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Le Festival International du Documentaire de Marseille remercie 
chaleureusement ses partenaires. 
FIDMarseille International Documentary Film Festival extends 
its warm thanks to its partners and sponsors.
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MICHEL TREGAN

EDITORIALSED

Ladies and Gentlemen,

I am delighted to welcome you to the 18th International Documentary Film Festival of
Marseille.
The festival team has been able to put together a challenging programme thanks to 
the confidence and the precious support accorded us by all of our partners including the
City of Marseille, the Provence-Alpes-Côte d’Azur Region, the Ministry of Culture and the
Bouche-du-Rhône Department, without forgetting all our other public and private sector
partners.
By conforming to the most open and generous definition of the documentary film, this
18th festival is nonetheless subject to a pleasant modification. The competition selections
this year will include fiction films. It is above all an opportunity to question the limits of the
genre in a fruitful way (if indeed such films have a documentary air about them of course).
At the heart of this project is the liberty of programming and the possibility of increased
exchanges with the public.
I am equally happy with the partnership put in place with Radio France Culture, who will
be present for the highlights of the Festival. Not forgetting our long collaboration with Les
Cahiers du Cinéma with whom we are offering a retrospective of the film director Pedro
Costa.
We are very happy to be back at the Criée National Theatre. I would also like to thank the
other screening places that have been added for projections and meetings throughout
the festival period including Les Variétés cinema, the Agora des Sciences, the CRDP and
the BMVR of the Alcazar. The number of sessions has been significantly increased and
this will allow the public more leisure to choose from the one hundred films on offer.
As usual, there will be meetings with directors from around the world accompanied by
their films and a combination of debates and convivial moments that weave that special
festival atmosphere which is so particular to Marseille. I wish you all an excellent festival!

Yours faithfully.

AURÉLIE FILIPETTI
PRESIDENT OF THE BOARD OF DIRECTORS OF THE INTERNATIONAL DOCUMENTARY FILM FESTIVAL OF MARSEILLE
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AURÉLIE FILIPETTI
PRÉSIDENTE DU CONSEIL D’ADMINISTRATION DU FESTIVAL

ÉDITORIAUX ED

Mesdames, Messieurs,

Je suis heureuse de vous retrouver pour la 18ème édition du Festival International du
Documentaire de Marseille. Nous retrouvons notre lieu emblématique de la Criée, sur le
Vieux Port, avec un grand plaisir.
Grâce à l’ensemble de nos partenaires, l’équipe de professionnels du FID, menée par 
le délégué général Jean-Pierre Rehm, a établie une programmation de grande qualité,
conforme à la définition la plus ouverte et la plus généreuse du documentaire. 
D’ailleurs, dans la continuité de la fenêtre ouverte l’an passé sur la fiction, nous vous
présenterons cette année une sélection qui intègre des films de fiction. 
Ces films ont tous une dimension documentaire, ne serait-ce qu’en arrière-plan.
Mais surtout, ils permettent de nous interroger sur les limites des genres prédécoupés,
prédéterminés. 
Cela nous donne plus de liberté dans la programmation, et des possibilités d’échanges
accrues avec le public. 
Je suis particulièrement heureuse également du partenariat de grande qualité que nous
avons mis en place avec France Culture, qui nous accompagnera à plusieurs moments
forts du Festival. 
Encore une fois, rencontres avec les cinéastes, débats après les films et moments
conviviaux se mêleront pour tisser l’ambiance si particulière du FID : je vous souhaite un
bon festival ! 

Fidèlement.
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MICHEL TREGAN

EDITORIALSED

The city of Marseille is happy to welcome the 18th International Documentary Film Festival
(FID) from 4-9 July 2007.

The FID Marseille has become a reference for a large number of film directors,
professionals and critics and is one of two international festival competitions devoted to
documentary cinema in France. It is an unmissable event that allows us to discover
innovative productions and to reflect on the development of contemporary cinema.

Once again this year, around thirty films will be presented officially while five parallel screens
projecting retrospectives and themes will be the subject of roundtable discussions with
film directors.

Several places in the Phocean city are promoting this documentary branch of the
cinematic arts including the Marseille National Theatre (La Criée), the Municipal Library
(Alcazar), the cinema (Les Variétés) and the Regional Teaching Documentation Centre.

Marseille has an experienced and professional approach to welcoming film productions.
The Cinema Bureau was created in 1996 to help find locations, instigate relationships
with local resources, provide logistical support and deliver authorisation for filming. The
Belle de Mai multimedia centre and the National Audiovisual Institute (INA) are also
guarantees of development in this sector. The Chateau de la Buzine is currently being
restored and will become the Mediterranean Cinematography Centre in 2008.

Marseille is at the heart of the Mediterranean basin and constitutes an endless source
of inspiration which encourages creation. Its light, its countryside and its heritage sites
are incontestable pluses but an even greater attraction for movie makers is its
cosmopolitan and colourful population. Marseille is the second city for filming in France
with more than 700 productions in the last 10 years. In 2006, out of the 26 films made
here, 17 (14%) were documentaries.

For six days in July the International Documentary Festival will reveal all the richness,
multiplicity and diversity of world cinema.

JEAN-CLAUDE GAUDIN
MAYOR OF MARSEILLE, PRESIDENT OF THE MARSEILLE PROVENCE URBAN DISTRICT, VICE-PRESIDENT OF THE SENATE
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JEAN-CLAUDE GAUDIN
MAIRE DE MARSEILLE, PRÉSIDENT DE LA COMMUNAUTÉ URBAINE MARSEILLE PROVENCE MÉTROPOLE, VICE-PRÉSIDENT DU SÉNAT

ÉDITORIAUX ED

La Ville de Marseille est heureuse d’accueillir la 18ème édition du Festival International du
Documentaire du 4 au 9 juillet 2007.

Devenu une référence pour un grand nombre de réalisateurs, professionnels et critiques,
le FIDMarseille est l’un des deux festivals internationaux compétitifs dédiés au cinéma
documentaire en France. Rendez-vous incontournable, il permet de découvrir des produc-
tions innovantes et de mener une réflexion sur l’évolution du cinéma contemporain.

Cette année encore, une trentaine de films seront présentés en sélection officielle et cinq
écrans parallèles diffusant des rétrospectives et des thématiques feront l’objet de tables
rondes avec les réalisateurs.

Plusieurs lieux de la cité phocéenne se mobilisent pour promouvoir cette branche
documentaire du 7ème art : le Théâtre National de Marseille - La Criée, la Bibliothèque
Municipale Alcazar, le cinéma Les Variétés et le Centre Régional de Documentation
Pédagogique.

Marseille fait preuve d’expérience et de professionnalisme en matière d’accueil de
productions. Créé en 1996, le Bureau du Cinéma a pour mission d’aider aux pré-
repérages de sites, à la mise en relation avec les ressources locales, à l’assistance
logistique et à la délivrance d’autorisations de tournage. Le pôle multimédia de la Belle de
Mai et l’Institut National de l’Audiovisuel sont également des gages de développement
dans ce secteur. Le Château de la Buzine est actuellement en travaux pour donner
naissance à la Maison des Cinématographies de la Méditerranée en 2008.

Au cœur du bassin Méditerranéen, Marseille, constitue une source d’inspiration
intarissable qui favorise la création. Sa lumière, ses paysages et son patrimoine sont des
atouts incontestables mais plus encore, c’est sa population, cosmopolite et de caractère,
qui fait tout l’attrait de notre ville pour les artistes cinéastes.

Marseille est la seconde ville de tournage en France avec plus de 700 réalisations 
ces dix dernières années. En 2006, sur 126 tournages, 17 (soit 14 %) étaient des
documentaires. 

Pendant 6 jours, le Festival International du Documentaire donnera à voir toute la richesse,
la multiplicité et la diversité du cinéma mondial.
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MICHEL TREGAN

EDITORIALSED

The International Documentary Film Festival of Marseille is essential to our individual 
and collective perception of the environment. There is an increasing need to complete
and go beyond the messages transmitted by the most accessible forms of audiovisual
broadcasting.

Thanks to its history and its constantly pertinent selections, the festival participates 
in the transmission of the notions of liberty, development, tolerance and sharing. These
things are fundamental for the emancipation of each human being.

The Provence-Alpes-Côte d’Azur Region collaborates with numerous events devoted to
audiovisual production and its cultural policy prioritises the largest possible public access
to artistic practices, the discovery of new forms, diversity of approaches, the confrontation
of different visions and sensibilities as well as the mixing of different types of public.

The region follows pursues a resolutely voluntarist and ambitious policy by supporting or
working with those districts, institutions, associations, artists and organisers who make
our region more humane and more united.

MICHEL VAUZELLE
PRESIDENT OF THE PROVENCE-ALPES-CÔTE D’AZUR REGION
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MICHEL VAUZELLE
PRÉSIDENT DE LA RÉGION PROVENCE-ALPES-CÔTE D’AZUR

ÉDITORIAUX ED

Le Festival International du Documentaire se révèle essentiel à notre perception singulière
et collective de notre environnement. De plus en plus, nous ressentons la nécessité de
compléter, de dépasser les messages véhiculés par la diffusion audiovisuelle la plus
accessible. 

Par son histoire et ses sélections toujours pertinentes, il participe à la transmission des
notions de liberté, d’épanouissement, de tolérance et de partage. Elles sont indissociables
d’un travail d’émancipation nécessaire à tout être humain. 

Partenaire de nombreuses manifestations consacrées à la production audiovisuelle, la
Région Provence-Alpes-Côte d’Azur place au cœur de sa démarche culturelle l’accès du
plus grand nombre aux pratiques artistiques, l’ouverture aux formes nouvelles, la diversité
des approches, la confrontation des regards et des sensibilités, ainsi que le croisement
des publics. 

La Région mène une politique résolument volontariste et ambitieuse en accompagnant
ou soutenant les communes, les institutions, les associations, les artistes et les
organisateurs qui concourent à rendre notre région plus humaine et plus solidaire. 
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MICHEL TREGAN

EDITORIALSED

From 4 to 9 July 2007 the International Documentary Film Festival of Marseille is turning
the Criée Theatre into a meeting place for professionals, film buffs and the curious. The
festival offers a rich and varied programme to a wide audience of a genre that was for a
long time little-known but for which today there is new interest.

Now in its 18th year, the festival is opening its competition to fiction films for the first
time, proving how much the documentary genre inspires and stimulates all cinematic
creation.

Be sure not to miss the retrospective of the work of the great Portuguese director Pedro
Costa who has been given carte blanche by the festival for a programme in partnership
with Les Cahiers du Cinéma... Other points of excellence in a remarkable programme
include the selection “Filmer, dit-elle” (Film, she said) which explores female documentaries,
the series “Les Sentiers” (The Paths) which seeks to return to childhood vision, but also,
of course, the roundtables, the master classes and meetings about this essential genre
which scrutinises, questions, shake ups and illuminates shadowy areas of our world.

I would like to pay tribute to all the directors, artists and technicians whose works really
take the pulse of our society. Thank you to the International Documentary Film Festival of
Marseille for bringing them to light every year. I wish the team every success for this 18th
festival and I wish all the spectators a very interesting time exploring this fascinating genre.

CHRISTINE ALBANEL
MINISTER OF CULTURE AND COMMUNICATION, GOVERNMENT SPOKESPERSON
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CHRISTINE ALBANEL
MINISTRE DE LA CULTURE ET DE LA COMMUNICATION, PORTE-PAROLE DU GOUVERNEMENT 

ÉDITORIAUX ED

Du 4 au 9 juillet 2007, le Festival International du Documentaire de Marseille fait 
du Théâtre de la Criée le point de rendez-vous des professionnels, des cinéphiles et 
des curieux. Autour de ce genre longtemps méconnu, qui suscite aujourd’hui un nouvel
engouement, il propose une programmation riche et diverse, destinée à un très vaste
public.

Pour cette 18e édition, le Festival ouvre sa compétition à des films de fiction, prouvant
combien le genre du documentaire inspire et stimule la création cinématographique dans
son ensemble. 

Ne manquez pas la rétrospective de l’œuvre du grand réalisateur portugais Pedro Costa,
à qui le Festival offre carte blanche, pour une programmation en partenariat avec Les
Cahiers du Cinéma. Autres points d’excellence dans une programmation remarquable :
la sélection « Filmer, dit-elle », qui explore le documentaire au féminin, la série « Les
Sentiers », qui retrouve le regard de l’enfance, mais aussi, bien sûr, les tables rondes,
les masterclass et les rencontres autour de ce genre essentiel, qui scrute, questionne,
bouscule, et éclaire les zones d’ombre de notre monde. 

Je tiens à saluer tous les réalisateurs, les artistes et les techniciens, dont les œuvres
prennent véritablement le pouls de nos sociétés. Merci au FIDMarseille, qui les met 
en lumière chaque année. Je souhaite à toute son équipe un franc succès pour cette 
18ème édition, et à tous les spectateurs de très belles découvertes.
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MICHEL TREGAN

EDITORIALSED

The CNC shares with the Marseille International Documentary Film Festival a passion for
documentary creation and one of its aims is to discover and promote creators. The CNC
wishes, on the occasion of the 18th festival, to highlight projects supported by the Fund
for Audiovisual Innovation set up at the end of 2005.
In order to do this we the have joined up with a prestigious partner, Radio France Culture,
who are equally moved by the love of reality that we aim to transmit.
An important first will take place this year: the reading of a remarkable documentary
project that will be broadcast live on the airwaves of France Culture.
This project, Sabrina, was written by the director Marie Dumora and produced by the
Quark Production company. It is supported by the Fund for Audiovisual Innovation which
aims to encourage new and original writing. It supports authors and producers at that
most crucial time in the creative process, namely writing and development, a stage which
requires considerable investment in the case of an ambitious project. The project thus
developed subsequently obtains an advance against takings.
Thanks to the actors who agree to lend their talent and voice, a work may start coming
to life.
This first encounter with the listeners of France Culture will be followed in September by
the reading of a fiction project at the La Rochelle TV Fiction Festival.
I would particularly like to thank our partners, France Culture and the organisers of the
Marseille Documentary Film Festival for offering a framework in which the documentary
film is presented in its most natural and fulfilling context.

VÉRONIQUE CAYLA
DIRECTOR OF THE CNC (CENTRE NATIONAL DE LA CINÉMATOGRAPHIE)
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VÉRONIQUE CAYLA
DIRECTRICE GÉNÉRALE DU CNC (CENTRE NATIONAL DE LA CINÉMATOGRAPHIE)

ÉDITORIAUX ED

Partageant avec le FID la passion du documentaire de création, le CNC, dont l’une des
missions est de découvrir et de promouvoir les créateurs, a souhaité à l’occasion de cette
18ème édition mettre en lumière les projets soutenus dans le cadre du Fonds d’aide à
l’innovation audiovisuelle mis en place fin 2005.
Pour ce faire, nous nous sommes associés à un partenaire prestigieux, France Culture,
également habité par cet amour du réel que nous cherchons à transmettre. 
C’est donc une grande première qui aura lieu cette année : la lecture publique d’un projet
de documentaire remarquable diffusé en direct sur les ondes de France Culture.
Ce projet, Sabrina, écrit par la réalisatrice Marie Dumora et produit par la société Quark
Production, a été soutenu par le Fonds d’aide à l’innovation audiovisuelle dont l’objectif 
est d’encourager des écritures nouvelles et originales. Il soutient les auteurs puis les
producteurs à ce stade crucial du processus créatif, l’écriture et le développement, étape
qui nécessite dans le cas de projets ambitieux un investissement important. Le projet
ainsi développé a ensuite obtenu l’avance sur recettes.
Grâce aux comédiens qui ont accepté de prêter leur talent et leur voix, une œuvre pourra
ainsi commencer à prendre vie. 
Ce rendez-vous avec les auditeurs de France Culture est le premier qui sera suivi en
septembre par une lecture de projets de fiction au Festival de la fiction TV de La Rochelle. 
Je tiens tout particulièrement à remercier ici nos partenaires, France Culture et les
organisateurs du FID qui nous offrent ce cadre où le documentaire est dans son milieu
le plus naturel et le plus épanouissant.
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MICHEL TREGAN

EDITORIALSED

An essential component of the cinematic arts, “cinéma verité”, as represented by the
documentary film, is today at the heart of the most accomplished broadcast forms in
these times of multimedia and the proliferation of television channels. But it is on the big
screen that testimonial and politically committed films are best seen.

By supporting the International Documentary Film Festival (this year is the eighteenth),
the General Council shows the importance it attaches to these works, their vision of reality,
and their directors.

It has just offered a place of expression and exchange to this star district for filmmaking
that is appreciated by all those who have a passion for the cinema, those who already
work in it and those who would like to be recognised by it.

The General Council is resolutely committed to giving everybody access to quality culture
and is happy to support an event that has truly created a niche for itself, becoming a
major player in an audiovisual realm that is constantly changing.

I hope all the festival-goers will have a rewarding time at the 2007 festival and that those
who come from afar will have a pleasant stay in our district. Let’s all join together in saying
“long live the cinema!”

JEAN-NOËL GUÉRINI
SENATOR, PRESIDENT OF THE GENERAL COUNCIL OF BOUCHES-DU-RHÔNE
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JEAN-NOËL GUÉRINI
SÉNATEUR, PRÉSIDENT DU CONSEIL GÉNÉRAL DES BOUCHES-DU-RHÔNE

ÉDITORIAUX ED

Composante essentielle du 7ème art, le film documentaire, ce cinéma vérité, est aujourd’hui
au cœur des formes de diffusions les plus achevées à l’heure du multimédia et de la
prolifération des chaînes télévisées. Mais c’est sur le grand écran que ces films de
témoignage et d’engagement prennent toute leur valeur. 

En soutenant depuis ses débuts le Festival International du Documentaire, qui fête cette
année sa 18ème édition, le Conseil général marque l’importance qu’il accorde à ces œuvres,
au regard qu’ils portent sur le réel et aux réalisateurs et réalisatrices. 

À un département vedette pour le tournage des films, il vient offrir un lieu d’expression
et d’échange apprécié de tous ceux que l’œuvre cinématographique passionne, ceux qui
y exercent leurs talents et ceux qui désirent y être reconnus. 

Résolument engagé pour favoriser l’accès de chacun à une culture de qualité, le Conseil
général est heureux de soutenir une manifestation qui a réellement trouvé ses marques,
devenant incontournable dans un domaine audiovisuel en perpétuelle mutation. 

Je souhaite des moments enrichissants à tous les festivaliers de l’édition 2007, ainsi
qu’un agréable séjour dans notre département à ceux qui viennent de loin. Et, avec tous,
je formule le vœu que vive le cinéma ! 
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MICHEL TREGAN

EDITORIALSED

Every year the Marseille International Documentary Film Festival offers a challenging
panorama of international documentary cinema production. An indisputable showcase, 
it contributes to raising the profile of the genre in cinemas and on television.

We are delighted by the prospect of what the latest festival has in store for us: a hundred
films presented in both French and international sections with new forms of creation
explored beyond the frontiers of genre and style.

The Ministry of Foreign Affairs is committed to the diffusion of diverse types of
documentary works and is therefore happy to renew its support for this event.

For several years the Ministry has proposed documentaries from the festival selection 
to its French cultural network abroad and backs the international actions of the festival,
notably within the framework of “Documentary Month”.

I hope that the 2007 Festival, prepared by Jean-Pierre Rehm and his team, will have all
the success that it deserves.

Richard Boidin, Director of external broadcasting, Ministry of Foreign Affairs.

RICHARD BOIDIN
DIRECTOR OF EXTERNAL BROADCASTING, MINISTRY OF FOREIGN AFFAIRS
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RICHARD BOIDIN
DIRECTEUR DE L’AUDIOVISUEL EXTÉRIEUR, MINISTÈRE DES AFFAIRES ETRANGÈRES

ÉDITORIAUX ED

Le FIDMarseille propose chaque année un panorama exigeant de la production inter-
nationale du cinéma documentaire. Vitrine incontestable, il contribue au rayonnement du
genre dans les salles et à la télévision.

Nous nous réjouissons par avance des découvertes que nous réserve cette nouvelle 
édition : une centaine de films présentés dans les différentes sections françaises et
internationales, des nouvelles formes de création explorées au-delà des frontières du
genre et du style. 

Le ministère des Affaires étrangères, attaché à la diffusion d’œuvres documentaires
diversifiées, est donc heureux de renouveler son soutien à cette manifestation. 

Le ministère propose également depuis plusieurs années des documentaires issus des
sélections du FID à son réseau culturel français à l’étranger, et accompagne les actions
internationales du festival, notamment dans le cadre du Mois du documentaire.

Je souhaite à l’édition 2007 du festival, préparée par Jean-Pierre Rehm et son équipe,
de rencontrer tout le succès qu’elle mérite.
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MICHEL TREGAN

EDITORIALSED

The Marseille International Documentary Film Festival has established itself over the years
as one of the most important events in Europe for discovering the best of documentary
film-making from around the world. It encompasses all the diversity of this cinematic genre
and allows an increasingly large public to encounter works (and film-makers) that are
difficult to find on the usual channels that show documentaries.

Once again, the Festival will present a large number of films that are unique and which
do not necessarily follow conventional codes and styles. It is thus an opportunity to
encounter surprising points of view, sensibilities and visions.

The Television Commission of the PROCIREP supports the creation, the diversity and 
the circulation of these works. We are happy to support this important event that is
considered to be one of the great international festivals.

OLIVIER MILLE
PRESIDENT OF THE TELEVISION COMMISSION OF THE PROCIREP
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OLIVIER MILLE
PRÉSIDENT DE LA COMMISSION TÉLÉVISION DE LA PROCIREP

ÉDITORIAUX ED

Le Festival International du Documentaire de Marseille s’est affirmé, au fil des années,
comme une des rencontres essentielles en Europe pour découvrir le meilleur de la création
documentaire, venue du monde entier. Il rend compte de toute la diversité de ce genre
cinématographique et permet à un public, toujours plus nombreux, de rencontrer les
œuvres et les auteurs qu’il sera trop souvent difficile de retrouver sur les canaux habituels
de diffusion du documentaire.

Une nouvelle fois, il va offrir un grand nombre de films, souvent singuliers et bien éloignés
des codes habituels et des styles convenus. Ce sera l’occasion de découvrir des points
de vue, des sensibilités, des regards, à chaque fois plus surprenants.

La Commission Télévision de la PROCIREP soutient la création, la diversité, et la circulation
des œuvres. Elle est heureuse de soutenir cette manifestation qui tient aujourd’hui une
place importante et reconnue parmi les grands festivals internationaux.
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MICHEL TREGAN

EDITORIALSED

Mécènes du Sud (Southern Benefactors) includes about twenty businessmen aided by 
an artistic committee. Its purpose is to support contemporary creation in the greater
Marseille region in several artistic fields including music, dance, theatre (and live
performance in a wider sense), design and visual and audiovisual arts. In 2007, Mécènes
du Sud is renewing its support for the Marseille International Documentary Film Festival
that it considers to be a project of exemplary ambition that raises the profile of its territory
and gives positive value to contemporary creation.
The interest of those who decide on challenging artistic production projects which assume
the complexity of contemporary problems rests on a dimension that is common to art
and entrepreneurship, namely anticipation.
Each festival requires flair and intuition on the part of its organisers to discover uncon-
ventional films that constantly question subject and format. The quality of this selection
allows these films to be seen and programmed in festivals and cinemas around the world.
This is how the Marseille International Documentary Film Festival works: it is a well-
known festival that attracts new films, art world celebrities, French and foreign
professionals and the general public. And it works because of its firm conviction in the
value of testimony that is apparent in its programming and in the places and occasions
for exchange organised between the directors/authors and spectators.
Documentary and in a wider sense film that is seen at the Marseille International
Documentary Film Festival is not a formatted object either in terms of content or form.
It is a signed testimony, offered up for debate and reflection, with an open content and
a poetic way of questioning the world and is therefore an artistic object. Mécènes du Sud
is a group that is actively involved in its city and sponsors this festival with which it feels
a great affinity.
This eighteenth festival gives us an insatiable appetite for more, and may there be many
more…

BÉNÉDICTE CHEVALLIER
DELEGATE FOR MÉCÈNES DU SUD
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BÉNÉDICTE CHEVALLIER
DÉLÉGUÉE GÉNÉRALE DE MÉCÈNES DU SUD

ÉDITORIAUX ED

Mécènes du Sud, qui regroupe une vingtaine de chefs d’entreprise entourés d’un comité
artistique, a pour vocation de soutenir la création contemporaine du grand Marseille,
dans plusieurs champs artistiques : musique, danse, théâtre et plus largement spectacle
vivant, design, arts visuels, ainsi qu’audiovisuel. En 2007, Mécènes du Sud renouvelle
son soutien au FIDMarseille. Elle y reconnaît un projet exemplaire de ses ambitions : le
rayonnement de son territoire et la mise en valeur de la création actuelle.
L’intérêt de décideurs pour la production de projets artistiques exigeants qui assument
la complexité des problématiques contemporaines repose sur une dimension commune
à l’art et l’entreprenariat : celle de l’anticipation.
Chaque édition du festival exige de ses organisateurs flair et intuition pour dénicher des
films non consensuels qui questionnent sans relâche sujets et formats. La qualité de cette
sélection permet à ces films d’être repérés et reprogrammés dans des festivals et des
salles du monde entier. 
Ainsi, le FID agit : festival de référence, il attire films inédits, personnalités du monde
artistique, professionnels français et étrangers, grand public. Il réagit : défricheur, il dévoile
nouvelles pratiques et jeunes talents. Et il agite : sa conviction affirmée de la valeur du
témoignage se décline dans une programmation-manifeste et dans les espaces et les
occasions d’échange aménagés entre réalisateurs/auteurs et spectateurs.
Le documentaire et plus largement le film vu par le FID n’est un objet formaté ni sur 
le fond, ni sur la forme ; c’est un témoignage signé, proposé au débat, à la réflexion, 
un contenu ouvert, une façon poétique de s’interroger sur le monde, et donc un objet
artistique. Mécènes du Sud, collectif impliqué et actif dans sa cité, mécène de cette
édition, lui exprime son affinité. 
Une dix-huitième édition que nous souhaitons encore et toujours insatiable...
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MICHEL TREGAN

EDITORIALSED

At the heart of patiently constituted audiovisual collections, image librarians feed our
collective memory with a visceral and passionate independence, at the service of the
public, indeed of publics. Thanks to the devotion of these “transmitters” of works that
have become fragments of heritage, the history of the documentary naturally finds its
place in all its glory.
If the documentary is a reading of reality, the media library is destined to become the
best place for learning to read it. The public are invited to get to grips with cultural matter
and therefore the cinema tool in all its diversity, far from all manipulation or formatting.
This irreplaceable temple of sharing and transmission, of curiosity without bounds and
engaged debate, presents itself, more than ever, as a precious ally of the documentary
work. It is thus, at the heart of this free-spirited culture that the public may, better than
elsewhere, become more informed, in contact with words, sounds (and therefore images),
rendered accessible by the good-hearted complicity of librarians.
These revealing images show us, backwards, from the opposite end, the view from outside
that we do not see, that we no longer see. These images protect and liberate thanks to
their unique power to reflect, the better to make us reflect. They thus become the carbon
paper of our own history, of our obstinate memory, sorting out, under our witnessing
gaze, what will really endure from what was merely the froth. Let us look at them then
and illuminate all these stories of surprising travellers who have crossed cities and
mountains, listening to the sounds of the world, to be here in Marseille once again this
year where they are so eagerly awaited and anticipated.
Since 2006, following a proposition from CVS, partner of the media libraries for almost
20 years, the International Documentary Film Festival of Marseille is hosting the Media
Libraries’ Prize, endowed with 3000 euros to support its transmission. This prize is to
be awarded by a jury of five librarians to a work chosen from a selection of French and
international entries, through the prism of cultural cross-over put to the service of all
forms of transmission. It will underline, above all, a liberty of style and tone, an authorial
vision able to magnify the (un)certain human and social aesthetic reality, thus offering, in
its place, a new window on the world.

FRANCK GABRIEL
DIRECTOR OF COMMUNICATION, CVS
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FRANCK GABRIEL
DIRECTEUR DE LA COMMUNICATION, CVS

ÉDITORIAUX ED

Au sein de collections audiovisuelles patiemment constituées, les bibliothécaires de l’image
nourrissent notre mémoire collective, avec une indépendance viscérale et passionnée, au
service du public, des publics. 
Grâce au dévouement de ces “passeurs” d’œuvres, devenues fragments de patrimoine,
l’histoire du documentaire y trouve donc naturellement toute sa place, dans toutes ses
dimensions, dans toutes ses résonances.
Si le documentaire est une lecture du réel, la médiathèque est alors appelée à devenir le
meilleur lieu pour l’apprentissage de cette lecture, loin de toute manipulation ou formatage,
le public y étant invité à se saisir de la matière culturelle, et donc de l’outil cinéma dans
toute sa diversité. 
Cet irremplaçable temple du partage et de la transmission, de la curiosité sans frontières
et du débat assumé, se positionne ainsi, plus que jamais, comme un précieux allié de
l’œuvre documentaire.
C’est ainsi qu’au sein de cet espace de culture libre d’esprit, le public peut mieux qu’ailleurs,
s’accomplir lui-même, au contact de mots, de sons et donc d’images, rendus préhensibles
par la bienveillante complicité des bibliothécaires.
Ces images qui révèlent et qui nous révèlent, à l’envers, par l’autre bout, celui du regard
du dehors que l’on ne voit pas, que l’on ne voit plus.
Ces images encore, qui protègent et qui affranchissent grâce à ce pouvoir unique de
réfléchir pour mieux faire réfléchir. Devenant alors le papier carbone de notre propre
histoire, de notre mémoire obstinée, triant sous nos regards témoins ce qui restera
vraiment, et ce qui n’aura été que l’écume.
Regardons les donc, éclairer tous ces récits, étonnants voyageurs qui ont traversé les
villes et les montagnes, à l’écoute des bruits du monde, pour être à nouveau cette année,
là où ils sont tant attendus et guettés, ici, à Marseille. 
Depuis 2006, sur proposition de CVS, partenaire des médiathèques depuis près de vingt
ans, le FIDMarseille accueille donc le Prix des Médiathèques, doté de 3 000 euros de
soutien à sa diffusion.
Ce prix, décerné par un jury de cinq bibliothécaires, distinguera une œuvre issue d’une
sélection propre, constituée de films venus des sélections française et internationale, au
travers du prisme de la transversalité culturelle mise au service de toutes les formes de
transmission. 
Il soulignera surtout une liberté de style et de ton, un regard d’auteur, qui aura su
magnifier une (in)certaine réalité esthétique, humaine et sociale, offrant ainsi, à sa place,
une fenêtre nouvelle sur le monde.
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TOWN COUNCILLOR, COMMUNITY RELATIONS OFFICER MARSEILLE ESPÉRANCE DELEGATE

MICHEL TREGAN

EDITORIALSED

The 18th International Documentary Film Festival of Marseille will be showing films at the
following venues: Theatre National de la Criée, Les Varietés cinema, at the BMVR Alcazar
and at the Centre Regional de Documentation Pedagogique, thus offering the people of
Marseille a wide choice of auditoria.

For six days, from the 4-9 July 2007, talented French, European and international
filmmakers will have the opportunity to comment on our ever-changing world.

For the sixth year running the Marseille Espérance prize, of 2000 euros, will be awarded
to one of the films competing in the international competition which supports the values
we uphold by a jury made up of the members of Marseille Espérance.

Over the last 16 years, Marseille Espérance, has met the challenge of “Living at one
together” (“Bien vivre ensemble”).This ethos brings together seven religious communities
united through dialogue, tolerance and respect within the framework of open secularism.

This spirit of openness and our melting pot of cultures, traditions and different religions
is an integral part of city life and bind Marseille’s social fabric. 

The FIDMarseille naturally strikes a chord with the core values of Marseille Espérance.

Ever forging ahead, this year Marseille Espérance has decided to project the winning film
for free for the local community at Les Varietés cinema. This screening, planned for
September, will be followed by a debate about the issues raised by the film with the
participation of Marseille Espérance and the organisers of FIDMarseille.

JEAN-FRANÇOIS MATTEI
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JEAN-FRANÇOIS MATTEI
CONSEILLER MUNICIPAL DÉLÉGUÉ AUX RELATIONS AVEC LES COMMUNAUTÉS ET “MARSEILLE ESPÉRANCE”

ÉDITORIAUX ED

La 18ème édition du Festival International du Documentaire de Marseille répartit ses 
écrans au Théâtre national de la Criée, au cinéma Les Variétés, à la BMVR Alcazar et au
Centre Régional de Documentation Pédagogique, offrant ainsi une pluralité de salles
obscures à la disposition du public marseillais.

Durant six jours, du 4 au 9 juillet 2007, des réalisateurs talentueux, français, européens
et internationaux témoignent de l’état du monde qui bouge.

Pour la 6ème année, le prix Marseille Espérance, d’un montant de 2000 euros, sera
remis à l’un des films concourant en compétition internationale remis par un jury désigné
par les membres de Marseille Espérance et ce dans le respect des valeurs qui nous
animent.

Depuis plus de seize ans, Marseille Espérance a fait le pari du “bien vivre ensemble”. Cette
instance rassemble sept communautés religieuses, unies par le dialogue, la tolérance et
le respect, au sevice d’une laïcité ouverte.

Cet esprit d’ouverture mêlant cultures, traditions et religions différentes, fait partie
intégrante de la vie de la cité et de son tissu social.

C’est tout naturellement que le FID trouve au sein de Marseille Espérance la même
résonnance.

Désireux d’aller plus loin, l’idée de projeter le film primé par Marseille Espérance permet-
trait d’offrir aux marseillais une projection gratuite au cinéma “Les Variétés”.
Cette séance prévue en septembre serait suivie d’un débat autour du thème du film en
présence des membres de Marseille Espérance et des organisateurs du FID.
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MICHEL TREGAN

EDITORIALSED

The National Grouping of Research Cinemas (GNCR) believes that documentary cinema
provides a vital forum for the evaluation of new visions of reality.
The arrival of new documentary film makers on the scene indicates to cinema managers
like us that a more precise commitment is needed if we want our cinemas to remain the
main venues for showing documentaries.
The similarity between the position of the GNCR and that of the International Documentary
Film Festival is confirmed every year and it is precisely this relationship between a serious
festival and a network of cinemas that is the basis of our partnership and its extensions,
beyond the excitement of the festival.

BERNARD FAVIER
PRESIDENT OF THE GNCR
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BERNARD FAVIER
PRÉSIDENT DU GNCR

ÉDITORIAUX ED

Pour le Groupement National des Cinémas de Recherche, le cinéma documentaire est
l’occasion de rendez-vous qui sont de grands moments d’évaluation des visions nouvelles
du réel.
L’arrivée de nouveaux auteurs documentaires notifie aux responsables de salles, que nous
sommes, un engagement plus précis si nous voulons que les salles de cinéma restent le
lieu privilégié de l’exposition documentaire. 
La proximité des lignes éditoriales du FID et du Groupement National des Cinémas de
Recherche s’affirme d’année en année et c’est bien ce rapport entre un festival exigeant
et un réseau de salles, qui l’est tout autant, que se fonde notre partenariat et ses
prolongements, au-delà du temps fort du festival.
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MICHEL TREGAN

AW

Grand Prix of the International Competition
Awarded by the International Competition Jury.

Georges de Beauregard International prize
Awarded to a film in the International Competition.

Grand Prix of the French competition
Awarded by the French Competition Jury.

Georges de Beauregard National prize
Awarded to a film in the National Competition.

First Film Prize
Awarded by the First Film and Soundtrack Jury to a first film 

in the International Competition, the French Competition or Ecrans Parallèles 
(Parallel Screens) and granted by le Conseil Régional de Provence-Alpes-Côte d’Azur.

Sound Prize
Awarded by the First Film and Soundtrack Jury in association 

with the Groupe de Recherche et d’Improvisation Musicales (GRIM - Marseille
association promoting musical improvisation) and granted by the Société 

des Auteurs Compositeurs Editeurs de Musique (SACEM - the French body 
responsible for collecting and distributing music royalties).

Public Libraries Prize
Awarded by audio-visual librarians working in France’s 5 Mediathèques 

(media libraries), to a film in a new competition category which deals with issues seen
through the prism of cultural diversity accessible to all types of broadcasting. 

The prize is granted by the company CVS.

GNCR Prize
Awarded to a film in the French Competition in the form of sponsoring 

for its distribution in France; publishing of an accompanying leaflet and screenings 
in cinemas in the GNCR network (GNCR: French experimental cinemas network).

Marseille Espérance Prize
Awarded by the Marseille Espérance Jury to a film 

in the International Competition.

AWARDS
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PRIX AW

Grand Prix de la Compétition Internationale
Attribué par le Jury de la Compétition Internationale.

Prix Georges de Beauregard International
Attribué à un film de la Compétition Internationale.

Grand Prix de la Compétition Française
Attribué par le Jury de la Compétition Française.

Prix Georges de Beauregard National
Attribué à un film de la Compétition Française doté par la Fondation Ecureuil.

Prix Premier
Attribué par le jury Premier et Son à un premier film présent 

dans la Compétition Internationale, la Compétition Française et les Écrans Parallèles, 
et doté par le Conseil Régional de Provence Alpes Côte d’Azur.

Prix Son
Attribué par le jury Premier et Son, en association avec le Groupe de Recherche 

et d’Improvisation Musicales (GRIM), doté par la Société des Auteurs 
Compositeurs Editeurs de Musique (SACEM).

Prix des Médiathèques
Attribué par les bibliothécaires de l’image de cinq médiathèques de France, 

à un film issu d’une nouvelle sélection, au travers du prisme de la transversalité
culturelle mise au service de toutes les formes de transmission. 

Le Prix est doté par la société CVS.

Prix du Groupement National des Cinémas
de Recherche (GNCR)

Attribué à un film de la Compétition Française sous la forme 
d’un soutien pour sa distribution en France : édition d’un document 

et programmation dans les salles du Groupement.

Prix Marseille Espérance
Attribué par le Jury Marseille Espérance à l’un des films 

de la Compétition Internationale.
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MICHEL TREGAN

JU JURY DE LA COMPÉTITION INTERNATIONALE / INTERNATIONAL COMPETITION JURY
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Joe Apichatpong 
Weerasethakul

Enrico Ghezzi

Patricio Guzmán

Tahani Rached

Angela Schanelec



JURY DE LA COMPÉTITION INTERNATIONALE / INTERNATIONAL COMPETITION JURY
PRÉSIDENT

JU

Apichatpong est né en 1970 à Bangkok. Fils de médecins, il a grandi à Khon Kaen, dans
le Nord-est de la Thaïlande. Il est diplômé d’architecture de l’université de Khon Kaen et
a obtenu une Maîtrise de réalisation à Chicago, au School of the Art Institute. Il réalise
ses premiers courts-métrages en 1994, et son premier long-métrage en 2000. Depuis
1998, il a réalisé de nombreuses installations et expositions dans le monde entier. 
Il travaille à l’écart de l’industrie cinématographique thaïlandaise et œuvre activement au
développement à la promotion de films indépendants et expérimentaux, grâce à sa société
de production Kick the Machine, fondée en 1999.
Ses films et ses projets artistiques lui valent une reconnaissance mondiale et de
nombreuses récompenses dans des festivals internationaux, dont deux au festival de
Cannes. En 2005, il a reçu le Silpatorn, la plus grande récompense dans le domaine des
arts visuels en Thaïlande, remis par le Ministère de la Culture.
Ses réalisations les plus récentes sont une installation au festival Curtas de Vila do Conde
au Portugal et à Liverpool, un court-métrage de commande pour Dior, ainsi qu’un long-
métrage Syndromes and a Century, en compétition officielle au festival de Venise en 2006.
Il a enseigné au sein du CalArts, aux Etats-Unis, ainsi qu’à l’Université de Genève. Il prépare
actuellement son prochain long-métrage.

Apichatpong was born in Bangkok, 1970, and grew up in Khon Kaen in north-eastern
Thailand. Both his parents were doctors. He holds a degree in Architecture from Khon
Kaen University and a Master of Fine Arts in Film-making from the School of the Art
Institute of Chicago. He began making film and video shorts in 1994, and completed his
first feature in 2000. He has also mounted exhibitions and installations in many countries
since 1998. Working independently of the Thai commercial film industry, he is active in
promoting experimental and independent film-making through his company Kick the
Machine, founded in 1999.
His art projects and feature films have won him widespread international recognition and
numerous festival prizes, including two prizes from the Cannes Film Festival. In 2005 he
was presented with one of Thailand’s most prestigious awards for visual artists, Silpatorn,
by the Thai Ministry of Culture.
He has recently shown an installation at the Curtas Festival in Vila do Conde in Portugal
and in Liverpool. He completed a special commissioned short film for Dior and a new
feature, Syndromes and a Century, premiere at the 2006 Venice Film Festival. He was
a visiting lecturer at CalArts, USA, and Geneva University of Art and Design, Switzerland.
He is currently working on a next feature. 
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APICHATPONG WEERASETHAKUL
Réalisateur / Film Director (Thaïlande)
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PATRICIO GUZMÁN
Réalisateur / Film Director (Chili)

Patricio Guzmán est né en 1941 à Santiago du Chili.
Il fait ses études à l’Ecole Officielle de l’Art Cinématographique à Madrid et dédie sa
carrière au cinéma documentaire. Ses œuvres sont régulièrement sélectionnées et
récompensées dans les festivals internationaux.
En 1973, il réalise La bataille du Chili, un documentaire de cinq heures sur la fin du
gouvernement d’Allende. La revue nord-américaine “Cinéaste” le sélectionne comme “un
des dix meilleurs films politiques du monde”. Après le coup d’Etat, il est menacé d’exécution
et emprisonné pendant deux semaines dans le stade national. Il quitte le pays en novembre
1973. Il vit à Cuba, en Espagne, et en France pendant qu’il réalise les films Au Nom de
Dieu (Grand prix Florence 1987), La Croix du Sud (Grand prix Marseille 1992), La
Mémoire Obstinée (Grand prix Tel-Aviv 1999), Le Cas Pinochet (Grand Prix Marseille
2002), Salvador Allende (Sélection Officiel Cannes 2004). Comme professeur, il donne
des cours de cinéma documentaire en Europe et Amérique Latine. Il est fondateur et
directeur du Festival International de Documentaire à Santiago du Chilie. Il vit en France.

Patricio Guzmán was born in Santiago, Chile in 1941.
He studied at the Official School of Cinematic Art in Madrid and dedicated his career to
documentary cinema. His works are regularly selected for international festivals where
they often win prizes.
In 1973 he directed The Battle of Chile, a five-hour documentary about the fall of the
Allende government. The North American review “Cinéaste” named it “one of the ten best
political films in the world”. After the coup d’état he was threatened with execution and
imprisoned for two weeks in the national stadium. He left the country in November 1973
and lived in Cuba and Spain. He subsequently moved to France where he directed the
films Au nom de Dieu (First Prize, Florence 1987), Le Croix du Sud (First Prize, Marseille
1992), La Mémoire Obstinée (First Prize, Tel Aviv 1989), Le Cas Pinochet (First Prize,
Marseille 2002) and Salvador Allende (Official Selection, Cannes 2004). He has also
taught classes on documentary cinema in Europe and Latin America. He is founder and
director of the International Documentary Festival in Santiago, Chile. He lives in France.



JURY DE LA COMPÉTITION INTERNATIONALE / INTERNATIONAL COMPETITION JURY JU

Née en 1962. Angela Schanelec étudie de 1982 à 1984 à l’école de musique et d’art
dramatique de Francfort.
De 1984 à 1991 elle travaille dans de nombreux théâtres allemands, dont le Thalia à
Hambourg, la Schaubühne de Berlin. De 1990 à 1995 elle étudie à l’académie allemande
du Film et de la Télévision de Berlin.
Elle est auteure et réalisatrice depuis 1995. En 1996 elle reçoit le prix de la Critique
Allemande pour son film Das glück meiner schwester. Son film Plaetze in staedten est
présenté à Cannes dans la selection “Un certain regard” en 1998, Mein langsames leben
est présenté au forum de la Berlinale en 2001.
En 2004 elle réalise Marseille.

Angela Schanelec was born in 1962. She studied acting at the College of Music and
Performing Arts in Frankfurt am Main from 1982-1984.
From 1984-1991 she worked in numerous German theatres, including the Thalia in
Hamburg and the Schaubühne in Berlin. She studied at the German Film and Television
Acamdemy in Berlin from 1990-1995.
She has been writing and directing films since 1995. In 1996 she was awarded the
German Critics’ Prize for her film Das glück meiner schwester (My Sister’s Good Fortune).
Her film Plaetze in staedten (Places in Cities) was presented at Cannes in the official
selection “Un autre regard” in 1998. Mein langsames leben (Passing Summer) was
presented at the Berlinale Forum in 2001.
In 2004 she directed the film Marseilles.
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Réalisatrice / Film Director (Allemagne)
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TAHANI RACHED
Réalisatrice / Film Director (Égypte)

Née au Caire (Égypte) en 1947, Tahani Rached étudie pendant deux ans à l’École des
beaux-arts de Montréal avant d’œuvrer au sein d’organismes communautaires, puis de
se tourner vers le cinéma. Elle amorce sa carrière en 1973 avec Pour faire changement,
un documentaire produit par Le Vidéographe. En 1976, elle met sur pied avec le Suco,
une unité de production vidéo pour la Fédération Tunisienne des cinéastes amateurs.
En 1980 elle est engagée comme cinéaste à l’Office National du Film du Canada, elle y
travaillera jusqu’en 2004. 
En 2005, c’est en Égypte qu’elle tourne son film le plus récent produit par Studio Masr.

Born in Cairo in 1947, Tahani Rached studied for two years at the Montreal Ecole des
Beaux Arts before working at the heart of a number of community projects and 
then turning to the cinema. She began her career in 1973, with the documentary Pour
faire changement, produced by Le Vidéographe. In 1976, she established Le Suco, a
video production unit for the Tunisian Federation of Amateur Filmmakers.
In 1980, she was employed as filmmaker at the National Film Board of Canada where
she worked until 2004.
Her latest film was shot in Egypt in 2005 and produced by Studio Masr.

Filmographie : El-Banate Dol (Ces Filles-Là / Those Girls), 2006 ; Soraida une femme 
de Palestine (Soraida a woman of Palenstine), 2004 ; À travers chants (For a song), 
2001; Urgence ! Deuxième souffle (Emergency! A critical situation), 1999; Quatre femmes
d’Égypte (Four women of Egypt), 1997 ; Médecins de cœur (Doctors with heart), 1993 ;
Au Chic Resto Pop, 1990 ; Haïti, nous là !, nou la !, 1987 ; Bam Pay A ! – Rends-moi mon
pays !, 1986; Haïti. Québec, 1985; Beyrouth ! “À défaut d’être mort” (Beirut! Not enough
death to go round), 1983 ; La phonie furieuse, 1982 ; Série de 6 films de 30 minutes
réalisés auprès de la communauté arabe du Québec, dans le cadre de l’émission “Planète”
pour Radio-Canada, 1980-1981 ; Les voleurs de job, 1979-1980 ; Les frères ennemis,
1979 ; Leur crise, on la paye pas, 1976 ; C’est pas un cadeau, 1974-1975 ; Pour faire
changement, 1973.
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En mai 1968 il a (?) presque seize ans. Il aime Eddy Merckx, ainsi que Jean Vigo, ainsi
que Max Stirner, ainsi que les 8 mètres 90 de Bob Beamon, ainsi que... Il s’occupe de
cinéma et de télévision (ou pire/mieux, ce sont eux qui s’occupent de lui). Depuis 1979
il travaille et s’amuse à Rai Tre (dont il a été directeur des programmes et en est
actuellement le vice-président), où il a imaginé et mis en place des cycles de films : les
40 heures non-stop de la Magnifica Ossessione (Magnificent Obsession, pour les 90 ans
Lumière, en 1985) et les émissions Fuori Orario, Blob, Schegge (et Publimania, Ventanni
Prima, Fine senza Fine). Il aime trop écrire pour se laisser submerger par les images.
Entre 1991 et 1998 il dirige le Festival de Taormina, ainsi que celui de Bellaria. Il a fondé
et dirige, depuis 2001, Il Vento del Cinema/Chi pensa il Cinema, rencontres cinémato-
graphiques et philosophiques, à Procida. Outre les émissions de radio et de télévision, il
a réalisé le court-métrage Gelosi e Tranquilli (1988), un haiku pour la Biennale de Venise
(sur Kubrick, Eastwood, Rohmer), plusieurs entretiens vidéo dont une conversation de
deux heures avec Jacques Derrida sur le 11 septembre et des videoclips (parmi lesquels
Strani Giorni, pour Franco Battiato). Il a publié plusieurs livres pour Bompiani, dont Paura
de Desiderio et en 1994 le numéro de la revue Panta consacré au cinéma. Il (n’)a (pas)
participé à la première édition italienne des Œuvres cinématographiques complètes de
Guy Debord. Il (n’)est (pas) en train de finir une chose qui (ne) ressemble (pas) à un roman,
Oro Solubile.

In May 1968, he is almost 16(?). He likes Eddy Merckx, as well as Jean Vigo and Max
Stirner and Bob Beamon’s 8m90 jump and, and… He takes an interest in cinema and
television (or rather they take an interest in him). In 1979 he began happily working at
Rai Tre, (he worked there as Commissioning Director and is currently Vice-President),
where he put together and broadcast film cycles: like the 40-hour non-stop La Magnifica
Ossessione (The Magnificent Obsession) to celebrate 90 years of the Lumière Bros. in
1985 and the programmes Fuori Orario, Blob, Schegge, Publimania, Ventanni Prima and
Fine senza Fine. He likes writing too much to immerse himself entirely in images.
Between 1991 and 1998, he was Festival Artistic Director at both the Taormina and
Bellaria Film Festivals. He set up Il Vento del Cinema/Chi pensa il Cinema – a film festival
and philosophical discussion forum in Procida, which he has been directing since 2001.
As well as programmes for radio and television, he directed the short film Gelosi e
Tranquilli (1998) (Jealous and calm), a haiku for the Venice Biennale about Kubrick,
Eastwood and Rohmer and several video interviews including a two-hour conversation with
Jacques Derrida about 9/11 and a number of pop videos, such as Strani Giorni for
Franco Battiato. Bompiani have published a number of his books, including Paura e
Desiderio (Fear and Desire) and in 1994 a special issue of the journal Panta dedicated
to cinema. He contributed (did not contribute) to the first Italian edition of Œuvres
cinématographiques complètes edited by Guy Debord. He is (is not) currently about to
complete a work which resembles (does not resemble) a novel – Oro Solubile. 
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ENRICO GHEZZI
Réalisateur / Film Director (Italie)
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Hala Alabdalla Yakoub

Dunja Bialas

Nathalie Richard
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Après des études de sociologie et de génie civil, il collabore épisodiquement à “L’Humanité”
et se lance dans l’écriture. Sa vocation d’écrivain lui est apparue dans son enfance, après
avoir lu Ubu roi. Echenoz publie son premier livre à vingt-deux ans : Le méridien de
Greenwich. Ses romans remportent par la suite de nombreux prix : le Prix Médicis pour
Cherokee en 1983, le Prix Novembre 1995 pour Les grandes blondes et le prix Goncourt,
en 1999, pour Je m’en vais. En 2001, il publie Jérôme Lindon en hommage à son éditeur
disparu et, deux ans plus tard, c’est Au piano qui se retrouve dans les librairies. Son style
ironique et sa vision du monde continuent de passionner ses lecteurs. Ravel, son roman
publié en 2006, vient confirmer son statut de grand écrivain français.
Il a participé à une nouvelle traduction de la Bible publiée en 2001.
Ses livres, tous publiés aux Editions de Minuit sont traduits dans une trentaine de langues.

Jean Echenoz originally studied sociology and civil engineering, after which he occasionally
worked for Humanité and, as a result, started writing regularly. His vocation as a writer
was inspired by having read Ubu Roi as a child. He published his first book, Greenwich
Meridian, at the age of twenty-two. He went on to win numerous prizes for his novels
including the Medicis Prize for Cherokee in 1983, the Novembre Prize 1995 for Les
Grandes Blondes and the Goncourt Prize in 1999 for Je m’en vais. In 2001 he published
Jérôme Lindon as a homage to his late editor. Au piano appeared on library shelves two
years later. His ironic style and his vision of the world continue to engage his readers. His
novel Ravel, published in 2006, confirmed his status as a great French writer. 
He participated in a new translation of the Bible published in 2001.
His books are published by Editions de Minuit and have been translated into more than
thirty languages.
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JEAN ECHENOZ
Écrivain (France)
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HALA ALABDALLA YAKOUB
Réalisatrice / Film Director (Syrie)

Hala Alabdalla Yakoub est née à Hama en Syrie le 30 mars 1956.
Elle a fait des études scientifiques et sociales en Syrie et à Paris. 
À partir de 1985, elle se consacre au cinéma et continue à travailler entre la Syrie, le
Liban et la France pour coproduire, co-écrire ou co-réaliser des longs métrages et des
documentaires syriens, libanais et français.
En 2006, elle réalise et produit son premier long métrage documentaire Je suis celle qui
porte les fleurs vers sa tombe.

Hala Alabdalla Yakoub was born in Hama in Syria on 30th March 1956. She studied
science and social studies in Syria and Paris. After 1985, she concentrated on cinema
and continued working between Syria, Lebanon and France, co-producing, co-writing and
co-directing feature length films and Syrian, Lebanese and French documentaries.
In 2006 she directed and produced her first full-length documentary, Je suis celle qui
porte les fleurs vers sa tombe (“I am the one who carries flowers to his grave”).



JURY DE LA COMPÉTITION FRANÇAISE / FRENCH COMPETITION JURY JU

Nathalie Richard commence sa carrière par la danse, en créant à New York un ballet 
de Karol Armitage. De retour à Paris, elle étudie l’art dramatique au Conservatoire.
Aujourd’hui, elle partage son temps entre le théâtre et le cinéma. Sur scène, elle
interprète Tourgueniev, Shakespeare, Büchner, Tchékov ou Pinter. 
Le Théâtre National de Chaillot a accueilli sa mise en scène du Traitement, de Martin
Crimp.
Au cinéma, elle joue sous la direction de prestigieux metteurs en scène français comme
Jacques Rivette, Olivier Assayas, Chantal Akerman ou encore Tonie Marshall et étrangers
comme Michaël Haneke et James Ivory.

Nathalie Richard began her career as a dancer, choreographing a ballet by Karol Armitage
in New York. On returning to Paris, she studied acting at the Conservatoire. She now
divides her time between the theatre and the cinema. 
She has acted in plays by Turgenev, Shakespeare, Büchner, Chekhov and Pinter.
The National Theatre of Chaillot put on her production of the Martin Crimp play The
Treatment.
On the silver screen she has worked alongside some of the most prestigious directors
on the French scene such as Jacques Rivette, Olivier Assayas, Chantal Akerman and
Tonie Marshall and with foreign directors including Michaël Haneke and James Ivory.
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NATHALIE RICHARD
Comédienne / Actress (France)
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DUNJA BIALAS
Directrice artistique / Artistic director (Allemagne)

Après des études de Lettres Modernes à Munich et à Paris, Dunja Bialas passe 
à l’écriture journalistique de critiques dans le domaine littéraire, des beaux-arts et du
cinéma. Depuis 2000, elle est rédactrice du magazine électronique et cinématographique
artechock et, depuis 2002, programmatrice du Festival International du Documentaire
(Dok.Fest) à Munich. Depuis 2006, elle est responsable de la programmation de
artechock présente, une série mensuelle de films non-sortis en Allemagne. En 2006, elle
crée UNDERDOX - Festival International du Documentaire Expérimental à Munich dont elle
est la directrice artistique.

Dunja Bialas studied literature in Munich and Paris and then went on to write critical and
journalistic pieces concerned with literature, the fine arts and the cinema. Since 2000
she has been the editor of artechock, an electronic and film magazine, and since 2002
she has been responsible for programming the International Documentary Film Festival
(Dok.Fest) in Munich. Since 2006 she has been responsible for the programming of
artechock presents, a monthly series of non-release films in Germany. She is also the
artistic director of the UNDERDOX - International Festival of Experimental Documentary
Films in Munich which she founded in 2006.
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Jérôme Beaujour a réalisé Duras Filme, avec Jean Mascolo.
Il a ensuite collaboré à La vie matérielle de Marguerite Duras et à l’adaptation de L’amant
au cinéma.
Il est le compagnon d’écriture de Benoît Jacquot et travaille aussi avec d’autres cinéastes.
Il est l’auteur de trois romans chez P.O.L : Tout dire, Les gens et Dans le décor.
Il écrit les scénarios de nombreux films pour le cinéma tels que Ça brûle de Claire Simon,
De particulier à particulier de Brice Cauvin en 2006, La moustache d’Emmanuel Carrère
en 2005, Le rôle de sa vie de François Favrat en 2004, Elle est des nôtres de Siegried
Alnoy en 2003.

Jérôme Beaujour directed the film Duras Filmé (Duras at Work) with Jean Mascolo. He
then collaborated on La vie matérielle by Margeurite Duras and the film adaptation of
L’amant (The Lover).
He is Benoit Jacquot’s co-writer and also works with other filmmakers. He has written
three novels published by P. O. L.: Tout dire, Les gens and Dans le décor. He has written
the scripts of a number of films for cinema such as Ça brûle by Claire Simon, De particulier
à particulier (Hotel Harabati) by Brice Cauvin in 2006, La moustache by Emmanuel
Carrere in 2005, Le rôle de sa vie (Role of a lifetime) by Francois Favrat in 2004 and Elle
est des nôtres (She’s one of us) by Siegried Alnoy in 2003.
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JÉRÔME BEAUJOUR
Scénariste / Scriptwriter (France)
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Manoushak Fashahi

Patrice Nezan

Ulrike Kasper

Michèle Sylvander

Gilles Laurent
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En alternance avec l’École Nationale Supérieure Louis Lumière à Paris, elle est assistante
de prise de son musique au Greene Street Recording Studio et au Joe Bendix Studio à
New York. Ses compétences s’élargissent à l’organisation de festivals, l’analyse et la
critique de maquettes au Broadcast Music Industry et à l’agence de management de
musiciens classiques Colbert Artist Management. Durant une année elle est aussi
assistante auprès de Daniel Deshaye sur les bandes son théâtre pour les pièces Miss
Nobody d’Anne Torrès au théâtre de la Villette à Paris et La Cerisaie d’Anton Tchekov à
la Comédie Française. En 2000 elle est lauréate au New York Festival dans la catégorie
“Dramatiques radiophoniques” pour la réalisation de L’oiseau bleu diffusé sur France
Culture. En 2000 Manoushak Fashahi est co-responsable de l’habillage sonore de France
Culture ; elle crée des pièces radiophoniques pour l’émission Résonances. En 2003 elle
est finaliste du concours Phonurgia Nova pour la pièce sonore Variations sur tristes
tropiques d’Andréa Cohen. Elle réalise pour Radio France les émissions Dernière
conversation avec Maurice Pialat par Serge Toubiana, André Labarthe, comme par hasard
par Chrisine Delorme en 2005, et À l’écoute (de la radio) par Andréa Cohen en 2006.
La même année elle reçoit le Grand Prix de l’Iranian Broadcast Organisation pour la pièce
sonore Retour en Australie de Kaye Mortley. Elle réalise depuis 1997 de nombreux
documentaires mis en onde sur France Culture et France Inter pour les émissions Grand
angle, Radio libre, Surpris par la Nuit, Le monde en soi, et Les pieds sur terre.

Alongside her studies at Ecole Nationale Supérieure Louis Lumière in Paris, she worked
as assistant sound engineer at Greene Street Recording Studio and Joe Bendix Studio in
New York. She broadened her experience by festival organisation and through the analysis
and criticism of demos for Broadcast Music Industry, as well as managing classical
musicians at Colbert Artists Management Agency. She worked for a year as Daniel
Deshaye’s assistant on play soundtracks for Miss Nobody by Anne Torres at the Theatre
de la Villette in Paris and The Cherry Orchard by Anton Chekhov at the Comédie Française.
In 2000, Fashahi won the Best Drama Special award at the New York Festival for her
direction of L’oiseau bleu (The Blue Bird) which was broadcast on France Culture. From
1999-2001 Manoushak Fashahi worked as the co-director of sound design at France
Culture. She also wrote radio plays for the Resonances programme. In 2003, she was
a finalist in the Phonurgia Nova competition for her radio play Variations sur tristes
tropiques by Andrea Cohen. She made the following programmes for Radio France in
2005: Dernière conversation avec Maurice Pialat. By Serge Toubiana, Andre Labarthe,
comme par hasard by Christine Delorme, and A l’ecoute (de la radio) by Andrea Cohen
in 2006. That same year, she received the Iranian Broadcast Organisation (IRIB) Grand
Prix for the radio play Retour en Australie by Kaye Mortley. She has made a number of
documentaries since 1998 which have been broadcast on France Culture and France
Inter for the following programmes: “Grand angle”, “Radio libre”, “Surpris par la Nuit”, “Le
monde en soi” and “Les pieds sur terre”.
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MANOUSHAK FASHAHI
Réalisatrice / Director, Documentary maker (France/Iran)
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ULRIKE KASPER
Historienne / Historian (France)

Ulrike Kasper est historienne d’art, spécialisée dans les rapports entre art et musique,
elle enseigne l’art des XIXe et XXe siècles à l’Université américaine (Skidmore College) à
Paris, et à l’Université d’Evry-Courcouronne. Elle a été chargée de cours d’Esthétique 
de l’Image à la Sorbonne. Elle a participé à la création de la galerie contemporaine de la
cité de la musique, à Paris. En 2005, elle a publié un livre sur le compositeur John Cage
et elle termine actuellement un autre livre sur l’artiste Henri Laurens. 

Ulrike Kasper is an art historian who specialises in the relationship between art and music.
She teaches 19th and 20th century art history at the American University in Paris
(Skidmore College) and at the University of Evry-Courcouronne. She also gives courses on
the aesthetics of the image at the Sorbonne. She participated in the creation of the
contemporary gallery of the city of music in Paris. In 2005 she published a book about
the composer John Cage and is currently writing a book about the artist Henri Laurens.
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Né en 1969, belge, vivant à Bruxelles.
Après des études à l’Institut Supérieur des Arts du Spectacle (INSAS) à Bruxelles, il fait
ses premiers pas comme preneur de son en compagnie de Carlos Reygadas et Diego
Martinez Vignatti, sur Japon. Il continuera par la suite à travailler avec ces deux réali-
sateurs… et d’autres, sur des films de fiction et documentaire (O. Smolders, K. Aljafari,
M. Bergman et F. Fichefet, J. Leon, J. Krajinovic, S. Pastecchia, Y. Cantraine,…).
Il s’intéresse par la suite au montage son et se partage aujourd’hui entre ses deux
occupations.
Il collabore aussi avec des artistes, vidéastes, plasticiens et chorégraphes (Orla Barry,
Ariane Michel, A. Prum, J. Dadoune, F. Werbrouck, E. Dietvoorst, S. Augustijnen,…),
préparant des installations sonores, réalisant des bandes son de spectacle,…
Il fut lauréat du prix son du FIDMarseille en 2006 pour son travail sur la bande son
d’Alsateh de Kamal Aljafari 

Born in 1969, Belgian, lives in Brussels.
Having studied at the Institut Superieur des Arts du Spectacle (INSAS) in Brussels, he
took his first steps as a sound recordist working for Carlos Reygadas and Diego Martinez
Vignatti on Japan. He continued to work with them and with various other directors 
of fiction and documentary (O. Smolders, K. Aljafari, M. Bergman, F. Fichefet, J. Leon,
J. Krajinovic, S. Pasteccia, Y. Cantraine).
He subsequently became interested in sound editing and now divides his time between
the two occupations.
He has also collaborated with artists, video artists, painters and choreographers (Orla
Barry, Ariane Michel, A. Prum, J. Dadoune, F. Werbrouck, E. Dietvoorst, S. Augustijnen),
preparing sound installations, creating soundtracks for shows etc.
He was awarded the sound prize by FIDMarseille in 2006 for his work on the soundtrack
of Alsateh by Kamal Aljafari.
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Ingénieur du son / Sound Engineer (Belge)
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MICHÈLE SYLVANDER
artiste, plasticienne / contemporary visual artist (France)

Après ses études à l’école supérieure des Beaux-Arts de Marseille, Michèle Sylvander
travaille pour l’institut d’Art et d’Archéologie de Tunis. En 1970, elle fait sa première
exposition personnelle à l’école d’Art et d’Architecture de Marseille-Luminy.
Elle participe ensuite à de nombreuses expositions individuelles et collectives en France
(la galerie Roger Pailhas, la Villa Noailles d’Hyères,…) et à l’étranger (au centre national
d’art contemporain de Montréal au Canada, au Tread waxing Space de New York, à 
la Kunstaus de Hambourg et de Bern, au Musée de Lausanne, chez Luis Serpa à
Lisbonne,…). Son travail est également présenté dans le cadre de foires internationales
comme celle de Bâle.
En 2002, le Musée d’Art contemporain de la ville de Marseille (MAC) lui consacre une
exposition personnelle : “Un Monde presque parfait”.

After completing her studies at the Ecole Supérieure des Beaux Arts in Marseille (ESBAM),
Michèle Sylvander worked for the National Institute of Art and Archaeology in Tunis. In
1970, she had her first solo exhibition at the Ecole d’Art et Architecture de Marseille-
Luminy.
She has since had several solo shows and taken part in group shows in galleries in France
(including Galerie Roger Pailhas and la villa Noailles d’Hyeres) and further afield (at the
National Contemporary Art Centre in Montreal, Tread Waxing Space, New York, the
Kunsthaus in Hamburg and Bern, Musee de Lausanne, and Luis Serpa Gallery, Lisbon).
Her work has also been exhibited at a number of international art shows, such as the
Basel Art Fair.
In 2002, the Musee d’Art Contemporain de la ville de Marseille (MAC) held her one man
show entitled “Un monde presque parfait” (An almost perfect world).
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Producteur depuis douze ans, Patrice Nezan tente de participer au questionnement sur
le monde d’aujourd’hui en transmettant l’univers de réalisateurs qui portent sur nos 
réalités contemporaines un regard aussi singulier et personnel que sensible et généreux.
Ses choix éditoriaux privilégient les projets de films explorant de nouvelles voies narratives,
visuelles et sonores, et intégrant le corps, générateur de sens et d’émotions par excel-
lence, comme terrain d’observation.
Réalisateurs accompagnés : Catherine Maximoff, Clarisse Hahn, Ayako Mogi, Claudio
Pazienza, Werner Penzel, Alain Platel, Thierry Knauff, Olivier Megaton, Benoît Dervaux,
Philippe Gasnier.

Filmographie
Pour les films du Présent : Scènes de chasse au sanglier de Claudio Pazienza ; Les ballets de ci de la d’Alain
Platel ; Aperghis, temête sous un crâne de Catherine Maximoff ; Les Kurdes, une communauté de Clarisse
Hahn; Zanzibar, du rythme à l’âme de Philippe Gasnier & Patrice Nezan ; Les couleurs d’Irimuti de Ayako 
Mogi ; Swinging Ethiopa de Catherine maximoff ; Les autonautes de la cosmoroute de Werner Penzel, Nicolas
Humbert & Frederick Reus ; L’âne probablement de Claudio Pazienza.
Pour Heure d’Été Productions : Esprit de bière de Claudio Pazienza ; Uzès quintet de Catherine Maximoff ;
Panamarenko, portrait d’artiste en son absence de Claudio Pazienza ; Solo de Thierry Knauff ; DanseDanseDanse,
4 moyens métrages en coproduction avec Arte : Chrysalys d’Olivier Mégaton ; Blackspring de Benoît Dervaux ;
If not, why not? de Daniel Wiroth ; Piano di rotta de Jocelyn Cammack ; Emmy de Daniel Larrieu ; Lourdes-Las
Vegas (Bernadetje) de Giovanni Cioni ; Les anges de nos campagnes de Rémi Lange ; One dance, one song : 
7 fictions courtes en coproduction avec Arte : Erè Mèla mèla de Daniel Wiroth ; Adesso Basta de Claude
Mourieras ; Ya Rayah de Claudio Pazienza ; Besame mucho d’Alfredo Diaz Perez ; La Habanera de Pascal 
Magnin ; Daïté de Catherine Maximoff.

A producer for twelve years, Patrice Nezan is engaged with the questions of the modern
world through the work of directors whose vision of contemporary reality is as personal
and singular as it is sensitive and generous. His editorial selections favour film projects
which explore new visual and audio narrative styles using the human body, generator of
meaning and emotion par excellence, as their canvas.
Directors he has worked with include: Catherine Maximoff, Clarisse Hahn, Ayako Mogi,
Claudio Pazienza, Werner Penzel, Alain Platel, Thierry Knauff, Olivier Megaton, Benoît
Dervaux, Philippe Gasnier.
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PATRICE NEZAN
Producteur / Producer (France)
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JURY DU PRIX GNCR / GNCR PRIZE JURY
Le jury est constitué de trois membres / The jury is composed of three members

Luigi Magri (Cinéma L’Apollo, Chateauroux)
Marianne K. Roméo (Espace Magnan, Nice)
Jean-Pierre Castagna (Rencontres Cinématographiques de Digne-les-Bains)

JURY DU PRIX MARSEILLE ESPERANCE / MARSEILLE ESPERANCE JURY
Le jury est constitué de neuf membres représentant différentes 
communautés religieuses de Marseille
The jury is made up of nine members representing various 
religious Communities of Marseille

Armand Zirekian (Communauté Arménienne) 
Laurent Garabedian (Communauté Arménienne)
Thi-Lan Cerf (Communauté Bouddhiste) 
Christine Fillette (Communauté Catholique) 
Hélène Obadia (Communauté Juive)
Souad Abderrezak (Communauté Musulmane)
Rania Allali (Communauté Musulmane)
Marie Sinanoglou (Communauté Orthodoxe)
James Woody (Communauté Protestante)

JURY DU PRIX DES MÉDIATHÈQUES
Le jury est constitué de cinq membres / The jury is composed of five members

Jean-Guy Arlabosse (Bibliothèque-Médiathèque de Suresnes) 
Sylvie Morata (Bibliothèque-Médiathèque de Martigues)
Sandrine Sogne (Bibliothèque-Médiathèque de Nîmes) 
Anouk Paille (Bibliothèque-Médiathèque de Poitiers) 
Agnès Bougueliane (Bibliothèque-Médiathèque de la Haute-Marne)
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Eighteenth Festival, eighteenth year. A coming of age? The age of responsibility and
freedom? While the International Documentary Film Festival of Marseille has not waited
for this anniversary to find new things to do, it is nevertheless true that the event is today
taking a new direction. Documentary films in competition from now on will be mixed
together with fiction films from around the world. It is a slight modification in number
rather than quality but it is decisive nonetheless. Why take this step? When generalist
festivals are increasingly including documentaries in their selections, we are choosing to
reverse this tendency: it is our turn to welcome fiction, fully and entirely. It is a way of
reaffirming the vigour of the documentary film, which does not need a reserved area to
indicate its importance, and it does not give a hoot about boundaries to designate what
it widely disseminates, and often for the better. To situate the question on a more
theoretical level, never have we found the opposition between the real and the invented
to be fruitful for considering the differences between documentary and fiction. There is
in each of these genres – when they are worthy, that is to say worthy of reality –
something authentic and fabulous, constrained and free and laboured and graceful. How
this balance is combined to create a work that may cross over time and bear testimony
of that rare thing that we call an event is all that counts. 
Pedro Costa’s work exemplifies a similar requirement and we are presenting a
retrospective of it in his presence, accompanied by a “carte blanche” programme made
up of some of his favourite films. His career, as we know, has always moved towards
purity. Gradually removing the meanders from the scenario, his films concentrate on
situations, gestures, and accidents of monumental proportions as his recent full-length
film, En avant jeunesse!, amply shows. 
There are four other screens running parallel to the programme. The exclamation mark
after Presto! means that these films, where music dictates to the gaze, manage to
transmit an injection of beautiful insolence, that of jazz, rock, world music and contem-
porary music, and that which we often classify too rapidly as classical. Film, she said will
bring together works in which the gaze takes the form of a female rebellion – without
gesticulation, but certainly radical. Current fiction from across the Rhine will be presented
by representatives of young German cinema in collaboration with the Festival of Tübingen
and the critical review Revolver. And finally, the “Paths” screen, which was successfully
introduced last year, led by Fotokino, will again be running its open programme aimed at
children. There are more than a hundred films in total, mostly previously unseen in France,
without forgetting the numerous world and international premieres. There are more than
twenty film debuts out of the thirty-seven in competition that will rejuvenate our gaze. They
will feed the numerous screenings that will take place at the Criée Theatre, at the Variétés,
at the CRDP and at the BMVR of the Alcazar.

Jean-Pierre Rehm
Festival Director
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Dix huitième édition, dix huitième année. Celle de la majorité ? De la responsabilité et de
l’émancipation ? Si le FIDMarseille n’a pas attendu cet anniversaire pour s’employer au
mieux, reste vrai néanmoins que la manifestation entame aujourd’hui un tournant. Aux
films documentaires en compétition se mêleront désormais, tout ensemble, des fictions
venues du monde entier. Modification pour l’heure encore timide, en nombre plutôt qu’en
qualité, mais décisive. Pourquoi ce choix ? Lorsque les festivals généralistes intègrent de
plus en plus de documentaires dans leurs sélections, nous choisissons d’inverser le
mouvement : à notre tour d’accueillir, de façon pleine et entière, la fiction. Manière de
réaffirmer la vigueur documentaire, qui n’a pas besoin d’un pré carré pour signaler son
importance, qui fait fi des frontières pour désigner qu’elle essaime largement, et souvent
pour le meilleur. Jamais, pour situer par ailleurs la question sur un registre plus théorique,
nous n’avons trouvé l’opposition entre le véridique et le fabriqué féconde pour penser les
différences entre le documentaire et la fiction. Il y a dans chacun des genres – lorsqu’ils
sont dignes, c’est-à-dire à hauteur du réel – de l’authentique et du fabuleux, du contraint
et du délié, du travail et de la grâce. Comment cette balance se combine en direction
d’une œuvre qui peut traverser le temps et porter témoignage de cette chose si rare
qu’on appelle un événement, cela seul compte.
Exemplaire d’une semblable exigence, se distingue le cinéma de Pedro Costa, dont nous
présentons une rétrospective en sa présence, accompagnée d’une carte blanche
constituée de quelques-uns de ses films de prédilection. Sa carrière, on le sait, s’est
déplacée vers toujours davantage d’épure. Délaissant peu à peu les méandres du scénario,
ses films se concentrent sur des situations, des gestes, des accidents à la taille de
monuments comme son récent long-métrage, En Avant, Jeunesse !, le montre avec
ampleur. 
Quatre autres écrans parallèles au programme. Presto ! dont le point d’exclamation laisse
entendre que ces films où la musique dicte au regard sauront faire passer un souffle de
belle insolence, celle du jazz, du rock, des musiques du monde et contemporaine, et de
celle aussi qu’on dit trop vite classique. Filmer, dit-elle réunit des œuvres où le regard
trouve les formes d’une rébellion au féminin – sans gesticulation, mais radicale à coup
sûr. Autour de la revue critique Revolver, animée par des représentants du jeune cinéma
allemand et en collaboration avec le Festival de Tübingen, l’actualité de la fiction d’outre-
Rhin. Et enfin, initié l’an passé avec succès, l’écran Sentiers, mené par Fotokino, reconduit
sa programmation ouverte destinée aux enfants.
Plus d’une centaine de films au total, pour l’essentiel inédits en France, sans omettre les
nombreuses premières mondiales et internationales. Plus d’une vingtaine de premiers
films sur les trente sept en compétition, voilà de quoi rajeunir notre regard, si la sagesse
était un risque. Et alimenter les nombreuses séances qui prendront place au TNM La
Criée, aux Variétés, au CRDP et à la BMVR de l’Acazar.

Jean-Pierre Rehm
Délégué Général
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CÉRÉMONIE D’OUVERTURE / PREMIÈRE FRANÇAISE / PREMIER FILM

TAN CHUI-MUI 
réalisé par / directeb by

OPENING NIGHT / FRENCH PREMIERE / FIRST FILM

“Tu n’as pas le choix. A moins que tu sautes”, dit John. Elle ouvre la
porte de la voiture à pleine vitesse, se penche, hésite. Sauter, ça fait
trop mal. Et il fait sombre devant et il fait sombre derrière. Alors elle
referme la portière. Et de toute façon, c’est trop tard pour sauter.
L’amour victorieux de tout ? A ce bref extrait, on aura compris que
rien n’assure ce programme idyllique d’être respecté ici. L’histoire ?
Presque classique : une jeune fille venue de la campagne malaise pour
travailler en ville fait la rencontre d’un jeune homme. Personnage
trouble, il tiendra ses promesses, même les plus terribles.
Pour son premier long-métrage, après plusieurs courts remarqués et
récompensés dans de nombreux festivals, Chuimui fait preuve de
grande maturité cinématographique. Privilégiant le sens de la durée
à la multiplication des péripéties ou des plans, elle fait le pari d’un film
où les dialogues importent moins qu’une sensation générale qui se
diffuse maladivement. Si l’espace entier en est contaminé, autant que
les actions qui s’y déroulent, absorbées dans une fatalité silencieuse,
cette épidémie touche aussi l’ensemble des personnages et des
générations qu’ils incarnent. Bien au-delà du récit propre au scénario,
c’est d’un monde qu’il s’agit, celui d’aujourd’hui, et de la place qui y est
accordée aux femmes. (JPR).

“You don’t have a choice. Unless you jump”, says John. She opens the door of the
speeding car, believe this, hesitate. Jumping would hurt too much. And it is dark
in front and dark behind. So she closes the door and, in any case, it is too late
to jump. Love conquers all? From this brief extract, we understand that nothing
guarantees that this idyllic programme will be respected here. The story? It is
almost classic: a young girl comes from the Malaysian countryside to work in the
city and meets a young man. He has an unstable personality and always keeps
his promises, however awful.
For her first full-length film, after several short films that gained attention and
were awarded prizes by various festivals, Chui-Mui shows great cinematic maturity.
By prioritising the sense of duration rather than the multiplication of events or
shots, she goes for a film in which the dialogues are less important than the
general sickly sensation that the film exudes. If the whole space is contaminated,
as well as the actions that take place in it, absorbed in a silent fatality, this
epidemic also touches all of the characters and the generations that they embody.
Beyond the story in this particular scenario, it speaks of the world of today and
the position accorded to women in it. (JPR).
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NORA MARTIROSYAN
réalisé par / directeb by

PRIX DES MÉDIATHÈQUES / PRIX SON / PREMIÈRE MONDIALE

MEDIA LIBRARIES PRIZE / SOUNDTRACK PRIZE / WORLD PREMIERE

En deux chapitres, en deux temps, un même récit. D’une part, 1937,
en plein apogée des purges staliniennes à Erevan, en Arménie alors
soviétique, année de l’arrestation du père de Nora Dabagian, opposant
politique. D’autre part, 2006, le récit circonstancié de cette arresta-
tion par la vieille femme, dénommée affectueusement Baboulia, et
très jeune fille alors. Question tendue entre ces deux faces : comment
transmettre, quelles images, quels mots, quelles sensations ?
Apparemment deux parties clairement définies, donc. La première,
fictionnelle, muette, faite d’impressions, de sensations, s’arrêtant ici
sur le chatoiement d’une couleur, là sur un son, est construite à partir
du point de vue de l’enfant. La seconde, affichée documentaire, est
bâtie sur la parole de la vieille femme. Mais les deux temps se croi-
sent, les récits et les paroles se mêlent, les images passent de l’un
à l’autre, les voix se superposent, se doublent, passent d’un corps à
l’autre. En deux récits nécessairement fragmentaires et complémen-
taires d’une expérience insaisissable – sur la perte inconsolable à
jamais d’un père, sur la vieillesse et la disparition inéluctable –, Nora
Martirosyan offre un film en forme d’hommage, à la transmission et
à la mémoire. (NF)

Two chapters, two time periods, one story. On the one hand, 1937, at the height
of the Stalinist purges in Erevan, in the then Soviet Armenia, the year of the arrest
of Nora Dabagian’s father who was a political dissident. On the other hand, 2006,
the circumstantial story of this arrest related by the old woman, affectionately
known as Baboulia, who was a very young girl in the 1930s. The tense question
between these two sides is how to transmit all this and what images and
sensations should be conveyed?
Apparently, two parts are clearly defined. The first, fictional, silent, made up of
impression and sensations, pausing here on a shimmering colour and there on
a particular sound, is constructed from the point of view of the child. The second,
more documentary, is built on the words of the old woman. But the two time
periods cross over, the stories and the words become mixed up, the images pass
from one to the other, voices are superimposed, become doubled, passing from
one body to the other. In two necessarily fragmented and complementary stories
about an ungraspable experience, the inconsolable loss of a father, old age and
the inevitable disappearance, Nora Martirosyan offers a film in the form of a
homage to transmission and memory. (NF)
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PREMIÈRE FRANÇAISE

RAYA MARTIN
réalisé par / directeb by

FRENCH PREMIERE

Dans son précédent et premier long-métrage, étonnant Short Story
about Indio Nacional (montré au FID l’an dernier), le si jeune Philippin
Raya Martin avait su d’emblée signaler sa forte personnalité. Deux
traits, très vite dit, la caractérisaient. Une écriture lyrique d’abord,
faite de lents plans séquences, un penchant marqué pour le cinéma
des origines avec sa fausse candeur formelle, la simplicité austère de
ses cadres et une propension onirique. L’ambition ensuite, confondante
pour un artiste de son âge, de prendre en charge rien moins que
l’épopée de son pays. On ne manquera pas de retrouver ici la même
manière, radicalisée encore davantage. Dans cette fiction, le scénario
est squelettique : quelqu’un marche, puis se souvient à l’issue de son
infiniment longue déambulation de personnages que l’on voit soudain
apparaître : deux jeunes garçons arrêtés par la police, puis emmenés
à traverser la jungle, lieu de leur exécution sommaire. Mais à l’image,
tout cela reste brumeux – c’est l’espace du souvenir, de la reconstitu-
tion aujourd’hui, qui empêche que des actions ou des figures s’incar-
nent en dehors de la nuit de leurs frayeurs. Remonter le temps, et
faire coïncider le contemporain avec l’ensevelissement de l’histoire,
c’est peut-être ce qu’indique le paradoxe du titre. Il ne renvoie en
aucune façon à une autobiographie intime, mais, bien plus ample, et
risqué, au devoir de réécrire, et de porter, l’histoire dont il est le fruit.
(JPR)

In his previous and first full-length film, the surprising Short Story about Indio
Nacional (shown at the Marseille festival last year), the very young Filipino Raya
Martin revealed a very strong personality. Two traits, that can be rapidly
described, characterise it. Firstly a lyrical writing style, made of slow sequential
shots, a marked penchant for the cinema of origins with its false formal candour,
the austere simplicity of its framing and dreamlike propensity. Then there is the
ambition, confusing for an artist of his age, to approach the saga of his country.
We find here the same manner, even more radicalised. In this fiction, the scenario
is skeletal: somebody walks, then remembers at the end his infinitely long
wandering the characters who suddenly appear: two young boys arrested by the
police, then forced to cross the jungle, the place of their summary execution. But
in terms of the image all of this remains cloudy – it is a space of memory, of
reconstruction today, that prevents these actions and figures from incarnating
themselves outside of the night of their fears. Going back in time and making the
contemporary coincide with the burial of history, it is perhaps this that the paradox
of the title indicates. It does not come from an intimate autobiography, but, much
more fully, and more haphazardly, from the duty of rewriting, and bearing, the
history of which it is the fruit. (JPR) 
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DANA RANGA
réalisé par / directeb by

PREMIÈRE MONDIALE

WORLD PREMIERE

Après Story (FID 2003), portrait splendide et halluciné du cosmonaute-
poète américain Story Musgrave, Dana Ranga ajoute un autre volet
à sa propre conquête spatiale. C’est au tour d’un Russe, cette fois,
de confier à la caméra les secrets de l’aventure extraterrestre. La
nationalité n’y change rien cependant, la simplicité du dispositif du film
précédent est maintenue. Le camarade Poliakov, assis ou debout,
toujours immobile, est retenu dans un espace restreint. Guère plus
grand, c’est l’idée, que celui des cabines à bord desquelles il a tourné
autour de la planète. Et donc, le verbe laissé lui en liberté, Poliakov
nous raconte : les entraînements avant le départ, l’attente douloureuse
avant de savoir si l’on est élu pour le long voyage, son rôle de médecin
cardiologue dans l’équipe, et, enfin les expériences, les sensations,
les croyances, de cette petite communauté en plein ciel. Unique
licence à cette austère mise à la question, son épouse apparaît
quelquefois à ses côtés, comme le rappel d’une attache que ces lents
mois passés dans cette prison céleste n’ont pas entamé. Comme le
rappel aussi, incarné en un corps de femme, de feue cette Union
Soviétique pour laquelle la nuit de l’espace était alors surtout l’enjeu
d’un conflit d’idéaux. (JPR)

After Story (FID 2003), the splendid and hallucinatory portrait of the American
astronaut-poet Story Musgrave, Dana Ranga adds another chapter to her own
conquest of space. This time it is the turn of a Russian to confide the secrets of
extraterrestrial adventure to the camera. The nationality changes nothing however,
the simplicity of the set up of the previous film is maintained. Comrade Poliakov,
seated or standing but always immobile, is filmed in a confined space. The idea
is that it should resemble the modules aboard which he circled planet. Poliakov
tells us about the pre-flight training, the painful wait to know if he had been chosen
for the long voyage, his role as cardiologist in the team, and finally the experiences,
sensations and beliefs of this little community up in the sky. The only exception to
this austere questioning is when his wife sometimes appears at his side as a
reminder of an attachment that those slow months spent in the celestial present
had not undermined. But also as a reminder, embodied in the body of a woman,
of the former Soviet Union for which the night of space was above all the stake
in an ideological conflict. (JPR)
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PREMIÈRE MONDIALE

JEAN-CLAUDE ROUSSEAU
réalisé par / directeb by

WORLD PREMIERE

“Il y avait longtemps que je voulais essayer si je pourrais faire une
tragédie avec cette simplicité d’action qui a été si fort du goût des
anciens. Il y en a qui pensent que cette simplicité est une marque de
peu d’invention. Ils ne songent pas qu’au contraire toute l’invention
consiste à faire quelque chose de rien.” Racine, préface de Bérénice
(1670).
Proposée par Jean-Claude Rousseau en synopsis de son dernier film,
cette citation est bien connue. Elle figure, on le sait, l’archéologie de
cette modernité radicale qui court de Mallarmé à Beckett. Elle consiste
moins à faire surgir une forme à partir du ténu, qu’à souhaiter
accorder à ce très peu sa pleine place, sa force intacte, sans lui
substituer une autre intensité. Semblable programme n’est pas neuf
dans le cinéma de Rousseau. C’en est même la signature, l’exigence
toujours continuée. La singularité, cette fois, tient au fait qu’il revienne
explicitement à la source. Le voilà donc, chez lui, à dire Bérénice en
solo, tout en poursuivant par ailleurs des tâches domestiques.
Jusqu’au comique : ainsi ces plans répétés où il s’obstine à resserrer
le joint d’un robinet déficient, ou encore l’allégresse en gros plan de
pieds nus qui se laissent entraîner à quelques pas de danse. Mêler la
vie à l’art, de telle manière que rien n’y soit jamais compartimenté ni
cédé, voilà la grande affaire. Cette grande affaire saisie à domicile, à
quoi s’emploie De son appartement, c’est ce qui s’appelait autrefois
une vie de saint. (JPR)

’For a long time I have wanted to try and see if I could create a drama with the
simplicity of action which the Ancients so favoured. There are those who believe
that this very simplicity is a sign of a lack of inventiveness. They do not consider
that, on the contrary, “all invention is to create something out of nothing.’ – from
the preface of Bérénice by Racine, 1670.
This well-known quotation was presented by Jean-Claude Rousseau as the synopsis
for his latest film. It represents, as we know, the bedrock of that radical modernity
which can be traced from Mallarmé to Beckett. It is not so much a question of
making a form appear out of something tenuous, but more the desire to attribute
to the tenuous its own rightful place and its intact strength, without lending it a
different intensity of a vigour that does not ring true. This objective is not a new
phenomenon in Rousseau’s work. The continued demand for high standards is
rather what sets his work apart. What makes this film distinctive is the way
Rousseau explicitly returns to the source of his creative inspiration. So here he
is at home reciting Bérénice to himself, whilst going about his household chores.
It verges on the comical : there are repeated shots of him trying obstinately to
turn off a dripping tap, or the jubilant close up of bare feet carried away to perform
a dance step or two. Combining art with life in such a way that nothing is
compartmentalised, nothing lost – that is the goal. This ambitious goal pursued
in a domestic setting in De son appartement, is what would have been referred
to in times gone by as the Life of a Saint. (JPR).
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KIM YOUNG-JO 
réalisé par / directeb by

PREMIER FILM / PREMIÈRE MONDIALE

FIRST FILM / WORLD PREMIERE

Un secret de famille se nourrit ici à partir de l’absence d’un père. Les
années passent, et s’impose peu à peu le désir d’en savoir plus, de
retrouver ce père, de lui donner une existence au delà d’une vague
image insatisfaisante. Image nécessaire elle-même pour construire
sa propre image. Le cinéaste enquête, rencontre des témoins,
interroge sa mère. Les récits se croisent et, bien sûr, coïncident mal.
Non sans humour, le film, en forme de quête, nous emmène au fil de
cette remontée aux origines, d’où devrait surgir une identité plus
solide, plus rassurante. Pas si simple. Des trajectoires de vie apparais-
sent, les rancœurs, les ressentiments, mais aussi les ressorts, les
énigmes et les infinies subtilités des rapports entre une mère et son
fils, entre un homme redevenu père et son fils. Et le cinéaste, à la fois
acteur et metteur en scène de cet écheveau, fait partager ses senti-
ments mêlés. Il commente ses choix, ses hésitations, ses bifurcations
face au désir ambivalent de cette improbable famille que pourrait
accueillir le film, à la fois prétexte et outil de cette recherche. Au-delà
de cette trajectoire singulière, sous l’autoportrait, ce qui se dessine
en filigrane, discret mais insistance, c’est encore davantage le portrait
d’une femme, et d’un couple, dans la société coréenne s’ouvrant à
l’Occident. (NF)

A family secret is fed by the absence of a father. Years go by and the desire
increasingly grows to know more, to find his father, to give him an existence
beyond a vague and unsatisfying image. An image that itself is necessary to
construct his own image. The director investigates, meeting witnesses and
questioning his mother. The stories overlap and, of course, do not coincide. Not
without humour, the film, in the form of a quest, carries us along on this journey
of the discovery of origins, from which a more solid and reassuring identity should
arise. It is not so simple, however. Life trajectories appear, resentments, feelings,
but also the impulses, the enigmas and the infinite subtleties of the relationship
between a mother and her son, between a man who becomes a father again and
his son. And the film-maker, who is both actor and director of this tangle, shares
his mixed feelings. He comments on his choices, his hesitations and his options
when faced with the ambivalent desire of this improbable family that the film,
which is both a pretext and the tool of this search, might take on board. Beyond
this singular trajectory, behind the self-portrait, what is implicitly drawn, discreetly
yet persistently, is above all the portrait of a woman, and a couple, in a Korean
society opening itself up to the West. (NF)
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PREMIÈRE MONDIALE

YERVANT GIANIKIAN ET ANGELA RICCI LUCCHI
réalisé par / directeb by

WORLD PREMIERE

Une collection de jouets d’enfants faits de matériaux divers : bois, fer,
papier, étoffe, craie, celluloïd, cire. Le film couvre l’époque qui va de
la fin de la première guerre mondiale jusqu’aux années cinquante.
Leur provenance : tous les objets ont été trouvés dans les Dolomites.
(“Un pays situé sur cette tache blanche de la mappemonde sacrée où
une Chine de porcelaine rencontre, sous un ciel minéral, les roches
des Dolomites colorées d’un rouge artificiel ”, comme dit Adorno.)
Dans un village qui, jusqu’ à la première guerre mondiale, faisait partie
de l’Autriche. Les pays d’où ces objets ont été  rapportés : l’Europe
de l’Est, l’Italie du Nord, la Russie, le Japon. Le trait pittoresque de
ces objets issus d’un peu partout est marqué. La collection regroupe
plusieurs catégories : hommes, animaux, végétaux, en une variété de
petites tailles. Les qualités intrinsèques de ces objets reflètent la
période historique qui va du fascisme et du nazisme à l’après guerre. 
L’image est vue à travers une loupe. A travers ces objets rapetissés
apparaissent les ‘fonctions’ d’un monde paysan, rural, le monde des
travaux de la terre, liés aux animaux et aux bois. Mais se font jour
aussi les travaux domestiques, liés à la maison et à ses espaces, les
métiers traditionnels, les échoppes. Ils contiennent aussi des éléments
du folklore et des coutumes populaires et religieuses.
Un catalogue de 10 000 jouets cabossés qui ont survécu aux
enfances bouleversées par deux guerres mondiales ; miniaturisation
faite de matériaux pauvres ; ombres menaçantes du fascisme et du
nazisme. (Yervant Gianikian & Angela Ricci Lucchi)

A collection of children’s toys made of different materials: wood, tin, paper, fabric,
chalk, celluloid and wax. The film spans the period from the end of the First World
War up to the 1950s. Their provenance: all the objects were found in the
Dolomites “A region situated on that white patch on the sacred map of the world
where a China made of porcelain meets under a leaden sky the rocks of the
Dolomites of an artificial-looking red” (T.W. Adorno) in a village which, up until the
First World War, was part of Austria. The places these objects were collected
from were Eastern Europe, Northern Italy, Russia and Japan. The character of
these objects from different regions is most prominent. The collection is made
up of different categories: human, animal and vegetable in a range of various
small sizes. The intrinsic qualities of these objects reflect the historical period
between Facism and Nazism and the post-war era. The images are seen through
a magnifying glass. Through these shrunken objects there emerge the ’workings’
not just of a rural, peasant world, a world of agricultural labour linked with animals
and the woods, but also one of domestic chores linked to the home and its
spaces, traditional crafts and shops. There are also elements of folklore and
popular and religious customs. A catalogue of 10,000 shabby toys that have
survived childhoods shattered by two World Wars; miniaturisation in humble
materials; menacing shadows of Fascism and Nazism. ROBERTO: Rome, Berlin,
Tokyo.
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WANG BING
réalisé par / directeb by

PRIX DES MÉDIATHÈQUES

MEDIA LIBRARIES PRIZE

Fengming parle, face caméra, pendant trois heures. Âgée de plus de
soixante dix ans, elle raconte sa vie. Depuis les débuts de la révolution
chinoise en 1957, où, jeune femme, elle prend une part active dans
cette aventure, pour faire rapidement l’expérience de tristes décon-
venues, jusqu’à aujourd’hui. Accusés, elle et son époux d’être déviants
“droitistes”, ils seront tous deux sévèrement punis, et le récit enchaîne
les drames. Après la fameuse fresque épique d’A l’Ouest des Rails
(Grand Prix FID 2003), Wang Bing a tourné cette fois à huis clos.
Eustache en avait fait le pari avec Numéro Zéro : se poser à l’écoute
d’une archive vivante pour permettre à une large tranche d’Histoire
de se déployer physiquement. Cette humble fixité permet à Wang Bing
de se concentrer sur la grandeur de ce qu’on appelle, d’un mot si
méconnu en vérité, un témoignage. Faire entrer dans un espace limité
l’illimitation. Laquelle? Celle de cette époque, bien sûr, vaste, complexe
et encore si pleine de secrets. Mais illimitation, surtout, du tort fait.
Du coup, dans cet espace restreint, plus tout à fait domestique,
l’accent se porte sur tous les accidents de l’entretien. Ce sont eux qui
prennent le relais du récit pour lui accorder toute son ampleur
tragique. Ainsi, par exemple, la tombée de la nuit qui plonge le film
dans l’obscurité jusqu’à ce que, après un long noir, l’on se souvienne
de l’existence de la lumière électrique. Ainsi encore les sorties
régulières de Fengming hors du champ. Filmer l’Histoire de son pays,
filmer un corps, filmer l’emprise de l’un sur l’autre, telle est l’ambition
sèche et généreuse de cette chronique. (JPR)

Fengming speaks for three hours, facing the camera. She is over seventy years
old and tells her life story. From the beginning of the Chinese Revolution in 1957
when, as a young woman, she took part in that adventure only to rapidly become
sadly disappointed, up to the present day. She and her husband were accused of
being “rightist” revisionists and both were severely punished, leading to one drama
after another. After the famous epic fresco of West of the Tracks (Grand Prix at
the FID 2003), this time Wang Bing has turned to huis clos. Eustache tried it in
Numéro Zéro by listening to a living archive to allow a large slice of History to
physically come into play. This humble steadiness allows Wang Bing to concentrate
on what is known as a testimony (a word often misunderstood). In other words
to make unlimitedness enter into a limited space. Which space? That of the era,
of course, vast, complex and still full of secrets. But unlimitedness, above all, of
wrongs done, of the violence that is injustice. Suddenly, in this restricted space
that is no longer totally domestic nor public, the concentration is on all the
accidents of the interview. They take up the story and provide its full tragic
amplitude. So, for example, the nightfall that plunges the film into obscurity until,
after a long darkness, the existence of the electric light is remembered. Likewise
when Fengming regularly goes out of frame. To film the history of his country, film
a body, film the hold of one person over another, such is the simple and generous
ambition of this chronicle. (JPR)
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Partir à la recherche de ses racines n’est pas une quête inédite. Elle
le devient davantage lorsqu’exhumer ses racines revient à vouloir
comprendre son propre nom, la langue qui l’a calligraphié, le pays et
son Histoire qui l’ont rendu nécessaire. C’est cette patiente remontée,
de soi hors de soi, qu’entreprend Gaëlle Vu Binh Giang dans Ho. Si ce
mot signifie filiation en vietnamien, il laisse aussi entendre en français
l’élévation, mais selon des abscisses et des ordonnées inconnues,
comme le graphique du titre dessiné en générique en témoigne.
“Traversée enregistrée sur 6900 pieds de pellicule Fuji 16 mm, et
vingt-six heures de son, dans ses bagages une Bell-Howell – la petite
caméra des correspondants de guerre”, comme le précise Tran Kim
Thanh, le producteur vietnamien. Il ne s’agit pourtant pas ici de
conquête, ni de reportage, même intimiste, mais de s’exposer au
mystère de son ascendance.
Au départ une adresse sommaire laissée par son père, composée de
trois chiffres qu’il faudra décrypter dans un Ha Noi évidemment
bouleversé. La suite, sans scénario, écrit la succession des rencon-
tres. Avec un paysage et ses sons, sans leur imposer l’asservissement
d’une synchronie. Avec des personnages, vivants ou flottants dans les
limbes de la mémoire. Avec, enfin, la puissance libre du légendaire
qu’expriment les poèmes qui ponctuent cette ode au lointain qu’est le
natal. (JPR)

Going on a journey to search for your roots is not an original quest. It starts to
resemble one as you dig up your past with the desire to understand your own
name, the language which shaped it, the country and its history which made the
quest imperative. It is this patient search for herself, outside herself, that Gaëlle
Vu Binh Giang undertakes in Ho. While this word means parentage in Vietnamese,
its actual sound has associations in French with height: yet it is hard to know via
which unknown abscisses and ordinates this link emerges, as is also reflected in
the graphics of the credit titles. 
“The journey was recorded on 6,900 feet of Fuji 16mm film and 26 hours of
sound recordings and there was a Bell-Howell in her luggage – the little camera
that war correspondents use” recalls Tran Kim Thanh, the Vietnamese producer.
It is not a question of conquest or of reportage – even the intimate variety, but of
the film’s creator laying herself open to the mystery of her past. 
It all begins with the scrap of an address, consisting of three numbers, left behind
by her father that has to be decoded in what is clearly a shattered Hanoi. The
rest of the film, which is unscripted, describes a series of encounters against the
backdrop of a landscape and its sounds without subjecting them to the restrictions
of a time sequence. Characters, real and imaginary, float in the limbo of memory
and eventually acquire the liberating power of what is legendary, as is expressed
in the poems which punctuate this faraway ode to a birthplace. (JPR)
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Des histoires entremêlées, comme l’indique le titre en manière 
de traduction, il est certain que ce film au scénario hautement
composite nous les propose. Délaissant le montage alterné, encore
trop univoque, Sherad Anthony Sanchez superpose dans ce premier
film les temporalités et les régimes narratifs : le mythe, le conte,
l’allégorie, le documentaire, le film de guerre, le film d’avant-garde,
etc. Tout ici est matériau propice à dresser un état des lieux de la
confusion idéologique et pratique qui semble la meilleure description
du climat récent aux Philippines. Du même coup, c’est la richesse d’un
large panorama de figures qui frappe le spectateur : prêtresse shaman
ancestrale frappée de stigmates christiques, soldats approximatifs
s’essayant au karakoe, paire d’enfants abandonnés errant dans la
forêt, militants marxistes insouciants, etc. Il serait vain de tenter de
resserrer cette luxuriance, dont la nature omniprésente est le miroir
exact, en une intrigue ordonnée. Mieux vaut s’abandonner au
cheminement des actions éclatées, qui vont lentement les unes à la
rencontre des autres. (JPR)

As the use of translation in the title indicates, it is certain that this film with its
highly composite scenario will offer us interwoven stories. Relinquishing alternate
editing, that would be still too unequivocal, in this his first film, Sherad Anthony
Sanchez superimposes different times and narrative regimes including the myth,
the tale, the allegory, the documentary, the war film, the avant-garde film, etc.
All of this is propitious material to draw up an inventory of the ideological and
practical confusion that seems to be the best description of the recent climate
in the Philippines. At the same time, it is the richness of a large panorama of
figures that strikes the spectator : ancestral shaman priestess afflicted with
Christian stigmata, soldiers trying out karaoke, a pair of abandoned children
wandering in the forest, carefree Marxist activists, etc. It would be pointless to
try to compress this luxuriance, whose omnipresent nature is its exact reflection,
into an ordered intrigue. Better to abandon oneself to the course of fragmented
actions that slowly come together. (JPR)
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Qu’est-ce qu’une archive, que peut-elle nous dire, comment l’interroger,
commment la travailler? Journal n° 1 tire son titre du nom du premier
film d’actualité réalisé en Bosnie en 1947, disparu durant la guerre
au début des années 1990. Partant de ce manque, de cette archive
absente, le film développe une réflexion sur la mémoire, le souvenir,
l’Histoire, leur construction. Réflexion en image et sur l’image, sur ses
modes d’appropriation. Hito Steyerl nous fait naviguer entre films de
fiction, archives cinématographiques, récits singuliers, et interroge
les images qui leurs sont liées, que l’on s’en fait, nous amenant peu
à peu à l’Histoire la plus récente. Usant et interrogeant différents
niveaux de représentation, la parole, le dessin, le film, Journal n° 1
travaille les hiatus et les écarts, les entre-deux indiscenables, les vides,
les circulations et les possibles traductions de l’un à l’autre comme
les disjonctions, entre l’image et le souvenir, entre la parole le dessin,
l’image et son. Processus à l’œuvre dans la forme même du film, dans
la scission de l’image en double écran, moyen et métaphore des
mouvements dialectiques à l’œuvre. (NF)

What is an archive? What can it tell us? How do we approach it and make it work
for us? Journal No. 1 takes its title from the first newsreel made in Bosnia in
1947, which was lost during the war in the early 1990s. Starting out from that
loss and the missing archive, the film develops reflections on how collective and
personal memories and history take shape. This is a reflection on the image
through images, on how they take hold. Hito Steyerl takes us on a journey through
fiction films, film archives and unusual accounts as he questions the images bound
up with them all. He explores the way they have been manipulated and gradually
steers us towards the history of the last few years. Journal No. 1 uses and
experiments with different levels of representation – words, drawings, film. It
examines hiatuses and gaps and the barely discernible hair’s breadth between
them, empty spaces, movement and the possible shifts from one to the other like
disjunctive translations between image and memory, word and design, images
and sound. The process towards this goal is reflected in the actual format of the
film with its images split in two using a double screen. The split screen is both
the means to the director’s end and the metaphor for the dialectical steps he
takes to meet it.
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Frappé par l’aventure de Natacha Kampusch, petite fille séquestrée
durant huit années, le film tente d’imaginer, de rendre la pensée et
les affects de son ravisseur avant son suicide. Une femme dit, lit,
interprète un texte qu’il aurait pu écrire. Elle est parfois interrompue
par la voix off du réalisateur.
Les familiers du cinéma de Marcel Hanoun reconnaîtront ici le sens
de l’économie qui caractérise son entreprise au long cours. Réduit,
cette fois plus encore, à l’essentiel, par évidente fidélité à l’expérience
carcérale de son motif, ce film ne se contente pas pourtant d’explorer
la matière du drame qui a nourri récemment la chronique. Plutôt que
de multiplier les conjectures, nécessairement scabreuses, et de
s’égarer en terrain psychologique, il s’agit au contraire de s’évader.
Dans quelle direction ? Celle d’un feuilleté de significations, du côté,
en un mot, de l’allégorie. C’est alors l’image elle-même, sa construc-
tion, qui se trouve interrogée ici en premier lieu. Le jeu de l’actrice,
le rôle du réalisateur, les bords du cadre, la violence de la lumière, 
le travail des reprises, la place du miroir, etc. : voilà le moteur du
Ravissement, le cœur de son affaire. Et c’est à partir d’une telle
fabrication de l’image, exposée dans sa nudité, que l’on peut entendre
le film parler d’autres rapports : d’amour, de couple, plus largement
de lien social. (JPR)

Following the striking adventure of Natacha Kampusch, the little girl who was held
prisoner for eight years, the film tries to imagine and render the thoughts and
affects of the abductor before his suicide. A woman speaks, reads, interprets a
text that he might have written. She is sometimes interrupted by the voice off of
the director. Those familiar with Marcel Hanoun’s films will recognise here the
sense of economy that has characterised his work for a long time. Reduced, this
time more than ever, to the essential, by obvious fidelity to the incarceration
experience of his motif, this film does not only explore the stuff of drama that
recently fuelled the story. Rather than multiplying the necessarily scabrous
conjecture and getting lost in psychology, it is about escaping. In which direction?
That of a number of meanings on the side of allegory. It is thus that the image
itself and its construction that is primarily in question here. The acting of the
actress, the role of the director, the edges of the frame, the violence of the
lighting, the work of retaking shots, the place of the mirror, etc. These things are
the motivation behind this film, the heart of what its about. And it is from such a
fabrication of the image, exposed in its nakedness, that we can understand how
the film addresses other relationships including love, the couple and, more widely,
of social relations. (JPR)
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Argentine, 2007. Quel reste conserver des années de plomb de la
dictature qui a sévi de 1976 à 1983, avec ses dizaines de milliers de
victimes ? Comment continuer à vivre l’absence des milliers des
disparus, kidnappés, séquestrés, torturés par les sbires de la junte
et tués sans laisser de traces? On connaît la résistance obstinée des
tristement célèbres ’Mères de la place de Mai’, qui se réunissent
toutes les semaines depuis 1977 sur la place située face au palais
présidentiel pour exiger réparation ou, à tout le moins, quelque
information sur le sort réservé à leurs enfants ou petits-enfants
disparus. 
Mostrame rappelle cette plaie toujours ouverte faute d’éléments 
sur ce qui est advenu des victimes. Mais le film choisit aussi de
s’aventurer hors de cette ignorance. Il parcourt les méandres de la
mémoire de ces années sombres, en croisant et en tissant une
succession de prises de paroles, de témoignages – qui en colère, qui
dans la souffrance –, d’épouses, d’enfants de disparus, mais aussi
d’anciens détenus torturés. Ainsi que nous y convie le titre du film en
forme d’adresse – mostrame : montre moi –, il s’agit de vaincre la
cécité contrainte, de pointer, de faire apparaître. Et ce, avec un
courage tout particulier : en nous amenant peu à peu à nous
interroger sur le rôle possible de l’art dans cette mémoire trauma-
tique et son usage dans le travail du deuil. (NF)

Argentina, 2007. What can be retained of leaden years of the dictatorship from
1976 to 1983, with its tens of thousands of victims? How to continue to live with
the absence of the thousands of people that disappeared, were kidnapped,
imprisoned, tortured and killed without trace by the henchmen of the junta? We
are aware of the obstinate resistance of the sadly famous “Mothers of May
Square” who have met every week since 1977 in the square outside the
presidential palace to demand reparation or at least some information about the
fate of their children or grandchildren who disappeared.
Mostrame recalls this wound that remains unhealed due by lack of information
about the fate of the victims. But the film also chooses also to investigate beyond
this ignorance. It travels through the meanders of the memory of those sombre
years, crossing and interweaving a succession of recordings of the words and
testimonies – whether angry or suffering – of wives and children of the
disappeared, but also of former tortured prisoners. This is why the title of the
film takes the form of an address (mostrame means “show me”) and is about
conquering a restraining blindness, of pointing out and bringing to light. And with
a particular courage that gradually makes us wonder if about the possible role of
art in this traumatic memory and its use in a work of mourning. (NF)
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Pendant trois ans, John Gianvito a arpenté les Etats-Unis avec sa
caméra. Il y a recueilli des textes publics, de ceux destinés au passant,
voire au pèlerin, pour les lire au plein jour : panonceaux historiques
saturés d’informations lapidaires, pierres tombales dépositaires
d’épitaphes, monuments divers. Il y a aussi filmé des paysages,
témoins muets de drames passés. Tous ces signes sont rassemblés
pour tracer, plan après plan, une certaine histoire de la lutte
émancipatrice du pays. Aucun commentaire ne vient redoubler l’image,
personne ne vient ajouter sa science à l’expérience manifeste du visible
et du lisible, le spectateur se retrouve seul avec les signatures
d’époques qui se sont soulevées pour lui. Méditation sur la géographie,
sur la capacité d’enregistrement et de mémoire que détient le cinéma,
quelque chose insiste ici. Quoi? Ce vent qui murmure, dont nous parle
le titre, et qui n’a pas cessé de souffler. C’est même à ajouter à son
élan, pour qu’il nous arrive aujourd’hui fort de son intacte puissance,
que ce calme projet tout entier se dédie. (JPR)

For three years, John Gianvito travelled across the United States with his camera.
He filmed public texts, aimed at passers-by or even pilgrims, in broad daylight.
They included historical panels saturated with pithy information, epitaphs on
tombstones and various monuments. He also filmed landscapes, the silent
witnesses of past dramas. All these signs were recorded to trace, shot by shot,
a certain history of the struggle for freedom of the country. No commentary
accompanies the image, no-one adds their expertise to the obvious experience
of the visible and the readable, the viewer is alone with the signatures of the
periods that struggled for him. It is a meditation on geography and the capacity
of the cinema for recording and memory. There is something insistent here, but
what? It is the whispering wind mentioned in the title and which does not stop
whistling. It even picks up and appears to us today, having gained strength from
its intact power to which this calm project is dedicated. (JPR)
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Bien avant de se consacrer à la réalisation de ce premier film, Carmen
Castillo était fortement impliquée dans la lutte contre la dictature du
régime de Pinochet. Mariée à Miguel Enriquez, chef de la Résistance
assassiné par la police à son domicile, Carmen Castillo, alors enceinte,
a été contrainte à l’exil. Après de très longues années passées à
parcourir le monde pour soutenir le combat à distance et alerter
l’opinion, elle décide de revenir aujourd’hui sur cette période
tumultueuse, dans un Chili si modifié par l’ennemi qu’elle n’est plus
certaine de s’y sentir chez elle. Avec le recul du temps et le bilan amer
de la défaite, une telle entreprise ne saurait se résumer à une
célébration de moments héroïques. Aussi décide-t-elle de faire retour
sur l’âpreté des sacrifices, sur la lucidité difficile en ces temps
obscurs. Sur la complexité d’un combat politique et ses incidences
dans la vie de chacun et de chacune. Car elle a été, comme d’autres
qu’elle rencontre et questionne, militante mais aussi épouse,
résistante mais aussi mère ou fille. C’est une telle intrication qui
n’abandonne rien à l’abstraction, que cette longue et bouleversante
enquête traverse, entraînée à écrire ce morceau d’histoire dans la
perspective du présent. (JPR)

Well before becoming engaged in directing this first film, Carmen Castillo was
deeply involved in the struggle against the dictatorship of the Pinochet regime.
Married to Miguel Enriquez, the head of the Resistance who was assassinated
by the police at his home, the pregnant Carmen Castillo was forced into exile.
After long years spent travelling around the world to support the struggle from
a distance and increase public awareness, she decided to return during the
present tumult to a Chile so modified by the enemy that she is no longer certain
of feeling at home. With hindsight and in the bitter aftermath of defeat, such an
undertaking cannot be resumed as a celebration of heroic moments. Also she
decides to return to the bitterness of sacrifice, and the difficult lucidity of those
obscure times. She also looks at the complexity of the political combat the
consequences on the lives of those concerned. Because she was, like many others
that she meets and questions, an activist but also a wife, a member of the
resistance but also a mother and daughter. It is just such an implication that
leaves nothing to abstraction, that this long and disturbing investigation crosses,
forced to write this piece of history from the perspective of the present. (JPR) 

RUE SANTA FÉ

FRANCE/CHILI
2007

Couleur 
Beta numérique

163’
Version originale

Français, espagnol
Sous titre
Français

Image
Ned Burgess

Son
Jean-Jacques Quinet

Musique
Juan Carlos Reyes

Zajal
Montage

Eva Feigeles
Production

Les Films d’ici
Distribution

Ad Vitam 



CI

073

PAUL OTCHAKOVSKY-LAURENS
réalisé par / directeb by

PREMIER FILM / PREMIÈRE MONDIALE

FIRST FILM / WORLD PREMIERE

Paul Otchakovsky-Laurens est arrivé à Sablé après la mort de son père
en 1946. Il avait un an. Sa mère tombant gravement malade, il a été
adopté par une vieille cousine qui l’y a élevé jusqu’en 1962. Il s’est
passé, durant sa vie là-bas, des événements qui l’ont déterminée pour
de longues années, des choses graves sur lesquelles le silence est
tombé et qui sont devenues ce que l’on appelle improprement un
secret de famille. C’est là aussi qu’il a découvert par hasard ses
origines juives. Il s’est agi pour lui de rendre compte de l’espace de
ces silences. Il a voulu rendre ces lieux, ces temps, une vie d’enfant
puis d’adolescent dans une petite ville de province immobile, refermée,
épieuse.
Se libérer du poids d’un secret suppose, Freud nous l’aura appris, le
travail de sa mise en lumière. Mais lorsque tel secret se confond avec
la forme d’une ville, c’est alors cette ville qui devient l’obstacle à
éclairer, à franchir, à décrire, à exhumer pour la démanteler
patiemment. Enquête sur le devenir d’une communauté de province,
ses paysages, ses rues et ses habitants, recherches d’archives
familiales et retour sur le récit de souvenirs personnels, c’est une telle
tresse qu’a choisi de nouer le film. Refusant de privilégier aucun de
ces trois fils, c’est autant du coup une lente et pudique confession
que le portrait d’une certaine France qui est entrepris ici. (JPR)

Paul Otchakovsky-Laurens was only a year old when he arrived in Sablé-sur-Sarthe
following his father’s death in 1946. When his mother fell seriously ill, he was
adopted by an aged cousin who brought him up until 1962. During his life there,
many events took place which shaped him, serious events which were not spoken
about and which became what we refer to clumsily as family secrets. It was there,
too, that he stumbled across his Jewish origins. What he aimed to do was to
recreate the magnitude of those silences. He wanted to bring those spaces and
those times to life, the life of a child and then an adolescent in a stagnant, inward-
looking little provincial town with its twitching curtains. 
Ridding oneself of a weighty secret, as Freud would have us believe, presupposes
that it be brought out into the open. Yet, when such a secret is caught up in the
shape of a town, it is then the town that becomes the stumbling block which needs
to be put under the spotlight. It needs to be overcome, described and unearthed
so that it can be patiently dismantled. An examination of the evolution of this
provincial community, its landscapes, streets and inhabitants, research into family
archives and a revisiting of accounts of personal memories is the plait which the
film tries to weave. While refusing to give pride of place to any one of these three
strands at the expense of the others, this film brings us both a gently-paced and
modest confession and a portrait of a particular kind of France. 
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“Il était une fois un homme…”. Mall Singh prononce ces mots. Qui est-
il ? Un soldat des Indes, enrôlé avec d’autres alliés venus des colonies
aux côtés des troupes françaises durant la Première Guerre Mondiale,
puis fait prisonnier par l’armée allemande. Spécimen au milieu
d’autres, il a parlé à l’intérieur d’un pavillon de phonographe et sa voix
s’est trouvée enregistrée le 11 décembre 1916 à Wünsdorf, ville
proche de Berlin. Quatre-vingt-dix ans plus tard, et des craquements
en plus à l’audition, Mall Singh apparaît simple numéro sur un vieux
disque Shellac au rayon des archives. L’un parmi des centaines de voix
des soldats. Débute alors une enquête pour retrouver trace d’un corps
derrière cet enregistrement fantomatique. Mais le fil de cette
recherche est tout sauf le plus court, ni le plus net. Il dessine, fait de
bien des méandres, l’univers étrange des représentations coloniales
qui lentement émerge, et avec lui ses bizarreries, ses improbables
rationalités. Suivre le parcours d’une voix revenue du début du siècle
dernier, au risque de s’égarer sans trouver à conclure, c’est le pari
élégant de Philip Scheffner. (JPR)

“There was once a man…”. Mall Singh pronounces these words. Who is he? 
A soldier from India, enlisted with other allies from the colonies to stand shoulder
to shoulder with French troops during the First World War who was subsequently
taken prisoner by the German army. One specimen among others, he spoke inside
a phonographic pavilion where his voice was recorded on 11th of December 1916
at Wünsdorf, a town near Berlin. Ninety years later some more crackles have
appeared on the recording and Mall Singh appears to be a simple number on a
Shellac disk on the archive shelves. One amongst the hundreds of voices of
soldiers. Thus an investigation begins to find the trace of the body behind this
ghostly recording. But the thread of this search is far from short and clear. It
describes, through its meanders, the strange universe of colonial representations
that slowly emerge in all its strangeness and improbable rationality. Following the
journey of a voice that has returned from the last century, at the risk of getting
lost without a conclusion, is at the heart of Philip Scheffner’s elegant wager. (JPR) 
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On connaît Nanouk, l’Esquimau de Flaherty, tourné en 1922 dans le
grand Nord. Souvent considéré geste fondateur d’un cinéma documen-
taire envisagé comme genre, l’œuvre est devenue mythique, autant
pour sa belle authenticité que pour sa partie reconstituée. Avec The
Journals of Knud Rasmussen, Zacharias Kunuk et Norman Cohn
proposent une intrigue qui se situe en cette même année 1922, et
quasiment sur les mêmes lieux. Engagée avec le Atanarjuat, la légende
de l’homme rapide, ils poursuivent leur investigation de l’imaginaire
inuit et se tournent ici vers un moment clef de son histoire : l’intro-
duction du christianisme. Des soubresauts de ce monde en voie de
disparition, l’explorateur et anthropologue Knud Rasmussen en a fait
le récit documenté dans son journal. Ici, Kunuk et Cohn, en un mouve-
ment apparemment facétieux mais décisif, inversent les données.
Sous ce titre trompeur aux allures d’adaptation cinématographique, il
s’agit en fait de restituer le point de vue des intéressés, les Inuits,
dans leur langue, l’inuktitut. Renverser l’ethnocentrisme a été possible
grâce à la collecte patiente et minutieuse, à l’exemple du travail de
l’explorateur, de récits oraux transmis de génération en génération.
C’est ce matériel, nourri également de nombreux récits de voyageurs,
qui a servi de terreau pour l’élaboration d’un scénario où la précision
ethnologique a choisi d’intégrer les éléments fabuleux d’un panthéon
agonisant. (NF)

We all know Nanook of the North by Flaherty, filmed in 1922 in the far north.
Often considered as a fundamental gesture of documentary cinema envisaged as
a genre, the work has become mythical as much for its beautiful authenticity as
for its reconstructed aspect. In The Journals of Knud Rasmussen, Zacharias
Kunuk and Norman Cohn present an intrigue that is set almost in the same
location and in the same year, 1922. Having become involved with the Atanarjuat,
the legend of the rapid man, they follow their investigation of the imaginary Inuit,
concentrating here on a key moment in his story: the introduction of Christianity.
The explorer and anthropologist Knud Rasmussen recorded the history of the
death throes of this world facing extinction in his journal. Here, Kunuk and Cohn,
in an apparently facetious but decisive way, reverse things by using a misleading
title that gives the impression of a cinematic adaptation but is in fact a
reconstruction of the point of view of the Inuit in their own language, Inuktitut.
Reversing the ethnocentrism was made possible by patient and precise collecting
of oral histories transmitted from generation to generation. It is this material,
supplemented by numerous stories from travellers, that serves as a breeding
ground for the elaboration of a scenario in which histological precision is combined
with fabulous elements from a dying pantheon. (NF)

THE JOURNALS OF KNUD RASMUSSEN
RETURN OF THE POET / LE RETOUR DU POÈTE
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Slavov Zizek est une figure désormais fameuse du paysage intellectuel
international. Psychanalyste formé auprès de Lacan, solide philoso-
phe également, il est l’auteur de nombreux ouvrages théoriques. A
leur contenu polémique s’ajoute le malin plaisir pris à conjuguer les
registres de ses références culturelles. L’opéra, le cinéma de genre,
la littérature pour enfants et les grands classiques philosophiques, le
tout astucieusement secoué, sont à chaque reprise l’occasion de
mettre à mal les évidences d’une doxa contemporaine. En écho à
nombre de ses publications (notamment le recueil en français
Lacrimae Rerum), mais cette fois à partir d’extraits visibles à l’écran
de films célèbres (Marx Brothers, Chaplin, Hitchcock, Tarkovski,
Coppola, Lynch, mais aussi Matrix, L’Exorciste, etc.), Zizek se livre à
un exercice d’analyse. Archétype du professeur, présent à l’image et
s’exprimant en anglais avec un accent de l’Est inimitable, il circule dans
les décors sommairement reconstitués des films dont il nous cause.
Le sérieux pédagogique allié à la beauté d’extraits retrouvés toujours
avec surprise, voilà un rare exemple de leçon d’intelligence. Appuyée
sur le principe : “Le cinéma est l’art pervers par excellence. Il ne vous
donne pas ce que vous désirez – il vous dit comment désirer.” (JPR)

Slavov Zizek is a well-known figure in the international intellectual landscape. A
Lacanian-trained psychoanalyst and an equally solid philosopher, he is the author
of a number of theoretical works. In addition to the polemical content is added
the shrewd pleasure taken in combining the various registers of his cultural
references. The opera, genre films, children’s literature and great classics of
philosophy are all cleverly shaken up, and each offers an opportunity to question
the commonplaces of contemporary opinion. Echoing a number of his publications
(notably the anthology in French titled Lacrimae Rerum), but this time taken from
extracts from famous films visible on the screen (the Marx Brothers, Chaplin,
Hitchcock, Tarkovsky, Coppola, Lynch, but also The Matrix, The Exorcist, etc),
Zizek engages in an analytical exercise. An archetypal professor, present in the
image and expressing himself in English with an inimitable accent of the East, he
circulates in the roughly reconstituted sets of the films he talks about. The serious
educational ally of the beautiful and surprising extracts, this is a rare example of
an intelligent lesson. Based on the principle that “The cinema is the perverted art
par excellence. It does not give you what you desire, it tells you how to desire.”
(JPR)

THE PERVERT’S GUIDE TO CINEMA
RETURN OF THE POET / LE RETOUR DU POÈTE
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Sa chez tout
ava nt tout le monde !

Chaque semaine dans 

• L’actualité de la ville

• L’agenda complet 
des spectacles

• Les sorties ciné 
de la semaine 
et la programmation 
des films dans les salles.

Tous les mercredis, 
1,20€ chez votre marchand de journaux







Gajok Chosanghwa, de Kim Younj Yo  Mafrouza - Oh la nuit !, de  Emmanuelle Demoris



Sablé-sur-Sarthe, Sarthe, de Paul Otchakovsky-Laurens La vie de château, de Frédérique Devillez



Love conquers all, de Tan Chui-Mui   Profit motive and the whispering wind, de John Gianvito



1. ORAKEL (Orakel von Prohlis), de Andreas Fohr   Rue Santa Fé, de Carmen Castillo



Ho, de Gaëlle Vu Binh Giang             France 2007, de Jun Gee-Jung 



The halfmoon files, de Philip Scheffner  Autohystoria, de Raya Martin



Le ravissement de Natacha, de Marcel Hanoun    Ghiro Ghiro Tondo, de Yervant Gianikian et Angela Ricci Lucchi



Journal n°1, de Hito Steyerl      Tentative d'épuisement d'un lieu parisien, de Jean-Christian Riff



Cosmonaut Polyakov, de Dana Ranga Nawna (je ne sais pas...), de Nazim Djemaï



Cène, de Andy Guerif



Mètis, de Vincent Barré De son appartement, de Jean-Claude Rousseau



Hic Rosa, partition botanique, de Anne-Marie Faux 1937, de Nora Martirosyan  
Huling balyan ng buhi: Or The woven stories, de Sherad Anthony Sanchez



Yves, 1ère partie, de Olivier Zabat     Trabalho Escravo, de Nikola Chesnais    Mostrame, de Anneleen Hermans



Des Indes à la planète Mars, de Christian Merlhiot et Matthieu Orléan  
The Journals of Knud Rasmussen, de Zacharias Kunuk et Norman Cohn



He Fengming - Chronique d'une femme chinoise, de Wang Bing



The Pervert's Guide to Cinema, de Sophie Fiennes   Haruki Yukimura & Nana-Chan, de Xavier Brillat





30 000 contacts professionnels,
simplement INDISPENSABLE

BELLEFAYE
30 rue Saint-Marc 75002 PARIS – Tél. +33 (0)1 42 33 52 52

contact@bellefaye.com – www.bellefaye.com
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ET SON SITE INTERNET > 180.000 UTILISATEURS ET 2 MILLIONS DE PAGES CONSULTÉES CHAQUE MOIS. 

Ces 2 Outils incontournables de la profession qui rassemblent 30.000 entreprises et 
professionnels : organismes et formation, salles de cinéma par département, festivals, techniciens, sociétés
de production et de distribution, télévision, fournisseurs, vidéo et multimédia, studios, laboratoires et un
casting exceptionnel d’artistes avec coordonnées et photos. 

...et commandez-les sur www.bellefaye.com





La Fondation d’entreprise Ecureuil,

un mécène au cœur 
de sa région
Créée par la Caisse d’Epargne Provence-Alpes-Corse, 
la Fondation Ecureuil accompagne de nombreux projets 
culturels, sportifs et de solidarité.
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ANDREAS FOHR
réalisé par / directeb by

WORLD PREMIERE / FIRST FILM / SOUNDTRACK PRIZE

Pour éponger ses dettes, la ville de Dresde a vendu, d’un coup, à une
société d’investissement financier américaine la totalité de ses
logements sociaux. A Prohlis, une banlieue composée pour l’essentiel
de ce type de logement, un enquêteur énigmatique, silencieux mais
muni d’un appareil d’enregistrement, se promène et capte des sons.
On dirait, c’est ce que les images transmettent, qu’il tente de
déchiffrer une parole oraculaire. Rien n’est épargné à l’auscultation.
Cela va des rumeurs des cours aux bruits des tuyaux ou des couloirs
des bâtiments eux-mêmes. Plusieurs fils se dévident en simultané, qui
enroulent autant une réflexion sur le son, la polyphonie, l’écoute que
sur la politique sociale contemporaine – et son (notre) avenir. Prenant
le parti pris de la modestie, ne cachant pas que cela peut s’apparenter
à un jeu perdu d’avance, et avec lui égarée aussi la possibilité de la
transparence (une main, aussi régulièrement que vainement, tente
de placer une pièce dans un verre lui-même inclus au centre d’un bocal
empli d’eau), le film avance à pas décidé. Au milieu des choses, plutôt
qu’au-dessus, écho sans voix propre plutôt que propriétaire, il s’agit
ici de déjouer les pulsions autoritairement prophétiques. (JPR)

To wipe out its debts, the city of Dresden sold all of its social housing to an
American financial investment company. In Prohlis, a suburb mostly composed
of this type of housing, an enigmatic investigator who is silent but armed with 
a recording instrument, walks around and records sounds. It seems, according
to the images, that he is trying to decode the words of an oracle. Nothing is
spared from this auscultation, from courtyard rumours to the sound of pipes or 
the corridors of the buildings themselves. Several threads simultaneously come
together, providing as much a reflection about sound, polyphony and listening as
about contemporary social policy and its (our) future. Proceeding with modesty,
not hiding the fact that this could be related to a game lost in advance, and thus
losing with it also the possibility of transparency (a hand repeatedly and vainly tries
to put a coin in a bowl of water), the film advances at a resolute pace. In the
middle of things, rather than above them, an echo without a voice, it is about
foiling authoritarian prophetic impulses. (JPR)

1. ORAKEL (ORAKEL VON PROHLIS)
1E ORACLE (ORACLE DE PROHLIS) / 1ST ORACLE (ORACLE OF PROHLIS)

FRANCE
2007

Couleur 
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48’
Version originale

Allemand, français,
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production
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Qu’est-ce qu’un tableau ? Une image ? Mais qu’est-ce qu’une image ?
Très vieux débat. Le fruit d’une production qui gomme efficacement
les traces de sa fabrique ou, au contraire, le résultat manifeste des
gestes et du temps qui l’ont rendu possible? C’est, en acte, en trente
minutes, cette question que se proposent de jouer les protagonistes
de XX. Les acteurs sont d’abord les ouvriers de leur propre décor et
de leur fixité conclusive. Ils œuvrent, en mouvement, à leur immobilité
à venir, pressés tous par l’urgence de l’image à arrêter. Tous les rôles
s’inversent : un saint joue de la perceuse, un peintre trouve judicieu-
sement son auréole. Car chacun est, comme dit le sage, sur une ligne
de fuite, celle d’un dernier repas. On y partage donc beaucoup : le
travail, le bonheur de voir comment ça marche, la reconnaissance
d’une image connue, sa réussite sans ironie. Démonstration, surtout,
qu’avec économie de moyen, on arrive à ses fins, fussent-elles
sublimes. (JPR)

What is a painting? An image? But what is an image? It is a very old debate. Is
it the fruit of a production that efficiently erases the traces of its own making or,
on the contrary, the obvious result of the gestures and time that made it possible?
It is, in fact, this question that the protagonists of XX propose to act out for thirty
minutes. The actors are firstly the creators of their own decor and their conclusive
steadiness. They work, in movement, for their future immobility, all of them
pressed by the urgency of the image to stop. All roles are reversed: a saint
becomes a driller, a painter judiciously finds his halo. Because, in the words of
the wise, each one is on a vanishing line of a last supper. We share a lot there:
the work, the joy of seeing how it works, the recognition of a known image, of its
success without irony. It is a demonstration, above all, that with economy of
means we can still achieve something sublime. (JPR)
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Elise Müller a trente-deux ans lorsqu’elle rencontre Théodore Flournoy
qui décide d’assister aux séances de spiritisme qu’elle donne à Genève.
On est en 1894, la réputation du médium est en plein essor et
Flournoy vient d’obtenir la chaire de psychologie à la faculté de Genève.
Leur rencontre marque un tournant radical dans la carrière du
médium qui développe alors, pendant plus de six ans, deux fictions
romanesques assorties de l’invention de langues imaginaires. Existe
sur cette histoire une documentation précise : le compte-rendu des
séances de spiritisme rédigé par un collaborateur de Flornoy. C’est à
partir de ces documents qu’est construit le texte dit par les acteurs
de ce film. 
On aura tôt fait de saisir qu’au-delà d’une anecdote, typique d’un
tournant d’un siècle où le fantastique marque son apparition au
croisement de la psychologie, il s’agit ici d’enregistrer l’invisible.
Invisibles, bien sûr, les contours et les traits des créatures rapportées
par les récits du médium. Mais aussi les voix, et plus généreusement,
ce qui s’appelle le travail du comédien. Documenter la puissance de
“fictionnement”, voilà le pari ici porté. Il fait des acteurs des médium
en différé, et des spectateurs les témoins d’une fabrique d’histoires
en direct. (JPR)

Elise Müller was thirty-two years old when she met Théodore Flournoy at a
spiritualist séance that she was giving in Geneva. It was 1894, the reputation of
the medium was in the ascendant and Flournoy has just been given the chair of
psychology at the faculty of Geneva. Their meeting marks a radical turning point
in the career of the medium who then produced, over a period of more than six
years, two pieces of fiction matched by the invention of imaginary languages.
Documentation of this story exists in the form of reports of spiritualist séances
written by one of Flournoy’s collaborators. It is from these documents that the
text spoken by the actors in the film has been constructed. One quickly grasps
that beyond an anecdote, typical of a turning point in a century in which fantasy
marks its appearance at the crossroads with psychology, it is about recording
the invisible. Invisible, of course, are the contours and the features of creatures
reported by the stories of the medium. But also the voices, and more generously,
what is known as the work of the actor. The stake here is to document the power
of the “fictionalising”. It turns the actors into deferred mediums and the spectators
into witnesses of a live fabrication of stories. (JPR)

DES INDES À LA PLANÈTE MARS
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Cela ressemble d’abord à une archive exhumée. Le mutisme, le noir
et blanc passé, la pellicule qui paraît porter les stigmates vibratiles
d’une conservation hasardeuse, la pose des sujets dévisageant
obstinément la caméra, le cadrage rigoureux qui rassemble les
groupes d’hommes et de femmes, d’enfants, dans la solidarité de leur
grâce compacte, tout contribue à l’illusion d’un morceau de temps
préservé. Mais un réveil sonne, c’est aujourd’hui, en France, en 2007.
Des détails l’indiquent sans équivoque : publicités, typographies,
indices infimes par où se glissent les signes nécessairement futiles
d’une reconnaissance du contemporain. Il ne s’agit pas pourtant de
fabriquer un faux, ni de ménager façon malin un retournement
décevant mais conclusif. Plutôt tenter de capter une inactualité, et la
traduire sans la travestir sous les habits inadéquats du présent. Ces
gens du voyage et leur campement de fortune, car ce sont bien eux
et leurs visages saisis immémoriaux, résistent-ils à la misère ? Ou, lu
tout autrement, rechignent-ils, libres des canons frelatés, à se fondre
dans notre chronologie ? La réponse n’est pas donnée, le film, on
l’aura noté, se plaît à faire défiler des images dans les deux sens, en
surimpression. (JPR)

It resembles an exhumed archive. The lack of sound, the old-fashioned black and
white, the film reel that seems to bear the vibratile stigmata of less than careful
conservation, the pose of subjects obstinately staring at the camera, the rigorous
framing that brings together groups of men and women and children in the
solidarity of their compact elegance, all contributes to the illusion of a piece of
preserved time. But an alarm sounds, for it is today in France in 2007. Certain
details indicate this unequivocally, including advertisements and typography. Tiny
clues for contemporary recognition in the form of necessarily futile signs slip
through. However, it is not a question of creating a fake, nor of arranging a
disappointing but conclusive inversion in a shrewd way. But rather, trying to
capture an un-topical issue and translate it without travesty in the inadequate
guise of the present. Will these travellers (because it is certainly their faces
captured for posterity) and their chance encampment survive the misery? Or,
read differently, will they, when freed of modified canons, balk at fading away in
our chronology? The answer is not given, the film, as we can see, is content to
parade images both directions, by super-imposition. (JPR)

FRANCE 2007
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Les liens du cinéma avec l’univers du fantasme, le voyeurisme 
et l’érotisme sont bien connus. Du désir au plaisir (des protagonistes),
de la pulsion scopique à la gêne (des spectateurs), le film de Xavier
Brillat, en joue, nous mettant dans une situation inconfortable. Quelque
part au Japon, un homme, Haruki Yukimura et une femme, Nana-
Chan, s’adonnent au bondage. Mais la lenteur des gestes, la douceur
des voix, le parti pris d’enchaîner les scènes par des fondus au noir,
la présence ténue de bruissements de la nature, tout nous invite à
sortir de l’évidence voyeuriste. D’une situation qui ne pourrait être
qu’érotique, le film nous amène peu à peu vers la performance, la
cérémonie ritualisée : le corps de la femme, corps attaché, corps
soumis, corps contraint, lieu d’inscription du nouage patient et
méticuleux de l’homme, nous offre une succession de poses, sinon
d’étapes. Pour qui ? Pour elle, pour lui, pour nous ? A l’ambiguité de
la situation filmée répond celle de l’homme et de la femme : elle, tout
uniquement actrice (elle devient l’objet d’un spectacle) et modèle (elle
abandonne son corps à la pose), s’offre à la jouisance de l’autre
comme à la sienne propre ; lui par la médiation des cordes et des
liens, évolue entre regard et toucher, entre précision du geste et
jouissance de l’image. Tous deux, comme la distance adoptée par
Xavier Brillat, renvoient à notre propre regard, dans un mouvement
paradoxal d’approriation et de distance, dans ce qui pourrait être une
double métaphore, du lien amoureux et du lien du regardeur avec
l’objet de ses fantasmes. (NF)

The links between the cinema and the world of fantasy, voyeurism and eroticism
are well-established. Xavier Brillat’s film plays on these, from the desire and
pleasure (of the protagonists) to the compulsion to watch and unease (of the
audience), making us feel uncomfortable. Somewhere in Japan a man, Haruki
Yukimura, and a woman, Nana Chan indulge in bondage. Yet the slowness of their
gestures, the gentleness of their voices, the faint murmurings of nature and
Brillat’s decision to link the scenes together with fade-outs into darkness, all
conspire to draw us out of a simply voyeuristic position. From a situation which
could only be erotic, the film gradually leads us towards performance, towards
ritualised ceremony: a woman’s body, tied up, submissive and constrained and
the man’s preoccupation with patient and meticulous knotting present us with a
succession of poses and stages of intensity. For whom? For her, for him, for us?
The ambiguity of the man and woman is in tune with the ambiguity of this filmed
situation: the woman is at once an actress (she becomes the focus of a show)
and model (she gives her body over completely to a pose), offering herself up to
the man’s sensual pleasure as well as her own. The man reaches climax with
ropes and binding, through looking and touching, precise gestures and revelling
in what he sees before him. The two of them, like the distance which Xavier Brillat
has adopted, look back to confront our own gaze – in a contradictory movement
which is both possessive and distant and could be a double metaphor – the bond
of love and the bond between a beholder and the object of his fantasies. (NF)

HARUKI YUKIMURA & NANA-CHAN
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Masqué derrière le nom de la plus fameuse des fleurs, s’avance ici
un hommage. A quo? A la couleur rouge ; aux femmes empourprées.
Aux femmes enragées de justice comme Rosa Luxembourg ; aux
femmes engagées dans l’exactitude austère d’un art de la vérité
comme Danièle Huillet. Car, c’est assez net et les dates du sous-titre
en générique le confirment (1916/1936/2006), les voix de l’une et
de l’autre traversent la “partition botanique” qu’égrènent les images.
C’est le souci d’exactitude de la dernière qui s’entend dans la diction
des lettres écrites en 1916 par la première. Si Rosa Luxembourg est
connue pour avoir été l’organisatrice héroïque spartakiste, assassinée
par la police en 1919, c’est un autre timbre que celui du militantisme
combattant qui résonne ici. “Vous souvenez-vous de ce que nous avons
projeté de faire quand la guerre sera finie ?”, écrit-elle, entend-on, à
l’un de ses correspondants. Tel est le sujet de ses courriers : la
mémoire certaine de l’après. Le rappel, aussi insistant qu’une hantise,
de la cause même pour laquelle la lutte doit être menée. Si une
révolution doit être entreprise, et avec toute la dévotion nécessaire,
c’est, pour s’excepter d’un projet arrimé au rationnel. A quelles 
fins alors ? Pour retrouver l’innocence gracieuse et inconséquente du
jardin originel. Pour redevenir animal, ou plante – nature sans fatalité.
Pour regagner, en somme et selon un messianisme connu, le célèbre
programme mystique “la rose est sans pourquoi” de Maître Eckhart.
Dans ce premier film au long souffle, Anne-Marie Faux célèbre la
passion de l’existence déliée, florale, sans rien céder à l’exigence
qu’une telle ambition requière. (JPR)

Hidden behind the name of the most famous of flowers there lies a homage. To
what? To the colour red; to flushing women. To women enraged by justice like
Rosa Luxembourg; to women engaged in the austere precision of an art of truth
like Danièle Huillet. Because – it is quite clear and the dates in the subtitles in the
credits confirm it (1916/1936/2006) – the voices of one or the other cross
the “botanical symphony” that reveals the images in sequence. It is the latter’s
concern for precision that is heard in the diction of the letters written in 1916
by the former. While Rosa Luxembourg is known for having been the heroic
organiser Spartacist, who was assassinated by the police in 1919, it is another
timbre than that of combative militant that resonates here. “Do you remember
what we were planning to do when the war is over?” she writes to one of her
correspondents. Such is the subject matter of these letters: the certain memory
of the future. The hauntingly insistent reminder of the causes for which the
struggle must be led. If a revolution is to be undertaken, and with all the necessary
devotion, it is, to exclude oneself from a project bound to the rational. To what
end then? To rediscover the gracious and inconsequential innocence of the original
garden. To become animal or plant again, nature without fatality. Return, all in all
and according to a familiar messianism, to Master Eckhart’s famous mystical
programme “the rose does not have a why”. In this first long film, Anne-Marie
Faux celebrates the passion of unhindered floral existence without yielding anything
to the demands that such an ambition requires. (JPR)
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Au “Petit Château” règne l’attente. Aux fenêtres des regards, des
gestes suspendus, immobiles. Dans les couloirs, des ombres passent,
mille langues résonnent. Le temps de l’attente change le château en
prison intérieure. Dans ce centre d’accueil au nom insolite, des
demandeurs d’asile du monde entier comblent le temps en attendant
de savoir si leur demande sera acceptée. Ce nom, déjà, de “Petit
Château” invite au conte, à l’infinité des possibles, à l’humour grinçant.
Comment trouver pour chacun la singularité du récit, et, au-delà du
réfugié, retrouver la personne? Nous passons ensemble le pacte de
la fiction : un jeu, une distance avec soi-même, ses désirs et ses rêves.
(Frédérique Devillez)

In the “Small Castle” waiting reigns. Immobile looks and suspended gestures are
seen through windows. In the corridors, shadows pass and a thousand tongues
resonate. The waiting time changes the castle into an internal prison. In this
reception centre with the unusual name, asylum seekers from around the world
kill time while waiting to find out if their request will be accepted. Already the name
“Small Castle” is the stuff of fairytales, the infinity of possibilities and grinding
humour. How to find the singularity of the story of each individual, and get beyond
the refugee to find the real person? Together we sign the pact of fiction: a game,
a distance from oneself, from one’s desires and dreams. (Frédérique Devillez)
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Mafrouza est le nom d’un quartier périphérique d’Alexandrie en Egypte.
Caché aux regards, entre HLM et port industriel, ses habitants l’ont
construit depuis trente ans dans les vestiges de la nécropole gréco-
romaine. La vie matérielle y est, bien entendu, précaire et âpre. Ce
quartier, pourtant, se présente comme un domaine frappant de vitalité
et de liberté insolente. Tout sauf des fantômes, en dépit du site, ses
habitants y font preuve d’une puissance de vie impressionnante, d’une
aptitude au bonheur qui défie et transforme leurs conditions
d’existence. Circulant de jour comme de nuit dans les méandres
labyrinthiques de l’antique cité des morts, la caméra se laisse guider
par les vivants, rencontrés dans ces carrefours exigus. Des grappes
de jeunes hommes, des couples, mariés à peine ou de plus longue
complicité, ou des solitaires, importe peu ici le nombre, car chacun
développe un morceau d’histoire, une forme de sagesse pieuse ou
rieuse. Celle-ci se fait quelquefois chant ou littérature, orale ou
amoureusement dessinée, poème de résistance, toujours, à la misère
environnante. C’est avec la réserve, à la fois pudique et curieuse, de
quelqu’un convié à domicile qu’Emmanuelle Demoris, qui a mené ce
projet sur plusieurs années, s’engage dans cet univers dont il n’est
jamais imaginé de faire le tour. (JPR)

Mafrouza is the name of an outer suburb of Alexandria in Egypt. For the last thirty
years its inhabitants have constructed it among the remains of the Greco-Roman
necropolis, hidden from view between a housing project and an industrial port.
Material life there is, of course, precarious and harsh. However, this
neighbourhood seems to be an area full of vitality and insolent liberty. Apart from
the ghosts, and in spite of the site, its inhabitants display an impressive lust for
life, an aptitude for happiness that defies and transforms their existence.
Circulating day and night in the labyrinthine meanders of the ancient city of the
dead, the camera lets itself be guided by the living beings encountered in those
narrow crossroads. Bunches of young men and couples, just married and old
hands, or solitary people. The number is not important here, because each one
develops a bit of a story that is a form of pious or cheerful wisdom. It sometimes
takes the fom of a song or literature, it may be oral or lovingly drawn, a poem to
resist the surrounding misery. It is with the prudish and curious reserve of
someone invited to the house that Emmanuelle Demoris, who directed this project
for several years, becomes involved in this universe that one would never imagine
visiting. (JPR)
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C’est bien connu, filmer un artiste au travail n’est pas tâche aisée.
L’académisme de la pose risque de le disputer à l’illusoire de ce qui
serait ainsi prouvé. C’est sans doute pourquoi Vincent Barré, complice
par ailleurs à plusieurs occasions de Pierre Creton, a choisi de
prendre lui-même les rênes de l’opération. Et de laisser place aussi
aux échanges avec un autre sculpteur de renom, Richard Deacon.
L’atelier se présente donc comme le lieu du dessin, de la fabrique de
la sculpture, de la conversation, mais aussi comme le cadre imparti
à la caméra. Mais c’est sans doute elle aussi, la caméra, qui
commande de quitter le seul atelier où les feux d’une voiture nous aura
d’abord conduit, pour s’ouvrir au chantier archaïque de la fonderie, à
ses ténèbres zébrées d’incandescence. Et puis, ouverture encore,
dans un mouvement à rebours, l’image filmée remonte aux sources
de ses formes sculptées. Preuves par l’image de la filiation, défilent
les paysages et les rites de la Méditerranée : architecture cistercienne
en Provence, sites antiques grecs, processions de la semaine sainte
en Sicile. Lente remontée d’une réminiscence qui s’accompagne de
textes pour lui fondateurs, Empédocle et Bataille, lus par Françoise
Lebrun. Et voilà que ce qui devait s’éclairer se confond, que ce qui
devait guider s’éparpille. Au lieu d’informer, la forme se déforme. Ce
n’est pas hasard que le nom du Stalker, inventé par Tarkovski pour le
plaisir de brouiller les pistes, puisse servir ici au final d’enseigne. (JPR)

It is well-known fact that filming an artist at work is no easy task. The academic
nature of the pose risks to put it in conflict with the illusion of that which would
thus be proven. It is undoubtedly why Vincent Barré, who has otherwise
collaborated on several occasions with Pierre Creton, has chosen to take the
reins of the operation in hand himself. And to also give space to an exchange with
another well-known sculptor, Richard Deacon. The studio is thus presented as a
place for drawing, sculpting and conversation, but also as the frame granted to
the camera. But it is also undoubtedly the camera itself that decides to leave the
only studio where the lights of a car first drove us, to open up to the archaic
workplace of the foundry and its shadow-striped incandescence. And then, opening
again, in a backward movement, the film image returns to the source of his
sculpted forms. Images prove the relationship as Mediterranean landscapes and
rituals are paraded that include Cistercian architecture in Provence, Ancient Greek 
sites and Holy Week processions in Sicily. The slow resurfacing of a reminiscence
that accompanies texts by Empedocles and Bataille that he considers to be
fundamental, read by Françoise Lebrun. And so it is that what should be
illuminated is confused while that which should guide us scatters. Instead of
informing, the form becomes de-formed. It is no accident that the name of Stalker,
invented by Tarkovski for the pleasure of clouding the issue, may serve here finally
as a sign. (JPR)
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Cambridge Bay est une ville de l’arctique Canadien où vit une
communauté Inuit. Passée récemment du nomadisme à la séden-
tarisation suite à l’implantation de la Hudson Bay Company, qui a
drainé avec elle les forces de l’ordre, les représentants religieux, etc.,
cette population a subi de profondes mutations. L’écart, notamment,
entre les générations se creuse, et rend improbable la transmission.
Une telle description ne présente pourtant que l’arrière-fond d’une
situation pour un film qui s’emploie à un exercice autre qu’ethnologique
ou sociologique. Si l’on y entend différents témoignages, d’Inuits autant
que de Blancs venus incarner la force du changement, c’est davantage
pour laisser résonner leurs voix dans un espace qui reste le principal
objet de l’entreprise. Filmer un paysage de telle manière que s’y laisse
voir ce qu’il a pu être autrefois, filmer la mémoire de ce qui demeure
encore énigmatique, voilà ce qui ressort dans ces plans à la patience
nécessaire. Rare ambition pour un premier film : superposer les
espaces et les temps, ceux de l’ample désolation du désert blanc à
sa version moderne, toujours aussi désolée, mais tout autre. (JPR)

Cambridge Bay is an arctic Canadian town where a community of Inuit lives. They
have recently gone from a nomadic to a sedentary situation following the arrival
of the Hudson Bay Company, which has brought with it the forces of order,
religious representatives, etc. The Inuit population has thus been subjected to
profound changes. Notably, the generation gap has become wider and has made
cultural transmission improbable. However, such a description only presents the
backdrop of a film that is engaged in something other than an ethnological or
sociological exercise. If we are presented with different testimonies, from the Inuit
as much as from the whites who embody the force of change, it is mostly to let
their voices resonate in a space that is the principal object of the exercise. Filming
a landscape in such a way that one sees what it could have been before and
filming the memory of what remains enigmatic, this is what comes out of these
necessarily patient takes. It is a rare ambition for a first film: superimposing
spaces on times, that of the ample desolation of the white desert on its modern
version that is just as desolate but completely different. (JPR)
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Au départ, le texte éponyme de Georges Perec qui en quelques
séquences, nous livre une description précise, méticuleuse de la place
Saint-Sulpice à Paris, ramassée sur trois jours d’octobre 1974.
Question, aussi simple que délicate, avec ses chausse-trapes : que
peut-il se passer entre ce texte et le cinéma? A l’écriture scrutatrice,
porteuse d’une myriade de narrations possibles, s’attachant aux
détails, Riff répond par une captation documentaire, à la banalité
affichée, d’où n’émerge aucun événement saillant. Jouant des
rencontres (attendues) et des écarts (inévitables, et non moins
attendus), Jean-Christian Riff prend le parti de travailler l’intervale qui
sépare texte et images, de la coalescence à la disjonction, orchestrant
ce décollement. Intervale des modes de représentation auquel s’ajoute
le passage du temps, plus de trente ans séparant ces deux projets.
Film sous contraintes donc, dont celle du temps de lecture, à l’image
de celles que s’assignait Perec. Mais aussi reprise à la puissance deux
de l’enjeu du texte, dans une double tentative, celle de la transposition
cinématographique et celle de l’épuisement du lieu, avec les mots et
par l’image. Comment un texte, ce texte précisément, nourrit l’image,
qui, par retour, dans un va-et-viens incessant et paradoxal, nourrit ce
texte. (NF)

The film starts with Georges Perec’s eponymous text, which in a few sequences
provides us with a meticulously precise description of the Place Saint-Sulpice in
Paris, concentrated into three days in October 1974. A question that is as simple
as it is delicate, fraught with traps: how might this text and cinema interact? Riff
responds to this searching text – with a host of possible narratives inherent in it
and steeped in detail – with a documentary adaptation focused on deliberate
undisguised banality, from which nothing of note emerges. Playing with (expected)
encounters and (inevitable and no less expected) deviations, Jean-Christian Riff
takes on the task of exploring the gap between text and images, from coalescence
to disjunction, orchestrating this detachment as he does so. This gap between
modes of representation is accentuated by the passage of time – more than thirty
years separate the two projects.
So this film is subject to certain constraints, from the time it takes to read 
the text, to those which Perec took upon himself. These are, however, amplified
still further when the text itself is at stake – when a twofold task is confronted:
that of transposing the text to the screen and the exhaustive representation of
place through both words and images. We need to ask ourselves how a text, 
this particular text, can sustain the image, which, in return, in a constant and
paradoxical to-ing and fro-ing, sustains the text. (NF)
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La pratique du ’travail esclave’ est désormais sinistrement notoire.
Servage renouvelé, elle consiste à retenir captif des travailleurs sur
le lieu de leur labeur. Loin de chez eux, sans recours dans des sites
reculés et désolés, ils se trouvent liés par leur endettement auprès
de la compagnie qui les emploie pour des salaires dérisoires, et qui
leur vend également à prix fort leurs outils ainsi que leur subsistance.
Au Brésil, dans l’état amazonien du Parà, un Groupe Mobile du
Ministère du Travail Fédéral investit sous la protection de la police une
fazenda suspectée d’exploiter de tels travailleurs esclaves pour détruire
la forêt au profit de l’élevage. L’urgence de l’enquête commande de
recueillir les témoignages avant qu’on ne force ces hommes, ces
femmes et ces enfants à se cacher. D’autant que ce jour-là, le patron
de l’exploitation est présent dans la fazenda. 
Outre le suivi patient de l’enquête, sans aucun sensationnalisme, le
film parvient à produire une galerie de portraits : les ouvriers, leurs
gamins, le propriétaire, ses gardes-chiourmes mutiques, les employés
de la justice d’Etat, sans jamais forcer le trait. Mais il réussit surtout
à rendre la temporalité propre à l’esclavage : temps sans lendemain,
ni présent, hormis celui, hébété, de la tâche à accomplir et des
besoins impossibles à satisfaire. (JPR)

The nasty practice of “slave labour” is now notorious. It is a form of serfdom
revisited that consists of keeping workers captive in their place of work. Far from
home, with no way out in far-flung, desolate places, they find themselves tied by
debts to the company that employs them for a derisory salary and sells them
their tools and subsistence needs at a high price. In Brazil, in the Amazonian state
of Para, a Mobile Team from the Federal Ministry of Labour under police
protection investigates a “fazenda” suspected of exploiting such slave labourers
to destroy the forest in order to graze cattle. The urgency of the investigation
necessitates the gathering of testimonies before these men, women and children
are forced into hiding. Especially given that, on this particular day, the owner of
the company is present in the fazenda. Apart from the patient following of the
investigation, without sensationalism, the film succeeds in producing a gallery of
portraits of the workers, their children, the owner, his silent slave-drivers and the
employees of state justice, without forcing the issue. But above all the film
succeeds in presenting the real temporality of slavery: a time without tomorrow
or present apart from the torpid one of the task to be accomplished and needs
that are impossible to satisfy. (JPR)
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L’obstacle, le danger, le handicap est sans doute une des questions
principales qui anime le cinéma d’Olivier Zabat comme l’ont montré
Miguel et les Mines et 1/3 des Yeux (Grand Prix de la Compétition
Française FID 2004). Cette fois, la difficulté ne se trouve plus mêlée
à un contexte tissé de réalités en éclats, mais au cœur d’un seul être.
Yves est le nom d’un handicapé mental. En dehors de toute volonté
d’étude de cas, ni psychiatrique ni pittoresque, Olivier Zabat
entreprend, simplement, de faire son portrait au quotidien. Yves au
jardin, Yves à la piscine, Yves dans un aéroplane, Yves à se dandiner
sur ses jambes, Yves fixant la caméra… Yves, surtout, au travail. Dans
un Centre d’Aide par le Travail, il participe, au milieu d’un groupe, à
un atelier de fabrication de palettes en bois. C’est du même coup,
cette petite communauté, silencieuse, laborieuse, insoumise jusque
dans sa soumission, reflet peut-être d’une autre, plus vaste, à travers
laquelle Yves nous guide. Lui-même poursuivant avec un entêtement
discret la quête de l’assurance de son existence – à travers son
image. (JPR)

Obstacles, dangers and handicaps are without doubt among the principal issues
which animate Olivier Zabat’s films as shown in Miguel et les Mines and 1/3 des
Yeux (Grand Prix of the French competition of FID 2004). This time, the difficulty
is no longer mixed in with a context woven with splinters of reality, but lies at the
heart of a single being. Yves is the name of a mentally handicapped person. Going
beyond psychiatric and picturesque case studies, Olivier Zabat simply tries to
make a portrait of his daily life. Yves in the garden, Yves at the swimming pool,
Yves in a plane, Yves swaying from one leg to the other, Yves staring at the
camera…Yves, above all, at work. He participates in a group workshop for making
wooden pallets at a job centre. Yves guides us through this little community that
is silent, laborious, unsubdued even in its subjugation, the reflection perhaps of
another wider community. Yves himself discreetly pursues the quest for
confirmation of his existence – through his image. (JPR)
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MICHEL TREGAN



RÉTROSPECTIVE PEDRO COSTA EP
Pedro Costa, d’arrière en avant

Parmi les visites qu’effectue Ventura tout au long d’En avant, jeunesse (2006), il en est une
qui tranche avec les autres, c’est celle du musée de la Fondation Gulbenkian. Le prétexte
est habituel, venir saluer un des fils – en l’occurrence gardien de salle – que l’homme possède
en si grande quantité qu’il n’en connaît pas le nombre exact. Le décor diffère toutefois : loin
de la baraque noyée de pénombre qu’il partage avec Lento, loin aussi des murs immaculés
du nouveau quartier, c’est entre un Rubens et un Van Dyck que se dresse le géant taciturne.
Pedro Costa a donné une explication à ce rapprochement. Elle est à la fois souriante et
définitive : ce n’est pas par engouement pictural que Ventura – nom de l’acteur comme du
personnage – a voulu poser à cet endroit, mais parce qu’il participa à la construction du
mur sur lequel les deux tableaux sont accrochés, du temps où il était maçon.
En mêlant le gueux aux ors de la peinture flamande, la scène résume l’entreprise de Costa
depuis bientôt vingt ans. Son énoncé suffit à indiquer la place unique qu’occupe celui-ci dans
le cinéma contemporain : dédier le luxe de l’art à ceux qui doivent se battre pour obtenir le
strict nécessaire. Le cinéaste portugais filme les démunis, les errants, les drogués,
particulièrement à Fontainhas, quartier lisboète d’extrême misère aujourd’hui détruit, auquel
il a consacré une trilogie, Ossos (1997), Dans la chambre de Vanda (2001) et En avant,
jeunesse. Chaque fois, il accorde la pleine puissance d’une œuvre – la sienne – à l’absence
d’œuvre de ceux qui, privés de travail comme de toute production propre, cantonnent leur
vie au ressassement de quelques riens : la drogue, la plainte, nettoyer un sol ou une table
promis à une destruction prochaine. Sixième et dernier long métrage à ce jour, En avant,
jeunesse accomplit cette ambition au plus haut point, jusqu’à donner démonstration de toute
la majesté dont le “cinéma” est capable. L’éblouissement est complet : contre-plongées
héroïques ou vertigineuses ; jeu de noirs profonds et de blancs explosifs ; hommage cinéphile
à F.W. Murnau par l’intermédiaire de quelques fantômes puis, aux dernières minutes, d’une
barque glissant sur l’eau.
Voici pourtant que Ventura interrompt le programme en marquant son désintérêt pour les
choses de l’esthétique : l’homme préfère la maçonnerie à la peinture. Le plan est certes
une nouvelle occasion de découper la silhouette du Cap-Verdien dans un halo de lumière qui
la magnifie. Mais le mur contre lequel celui-ci s’adosse est aussi une réalité qui déstabilise
l’équilibre décrit à l’instant. Cette réalité renvoie au métier qu’à la suite d’une mauvaise chute,
Ventura a depuis longtemps cessé d’exercer. Elle évoque aussi d’autres murs : ceux, d’un
blanc virginal, des appartements qu’un employé municipal fait visiter à Ventura, en vue qu’il
y installe sa large famille.
Pedro Costa pourrait sans mal reprendre à son compte le mot de Brecht lors d’un dîner à
Hollywood : que faîtes-vous ? – je fabrique des bijoux pour les pauvres. Avec En avant,
jeunesse il est allé plus loin encore, taillant un diamant gros comme le Ritz à l’attention des
délogés de Fountainhas. L’opération d’affirmer l’art aux endroits où il fait défaut ne saurait
cependant suffire à définir l’ampleur de son travail. En effet, l’art ne manque jamais
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absolument, et quand il vient c’est toujours autrement qu’à la manière d’un comble. La
tâche est donc moins de régler le rapport d’une œuvre à son absence que celle de
moduler le rapport de deux œuvres ou de deux absences. C’est l’esquisse d’une telle
modulation que propose, dans le musée, la rivalité d’une surface de maçon et d’une
surface de peintre. Et c’est elle que suggère, dans le nouveau quartier, l’ambivalence de
cette blancheur que notre héros devrait accueillir avec gratitude, mais qu’il dédaigne au
motif qu’elle n’est qu’un abîme, une abstraction d’esthète, tout le contraire du mur dont
l’usure et les taches lui racontent par le menu la fable d’un peuple : deux tortues, une
poule, un flic, un lion montrant les dents...
La difficulté peut donc se dire encore autrement. En avant, jeunesse est un édifice dont
le grandiose est cassé en deux : la prétention d’art doit sans cesse y composer avec celle,
plus terre-à-terre, d’élire domicile. Offrir un écrin à Ventura et aux siens n’est pas assez.
Il faut leur donner un toit sous lequel ils se sentent à la maison, non séparés d’eux-mêmes,
de leur passé et de leurs légendes, ainsi que l’homme l’est encore – ou l’était, si l’on suit
la thèse du flash-back – dans la baraque qui, en 1972, l’accueillit à son arrivée du Cap-
Vert.
En dépit de sa farouche solitude, il y a au moins un aspect que le cinéma de Costa partage
avec ses contemporains : c’est le souci d’articuler les raisons de l’art et celles du logis,
les déesses de l’un avec les fées de l’autre. Alain Resnais comme Jia Zhang-ke, Philippe
Garrel comme Gus Van Sant font aujourd’hui le vœu d’offrir à leurs personnages “une
maison sur les terres...” – selon la dernière volonté du Blake de Last Days –, et tous
situent leurs constructions quelque part entre le monument et la ruine. La singularité d’En
avant, jeunesse est alors de mesurer l’un avec l’autre l’habitat de l’art et celui de la vie
quotidienne, tout en refusant de les confondre. Par fidélité envers l’origine documentaire
de sa fiction, à savoir la destruction du quartier de Fontainhas et le relogement consécutif
de ses habitants ? C’est certes un point d’importance. Mais rappeler cela, c’est encore
rapporter l’œuvre à elle-même : se souvenir que cette origine fut aussi ou d’abord un film,
revenir en somme sur le rôle décisif tenu par Dans la chambre de Vanda (2000) dans
l’évolution du cinéma de Costa.
Vanda est deux choses, le premier volet de deux diptyques : l’un formé avec Jeunesse,
dont il est le “prequel” ; l’autre, de manière plus étonnante mais non moins serrée, avec
Où gît votre sourire enfoui ?, Danièle Huillet et Jean-Marie Straub, cinéastes, réalisé en
2001 pour la série de Janine Bazin et André S. Labarthe, “Cinéma, de notre temps”. Les
affinités sont en effet troublantes, qui rapprochent la chambre de Vanda et les autres
décors du documentaire tourné à la veille de raser Fontainhas, de la “piaule” du Fresnoy
où les Straub travaillent au montage d’une nouvelle version de Sicilia ! : l’exiguïté des lieux
et le vert d’eau des murs, la rareté des ouvertures vers l’extérieur, jusqu’à certaine
ressemblance physique entre les deux sorcières, Vanda et Danièle Huillet. Les occupations
elles-mêmes semblent similaires. Nhurro frotte la table tandis que Jean-Marie balaie du
pied le pas de la porte. Comme celui-ci bavarde pendant que Danièle veille à monter au
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plus exact, Vanda et sa sœur Zita paraissent ne rien faire, et pourtant leurs gestes à tous
ont la même nécessité. Les facéties de Jean-Marie donnent une liberté d’élan à la décision
de couper ; de même, c’est bien l’épaisseur d’un monde que Vanda feuillette en grattant les
pages de son annuaire, à la recherche d’un gramme de drogue collé entre deux adresses.
A la sortie, certains avaient reproché à Vanda “d’esthétiser la misère”. Où gît a apporté un
an plus tard un démenti indubitable. La preuve que le premier est exempt de toute distance
voyeuriste ou esthétisante, c’est que le second montre combien sont étroitement liés 
les gestes du désœuvrement et ceux du travail : l’on ne cesse, dans les deux chambres, de
faire passer les uns dans les autres. Le rapport de l’œuvre à son absence fonctionne à plein
régime. On peut imaginer que cela fut pour Costa une libération : l’encouragement à
prolonger la leçon avec un film tourné avec les mêmes “acteurs” que Vanda, mais osant
cette fois la fiction, afin d’affirmer avec une fermeté accrue la dignité d’art des pauvres de
Fontainhas.
D’un autre côté, cependant, la proximité de Vanda et d’Où gît semblait tout résoudre d’un
coup, trop facilement. Quel cinéma inventer pour demain une fois établie l’égalité de la
monteuse et de la dealeuse, de la patience de l’art et de l’existence affairée à se détruire ?
Vanda et Où gît sont deux grands films, mais il fallait que Costa casse la trop belle harmonie
des contraires. Il fallait qu’il aille ailleurs : En avant, jeunesse. Il y a d’évidence été aidé par
l’obligation de trouver une nouvelle demeure, consécutive à l’exil des anciens habitants de
Fontainhas. Mais il a fait davantage : il a ajouté une touche personnelle, en renouant avec
certains éléments de ses trois premiers longs métrages, Le Sang (1989), Casa de Lava
(1994), Ossos (1997).
C’est une surprise : on n’a pas oublié que le cinéaste a souvent déclaré avoir tiré un trait
sur cette période, racontant notamment combien le tournage d’Ossos avait conduit à une
saturation. Lassitude à l’égard de la lourdeur du travail en équipe, dégoût du temps perdu
à discuter de tout et de rien avec les techniciens, sauf du film ; décision, ensuite, de travailler
seul ou à quelques uns en mini-DV, et de tirer parti des possibilités offertes par le numé-
rique : tourner quotidiennement, accumuler les rushes à bas prix (chiffres de Jeunesse : trois
cent cinquante heures pour un an et demi de tournage à raison de six jours par semaine),
devenir un être d’habitudes, un ouvrier de l’art. Costa est sévère à l’égard de ses premiers
films : “Le cinéma m’a trompé”, a-t-il dit, entendant sans doute qu’avec Le Sang, puis Casa
de Lava, il s’est contenté d’exercices cinéphiles, sans laisser passer le moindre air.
Or Jeunesse retrouve bel et bien quelque chose de ce cinéma-là : un enthousiasme plastique,
une volonté de répéter le Hollywood de l’âge classique (Tourneur, Ford), et la proximité entre
fiction et filiation, sur laquelle les films “d’avant” jouaient volontiers. De même que la progé-
niture de Ventura défie le recensement, l’île cap-verdienne de Casa de Lava abrite un vieil
homme revendiquant une trentaine de fils dont Leao, l’ouvrier tombé dans un coma profond
après une mauvaise chute (autres rimes : quelques passages de la lettre inspirée de Robert
Desnos que Ventura fera répéter à Lento, et le cri, au milieu d’une danse : “Juventude em
marcha !”, “Jeunesse en avant !”). L’histoire avait commencé avec Le Sang, dans lequel Nino,
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11 ans, est l’objet d’un étrange trafic. Elle se poursuivra dans Ossos, dont le tout jeune
père semble prêt à céder son bébé à n’importe qui – une infirmière, une amie, la mort...
La progéniture qu’on s’invente ou qu’on porte comme un fardeau, qu’on s’approprie ou
qu’on bazarde, qu’on promène entre vie et mort, l’histoire familiale délirée, “l’enfan-
tôme ” : telle est la fiction selon Costa – ses premiers travaux de cinéaste furent une série
de films pour enfants destinés à la télévision portugaise. On peut en comprendre l’allé-
gorie : enfanter serait la seule œuvre laissée aux pauvres, et l’excédent de progéniture la
preuve que n’importe quelle vie a partie liée avec le superflu, fût-il placé sous le signe
funeste d’un nourrisson encombrant.
Pourquoi alors être revenu à ce scénario mythologique après l’avoir délaissé pendant dix
ans ? La réponse est simple, elle est donnée par le titre du film : Costa a voulu confier à
Ventura le destin d’une jeunesse, la sommation d’un “en avant” qui déplace les lignes des
cadres dans lesquels prend place, altier, le prince déchu. L’envoi est à la fois l’arbitraire
de la fiction, son invention, et le moyen par lequel le film accorde sa volonté d’art à sa
vérité documentaire, ce peuple chassé hors de chez lui dont Ventura garantit seul la
permanence.
En somme, ce n’est pas sans logique si les Cahiers du cinéma et le FID organisent
maintenant une intégrale des films de Pedro Costa. C’est l’année où le festival s’ouvre à
la fiction et le moment où le cinéaste vient d’achever un cycle : il a réalisé trois films jusqu’à
la rupture d’Ossos, et trois films depuis ; il est allé de la fiction au documentaire, puis du
documentaire à la fiction ; il a remis ses pas dans ceux de ses débuts. Il se tient aujourd’hui
à la croisée des chemins. La peinture indique un cap ; les murs blancs du nouveau quartier
en indiquent un autre : leur nudité est certes vide d’histoire, mais au moins elle ressemble
à une promesse d’avenir. Longues et profitables furent les années que Costa passa dans
la chambre, à moduler les œuvres et leurs absences, à fourbir ses armes, à écouter
monter, photogramme par photogramme, le lyrisme du rémouleur de Sicilia ! : qu’on se
saisisse enfin des fusils, de la mitraille et des grenades ! Le cinéaste est face au mur :
son prochain film fera-t-il le saut au dehors ?

Emmanuel Burdeau, rédacteur en chef des Cahiers du Cinéma
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Pedro Costa, backward and forward

Of the many visits that Ventura will make throughout Colossal Youth (2006), there is one
that is different from the others, and it is the one he made to the Gulbenkian Foundation.
It was the usual pretext, to come say hello to one of the sons – in this case the museum
guardian – that the man has in such quantity that even he doesn’t know exactly how many
there are exactly. This time the décor is quite different: far from the shack drowned in
shadow that he shares with Lento, far as well from the immaculate walls of the new quarter,
it is standing between a Reubens and a Van Dyck that he finds the taciturn giant. Pedro
Costa has given an explanation to this connection. It is both amusing and definitive. It is not
out of a pictorial passion that Ventura – the name of the actor and the character he plays
– wanted to come to this place but because, when he was a mason, he took part in the
construction of the wall on which the paintings are hung.
Placing the rogue near the many golds in the Flemish painting, the scene 
resumes the work Costa has been doing for almost twenty years. His wording suffices for
us to understand the very unique place he holds in contemporary cinema. He is dedicated
to giving the luxury of art to those who must ordinarily struggle to obtain the bare minimum.
The Portuguese director films the poor, the homeless, the wanderers, the drug addicts,
particularly in Fontainhas, one of the poorest neighborhoods in Lisbon which has now been
destroyed, and in which he has filmed a trilogy, Ossos (1997), In Vanda’s Room (2001) 
and Colossal Youth. Each time he fine tunes the full aesthetic affirmation of the work – his
own – in the absence of the work (in French: l’œuvre et l’absence d’œuvre) of those who,
deprived of a job and of any production of their own, confine their lives to ruminating about
little things: drugs, complaints, cleaning a floor or a table destined for imminent destruction.
His sixth and latest full-length film, Colossal Youth accomplishes his ambition to the highest
level, goes even as far as demonstrating what majesty the “cinema” is capable of. It is
completely dazzling: heroic or vertiginous high-angle shots; incredibly deep blacks and
explosive whites; the homage as a cinephile to F.W. Murnau via the intermediary of a few
ghosts, then in the last few minutes of the film, a bark gliding into the water.
Then, however, Ventura interrupts the program by stating his disinterest for aesthetics. The
man prefers masonry to painting. The shot is yet another opportunity to frame the Cabo
Verde (Cape Verde) silhouette in a halo of light, which magnifies it beautifully. But the wall
against which he is leaning is also part of the reality that destabilizes the description initially
described. This reality reminds us of the profession Ventura long ago stopped practicing
after a bad fall. It also evokes other walls, those, virginal white, of the apartments an
employee at city hall showed him, hoping he would move in with his large family.
Pedro Costa could very well borrow the phrase Brecht uttered at a Hollywood dinner: “What
do you do?” “I make jewels for the poor.” With Colossal Youth, he has gone further still,
cutting a diamond as big as the Ritz for the enjoyment of the homeless of Fountainhas. The
act of communicating art in the places where it doesn’t exist would still not suffice in defining
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the immensity of his work. Actually, art is never completely absent, and when it appears
it is always other than an extreme. The task at hand is therefore less a matter of solving
the rapport of one work to its absence than to modulate the rapport of two works or two
absences. It is the sketch of such a modulation which is offered in the museum, the rivalry
of a mason’s surface and a painter’s. And it is what is suggested by the ambivalence, in
the new quarter, of that whiteness for which the character is expected to be grateful, but
which he disdains because it is but an abyss, an aesthetic abstraction, the complete
opposite of the wall whose wear and stains tell him the tale of a people: two turtles, a
chicken, a cop, a lion showing its teeth.
The difficulty can be told differently. Colossal Youth is basically an edifice cut in half: the
pretension of art must constantly compose along with it, something more down to earth,
must find a home. To offer Ventura and his family a temporary box is not sufficient. They
must also be given a roof under which they can feel at home, not separate from
themselves, from their past and from their legends, like the man still is – or was, if we
go along with the flash-backs – in the shack that, in 1972, welcomed him upon his arrival
in Cabo Verde.
In spite of his fierce solitude, there is at least one aspect of the cinema that Costa shares
with his contemporaries: it is the concern of communicating the reasons for art and for
home, the goddesses of one, and the fairies of another. Alain Resnais like Zhang Ke Jia,
Philippe Garrel like Gus Van Sant today make the wish to give their characters “a house
on the land” – like the last wish of Blake in Last Days –, and all of them set their
construction somewhere between a monument and a ruin. The singular difference of
Colossal Youth is therefore that it measures the habitat of art and that of daily life, all the
while refusing to confuse the two. Is it out of loyalty to the documentary that is the origin
of his fiction, i.e. the destruction of the Fontainhas quarter and the subsequent relocation
of its inhabitants? It is certainly important to him. But to remind us of that is to bring the
work back to itself, to remember that this origin was also or before anything else a film,
to return to the decisive role held by In Vanda’s Room (2000) in the evolution of Costa’s
cinema.
Vanda is two things; the first part of two diptychs, made out of Colossal Youth, of which
it is the “prequel”; the other, more surprisingly but no less tight, with Où Gît Votre Sourire
Enfoui? (translation: Where is your smile hiding?), Danièle Huillet and Jean-Marie Straub,
cinéastes, made in 2001 for a series created by Janine Bazin and Andre S. Labarthe,
“Cinéma, de Notre Temps”. The affinities are disconcerting, linking Vanda’s room and
other settings in the documentary filmed just before Fontainhas was demolished, from
the du Fresnoy “pad” where the Straubs work at editing a new version of Sicilia!: the
smallness of the location and the pale green of the walls, the rarity of openings toward
the outside, even as far as a certain physical resemblance of the two witches, Vanda and
Danièle Huillet. Even their occupations seem similar. Nhurro is rubbing the table, while
Jean-Marie is sweeping the edge of the doorway with his foot. While Jean-Marie chats
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and Danièle watches that things go exactly right, Vanda and her sister Zita seem to be doing
nothing at all and yet their gestures all have the same necessity. The facetious remarks
made by Jean-Marie give freedom to the decision to cut; similarly it is truly the thickness of
the world that Vanda flips through while scratching the pages of her directory, looking for
a gram of drug pasted in between two addresses.
When it was released, some people criticized Vanda for “making misery aesthetic”. Où Gît
brought about, one year later, an indubitable denial. The proof that the former is exempt of
all voyeuristic aesthetic distance is that the latter shows how closely related the gestures
of idleness are to those of work: in both rooms they never cease to pass from one to the
other. The rapport of work to the absence of it functions to the hilt. One can imagine that
this was liberating for Costa; the encouragement to prolong the lesson with a film made
with the same “actors” as Vanda, but daring this time to use fiction in order to firmly assert
the dignity in the art of the poor of Fontainhas.
On the other hand, however, the proximity of Vanda to Où Git seemed to resolve everything,
all at once, too easily. What cinema should one invent for the future, once you have
established the equality of the editor to the drug dealer, of the patience of art and an
existence intent on self-destruction? Vanda and Où Git are two great films, but Costa needed
to break the perfect harmony of these contradictions. He had to go elsewhere, to Colossal
Youth. He obviously did so out of the obligation to find a new home, after the exile of the
inhabitants of Fontainhas. But he did more than that: he added a personal touch, in
reconnecting with certain elements of his first three feature films: Le Sang (Blood) (1989),
Casa de Lava (1994) and Ossos (1997).
What a surprise. We have not forgotten that the filmmaker often stated he had turned the
page on this period, saying notably how much the filming of Ossos had saturated him.
Weariness regarding the weight of working with a team, disgust at the waste of time
discussing everything and nothing with technicians, but not about the film; following that, a
decision to work alone or with a few people in mini-DV, and to take advantage of the
possibilities of digital equipment: to film on a daily basis, to accumulate low-cost rushes (the
figures for Colossal Youth were three hundred fifty hours for one and a half years of filming,
six days a week), to become a man of habit, a working-class artist. Costa severely criticizes
his early work: “The cinema betrayed me”, he said, implying no doubt that with Le Sang,
and then Casa de Lava, he was content with cinephile exercise, without allowing the slightest
movement of air.
And yet, Colossal Youth retrieves something of that cinema: a plastic enthusiasm, a desire
to imitate the Hollywood of the age of the classics (Tourneur, Ford), and the proximity
between fiction and filiation, with which the films “from back then” happily played. [je remonte
la ligne] Just as Ventura’s progeny defies the census, the Cabo Verdian island of Casa de
Lava shelters an old man who claims to have thirty sons, of which Leao, the worker who
falls into a deep coma after a fall (other rhymes: a few passages from the letter, inspired
by Robert Desnos, that Ventura has Lento practice, and the cry, in the middle of a dance:
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“Juventude em marcha!”, “Forward Youth!”). The story began with Le Sang, in which Nino,
11 years old, is the object of some strange trafficking. It continues in Ossos, in which a
very young father seems ready to give up his baby to just anyone – a nurse, a friend,
death. The progeny we invent and then carry like a burden, that we take on or that we
abandon, that we walk from life to death, the family history in delirium, “the childghost”:
this is fiction according to Costa – his first work as a filmmaker was a series of children’s
films for Portuguese television. One can comprehend the allegory: giving birth is the only
masterpiece granted to the poor, and the excess of progeny is the proof that any life is
connected to the superfluous, even if it is the fatality of a cumbersome newborn.
Why then has he returned to this mythological screenplay after having neglected it for
ten years? The answer is simple and given in the title of the film (in French: En avant,
jeunesse): Costa wanted to entrust Ventura with the destiny of youth, the challenge of
“Forward” (en avant) that shifts the lines of the framework in which the fallen prince regally
takes his place. The referral is simultaneously the arbitrary of fiction, its invention, and
the means by which the film gives its desire of art to its documentary truth, the people
thrown out of his house that Ventura alone controlled.
To conclude, it is not without logic that Cahiers du Cinéma and FID have now organized
this presentation of Pedro Costa’s body of work. This is the year that the festival has
opened itself to fiction and the moment when this director has completed a cycle: he
directed three films up to the break after Ossos, and three films since then; he has gone
from fiction to documentary and from documentary to fiction; he has followed the footsteps
of his beginnings. He is now at a crossroads. Painting indicates a peak; the white walls
of the new quarter indicate another: their nudity is no doubt void of history, but at least
it appears to be the promise of a future. Long and profitable were the years that Costa
spent in his room, modulating his works and their absences, burnishing his weapons,
listening to the rise, photogram by photogram, of the lyricism of the grinder in Sicilia! Let
us grab our rifles, bullets and grenades! The filmmaker is facing the wall. Will his next
film jump outside?

Emmanuel Burdeau, chief-editor of Cahiers du Cinéma
Translated by Anna Harrison

130



131

RÉTROSPECTIVE PEDRO COSTA

PREMIER FILM / PREMIÈRE MONDIALE EP
Il y a Clara, belle jeune femme, amoureuse de Vicente, les traits lisses,
lumineux, le regard noir. Et un père malade vite disparu pour aller se faire
soigner (mourir seul ?), un oncle – Luis Miguel Cintra, acteur fétiche de
Manoel de Oliveira – qui enlèvera Nino, se fera alors passer pour son père
sans que personne, sinon lui, ne puisse y croire.
[…] Ce n’est donc pas un mouvement de réconciliation, la recréation d’une
famille que filme Costa, mais son éclatement définitif. Au début seulement,
on aura vu un père, ses fils, une jeune fille tous ensemble. La vision d’une
communauté où l’on partage des souffrances aura mené à l’isolement de
chacun, chacun pourtant lié, par le travail du film, au souffle et à l’ombre
des autres.

Olivier Joyard, “Les amants de la nuit”, Cahiers du cinéma n° 542.

There is Clara, a beautiful young woman in love with Vicente whose features
are smooth and luminous while the gaze is black. And a sick father who
quickly disappears to go and be cured (or to die alone?), an uncle (played
by Luis Miguel Cintra, Manoel de Oliveira’s favourite actor) who kidnaps Nino
and tries to pass himself off as his father, which nobody, even he, can
believe.
(...) It is not therefore a movement of reconciliation, the coming together
of a family that Costa films, but rather its definitive breakdown. Only in the
beginning would we see a father, his son, and a young girl all together. The
vision of a community whose suffering we share leads to the isolation of
each, everybody is linked, however, by the work of the film, in the breath and
the shadow of others.

Olivier Joyard, “Les amants de la nuit”, Cahiers du cinéma, n° 542.
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CASA DE LAVA

Mariana (Inês de Medeiros, frêle et fragile), infirmière mélancolique,
raccompagne chez lui Leao (Isaach de Bankolé), ouvrier cap-verdien immigré
qui – suicide ou accident comment savoir ? – dégringola d’un immeuble. Là-
bas, sur son île natale de Fogo, quelqu’un, apprenant l’accident, l’a réclamé.
Mais une fois rapatrié, personne ne vient chercher le blessé comateux.
[…] Il suffit de quelques ellipses sur les motivations des personnages,
quelques doutes sur la réalité de la situation (Leao est-il vraiment dans le
coma ou fait-il semblant?), quelques allusions jamais explicitées, pour semer
le trouble et l’incompréhension dans l’esprit du spectateur. L’énigme, valeur
centrale d’une certaine poésie, joue ici un rôle prépondérant parce qu’elle
permet d’évoquer plutôt que de nommer, de faire participer le spectateur
à la création du sens, donc du monde.

Stéphane Bouquet, “La poésie est une énigme”, Cahiers n° 490.

Mariana (Inês de Medeiros, frail and fragile), a nurse who is melancholic,
accompanies Leao home (Isaach de Bankolé), an immigrant worker from
Cape Verde who – suicidal accident or not, who knows? – falls from a
building. On his native island of Faldo, somebody, having learned of the
accident, claims him. But, once repatriated, nobody comes to collect the
injured person in a coma.
(...) It just takes some elipses concerning the motivations of characters,
some doubts about the reality of the situation (is Leao really in a coma or
just pretending?), some allusions that are never made explicit, to sow doubt
and incomprehension in the mind of the viewer. The enigmatic is the central
value of a certain poetry and plays an important role here because it permits
evocation rather than naming, to make the viewer participate in the creation
of meaning and therefore of the world.

Stephane Bouquet, “Poetry is an enigma”, Cahiers du cinéma, n° 490
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Deux jeunes femmes – Tina et Clotilde, qui habitent le même taudis – et un
jeune garçon, père du bébé de Tina, en sont les héros impassibles. Leur
repaire : Estrela D’Africa, quartier très pauvre de Lisbonne, dont on ne verra
pas grand chose. On en entendra beaucoup, en revanche. Une rumeur
incessante, des cris, des rires. Un formidable hors-champ sonore. Les
journées passent, réglées à la minute. Quelques ménages pour Clotilde, du
temps perdu pour Tina, qui tente de tuer son enfant – elle n’a aucun moyen
de le faire vivre décemment. Le père reprend son bébé. Personne ne le sait
– on le croit mort. Il parcourt Lisbonne avec lui, l’emmène à l’hôpital, mendie.
Le film est construit autour de ces trajectoires sèches, de ces transports
infimes qui sont autant de marches forcées. Errance, voyages quotidiens
vers les quartiers bourgeois, attente : la désespérance des personnages
d’Ossos est totale. Costa en épouse le mouvement avec un art très sûr de
l’ellipse et du changement de ton. Les coupes sont franches et brutales.
Silence et fixité, solides piliers de l’esthétique du film, sont sans cesse
interrompus.

O. Joyard, “Le souffle rauque”, Cahiers n° 521.

Two young women, Tina and Clotilde, who live in the same hovel - plus a
young boy, the father of Tina’s baby – are the impassive heroes. Their frame
of reference is Estrela D’Africa, a very poor area of Lisbon, but we do not
see much of it. However we do hear a lot of it. An incessant rumour,
shouting, laughter: quite an unseen racket. Days go by, regulated to the
minute. Some relationships for Clotilde, time wasted for Tina who tries to
kill her child because she has no means to give it a decent life. The father
takes the baby. Nobody knows and he is presumed dead. He crosses Lisbon
with him, taking him to the hospital and begging. The film is constructed
around these harsh trajectories, these unimportant journeys which are as
much forced marches. Wanderings, daily voyages to the bourgeois
neighbourhoods, waiting: the desperation of the characters in Ossos is total.
Costa marries together movement with a very sure art of the ellipse and
changes of tone. The blows are frank and brutal. Silence and steadiness,
the solid pillars of the aesthetic of film, are constantly interrupted.

O. Joyard, “Le soufflé rauque”, Cahiers du cinéma, n° 521.
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NO QUARTO DA VANDA 
DANS LA CHAMBRE DE VANDA

Vanda a entre 25 et 30 ans. Un pansement lui mange presque toute la
joue. Depuis Ossos, elle a maigri. Elle nous observe, fait des commentaires
que Costa ne traduit qu’incomplètement, sur nos visages, nos allures, ce
qu’elle pense de nous. Elle s’excuse de ne pas interrompre ses activités 
en notre présence. De fait, il ne se passe dix minutes sans qu’elle prenne
de la cocaïne ou de l’héroïne. Tout son temps est occupé à préparer les
pipes, nouer et dénouer des élastiques, vérifier que les briquets ne sont pas
vides, gratter les pages des annuaires dont elle se sert pour s’assurer
qu’aucune miette de cocaïne n’y est restée collée – travail continu où elle
déploie une sorte de génie inconscient qui lui permet de parler ou de faire
autre chose. Vanda, depuis longtemps, est au-delà de tout trip, spectacle
ou pathos du drogué. Sa chambre est de taille moyenne, remplie à moitié
par un grand lit. La marge de manœuvre de Costa est mince : soit il s’assied
sur le lit, soit il se met de l’autre côté, là où nous sommes assis. Pour la
lumière, il dispose de quelques lampes, dont celle de chevet, ainsi que d’un
miroir qu’il change de place selon les plans. De cette chambre verte naîtra
un film.
[…] Depuis près d’un an, il n’a cessé de revenir dans cette chambre. Qu’est-
il venu y chercher ? Ce que le cinéma n’offre presque jamais : une situation
absolument fermée et absolument ouverte. Il s’agit d’un lieu unique, sans
charme particulier, voué à une seule activité : la drogue. L’air extérieur n’y
pénètre pas, dans ce hors-monde ne flottent que les vapeurs d’ammoniaque.
C’est un lieu sans histoire possible, à l’horizon duquel ne tremble nul avenir.
Mais ce lieu et son habitante ne demandent rien au cinéma, et s’offrent
entièrement à lui, avec une manière de désespoir sans phrase et d’insensi-
bilité généreuse où l’on comprend que le cinéaste ait trouvé une inépuisable
matière.
[…] Costa apprécie de tourner seul. Il a pris goût à cette habitude de se
lever chaque matin à la même heure pour se rendre au même endroit et 
y occuper sa fonction d’homme-qui-filme (quelques-uns au Quartier ne
l’appellent pas autrement). C’est un rêve, celui du cinéaste-fonctionnaire,
qu’avait caressé Lumière, auquel fait souvent référence Godard quand il
parle de la grande époque des studios hollywoodiens, et que reprend
maintenant Costa. Le numérique n’introduit pas mais rend plus légère cette
possibilité d’un cinéma exercé de manière quotidienne, comme un travail
poursuivi jour après jour, à flot continu. Il est désormais possible de filmer
seul, et aussi longtemps qu’on le souhaite, sans devoir pour autant se ruiner
ou renoncer à la qualité et au rendu de l’image du cinéma traditionnel.

Emmanuel Burdeau, “Seul le cinéma”, Cahiers du cinéma n°536. 
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Vanda is between 25 and 30 years old. A bandage covers almost all of her
cheek. Since Ossos, she has lost weight. She observes us, makes commen-
taries that Costa only partially translates, about our faces, our looks and
what she thinks about us. She apologises for not interrupting her activities
in our presence. In fact, ten minutes does not go by without her taking
cocaine or heroine. All her time is taken up preparing pipes, knotting and
unknotting elastic, checking that the lighters work, scratching the pages of
telephone books which serve to ensure that not a single crumb of cocaine
remains stuck there – it is a continuous job in which she employs a sort 
of unconscious genius that allows her to speak while doing other things. For
a long time, Vanda has been beyond any trip, spectacle or pathos of the
drug addict. Her room is average size, half filled with a big bed. Costa’s room
for manoeuvre is very limited : either he sits on the bed or he stands on the
other side, where we are seated. He has a few lamps for lighting, including
the bedside one, as well as a mirror that he changes the position of
according to the shot. In this green room a film is born.
(...) For almost a year, he continuously returned to this room. What was he
seeking there? What the cinema almost never offers: a situation that is
both absolutely closed and absolutely open. It is a unique place, without any
particular charm, devoted to a single activity: drug-taking. The outside air
does not penetrate here, in this nether world only the vapours of ammonia
circulate. It is a place without any possible history and no future on the
horizon. This place and its occupant ask nothing of the cinema but offer
themselves entirely to it, with a desperate manner without fine phrases and
of a generous insensibility so that we understand that the director has found
an inexhaustible source of material.
(...) Costa likes filming alone. He has a taste for this habit of getting up every
morning at the same time to go to the same place and fullfil his function of
“man who films” (some people in the neighbourhood always refer to him in
this way). It is a dream, that of the functionary-film director, who has
caressed the Light, to which Godard often makes reference when he speaks
of the great Hollywood studios, that Costa now takes up. Digital does not
introduce it, but makes lighter the possibility of a cinema exercised on a daily
basis, like a job undertaken day after day, a continuous flow. It is now pos-
sible to film alone, and as long as you wish, without having to be financially
ruined or renounce the quality of the image of the traditional cinema.

Emmanuel Burdeau, “Seul le cinéma”, Cahiers du cinéma, n° 536
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OÙ GIT VOTRE SOURIRE ENFOUI?
ONDE JAZ O TEU SORRISO?

Bien sûr la scène de ménage est une comédie. Le metteur en scène envoyé
à la porte et la monteuse concentrée sur son travail sérieux sont complices.
Ils font le même travail. Mais, dans la chambre du cinéaste, ce travail se
divise en deux : il doit se perdre d’un côté dans la logorrhée du grincheux
pour s’effectuer de l’autre dans la bonne coupe qui met en valeur la
prononciation d’un n, la flexion d’un poignet ou le sourire incrédule des yeux
qui affecte – qui affecterait, ils ne sont pas d’accord là-dessus – l’énoncé
d’un davvero? Le visible et la parole que la bonne dialectique disjoignait pour
éduquer la vigilance de la pensée, que le lyrisme nouveau de la grandeur
populaire tendait à rendre conformes l’un à l’autre, viennent ainsi se séparer
à nouveau. Mais cette séparation elle-même s’entend de deux manières.
Dans la chambre de Pedro Costa, le geste précis de la monteuse semble
condamner le discours de l’œuvre au bavardage, le rapprocher de la parole
vide, par exemple du soliloque de ce Nurro qui ne cesse de dire, fixé à sa
chaise, qu’il doit absolument faire quelque chose. Mais à l’inverse, la mise
en scène de la chambre réintègre l’écart du commentaire dans la nécessité
de l’œuvre. Il n’y a pas de travail précis pour faire parler les corps qui ne
s’enlève sur le grand bavardage du monde. La rigueur de l’œuvre est
toujours l’autre face d’un désœuvrement de la parole. L’art du cinéaste des
corps désœuvrés et des villes en démolition est de tracer cette fragile ligne
de partage qu’effacent dans leur travail les cinéastes des corps érigés et
de la parole fière.

Jacques Rancière, “Les chambres du cinéaste”, Vacarme no 23, printemps 2003.

Of course the household scene is a comedy. The director and the editor
concentrating on her serious work are accomplices. They do the same work.
But, in the film director’s room, this work is divided in two: he must immerse
himself, on the one hand, in the logorrhoea of the grumpy person to get on
with the other in the right manner that puts value on the pronunciation of
an n, the flexing of a fist or an incredulous smile of eyes that affect, that
would affect, they do not agree on this, the announcement of a davvero?
The visible and the word that the good dialectic disengages to educate the
vigilance of thought, that the new lyricism of popular grandeur tended to
make conform to one another, have thus just separated again. But this
separation itself means two things. In the room of Pedro Costa, the precise
gesture of the editor seems to condemn discourse to a piece of chat,
approaching empty speech, for example the soliloquy by Nurro who does
not stop saying, while stuck in his chair, that he must absolutely do
something. But in the opposite way, the setting of the room reintegrates
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the distance from the commentary into the necessity of the work. There is
no precise work to make the body speak that does not come from the
chattering of the world. The rigour of the work is always the other side of
an idleness of speech. The art of the filmmaker of idle bodies and cities in
demolition is to trace this fragile line of sharing that filmmakers of erect
bodies and proud words erase. 

Jacques Rancière “Les chambres du cinéaste”, Vacarme n° 23, Spring 2003.

RÉTROSPECTIVE PEDRO COSTA EP
En complément à Où gît votre sourire enfoui ?, Pedro Costa a monté six
scènes tournées au Fresnoy (Studio National des Arts Contemporains) mais
qui ne figurent pas dans le film. On y suit, séparées par un écran blanc,
quelques nouvelles aventures de Danièle Huillet & Jean-Marie Straub,
cinéastes en remontage, duettistes en tournée. De la première à la sixième,
telles sont les six bagatelles : l’histoire des sœurs criminelles Sandy et 
Lydie ; un peu de musique ; le vrai sens de la phrase de Kafka, “Dans le
combat entre toi et le monde, seconde le monde” ; deux injonctions à bannir,
“moteur !” et “cut !” le temps qu’il fait ; le luxe, le linge et le “saut du tigre
dans ce qui est passé”. 

Emmanuel Burdeau

Complementing Where Lies Your Buried Smile?, Pedro Costa has edited six
scenes filmed at Fresnoy (the National Studio of Contemporary Arts) that
do not appear in the film. Here we can follow, separated by a white screen,
the new adventures of Danièle Huillet and Jean-Marie Straub, filmmakers
in re-editing, duettists on location. From the first to the sixth, such are the
six trinkets: the story of the criminal sisters Sandy and Lydie; some music;
the real meaning of Kafka’s phrase “in the combat between you and the
world, back the world”; two injunctions to banish: “action!” and “cut!”; today’s
weather; luxury, the washing and the “leap of the Tiger into what is in the
past”. 

Emmanuel Burdeau

6 BAGATELAS
SIX BAGATELLES
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NE CHANGE RIEN

Jeanne Balibar chante. Elle est dans sa loge, debout contre le mur. Le
guitariste entre dans le cadre par la droite. Dans une sorte de répétition
improvisée, ils se mettent à jouer. Et comme toujours avec la musique,
quelque chose voit le jour, qui transforme peu à peu une tentative anodine
en un chant puissant. L’image suivante nous plonge soudain dans l’intime.
Le visage légèrement éclairé de la chanteuse nous force à l’écouter avec
attention. Les musiciens sont toujours seuls dans leur musique. C’est peut-
être pour cela que l’image suivante dévoile Jeanne Balibar en plan moyen,
à moitié dans l’ombre, avec seulement les silhouettes des musiciens. Les
lumières brillent au-dessus d’eux comme des étoiles.

Jeanne Balibar is singing. She is standing in her cloakroom, leaning against
the wall. The guitarist enters the frame from the right. As if they were
rehearsing, they begin to play. And as is the case with music, it assumes a
life of its own, gradually turning from an initially tentative, casual singsong
to powerful singing. The next frame creates sudden intimacy. Exposed to
the softly lit face of the singer, we listen to her carefully. Those who make
music are alone within their music. And maybe that’s why the next frame
leaves Jeanne Balibar in a half-dark medium shot, in which only the
silhouettes of the musicians can be seen. The spotlights shine above them
like stars. 
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Après Dans la chambre de Vanda (2000), pourquoi avoir refait un film dans le quartier
de Fontainhas ?
Je voulais aussi retravailler avec les mêmes personnes, Vanda, les jeunes qui passaient
dans sa chambre. Tous avaient changé de vie, la fiction était là. Vanda répète tout le
temps qu’elle a fait des conneries, qu’autrefois elle était comme ceci, comme cela.
Quand elle dit ça, nous sommes dans la fiction et en même temps non, parce que le
film précédent existe. Tous racontent ici quelque chose de leur présent, ils se mettent
en scène. Le garçon qui est à l’hôpital, agonisant : c’est une petite fiction, il va très bien
en réalité. Il raconte ce qui se passait dans la chambre de Vanda : j’étais très pauvre,
je mendiais, mon père a disparu, ma mère n’était pas là. Il avait un texte, comme tous.
C’est un film de fiction.
[…] Ventura dit une phrase très belle, qui vient du Cap-Vert : “Dans les maisons des
morts, il y a toujours beaucoup de choses à voir.” Il emploie en fait un mot portugais
qui peut désigner à la fois les morts, les dépossédés, les très pauvres, les fantômes,
les zombies. Ventura imagine des choses qui se passent sur ces murs un peu calcinés,
noircis par l’humidité. Puis, un peu insconsciemment, le film se termine presque dans
une maison blanche qui a perdu cette couleur parce qu’elle a été calcinée. On imagine
que c’est un feu, et là tout est noir, il y a des figures qui apparaissent. Le nouveau
quartier est beaucoup plus violent que l’ancien, il n’y a pas d’histoire, pas de vie, les
habitants de l’ancien quartier ne savent pas vivre là. Techniquement, cela me posait un
problème, parce que c’était évidemment plus confortable dans les lieux anciens. Je
m’étais presque habitué à leurs couleurs. Il y a là plus de mystère, de lumière indirecte,
d’ombres, de vie cinématographique. Dans le nouveau quartier, c’est différent. Nous
nous posions tous les mêmes questions. Moi : “Comment vais-je vivre dans ce film avec
ces murs-là ?” Eux : “Comment va-t-on vivre là ?”
[…] Il y a longtemps que j’aime tourner en intérieur. La vidéo permet certaines choses
et pas d’autres. Il faut perdre du temps, on parle avant les scènes, on parle pendant
des jours et des jours. A un moment on tourne, ça fait partie de la même chose, il n’y
a plus de clap, le mouvement est le même. C’est très pensé, c’est une façon de créer
une mémoire, de faire en sorte que le texte soit tellement dans ces chambres qu’il peut
être dit tous les soirs, tous les mois, toutes les années, chaque jour peut-être un peu
mieux. On améliore les choses, les acteurs sélectionnent, ils éliminent ce qui est
accessoire, la scène devient plus forte. Cela vient-il de la pratique du film sur les 
Straub ? Je ne sais pas, cela vient de là, mais aussi de choses antérieures. Ici, j’étais
plus enthousiasmé plastiquement, j’ai osé des choses que je ne pouvais pas faire avec
Vanda. C’était une chambre et cela suffisait. C’est d’ailleurs un peu miraculeux que le
film tienne comme cela. Vanda s’est fait grâce au désir que ça allait se faire, qu’il fallait
filmer cela. Un désir qui n’était pas uniquement le mien, mais celui de Vanda, celui de
sa sœur, celui des autres. Pour ce film, il y a eu un autre genre de foi, si on peut dire.
La croyance qu’il est possible de raconter encore une fois au cinéma des choses comme
on le faisait avant. L’idée d’un film qui vient d’un certain réalisme, mais également de
la série B, ce qui est un peu contradictoire : Straub et Tourneur, le cinéma d’horreur et
la Nouvelle Vague.

Emmanuel Burdeau et Thierry Lounas, entretien avec Pedro Costa, “Mon regard et
celui des acteurs étaient le même”, Cahiers n° 619.
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After “In Vanda’s Room” (2000), why did you make another film in the Fontainhas
neighbourhood?
I wanted to work with the same people again, Vanda and the young people who came
to her room. Their lives had changed, the fiction was there. Vanda always says that she
has done stupid things and that before she was like this or like that. When she says
that, we are in fiction and at the same time not, because the previous film exists.
Everybody here tells something about the present and they stage themselves. The boy
who is dying in the hospital: it’s a little fiction, he is very well in reality. He tells about
what happened in Vanda’s room: I was very poor, I was begging, my father had
disappeared, and mother wasn’t around. He had a text, like everybody. It’s a fiction film.
(...) Ventura says a beautiful phrase, that comes from Cape Verde: “In the houses of
the dead, there is always much to see.” He uses a Portuguese word that can designate
both the dead, and the dispossessed, the very poor, phantoms or zombies. Ventura
imagines things that happen on these calcinated walls blackened by damp. Then, a bit
unconsciously, the film almost ends in a white house that has this colour because it has
been calcinated. We imagine there is a fire, and all is black, figures appear. The new
neighbourhood is much more violent than the old one, there’s no history, no life, the
inhabitants of the old neighbourhood don’t know how to live there. Technically, it posed
a problem, because it was evidently more comfortable in the old places. I was used to
their colours. There was more mystery, indirect light, shadows and cinematic life. It is
different in the new neighbourhood. We all asked ourselves the same question. Me:
“How am I going live in this film with those walls?” Them: “How are we going to live
there?”
(...) I have liked filming inside for a long time. Video allows certain things and not others.
It’s necessary to waste time, we talk before the scenes, we talk for days and days. 
At a certain moment we film, and it’s part of the same thing, there is no clap, the
movement is the same. It’s very considered, it’s a way of creating a memory, of ensuring
that the text belongs so much in these rooms that it could be said every night, every
month, every year, every day perhaps a bit better. We improve things, the actors select,
they eliminate all that is unnecessary and the scene gets stronger. Does it come from
the practice of the Straub film? I don’t know, it comes from that, but also from previous
things. Here, I was more into the plastic aspect, I dared to do things that I didn’t do in
Vanda. It was a room and that was enough. It is also a bit of a miracle that the film
works like that. Vanda was made thanks to the desire for it to be made, that it absolutely
had to be filmed. That desire was not only mine, but also that of Vanda, her sister, and
the others. For this movie, there was another type of faith, if one can say that. The
belief that it is possible to tell things in the cinema like we did before. The idea of a film
that comes from a certain realism but also from B-movies, which is a bit contradictory:
Straub and Tourneur, the cinema of horror and the New Wave.

Emmanuel Burdeau and Thierry Lounas, interview with Pedro Costa, “Mon regard et
celui des acteurs étaient le même”, Cahiers n° 619.
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Tarrafal : territoire de l’île de Santiago au Cap-Vert où, en 1936, le Portugal
a créé une colonie pénale pour les prisonniers politiques. Cette colonie était
connue sous le nom de “camp de la mort lente”.
“Quand je suis arrivé il n’y avait pas une seule maison. A l’époque on ne
pouvait pas venir ici la nuit.
Ils tabassaient les gens ?
Ils les tabassaient, ils les tuaient.
Les blancs ou les noirs ?
Les blancs, c’est eux qui faisaient ça.”
“Quand mon père est mort, j’étais en taule. Ils m’ont donné une perm pour
aller au cimetière. Je me suis approché de ces hommes qui enterrent les
gens, les fossoyeurs, j’ai pris une pelle et j’ai enterré mon père”.
Pedro Costa, “Synopsis de Tarrafal ”, court métrage du film collectif L’Etat
du monde produit par la Fondation Gulbenkian.

Tarrafal : a territory of the island of Santiago in Cape Verde where, in 1936,
Portugal created a penal colony for political prisoners. This colony was known
under the name of “ the camp of slow death”.
“When I arrived there wasn’t a single house. At that time you could not come
here at night.
They beat people? 
They beat them, they killed them.
The whites or the blacks?
The whites, they did that”.
“When my father died, I was in prison. They gave me leave to go to the
cemetery. I went up to one of those men who bury people, the grave
diggers, I took a spade and buried my father.”
Pedro Costa, “Synopsis of Tarrafal”, short film of the collective film State of
the World produced by the Gulbenkian Foundation.
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BILLIE HOLIDAY CHANTE “FINE AND MELLOW”
PROGRAMME CBS “THE SOUND OF JAZZ”

“C’est une émission de télévison de sept minutes, tournée en 1957, deux
ans seulement avant la mort de Billie Holiday. Elle n’allait déjà pas très bien.
On peut penser au moment où Jeanne Moreau chante, dans Le Petit
Théâtre de Jean Renoir. La chanson est très belle, Billie Holiday y est
accompagnée de tous les grands, Jerry Mulligan, Coleman Hawkins… Elle
est absolument grandiose. C’est mieux qu’un film. Aussi bien que si Hawks
lui-même filmait.” par Pedro Costa.

“It is a seven-minute television programme, recorded in 1957, only two years
before Billie Holiday’s death. She already wasn’t well. It is reminiscent of the
moment when Jeanne Moreau sings in Le Petit Théâtre by Jean Renoir. The
song is very beautiful, Billie Holiday is accompanied by all the greats, Jerry
Mulligan, Coleman Hawkins… She is absolutely grandiose. It is better than
a film. Just as good as if Hawks himself were filming.” Pedro Costa.
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“De Tourneur, on pourrait choisir presque tout. Night of the Demon est un
beau film sur la superstition, le préjugé, plusieurs choses importantes… Je
viens incidemment d’en réaliser un remake, Tarrafal, dans le cadre du film
collectif de la fondation Gulbenkian, L’Etat du monde. La question 
de Tarrafal est la suivante : comment faire peur à un dealer qui n’a peur de
rien ? C’est assez facile : on lui envoie une lettre signée du diable en
personne, le ministre de l’Intérieur, le menaçant d’expulsion. Night of the
Demon raconte une histoire similaire : comment on chasse les gens…
Visuellement, c’est sans doute le film dans lequel Tourneur est le plus proche
de Fritz Lang. Il a tourné en noir et blanc, en Angleterre, entre Londres et
Stonehenge. Quatre-vingt minutes très concentrées, très politiques.” par
Pedro Costa.

“One could select almost everything by Tourneur. Night of the Demon is a
beautiful film about superstition, prejudice, several important things... I just
happen top have made a remake, Tarrafal, within the framework of the
collective film by the Gulbenkian Foundation, State of the World. The question
posed in Tarrafal is the following: how to scare a dealer who is not afraid of
anything? It is quite easy: send him a letter signed by the Devil in person,
the Minister of the Interior, menacing him with expulsion. Night of the Demon
tells a similar story: how we chase people out... Visually speaking, it is
undoubtedly the film in which Tourneur is closest to Fritz Lang. He filmed it
in black and white, in England, between London and Stonehenge. It is a very
concentrated and very political 90 minutes.” Pedro Costa.
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THE NIGHT OF THE DEMON
RENDEZ-VOUS AVEC LA PEUR
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réalisé par / directeb by PAOLO ROCHA

OS VERDES ANOS
VERTES ANNÉES

CARTE BLANCHE À PEDRO COSTA

“Vertes années est sans doute le premier film portugais d’intérêt que j’ai
vu, à une époque où j’étais essentiellement tourné vers le cinéma américain.
C’est un film qui a une importance historique, puisque c’est avec lui qu’a
véritablement été lancée la Nouvelle Vague portugaise, au tout début 
des années 60. Jusqu’alors, seul Manoel de Oliveira comptait, et encore,
pendant ces années-là, il avait plus ou moins cessé de tourner, il était dans
les limbes. Vertes années est un film réaliste traitant de la petite-bourgeoisie
d’un nouveau quartier de Lisbonne, dans lequel il se trouve que j’habitais, à
l’époque. Rocha y raconte l’histoire de gens du Nord qui viennent s’installer
dans la capitale et y construire leur maison. Ça finit mal, certains se tuent
pour n’avoir pas réussi à trouver un travail. C’est un beau film.” par Pedro
Costa.

“Green Years is undoubtedly the first interesting Portuguese film I ever saw,
at a time when I was essentially interested in the American cinema. It is a
film that has historical importance, since it really launched the Portuguese
New Wave, right at the beginning of 1960s. Until then, only Manoel de
Oliveira counted and yet, during those years, he had more or less stopped
filming, he was in limbo. Green Years is a realist film that treats the petit
bourgeoisie in a new district of Lisbon where I happened to live at the time.
Rocha tells the story of people from the North who have come to settle in
the capital and build a house there. It ends badly, some kill themselves
because they do not find a job. It is a beautiful film.” Pedro Costa.
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“J’ai découvert ce film après avoir tourné Dans la chambre de Vanda. J’ai trouvé
alors que les deux avaient beaucoup en commun. Il me semblait que Vanda était
quelque chose que peu de gens avaient essayé, et je découvrais qu’Andy Warhol
l’avait déjà fait. Beauty#2 est évidemment plus court ; comme d’habitude chez
lui, on y voit un lit avec une fille et trois types qui parlent tout le temps, de rien.
Le principe est le même que pour Vanda, sauf que Warhol n’y a sans doute pas
pensé une seconde, alors que j’y ai réfléchi pendant trois ans. C’en est presque
embarrassant : j’ai travaillé un an à monter Vanda, alors que Warhol a dû passer
dix minutes à monter Beauty#2. Il a pourtant réussi aussi bien ; presque aussi
bien, disons.
Beauty #2 vérifie ce qu’il aimait dire : si vous voulez voir mes films, contentez-
vous de regarder la surface. Je ne connais pas tout de lui, certains de ses films
me plaisent, d’autres m’ennuient, mais je pense qu’il était beaucoup plus intelligent
qu’on pense. Je ne crois pas qu’il était vraiment intéressé par le cinéma. Il y a
pourtant chez lui un enseignement dont les jeunes, aujourd’hui, devraient profiter.
Personne, hélas, ne voit ses films. Ni les cinéphiles ni les gens d’art ne semblent
les supporter. Il y a quelques années, la Cinémathèque de Lisbonne a organisé
une intégrale. Cinq cent personnes faisaient la queue pour la projection de Chelsea
Girls. Trois heures plus tard, on se serait cru à une séance des Straub : la salle
était quasi-vide, seuls restaient les concierges. C’est très bien, après tout, de
faire un cinéma pour les concierges, ceux qui sont obligés de rester dans la salle.”
par Pedro Costa.

“I discovered this film after having filmed In Vanda’s Room. I felt that that the two
films had a lot in common. It seemed to me that Vanda was something not many
people had tried, and I discovered that Andy Warhol had already done it. Beauty
#2 is obviously shorter; as usual with him, we see a bed with a girl and three
guys talking all the time about nothing. The principle is the same as with Vanda,
except that Warhol has undoubtedly not thought about it for a single second,
whereas I had thought about it for three years. It is almost embarrassing: 
I worked for a year editing Vanda, while Warhol must have spent all of ten minutes
editing Beauty #2. However, he succeeded quite well; let’s say almost as well.
Beauty #2 verifies what he liked to say: if you want to see my films, be content
to look at the surface. I don’t everything by him, I like some of his films while
others bore me, but I think that he was much more intelligent than we think. I
don’t think he was really interested in the cinema. However there was something
to learn from him that might profit young people today. But nobody watches his
films. Neither cinema buffs nor art people seem to be able to stand them. Three
years ago, the Lisbon Cinema Library organised a screening of the complete
works. Five hungred people queued up for the projection of Chelsea Girls. Three
hours later one could be forgiven for thinking we were at a Straub showing: the
cinema was almost empty, only the caretakers remained. After all, it’s very good
to make films for caretakers, those who are obliged to remain behind in the
cinema.” Pedro Costa.
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BEAUTY #2
LA MAQUETTE

réalisé par / directeb by ANDY WARHOL
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réalisé par / directeb by ANTÓNIO REIS

JAIME

“C’est un film sur un fou. Tourné à l’“hôpital des fous”, à Lisbonne, qui à l’époque
– le milieu des années 70 – était un endroit moitié prison, moitié sauvage, dont
on ne parlait pas. Les fous n’étaient pas seuls à y séjourner, Joao César Monteiro
s’y est rendu à plusieurs reprises. Le lieu est d’ailleurs montré, avec sa fameuse
cour ronde, à la fin de Souvenirs de la maison jaune. Jaime, le personnage qui
donne son titre au film, faisait des dessins assez beaux et assez spectaculaires.
La particularité est qu’il les réalisait avec des stylos bic, rouge, vert, bleu… Cette
technique, les couleurs primaires, tout cela participait de l’intérêt plastique.
António Reis a réalisé à partir de ça un film étonnant, assez surréaliste, complè-
tement à part dans son œuvre : on ne peut pas vraiment dire que Jaime annonce
les films suivants, Tras-Os-Montes, Ana. Il avait tourné auparavant quelques
documentaires courts qui ne sont jamais montrés, et qui sont sans doute perdus.
Il avait été assistant de Manoel de Oliveira, sur Acte de printemps (1963), je
crois. Puis il a tourné ce film, un beau portrait de peintre conçu de manière très
moderne, comme un collage, dans le style de ce que fera plus tard André S.
Labarthe.
Reis est aujourd’hui oublié, au Portugal. Des problèmes de droits et d’autorisation,
les refus de Margarida Cordeiro ont longtemps empêché que les films soient vus.
José Manuel Costa est désormais en charge de la restauration des copies. Cela
risque de n’avoir aucun effet, hélas. On peut dire à peu près la même chose de
Reis que de Straub : les gens ne veulent pas voir ses films. Pourquoi ? Il y a chez
Reis comme chez Straub un côté luxueux dans la pauvreté qui semble contrarier
tout le monde. Cela va, il est vrai, à l’encontre de tout ce qui se fait dans le
cinéma. J’ai ressenti un peu la même chose avec En avant, jeunesse : si vous
faites beaucoup mieux et beaucoup plus riche que les Américains, mais avec
moins d’argent, ça pose des problèmes, les rapports de production deviennent
vite compliqués.” par Pedro Costa.

“It’s a film about a madman. Filmed in a “hospital for crazy people” in Lisbon, which
at that time (the mid-Seventies) was a place that was half prison, half wild, that
we didn’t talk about. The crazies were not the only ones who stayed there, Joao
César Monteiro went their several times. The place is also shown, with its famous
round courtyard, at the end of Memories of the Yellow House. Jaime, the
character who gave the film its title, made quite beautiful and spectacular
drawings. The unusual thing is that they were made with red, green and blue
biros... This technique with the primary colours added to the aesthetic interest.
From this starting point, António Reis directed a surprising and quite surrealist
film that stands apart from his usual work: it cannot really be said that Jaime
heralds subsequent films like Tras-O-Montes or Ana. He previously filmed several
short documentaries that are never shown and which are undoubtedly lost. He
had been Manoel de Oliveira’s assistant on Spring Act (1963), I think. Then he
shot a film, a beautiful artist’s portrait conceived in a very modern manner, like
a collage, in the same style subsequently employed by André S. Labarthe.
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Reis is forgotten today in Portugal. The problems of rights of authorisation, the
refusals by Margarida Cordeiro have long stopped the films from being seen. José
Manuel Costa is now in charge of the restoration of copies. Alas, this will probably
have no effect. More or less the same thing could be said of Reis as of Straub:
people do not want to see his films. Why? In the case of Reis (and in the case of
Straub) there is a luxury in the poverty aspect which seems to displease
everybody. It is true that it goes against all that is done in cinema. I felt the same
thing about Forward, Youth: if you do much better and more richly than the
Americans, but with less money, it poses problems, the relationships of production
become rapidly complicated.” Pedro Costa.

CARTE BLANCHE À PEDRO COSTA EP
“C’est un des premiers films des Straub que j’ai vu. Je crois que c’est un de
ceux que Jean-Marie et Danièle préfèrent. Ils ont eu beaucoup de chance
avec ce film : tout est bien, ou presque. Cela dit, je me souviens avoir été
gêné, à l’époque, par le discours du prêtre : il me semblait que la mise en
scène, en haut des escaliers, était un peu trop spectaculaire et mettait trop
en avant un côté militant anti-catholique. Reste que le film est superbe : cinq
étoiles !” par Pedro Costa.

Jean-Marie and Danièle prefer. They were very lucky with this film: everything
is good, almost. That said, I remember being bothered, at the time, by the
priest’s discourse: if seemed to me that the staging at the top of the stairs
was a bit too spectacular and placed a militant anti-Catholic aspect a bit too
much in the forefront. However, the film is superb: five stars!” Pedro Costa.
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réalisé par / directeb by JEAN-MARIE STRAUB ET DANIÈLE HUILLET

DALLE NUBE ALLE RESISTENZA
DE LA NUÉE À LA RÉSISTANCE
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réalisé par / directeb by KEVIN BROWNLOW ET DAVID GILL

UNKNOWN CHAPLIN

“Il s’agit de trois émissions d’une heure produites par la télévision anglaise.
Kevin Brownlow et David Gill ont trouvé des rushes non montés de plusieurs
films de Chaplin, des chutes, venant surtout des Lumières de la ville. A partir
de là, ils ont réalisé un film dans lequel on voit Chaplin travailler. L’ensemble
est très précisément documenté, avec les feuilles de service, etc., ou
encore Chaplin qui, au motif qu’il a mal à la tête – sans doute était-il à court
d’idées –, se terre dans son hôtel pendant trois mois, tout en continuant de
payer l’équipe. J’ai découvert ces merveilleuses émissions avant de tourner
Dans la chambre de Vanda, et j’ai été très frappé de voir que Chaplin filmait
ses répétitions. Il filmait trois cent fois la même chose. La même, exacte-
ment. Ou bien il modifiait une toute petite chose, et alors ce changement
devient évident. Ces émissions montrent comment il s’approche, progres-
sivement, de ce qu’il recherche. Elles ne sont pas si éloignées en ce sens
d’Où gît votre sourire enfoui ?” par Pedro Costa.

“They are three one-hour programmes made for British television. Kevin
Brownlow and David Gill found unedited rushes from several Chaplin films,
punchlines, mostly from City Lights. From this, they made a film in which
we see Chaplin at work. The whole thing is very precisely documented, with
service pages etc, or again Chaplin who, because he supposedly has a
headache (undoubtedly he was out of ideas) holes up in his hotel for three
months while continuing to pay the crew. I discovered these marvellous
programmes before filming In Vanda’s Room, and it was very striking to see
Chaplin filming his rehearsals. He filmed the same thing three hundred
times. Exactly the same. Or else he modified a tiny detail and then this
change becomes obvious. These programmes show how he progressively
got closer to what he was looking for. In this way they are not so far removed
from Where Lies Your Buried Smile?” Pedro Costa.

Propos recueillis par Emmanuel Burdeau, mai 2007.
Statements collected by Emmanuel Burdeau, May 2007.
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Un bruit hors-champ, le cinéaste se retourne. Par ce geste à rebours, la caméra filme les
coulisses : l’origine d’un son, la source d’une musique ou la rumeur du monde. Presto, un
écran parallèle dédié au son où les films exhibent leur durée, leur allure, leur rythme, leur
découpage. Le cinéma déploie ses flux. Après l’émergence de la matière dans le programme
Du son à l’image de Laurent Ghnassia en 2003, le champ est désormais ouvert à toutes
les agitations.
Une instabilité, un trouble ou une inquiétude perturbe la captation de cette origine sonore
où personne ne peut fixer ni les images, ni les sons. Dans son Dictionnaire de la musique
(1767), Jean-Jacques Rousseau définit Presto comme un mouvement rapide, plus 
animé que l’allegro et de caractère moins serein. Moins impassible, la tentative de
retournement admet l’incertitude d’une satisfaction de l’attente. En se retournant, Orphée
revoit-il Eurydice ?
Au retournement de l’appareil, Preston Sturges a donné un titre : Infidèlement vôtre. Comédie
de l’après-guerre ou tragédie post-burlesque, le film révélant tous les mystères de l’écoute
place le drame musical comme l’équivalent d’un crime. Dès 1948, les variations sur le
malentendu jaillissent de la première à la dernière scène et laisse le spectateur abusé,
groggy, sonné.
Dans le domaine du son, 1948 est une année significative. Année de naissance du magné-
tophone, c’est aussi celle d’une intense utilisation des enregistreurs sur disque vinyle. 
Sturges confronte à plusieurs reprises son personnage principal, un chef d’orchestre, à une
telle innovation : le modèle BK6 de la marque Presto. Les outils nécessaires à la saisie du
matériau et à la constitution des archives sonores apparaissent. En France, c’est le moment
pour Pierre Schaeffer et Pierre Henry de donner naissance à la musique dite concrète,
prélude à ce que l’on nomme maintenant d’une manière moins définie : la musique électro-
nique. Cette suite d’invention s’adjoint à l’amplification, un précédent électrique indispensable
au concert comme au cinéma.

ÉCRANS PARALLÈLES

149



MICHEL TREGAN

Écran
Presto se déplie en deux mouvements, A Tempo, lorsque cinéma et musique sont
simultanément à la recherche d’une allure adéquate, et Da Capo, un retour en arrière où
la relecture du passé permet l’appréhension du présent. A Tempo, au mouvement, signifie
en musique un retour à la vitesse initiale après une accélération ou un ralentissement.
Da Capo, au commencement, indique un retour au début, à une interprétation répétée,
renouvelée.

A Tempo
Le studio d’enregistrement s’insère dans les images de Soigne ta droite de Jean-Luc
Godard avec les Rita Mitsouko, et devient l’unique lieu de tournage de Quatre jours à
Ocoee de Pascale Ferran, attentive aux dialogues de Sam Rivers et Tony Hymas. La
musique amplifiée jaillit en 1967 captée en direct par Peter Whitehead avec les Pink Floyd
ou les Rolling Stones. Plus acoustique, le flux sonore emplit Opera Jawa, Nomadak TX ou
la double élégie paradoxale de Alexandre Sokourov. Le numérique s’insère dans le home-
studio de Homemade, facilite les liens entre musiciens avec Damo Suzuki et permet la
saisie par Manon de Boer d’un solo réputé de Béla Bartók, Presto - Perfect sound.

Da Capo
Le début d’une métamorphose musicale se recompose dans les fragments filmés de Igor
Stravinsky, composer, manipulés par Janos Darvas, tandis que l’énergie insufflée par les
Sex Pistols se décompose à la fin des années 70 dans D.O.A. de Lech Kowalski. Ailleurs,
un homme retrouve un fragment de pellicule sans un son à São Paulo, un concert filmé
de Pixinguinha et plus proche, un autre individu assemble des sons sans images, Yann
Paranthoën. La relecture de l’histoire d’un pays, le Nigeria, passe par les musiciens avec
Suffering and smiling. L’histoire se concentre durant le temps d’un opéra, en un rôle où
se mêlent les interprètes, Scarpia de Jean-François Jung et Casa Verdi – Le baiser de
Tosca de Daniel Schmid.
Le cinéaste tente de montrer ce qui se dérobe à la vision, l’exécution de l’artiste, l’amant
de Floria Tosca; Eurydice et Orphée ou pour Sturges, Daphné et Alfred. La pellicule déroule
le drame sonore et l’énigme se retrouve déployée, exposée.

Gilles Grand
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There are noises off and the cameraman spins round. During his sudden rotation, the
camera films the wings : the origin of a sound, the source of some music or background
noise. Presto is a parallel screen dedicated to sound where the films exhibit their duration,
their pace, their rhythm, their editing. The cinema deploys its fluctuations. After the
emergence of the material in the programme From Sound to Image by Laurent Ghnassia
in 2003 the field is now open to all activity. In his Dictionary of Music (1767), Jean-Jacques
Rousseau defined Presto as a rapid movement, more lively then Allegro and less serene in
character. Less impassive, the attempt at recording admits the uncertainty of satisfaction
in waiting. Does Orpheus see Eurydice again through such a movement?
Preston Sturges has given a title to the turning of the camera: Unfaithfully Yours. Post-war
comedy or post-burlesque tragedy, the film reveals all the secrets of listening and places
the musical drama on the same plane as a crime. From 1948 onwards, variations of
misunderstandings spring out from the first scene to the last and leave the viewer fooled,
groggy and dizzy.
1948 was an important year in the sound world. It marked the birth of the tape recorder
and the intense use of vinyl disc recorders. At several points, Sturges confronts his main
character (a conductor) with just such an invention: the BK6 model of the Presto brand.
Tools necessary for the recording of material and the constitution of sound archives
appeared. In France, Pierre Schaeffer and Pierre Henry introduced so-called concrete music,
a prelude to what we now call, in a less defined way, electronic music. This invention is
related to amplification, an electrical precedent indispensable for concerts and the cinema.
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Screen
Presto divides into two movements, A tempo, when the cinema and music are simulta-
neously in search of an adequate pace, and Da capo, a backward movement in which the
re-reading of the past permits the apprehension of the present. A tempo, to movement,
means in music a return to the initial speed following an acceleration or deceleration. 
Da capo, to the beginning, indicates a return to the start, to a repeated and renewed
interpretation. 

A tempo
The gradual filling of the screen by a sound source thought to be off-screen carries the
risk of rendering visible into a definitively immaterial wave. The recording studio inserts
itself into the images of Soigne ta droite by Jean-Luc Godard with Rita Mitsouko and
becomes the only filming location in Quatre jours à Ococee by Pascale Ferran, attentive
to the dialogues by Sam Rivers and Tony Hymas. Amplified music stood out in 1967 when
Pink Floyd and The Rolling Stones were recorded live by Peter Whitehead. More acoustic,
the sound flux filled Opera Jawa, Nomadak TX or the paradoxical double elegy by Alexandre
Sokurov. Digital introduced itself into the home-studio of Homemade, facilitating the
relations between musicians with Damo Suzuki and allowing Manon de Boer to record a
solo reputedly by Bela Bartok, Presto – Perfect Sound.

Da capo
The sounds of the world come up against historical and political uses. The beginning of
a musical metamorphosis recomposed themselves in the filmed fragments of Igor
Stravinsky, composer, manipulated by Janos Darvas, while at the end of the Seventies,
the energy instilled by the Sex Pistols decomposed in D.O.A by Lech Kowalski. Elsewhere,
a man finds a fragment of film without sound in Sao Paolo of a concert filmed in Pixinguina
while another individual, Yann Paranthoën, assembles sounds without images. The re-
reading of the history of a country, Nigeria, passes through musicians, as in Suffering
and smiling. The story is concentrated into the duration of an opera, in a role where the
actors are varied, as in Scarpia by Jean-François Jung and Casa Verdi – Le baiser de
Tosca by Daniel Schmid.
The director tries to show what is revealed to vision, the execution of the artist, the lover
of Florian Tosca ; Eurydice and Orpheus or, for Sturges, Daphne and Alfred. The piece of
film unfolds the sound drama and the persistent enigma is deployed and exhibited.

Gilles Grand
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Un concert du groupe Hollandais The Ex à New York en 2004 où chaque
rupture constitue l’instant d’un insert direct dans la réalité. Document plutôt
que documentaire selon les mots de Jem Cohen, les images d’Amsterdam
ou de New York s’imposent aussi abruptement que l’alternance entre les
gestes obstinés et l’incertitude bruitée des deux guitaristes, Terry Ex et Andy
Moor. Rozemarie Heggen à la contrebasse, une habituée des formations
musicales singulières, complète le quintette où Katherina Ex est à la batterie.
Initié sur des hommes au travail et sans autre parole que les rugissements
du chanteur G.W. Sok, l’engagement politique est à saisir dans chacun des
plans hors de la salle de concert. En collaboration ici avec le réalisateur et
photographe Matt Boyd, Jem Cohen manipule la pellicule avec la dextérité
fébrile de ses installations vidéos. Le première partie en noir et blanc profite
des images en 16 mm du dispositif filmique Chain (2004). La seconde partie
en couleur s’accapare ce qui paraît être l’activité des rues environnantes.

A concert by the Dutch group The Ex in New York in 2004 where each
rupture offers a vision of the surrounding reality. A document rather than
a documentary, according to Jem Cohen, images of Amsterdam and New
York impose themselves as abruptly as the alternation between the obstinate
gestures and noisy uncertainty of the two guitarists, Terry Ex and Andy Moor.
Rozemarie Heggen on double bass, a regular of singular musical groupings,
completes the quintet with Katharina Ex on drums. Originally about men at
work and without any other words than the howling of the singer G.W. Sok,
political commitment may be grasped in the words and in each of the shots
outside the concert hall. Working in collaboration with the director and
photographer Matt Boyd, Jem Cohen manipulates the film with the febrile
dexterity that can be seen in his video installations. The first part in black
and white uses16mm images from the film installation Chain (2004). The
second part in colour seems to draw our attention to the activity in the
nearby streets.
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DAMO SUZUKI, LE CHANT DE L’IMPREVU
DAMO SUZUKI, THE SONG OF THE UNEXPECTED

Lorsqu’un groupe se constitue au coup par coup autour d’un chanteur, on
pense à Chuck Berry jouant de ville en ville avec des musiciens à chaque
fois locaux, différents et inconnus. Bien après le rock des origines du célèbre
guitariste, les échanges prennent maintenant leur essor sur internet et la
formation rassemblée s’adonne désormais à la musique improvisée. Damo
Suzuki débute sa carrière à la fin des années soixante avec le groupe
allemand Can et donne, après avoir été chanteur de rue à Munich, un rock
dit progressif, psychédélique ou encore, krautrock. Après un arrêt de sa
carrière durant plus de dix ans, il lance sur internet un site servant de base
à ses concerts en public. Le film suit une tournée en France entre Roubaix,
Orléans, Poitiers et Nantes avec les musiciens Franq de Quengo, Edward
Perraud ou Jean-Hervé Péron.

When a group is constantly reformed around a singer we think of Chuck
Berry playing from city to city, each time with different unknown local
musicians. Well after the original rock of the celebrated guitarist, exchanges
now increasingly take place on Internet and the group gathered together is
devoted to improvised music. Damo Suzuki started his career at the end of
the Sixties with the German group Can and, having been a busker in Munich,
delivers a type of rock variously called “progressive”, “psychedelic” or
“Krautrock”. After a career-break of more than ten years, he has launched
an Internet site that serves as a base for his public concerts. The film follows
a tour of Roubaix, Orléans, Poitiers and Nantes in France with the musicians
Franq de Quengo, Edward Perraud and Jean-Hervé Péron.

FRANCE
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Mstislav Leopoldovitch Rostropovitch est né en 1927 à Bakou et mort le
27 avril 2007 à Moscou après la réalisation de cette élégie par Sokourov.
Le film n’est pas consacré uniquement au violoncelliste célèbre, il trace aussi
le parcours de son épouse née en 1926 à Leningrad, Galina Pavlovna
Vichnevskaïa, soprano et cantatrice reconnue. La biographie des deux
musiciens est l’objet d’un rapide assemblage en une division multiple de
l’écran. D’autres personnalités russes apparaissent tel Sergueï Prokofiev ou
Dmitri Chostakovitch. L’essentiel n’est pas là. Peu d’extraits insistent sur la
longue carrière des virtuoses. Malgré le faste des situations, Sokourov tente
sur l’instant un exercice précis, convaincre par l’image et par la musique
d’une reconnaissance acquise à l’exercice d’un travail, un labeur de musicien.
Peu de mouvement de caméra, peu d’effet à l’écran, si ce n’est quelques
images dans l’image. La tentative répétée consiste à capter une présence,
un regard, un instant. Les élégies de Sokourov apparaissent comme des
essais cinématographiques conjugués au présent.

Mstislav Leopoldovitch Rostrpovitch was born in 1927 in Baku and died on
27 April 2007 in Moscow following the making of this elegy by Sokurov. The
film is not uniquely devoted to the famous cellist, also tracing the career of
his wife, Galina Pavlovna Vichnevskaïa, who was a well-known soprano born
in Leningrad in 1926. The biography of these two musicians is the subject
of a rapid assembly of multiple images on the screen. Other Russian
personalities appear such as Sergei Prokofiev and Dmitri Shostakovich. But
this is not what is most important. A few extracts focus on the long career
of these virtuosi. Despite the pomp of the situations, Sokurov attempts here
to convince us through images and music that the musician is recognised
because of sheer hard work. There is little camera movement and few
screen effects, apart from the multiple images in the image. There is a
repeated attempt to capture a presence, a look, a moment. Sokurov’s
elegies appear as cinematic essays conjugated in the present.

RUSSIE
2006
Couleur
Vidéo 
2x52’ 
V.O. 
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réalisé par / directeb by ALEXANDER SOKUROV

ELEGY OF LIFE: ROSTROPOVICH, VISHNEVSKAYA
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Ouvert par une métamorphose sonore passant d’une prise isolée en studio
au mixage final, le document ira jusqu’à afficher en banc-titre les résultats
obtenus. Parmi d’autres sessions d’enregistrement organisées par les
Troublemakers, le film se concentre sur le chant de Jules Bikoko Bi Njami,
le saxophone de Akosh S. et la flûte de Magic Malik. Entre 2003 et 2004,
la préparation à Marseille du second album, Express Way sous le label Blue
Note, donne à Olivier Cousin toutes les étapes de la fabrication numérique
des titres. Arnaud Taillefer et Lionel Corsini concocte une musique
électronique qui n’a pas oublié le funk ou plus généralement la musique noire
qu’ils nourrissent des improvisations de leurs invités.

Opening with a sound metamorphosis passing from an isolated take in a
studio for the final mix, the film goes up to title board showing the results
obtained. Among other recording sessions organised by the Troublemakers,
the film concentrates on the singing of Jules Bikoko Bi Njami, the saxophone
of Akosh S. and the flute of Magic Malik. Between 2003 and 2004, 
the preparation in Marseilles of the second album, Express Way, on the
Blue Note label, provides Olivier Cousin with all the stages of the digital
creation of the titles. Arnaud Taillefer and Lionel Corsini concoct electronic
music that is reminiscent of funk or Black music in general that fuels the
improvisations of those invited.

Les fragments d’un concert en quatre morceaux interprétés en solo par
Marc Ribot, chacune des musiques impose son style, l’Étude de John Zorn
est en noir et blanc, les autres titres sont en couleur. Filmé à Pau en 2003,
cette réalisation est l’une des premières parmi celles qui réunissent le
musicien et la cinéaste. Dans une succession articulée à plusieurs caméras
face à un guitariste qui ne s’encombre d’aucune continuité, la musique prend
forme dans une telle désinvolture.
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MARC RIBOT, CONCERT SOLO
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Fragments of a concert in four parts with a solo interpretation by Mark
Ribot. Each musical form imposes its style, Etude (Study) by John Zorn is in
black and white, the other titles are in colour. Filmed in Pau in 2003, this
piece is one of the first to bring together the musician and the film director.
In a series articulated by several cameras facing a guitarist who is
unencumbered by continuity, the music freely takes shape.

PRESTO / A TEMPO

COMPÉTITION PREMIER FILM - FIRST FILM COMPETITION EP
Les kilomètres parcourus s’effacent. Les mots se réduisent à l’essentiel.
Les notes jouées sont omniprésentes. Lorsque le but d’un voyage consiste
à retrouver des instrumentistes devenus rares, seul le dialogue musical
importe. Les guides de cette ballade planétaire sont Igor et Arkaitz. Leur
instrument est étonnant, une sorte de xylophone qui se joue à deux, un
txalaparta. Raùl de la Fuente resserre son découpage sans retirer les
facéties ou les ratages. D’un côté, il y a la réplique de l’instrument taillé dans
la glace, de l’autre, l’échec d’une tentative en pierre en plein désert. Malgré
l’optimisme des deux voyageurs, la réalité des pays traversés n’est nullement
effacée. Ajouter ici, le sujet d’un prochain périple, la rencontre avec les deux
joueurs d’un Amadinda, cet autre xylophone venant d’Ouganda. 

The kilometres covered disappear. Words are reduced to the essential. The
notes played are omnipresent. When the aim of a voyage is to find rare
instrumentalists, only musical dialogue counts. Our guides on this planetary
wandering are Igor and Arkaitz. Their instrument is surprising, a sort of
xylophone that is played by two people called a txalaparta. Raul de la Fuente
employs tight editing without taking out the facetious remarks or the things
that go wrong. On the one hand there is the reply of the instrument carved
in ice, and on the other, the failure of the attempt using stone in the middle
of the desert. Despite the optimism of the two travellers, the reality of the
countries crossed is not at all erased. The subject of the next journey is the
meeting with two players of an Amadinda, another type of xylophone that
comes from Uganda.

ESPAGNE
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Noir et blanc
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OPERA JAWA

Pour les musiciens occidentaux, l’apparition du gamelan a révolutionné
toutes les théories musicales. C’était au début du siècle passé lors de
l’exposition universelle. La découverte de l’opéra filmé de Garin Nugroho
risque de surprendre non seulement les spécialistes de l’art lyrique, mais
aussi ceux de la danse, les artistes en général et tous ceux présents dans
la salle de cinéma. Un conte tiré de l’un des sept livres du Râmâyana
confronte Setio, un potier et sa femme Siti au boucher, Ludiro. L’histoire
d’amour se tisse avec d’autres conflits plus dévastateurs. Un chant accordé
selon un mode aussi surprenant que celui des instruments qui l’accompa-
gnent éveille notre attention à un spectacle riche en surprise. Musiciens,
chorégraphes et artistes sont nombreux au générique. Le film est à la
mesure des personnalités ayant ici prodigué leur art.

For western musicians, the appearance of the traditional Indonesian
orchestra revolutionised all musical theories. It was at the beginning of the
last century during the Universal Exhibition. The discovery of the opera filmed
by Garin Nugroho may surprise not only lyrical art specialists, but also those
in dance, artists in general and the rest of the audience in the cinema. A
tale taken from one of the seven books of the Ramayana confronts Setio, a
potter, and his wife Siti with Ludiro the butcher. The love story is woven in
with other more devastating conflicts. It is a song pitched in an equally
surprising way as the instruments that accompany it and wakes our
attention to a spectacle which is rich in surprises. The final credits are full
of musicians, choreographers and artists. The film is equal to the
personalities who have generously presented their art.

INDONÉSIE
AUTRICHE
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Le premier film de Peter Whitehead capte une demi-heure de poésie
contemporaine au Royal Albert Hall à Londres en 65. Le second suit une
tournée des Rolling Stones en Irlande en 66. Le troisième contient la
fabrication de la musique du quatrième. Une séance d’enregistrement des
Pink Floyd avec le producteur américain Joe Boyd au Sound Techniques
Studios est complétée par des concerts du groupe au UFO Club. Michael
Caine et Mick jagger apparaissent en entretien et John Lennon, Yoko Ono
et John Dunbar assiste à la performance titrée 14 Hour Technicolour
Dream Extravaganza à l’Alexandra Palace. Doté de la spontanéité d’un
admirateur de la Nouvelle vague, Peter Whitehead s’accapare la scène
musicale londonienne.

The first film by Peter Whitehead captures thirty minutes of contemporary
poetry at the Royal Albert Hall in London in 1965. The second follows a
Rolling Stones tour of Ireland in 1966. The third contains the making of the
music that appears in the fourth. A recording session by Pink Floyd with the
American producer Joe Boyd at Sound Technique Studios is accompanied
by concerts of the group at the UFO Club. Michael Caine and Mick Jagger
appear in interviews and John Lennon, Yoko Ono and John Dunbar attend
a performance titled 14 Hour Technicolor Dream Extravaganza at the
Alexandra Palace. Peter Whitehead monopolises the London musical scene
with all the spontaneity of an admirer of the New Wave.

ROYAUME-UNI
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Couleur
Beta 
30’
V.O. 
Anglais

réalisé par / directeb by PETER WHITEHEAD

PINK FLOYD LONDON ’66 -’67
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Retournement de situation, dans les deux films précédents de Manon de
Boer, George van Dam était audible mais invisible. Ici, il joue du violon en
plein écran. Il interprète le quatrième mouvement de l’unique et ultime
Sonate pour violon seul, Sz 117, composée en 1944 par Béla Bartók. Les
indications de chacun des mouvements sont tempo di ciaccona ; fuga,
risoluto, non troppo vivace ; melodia, adagio et presto.

BELGIQUE
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Couleur
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réalisé par / directeb by MANON DE BOER
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In the two previous films by Manon de Boer, George van Dam was audible
but invisible. Here, he plays the violin on the screen. He interprets the fourth
movement of the unique and ultimate Sonata for solo violin, Sz 117,
composed by Bela Bartok in 1944. The instructions to each movement are
tempo di ciaccona, fuga, risoluto, non troppo vivace, melodia, adagio and
presto. 

Le huit-clos dans un studio respecte le découpage en quatre jours d’une
session entre deux musiciens, Sam Rivers, saxophoniste, flûtiste et Tony
Hymas, pianiste. Leur troisième disque ensemble est une première en duo.
Winter Garden est produit par un Français, Jean Rochard. Si l’ouverture
fait découvrir le studio en préparation, l’arrivée des musiciens est l’occasion
d’un premier contretemps, la caméra n’est pas là où ils croyaient. Les
femmes et leurs caméras, les hommes et leurs instruments sont dans la
même pièce, rien n’est tout à fait invisible ou inaudible en un tel lieu.

A huis-clos filmed in a studio follows the cutting of a four-day session of two
musicians, Sam Rivers, saxophonist and flautist, and Tony Hymas, pianist.
Their third record together is a duo premiere. Winter Garden is produced
by a Frenchman, Jean Rochard. If the opening reveals a studio in
preparation, the arrival of the musicians is the occasion for the first
contretemps, the camera is not where they thought it would be. Women
and their cameras and men and their instruments are in the same room
and nothing is totally invisible or inaudible in such a place.
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Si il y a moins de voiture que dans les films précédents cela n’empêche pas
le démarrage d’une Ferrari sur les premiers mots chantés par Catherine
Ringer des Rita Mitsouko : “C’est comme ça...” Dans un entretien de 88,
Godard reconnaît avoir un peu brouillé les pistes et ajoute une insatisfaction
concernant les qualités de diffusion du son Dolby de l’époque. Il décrit le film
comme une mission impossible confiée à un personnage à qui l’on demande
une œuvre d’art en une journée. Si Godard interprète le rôle de l’artiste, de
l’idiot et du prince, portant une bobine de film dès qu’il saute dans le bolide,
cela ne doit pas nous perturber. L’Amiral a racheté le film dans lequel les
musiciens ont joué. “Voyant ce silence, l’homme voulu lui aussi ouvrir la
bouche pour un cri muet d’effroi.”

If there are less cars than in the previous films that does not prevent the
starting up of a Ferrari during the first words sung by Catherine Ringer,
singer of the group Rita Mitsouko: “It’s like that…” In an interview in 1988,
Godard admitted to having rather clouded the issue and adds a certain
dissatisfaction concerning the quality of the diffusion of the Dolby sound at
that time. He describes the film as a mission impossible conferred on a
character who is required to produce a piece of art in one day. If Godard
plays the role of the artist, the jester and the prince, carrying a reel of film
as he leaps into the sports car, it should not disturb us. The Admiral bought
the film in which the musicians played. “Seeing this silence, the man also
opened his mouth for a silent cry of fear.”
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TONITE LET’S ALL MAKE LOVE IN LONDON

Fin des années soixante à Londres, Peter Whitehead réalise son “Pop
concerto for film” en quelques mouvements titrés : Pop, Protest, Painting,
Dollie Girls and Movie Stars... Une vue d’ensemble de la “Swinging London”
incluant le public des clubs ou les inconnus de la rue. La musique est signée
par les Pink Floyd avec Syd Barrett, ou par Vashti Bunyan, Chris Farlowe,
The Small Faces. Les images de la seconde guerre mondiale ajoutent leur
violence au chant d’Eric Burdon, The Animals et Vanessa Redgrave se lance
dans un chant révolutionnaire Cubain. Ce concerto filmé existe aussi en
disque incluant entre autres les entretiens de Julie Christie, Alan Aldridge,
David Hockney, Lee Marvin et le poème, dit par l’auteur Alan Ginsberg, ayant
donné son titre au film.

At the end of the Sixties in London, Peter Whitehead created his “Pop
concerto for film” in several movements titled: Pop, Protest, Painting, Dolly
Girls and Movie Stars... It gives an overall view of swinging London including
the public in clubs and unknown people on the street. The music is provided
by Pink Floyd (with Syd Barrett), Vashti Bunyan, Chris Farlowe and The Small
Faces. Images from the Second World War add violence to the song by Eric
Burdon and The Animals while Vanessa Redgrave sings a revolutionary
Cuban song. This filmed concerto also exists in the form of a record
including interviews with Julie Christie, Alan Eldridge, David Hockney, and
Lee Marvin plus the poem, recited by the author Alan Ginsberg, that gave
the film its title 

ROYAUME-UNI
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Malgré tous les efforts d’un chef d’orchestre pour ne pas entendre les
révélations sur son épouse, c’est en plein concert et sur chacun des trois
drames interprétés qu’il finira par imaginer le pire. Une attitude assez peu
professionnelle si l’on considère qu’à cet instant, il dirige un orchestre.
Débuté sur une suite de malentendus au téléphone, l’imbroglio se prolonge
jusqu’à s’amuser de la crédulité des spectateurs, non seulement ceux de la
salle de concert mais ceux aussi de la salle de cinéma. Bien avant John
Cage, Preston Sturges pose en moins direct une question identique à 
son public : vous entendez quoi maintenant ? En répétant avec variations 
et dégringolades une même action, il nous précipite dans le désir d’une
satisfaction de l’attente faisant fi d’une éventuelle résolution juste.

Despite all the efforts of a conductor not to hear the revelations about his
wife, it is in the middle of a concert and each of the three dramas acted
out that he ends up imagining the worst. An attitude which is not very
professional when one considers that at that moment he is conducting an
orchestra. Beginning with a succession of misunderstandings on the
telephone, the imbroglio extends to the point of amusing the credulity of the
spectators. Not only those in the concert hall but also we in the cinema.
Well before John Cage, Preston Sturges posed less directly an identical
question to his public, What are you waiting for now? By repeating the same
action with variations and falls, he plunges us into a desire for the satisfac-
tion of waiting that is unconcerned about a final equitable resolution.
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AU FIL DU SON - UN PORTRAIT DE YANN PARANTHOËN
AT THE END OF SOUND – A PORTRAIT OF YANN PARANTHOËN

Un homme assemble des sons et nous laisse les images à deviner. Il n’est
ni bruiteur, ni archiviste, ni compositeur et probablement, il est tout cela à
la fois. Décrire l’activité de Yann Paranthoën nécessite plusieurs termes
indissociables, il est réalisateur radiophonique d’une réalité devenue fictive
sous ses doigts. Il dit se méfier autant de la définition du documentaire que
de celle de la musique. Pilar Arcila saisit les images autour de ce tailleur de
sons, né à l’Île Grande en 1935, mort en 2005, fils d’un tailleur de pierre
breton. Intimité de la voix de ce maître du magnétophone reproduisant les
accents et le patois des individus rencontrés. Autour sont les images du
film tant celles contenues dans les bandes magnétiques transmettent une
mémoire dont la réalité ne peut-être désormais que la nôtre.

A man assembles sounds and leaves us to guess the images. He is neither
a sound effects engineer, nor an archivist, nor a composer but probably all
of them at once. Describing Yann Paranthoën’s activity calls for several
inseparable terms, he is a radiophonic director of an audible reality transfi-
gured into fiction. He says he is as wary of the notion of documentary as of
that of music. Pilar Arcila records images concerning this sound carver, the
son of a Breton stone carver, born in Ile Grande in 1935 and who died in
2005. There is a certain intimacy in the voice of this master of the tape
recorder reproducing the accents and dialect of people he met. Around this
are the images of the film, like those contained in the magnetic tapes
transmitting a memory, the reality of which can from now on only be ours.
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Nul besoin de voir le couteau dans la main de Floria Tosca pour comprendre
la violence du baiser imposé par Scarpia. Nul besoin d’être un mélomane
habitué des opéras pour être guidé à Milan par Daniel Schmid. La fondation
voulue par Giuseppe Verdi (1813-1901) abrite les musiciens et chanteurs
retraités. Le voyage se concentre sur les pensionnaires en visitant tous les
étages, y compris la cave où l’on ouvre les malles à costumes. Oscillant
d’une voix hésitante à celle ardente reproduite par l’enregistrement, la
répétition d’un drame musical se poursuit malgré les années. La ferveur de
ces interprètes, vivant modestement leurs dernières années, suffit à
transmettre l’énergie qu’ils savaient insuffler à toute musique. La patrie où
l’opéra a trouvé son origine abrite des interprètes généreux lorsqu’il s’agit
de transmettre leur passion. Si une hiérarchie est visible entre tous ces
musiciens aux carrières diverses, Daniel Schmid laisse s’exprimer chacun
afin de retrouver leur rôle dans l’édifice musical.

There is no need to see the knife in Floria Tosca’s hand to understand the
violence of the kiss imposed by Scarpia. No need to be a music lover used
to operas to be guided to Milan by Daniel Schmid. The foundation wished
for by Giuseppe Verdi (1813-1901) shelters retired musicians and singers.
The journey concentrates on the pensioners by visiting all the floors, including
the basement where costume chests are opened. The rehearsal of a
musical drama continues despite the years, oscillating between a hesitant
voice and the ardent one reproduced by recording. The fervour of these
actors, modestly living out their last years, is sufficient to transmit the energy
that they knew how to inject into any music. The nation where opera
originated shelters generous actors who are prepared to transmit their
passion. If a hierarchy is visible between all these musicians from various
career backgrounds, Daniel Schmid lets each one express himself in order
to rediscover their role in the musical edifice.
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CASA VERDI - IL BACIO DI TOSCA
CASA VERDI - LE BAISER DE TOSCA / CASA VERDI - TOSCA’S KISS
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réalisé par / directeb by LECH KOWALSKI

D. O. A.

Le titre du second film de Lech Kowalski, après Sex Stars en 1977, un
premier essai se confrontant à l’univers du porno, est un terme médical et
policier : D.O.A., dead on arrival, mort à l’arrivée. Le film est centré sur
l’unique et ultime tournée des Sex Pistols aux Etats-unis en 1978. Images
souvent reprises d’un des rares documents sur le groupe punk, les extraits
estompent la rugosité et la noirceur du témoignage original. Alternant
l’Angleterre, lieu d’origine du groupe emblématique et la scène américaine,
les formations punk se succèdent avec X-Ray Spex, Rich Kids, Generation
X, Sham 69 ou les Dead Boys. Lech Kowalski ne se contente pas d’un
constat après la mort par overdose de Sid Vicious en février 1979, précédé
par l’assassinat irrésolu de sa compagne Nancy Spungen. Pour le cinéaste
d’origine polonaise, né à Londres et rapidement installé dans le Lower East
side new-yorkais les troubles qui secouent les jeunes à coup de musique,
de drogue et de sexe ont pour origine les guerres et notamment le Vietnam.
« Pour moi, le punk symbolisait la dernière vision idéaliste du monde »
déclare Kowalski. Les témoignages sont nombreux et plus encore les visages
du public à l’approche des concerts.

After his first attempt at documentary with Sex Stars in 1977 (about the
world of pornography), the title of Lech Kowalski’s second film is a medical
and police term: D.O.A., dead on arrival. The film concentrates on the first
and last tour of the United States by The Sex Pistols in 1978. Images are
repeatedly shown from one of the rare recordings of the punk group, the
extracts overlooking the roughness and the darkness of the original
testimony. Alternating between England, the place of origin of this emble-
matic group, and the American scene, other groups such as X-Ray Spex,
Sham 69 and Generation X are also shown. Lech Kowalski does not just
stop at the death by overdose of Sid Vicious in February 1979 that was
preceded by the unresolved murder of his companion Nancy Spungen. For
the film director of Polish origin, born in London and rapidly installed in New
York’s Lower East Side, the problems that confront young people in the form
of music, drugs and sex are caused by wars and notably Vietnam. “For me,
punk symbolised the last idealised vision of the world” declares Kowalski.
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Extérieur jour, une rue, un antiquaire, un livre s’ouvre et dévoile une partition,
la Novelette n° 8 opus 21 de Robert Schumann (1810-1856). Le compo-
siteur et chef d’orchestre Beat Furrer est l’acheteur et bientôt l’arrangeur
de cette partition. L’être et le néant propose une variation autour du 
texte de Jean-Paul Sartre ce que souligne le titre musical donné par Beat 
Furrer : Ein Lied, das über das Ende des Liedes hinaus ein anderes Ende
finden wollte, une chanson qui voulait au-delà de la fin des chansons trouver
une autre fin.

A daytime exterior, a street, an antique shop, a book opens and reveals a
musical score, the Novelette n° 8 opus 21 by Robert Schumann (1810-
1856). The composer and conductor Beat Furrer is the buyer and soon-to-
be arranger of this score. Being and Nothingness offers a variation on the
text by Jean-Paul Sartre as underlined by the musical title given by Beat
Furrer: Ein Lied, dasüber des Ende des Liedes hinaus ein anderes Ende
finden wollte, a song that aimed to find another ending beyond the end of
the songs. 

AUTRICHE
2007
Couleur
35mm
10’ 
Sans dialogue

réalisé par / directeb by BADY MINCK

DAS SEIN UND DAS NICHTS
BEING AND NOTHINGNESS

PRESTO / DA CAPO EP
Les images du compositeur russe sont rares. Igor Stravinski, né en 1882
et mort à New York en 1992, autodidacte et disciple de Nikolaï Rimski-
Korsakov secoua le monde musical avec Le sacre du printemps en 1913.
Il mena une vie parallèle à celle du cinéma. János Darvas brasse les archives
et mène un propos indifférent à la chronologie. Il donne vie à son personnage
et l’entoure de quelques personnalités : Debussy, Cocteau, Boulez. La
rencontre à Paris avec Alberto Giacometti est un des rares face à face.
Stravinski se livre rarement, il intervient par à coup, notamment sur ses
détracteurs : « Ils disent “Trop de bruit” et je réponds “Où, exactement ?” »
Naviguant d’un pays à un autre, de l’écriture d’une partition à une séance
de répétition, il affirme préférer l’acte de composer à la musique elle-même.
D’un ensemble de fragments épars, János Darvas assemble un film et
établit un portrait.

ALLEMAGNE
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réalisé par / directeb by JÁNOS DARVAS

IGOR STRAVINSKI, COMPOSER
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réalisé par / directeb by DICK FONTAINE

Images of the Russian composer are rare. Igor Stravinski was born in 1882
and died in New York in 1992. The self-taught disciple of Nikolaï Rimsky-
Korsakov shook the musical world with the Rite of Spring in 1913. He led
a parallel life to that of the cinema. Janos Darvos rifles through the archives
and presents something that is indifferent to chronology. He brings his
character to life and surrounds him with some famous celebrities: Debussy,
Cocteau and Boulez. There is also a rare face-to-face meeting with Alberto
Giacometti in Paris. Stravinsky does not give much away, he intervenes now
and again, notably on the subject of his detractors : “They say ’Too much
noise’ and I reply ’Where exactly’?” Going from one country to another, from
the writing of a score to a rehearsal session, he states that he prefers the
act of composing to music itself. Janos Darvos assembles a film and
establishes a portrait from a collection of scattered fragments.

De passage à Paris, Ornette Coleman au saxophone, Charles Moffett aux
percussions et David Izenzon à la contrebasse enregistrent la musique d’un
film de Tom White interprété par le Living Theatre Company et intitulé Who’s
Crazy ? Dick Fontaine saisit avec la même liberté que les musiciens ces
instants de répétition ou de studio.

Stopping over in Paris, Ornette Coleman on saxophone, Charles Moffat on
drums and David Izenzon on double bass are recording the music for a film
by Tom White, acted by the Living Theatre Company, titled Who’s Crazy?
Dick Fontaine grasps these moments of rehearsing in the studio with the
same freedom as the musicians.

ETATS-UNIS
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Ricardo Dias filme un entretien avec Thomaz Farkas, photographe et
cinéaste amateur. De sa collection de film, il exhume un concert de 1954
en plein air avec Alfredo da Rocha Viana, connu sous le nom de Pixinguinha,
saxophoniste et compositeur de musique populaire brésilienne.

Ricardo Dias films an interview with Thomaz Farkas an amateur photo-
grapher and filmmaker. From his collection of films, he exhumes an open-
air concert from 1954 with Alfredo da Rocha Viana, also known as
Pixinguinha, a saxophonist and composer of popular Brazilian music 

BRÉSIL
2006
Couleur
35mm 
10’ 
V.O. 
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S.T. 
Anglais

réalisé par / directeb by THOMAZ FARKAS ET RICARDO DIAS

PIXINGUINHA E A VELHA GUARDA DO SAMBA

PRESTO / DA CAPO EP
Dans Tosca, l’opéra de Giacomo Puccini, Scarpia est le chef de la police. 
Il est à l’origine d’un supplice auditif où il laisse deviner à Floria Tosca les
tortures assénées à son amant, un artiste injustement emprisonné. Le chef
d’orchestre Patrick Baton et le baryton José van Dam nous font découvrir
les subtilités de la partition en détaillant le rôle de Scarpia. Le découpage
active les contrastes de l’opéra par une alternance entre entretiens et
représentations. Du premier son de cloche jusqu’au générique le drame
amoureux ne réduit en rien son intensité.

In Tosca, the opera by Giacomo Puccini, Scarpia is chief of police. He initiates
an aural torture by letting Floria Tosca guess what tortures her lover, an
artist unjustly imprisoned, is being subjected to. The conductor Patrick Baton
and baritone José van Dam make us discover the subtleties of the score by
detailing the role of Scarpia. The editing activates the contrasts of the opera
by alternating between interviews and performances. The love drama
maintains its intensity from the first ringing of the bell to the final credits.

FRANCE
1995
Couleur
Beta SP 
45’
V.O. 
Français

réalisé par / directeb by JEAN-FRANÇOIS JUNG

SCARPIA
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réalisé par / directeb by DAN OLLMAN

SUFFERING AND SMILING

Une excitation emplit la salle des fêtes où danses et bousculades se
confondent. Dan Ollman reste centré sur le chanteur Femi Kuti. Peu à peu,
l’histoire d’un pays, se révèle autant par les chansons que par les images
d’archives. Le fils de Fela Kuti (1938-1997) prolonge le message de
l’inventeur de l’afrobeat, mélange de jazz, de funk et de musique tradition-
nelle. L’action politique passe par la musique sans trop d’illusion sur les
métamorphoses à attendre. Réunie autour d’un lieu et surtout animée d’une
énergie tenace, une famille perpétue l’activisme rebelle. 

Excitement fills the music venue where dances and fights become confused. Dan Ollman
remains focussed on the singer Femi Kuti. The history of the country is gradually revealed as
much by the songs as by the archive images. The son of Fela Kuti (1938-1997) continues to
spread the message of the inventor of Afrobeat, a mixture of funk and traditional music. Political
action passes through the music with no illusions as to the metamorphoses to be expected.
United around a place and above all animated by a tenacious energy, the family perpetuates
rebellious activism. 
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réalisé par / directeb by APITCHAPONG WEERASETHAKUL

ANTHEM

Deux femmes papotent aux abords d’un bras d’eau. C’est du cours des
choses dont elles parlent, mais aussi d’une musique qui sort d’un ghetto
blaster. Cette musique a été sanctifiée, dit l’une d’elles, et va porter chance
à la salle de cinéma où elle travaille. Plan suivant, c’est un gymnase qu’on
découvre : on y danse, joue au badminton, arrange une belle tablée, comme
pour préparer un spectacle. Conçu pour purifier les salles de cinéma,
comme le générique de fin le précise, ce bref Hymne rappelle avec humour
l’ambition des films d’Apichatpong Weerasetakhul : marier le profane à
l’unique, célébrer en même temps que festoyer, renouer l’art du cinéma à
celui de l’existence.

Two women are chatting by a stretch of water. They are talking about the way of things, but
also about music coming from a ghetto blaster. One of them says that that this music has
been sanctified and will bring good luck to the cinema in which it is played. In the next shot we
see a gymnasium: people are dancing, playing badminton and arranging beautiful tables as if
to prepare a show. This brief hymn that was conceived to purify cinemas, as the end credits
explain, humorously recalls the ambition of Apitchapong Weerasethakul’s films: marrying the
profane and the unique, celebrating at the same time as feasting, re-attaching the art of the
cinema to that of existence.
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La proposition est fort simple. Réunir des films faits par des femmes. S’agit-il de traquer
une ressemblance ? Non. S’agit-il de prôner une communauté d’intérêts ? Pas davantage.
Ici, pas plus qu’ailleurs, ne nous retiennent les motifs identitaires. Sous l’intitulé de 
ce programme, on aura peut-être reconnu un autre titre, le fameux Détruire, dit-elle de
Marguerite Duras. Livre, puis film, comme elle a eu si souvent à cœur de revendiquer la
liberté de chacun des exercices autant que de refuser l’étanchéité de leur partition. Si l’on
a substitué un verbe à un autre, c’est dans l’espoir que le premier continue de résonner
sous le dernier, et en ébranle l’assurance. Voilà quelques films donc, en vrac, sans aucune
prétention à l’exhaustivité (ce serait un comble), sans véritable drapeau fédérateur, mais qui
tous s’ingénient à un travail de sape certain. Miner une cinématographie (une architecture)
déclarée masculine serait encore trop vite parler. Disons plutôt que se fait jour dans chacun
de ces films une forme de désinvolture très calculée quant à un ordre qui partage si
facilement, par exemple, le dehors et le dedans. Qu’à des films de femmes revienne de
mettre en œuvre ce qu’Hegel nommait, au sujet de cette haute figure de rébellion qu’est
Antigone, “l’ironie féminine”, avec sa puissance obstinée de dissolution de la cohésion sociale,
n’est que stricte justice. Le dehors et le dedans d’une maison, d’une ville, d’un pays, d’une
histoire, d’une réflexion, etc. Détruire, filmer, mettre en route (ou, tout pareillement, en
déroute), à accepter d’entendre cette triade en une tresse serrée, serait sans doute
équation plus juste. Le Camion de Marguerite Duras, Hotel Monterey de Chantal Akerman
en ont donné, il y a quelques années désormais, le coup d’envoi. Plus récemment, d’autres
signataires de méfaits comparables se sont heureusement manifestées. Hito Steyerl, Lisl
Ponger, Latifa Ekchach, Ayreen Anastase, Hala Alabdalla, Dora Garcia, Ursula Biemann.
C’est avec leurs films et en leur présence que l’on écoutera chacune - dire ce qu’est filmer.

ÉCRANS PARALLÈLES
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The proposition is a very simple one: to bring together films made by women. Is it about
trying to find a resemblance? No. Is it about extolling the virtues of a community of
interests. Not really. Here, not more than elsewhere, identification motives are not
apparent. Under the title of this programme, you might recognise another title, the famous
Destroy, says she by Marguerite Duras. If we substituted one verb for another, it is in the
hope that the first will continue to resonate behind the second, and shake assurance.
Here are some films therefore that do their utmost to take a dig at things. Undermining
cinematography and a declaredly masculine architecture would be to speak too quickly.
Let’s say rather that in each of one of these films is coming to light a form of calculated
casual manner with regard to an order that shares so easily, for example, outside and
inside. Outside and inside a house, a city, a country, a history, a thought, etc. Destroy,
film, get started (or, equally, de-route), to accept to hear this triad on a tight braid, would
without doubt be the most accurate equation. Le Camion (The Truck) by Margaret Duras
and Hôtel Monterey by Chantal Akerman blew the starting whistle a few years ago. More
recently, other signataries of similar misdemeanours have happily manifested themselves.
Hito Steyerl, Lisl Ponger, Latifa Ekchach, Ayreen Anastase, Hala Alabdalla, Dora Garcia,
Ursula Biemann. It is through their films that we hear each one say what it is to film.
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Le Camion est un film culte. Qu’est-ce qu’un film culte ? Parmi mille
définitions, on pourrait dire que c’est un film qui passe peu, qu’on n’a
pourtant qu’une hâte, c’est de revoir. Pour vérifier à chaque reprise que le
bouleversement initial ne cesse de s’amplifier. Un film culte, c’est non
seulement, donc, un film qu’on n’est loin d’oublier, mais qui, infiniment plus
ample, constitue une part de notre mémoire, sa part sans nul doute la plus
vive, la plus sensible, la plus aiguisée. C’est d’autant plus de circonstance
ici que, comme la voix de Duras l’indique en attaque, Le Camion, “ce serait
un film.” Que le cinéma choisisse ici comme jamais ailleurs de s’énoncer
radicalement, c’est-à-dire sur le mode de l’hypothétique, c’est-à-dire sur le
mode de tous les possibles, de la pensée, de la révolution, de l’affolement,
est assez dire. Mais qui, ici, dit quoi ? Duras Marguerite parle, se relit face
à Depardieu Gérard. La réalisatrice à côté de l’acteur, l’écrivaine jouxtant
son premier lecteur, la femme interrogeant l’homme, le camionneur faisant
paire avec la folle, deux fumeurs à appeler de leurs volutes les esprits.
Retracer l’histoire d’un engagement déçu et retourné en exigence 
sans limites, figurer ce qui demande d’être vu sans se résoudre à l’enserrer
dans de maigres plans, c’est cela le sens de la question lancinante “Vous
voyez?”, que ne cesse de nous adresser ce magnifique poids lourd, dévalant
par-delà la vitesse autorisée.

Le Camion is a cult film.What is a cult film?One definition among the
thousands of existing definitions is that it is a rarely shown film that 
we cannot wait to see again. In order to verify each time that the initial
commotion it causes has not subsided. A cult film, then, is part of our
memory, the part that is undoubtedly the most lively, sensitive and
sharpened. It is even more the case here, as the voice of Duras strongly
indicates, that Le Camion “will be a film”. That the cinema should here as
never before radically lay out, in a hypothetical way, meaning in all possible
ways, thought, revolution and panic, is to say quite enough.But who is saying
what here? Marguerite Duras speaks, re-reading herself opposite Gerard
Depardieu. The director next to the actor, the writer rubbing shoulders with
her first reader, the woman questioning the man, the truck driver pairing
up with the crazy woman, two smokers shooting the breeze. Tracing the
history of disappointed commitment transformed into unlimited demand,
representing what demands to be seen without accepting the idea of
reducing it, that is the meaning of the nagging question “Do you see?” that
this magnificent heavyweight never ceases to throw at us, hurtling along
above the speed limit.
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réalisé par / directeb by MARGUERITE DURAS

LE CAMION
THE TRUCK
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réalisé par / directeb by CHANTAL AKERMAN

HÔTEL MONTEREY

1972, Chantal Akerman est à New York. Elle y a vu certains films
expérimentaux américains (Warhol, Snow, Mekas) qui la change des pauvres
passages obligés parisiens. Elle y décèle une grammaire qui correspond 
à la sienne. Ample, sèche en même temps que brutalement concrète, elle
la fait sienne, elle qui la connaît déjà par cœur, cette exigence de coller 
au monde pour l’agrandir aux dimensions de l’utopie du souvenir. Elle a vingt
et un an quand elle tourne et produit ce film. Du hall d’un hôtel traversé de
quelques figures jusqu’au dernier étage aux couloirs résolument déserts où
l’on est parvenu par le biais d’un ascenseur peuplé par accident, tel est le
parcours filmé en 16 mm. Strict, austère ; assez pour y loger des pans
entiers de Proust. Assez pour y faire vibrer les murs d’une prison dont le
toit va soudain révéler la ville entière dans un panoramique halluciné.
Comment passe-t-on de la mémoire à son actualisation ? Comment, plus
simplement, passe-t-on du dedans au-dehors ?

1972, Chantal Akerman is in New York. She has seen certain American
experimental films (Warhol, Snow, Mekas) which make a change from the
obligatory standard Parisian fare. She detects in them a grammar which
corresponds to her own. Ample and dry as well as brutally concrete, she
makes it hers, she who already knows it by heart, this demand to stick to
the world and make it grow to the dimensions of the Utopia of memory. She
was twenty-one when she made and produced this film. From the lobby of
a hotel crossed by a few figures to the last floor with very deserted corridors
where we arrive in a lift peopled by accident, such is the journey filmed in
16 mm. Strict, austere; enough to accommodate entire sections of Proust.
Enough to make prison walls and roof vibrate and suddenly reveal the entire
city in an hallucinating pan. How can we bring memory up to date? How,
more simply, can we pass from inside to outside.

BELGIQUE
ETATS-UNIS
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Voilà un lot, généreux, en de multiples écrans (qui n’apparaîtront malheu-
reusement qu’un seul ici), de propositions. Car Ursula Biemann, artiste,
théoricienne, vidéaste, ne se satisfait guère de la stabilité. Son motif ? Le
mouvement, la performance qu’est passer une frontière, pour reprendre
un de ses titres les plus fameux. Frontière de pays à pays, mais aussi de
genre, de politically correctness, etc. Une multiplicité de récits, autobiogra-
phiques autant qu’analytiques, court de l’Est à l’Orient en passant par le Sud
et ses affects sur notre Nord, c’est-à-dire notre imaginaire. Comprendre,
en même temps que parcourir les espaces qui défient la compréhension,
c’est l’objet sans relâche poursuivi, sans cesse soumis à une faculté
imaginaire renouvelée. 

Here are a generous batch of propositions on multiple screens (of which
only one will appear here, unfortunately). Because Ursula Biemann, artist,
theorist and video artist is never satisfied with stability. Her motive?
Movement and performance that cross frontiers, to echo one of her most
famous titles. Frontiers of countries but also of genres, of political
correctness, etc. A large number of stories, as much autobiographical as
analytical, run from the East to the Orient via the South and its effect on
our North, in other words, our imagination. Understanding is the constantly
pursued object here. It is endlessly subjected to a renewed imaginary faculty
while travelling through spaces that defy comprehension.

REMOTE SENSING
Suisse, 2001, 53’, couleur, video, VO anglais ST français

WRITING DESIRE
Suisse, 2001, 26’, couleur, video, VO anglais ST français

PERFORMING THE BORDER
Suisse, 1999, 45’, couleur, video, VO anglais ST français

BLACK SEA FILES
Suisse, 2005, 34’, couleur, video, VO anglais ST français

CONTAINED MOBILITY
Suisse, 2004, 21’, couleur, video, VO anglais ST français

EUROPLEX
Suisse, 2003, 20’, couleur, video, VO anglais ST français, espagnol, arabe
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URSULA BIEMANN
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réalisé par / directeb by HITO STEYERL

DIE LEERE MITTE
THE EMPTY CENTRE

Hito Steyerl est tout à la fois théoricienne, enseignante, artiste, critique et
vidéaste. Elle a réalisé un nombre conséquent d’essais cinématographiques
qui traitent du féminisme, de la globalisation et des questions du post-
colonialisme. Le Centre Vide se concentre sur les modifications urbanistiques
et politiques du centre de Potsdam après la réunification des deux
Allemagnes et de son passage du socialisme à une économie capitaliste.
S’interrogeant sur ces frontières en mouvement, le film tente également de
rendre compte de ceux qui en font les frais : exclus, minorités, immigrants,
et autour desquels se créent de nouvelles frontières. Par le biais de
surimpressions au ralenti, qui font état des modifications de l’espace sur
neuf années, il s’agit de rendre visible ceux dont l’image est bannie des
représentations dominantes. 

Hito Steyerl is a theorist, teacher, artist, critic and video artist all rolled into
one. She has directed a substantial number of cinematic essays that deal
with feminism, globalisation and questions concerning post-colonialism. The
Empty Centre concentrates on the urban and political modifications of the
centre of Potsdam, following the reunification of the two Germanys, and it’s
passage from socialism to a capitalist economy. Questioning these moving
frontiers, the film also attempts to take into account those who have paid
the cost, including social outcasts, minorities and immigrants around whom
new frontiers are created. Those whose image is usually banished from
dominant representations are rendered visible by using slowed-down
superimposed images that show the modifications to the space over a period
of nine years.
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COMPÉTITION PREMIER FILM EP
Si le vers d’un poème donne son titre à ce premier film, c’est que le projet
de faire retour en Syrie a clairement choisi d’emprunter les voies de l’élégie.
Rien du passé n’est ici à portée de main, non parce que celui-ci se serait
évanoui dans l’oubli, mais parce qu’il reste encore inapproprié, douloureux,
si difficile à manier. La lutte politique, la prison, l’amour, l’amitié, l’exil, l’art :
il s’agit moins de documenter successivement tout cela (quand même au
final, l’imbrication de ces motifs produit une image très précise, celle de ce
rare autoportrait d’une femme en Syrie hier et aujourd’hui), que de laisser
résonner à son plein l’émotion intacte d’une situation.

If the verse of a poem lends its title to this first film it is because the project
of returning to Syria clearly took an elegiac path. Nothing from the past 
is readily to hand here, not because it would be lost in forgetfulness, but
because it still remains inappropriate, painful and so difficult to handle.
Political struggle, prison, love, friendship, exile, art: it is less about succes-
sively documenting all of that than of allowing the intact emotion of a situation
to fully resonate (although the overlapping of these motifs produces a very
precise image in a rare self-portrait of a woman in Syria yesterday and
today).
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réalisé par / directeb by HALA ALABDALLA ET AMMAR ALBEIK

ANA ALATI TAHMOL AZOUHOUR ILA
JE SUIS CELLE QUI PORTE LES FLEURS VERS SA TOMBE
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COMPÉTITION PREMIER FILM - PREMIÈRE MONDIALE / FIRST FILM COMPETITION - WORLD PREMIERE

réalisé par / directeb by NADINE NAOUS ET LÉNA ROUXEL

CHACUN SA PALESTINE
EVERYBODY’S PALESTINE

Dans le camp de Baddawi au Liban, un groupe de jeunes réfugiés Palesti-
niens. Comme partout ailleurs, ils se rencontrent, passent le temps, jouent,
discutent politique, entretiennent des projets d’avenir. Plus qu’ailleurs
néanmoins, les rêves de départ, de retour, de changement sont au cœur
d’un quotidien étriqué. C’est dans un studio de photographe, devant des
fonds de leur choix, que chacun s’exprime tour à tour face à la caméra
tenue, dans ce premier film, par deux femmes. Ce qui ressort de cette
galerie de portraits ? Moins la mosaïque abstraite d’une jeunesse désen-
chantée que la découpe précise de visages, de corps à la voix chaque fois
singulière. 

A group of young Palestinian refugees in the Badawi camp in Lebanon. Just
like anywhere else, they meet up, spend time together, play, discuss politics
and work out projects for the future. More than elsewhere nevertheless,
the starting points of the dream, returning and change, are at the heart of
their cramped daily existence. In a photographic studio, in front of the
background of their choice, each takes a turn to express him or herself
facing the camera which is held, in this first film, by two women. What
comes out of this portrait gallery? Less the abstract mosaic of disenchanted
youth then the precise cut of faces, of bodies, each with a singular voice.

FRANCE
2006
Couleur

Vidéo
57’ 
V.O. 

Arabe 
S.T. 

Français
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Soraida, une femme de Palestine (en compétition internationale FID 2004)
était déjà consacré, comme l’indiquait le titre, à une belle personnalité
féminine. Épouse, mère et militante décidée, Soraida incarnait avec
complexité l’intelligence politique d’un peuple. En nombre, beaucoup plus
jeunes, voilà cette fois des très jeunes femmes du Caire. Si elles aussi sont
quelquefois mères, c’est sans mari, ou de fortune, et leurs progénitures
portées au gré des rues et des nuits qui leur font office de foyer. Sans
misérabilisme, sans condescendance, Tahani Rached les laisse occuper tout
l’espace : celui de l’âpreté à laquelle elles sont soumises, celui aussi du rire,
des danses et de leur force dévastatrice.

Soraida, a Woman of Palestine (included in the international competition of
the festival in 2004) was already devoted, as indicated by the title, to a
beautiful female personality. Wife, mother and committed activist, Soraida
embodies in a complex way the political intelligence of a people. Much
younger and in large number, are some very young women in Cairo. If they
too are sometimes mothers, it is without a father, or money, and their
offspring survive according to the whims of the streets and the nights that
serve as home. Without being miserable and without being condescending,
Tahani Rached allows them to occupy all the space: that of the fierceness
to which they are subjected, that also of laughter, dances and their
devastating power.

EGYPTE
2006
Couleur 
Beta SP 
68’
V.O.
Arabe 
S.T. 
Français

réalisé par / directeb by TAHANI RACHED

EL BANATE DOL
CES FILLES-LÀ / THOSE GIRLS THERE
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réalisé par / directeb by LISL PONGER

IMAGO MUNIDI. DAS GÜLTIGE, SAGBARE UND MACHBARE VERÄNDERN

Lisl Ponger nous a habitués à des prestations bien à elle (Phantom Frem-
des Wien, FID 2004). Jamais l’intelligence n’y est en reste. C’est plutôt
l’inverse : utiliser l’espace cinématographique pour mettre en scène des
dialogues philosophiques, politiques, esthétiques, sans jamais céder sur leur
possible partage. Commandé par Peter Sellars dans le cadre de l’année
anniversaire de Mozart à Vienne, sa ville natale, son dernier film pose 
les questions de la colonisation. Comment ? Simplement : en enregistrant 
les débats de jeunes théoriciens préoccupés d’une esthétique possible de
l’immigration. Mais aussi en revenant au Woyzek de Büchner dont une
fameuse scène est intégralement reprise au milieu des décombres de
représentations de la culture occidentale. Entre le Nord et le Sud, quel art,
quel artéfact de dialogue ? C’est cette image brisée du monde qu’il est
question ici de rassembler, sans en recoller les morceaux.

Lisl Ponger has made us get used to her personal performances (Phantom
Fremdes Wien, shown at the festival in 2004). Her intelligence is never at
rest.  It is rather the opposite: using cinematic space to stage philosophical,
political and aesthetic dialogues in equal measure. Ordered by Peter Sellers
for Mozart’s birthday year celebration in Vienna, her hometown, her last
film poses questions about colonisation. How? In a simple way: by recording
debates of young theorists preoccupied by a possible aesthetic of
immigration. But also by looking again at Woyzek by Büchner from which a
famous scene is entirely replayed among the rubble of representations of
Western culture. Between North and South, which art, which artefact of
dialogue? It is this broken image of the world that we are talking about
reassembling here, without sticking the pieces back together.

AUTRICHE
2007
Couleur 
Beta SP

37’ 
V.O. 

Allemand 
S.T. 

Anglais
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Dora Garcia, jeune artiste cinéaste espagnole, sait, d’un savoir qu’elle tient
nécessairement hors d’elle-même, que la fabrication d’une image n’est, en
définitive, que l’image consciente de sa contrainte. Elle le montrait dans The
glass wall (FID 2004). Elle le montre encore ici, en passant à peine plus à
la fiction, dans cette reconstitution historique romancée d’un entretien entre
une jeune femme bien disposée à l’égard de la vérité d’Etat et un agent de
la Stasi. Cela se déroule dans une chambre, puisqu’après tout l’appartement
était devenu l’objet primordial des fantasmes : espace du privé, en même
temps que lieu d’une propriété interdite. Scénographie de la vérité où le
mensonge a su trouver sa place dialectique, est-il certain que Garcia ne
nous parle que du passé ?

Dora Garcia, a young Spanish cinema artist, knows, from knowledge that
she necessarily holds outside of herself, that the fabrication of any image is
definitely only the image-conscious of its constraint. She showed it once and
she shows it again here, by slightly going towards fiction in this fictionalised
historical reconstruction of an interview between a young woman who is
open-minded about state corruption and an agent of the Stasi. This takes
place in a room, since, after all, the apartment is the primordial object of
fantasies: a private space, at the same time as being the place of forbidden
property. A stage-setting of the truth where lying has a dialectical place, can
we be sure that Garcia is only speaking of the past?

BELGIQUE
2006
Couleur
Beta num 
28’
V.O. 
Allemand 
S.T. 
Français

réalisé par / directeb by DORA GARCIA

ZIMMER, GESPRÄCHE
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réalisé par / directeb by ANJA SALOMONOWITZ

KURZ DAVOR IST ES PASSIERT
IT HAPPENED JUST BEFORE

Victimes parmi d’autres de l’exploitation contemporaine qui frappent des
Africaines, des Européennes de l’Est, cinq femmes ont disparu. Pour
témoigner d’elles, et du monde qui autorise de faire silence sur ce silence,
Anja Salomonowitz choisit une forme documentaire inédite : l’oratorio.
Enlèvement et séquestration sont racontés à froid, dans des lieux aussi
divers qu’ordinaires, sans rapport apparent avec les faits, portés par des
voix qui sont étrangères aux actions autant que nous pouvons, nous
spectateurs, l’être – ou ne pas l’être. L’artifice flagrant de ce déplacement,
souligné par le soin de l’image et du son, se veut l’écho d’une violence où le
silence est le gage d’une complicité dans le crime.

Five women disappear. They are among the many victims of the contem-
porary exploitation that hits Africans and Eastern Europeans. To give
testimony about them and of the world that authorises silence about this
silence, Anja Salomnowitz has chosen a new documentary form: the
oratorio. Abduction and sequestration are coldly recounted, in places that
are as different as they are ordinary, without any apparent link with the facts,
carried by voices that are as alien to the actions as much as we, the
viewers, can be – or not be. The flagrant artifice of this displacement,
underlined by the care taken over the image and sound, echoes the violence
in which silence is the price to pay for complicity with a crime.

AUTRICHE
2006
Couleur 
35mm

73’
V.O. 

Allemand 
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Que reste-t-il, telle est la question, sans complément d’objet, que pose
brutalement ce film sans titre, mais précisément daté, de Latifa Ekchach.
Que reste-t-il des luttes ? Que reste-t-il d’une manifestation ? Que reste-t-il
d’une avenue occupée ? De ses slogans et de ses corps agités parce que
convaincus de justice ? Proche du rebut de film qu’est, comme on sait, Les
Mains Négatives de Duras dans leur obscure capacité documentaire, nous
voilà ici proposé l’entêtement d’un plan fixe après la bataille théorique. Qui
nettoie ? Quoi ? Etc. Autant le dispositif du film est bref et simple, autant 
les questions qu’il emporte avec les ordures résonnent de leur violence
imparable.

What remains, that is the question that this untitled but precisely dated film
by Latifa Ekchach brutally poses. What remains of the struggles. What
remains of a demonstration? What remains of an occupied avenue. Of the
slogans and the bodies animated by a belief in the justice of their cause.
Close to the rubbish depicted in the film that is, as we know, Les Mains
Négatives by Duras in an obscure documentary capacity, here we are
offered the obstinacy of a fixed shot after the theoretical battle. Who cleans
up? What? Etc. While the mechanism of the film is brief and simple, the
questions that it brings with the rubbish resonate with irrefutable violence.

FRANCE
2005
Couleur
Vidéo 
23’ 
Sans dialogue

réalisé par / directeb by LATIFA ECHAKHCH

SANS TITRE, 11 MARS 2005
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réalisé par / directeb by AYREEN ANASTAS

PASOLINI PA* PALESTINE

Revenir sur le passé d’un pays se traduit ici par revenir sur les traces d’un
film a priori intouchable. Parti pour repérer les sites de son Evangile selon
Saint Matthieu, Pasolini tourne en 1965 un documentaire en noir et blanc
de 55 minutes. Le cinéaste y parcourt la terre sainte, la commente et
souligne sa beauté. Il parle, beaucoup. Il décrit et analyse, d’un même pas,
selon le mouvement que son œuvre n’aura de cesse de tenir : s’incliner
devant l’évidence, et la redoubler ou la soustraire à elle-même en tâchant
de la comprendre. Presque un demi-siècle plus tard une jeune femme,
cinéaste elle aussi, d’origine palestinienne, tente de s’y retrouver. Bien des
choses ont changé. Les paysages, et leurs explicitations. Elle est peut-être
même en désaccord avec les propos tenus à l’époque. Alors ? Elle refait 
le parcours du maître, scrupuleuse, pas à pas, plan à plan – mais prend la
liberté (la seule autorisée ?) de corriger, de reprendre, à l’image et au son.
C’est le même film – le même élan, la même passion, le même respect – la
même terre. C’est un autre film, tout autre. Fidèle au premier, dans son
urgence du maintenant. Regardez, et apprenez qu’on peut voir – deux fois
au moins.

A return to the past of a country translates here as returning to the traces
of a film that is a priori untouchable. While on a location-finding tour for his
Gospel According to Saint Mathew, Pasolini made a 55-minute black-and-
white documentary in 1965. The director went all over the Holy Land,
commentating on and undermining its beauty. He talks a lot. He describes
and analyses, at the same time, according to the movement that his work
continuously maintain: bowing before the evidence, and repeating it and
subtracting it from itself by trying to understand. Almost half a century later,
a young woman who is also a film director, of Palestinian origin, tries to find
herself in it. Many things have changed. The landscapes, and their explana-
tions. Perhaps she even disagrees with the ideas put forward at the time.
So what? She follows in the footsteps of the master, scrupulously, step-by-
step, shot by shot – but takes the liberty (the only one authorised?) of
correcting and returning to the image and its sound. It is the same film –
the same pace, the same passion, the same respect – the same land. It is
also another, completely different, film. Faithful to the first, in its urgency of
the present. Look and learn what we can see, at least twice.

PALESTINE
2005
Couleur

Vidéo
50’ 
V.O. 

arabe/anglais 
S.T. 

anglais



185

FILMER, DIT-ELLE EP
Otolith I tente de questionner notre orientation, de réorienter notre
perception du monde en entrelaçant histoires privées et publiques dans une
méditation sur d’irréductibles projets utopiques. “Earth is out of bounds for
us now; it remains a planet accessible only through media”, voilà ce que le
spectateur entend au début du film ; une proposition d’un avenir post-
nucléaire dans lequel l’humanité est condamnée à l’espace. Les nombreux
voyages spatiaux ayant fait perdre aux hommes la fonction de leurs “oto-
lithes” l’Homo Sapiens ne peut plus se déplacer sur la terre. En lieu et place,
les nouveaux mutants examinent des images ; film-essai sur ce devenir.
Otolith II consigne certains moments de la vie dans les bidonvilles, ces
quartiers dont on peut augurer la ville du futur. Ces moments forment
l’inventaire des épisodes de ce que Mike Davis appelle The Planet of the
Slums, un inventaire qui se fonde sur une esthétique absurde, propre aux
habitations informelles de ces quartiers miséreux. Le film montre donc les
conditions réelles de l’économie globale en se focalisant sur les détails des
activités et des loisirs, de l’autonomie et de la pauvreté des femmes qui y
vivent. 
Science-fiction où un narrateur du XXIIe siècle retrace la croissance des
périphéries urbaines au cours des derniers siècles. Les bidonvilles, terrains
de l’implosion de la pauvreté, y sont présentés comme les modèles de
l’urbanisation future. 
The Otolith Group a été fondé en 2002 par Anjalika Sagar et Eshun Kodwo.

Otolith I tries to question our orientation, to re-orientate our perception of
the world by interweaving private and public histories in a meditation on
irreducible utopian projects. “Earth is out of bounds for us now ; remains a
planet accessible only through media”, this is what the viewer hears at the
beginning of the film; a proposition of a post-nuclear future in which humanity
is condemned to outer space. The numerous and a space voyages have
taken their toll and humans can no longer move around on earth. Instead,
the new mutants study images; a film-essay about this development.
Otolith II consigns certain moments of life to shanty-towns, those neigh-
bourhood that give an image of the city of the future. These moments form
the inventory of episodes of what Mike Davis calls The Planet of the Slums,
an inventory based on an absurd aesthetic them, appropriate to the informal
dwellings of those miserable districts. Thus the film shows the real conditions
of the global economy by focusing on details of activities and leisure, the
economy and poverty of women who live in it.
Science fiction in which a 22nd century narrator traces the growth of urban
peripheries in the previous two centuries. The shantytowns, territories
collapsing under poverty, are presented as models of future urbanisation.
The Otolith Group was founded in 2002 by Anjalika Sagar and Eshun Kodwo.

ROYAUME-UNI 
BELGIQUE
2003/2007
Noir et blanc
20’/52’

réalisé par / directeb by OTOLITH GROUP

OTOLITH I - OTOLITH II
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Revolver est une revue de cinéma, que l’on glisse dans sa poche pour la lire n’importe où.
Elle réunit les pensées, les opinions et les rêves de cinéastes et de cinéphiles. Sa vocation
est de parler du cinéma de demain de façon directe, précise et honnête.
Elle cherche à constituer un forum d’opinion faisant appel aux lecteurs. Les cinéastes qui 
la rédigent y soulèvent à travers leur sélection une discussion qu’ils continuent d’alimenter
et de compléter ? Revolver a été créé en toute indépendance en 1998 par Benjamin
Heisenberg, Christoph Hochhäusler et Sebastian Kutzli, en réaction à l’esprit morose et
résolument anti-théorique qui avait cours à la Munich Film and Television Acadamy (HFF),
où ils étaient alors étudiants. S’inspirant en partie des Cahiers du Cinéma, Revolver a pour
ambition essentielle de rendre accessible l’art de la réalisation, de raviver quelque peu la
tradition cinéphilique et de créer un forum d’échange sur les savoir-faire techniques et les
concepts théoriques entre cinéastes et cinéphiles. De grands réalisateurs dont l’œuvre
suscite l’admiration, une réflexion ou un questionnement auprès des rédacteurs de la revue
y sont interviewés, dans le but de permettre la transmission de leur savoir et leur expérience
aux lecteurs. Jean-Claude Carrière, Patrice Chéreau, Harun Farocki, Michael Haneke,
Werner Herzog, Wong Kar-Wai, Abbas Kiarostami, Alexander Kluge, Peter Kubelka, Jonas
Mekas, Eric Rohmer, Lars von Trier, ou Jeff Wal figurent parmi les cinéastes mis en lumière.
Ces entretiens sont complétés par des productions aussi diverses que des essais, des
manifestes, des extraits de carnets de bord, toutes sortes de pièces uniques, tour à tour
polémiques ou poétiques, textuelles ou purement visuelles. Hormis les critiques et les textes
d’histoire du cinéma, toute forme d’expression est autorisée, à la seule condition de véhiculer
une prise de position forte et personnelle. Le choix délibéré du format de poche vise à
permettre une manipulation aisée de la revue, que l’on peut lire et relire à sa guise.
Au-delà de son activité éditoriale, l’équipe de Revolver crée les événements Revolver-Live,
cherchant à mettre ces entretiens et ces débats sur la place publique. En décembre 2005,
les éditions DVD Revolver ont été lancées dans le but d’offrir une plus grande visibilité à des
films qui le méritent. Les deux premiers titres édités sont Marseille de Angela Schanelec et
Le Fils des frères Dardenne. La revue est publiée deux fois par an, au printemps et à
l’automne, depuis 9 ans. Le comité de rédaction est composé par Benjamin Heisenberg et
Christoph Hochäusler, deux des membres fondateurs, ainsi que par les cinéastes Jens
Börner et Franz Müller et l’acteur-réalisateur Nicolas Wackerbarth. Un numéro spécial
intitulé Kino muss gefährlich sein (Le cinéma doit être dangereux) vient d’être publié. 
Il regroupe des articles des 15 derniers numéros de la revue dont certains sont épuisés.

Jens Börner, Benjamin Heisenberg, Christoph Hochhäusler, 
Franz Müller, Nicolas Wackerbarth

www.revolver-film.de
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Revolver is a magazine about film. It fits into every pocket and can be read anywhere. It
gathers the thoughts, opinions, and dreams of filmmakers and film viewers. It intends to
talk directly, precisely and honestly about the cinema of the future. Revolver wants to
provide a forum of opinions. The reader’s opinion is called for. Through their selections,
the editors, filmmakers themselves, want to provoke, document and complement
discussions.
Revolver was founded as self-financed project in 1998 by Benjamin Heisenberg, Christoph
Hochhäusler, and Sebastian Kutzli to counter the dullness of German cinema and its anti-
theoretical stance similarly prevalent at the Munich Film and Television Acadamy (HFF)
where they were students at the time. Partly inspired by the French Cahiers du Cinéma,
Revolver’s principal aims are to learn filmmaking, to rekindle a sense of cinematic tradition
and to create a forum for the exchange of technical know-how and theoretical ideas
amoung filmmakers and viewers. In order to facilitate the passing-on of knowledge and
experience and also to satisfy their own curiosity, the makers of Revolver, have pursued
interviewing directors and artists whose oeuvre they admire or poses certain questions
and contradicitions. Among the directors they have interviewed are Jean-Claude Carrière,
Patrice Chéreau, Harun Farocki, Michael Haneke, Werner Herzog, Wong Kar-Wai, Abbas
Kiarostami, Alexander Kluge, Peter Kubelka, Jonas Mekas, Eric Rohmer, Lars von Trier,
or Jeff Wall. Besides the interviews, each issue contains a varied ensemble of
contributions that can take all possible shapes: essays, manifests, diary entries and other
kinds of gems and “found objects” that range from the polemical to the poetic and can
also be entirely visual. Execept for reviews and filmhistorical texts, any form is allowed as
long as it supports a strong personal statement. The format of the magazine itself is
decidedly small. Revolver is meant to be carried around, read and re-read anywhere at
any time. 
In addition to their publishing activity, the Revolver team stages Revolver-Live events, which
are meant to bring interviews and debates into the public arena. Since December 2005,
Revolver has run its own DVD label, dedicated to films they feel need a wider exposure.
The first two titles have been Marseilles by Angela Schanelec and The Son by the
Dardennes Brothers. Now into its 9th year, Revolver continues to publish two issues per
year, one in spring and one in autumn. Two of the founding members, Benjamin
Heisenberg and Christoph Hochäusler, are still on the editing and contributing team, which
has been joined by filmmakers Jens Börner, Franz Müller and actor/director Nicolas
Wackerbarth. They recently published the Revolver anthology Kino muss gefährlich sein
(Cinema must be dangerous) which collects texts from the past 15 issues of which a
number are no longer available. 

Jens Börner, Benjamin Heisenberg, Christoph Hochhäusler, 
Franz Müller, Nicolas Wackerbarth 

www.revolver-film.de
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Mélanie mène une existence sans histoire. Un samedi, elle se retrouve seule
dans sa maison, sans obligations, et se découvre une disponibilité inédite
au monde. 

Mélanie leads an unexceptional existence. One Saturday, she finds herself
alone in the house, without obligations, and discovers a new availability to
the world.

ALLEMAGNE
2007
Couleur
35mm 
20’
V.O. 
Allemand 
S.T. 
Français
Avec
Cristin Köning,
Joanna
Czerwinska, 
Abel vom Acker

réalisé par / directeb by NICOLAS WACKERBARTH

HALBE STUNDEN
DEMI-HEURES

REVOLVER EP
A la fin des années 1980, Duisburg-Rheinhausen, dans la région de la Ruhr,
a été la scène de la plus grande grève de l’histoire de la RFA. Cette ville qui
avait autrefois incarné la résistance des ouvriers est devenue aujourd’hui le
symbole, largement exploité par le monde de la politique et de la publicité,
d’un avenir post-industriel. Construit en cinq chapitres, le film offre une
description et une analyse des conséquences de cette transformation de la
ville et une réflexion sur le lien qui unit les individus à leur cadre de travail. 

At the end of the 1980’s Duisburg-Rheinhausen in the Ruhr region was the
scene of the biggest strike in the history of the Federal Republic of Germany.
The town which once was a symbol for the resistance of traditional workers
is now transformed into a symbol for a postindustrial future, as it is often
praised by politicians and market strategists. In five chapters the film
describes and analyses the consequences of this transformation and
questions the relation of people to their work-places.

ALLEMAGNE
2002
Couleur
Beta SP 
55’
V.O. 
Allemand 
S.T. 
Français

réalisé par / directeb by JENS BÖRNER

ORTSWECHSEL. FÜNF KAPITEL ÜBER EINEN UMBRUCH
WORK/PLACE
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réalisé par / directeb by BENJAMIN HEISENBERG

SCHLÄFER
SLEEPER

REVOLVER

réalisé par / directeb by ANGELA SCHANELEC

Johannes vient d’intégrer une nouvelle compagnie. Un jour, il est approché
par les Renseignements qui lui propose de surveiller un collègue algérien
soupçonné d’être un “espion dormant.” Il refuse, mais le doute s’insinue.
Une amitié fragile naissante, troublée par la compétition dans le travail et
en amour, se termine par une trahison. Trois personnages dans un dange-
reux ménage à trois, entre la science, la politique et l’amour.

Johannes has just joined a new company.  One day, he is approached by the
Intelligence services who ask him to watch an Algerian colleague suspected
of being a “sleeper” spy.  He refuses but doubts have been planted. A fragile
new friendship, disturbed by competition at work and in love ends in betrayal.
The characters find themselves in a dangerous threesome between science,
politics and love.

Une jeune photographe allemande part à Marseille. Plus elle s’ouvre à la
ville, plus la vie qu’elle a menée jusqu’ici lui paraît vaine. 

A young German photographer goes to Marseilles. The more she discovers
about the city, the more her previous life appears pointless.

ALLEMAGNE
2004
Couleur 
35mm 
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V.O.

Allemand/
français 

S.T. 
Français

Avec
Maren Eggert,

Emily Atef,
Alexis Loret, Eva

Lageder
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Soit l’hypothèse suivante. D’un côté, la vie serait une construction de choix et de hasards,
dit-on. De l’autre, nous avons tous en mémoire un film, ou fragment de film, qui nous a
intimement marqué étant enfant. C’est précisément un choix (celui de rentrer dans une salle
de cinéma) et un hasard (celui d’être tombé sur tel film plutôt qu’un autre) qui nous ont
offert ces instants qui resteraient en nous le reste de notre existence. Des images comme
une émotion, non comme une distraction.

Reste que notre rôle de programmateurs est de susciter ce choix et d’organiser ce hasard
pour donner aux plus jeunes à voir, ressentir, penser. Pour éveiller leur regard à un cinéma
qui se joue des frontières et fait vivre en lui une multitude de cultures et d’expressions. C’est
dans ce désir que s’inscrit la démarche de Fotokino qui depuis plus de six ans imagine
expositions, projections, ateliers et rencontres dans le champ des arts visuels.

C’est aussi la proposition de cet écran, que le FIDMarseille nous invite à programmer pour
la seconde année. Un programme destiné à tous, accessible à tous – à partir de 
6 ans, sans obstacle de compréhension (de langue, notamment). Des séances qui réuniront
adultes et enfants dans un même désir de découverte et de compréhension du réel, mais
qui ne saurait être uniquement défini par cette particularité. Il s’agit avant tout de donner
à voir dans une diversité de langages cinématographiques des œuvres sensibles dont
l’imaginaire et le propos sont propres à interpeller chacun de nous. Des films du monde
entier, rares ou totalement inédits.

L’occasion de porter sur le monde le regard des enfants (Jeunes lumières, Le Pain et la
rue, En rachâchant), de questionner le rapport des hommes à leur environnement
(Sönemböör, La Cabale des oursins), et de partir à la rencontre de l’autre et de son quotidien
(Baka, Homem da meia noite). Ou encore, comme avec Le Goût des olives, de mêler l’intime
aux rumeurs de l’enfance. Aussi, nous avons tenu cette année à proposer aux plus grands
La Route avec elles, un film pour la transmission d’une mémoire, celle des Camps, mais
aussi d’une certaine conscience politique. 

Les Sentiers : car il s’agit bien de prendre un chemin, et l’on verra bien où cela nous mène.

Nathalie Guimard et Vincent Tuset-Anrès
Directeurs artistiques de Fotokino.

Fotokino propose chaque année les rencontres Laterna magica.
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Imagine the following hypothesis. On one hand, we are told life is a construction of choice
and chance. On the other hand, we all remember a fragment of film that intimately touched
as children. It is precisely a choice (that of entering the cinema) and chance (that of coming
across such and such a film rather than another) that have provided us with those moments
that will remain with us for the rest of our existence. Images as emotion rather than
entertainment.

Our role as programmers is to spark off this choice and organise this accident to present
something to see, feel and think about to the youngest amongst us. To awaken their gaze
to a cinema that plays with frontiers and to bring to life a multitude of cultures and
expressions. It is this desire that has given rise to the approach of Fotokino that has created
exhibitions, projections, workshops and meetings in the field of visual arts for more than six
years now.

It is also thanks to the use of a screen that the International Documentary Film Festival of
Marseille has invited us to program for the second year running. The programme is aimed
at everybody and is accessible to everybody over six years old, without obstacles to
understanding (especially language). These screenings reunite adults and children in the
desire to discover and understand reality (but they are not only defined by this particularity).
It is above all about showing, through various film languages, sensitive works whose
imagination and concept speak to all of us. Rare or totally new films from all over the whole
world. 

It is an opportunity to direct the gaze of children onto the world (Jeunes lumières, Le Pain
et la rue, En rachâchant), to question the relationship between people and their environment
(Sönemböör, La Cabale des oursins), and to go in search of the other and his daily life (Baka,
Homem da meia noite). Or, as with Le Goût des olives, to combine the intimate with
childhood rumours. Also, this year we are offering La route avec elles to grownups, a film
for the transmission of a memory, that of the Camps, but also of a certain political
consciousness.

The Paths: because it is about choosing a path, and we will see where it leads us.

Nathalie Guimard and Vincent Tuset-Anrès
Artistic directors of Fotokino.

Every year Fotokino offers Magic Lantern sessions.
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PREMIER FILM / PREMIÈRE MONDIALE EP
Quelque part dans la forêt équatoriale, au Sud-Est du Cameroun, vivent les
Pygmées Baka. Dans cet environnement dense, nulle trace de civilisation
occidentale. La vie y est régie par les rites ancestraux et les nécessités de
la survie. Sans commentaire ni explication, “Baka” nous confronte à une
Afrique originelle que l’on croyait disparue, engloutie par les guerres et la
marche forcenée vers la civilisation. Et nous nous rappelons que sur ce
continent meurtri vivent encore des hommes en harmonie avec la nature. 

Somewhere deep in the equatorial forest of South-East Cameroon live the
Baka Pygmies. In this dense environment there is no trace of Western
civilisation. Daily life is governed by ancestral rites and the necessities of
survival. Without commentary or explanation, “Baka” confronts us with an
original Africa that we thought had disappeared, swallowed up by wars and
the forced march towards civilisation. We are reminded that some men still
live in harmony with nature on that devastated continent.

BELGIQUE
1995
Noir et blanc
35mm
55’ 
Sans dialogue 

réalisé par / directeb by THIERRY KNAUFF

BAKA
LA MAQUETTE

LES SENTIERS

PREMIER FILM / PREMIÈRE MONDIALE EP
Les “oursins” en question, ce sont les terrils, aberrations géographiques du
Nord de la France, parents pauvres des volcans auvergnats. Alors que ces
derniers constituent une attraction honorable, les terrils sont proprement
dénigrés. Luc Moullet et son équipe technique entreprennent une visite
cocasse et guidée de ces lieux opaques, porteurs d’espoir pour le
développement touristico-économique de la région.

The “urchins” in question are slag heaps, geographical aberrations in
northern France, the poor relations of the volcanoes of the Auvergne. While
the latter constitute an honourable attraction, the slag heaps are totally
denigrated. Luc Moullet and his camera crew undertake a comical guided
visit of these opaque places that provide hope for tourism and the economic
development of the region.

FRANCE
1991
Couleur
16 mm
17’
Sans dialogue
Avec
Luc Moullet,
Noël Simsolo,
Jean Narboni 
et l’équipe
technique

réalisé par / directeb by LUC MOULLET

LA CABALE DES OURSINS
LA MAQUETTE
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réalisé par / directeb by FLORIAN GWINNER

DAS MODELL
LA MAQUETTE

LES SENTIERS

PREMIER FILM / PREMIÈRE MONDIALE

réalisé par / directeb by JEAN-MARIE STRAUB ET DANIÈLE HUILLET
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LES SENTIERS

réalisé par / directeb by FLORIAN GWINNER

DAS MODELL
LA MAQUETTE

ALLEMAGNE
2006
Couleur

Vidéo
6’

Sans dialogue

Paysage rural sous la neige, univers neutre des maquettes d’architec-
ture ? Le long travelling arrière de Florian Gwinner s’ouvre sur un horizon
immaculé, sorte de genèse urbaine, pour finir dans un monde ménager fait
de bric et de broc. Au passage, défilent la ville (ou plutôt sa représentation
miniature) et les différentes couches qui font son histoire, comme un lent
passage en revue des sédiments urbains.

A rural landscape under the snow or a neutral universe of architectural
models? Florian Gwinner’s long backtracking shot opens on an immaculate
horizon, a sort of urban genesis, ending up in a domestic world of bric-a-
brac. In the landscape, the town (or rather its miniature representation)
and the different layers that make up its history, are paraded like a slow
unwinding of urban sediments.

« Quand on a rencontré Marguerite Duras, elle venait de voir “Othon“ et
pendant qu’on était en train de boire une bière en face du cinéma Le Racine,
elle nous a dit tout d’un coup : “J’ai un fils qui refuse de retourner à l’école.
Qu’est-ce que je peux faire ? Je ne peux pas le forcer.” C’était presque
comme si elle demandait un conseil. On lui a dit : “Non, non, on ne peut pas
le forcer.” » Jean-Marie Straub, “Rencontres”, Limelight, 1995.

“When we met Marguerite Duras she had just seen “Othon” and while we
were drinking beer opposite the Racine cinema she suddenly said ’I have a
son who refuses to attend school. What can I do? I can’t force him.’ It is
almost as if she were asking for advice. We replied ’No, no, he can’t be
forced.” Jean-Marie Straub, “Rencontres”, Limelight,1995.

FRANCE
1982

Noir et blanc 
35 mm

7’
V.O.

Français
D’après le texte 

“Ah ! Ernesto” 
de Marguerite

Duras.
Avec

Nadette Thinus,
Bernard Thinus, 

Olivier Straub,
Raymond

Gérard

EN RÂCHÂCHANT
LA MAQUETTE
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PREMIER FILM - FIRST FILM / PREMIÈRE MONDIALE - WORLD PREMIERE EP
En cette période de l’arrière-saison résonne encore dans les bassins du lac
la présence des beaux jours. Les pédalos quittent leur ponton pour un
voyage d’hiver, les lieux se peuplent de murmures et de souvenirs. Petit à
petit les paroles se mêlent aux images, les récits se croisent et nous invitent
à plonger au plus près de l’intime, au plus près de l’enfance. Un premier
film comme un poème, et l’on se laisse bercer, comme les feuilles sur ces
eaux calmes. 

In the off-season period the presence of sunny days still resonates in the
basins of the lake. The pedal boats leave their landing stage for a winter
voyage, the place is peopled by murmurs and memories. Little by little,
words and images merge, stories combine and invite us to dive closer into
intimacy and childhood. A first film like a poem and we let ourselves be lulled
like leaves on calm water.

FRANCE
2006
Couleur
Beta SP
23’
Sans dialogue

réalisé par / directeb by ANNE LACOUR

LE GOÛT DES OLIVES

LES SENTIERS

PREMIER FILM / PREMIÈRE MONDIALE EP
Olinda est l’une des villes coloniales les mieux préservées du Brésil. À
quelques kilomètres de Recife, ses rues étroites et pittoresques ont tout
de la carte postale. S’y déroule chaque année un carnaval extravagant et
coloré, plus proche de la tradition que celui de Rio. Dans ce film où musiques
et images à la profondeur de champ savamment malmenée s’entremêlent,
la ville nous dévoile les couleurs de son quotidien.

Olinda is one of the best preserved colonial towns in Brazil. A few kilometres
from Recife, its straight and picturesque streets are straight from a
postcard. Every year an extravagant and colourful carnival takes place there
that is more traditional than the one in Rio. Music and carefully out of focus
images mix together in this film in which the city reveals the colours of its
daily life.

ITALIE
2006
Couleur
Beta SP
16’
Sans dialogue

réalisé par / directeb by PAOLO SANTAGOSTINO

HOMEM DA MEIA NOITE
L’HOMME DE MINUIT
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réalisé par / directeb by COLLECTIF COMPOSÉ PAR NATHALIE BOURGEOIS

JEUNES LUMIÈRES

LES SENTIERS

réalisé par / directeb by CAROLE SIONNET

Après avoir découvert les films des frères Lumière, trois cent cinquante
réalisateurs de dix à dix-huit ans ont appuyé pour la première fois sur le
bouton d’une caméra. Le dispositif de tournage était précis : chaque
participant disposait d’une minute en Super 8 sonore pour filmer l’endroit
et le moment de son choix. Après un travail de réflexion et de repérage en
groupe, chacun a risqué son lieu et sa minute. Soixante de ces minutes de
cinéma composent ce film, soixante battements de cœur d’une inoubliable
première fois.

Having discovered the Lumière brothers’ films, 350 directors between the
age of ten and eighteen pressed the button on a film camera for the first
time. The filming set-up was precise: each participant had one minute of
Super 8 (with sound) to film the time and the place of his choice. After a
period of thinking and location-finding in groups, each one took the plunge.
Sixty of these minutes of cinema make up this film, sixty heartbeats of an
unforgettable first time.

Lux : unité de mesure de l’éclairement lumineux. Fin d’une année, début
d’une autre, les fêtes s’accompagnent de leurs ribambelles de lumières
colorées. Et dans un long défilé de figures électriques, nous arpentons le
monde moderne, entre lux et luxe.

Lux is a unit for measuring luminosity. At the end of one year and the
beginning of another, festivities are accompanied by strings of coloured
lights. We measure the modern world in a long parade of electric figures,
between lux and luxury.

FRANCE
2007
Couleur

Vidéo
3’

Sans dialogue

FRANCE
1995
Couleur

Vidéo
60’
V.O.

Français

LUX
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Rentrant chez lui, un petit garçon trouve sur son chemin un chien hostile
qui lui barre le passage. L’enfant s’arrête net, réfléchi, s’ennuie, et attend
la solution à son problème. Un bout de pain ? « Le Pain et la Rue fut ma
première expérience au cinéma et, je dois le dire, elle fut très difficile. J’ai
dû travailler avec un enfant très jeune, un chien et une équipe non
professionnelle, sauf pour le directeur de la photographie qui n’arrêtait pas
de se fâcher et de critiquer. » A. Kiarostami, 2004.

A little boy on his way home finds his path blocked by a hostile dog. The child
stops still, wonders what to do, gets angry, and awaits the solution to the
problem. Maybe a bit of bread? “The Bread and the Street was my first
experience of cinema and I must say it was very difficult. I had to work with
a very young child, a dog and an amateur crew, apart from the director 
of photography who was constantly angry and critical.” A. Kiarostami, 2004.

IRAN
1970
Noir et blanc
Vidéo
10’
Sans dialogue
Avec 
Reza Hashemi, 
Mehdi
Shahvanfar

réalisé par / directeb by ABBAS KIAROSTAMI

LE PAIN ET LA RUE
NAN VA KUCHEH

LES SENTIERS EP
Silence. Branchements, sifflement, un ingénieur du son déballe ses appareils
à l’orée d’une forêt. Il va déambuler dans la nature, fabriquer des sons, ceux
de films en devenir. Craquements, bois sec. On suit les captations, on émet
des hypothèses sur leur utilisation future, aiguillés par la description énig-
matique des scènes envisagées par le protagoniste. Léger suspense : “Blow
Out” n’est pas loin. Et puis non, juste des sons. 

Silence. Plugging in, whistling, a sound engineer gets out his apparatus on
the edge of a forest. He is going to wander around in nature, making sounds
for films that are in a state of becoming. Cracking of dry wood. We follow
the capture of sounds and come up with hypotheses about their future use,
needled by the enigmatic description of scenes envisaged by the protagonist.
There is a bit of suspense: “Blow Out” is not far off. And then no, just
sounds.

FRANCE
2007
Couleur
Beta SP
13’
V.O.
Français

réalisé par / directeb by FRÉDÉRIC GUELAFF

PRISE DE SON
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réalisé par / directeb by CÉCILE ROUSSET

PAUL

LES SENTIERS

PREMIÈRE MONDIALE - WORLD PREMIERE / PREMIER FILM - FIRST FILM

réalisé par / directeb by ANNE-SOPHIE BIROT

Paul égrène les années de sa vie, raconte son existence par petites touches
sensibles. On voit à l’écran se mêler le témoignage de cet homme et les
dessins de la réalisatrice. « Paul a été mon voisin pendant quinze ans, il est
comédien, il a aujourd’hui quatre-vingt-trois ans. Je l’ai enregistré me
racontant sa vie, puis j’ai ajusté prises de sons réels et images animées
vers un portrait proche de ce qu’est pour moi cet homme. » Cécile Rousset.

Paul picks through the years of his life, telling of his existence with little
sensitive touches. On the screen we see the testimony of this man mixed
with the drawings of the director. “Paul has been my neighbour for fifteen
years, he is an actor, he is now 83 years old. I recorded him telling me his
life story, then I adjusted takes of real sound and animated images to create
a portrait that is close to what this man represents for me.” Cécile Rousset.

Printemps 2006, sept vieilles dames venues des quatres coins de France
partent pour un voyage. Elles sont d’anciennes résistantes, déportées à
Ravensbrück non pour leur origines mais pour leurs idées. Elles retournent
en Allemagne accompagnées d’une trentaine de lycéens, afin de visiter avec
eux ces lieux de mémoire, pour leur transmettre leur expérience, leur
émotion. Mais aussi pour les inviter à penser le monde d’aujourd’hui et se
forger une conscience politique. Pour rester vigilants face aux nouvelles
formes d’extrémisme.

Spring 2006, seven old ladies from the four corners of France go on a
journey. They were in the Resistance and were deported to Ravensbrück
for their ideas rather than their origins. They returned to Germany
accompanied by thirty schoolchildren, in order to visit these places of
memory with them, and to transmit their experiences and emotions to them.
But also to invite them to think about today’s world and in the hope of
founding a political consciousness. To remain vigilant in the face of new
forms of extremism.

FRANCE
2007
Couleur

Vidéo
83’
V.O.

Français

FRANCE
2005
Couleur
35 mm

7’30
V.O.

Français

LA ROUTE AVEC ELLES
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Cinquième volet d’un travail commencé en 1996 sur l’île de Sylt au nord de
l’Allemagne, Sönemböör tire son nom d’un bout de littoral où l’on venait
chercher du sable pour construire des habitations dans les terres.
Paradoxe: plus on construit, plus l’île rétrécit, et moins on a de place d’y
construire. En une succession de plans fixes et tremblants Samuel Bester
évoque la fragilité d’un paysage et les sentiments que l’on peut éprouver à
l’encontre d’un lieu dont la disparition est annoncée.

The fifth part of a piece started in 1996 on the Isle of Sylt in northern
Germany. “Sönemböör” takes its title from a bit of coastline where sand is
removed to construct houses on the island. But there is a paradox in that
the more that is built, the more the island shrinks, and the less space there
is for construction. Through a succession of fixed and trembling shots
Samuel Bester evokes the fragility of the landscape and the feelings one
might have when faced with a place which is clearly disappearing.

FRANCE
2006
Couleur
Vidéo
13’
Sans dialogue

réalisé par / directeb by SAMUEL BESTER

SÖNEMBÖÖR





Das Modell, de Florian Gwinner Jaime, de Pedro Costa



Elegy of Life, de Alexander Sokurov   Lux, de Carole Sionnet



Au fil du son, un portrait de Yann Paranthoën, de Pilar Arcila Baka, de Thierry Knauff



Pixinguinha e a velha guarda do samba, de Thomaz Farkas et Ricardo Dias    
Presto, perfect sound, de Manon de Boer



Unfaithfully yours, de Preston Sturges  Marc Ribot, concert solo, de Anaïs Prosaïc
Suffering and smiling, de Dan Ollman



La route avec elles, de Anne-Sophie Birot                                              Halbe stunden, de Nicolas Wackerbarth 
Ces filles-là, de Tahani Rached



Performing the border, de Ursula Biemann                                    Homem da meia noite, de Paolo Santagostino



Zimmer, Gespräche, de Dora Garcia    Où gît votre sourire enfoui ?, de Pedro Costa



Arcana, de Cristobal Vicente Contained mobility, de Ursula Biemann             Europlex, de Ursula Biemann



Das sein und das nichts, de Bady Minck    Ana Alati Tahmol Azouhour Ila Qabriha, de Hala Alabdalla et Amar Albeik
Homemade, de Olivier Cousin Sönemböör, de Samuel Bester



Black sea files, de Ursula Biemann



Damo Suzuki, le chant de l'imprevu, de Jérôme Florenville



Anthem, de Apichatpong Weerasethakul  En avant jeunesse, de Pedro Costa



Casa de lava, de Pedro Costa O sangue, de Pedro Costa



Igor Stravinsky, composer, de Janos Darvas  Remote sensing, de Ursula Biemann



The last movie, de Denis Hopper  Pasolini Pa* Palestine, de Ayreen Anastas   
Nömadak tx, de Raùl de la Fuente L'homme de Londres, de Béla Tarr



Le goût des olives, de Anne Lacour  Imago munidi. das gültige, sagbare und machbare verändern, de Lisl Ponger
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CHRISTOPHE GARGOT
réalisé par / directeb by

CONSEIL RÉGIONAL

De retour de tournage (du Rwanda au Mali en passant par la
Tanzanie), le réalisateur présente un work in progress accom-
pagné du chef opérateur Samuel Dravet et de l’ingénieur du son,
Fredéric Salle.
50 ans après le tribunal d’exception de Nuremberg, s’est
aménagé à Arusha, en Tanzanie, le Tribunal Pénal International
pour le Rwanda (TPIR) chargé de juger les responsables des
graves crimes commis au Rwanda en 1994, en particulier le
génocide des Tutsis, et qui entraînèrent près d’un million de morts
en trois mois.
Dans un contexte de non reconnaissance de la Cour Pénale
Internationale par toutes les grandes puissances et d’absence de
bilan des tribunaux internationaux, comment rendre intelligibles
et partageables les enjeux et les fonctionnements d’une justice
dont la perception et la compréhension apparaissent réservées
aux seuls spécialistes? Pour y parvenir, il est imaginé ici de cons-
truire un film autour d’une ressource exceptionnelle et unique :
les images des procès en cours, archives audiovisuelles produites
et montées par l’institution elle-même pour servir la mémoire
collective.
D’Arusha à Arusha questionnera un tribunal qui semble s’être
habitué à fonctionner en vase clos pour mieux contrôler la visibilité
d’une diplomatie dont elle est l’objet (théâtre) et que la justice
semble parfois avoir du mal à assumer. À l’image de cette vitre
blindée qui sépare les salles d’audience du public, la justice se
protège au point d’être largement inaccessible, en particulier aux
premiers concernés, les Rwandais. 
Par un va-et-vient entre intérieur et extérieur, entre espace
international et territoire local, D’Arusha à Arusha sera le premier
documentaire sur la justice pénale internationale mis en scène à
partir de sa propre représentation pour en interroger la relation
particulière qu’elle convoque, cherche à construire.
Ce projet, soutenu par le Conseil Régional PACA, le CNC et l’Office
National du Film du Canada, est le fruit d’une coproduction franco-
canadienne.

D’ARUSHA À ARUSHA
WORK IN PROGRESS

FRANCE
2007

30’
HD
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CONSEIL RÉGIONAL

Just back from shooting (in Rwanda and Mali via Tanzania), the
director will present his work in progress together with his Chief
Cameraman, Samuel Dravet, and Sound Engineer, Fréderic Salle.
Fifty years after the Nuremberg Trials, in Arusha, Tanzania the
International Criminal Tribunal for Rwanda (ICTR) has been set up
with the task of trying those responsible for the heinous crimes
committed in Rwanda in 1994, in particular the Tutsi genocide
which led to the death of more than a million people in three
months.
Against the backdrop of the lack of recognition of the International
Criminal Court and all the major world powers and in the absence
of a review of the activities of the International Courts, how is it
possible to clarify and inform people about the responsibilities and
workings of a justice system whose inception and accessibility
seem to be the sole reserve of experts? In order to address this
Gargot has attempted to create a film using a unique and excep-
tional resource: the images of trials in progress, audiovisual
archives shown and compiled by the ICTR itself for the collective
memory of posterity.
D’Arusha à Arusha will question a court which seems to have
become accustomed to operating behind closed doors in order
to have greater control over the transparency of a kind of
diplomacy which takes centre stage and, at times, seems to have
difficulties assuming its proper role. Through the image of the
bullet proof screen separating the public galleries from the
courtroom, the justice system protects itself to the point of
becoming virtually inaccessible, particularly to those who are most
affected – the Rwandans.
Moving between the inside and the outside of the court: the
international arena and the local territory D’Arusha à Arusha will
be the first documentary on the International Criminal Court using
its own representation with the aim of exploring the singular
relationship it hopes to establish.
This project is sponsored by the Conseil Régional PACA, the CNC
and the National Film Board of Canada and is the product of a
Franco-Canadian co-production.
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CRISTOBAL VICENTE
réalisé par / directeb by

RENCONTRES DU CINÉMA SUD-AMÉRICAIN

Avant sa transformation en centre culturel, la prison de Valpa-
raiso accueillit Cristobal Vicente qui, pendant 365 jours, y filma
le quotidien de centaines de prisonniers. Noir et blanc granuleux,
évocateur d’un monde disparu, composition rigoureuse des plans
qui montrent sans juger, remarquable bande-son, qui existe à part
entière et donne à ce lieu chargé une dimension quasi mystique :
le cinéaste a opté pour une approche instinctive et sensorielle,
sans commentaire, sans entrevue, ou presque. Il est le témoin
extérieur d’une réalité codée depuis toujours. Entre l’onirisme du
Baiser de la femme-araignée et l’âpreté des premiers films de
Pasolini, Arcana témoigne d’une réalité qui, pour le meilleur et
pour le pire, appartient aujourd’hui au passé.
Film lauréat du prix Ambassade de France au Xe Festival
International de Cinéma documentaire de Santiago du Chili.
Ce film est diffusé dans le cadre de la carte blanche donnée à
l’Association Solidarité Provence-Amérique du Sud, organisatrice
des Rencontres du Cinéma Sud-Américain.

Before being turned into a cultural centre, Valparaiso prison
opened its doors to Cristobal Vicente, who, over 365 days, shot
a film about the daily life of hundreds of prisoners. The grainy
black and white film evokes a forgotten world. The meticulous
composition of the shots which show prison life without being
judgemental and the remarkable soundtrack, which stands alone,
inject the charged environment with an almost mystical quality.
The filmmaker has opted for an instinctive, sensual approach with
hardly any voice-over, or interviews. He is the external witness of
a reality which has always been codified. Situated somewhere
between the onerism of Kiss of the Spiderwoman and the affected
style of Pasolini’s early films, Arcana depicts a reality which, for
better or for worse, now belongs to the past.
This film winner of the Prix Ambassade de France (French
Embassy Prize) at the 10th International Documentary Film
Festival, Santiago.
Arcana is screened in the context of the carte blanche given to
the Association Solidarité Provence-Amérique du Sud (Provence-
South America Solidarity Association), organisers of Rencontres
du Cinéma Sud-Américain (Encounters with South-American
Cinema).

ARCANA

CHILI
2005

Couleur 
bétacam SP 

83’ 
V.O. 

Espagnol 
S.T. 

Français
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SABINE GISIGER
réalisé par / directeb by

CMCA

En 1976, dans une ville italienne de Seveso, une explosion de
dioxine à l’usine de chimie Icmesa provoque une catastrophe aussi
terrible pour l’homme que pour l’environnement. Condamné en
1983 à cinq ans de prison, le chimiste Jörg Sambeth en devient
le bouc émissaire. Une histoire sur la vérité, le mensonge et la
responsabilité. 
Le récit de la vie agitée de Sambeth, à qui le film donne largement
la parole lors d’entretiens, compose le fil rouge de ce docu-
mentaire qui retrace avec du matériel d’archives, des documents
et autres interviews, un pan de l’histoire contemporaine et
économique. Des recherches toujours sobres et soignées, allant
jusqu’au détail scientifique, étayent le film et éclairent surtout
l’aspect humain – avec tous ses bons côtés et ses faiblesses. 

>>> Créé en 1995, et basé à Marseille, le CMCA (Centre Méditerranéen
de la Communication Audiovisuelle), regroupe des télévisions des pro-
ducteurs et des acteurs audiovisuels appartenant à l’aire culturelle
méditerranéenne. Il se donne pour objectif permanent de participer au
renforcement de la spécificité du secteur audiovisuel méditerranéen, notam-
ment par une amélioration de la qualité des circulation des documentaires,
à travers la coordination de séries thématiques et l’organisation d’ateliers
de formation, ainsi que par la mise en ligne sur son site d’informations
concernant plusieurs milliers de films traitant de la Méditerranée. 
Il organise chaque année en Italie le Prix international du documentaire et
du réalisateur ou assurant une diffusion à leurs films. Accessible sur le site
du CMCA, Méditerranée Audiovisuelle, la Lettre du CMCA destinée aux
professionnels de l’audiovisuel, donne chaque mois de nombreuses
informations concernant la production de programmes documentaires et
de films et les festivals méditerranéens.

GAMBIT

SUISSE
2005
Couleur
35mm
107’
V.O.
Allemand
S.T.
Anglais

Filmographie 
Do It, 2000



226

CMCA

In 1976, in the Italian town of Seveso, an explosion of dioxins at
the local chemical plant, Icmesa, triggered a human and
environmental disaster of catastrophic proportions. The chemist,
JŒrg Sambeth, was cast as the scapegoat and sentenced to 
5 years in prison in 1983. This is a story about truth, lies and
responsibility. The film consists mainly of interviews with Sambeth
on his tumultuous life and they provide the main thread of the
documentary. This succinct, contemporary style of documentary
storytelling retraces the events using archive material, old footage
and supplementary interviews. Careful, matter of fact research
and an examination of the scientific detail illustrate events during
the film, highlighting the human element in particular with all its
strengths and weaknesses. 

>>> The CMCA (Centre Méditerranéen de la Communication Audiovisuelle/
Mediterranean Centre for Audiovisual Communication) brings together
television associations, producers and audiovisual professionals from the
Mediterranean cultural community. Its main objective is to take an active
part in reinforcing the specificity of the audiovisual sector in the Mediter-
ranean region, notably by improving the production quality and distribution
of documentaries through the organisation of themed series and training
workshops as well as providing online information on thousands of films
relating to the Mediterranean on its site. Once a year in Italy, the CMCA
organises The International Prize of Mediterranean Documentary and
Filmmaker, when directors are awarded prizes or guaranteed distribution
of their films.

Their monthly newsletter, Méditerranée Audiovisuelle, aimed at audiovisual
professionals is available on the CMCA site and provides a monthly update
of news on documentary filmmaking, programmes and films and festivals
in the Mediterranean region.
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SP
DENNIS HOPPER

réalisé par / directeb by

C’est une réflexion symbolique sur la fiction prenant le pas sur 
la réalité des choses, qui se traduit par la descente aux enfers
d’un acteur (Dennis Hopper) apparaissant sur le tournage d’un
western au Pérou ; les natifs de l’endroit tentent de reproduire la
fiction du film en entrant dans une sorte de spirale mêlant
violence et folie.

This is a symbolic exploration of fiction taking over reality which
is expressed through an actor’s journey to hell (Dennis Hopper)
who shows up the location of a western in a Latin American
country. The locals attempt to recreate the fiction of the film and
end up being drawn into some kind of spiral that leads to violence
and madness.

THE LAST MOVIE

USA
1971
Couleur 
35mm 
108’ 
V.O. 
Anglais
Avec
Dennis Hopper, 
Stella Garcia, 
Julie Adams, 
Tomas Milian, 
Don Gordon



BÉLA TARR
réalisé par / directeb by

Maloin mène une vie simple et sans but, aux confins de la mer
infinie ; c’est à peine s’il remarque le monde qui l’entoure. Il a déjà
accepté la longue et inévitable détérioration de sa vie, et son
immense solitude.
Lorsqu’il devient témoin d’un meurtre, sa vie bascule et le voilà
confronté au péché, à la morale, au châtiment, écartelé à 
la frontière de l’innocence et de la complicité. Et cet état de
scepticisme l’entraîne sur le chemin de la réflexion, sur la
signification de la vie et du sens de l’existence.
Le film touche à cet indestructible désir des hommes pour la vie,
la liberté, le bonheur, les illusions jamais réalisées, à ces riens
qui nous apportent l’énergie, pour continuer à vivre, à s’endormir,
à s’éveiller, jour après jour. L’histoire de Maloin est la nôtre, celle
de tous ceux qui doutent et qui peuvent encore s’interroger sur
leur pâle existence.

Maloin leads a simple, aimless life on the shore of the boundless
ocean: he hardly notices the world around him. He has long
resigned himself to his crumbling life and intense loneliness. 
His life is turned upside down when he witnesses a murder and
is confronted with sin, morality, punishment and torn between
innocence and complicity. This sceptical state leads him to reflect
on the meaning of life and the point of existence.
The film touches upon man’s lust for life, freedom, happiness,
unrealised dreams and the little things which make us happy and
give us the strength to carry on living, sleeping and waking up day
after day. Maloin’s story is ours too and pays homage to all those
who doubt and question the nature of this flimsy existence.

L’HOMME DE LONDRES
THE MAN FROM LONDON

HONGRIE
FRANCE

ALLEMAGNE
2007

Noir et blanc 
35mm 

135’
V.O. 

Hongrois 
S.T.

Français
Avec

Miroslav Krobot, 
Tilda Swinton, 

Erika Bók, 
Janos Derzsi, 

Àgi Szirtes, 
Istvàn Lénàrd
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TABLES RONDES / ROUND TABLES

TABLE RONDE PRESTO ! / 
Invités/Guests
Jean-Jacques Palix, réalisateur, mixeur/Director, mixer
Pilar Arcila, réalisatrice/director
Christian Merlhiot, réalisateur/director
Modérateur/Moderator : Gilles Grand 

TABLE RONDE REVOLVER/CAHIER DU CINÉMA
Invités/Guests
Angela Schanelec, réalisatrice/director
Nicolas Wackerbarth, réalisateur/director
Jens Börner, réalisateur/director
Elizabeth Lequeret, critique de cinéma et sélectionneuse pour la Berlinale
Film critic and selector for the Berlinale
Modérateur/Moderator : 
Andrea Wenzek, Festival International du Film Francophone Tübingen

TABLE RONDE LES SENTIERS
Invités/Guests
Nathalie Bourgeois, responsable du service pédagogique de la  Cinémathèque 
Française / Head of Education Services, La Cinémathèque Française
Samuel Bester, réalisateur/director
Carole Sionnet, réalisatrice/director
Anne Lacour, réalisatrice/director
Modérateur/Moderator : Nathalie Guimard et Vincent Tuset-Anrès, 
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Lundi 2 juillet au vendredi 13 juillet 2007
Rencontre avec l’artiste le 2 juillet à partir de 15h

FIDMARSEILLE avec LA GALERIE OÙ

Alina Abramov travaille actuellement à l’écriture d’un film en trois parties sur les ports
autonomes de Marseille, Liverpool et Hambourg. L’idée de ce film tire son origine d’une visite
qu’elle a faite l’an passé aux alentours des Docks de Marseille : s’intéressant à leur
architecture, elle apprend qu’ils auront inspiré celle du port de Liverpool. Ensuite, les
recherches qu’elle commence à faire aux archives du port de Liverpool la mèneront jusqu’à
Hambourg pour donner à son projet la forme d’un triptyque : ces villes auront vu transiter
des milliers de migrants vers l’Amérique ou ailleurs. C’est ainsi qu’Alina Abramov précise la
méthode qui sera ici la sienne : à partir de la géographie des lieux, d’une organisation précise
de l’espace, il s’agira de tracer des histoires et de s’intéresser à des données biographiques
précises (sachant que l’autobiographie joue aussi en sourdine dans ce projet). Et il y a là
des éléments pour penser les rapports entre image et son, traitement de l’espace et
traitement du temps, à la manière de deux cercles qui, se croisant, savent jouer d’affinités
fondamentales. Faisant jouer les ressemblances, quelque chose prend forme.

La proposition d’exposition pour la galerie Où entend travailler selon cette même méthode.
Tripartite, cette exposition serait pensée comme une installation-charnière entre des pièces
passées et achevées (la “Véranda” et “Check Point”) ici réactivées par le raccord qu’elles
tentent d’indiquer avec des éléments issus de premières investigations menées à Liverpool
et dont le statut plastique apparaît sciemment comme encore flou. En effet, ces éléments
sont les témoins d’une première visite. Ils se présentent avant tout comme des enregistre-
ments non retravaillés, bouts disparates de réel qui pourtant dessinent déjà un ensemble
cohérent : ces lieux semblent étonnamment fonctionner tout seuls. Des paysages à la
mécanique huilée, autonomes. Ce qui importera alors dans leur présentation, ce sera leur
agencement et la manière dont Alina Abramov pensera le montage de cet ensemble formé
par les trois parties que seraient l’architecture ouverte de la “Véranda”, l’histoire d’un
impossible passage (“Check Point Guilo”) et l’annonce d’un film futur, comme si nous étions
sur la rive.

Où
Lieu d’exposition pour l’art actuel
58, rue Jean de Bernardy
13 001 Marseille
ounousecrire@club-internet.fr

INSTALLATION CHARNIÈRE
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FIDMARSEILLE avec LA GALERIE OÙ

Alina Abramov is currently working on the script for a tripartite film on the autonomous
ports of Marseille, Liverpool and Hamburg. The idea for this film stems from her 2006 visit
to the Docks area in Marseille. Taking an interest in the docks’ architecture, she learnt that
it had been inspired by the port of Liverpool. Later, her research at the archives of the port
of Liverpool took her as far as Hamburg, thus giving her project the form of a triptych. These
three towns have seen thousands of people pass through them in transit as they on their
way to America or elsewhere. This is how Alina Abramov decided upon the methods she
would use on her piece: beginning with the geography of these sites with their precise
organization of space, she traces stories and examines specific biographical data (including
her own life-story which features in the background to the project). There are elements 
that draw our attention to the relationship between image and sound and to the treatment
of space and time, which, like two intersecting circles, illuminate fundamental affinities. 
The work begins to take shape as these similarities come into their own.   
For the gallery Où the idea of staging an exhibition involves working alongside the artist’s
working methods. This show consists of three parts making up an interlinking installation
(Installation Charnière) between pieces that are finished and complete (Véranda and Check
Point) and which are reactivated by the link they aim to convey using elements resulting from
the initial research carried out in Liverpool and whose plastic status still appears to be
deliberately blurred. Indeed these elements are bear witness to her a first visit. They are
presented, first and foremost, as unadulterated recordings – disparate scraps of reality,
which nevertheless already make up a coherent ensemble: surprisingly these places seem
to function independently. These landscapes of well-oiled machinery are autonomous.
Therefore, the way the works are arranged is fundamental to their presentation and
Abramov’s conception of the montage: a trilateral ensemble; the open-plan architecture of
Véranda, Check Point Guilo – the story of an impossible crossing, and the announcement
of a future film, as if we were standing on the shore.  

Monday July 2 to Friday July 13, 2007
Meet the artist: on July 2 from 15:00
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Exposition de Mariusz Grygielewicz du 4 mai au 14 juillet 2007

FIDMARSEILLE avec RLBQ

L’exposition personnelle de Mariusz Grygielewicz à la galerie RLBQ réunit sous le titre “En
route de faire” une sélection d’œuvres nouvelles produites pour cette occasion. À côté du
film vidéo du même nom, l’exposition se compose d’un ensemble d’éléments, photographies,
sculptures, objets, significatifs de la diversité des formes et des genres à travers lesquels
l’artiste articule un propos complexe et atypique. Dans ses œuvres, la gravité de questions
artistiques, politiques et existentielles impérissables est renversée par l’énergie d’une fantaisie
poétique débridée.

À l’instar de son titre, qui à la fois résonne comme une exhortation que l’artiste se lance à
lui-même et indique l’activité d’un processus déjà engagé, l’exposition entraîne le visiteur
dans un parcours rythmé par des accélérations et arrêts, ouvertures et resserrements.
L’espace de l’atelier, lieu métaphorique de la projection et de la représentation, constitue le
décor récurrent de photographies à l’atmosphère onirique. Les personnages étranges qui
y figurent dans des situations tantôt absurdes, tantôt héroïques ou grotesques incarnent
les diverses aspirations, inspirations et contradictions de la création artistique. Les mêmes
thèmes et figures apparaissent dans le film présenté dans la salle adjacente, où la poétique
des images vient cette fois s’engrener à celle du texte et du son pour embarquer le
spectateur dans l’histoire d’un film, qui est d’abord celle de la projection d’un désir.

En route de faire, première station, 2007, 12 mn.
Colorado, En route de faire, deuxième détours, 2007, 6mn, présenté dans le cadre de
l’exposition Vous êtes encore là ? Je vous croyais perdus à tout jamais !, aux Ateliers
d’Artistes de la Ville de Marseille, 11-19 bd Boisson, jusqu’au 13 juillet 2007.

Galerie RLBQ - Reposer la bonne question
41, rue Tapis Vert 
13001 Marseille
T/F + 33 (0)4 91 91 50 56
www.rlbq.com

EN ROUTE DE FAIRE



An exhibition of work by Mariusz Grygielewicz: May 4 - July 14, 2007

&
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FIDMARSEILLE avec RLBQ

Marius Grygielewicz’s one-man show, En Route de faire, at the RLBQ Gallery brings together
a selection of new works produced specifically for this occasion. As well as a video of the
same title, the exhibition shows a variety of media – photographs, sculpture and objects –
which are significant in view of the wide range of forms and genres through which the artist
articulates a complex, untypical vision. In his work the serious nature of ever-present artistic,
political and existential questions is overturned by the driving force of an unbridled poetic
imagination.  

Following on from its title, which both resonates like an exhortation which the artist directs
at himself and indicates an active process already underway, the exhibition takes the visitor
on a journey punctuated by stops and starts, openings and closings. The studio space acts
as a metaphorical site of projection and representation, forms a recurrent set for the
photographs with their dreamlike atmosphere. The strange individuals who figure in situations
sometimes absurd, sometimes heroic or grotesque embody the diverse aspirations,
inspirations and contradictions of artistic creativity. These same themes and characters
appear in the film shown in the adjacent room, where, in this instance, the poetry of images
combines with the lyricism of text and sound taking the spectator on a journey through the
story of a film, which is primarily the projection of a desire.

En route de faire, première station, 2007, 12 mins 
Colorado - En route de faire, deuxième detour, 2007, 6 mins, screened as part of the
exhibition Vous êtes encore là ? Je vous croyais perdus à tout jamais ! (Are you still there?
I thought you were lost forever!) at the Ateliers d’Artistes de la Ville de Marseille, 11-19
Boulevard Boisson till July 13, 2007. 
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réalisé par/directed by Marie Dumora

FIDMARSEILLE avec le CNC et FRANCE CULTURE

Sabrina, 16 ans, jolie fille, silencieuse, un peu rebelle, et mère de Nicolas, arpente les rues
de Mulhouse entre l’Hermitage – un château pour jeunes filles mères – et le vaste monde.
Autour d’elle, son père, son homme pas très fréquentable, sa sœur toujours en fugue. Avec
ses bottes blanches, Sabrina marche vite pour garder son cap quand tout vacille autour
d’elle.

Lu par Sophie Quinton. La lecture sera retransmise en direct sur les ondes de France
Culture, à l’occasion d’une soirée spéciale animée par Laure Adler, le jeudi 5 juillet de 21h
à 23h30.

Sabrina is a pretty 16-year old girl, quiet, a bit rebellious and mother to Nicolas. She 
paces up and down the streets of Mulhouse between l’Hermitage – a refuge for under-age
mothers – and the big wide world. Her family of sorts consists of her father, her fairly
undesirable boyfriend and her sister who is always running away from home. Sabrina walks
around quickly in her white boots keeping her chin up while everything whirls around her.

The script will be read by Sophie Quinton and broadcast live on France Culture Radio on a
special programme hosted by Laure Adler on Thursday, 5 July from 9:00-11:30 p.m.

SABRINA
LECTURE DE SCÉNARIO



PETER FRIEDL, TRAVAIL 1964-2006
PETER FRIEDL, WORK 1964-2006

&FIDMARSEILLE avec LE MAC

Le [mac] présente les travaux les plus récents de l’artiste autrichien Peter Friedl, exposés
à Barcelone et au Miami Art Central en 2006 et 2007.
Après sa participation remarquée à la Documenta X de 1997 avec les œuvres “Kino” et
“Dummy”, Peter Friedl a connu une reconnaissance qui le conduit aujourd’hui à collaborer
avec Roger M. Buergel, directeur de la Documenta 2007.
“Avec précision (Peter Friedl) démonte les conventions qui régissent le monde de l’art et
dévoile le caractère fallacieux des consensus sociaux. Ce qu’il rend visible, ce sont les
instances censoriales invisibles de l’autocensure comme de la censure extérieure, de la
sphère privée comme du domaine public”.
Extrait de l’avant-propos du catalogue de Peter Friedl publié par Verlag der Kunst en 1999.
Commissaire de l’exposition Bartomeu Mari. Exposition produite par le Museu d’Art Contem-
porani de Barcelona (MACBA), Espagne.
A paraître : catalogue, 368 p, ill. en noir et en coul. ; 17 x 21 cm, en français, textes de
l’artiste, essais de Mieke Bal, Roger M. Buergel, Norman M. Klein, Bartomeu Mari et un
entretien avec Jean-Pierre Rehm. Éditions Analogues. Distribué par Les presses du réel,
38 euros.

The mac (Musée d’Art Contemporain) will be exhibiting Austrian artist Peter Friedl’s most
recent works, as seen in Barcelona and at the Miami Art Central in 2006 & 2007.
After being singled out at Document X In 1997, thanks to the works Kino and Dummy, Peter
Friedl achieved the recognition which has led him to his current collaboration with Roger 
M Buergel, artistic director of Documenta 2007.
"Peter Friedl has broken with the conventions that dominate the art world to reveal the
fallacious nature of social consensus. What he lays bare is the authenticity of social control
that underpins self-censorship and external censorship in the private as well as the public
domain.”
Extract from the foreword of Peter Friedl’s catalogue published by Verlag der Kunst in 1999.
Exhibition Curator, Bartomeu Mari, at the Museum of Contemporary Art, Barcelona
(MACBA), Spain. 
A paraître : catalogue, 368 p., black and white and colour illustrations: 17 x 21 cm, in
French. Texts by the artist, essays by Mieke Bal, Roger M. Buergel, Norman M. Klein,
Bartomeu Mari and an interview with Jean-Pierre Rehm. Published by Analogues; distributed
by Les presses du réel, priced at 38 euros.

[mac] musée d’art contemporain
69, avenue d’Haïfa -13008 Marseille
T. 04 91 25 01 07 – F. 04 91 72 17 27 
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Du 3 au 14 juillet à montévidéo

FIDMARSEILLE avec MONTÉVIDÉO

Grenoble / Met / L’arrière saison
Samedi 7 juillet : rencontre / Nicole Brenez, responsable des programmes d’avant-garde
à la Cinémathèque française / Philippe Grandrieux

Bacon disait de Van Gogh : “Il est vrai qu’en peignant un champ, il parvenait à rendre la
violence de l’herbe. Songez à la violence de l’herbe qu’il a peinte. C’est l’une des choses 
les plus violentes et les plus abominables, si vous voulez vraiment réfléchir à ce qu’est la
vie”. Peut-être sur cette base faut-il faire retour sur un mouvement en train de se faire, et
par lequel Philippe Grandrieux aujourd’hui déploie son cinéma de l’infigurable dans le champ
de l’art contemporain. Le tissu commun qui tient ensemble ses deux films – Sombre, 1998
et La vie nouvelle, 2002 – et ses interventions visuelles – Met, 2005, Grenoble, 2006,
Chambres d’effroi, 2007 – est le corps même du réel, déployé, démultiplié dans des
décisions de formes où sont brandis, inséparables, l’éblouissement et l’effroi.

Boris Gobille, 2007 in L’Eblouissement et l’effroi

montévidéo, créations contemporaines, théâtre, musique, écriture
Créé en 2001, montévidéo est un espace dédié aux écritures contemporaines et aux musiques
improvisées, favorisant la création, la recherche et le décloisonnement entre les différentes formes
d’expression artistique. montévidéo permet l’accueil en résidence d’artistes et offre les outils nécessaires
à l’accompagnement et au suivi du travail d’auteur, de l’écriture jusqu’à la création et la diffusion de
spectacles. Chaque année actOral, festival dédié aux écritures contemporaines, dirigé par Hubert Colas,
met à l’honneur des auteurs dont les pratiques s’inscrivent dans des champs aussi divers que le théâtre,
le roman, la poésie, l’essai..., et interroge le passage de l’espace de l’écrit à l’espace de la scène, ce que
l’on nomme aujourd’hui écriture scénique, qu’elle soit théâtrale, chorégraphique, cinématographique ou
plastique.
Horaires d’ouverture : du lundi au vendredi de 10 à 19 h, samedi et dimanche de 14 à 19 h, samedi 
7 juillet : nocturne jusqu’à 22h 

montévidéo 
3, impasse Montévidéo
13006 Marseille
info@montevideo-marseille.com
+33 (0)4 91 37 97 35 
www.montevideo-marseille.com
www.grandrieux.com 

PHILIPPE GRANDRIEUX : 
INSTALLATIONS, PROJECTIONS, RENCONTRES



PHILIPPE GRANDRIEUX : 
INSTALLATIONS, PROJECTIONS, ENCOURTERS

&FIDMARSEILLE avec MONTÉVIDÉO

Grenoble / Met / Arrière saison
Saturday July 7: Philippe Grandieux: welcomes Nicole Brenez, Head of Avant-Garde
programmer at the Cinémathèque Française 

Bacon said of Van Gogh that when he painted a field he succeeded in conveying the violence
of grass. He urged us to reflect upon about the violence of Van Gogh’s depiction of grass,
as it is one of the most brutal and horrific things to confront, if we really have the desire 
to consider the meaning of life. It is, perhaps, from this starting-point that one should turn 
to a movement that is now emerging in the contemporary art world. It is in this context that
Philippe Grandieux unfolds his non-representational cinema. The common strands which link
his two films – Sombre, 1988 and La Vie Nouvelle, 2002 – and his visual discourses – Met,
2005; Grenoble, 2006; and Chambres d’effroi (Chambers of Horrors), 2007 – are the very
heart of reality unfurled and reduced in his choices of form, in which dazzled wonder and
fear are brandished as inseparable. 

Boris Gobille, 2007 in L’Eblouissement et l’effroi (Bedazzlement & Fear)

montévidéo, Contemporary Creations, Theatre, Music, Writing
Set up in 2001, montévidéo is a space dedicated to contemporary writing and improvised music supporting
the creation, investigation and de-compartmentalization of different forms of artistic expression.
montévidéo provides a space which welcomes artists in residence and supplies them with the necessary
resources, supporting authors throughout the creative process from conception to performance.
Every year ’actOral’ – a festival dedicated to contemporary writing and directed by Hubert Colas – gives
pride of place to authors working in diverse fields such as theatre, the novel, poetry, essays…and examines
the transition from the space of the written word to the stage, which is referred to today as ’theatrical
writing’ whether it be for drama, dance, cinema or the plastic arts.
Opening hours: Monday-Friday 10:00-19:00
Saturday & Sunday 14:00 -19:00
Late opening on Saturday July 7 till 22:00
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Exposition d’été, juillet à septembre 2007
Summer Exhibition, july-september 2007

FIDMARSEILLE avec [S]EXTANT ET PLUS

Pour l’été 2007, [S]extant et plus a confié le commissariat de l’exposition à Jean-Max Colard,
Claire Moulène et Mathilde Villeneuve. De juillet à septembre, ils proposent “Enlarge your
practice”, un projet qui réunit le travail de 25 artistes, sur près de 2300 m2, à la Friche la
Belle de Mai. “Contemporaine de Jackass, mais aussi des jeux en réseau, du paintball, du
tuning et autres fan-fictions qui proliférent sur le net, une nouvelle génération d’artistes, nés
autour des années 80, ne cache plus aujourd’hui son goût pour cette culture adolescente,
avec ses délires de fans, ses circulations d’images, ses jeux de rôle. Avec son titre en forme
de spam, l’exposition “Enlarge Your Practice” se propose de faire le tour de ces pratiques
importées aujourd’hui dans le champ artistique, et qui contribuent à élargir massivement le
paysage de l’art contemporain.” 

Claire Moulène, Jean-Max Colard et Mathilde Villeneuve.

This summer, [S]extant et plus has entrusted Jean-Max Colard, Claire Moulène and Mathilde
Villeneuve with commissioning works for the 2007 summer exhibition. The exhibition, entitled
Enlarge your practice (running from July-September) offers the public the chance to see a
project which brings together the work of 25 artists in a space of almost 2,300 square
metres at the Friche la Belle de Mai. 
“A new generation of artists born in or around the 1980s – contemporaries of Jackass,
multi-player games, paintballing, pimping, fanfictions and other crazes found all over the
Internet – nowadays no longer hides its liking for this adolescent culture with its delirious
fans, image sharing and role-playing. With its title, presented like a Spam, the exhibition
Enlarge your practice sets out to take us on a tour of these activities which are now making
their way onto the contemporary art scene and which have contributed to the enormous
broadening of the landscape of contemporary art. 

[S]extant et plus est une association qui développe des systèmes de production, de diffusion et de
promotion d’œuvres d’art contemporain. Résidente de la Friche la Belle de Mai, à Marseille, elle y présente
chaque été le travail d’un ou plusieurs artistes à travers une exposition de trois mois. Après “Airclubbing”
d’Alexandre Perigot, “Viewer and Participant”, une exposition monographique de l’artiste franco-américain
Michel Auder rassemblant plus d’une quarantaine de pièces vidéos et photographiques, l’année 2006
aura été l’occasion de dévoiler un projet inédit de l’artiste suisse Christoph Büchel intitulé “Conquest of
Paradise (RDX)”. 

[S]extant et plus is an association which develops systems for the production, distribution and promotion
of contemporary art work. Every summer, from its base at Friche la Belle de Mai in Marseilles, it exhibits
work by one or more artists during a three-month long exhibition. After Alexander Perigot’s AIRCLUBBING
and Viewer and Participant – an exhibition of the work of Franco-American artist, Michel Auder, which
brought together over 40 video installations and photographs – 2006 saw the unveiling of Conquest of
Paradise a new project from the Swiss artist Christoph Büchel’s (RDX)”.

ENLARGE YOUR PRACTICE
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R
Outre les rencontres en agora avec la totalité des réalisateurs des films en sélection
officielle, le festival propose des temps de rencontre privilégiés pour le public autour d’un
film et d’un réalisateur.

PEDRO COSTA
Pour les projections liées à sa carte blanche

SYNDROME AND A CENTURY ET ANTHEM
A la lumière des précisions de son réalisateur Apichatpong Weerasethakul

LE CAS PINOCHET
Analysé par son réalisateur Patricio Guzmán

L’HOMME DE LONDRES
Analysé par son réalisateur Béla Tarr

D’ARUSHA À ARUSHA, WORK IN PROGRESS
En paroles par Christophe Gargot

FILMER, DIT-ELLE
Un ensemble de films commenté par Ursula Biemann

•Je suis celle qui porte les fleurs vers sa tombe,
avec le témoignage de la réalisatrice Hala Alabdalla Yakoub
•Ces filles-là, présenté par Tahani Rached
• Le camion, commenté par Jérôme Beaujour
•Pasolini Pa* Palestine, évoqué par le critique italien Enrico Ghezzi

REVOLVER
•Marseille
Vu par Angela Shanelec

RENCONTRES CINÉMATOGRAPHIQUES SUD-AMÉRICAINES
•Arcana
Introduit par Patricio Guzmán en présence du réalisateur Cristobal Vincente

RENCONTRES : UN FILM, UN RÉALISATEUR
RENCONTRES: ONE FILM, ONE DIRECTOR
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In addition to the informal question and answer sessions after screenings with all of the
directors of the films in the official selection, the festival is offering the public the opportunity
to participate in special screenings of certain films with their directors.

PEDRO COSTA
For the screenings linked to his carte blanche

SYNDROME AND A CENTURY AND ANTHEM
Director Apichatpong Weerasethakul, comments on his recent film

LE CAS PINOCHET
Director Patricio Guzmán analyses his film

L’HOMME DE LONDRES
Director Béla Tarr analyses his film

D’ARUSHA À ARUSHA, WORK IN PROGRESS
Director Christophe Gargot provides in depth commentary on film rushes 
of his work in progress

FILM, SHE SAID
A group of films with commentary by Ursula Biemann

•Je suis celle qui porte les fleurs vers sa tombe,
with the participation of the director Hala Alabdalla Yakoub
•Ces filles-là, director Tahani Rached presents his film
• Le camion, Jérôme Beaujour comments on the film
•Pasolini Pa* Palestine, presented by the esteemed Italian film critic Enrico Ghezzi

REVOLVER
•Marseille
Director Angela Shanelec presentes her film of Marseilles

RENCONTRES CINÉMATOGRAPHIQUES SUD-AMÉRICAINES
•Arcana
Screened in the presence of the director Cristobal Vincente, introduced 
by Patricio Guzmán

RENCONTRES : UN FILM, UN RÉALISATEUR
RENCONTRES: ONE FILM, ONE DIRECTOR
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VIDÉOTHÈQUE / VIDEO LIBRARY

L’espace vidéothèque, équipée de 20 postes de visionnage, est prioritairement accessible
aux professionnels : diffuseurs, programmateurs, journalistes, réalisateurs et producteurs
nationaux et internationaux. Outre les 42 films sélectionnés en compétition (internationale,
nationale son et premier) et certains films issus des écrans parallèles, la vidéothèque est
augmentée depuis l’édition 2004 de près d’une cinquantaine de films supplémentaires à
destination des professionnels. Ces films, pour la plupart inédits, ont été retenus en
présélection et appréciés. Le FIDMarseille souhaite marquer et soutenir la qualité dont ils
font preuve, faisant ainsi bénéficier les professionnels d’un éventail élargi.

Film professionals – film distributors and programmers, journalists, film-makers and pro-
ducers, French and international – have priority access to the video library, which is equipped
with 20 DVD viewing stations. In addition to the 42 films selected for the international,
French sound and first film competitions, as well as certain films presented in the “Parallel
Screens”, the video library’s collection also includes almost fifty additional films that
professionals can watch. These films, most of which are previously unreleased, were included
in the festival’s preliminary selection, and were highly appreciated. FID wishes to mark and
support the quality of these films, thereby providing a wider range for professionals.

192-399 : A STORY ABOUT THE HOUSE LIVING TOGETHER

Hyunjung Lee / Corée, 2006, couleur, 126’

A Jungrung, au cœur de Séoul, une maison vide occupée par des sans-abri a été baptisée
“La maison où l’on vit ensemble”.

In Jungrung, Seoul, a squat for poor people named the House Living Together.

ALGÉRIE TOURS DÉTOURS

Leila Morouche / France, 2007, couleur, 113’, Association Playtime

Voyage en Algérie en compagnie de René Vautier, cinéaste-père du cinéma algérien. 

A journey in Algeria in the company of René Vautier, founding father of Algerian cinema.

ALS LANDWIRT

Stefan Hayn / Allemagne, 2007, couleur, 65’, Stefan Hayn Filmproduktion

A propos des saisons, à propos des questions relevant du travail, à propos des notions de
tradition et de progrès aux temps de la reconstruction, à travers le regard d’une famille de
paysans allemands.

About the seasons, about the questions connected to work/labour, about tradition and
progress in times of restauration ... from the perspective of a farmer family in Germany.
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AU “NON” DE VINCI

M’barek Menad / Algeria, 2006, 52’

Itinéraire d’un déserteur de l’armée française en Algérie qui rejoint le FLN en France pour
travailler pour la cause algérienne. 

The itinerary of a French army deserter in Algeria who joins the FLN in France to work for
the Algerian cause.

BORD

Christophe Nanga-Oly / France, 2007, couleur, 39’

Portrait d’une France transversale, urbaine et rurale. Rapport des corps aux lieux, rapport
des langues aux identités.

Portrait of a France that is a cross-section of urban et rural.  The relationship between body
and place, the relationship between language and identity.

DESTINO CUBA

De Cédric Mal / France, 2007, 66’

Marisel, née à Cuba et Christian, né en France, attendent la naissance de leur premier
enfant. La question du futur incertain des Cubains est abordée ici à travers le désir de
Marisel de présenter son fils à sa famille restée sur l’île.

Marisel, born in Cuba and Christian, born in France, await the birth of their first child. The
question of the uncertain future of the Cuban people is approached here through Marisel’s
wish that his son and his family remain on the island. 

FILS DE LIP

Thomas Faverjon / France, 2007, 51’, TS Productions

Trente ans que le conflit des ouvriers Lip s’est terminé par une victoire. Il est temps pour
moi d’interroger la part d’ombre de ce conflit auquel mes parents participèrent. D’en tirer
mon héritage. Mais est-ce si facile ?

The thirty-year long conflict of the workers from the Lip factory ended with a victory. It is
time for me to question the dark side of this conflict in which my parents took part. To get
my heritage out of it. But is it so easy? 
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FRANÇOISE LEBRUN (TITRE PROVISOIRE)

Emmanuel Vernières / France, 2007, couleur, 52’, Sedna Films

Portrait de la comédienne, Françoise Lebrun, l’actrice amante de Jean-Pierre Léaud, dans
La Maman et la putain de Jean Eustache. 

Portrait of the actress, Françoise Lebrun, the lover of Jean-Pierre Léaud, in La Maman et
la putain by Jean Eustache. 

HUIREROS 

Antonio Fernandez / Chile, 2006, couleur, 75’

La vie quotidienne des pêcheurs d’algues dans le nord du Chili. Le film montre ces hommes
dans leurs tâches rituelles, mais aussi dans les relations qui les lient entre eux et à leur
environnement désolé, ce paysage de mer et de désert.

The daily lives rutines of seaweed recolectors in the north of Chile. Their occupation while
giving a parallel view of the way they relate to eachother and to the lonely environment, wich
is formed of desert and sea.

JARDIM ANGELA

Evaldo Mochard / Brésil, 2006, couleur, 71’, Super Filmes

Un regard porté sur de jeunes filles et garçons des banlieues de São Paulo et sur leur vision
du monde. Ils habitent tous Jardim Angela, un des quartiers les plus violents de la métropole.

Focus on boys and girls from São Paulo’s suburbs and their view of the world. Residents of
Jardim Angela, a district which has been on the top of the city’s most violent neighborhoods.

JULIEN BLAINE, L’ÉLÉPHANT ET LA CHUTE

Marie Poitevin / France, 2006, couleur, 13’, G.R.E.C.

Julien Blaine est poète “performer”. Son art c’est l’acte comme poème. Sa fille, réalisatrice,
confronte le passé et le présent en convoquant deux performances emblématiques de son
travail.

Julien Blaine is a  poet “performer”. His art is the action as poem. His daughter, who is a
film director, confronts the past and the present by evoking two emblematic performances
of his work.
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KINDEREN VAN STALIN 

Harrie Timmermans / Pays-Bas, 2006, couleur, 52’, Eyeworks Egmond Documentary

Le temps n’existe pas dans cet hôpital psychiatrique de Surami, en Géorgie. Les patients
attendent. La soupe ou une cigarette. Et ils parlent. De leurs vies, de leurs rêves, de leurs
existences désespérées.

Time doesn’t exist in the psychiatric hospital in Surami, Georgia. The patients wait for the
soup, wait for cigarettes. And they talk. About their lives, their dreams, and the hopelessness
of their existence.

L’AÉROTRAIN

De Outis Niekesa / France, 2007, couleur, 93’, Leitmotiv Production

Dans les plaines de la Beauce s’étire un viaduc de béton long de vingt kilomètres ; c’est la
voie expérimentale de l’Aérotrain, projet de train sur coussin d’air datant des Trente
Glorieuses. Un rêve, un échec. Les deux monumentaux.

In the plains of la Beauce there is a concrete viaduct twenty kilometres long; it is the
experimental route for the Aerotrain, a projet with a train on an air cushion dating from the
Thirty Glorious Years. A dream and a failure, both of them monumental.

L’INQUIÉTUDE

Serge Dentin / France, 2007, couleur, 38’, Association Polly Maggoo

“Au gré de mes promenades, j’ai filmé, comme on photographie, en quête de je ne sais quoi,
dans l’inquiétude du temps”.

“Dictated by my wanderings, I filmed, like one takes photos, seeking the” je ne sais quoi”, in
the anxiety of time.”

L’INVISIBLE

De Alex Pou / France, 2006, couleur, 58’

Considération d’un homme du XXème siècle ; images du quotidien et voix off pour une analyse
critique du monde moderne.

A consideration of a man of the 20 th century, images of daily life and a voice over critically
analysing the modern world.
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LA GALERIE DE LA MER 

Philippe Van cutsem / Belgium, 2007, 60’

Le film est celui d’une des promenades de Hendrik Sturm, artiste promeneur et l’occasion
d’une conversation avec Patrick Leboutte et le philosophe Jean-Paul Curnier. 

The film is a promenade by Hendrik Stur the walking artist, and provides the opportunity for
a conversation, with Patrick Leboutte and the philosopher Jean-Paul Curnier.

LE CARRÉ DE LA FORTUNE

Pascale Bodet / France, 2007, 156’

Portrait de Michel Delahaye, qui a été entre autres critique aux Cahiers du cinéma entre
1960 et 1970 et acteur. Il converse avec deux adultes tétanisés, anciens collaborateurs à
La Lettre du cinéma.

A portrait of Michel Delahaye, who was, among other things, a critique for Les Cahiers du
Cinéma between 1960 and 1970. He talks to two motionless adults, former collaborators
of La Lettre du Cinéma.

LE JEU DE L’OIE DU PROFESSEUR POILIBUS

Franssou Prenant / France, 2007, couleur, 150’, Superlux

Portrait de René Schérer, philosophe, professeur émérite et auteur de nombreux ouvrages.
Ou comment rendre la philosophie à tous et pratiquée partout, par et avec tous.

Portrait of René Schérer, philosopha, emeritus professor and author of numerous works.
OR how to make philosophy accessible to all and practiced everywhere, by and with
everybody.

LE JOUR SE LEVE ET SUR MOI LA NUIT TOMBE

Florence Lloret / France, 2007, couleur, 80’, Les Films du tambour de soie

Marseille – quartier de la Joliette, le long du port, une nouvelle civilisation émerge. La
réalisatrice capte cette mutation en cours.

Marseille – the Joliette district, along the port, a new civilisation is emerging.  The director
captures this transformation as it happens.
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LE LAIT SUR LE FEU

Raphaël Girardot et Vincent Gaullier / France, 2007, couleur, 91’, Iskra

Après l’abattage de son troupeau, à cause d’un unique cas de vache folle, Alain Crezé décide
de quitter le métier de paysan. Il est ici question du travail, du savoir-faire, et de l’acceptation
des normes et des règles.

After the slaughtering of his herd because of a unique case of Mad Cow Disease, Alain Crezé
decides to quit farming. It is a question of work, know-how and accepting norms and rules.

LE NON FAIRE

Abdenour Zahzah / Algérie, 2007, 50’, Amhane Productions

Un jour d’hiver à l’hôpital de Maison Blanche, en banlieue parisienne. Pluie fine sur le grand
parc aux arbres centenaires, pavillons du 19e siècle, répartis entre des pelouses et
d’interminables allées : une petite ville close… 

A winter’s day at the hospital in Maison Blanche, a Parisian suburb. A fine rain falls on the
great park with its one hundred-year-old trees, pavilions from the 19 th century, divided
between lawns and unending paths: a little closed town…

LE SOIN DU DEUIL

De Cécile Patingre / France, 2006, couleur, 52’, Bartala Films

Un médecin et un artiste se rencontrent pour proposer une approche sur le temps du deuil,
de la mort à l’hôpital de Fécamp.

A doctor and an artist meet to propose an approach to death and mourning at Fécamp
hospital.

MADE IN EGYPT

Karim Goury / France, 2006, couleur, 69’, Méroé Films

À partir d’une photo retrouvée de ses parents, le réalisateur va tenter de reconstituer son
passé.

The director tries to reconstruct his past from a photo found of his parents.



MICHEL TREGAN

250

VIDÉOTHÈQUE / VIDEO LIBRARY

MIEUX PARTAGÉS QUE NOUS NE SOMMES

Benoît Bourreau / France, 2006, couleur, 60’, Le Fresnoy

Essai sur Jean-José Marchand, écrivain, érudit, et auteur il y a 35 ans de la série Archives
du XXe siècle.

An essay about Jean-José Marchand, writer, man of learning and author of the series
Archives of the 20 th century 35 years ago.

MODOU LE JOUEUR DE HANG

De Mino Dutertre / France, 2007, couleur, 52’

Le hang, instrument à percussion fabriqué à partir d’un morceau de tôle, entre les mains
de Modou, un jeune musicien de soufi-jazz.

The “hang”, a percussion instrument  made from a piece of steel, in the hands of Modou,
a young sufi-jazz musician.

O HOMEM DA ÁRVORE

Paula Mercedes / Brasil, 2007, couleur, 19’

Ex-prisonnier évangéliste, Mário a installé son habitat à la cime d´un arbre à Brasilia, depuis
lequel on peut voir le Palais du Président et plusieurs Ministères. Œuvrant pour prouver 
son innocence, il survit de la récupération de canettes trouvées dans les poubelles des
Ambassades.

Mário, an evangelist ex-prisoner, has installed his dwelling in a tree-top in Brasilia, from which
we can see the Presidential Palace and several ministries. Struggling to prove his innocence,
he survives by retrieving cans from the embassy bins.

ÔNIBUS

De Augusto Contento / France, 2006, couleur, 52’, Palé Films - Pirates à l’écran

Ônibus est un voyage atypique, sans départ ni arrivée. Un voyage à travers les fenêtres d’un
bus qui nous fait découvrir petit à petit une mosaïque appelée Brésil.

Ônibus is an unusual journey without departure or arrival. A voyage through the windows of
a bus that gradually reveals a little mosaic called Brazil
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PALESTINE... ALL IS FINE

Akram safadi / Palestine, 2006, noir&blanc, 26’, Tabayon Art Production

Quelque part entre Ramallah et Jérusalem. Le mur de séparation s’étend à perte de vue.
Je prends des photos au gré de mes passages chez moi. Je recueille des étoiles pour mon
prochain film.

“Some where between Ramallah and Jerusalem. The division wall is extending in all directions.
Back and forth home in my canton I take some pictures. I am collecting stars for my next
film”.

PANACHE

André-Line Beauparlant / Canada, 2006, couleur, 90’, Coop Video Montréal

Montcerf, dernier village avant Abitibi. La forêt, la nuit, le silence… Le réalisateur nous
plonge dans ce monde où sont dressés les portraits de six chasseurs.

Montcerf, the last village before Abitibi. The forest, the night, the silence… The director
plunges into this world and paints the portrait of six hunters.

PHILIPPINE

Sophie Sherman / France, 2007, couleur, 45’, Université de Provence

“Ma sœur Laurène est trisomique 21 et elle ne parle pas. J’ai rencontré Phlippine qui est
trisomique elle aussi et, ensemble, nous avons fait ce film.”

“My sister Laurène is a 21-year-old trisomic and she doesn’t speak. I met Phlippine who is
also trisomic and together we made this film.”

SCHINDLERS HÄUSER

Heinz Emigholz / Autriche, 2007, couleur, 99’, Amour for Filmproduktion

Un portrait inédit de la vie urbaine à Los Angeles et des 40 immeubles modernes conçus
par l’architecte Rudolph Schindler entre 1931 et 1952.

An up-to-date portrait of urban life in Los Angeles with forty buildings by the Austro-American
modern architect Rudolph Schindler from the years 1931 to 1952.
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SO NEAR, SO FAR

Weng Ying Hsiou / Taiwan, 2006, noir et blanc, 58’

Une histoire de liens du sang. Nos proches sont parfois ceux dont les cœurs nous sont les
plus inaccessibles.

A story of the relations of bleed. It takes the longest way to reach our close ones’ hearts.

THE ART OF SELLING 

Jaak Kilmi / Estonia, 2006, 87’, Tarkovski Films Ltd

Une jeune démocratie découvre les pratiques de l’économie de marché. Une veuve s’essaye
aux jeux d’argent en compagnie d’un étudiant en théologie. Il y a aussi Peep, star de la
télévision estonienne et Evelin, femme d’affaires émancipée à qui tout réussit.

A young democracy explores the practices of the market economy. With a theology student,
a middle-aged widow tries her luck in the selling game, Peep, Estonian TV star, Evelin, an
emancipated and successful bussiness woman, ...

THE DESCRIPTION OF BANKARUPTCY

Kang-hyun Lee / Corée, 2006, couleur, 61’, In Diestroy

En Corée, un grand nombre de meurtres inexplicables ont lieu depuis l’an 2000. Ni
meurtriers, ni suspects, simplement des victimes. On appelle cela des “meurtres sociaux”.

Since around 2000 in Korea, there have been tons of strange murders. There are no killers
and no suspects, but people are murdered every day. Someone calls them, “social murders”.

THE MSEYAS 

Gustavo Vizoso / Espagne, 2007, 72’, 22 docs

Le sida tue chaque année plus de deux millions de personnes en Afrique, laissant onze
millions d’enfants orphelins. Le film nous raconte l’histoire des Mseyas, orphelins d’Iringa
en Tanzanie. Alberina, Maria, Amos et Orsolina sont livrés à eux-mêmes dans une vie de
misère et de détresse.

AIDS kills more than two million people every year in Africa. As a result of this epidemic,
there are more than 11 million orphans. The story of the Mseyas, orphans from Iringa, in
Tanzania. Alberina, Maria, Amos and Orsolina live on their own and face a life of struggle
without resources.
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THE TALE OF ZHOU

Jiang Ping and Luo Jian / Chine, 2007, 130’, Jing Ping Documentary Studio

Aventures et mésaventures d’un adolescent qui cherche sa voie dans le Pékin d’aujourd’hui.

The adventures and misadventures of an adolescent trying to find the right path in Beijing
today.

UN DÉTOUR POUR SALUER

Henri-Jean Debon / France, 2007, couleur, 20’, Aurora Films

Un immeuble moderne, de jour, désert. Le ballet des ascenseurs vides, et leurs petits bruits.
Une ville, à la tombée de la nuit, construite sur un désert. Une voix off pour évoquer le
désert, un campement déserté, la perte de l’être aimé.

A deserted modern building during the daytime. The ballet of empty elevators and their little
sounds. A city at nightfall, built on a desert. A voice-over evokes the desert, a deserted
camp, the loss of a loved one.

UNBUCKLING MY BIBLE BELT

Patricia Tassinari / Canada, 2006, Pandora Films, 72’, Pandora Films 

A la suite du décès de sa mère, démocrate progressiste issue d’une famille de droite
profondément religieuse, Laura décide de renouer des liens avec son clan. Elle retourne
dans les sept états de ce Sud conservateur où sa famille est éparpillée, à la recherche de
ce qui peut rester de l’idéal de justice et de partage qui était celui de sa mère, sur les terres
des partisans les plus radicaux de Bush.

Following the death of her mother, a rare progressive Democrat in a deeply religious and
mostly right-wing family, Laura returns home to reconnect with her sprawling Southern clan
through seven bible-belt states. She needs to see what remains of her mother’s ideals of
justice and compassion in the land of hard-core Bush supporters.

UNE FILLE DE SARAJEVO

Pierre-André Belin / France, 2007, couleur, 53’, Babel Films

Sarajevo, aujourd’hui. Des souvenirs après la guerre, l’exil et l’absence. Des visages, des
lieux retrouvés au fil des rencontres, entre amertume et espoir.

Sarajevo today.  Memories after war, exile and absence. Faces and places rediscovered
through meetings, between bitterness and hope.
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UTOPIA 79

Juan Lopez Lloret / Espagne, 2007, Frame Zero, 95’, Frame Zero, s.l.

Pour la génération des années 60 et 70, la Révolution sandiniste de 1979 fut une des
dernières tentatives pleines d’espoirs et d’illusions de changer le monde. Le film décrit les
conséquences de cette utopie sur les générations futures sur une période de 25 ans.

The Sandinist Revolution of 1979 opens one of the last hopes and illusions of changing the
world of the 60?s and 70?s generation. The film move forward 25 years to show the
consequences of this Utopia on its future generation.

VERLAGE IM EXIL

De Klub Zwei / Autriche, 2006, couleur, 23’, Sixpack film

Béla Horovitz a fondé Phaidon Press à Vienne en 1923. Avec son partenaire Ludwig
Goldscheider, tous deux force de résistance à l’oppression durant la guerre, ils ont bouleversé
l’édition autrichienne.

Béla Horovitz founded the Phaidon Press in Vienna in 1923. With his partner Ludwig
Goldscheider they resisted oppression during the war and turned Austrian publishing upside-
down.

WHITE SPIRIT

Martine Deyres / France, 2006, couleur, 47’, G.R.E.C.

Une piscine municipale, un lieu banal de notre modernité. Nettoyée en permanence, elle
semble ne vouloir garder aucune trace de ceux qui la traversent. Un lieu sans histoire,
donc... à moins de passer de l’autre côté du miroir.

A municipal swimming pool, a banal place of our modern life. Constantly cleaned, it seems
to wish to retain no trace of those who pass through it. A place without history then… unless
we pass through the mirror.
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Le Festival International 
du Documentaire de Marseille
remercie son Conseil
d’Administration et son Equipe

Présidente : Aurélie Filipetti
Administrateurs : Pierre
Achour, Laurent Carenzo,
François Clauss, Gérald Collas,
Richard Copans, Henri Dumolié,
Dominique Gibrail, Alain Leloup,
Catherine Poitevin, Emmanuel
Porcher, Solange Poulet,
Paul Saadoun, Michel Trégan,
Dominique Wallon

EQUIPE
Jean-Pierre Rehm, délégué général
Noémie Behr, secrétaire générale
Ourida Timhadjelt, adjointe à la
secrétaire générale, responsable 
de la communication
Fabienne Moris, coordinatrice 
de la programmation
Luc Douzon, responsable
accréditations
Jean-Pierre Léon, atelier graphique
Chloé Lorenzi, attachée de presse
Caroline Brusset, édition
Émilie Rodière, direction technique
Arié van Egmond, régie générale
Yapi Mambo, régisseur copies
Jennyfer Chonez, accueil invités
Emmanuel Burdeau, comité 
de sélection
Nicolas Feodoroff, collaborateur 
à la pré-sélection
Olivier Pierre, collaborateur à la 
pré-sélection et comité de sélection
Cindy Le Templier, 
assistante régie générale
Lucie Palanque, 
assistante accréditation
Laurence Reymond, responsable 
de l’accueil des professionnels
Agnès Amar, vidéothèque
Cécilia Kabadanian, assistante
vidéothèque
Maud Brener, responsable billetterie

Irina Koutroff, Sonia Hennequin, 
Anne Guichard, Fatima Goumri,
billetterie

Agata Lopko, ange jury CI
Catherine Extrade, ange jury CF
Luisa Herrera, ange jury son 
et premier film

Wilfrid Wilbert, Kamel Beztout,
régie salles
Emilie Fouilloux, Patrick Laffont,
Laurence Federico, régie lieux

Amza Nessah, Stéphane Barbieri,
Sébastien Mathieu, Cécile Plais, 
Jean-François Aragon, Eric Maurer,
Josselyn Poirier, projectionnistes

Sébastien Choux, Julien Breta, road 
Magali Fournier, décoration
Fouad Bouchacha, Lionel Rodriguez,
Philippe Lelièvre, runners
Lili Sajit, Elodie Wattiaux, hôtesses
Lionel Fanni, barman

Laurent Marro, planification
Guillaume Bara, Yoann Sartor, 
Sandro Dellonoce, Alice Gadrey, 
Blaise Baixe

Stagiaires
Rebecca Pas, programmation
Mylène Carrière, programmation
Macha Bridant, communication/
relations aux publics
Keira Fiorini, administration
Romain Charbonnier, régie
Amélie Polachowska, régie
Ekatarina Usova, accréditations
Marie Lelardoux, accueil invités
Jérémy Collet, accréditations
Carole Lorthiois, accueil
professionnels
Delphine Pincet, accueil presse

Equipe Sublimage (sous-titre)
Céline Pimentel, Manuel Soubiès,
Marta Lima, Arnaud Michel,
Marie Lalande, Elodie Cerdan, 
Irène Languille

Les programmateurs des écrans
parallèles
“Rétrospective de Pedro Costa” :
Emmanuel Burdeau
“Carte blanche” : Pedro Costa
“Presto” : Gilles Grand
“Filmer, dit-elle” : Jean-Pierre Rehm
“Revolver” : Andréa Wenzek 
et le FIDMarseille
“Les sentiers” : Nathalie Guimard 
et Vincent Tuset-Anrès

Le quotidien du Festival
Jean-Pierre Rehm, 
rédacteur en chef
Emmanuel Burdeau, rédacteur
Nicolas Feodoroff, rédacteur
Olivier Pierre, rédacteur
Julie Savelli, rédactrice
Maria Giovanna Vagena, rédactrice
Antonia Birnbaum, chroniqueuse
Caroline Brusset, coordination,
maquette
Félix Rehm, stagiaire
Imprimerie Soulié, impression

Catalogue
Jordi Colomer, visuel
Jean-Pierre Léon, graphiste
Caroline Brusset, édition
Pierre-Yves Le Guil (sic), 
mise en page
Eve Judelson, Massoumeh Lahidji,
Simon Welch, traducteurs
Caractère, impression

Equipe FMR 
Sophie Nardone, producteur exécutif
Thomas Couderc, assistant 
à la production
Frédéric Scherer, régisseur lumière
Xavier André, régisseur son
Gregory Graziani, concepteur
d’espace
Muriel Gilabert, ensemblière
Antoine Germain, responsable bar
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Ambassade de France à Berliin 
Centre Culturel Canadien   
Centre Culturel Français 
de Ho Chi Minh ville 
Centre Culturel français de Hanoi
Cercle des Nageurs de Marseille 
Cinéma du Sud   
Cinémathèque de Lisbonne 
Commissariat Général aux Relations
Internationales - CGRI 
Cultures France
Doc à Tunis
Documentaires sur Grand Écran
Docupolis 
Fidocs de Santiago du Chili    
Festival International Cinéma
Méditerraneen de Tetouan
German Film
Icam
Jeu de Paume
Images en Bibliothèques
Institut français au Royaume-Uni
La librairie L’Histoire de l’Œil
Les Hivernales
Montévidéo
Novart Bordeaux
Novart Bruxelles
Office de Tourisme Marseille
Peuple et Culture à Marseille
Polygone Étoilé
Rencontres cinématographiques 
de Cerbère
SCAM
VAF
Watt News
WBI

Jean-Marc Astor
Colette Barbier
Syhem Belkhodja
Philippe Berard
Alexandre Bizaillon
Marie Bonnel
Corinne Brenet
Christian Carassou-Maillan
Éric Chaveau
Patricia Chaveau
Bénédicte Chevallier
Hubert Collas
Jordi Colomer
Véronique Defforges
Stéphane Javelle
Franck Gabriel
Axelle-Régine Galtier
Lola Gibaud
Housni Hamed
Éric Mangion
Annie Martinez
Wilfrid Meynet
Jean-Marc Montera
Karen Nielsen
Thierry Ollat
Nicolas Piccato
Michel Poli
Philippe Schneider
Manuel Soubiès
Nathalie Streiff
Jean-Philippe Raiche
Anne Tallineau-Schesch 
Maxime Tissot
Pascaline Van Bol
Andréa Wenzek
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1937, p. 59
1.Orakel (orakel von prohlis), p. 115
6 bagatelas, p. 137
Ana alati tahmol ila Qabriha, p. 177
Anthem, p. 170
Arcana, p. 224
Au fil du son, un portrait de Yann
Paranthoën, p. 164
Autohystoria, p. 60
Baka, p. 193
Beauty#2, p. 145
Billie Holiday chante “fine and
mellow”, p. 142
Black sea files, p. 175
Building a broken mousetrap, p. 153
Casa de lava, p. 132
Casa verdi, p. 165
Cène, p. 106
Ces filles-là, p. 179
Chacun sa Palestine, p. 178
Contained mobility, p. 175
Cosmonaut Polyakov, p. 61
D.O.A., p. 166
D’Arusha à Arusha, p. 222
Dalle nube alla resistenza, p. 147
Damo Suzuki, le chant 
de l’imprévu, p. 154
Das modell (la maquette), p. 194
Das sein und das nichts, p. 167
David, mofett and ornette, p. 168
De son appartement, p. 62
Des indes à la planète Mars, p. 108
Die leere mitte, p. 176
Elegy of life : Rostropovich.
Vishnevskaya., p. 155
En avant, jeunesse !, p. 139
En râchâchant, p. 194
Europlex, p. 175
France 2007, p. 109
Gajok chosanghwa, p. 63
Gambit, p. 225
Ghiro ghiro tondo, p. 64
Halbe stunden, p. 189
Haruki Yukimura 
& Nana-Chan, p. 110
He Fengming, p. 65
Hic rosa, partition botanique, p. 111
Ho, p. 66

Homem da meia noite (l’homme 
de minuit), p. 195
Homemade, p. 156
Hôtel monterey, p. 174
Huling balyan ng buhi : or the woven
stories of the other, p. 67
Igor Stravinski, composer, p. 167
Imago munidi. Das gültige, 
sagbare und machbare verä ltige,
verändern, p. 180
Jaime, p. 146
Jeunes lumières, p. 196
Journal no. 1, p. 68
Kurz davor ist es passiert, p. 182
L’homme de Londres, p. 228
La cabale des oursins, p. 193
La route avec elles, p. 198
La vie de château, p. 112
Le camion, p. 173
Le goût des olives, p. 195
Le pain et la rue 
(nan va kucheh), p. 197
Le ravissement de Natacha, p. 69
Les vertes années, p. 144
Love conquers all, p. 58
Lux, p. 196
Mafrouza, oh la nuit !, p. 113
Marc Ribot, concert solo, p. 156
Marseille, p. 190
Mètis, p. 114
Mostrame, p. 70
Nawna (je ne sais pas...), p. 115
Ne change rien, p. 138
No quarto da Vanda, p. 134
Nömadak tx, p. 157
O sangue, p. 131
Opera Jawa, p. 158
Ortswechsel. Fünf kapitel über 
einen umbruch, p. 189
Ossos, p. 133
Otolith I-Otolith II, p. 185
Où gît votre sourire enfoui ?, p. 136
Pasolini Pa* Palestine, p. 184
Paul, p. 198
Performing the border, p. 175
Pink floyd london ’66-’67, p. 159
Pixinguinha e a velha guarda do
samba, p. 169

Presto, perfect sound, p. 159
Prise de son, p. 197
Profit motive and the whispering
wind, p. 71
Quatre jours à Ocoee, p. 160
Remote sensing, p. 175
Rue Santa Fe, p. 72
Sablé-sur-Sarthe, Sarthe, p. 73
Sabrina, p. 236
Sans titre, 11 mars 2005, p. 183
Scarpia, p. 169
Schläfer, p. 190
Soigne ta droite, p. 161
Sönemböör, p. 199
Suffering and smiling, p. 170
Tarrafal, p. 141
Tentative d’épuisement 
d’un lieu parisien, p. 116
The halfmoon files, p. 74
The journals of Knud 
Rasmussen, p. 75
The last movie, p. 227
The night of the demon, p. 143
The pervert’s guide to 
cinema, p. 76
Tonight let’s all make love 
in London, p. 162
Trabalho escravo, p. 117
Unfaithfully yours, p. 163
Unknown Chaplin, p. 148
Writing desire, p. 175
Yves, 1ère partie, p. 118
Zimmer, gespräche, p. 181
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Films également disponibles 
à la vidéothèque
Additional films available 
at the video library

192-399: a story about the House
Living Together, p. 244
Algérie tours détours, p. 244
Als Landwirt, p. 244
Au “Non” de Vinci, p. 245
Bord, p. 245
Destino Cuba, p. 245
Fils de Lip, p. 245
Françoise Lebrun..., p. 246
Huireros, p. 246
Jardim Angela, p. 246
Julien Blaine, l’éléphant et la chute,
p. 246
Kinderen van Stalin, p. 247
L’Aréotrain, p. 247
L’inquiétude, p. 247
L’invisible, p. 247
La galerie de la mer, p. 248
Le carré de la fortune, p. 248
Le Jeu de l’Oie du Professeur
Poilibus, p. 248
Le jour se lève et sur moi la nuit
tombe, p. 248
Le lait sur le feu, p. 249
Le non faire, p. 249
Le soin du deuil, p. 249
Made in Egypt, p. 249
Mieux partagés que nous 
ne sommes, p. 250
Modou le joueur de hang, p. 250
O homem da árvore, p. 250
Ônibus, p. 250
Palestine... all is fine, p. 251
Panache, p. 251
Philippine, p. 251
Schindlers Häuser, p. 251
So near, so far, p. 252
The art of selling, p. 252
The Description of 
Bankruptcy, p. 252
The mseyas, p. 252

The tale of Zhou, p. 253
Un détour pour saluer, p. 253
Unbuckling my Bible belt, p. 253
Une fille de Sarajevo, p. 253
Utopia 79, p. 254
Verlage im exil, p. 254
White spirit, p. 254
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Akerman Chantal, p. 174
Alabdalla Hala, p. 177
AlBeik Ammar, p. 177
Anastas Ayreen, p. 184
Arcilar Pilar , p. 164
Barré Vincent, p. 114
Bester Samuel, p. 199
Biemann Ursula, p. 175
Bing Wang, p. 65
Birot Anne-Sophie, p. 198
Börner Jens, p. 189
Bourgeois Nathalie, p. 199
Brillat Xavier, p. 110
Brownlow Kevin, p. 148
Castillo Carmen, p. 72
Chesnais Nikola, p. 117
Chui-Mui Tan, p. 58
Cohen Jem, p. 153
Cohn Norman, p. 75
Costa Pedro, p. 131-141
Cousin  Olivier, p. 166
Darvas János, p. 167
De Boer Manon, p. 159
De la Fuente Raúl, p. 157
Demoris Emmanuelle, p. 113
Devillez Frédérique, p. 112
Dias Ricardo, p. 169
Djemaï Nazim, p. 115
Dumora Marie, p. 236
Duras Marguerite, p. 173
Echakhch Latifa, p. 183
Farkas Thomaz, p. 169
Faux Anne-Marie, p. 111
Ferran Pascale, p. 160
Fiennes Sophie, p. 76
Florenville Jérôme, p. 154
Fohr Andreas, p. 106
Fontaine Dick, p. 168
Garcia Dora, p. 181
Gargot Christophe, p. 222
Gee Jung Jun, p. 109
Gianikian Yervant, p. 64
Gianvito John, p. 71
Gill David, p. 148
Gisiger Sabine, p. 225
Godard Jean-Luc, p. 161
Guelaff Frédéric, p. 197
Guerif Andy, p. 107

Gwinner Florian, p. 194
Hanoun Marcel, p. 69
Heisenberg Benjamin, p. 190
Hermans Anneleen, p. 70
Hopper Dennis, p. 227
Huillet Danièle, p. 147, 194
Jung Jean-François, p. 169
Kiarostami Abbas, p. 197
Knauff Thierry, p. 193
Kowalski Lech, p. 166
Kunuk Zacharias, p. 75
Lacour Anne, p. 195
Martin Raya, p. 60
Martirosyan Nora, p. 59
Merlhiot Christian, p. 108
Minck Bady, p. 167
Moullet Luc, p. 193
Naous Nadine, p. 178
Nugroho Garin, p. 158
Ollman Dan, p. 170
Orléan Matthieu, p. 108
Otchakovsky-Laurens Paul, p. 73
Ponger Lisl, p. 180
Prosaïc Anaïs, p. 156
Ranga Dana, p. 61
Reis António, p. 146
Ricci Lucchi Angela, p. 64
Riff Jean-Christian, p. 116
Rached Tahani, p. 179
Rocha Paulo, p. 144
Rousseau Jean-Claude, p. 62
Rousset Cécile, p. 198
Rouxel Léna, p. 178
Salomonowitz Anja, p. 182
Sanchez Sherad Anthony, p. 67
Santagostino Paolo, p. 195
Schanelec Angela, p. 190
Scheffner Philip, p. 74
Schmid Daniel, p. 165
Sionnet Carole, p. 196
Sokurov Alexander, p. 155
Steyerl Hito, p. 68, 176
Straub Jean-Marie, p. 147, 194
Sturges Preston, p. 163
Tarr Béla, p. 228
The Otolith group, p. 185
Tourneur Jacques, p. 143
Vicente Cristobal, p. 224

Vu Binhgiang Gaëlle, p. 66
Wackerbarth Nicolas, p. 189
Warhol Andy, p. 145
Weerasethakul Joe 
Apichatpong, p. 170
Whitehead Peter, p. 159, 162
Young-Jo Kim, p. 63
Zabat Olivier, p. 118
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.Mille et une. Films
Thomas Riera
11 rue Denis Papin
35000 Rennes
France
T: +33 (0)2 23 44 03 59
F: +33 (0)2 23 44 03 63
milfilm@club-internet.fr
www.filmsenbretagne.com

Ad Vitam
6, rue de l’école de medicine
75006 Paris 
France
T: +33 (0)1 46 34 75 74
F: +33 (0)1 46 34 75 09
gregory@advitamdistribution.com 
www.advitamdistribution.com

Alabdalla Hala
40 Rue du chemin vert           
75011 Paris
France                                 
T: +33 (0)1 47 00 45 38                  
F: +33 (0)1 47 00 45 38 
ala.cine@wanadoo.

Allard Odile
kingoutlaw@noos.fr
www.extinkt.com

Anastas Ayreen
145 North 7th Street
Brooklyn, New York 11211
États-Unis
T/F: +1 718 388 5437
jobeuys@earthlink.net

ANIM Arquivo Nacional de Imagens
em Movimento
Sara Moreira
Portugal
sara.moreira@cinematica.pt
www.cinemateca.pt

Argos
Frie Depraetere
13, rue du Chantier                  
1000 Bruxelles 
Belgique               
T: +32 (0)2 229 00 03                     
F: +32 (0)2 223 73 31 
info@argosarts.org
www.argosarts.org 

ASC distribution
52 rue de Montreuil
75011 Paris
France
T:  +33 (0)1 43 48 65 13
F:  +33 (0)1 43 48 65 49
ascdis@club-internet.fr

Atlante Productions 
2 bis rue Dupont de l’Eure
Paris  
France
T: +33 (0)1 43 67 49 35
F: +33 (0)1 43 67 49 35

ATOPIC
39 rue Durantin
75018 Paris
France
T: +33 (0)1 44 83 97 85
atopic@wanadoo.fr

Austrian film commission
Anne Laurent
Brigitte Weich
Stiftgasse 6, 
A-1070 Vienna
Autriche
T: +43 (0)1 526 33 23
F: +43 (0)1 526 68 01
festivals@afc.at
salesdesk@afc.at
www.austrianfilm.com

Barré Vincent
68 rue Lhomond 
75005 Paris, France
T: +33 (0)143365723
barre@ensba.fr

Bester Samuel
26 boulevard du Nord             
13012 Marseille 
France                           
T: +33 (0)4 88 04 55 13                  
F: +33 (0)4 88 04 55 13 
samuelbester@mac.com

BFI
Andrew Youdell
21 Stephen Street
London W1T 1LN
Royaume-Uni
F: +44  (0)207 580 583044
Andrew.Youdell@bfi.org.uk
www.bfi.org.uk

Biemann Ursula
Roentgenstrasse 48
8005 Zurich
Suisse
T: +41 (0)44 461 20 84
geobodies@smile.ch
www.geobodies.org

Bis Repetita
2, rue Pierre Sémard        
75009 Paris   
France                         
T: +33 (0)1 42 80 07 86                  
F: +33 (0)1 42 80 07 32  
distribution@bisrepetita.net
www.bisrepetita.net

Bluemark Productions
Chris Smith
220 east buffalo street 4th floor        
Milwaukee 53202    
Etats-Unis              
T: +1 414 291 0345                     
F: +1 414 291 0407 
chris@bluemarkfilms.com
www.bluemarkfilms.com/

Brillat Xavier
27 rue Mercoeur, 75011 Paris
France
T: +33 (0)1 43 70 53 05 
xavier.brillat@mac.com
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Canal+ Image UK 
John Herron
Royaume-Uni
T: +44 (0)1753 631111
F: +44 (0)1753 655813
jherron@canalplus.freeserve.co.uk

Capricci Films
Isabelle Corbe
27 rue Adolphe Moitié            
44000 NANTES
France                               
T: +33 (0)2 40 89 20 59                  
F: +33 (0)2 40 20 44 59
contact@capricci.fr
www.capricci.fr

Chesnais Nikola
38, rue Nationale 
75013 Paris 
France
T: +33 (0)8 71 14 83 01
F: +33 (0)8 71 14 83 01
n.chesnais@free.fr

Cinedoc
Christian Lelong
18 chemin de la Prairie             
74000 Annecy
France                               
T: +33 (0)4 50 45 23 90                  
F: +33 (0)4 50 45 23 90 
ch_lelong@cinedoc.fr
www.cinedoc.fr

Cinémathèque de France
Valérie Scognamillo
51, rue de Bercy 
75012 Paris  
France    
T: +33 (0)1 71 19 33 74                  
F: +33 (0)1 71 19 34 07 
v.scognamillo@cinematheque.fr
www.cinematheque.fr 

Cinémathèque Royale de Belgique
Gabrielle Claes
Hôtel de Clèves
Rue Ravenstein 3
1000 Bruxelles  
Belgique                      
T: +32 (0)2 551 19 02
F: +32 (0)2 551 19 04
cinematheque@ledoux.be
www.ledoux.be

CNC Images de la culture
Alain Sartelet
11, rue Galilée 
75116 Paris           
T: +33 (0)1 44 34 35 05                  
F: +33 (0)1 44 34 37 68          
alain.sartelet@cnc.fr
www.cnc.fr

Contemporary Films Ltd 
Eric Liknaitzky 
24 Southwood Lawn Road
London N6 5SF
Royaume-Uni
T. : + 44 (0)20 8340 5715
F. : + 44 (0)20 8348 1238
eric@contemporaryfilms.com
www.contemporaryfilms.com

CPI, ABS-CBN,
10th Floor, ELJ Tower, Mother
Ignacia 
St.Quezon City
Philippines
T: +63 91 89 18 86 77 
ronald_arguelles@abs-cbn.com
http://www.cinemaone.tv  
www.abs-cbn.com

P. Guide LTD
contact@pervertsguide
tocinema.com
www.pervertsguidetocinema.com

Da Huang Pictures
118A, Jalan Tun Sambanthan
50470 Kuala Lumpur Malaisie
T: +60 3 22 73 94 96 
F: +60 3 22 74 94 96
kancah2001@yahoo.com 
http://www.loveconquersall.dahuang
pictures.com

De Boer Manon
blvd. Maurice Lemonnier 167 
1000 Bruxelles
Belgique                         
T: + 32 (0)2 5117583 
manon.db@skynet.be

Djemaï Nazim
15 rue geoffroy l’asnier
Paris 
France
nazimov@free.fr

Doc & Co
Julia Pereira 
13 rue Portefoin
F-75003 Paris
France
T: +33 (0)1 42 77 56 87
F: +33 (0)1 42 77 36 56
doc@doc-co.com
www.doc-co.com 

Dongnyuk Film
505, Munsha, bldg, Yungsung
608736 Busan
Corée
T: +82-51 623 49 72
F: +82-51 751 96 74
dewboy2002@hotmail.com

Dschoint Ventschr Filmproduktion Ag
Zentralstrasse 156, 3. Etage
8003 Zürich 
Suisse
T: +41 (0)44 456 30 20
F: +41 (0)44 456 30 25
office@dschointventschr.ch
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Echakhch Latifa (à compléter)

Equation
35 avenue Franklin Roosevelt 
75008 Paris
France                                   
T: +33 (0)1 56 59 17 11                  
F: +33 (0)1 45 63 70 66 
g.marchal@swiftprod.com
www.swiftprod.com 

FilmBank
T: +31 (0)2 06 12 51 84
F: +31 (0)2 06 12 51 84
info@filmbank.nl

Film flamme / S.A.C.R.E 
1, rue Massabo
13002 Marseille
France
T: +33 (0)4 91 91 58 23
F: +33 (0)4 91 91 58 23
polygone.etoile@wanadoo.fr
http://perso.orange.fr/sacre-
filmflamme 

Films du Paradoxe
2 bis rue Mertens                   
92270 Bois-Colombes
France                   
T: +33 (0)5 61 16 04 41 
www.filmsduparadoxe.com
www.filmsduparadoxe.com

Fohr Andreas
41 rue des panoyaux 
75020 Paris
France
andreas.fohr@free.fr 

Fremantle Media
Vicky Smith
1 Stephen Street 
W1T 1AL  London
Royaume-Uni 
T: +44 (0)20 7691 6000 
Vicky.Smith@fremantlemedia.com
www.fremantlemedia.com

Gaumont
Olivia Colbeau
30 av Charles de Gaulle      
92200 NEUILLY SUR SEINE       
France
T: +33 (0)1 46 43 20 00 
ocolbeau@gaumont.fr
www.gaumont.fr

Gemini Films
34 Boulevard Sébastopol
75004 Paris
France
T: +33 (0)1 44 54 17 17
F: +33 (0)1 44 54 96 66
programmation@gemini-films.com
www.gemini-films.com

Gianikian Yervant & Ricci Lucchi
Angela
gkianrlucc@libero.it

Guelaff Frédéric
4 rue de palestine                  
75019 Paris  
France                                             
F: +33 (0)1 42 41 37 94 
contact@fredericguelaff.net
www.fredericguelaff.net

Good Idea Films
Motzstr. 88 
10779 Berlin 
Allemagne
T: +49 (0) 30 21 47 50 48
danaranga@web.de
www.cosmonaut-polyakov.com

Hermans Anneleen
Bril 18
Lier 
Belgique
anneleensen@yahoo.com.ar

ICAM - Instituto do Cinema,
Audiovisual e Multimedia
Mariana Pimentel
Rua S. Pedro de Alcântara, 45, 1º
1269-138 Lisboa
Portugal
T: +351 21 3230800
F: +351 21 3431952
mariana.pimentel@icam.pt
www.icam.pt 

Ideale Audience International
Carine Gaugin
55, rue des Petites Ecuries
75010 Paris 
France
T: +33 (0)1 4801 9590          
F: +33 (0)1 4801 6536 
www.ideale-audience.com
cgaugin@ideale-audience.fr

Igloolik Isuma Productions Inc.
5764 rue Monkland
H4A1E9 Montreal
Canada
T: +1 51 44 86 07 07 
F: +1 51 44 86 98 51
info@isuma.com
www.isuma.ca

Jost Hering Filme/DFFB
T: +49 30 21756856
F: +49 30 21756858
info@josthering.de
www.josthering.de

Kanari Films
Laurent Segal
45/47 Rue d’Hauteville      
75010 Paris          
France                  
T: +33 (0)1 40 22 01 81                  
F: +33 (0)1 40 22 02 64 
kanarifilms@wanadoo.fr
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L’Arsenal 
41 rue des Martyrs 
75009 Paris
France
T: +33(0)1 40 16 46 90 
annedevauchelle@free.fr

La Huit Productions
Stéphane Jourdain
218bis rue de Charonne     
75012 Paris   
France                          
T: +33 (0)1 53 44 70 82                  
F: +33 (0)1 43 43 75 33 
stephane.jourdain@lahuit.fr
www.lahuit.com

La Société des Possibles
Benjamin Gourio
17, rue Pierre Bonnard          
75020 Paris
France                                 
F: +33 (0)1 40 33 03 63 
bgourio@lasocietedespossibles.com
www.lasocietedespossibles.com 

Les Films d’ici
Catherine Roux
62 bld Davout. 
75020 Paris      
France     
T: +33 (0)1 44 52 23 23                  
F: +33 (0)1 44 52 23 24 
catherine.roux@lesfilmsdici.com
www.lesfilmsdici.fr 

Les Films de la Suane
44  avenue Georges V, 
75008 Paris
France
T: +33 (0)1 53 57 90 60 
F: +33 (0)1 53 57 90 69
ecomar@suane.fr
www.suane.fr

Les films de la Villa
3 villa Rimbaud
75019 Paris
France
T: +33 (0)1 42 02 45 86
F: +33 (0)1 42 02 45 86
lesfilmsdelavilla@free.fr 

Les Films du Worso
13 rue de l’Abbé Grégoire
75006 Paris
France
T: +33 (0)1 45 44 07 70
F: +33 (0)1 45 44 07 80
spialat@lesfilmsduworso.com

Les films sauvages
Raphaël Sevet
33 avenue de Saint-Ouen          
75017 Paris 
France                                            
T: +33 (0)1 42 29 55 04                  
F: +33 (0)1 53 31 19 47 
raphael@filmsauvages.com
www.filmsauvages.com 

Les grands films classiques
49, avenue Théophile-Gautier
75016 Paris
France
T: +33 (0)1 45 24 43 24 
F: +33 (0)1 45 25 49 73 
grands.films.classiques@wanadoo.fr

Lusomundo Audiovisuais, SA
Fernando Jorge Santos
Av. 5 de Outubro, 208              
Lisboa 
Portugal                                
T: + 351 21 782 48 87 
fernando.j.santos@lusomundo.pt
www.lusomundo.pt

Lux                           
Benjamin Cook
Shacklewell Studios
18 Shacklewell Lane
London E8 2EZ
Royaume-Uni
T: +44 (0)20 7503 3980
F: +44 (0)20 7503 1606      
ben@lux.org.uk
www.lux.org.uk

LX Filmes
Rua do Vale Formoso, 114 A, arm.
23
1950 – 285 Lisboa 
Portugal
T: +351 218 650 490
F: +351 218 650 499
lxfilmes@lxfilmes.com
www.lxfilmes.com

Martin Raya
37 Toribio St., BF Homes 
1720 Paranaque 
Philippines
T: +63 28073783 
rayamartin@gmail.com

Museum Of Modern Art
Kitty Cleary 
Circulating Film and Video Library       
11 West 53rd Street
New York, New York 10019
Etats-Unis
T: +1 212 708 95 32
F: +1 212 708 95 31 
Kitty_Cleary@moma.org
http://moma.org/ 

PD studio
Paolo Santagsotino
via fratelli rosselli 10           
20019 settimo Milanese 
Italie        
T: +39 02 32 84 843                      
F: +39 02 32 84 843 
pdroject@gmail.com
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Pierre Grise Distribution
21 avenue du Maine 
75015 Paris
France
T: 01 45 44 20 45
gregory@pierregrise.com
www.pierregrise.com

Pirouette films
Jean-Yves Legrand
22 rue Julien Minos           
78730 Sainte Mesme 
France              
T: +33 (0)1 30 59 43 38                  
F: +33 (0)1 30 59 43 38  
pirouettefilms@free.fr

Point Ligne Plan
1, promenée supérieure
94200 Yvry sur Seine
France              
T/F: +33 (0)1 43 90 80 45               
contact@pointligneplan.com

Productions du Sablier asbl
Murielle Daenen
11, chemin de la Warte              
7181 Feluy 
Belgique                       
T: +32 (0)67 48 55 95                    
F: +32 (0)67 33 53 41 
sablier@skynet.be
www.filmsdusablier.com 

Pyramide Films
5 rue du Chevalier Saint-George
75008 Paris
France
T: +33 (0)1 42 96 01 10
tricher@pyramidefilms.com
www.pyramidefilms.com

Rousseau Jean-Claude
11, rue Crozatier 
75012 Paris 
France
T: +33 (0)1 46 28 97 35
jeanclauderousseau@laposte.net

Pong
Skalitzer strasse 62 
10997 Berlin 
Allemagne
T: +49 (0) 30 61 07 60 98 
F: +49 (0) 30 61 07 60 98
info@pong-berlin.de
www.pong-berlin.de

Sciapode
15, rue du Petit Musc
75004 Paris
France
T: +33 (0)1 78 34 25 25 
F: +33 (0)1 78 34 25 25
eblezat@sciapode.net
http://www.sciapode.net/

Shellac
Thomas Ordonneau
40 rue Paradis
75010 Paris
France
T: +33 (0)1 42 55 07 84

Sionnet Carole
5 rue froide                          
16000 Angoulême   
France
carolesionnet@yahoo.fr                     
www.carolesionnet.org 

Sixpackfilm 
Dietmar Schwärzler
Neubaugasse 45/13, P.O.Box 197
A - 1071 Vienna
Autriche
T.: +43 (1) 526 09 90 15
F: +43 (1) 526 09 92
dietmar@sixpackfilm.com
http://www.sixpackfilm.com 

Steyerl Hito
körtestr.5                                
Berlin 
Allemagne                           
T: +49 (0)30 695 653 17                 
F: +49 (0)17 360 931 54 
hito.steyerl@gmx.net

Studio Masr
Elixir Artistic Services s.a.e.
Rue Studio Masr, El-Maryouteya
12111 – Guizeh
Égypte
F: +202 742 9772
info@studiomasr.com
www.studiomasr.com

Superfilmes
Zita Carvalhosa
Rua Simão Alvares 05417-020 
784/02 Brasil                         
T: +55 (0)11 303 15522                  
F: +55 (0)11 381 59474 
super@superfilmes.com.br 
www.superfilmes.com.br

Svarog Film
Angelika Smykova
Prospect Rymski - Korsakov, 37 - A
Saint-Petersbourg, 190 000 
Russie
T: +7 (812) 441 30 83 
F: +7 (812) 441 30 84 
as@svarog-film.com
www.svarog-film.com

T&C Edition
Viola Mukherjee
Seestrasse 41A                      
CH-8002 Zürich  
Suisse                     
T: +41 (0)44 202 36 22     
F: +41 (0)44 202 30 05 
edition@tcfilm.ch 
www.tcfilm.ch
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Traveling Light Production
10 Mt. Vernon Street #3
02476,Arlington
Massachusetts
Etats-Unis
T: +1 781 483-3211
F: +1 617 824-8803
john.gianvito@verizon.net  

TS Productions
Céline Loiseau
73 rue Notre Dame des Champs 
75006 Paris 
France                                
T: +33 (0)1 53 10 24 00                  
F: +33 (0)1 43 26 92 23 
cloiseau@tsproductions.net

Txalap.art
Igor Otxoa
Aldamar 32 - 2 esk          
20003 Donosti 
Espagne
T: +34 (0)943 31 47 36               
F: +34 (0)720 55 35 72 
igorotx1@yahoo.es 
www.nomadaktx.com

Vicente Cristobal
Arcana, 
3548 Aurelio Gonzalez d.6
Santiago, Vitacura
Chili
T: +56 2 2635399
info@proyectoarcana.cl
www.proyectoarcana.cl

Vo Thi Co Ltd,
90, Ly Thuong Kiet
Ha Noi Vietnam
T: +681 84 4 942539 
F: +681 84 4 9424539
haovothi@yahoo.com

Wil Productions
Room1318-20,13/ F
Hollywood Plaza 610 Nathan Road
Mongkok Kowloon
Hong Kong RP Chine
wilproductions@gmail.com


