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Partenaires / Partners & sponsors

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

Partenaires officiels
Official sponsors

VILLE DE MARSEILLE 
CONSEIL RÉGIONAL PROVENCE-ALPES-CÔTE D’AZUR 
CONSEIL GÉNÉRAL DES BOUCHES-DU-RHÔNE 
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MINISTÈRE DE LA CULTURE ET DE LA COMMUNICATION
MARSEILLE PROVENCE 2013 
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ORANGE 
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CVS 
AIR FRANCE

Ambassades et Instituts culturels
Embassies and cultural institutes

AMBASSADE DE FRANCE AU LIBAN 
AMBASSADE DE FRANCE AU MAROC 
GERMAN FILMS 
INSTITUT FRANÇAIS DU ROYAUME-UNI 
INSTITUTO CAMÕES PORTUGAL 
AMBASSADE DE FRANCE AUX ÉTATS-UNIS 
AMBASSADE DES PAYS-BAS EN FRANCE 
AMBASSADE DE FRANCE AU VIETNAM 
INSTITUT FRANCAIS DE TUNISIE
AMBASSADE DE FRANCE EN ARGENTINE
ANCINE
KOREAN FILM OFFICE
AMBASSADE DE FRANCE EN IRAN
AMBASSADE DE FRANCE AU MEXIQUE
INSTITUT FRANÇAIS DE CORÉE DU SUD
INSTITUT FRANÇAIS

Partenaires médias
Media partners

FRANCE CULTURE 
TÉLÉRAMA 
LE MONDE 
FRANCE 3 MÉDITERRANÉE
MARSEILLE L’HEBDO 
LCM 
RADIO GRENOUILLE 
VENTILO

Partenaires associés
Associated partners & sponsors

AGNÈS B 
ACID 
ACCOR
ALCAZAR - BIBLIOTHÈQUE MUNICIPALE
À VOCATION RÉGIONALE 
BELLEFAYE 
CHAMBRE DE COMMERCE ET D’INDUSTRIE 
MARSEILLE PROVENCE
CINÉMA LES VARIÉTÉS
ÉCOLE SUPÉRIEURE DES BEAUX-ARTS 
DE MARSEILLE - GALERIE MONTGRAND
ESPACE CULTURE 
EURIMAGES 
FERMOB 
FESTIVALSCOPE 
FILM-DOCUMENTAIRE.FR 
FNAC
FOTOKINO
GALERIE OU 
GRAND PORT DE MARSEILLE (GPM)
GROUPEMENT NATIONAL DES CINÉMAS 
DE RECHERCHE (GNCR) 
LA COMPAGNIE, LIEU DE CRÉATION
LA PLANÈTE ROUGE 
LENI 
LIEUX FICTIFS 
MAISON DE LA RÉGION
MARSEILLE PROVENCE MÉTROPOLE 
MAIRIE DU PREMIER SECTEUR 
PANAVISION
PÔLE RÉGIONAL DE L’IMAGE, DU MULTIMÉDIA 
ET DE L’INTERNET (PRIMI)
QUADRISSIMO 
RICARD 
RTM 
SOCIÉTÉ DES AUTEURS, COMPOSITEURS, 
ET ÉDITEURS DE MUSIQUE (SACEM)
SOCIÉTÉ CIVILE DES AUTEURS MULTIMÉDIA (SCAM) 
SUBLIMAGE
THÉÂTRE DES BERNARDINES
THÉÂTRE NATIONAL DE MARSEILLE - LA CRIÉE
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Aurélie Filippetti
President of the board of directors of the International Documentary Film Festival of Marseille

We are happy to welcome you again, for the 22nd edition of FIDMarseille, in our historic
space, the Théâtre National de la Criée. 

As our visual shows, it is an International Cinema Festival of documentary and fiction
films with a whole programme put together by the FIDMarseille team. A year of work,
of research and meetings, with more than 2500 films received and patiently viewed
from no less than 94 countries. We would also like to give our heart-felt thanks to 
all the directors and producers for their trust in us. There are more than thirty in
competition this year from all horizons with 17 countries represented, 30 international
and world premieres, promising fascinating encounters and discoveries. 

Thank you to all the Jury members, our two presidents, Julio Bressane and Luc
Moullet, along with their colleagues who are jurors for the International and National
competitions, but also the different juries variously made up of librarians, cinema
exhibitors, religious communities and, for the first time this year, inmates of the
Marseille penitentiary centre, who each have the delicate task of awarding their own
prizes. 

As for each edition of the festival, the official selection will be surrounded by “parallel
screens”. This year, we particularly wanted to take stock of the numerous transfor-
mations of the world, most notably in Arab countries, by showing images of
revolutions in progress and by inviting directors to come to bear witness and show
their work in progress, their pieces “under construction”. 

All of this, evidently, would not be possible without the ongoing assured support of
our public and private sector partners whom the board of directors and all the
FIDMarseille team would like to particularly thank. We are equally pleased to reaffirm
our involvement, and our confidence, in the wonderful dynamic generated by
Marseille Provence 2013, European Capital of Culture. 

I wish each and every one of you an excellent festival, with gripping moments spent
in the darkness of the projection rooms, interesting meetings with the film-makers
who are present in considerable numbers, fascinating debates held after screenings
and all the convivial moments organised for you.
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Aurélie Filippetti
Présidente du conseil d’administration du festival

Nous sommes heureux de vous retrouver, pour cette 22e édition du FIDMarseille, dans
notre lieu historique, le Théâtre National de la Criée. 

Festival International de Cinéma, notre visuel l’affiche, documentaire ou fiction, voilà
tout un programme, concocté par l’équipe du FIDMarseille. Une année de travail, de
recherches, de rencontres, plus de 2500 films reçus et patiemment visionnés, qui
représentent pas moins de 94 pays. Aussi tenons-nous à remercier de tout cœur 
tous les réalisateurs et producteurs qui nous ont fait confiance. Ils seront plus de
trente en compétition cette année, venus de tous les horizons : 17 pays représentés, 
30 premières internationales et mondiales, autant de rencontres passionnantes et de
découvertes. 

Merci à tous les membres des jurys, à nos deux présidents, Julio Bressane et 
Luc Moullet, accompagnés de leurs collègues jurés des compétitions Internationale
et Nationale, mais également aux différents jurys constitués diversement de
bibliothécaires, d’exploitants, des communautés religieuses, et, depuis cette année,
des détenus du centre pénitentiaire de Marseille qui auront chacun la délicate tâche
de décerner les prix dont ils sont les porteurs. 

Comme à chaque édition, la sélection officielle sera entourée des « écrans parallèles ».
Cette année, nous avons particulièrement souhaité faire état des nombreuses
mutations du monde et notamment dans les pays arabes, en montrant des images
des révolutions en cours, en proposant aux réalisateurs de venir témoigner et montrer
leurs travaux en cours, leurs œuvres « en chantier ».

Tout cela, bien évidemment, ne serait pas possible sans le soutien continu, affirmé,
de nos partenaires publics et privés que le conseil d’administration, se joignant à
toute l’équipe du FIDMarseille, remercie vivement. Nous nous réjouissons également
de réaffirmer notre implication, et notre confiance, dans cette belle dynamique qu’est
Marseille Provence 2013, capitale européenne de la culture. 

Je vous souhaite à toutes et à tous un excellent festival, passionnant, dans l’obscurité
des salles, lors des rencontres avec les cinéastes très nombreux à être présents, lors
des débats organisés après les séances et dans tous les moments conviviaux
organisés pour vous.
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Jean-Claude Gaudin
Mayor of Marseille, Senator of Bouches-du-Rhône

The Marseille International Documentary Festival has taken its place among the major
international film events. Each of its editions has enjoyed a notoriety with film
professionals and cinephiles while its public has steadily increased. 

In presenting films from sixty different countries, the FID demonstrates its willing
openness as well as its capacity to evolve towards new genres, in the direction of new
horizons of a cinema of the real. Thus, it takes part in the cultural influence of our city
and contributes to reinforcing the film industry in Marseille, the second in France. 

In the range of the cultural events scheduled celebrating “Marseille-Provence 2013,
Capitale européenne de la culture,” – of which the FID is a partner – the cinema will
have its proper place thanks to the installation of new equipment.  Purchased and
restored by the City of Marseille, the Château de la Buzine will open the doors, in a
few weeks, of the Maison des Cinématographies de la Méditerranée. 

The FID is also characterized by its human dimension and the City of Marseille
regularly renews its support, expressed in particular by the endowment of the
Marseille Espérance Prize, awarded to the work that best demonstrates the virtues of
dialogue, tolerance and mutal respect, qualities that Marseille has cultivated for
centuries.
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Jean-Claude Gaudin
Maire de Marseille, Sénateur des Bouches-du-Rhône

Le Festival International du Documentaire de Marseille a pris toute sa place parmi 
les grandes manifestations cinématographiques internationales. À chacune de ses
éditions, il assied une notoriété déjà bien établie auprès des professionnels et des
cinéphiles, tandis que son audience auprès du grand public s’élargit. 

En présentant des films venus d’une soixantaine de pays, le FID a manifesté sa
volonté d’ouverture et sa capacité à faire évoluer vers de nouveaux genres et en
direction de nouveaux horizons le cinéma du réel. Ainsi, il participe au rayonnement
culturel de notre ville et contribue à conforter la filière cinématographique marseillaise,
qui se situe au deuxième rang national. 

Dans l’éventail des manifestations programmées à l’occasion de Marseille-Provence
2013, Capitale européenne de la culture, – dont le FID est partenaire – le cinéma aura
toute sa place grâce à la réalisation de nouveaux équipements. Ainsi, acquis et
réhabilité par la Ville de Marseille, le Château de la Buzine ouvrira, dans quelques
semaines, les portes de la Maison des Cinématographies de la Méditerranée.

D’autre part, le FID se caractérise par sa dimension humaine et la Ville de Marseille
lui renouvelle régulièrement son soutien. Il se traduit notamment par la dotation du
Prix Marseille Espérance attribué à l’œuvre qui met le mieux en valeur les vertus de
dialogue, de tolérance et de respect mutuel que Marseille cultive depuis des siècles.
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Michel Vauzelle
President of the Provence-Alpes-Côte d’Azur Region

Culture plays a key part in shaping the individual, by appealing to what’s noblest and
most intimate about him or her: imagination, creativity, sensitivity, emotion, judgement
and outlook on the world.

Among all the policies that contribute to provide a region with identity, meaning and
ambition, cultural development is paramount. Provence-Alpes-Côte d’Azur wouldn’t
really be what it is without the richness and diversity of the artistic offer which makes
our province a space inviting creation.

Thanks to its history and its ever relevant film selections, the Marseilles International
Documentary Festival (FIDMarseille) takes its deserved place in this cultural
landscape. Every year, its demanding and eclectic programming, the specific spirit
which animates its designers, the exchange and criss-crossing of various publics that
it unceasingly promotes, all contribute to generate a freedom and a dialogue without
which no cultural initiative could be taken.

The Provence-Alpes-Côte d’Azur Region and its people recognise themselves in such
artistic wealth and diversity, which makes our land a truly human place. To all, I say:
enjoy the Festival!
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Michel Vauzelle
Président de la Région Provence-Alpes-Côte d’Azur

La culture joue un rôle irremplaçable dans la construction de l’individu, en faisant
appel à ce qu’il y a de plus noble et de plus intime chez lui : l’imagination, la créativité,
la sensibilité, l’émotion, le sens critique et son regard sur le monde. 

Parmi toutes les politiques qui concourent à donner de l’identité, du sens et de
l’ambition à une région, le développement culturel occupe une place prépondérante.
Provence-Alpes-Côte d’Azur ne serait pas véritablement ce qu’elle est sans la richesse
et la diversité des propositions artistiques qui font de notre territoire un des espaces
les plus ouverts à la création. 

Par son histoire et ses sélections toujours pertinentes, le Festival International du
Documentaire de Marseille s’inscrit totalement dans cette perspective. Chaque année,
l’exigence et l’éclectisme de sa programmation, l’esprit qui anime ses concepteurs,
l’échange et le croisement des publics qu’il ne cesse de favoriser, s’inscrit totalement
dans cette démarche de dialogue et de liberté qui sont indissociables de toute
démarche culturelle.

La Région Provence-Alpes-Côte d’Azur et ses habitants se reconnaissent dans 
la richesse et la diversité de notre vie artistique, qui fait de notre territoire un espace
à dimension véritablement humaine. Bon Festival à toutes et à tous !
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Jean-Noël Guérini
Senator, President of the General Council of Bouches-du-Rhône

The documentary film is rightfully considered by commentators and specialists as
one of the most pertinent and accomplished forms of modern artistic expression.

Insight into the world and directors’ commitment form the crucial basis of this cinéma-
verité, which enchants and enthrals the many visitors who come to FIDMarseille.

For several years, the General Council of the Bouches-du-Rhône region has provided
continuous and sustained support for the festival and has been able to develop a
policy of open access for all audiences. An important contribution to this end has
been the close collaboration with the General Council’s  Archives Department and
Lending Library. 

We should like to wish the organisers and festival-goers all the success which this
new edition deserves.
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Jean-Noël Guérini
Sénateur, Président du Conseil Général des Bouches-du-Rhône

Le film documentaire est à juste titre considéré par les observateurs et les spécialistes
comme une forme d’expression artistique contemporaine parmi les plus pertinentes
et les plus abouties. 

Témoignages sur le monde, engagement des réalisateurs, constituent le socle
essentiel de ce cinéma-vérité qui enchante et passionne les spectateurs qui viennent
en nombre au Festival International du Documentaire.

Depuis de nombreuses années, le Conseil Général des Bouches-du-Rhône apporte
au FID un soutien renouvelé et attentif tant il a su développer une politique d’ouverture
à l’ensemble des publics, qui se caractérise notamment dans le partenariat engagé
avec les Archives et la Bibliothèque de prêt du Conseil Général des Bouches-
du-Rhône.

Qu’il me soit permis de souhaiter aux organisateurs et aux festivaliers tout le succès
que mérite cette nouvelle édition.



014

Jean-François Chougnet
Chief Executive Officer Marseille-Provence 2013

Two years ahead of the event, Marseille-Provence 2013 is setting up the programme
of the European Capital of culture. The objective is to conceive, organise and plan
hundreds of events, in all artistic and cultural disciplines, across an area with over
two million inhabitants: from Martigues to La Ciotat, including Istres, Arles, Salon de
Provence, Aix-en-Provence, Gardanne, Aubagne… and of course Marseille.

The Capital is being designed with the local players in the cultural, economic and
social field, who have already started plans to prepare the European Capital of culture.

The FID is involved in this active preparation with many initiatives: 
The FIDLab, a place where to scout young talent, with meetings between distributors,
festival programmers, producers and filmmakers presenting their films in production.
The Festmed, with a round-table discussion bringing together artistic directors from
southern and eastern Mediterranean festivals.
A workshop which brings together students from several Mediterranean film schools,
who will be confronted with professionals during meetings organised for them
throughout the festival.

Marseille-Provence 2013 has supported these programmes which contribute, in the
documentary and audiovisual field, to the establishment of a Mediterranean platform
for exchange, creation, cultural and artistic dissemination, which is at the heart of the
project of the 2013 European Capital of culture.

The political and social current affairs in the Mediterranean, the hopes and fears they
generate as well as the prospects coming up for the renewal of the Mediterranean
artistic creation make this project even more necessary. 
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Jean-François Chougnet
Directeur général de Marseille-Provence 2013

Deux ans avant l’événement, Marseille-Provence 2013 construit le programme de la
Capitale européenne de la culture. Il s’agit de concevoir, organiser et programmer
des centaines de manifestations, dans toutes les disciplines artistiques et culturelles,
sur un territoire qui rassemble plus de deux millions d’habitants : de Martigues à La
Ciotat en passant par Istres, Arles, Salon-de-Provence, Aix-en-Provence, Gardanne,
Aubagne... et bien entendu Marseille.

La Capitale se construit avec les acteurs culturels, économiques et sociaux du
territoire, qui ont déja engagé des programmes préparant la Capitale européenne de
la culture.

Le FID s’inscrit dans cette préparation active avec plusieurs initiatives : 
Le FIDLab, l’un des lieux où se repèrent les nouveaux talents, avec la rencontre entre
diffuseurs, programmateurs de festivals, producteurs et réalisateurs présentant leurs
films en cours de production.
Le Festmed, avec une table ronde rassemblant les directeurs artistiques invités de
festivals du sud et de l’est de la Méditerranée.
Un atelier réunissant des étudiants de plusieurs écoles de cinéma méditerranéennes,
qui se confronteront à des professionnels lors de rencontres organisées à leur
intention durant le festival.

Marseille-Provence 2013 a soutenu ces programmes qui contribuent, dans le
domaine du documentaire et de l’audiovisuel, à la fondation d’une plate-forme
méditerranéenne d’échange, de création, de diffusion culturelle et aristique, qui est
au cœur du projet de la Capitale européenne de la culture 2013.

L’actualité politique et sociale en Méditerranée les espoirs et les craintes qu’elle
suscite et les perspectives qui s’ouvrent pour le renouvellement de la création
artistique méditerranéenne rendent ce projet encore plus nécessaire.
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Frédéric Mitterrand
Minister of Culture and Communication 

‘As an exercise of observation which gets turned into action, documentary cinema
makes use of the world, therefore producing movies that look at us.’ 
For more than 20 years, the Marseille International Documentary Film Festival, together
with numerous supporting partners and local authorities, have defended this very
notion in a rigorous and persistent manner.

With nearly one hundred and fifty screenings of documentary and fiction films
distributed among the various competitions and the ‘Parallel Screens’, the festival
comes as a forum both open to all horizons and ready to cross any border. Each year,
the festival takes the shape of a creative space for documentary film-making and pays
tribute to the highly recognized film-makers, as shown by this year’s series of ‘Portraits
Croisés’ featuring movies by directors such as Max Ophüls and Jean-Luc Godard, or
by the screening of Buster Keaton’s The Cameraman accompanied by a live score.

As a way of expressing the festival’s highly humanistic approach, this year’s
programme will also introduce the Renaud Victor Prize – named after the Marseille
actor and film director who passed away 20 years ago – which will reward a film
selected by a group of prisoners, therefore showing a desire to bring the light from
the outside world into a realm of darkness and shadow, as a metaphor for cinema.

Finally, by attempting to bring various Mediterranean Art and Film schools together,
the festival helps to develop the cooperation needed within the Mediterranean area,
thus fully backing up the ambitions carried out by Marseille-Provence, European
capital of culture 2013.

True to its initial vocation, this long-established event will undoubtedly bring creators
and producers together while putting young talent under the spotlight and supporting
the most beautiful writings. Those very writings that do not record reality but reveal
an insight, a way of looking at things. In other words, the writings that reveal a fresh
and unique perspective.
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Frédéric Mitterrand
Ministre de la Culture et de la Communication 

« Le cinéma documentaire est un usage du monde, l’exercice d’un regard devenu
geste, et les films qui en résultent sont dès lors ceux qui nous regardent ». Telle est
la conception que le Festival International du Documentaire de Marseille défend avec
exigence et persévérance depuis plus de 20 ans, en lien avec ses nombreux
partenaires et les collectivités locales qui le soutiennent.

Avec près de 150 projections de documentaires et de fictions répartis entre les
compétitions et les « Écrans parallèles », il est un forum ouvert à tous les horizons et
traversant volontiers les frontières. Chaque année, il se présente comme un véritable
laboratoire de la création documentaire autant qu’il rend hommage à des cinéastes
de référence, à l’image des « Portraits croisés » qui seront proposés cette année 
où Max Ophüls croisera Jean-Luc Godard, ou de la projection, en ciné-concert, du
Caméraman de Buster Keaton. 

Traduction de son exigence humaniste, cette édition sera également marquée par la
création du prix Renaud Victor – du nom du cinéaste et acteur marseillais décédé il
y a 20 ans – qui récompensera un film choisi par un public de détenus, avec la
volonté de faire pénétrer, comme une métaphore du cinéma, la lumière du dehors
dans l’univers de l’ombre et de la nuit.

Enfin, en proposant une rencontre des écoles d’art et de cinéma de la Méditerranée,
le Festival contribue au développement des nécessaires coopérations entre les deux
rives de la Méditerranée et justifie pleinement les ambitions portées par Marseille-
Provence Capitale européenne de la culture 2013.

Fidèle à sa vocation, je ne doute pas que cette manifestation internationale désormais
installée permettra de développer les rencontres entre créateurs et producteurs, de
valoriser les jeunes talents, de mettre en valeur les plus belles écritures. Ces écritures
n’enregistrent pas le réel mais révèlent un œil, un point de vue, en d’autres termes
celles qui révèlent « un certain regard ».
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Eric Garandeau
President of the National Centre for Cinema and Animation

Documentary films are a school for life, just as much as a school for cinema. Ever
since it was first created, the International Festival of Documentary Film in Marseille
has sought to develop documentaries from the most original and unexpected 
of angles. This very special venue for meetings and discoveries provides access 
for large numbers of people to the impressive range of talents to be found in
documentary film-making. 

The 3rd edition of FIDLab will, in addition, provide an opportunity for attracting even
more professionals than before and will enable film-makers to have a show-case with
wide-ranging possibilities, in which to present their projects to producers within this
energizing context of dynamic new encounters. 

Keen to bring together an interested and loyal public through the offer of an action-
packed programme drawn from all possible spheres and continents, FIDMarseille will
be exploring all manner of styles, forms and means of expression. It will enable
particularly fruitful exchanges centred round a genre which has always demonstrated
tremendous potential for renewal and innovation. Today it is further enriched by the
opening up of new horizons thanks to web documentaries notably.

So, the festival is pursuing one of the principal endeavours of the National Centre for
Cinema and Animation, since it is strongly committed to upholding and promoting
cultural diversity, by encouraging the circulation of cinematographic works from all
continents of the world. 

I sincerely hope that this new edition will achieve the success it deserves and I should
like to wish all those attending the Festival, united as they are by their passion for
documentaries, plenty of unforgettable discoveries.
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Eric Garandeau
Président du Centre National du Cinéma et de l’Image Animée

Le documentaire est une école de vie autant qu'une école de cinéma. Depuis sa
création, le Festival International du Documentaire de Marseille s’ingénie à valoriser
le documentaire sous les angles les plus originaux et les plus inattendus. Lieu
privilégié de rencontres et de découvertes, ce rendez-vous rend accessible au 
plus grand nombre la formidable diversité de talents que rassemble le cinéma
documentaire.

La 3e édition du FIDLab sera par ailleurs l’occasion d’attirer encore plus de
professionnels et permettra à des réalisateurs de bénéficier d’une vitrine de choix
pour présenter leurs projets à des producteurs dans le cadre de rencontres
dynamiques.

Par sa volonté de réunir un public curieux et assidu autour d’une programmation
dense, venue de tous les horizons et de tous les continents, le FIDMarseille explore
la diversité des écritures, des formes et des expressions, et permet des échanges
particulièrement fructueux autour d’un genre qui a toujours prouvé sa formidable
capacité de renouvellement et d’innovation, on le voit notamment aujourd’hui à travers
l’éclosion des webdocumentaires. 

Le festival rejoint ainsi l’une des principales préoccupations du Centre national du
cinéma et de l’image animée, qui s’engage résolument à défendre et à promouvoir
la diversité culturelle en favorisant la circulation des œuvres cinématographiques de
tous les continents.

Je forme le vœu que cette nouvelle édition remporte le succès qu’elle mérite et
souhaite à tous les festivaliers, unis autour de la passion du documentaire, des
découvertes inoubliables.
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Procirep
Dominique Barneaud, Procirep Television Commission Chair

The PROCIREP brings together over 500 French production companies and entitled
persons as well as all the professional organisations of film and television producers.
The main mission of the PROCIREP is to manage the part of the compensation for
private copies which, in accordance with the law, goes to film and television
producers. This compensation is collected from the various analog (blank videotapes)
and digital supports (recordable DVDs, CDRs, set-top boxes/recorders with built-in
hard disks, portable media players, iPads) used to copy protected audiovisual works
for personal use. 75% of the amounts collected are distributed between the copyright
owners for the French and European works broadcast on French national channels,
according to the copies made by private individuals. As required by the law, 25 % 
of the amounts are allocated by a Film Commission and a Television Commission 
to Creation Support actions in the field of film and television development and
production. Part of these amounts is also allocated to support cultural and profes-
sional events: festivals, markets, etc.

In this respect, the PROCIREP Television Commission has chosen to support the
International Documentary Festival of Marseille. The PROCIREP has also renewed its
support to the FIDLab, the professional platform for co-production support. 

The FID’s programme, both wide-ranging and challenging, brings together forms and
writings which play more and more with codes and genres. The films presented, be
it documentary or fiction, are food for thought and creation with respect to documen-
taries. With the FID, the genre encompasses a broader scope to express and present
itself. Through all these films not to be missed, the FID gives its viewers new and
unheard-of experiences. The FID has established itself as a highlight of international
audiovisual creation. 

The Television Commission, which brings together producers and distributors, works
with dedication and passion towards the support of creation and diversity. Through
the support of audiovisual work development and production, it intends to reflect the
authors’ creativity and the producers’ expertise.
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Procirep
Dominique Barneaud, Président de la Commission Télévision Procirep

La Procirep regroupe plus de 500 sociétés de production et ayant-droits français et
l’ensemble des organisations professionnelles de producteurs pour le cinéma et la
télévision. La mission principale de la Procirep est d’assurer la gestion de la part de
la rémunération pour copie privée qui, selon la loi, revient aux producteurs de cinéma
et de télévision. Cette rémunération est perçue sur les différents supports analogiques
(cassettes vidéo vierges) et numériques (DVD enregistrables, CDR, décodeurs-
enregistreurs à disques durs intégrés, baladeurs vidéo, iPad) servant à la copie
d’œuvres audiovisuelles protégées pour un usage personnel. 75 % des sommes
perçues sont réparties entre les titulaires de droits sur les œuvres de nationalité
française et européenne, diffusées sur les chaînes nationales françaises, en fonction
des copies réalisées par des particuliers. 25% de ces sommes sont, comme l’impose
la loi, affectées par une Commission Cinéma et une Commission Télévision à des
actions d’Aides à la Création dans le domaine du développement et de la production
d’œuvres cinématographiques et télévisuelles. Une partie de ces sommes est
également affectée au soutien de manifestations culturelles et professionnelles :
festivals, marchés,... 

C’est à ce titre que la Commission Télévision de la Procirep a choisi de soutenir le
Festival International du Documentaire de Marseille. La Procirep a aussi renouvelé
son soutien au FIDLab, la plateforme professionnelle de soutien à la coproduction
de projets. 

La programmation du FID, éclectique et exigeante, réunit des formes et des écritures
qui se jouent de plus en plus des codes et des genres. Les films proposés, documen-
taires ou fictions, alimentent la réflexion et la création autour du documentaire. 
Le genre trouve au FID un périmètre élargi pour s’exprimer et s’exposer. À travers
tous ces films à découvrir, le FID offre à son public autant d’expériences nouvelles 
et inédites. Le rendez-vous du FID s’affirme comme un grand moment de la création
audiovisuelle internationale. 

La Commission Télévision, qui réunit producteurs et diffuseurs, travaille avec exigence
et passion au soutien de la création et de la diversité. En soutenant le développement
et la production d’œuvres audiovisuelles, elle souhaite être le reflet de la créativité
des auteurs et du savoir-faire des producteurs.
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Franck Gabriel
Partnership Administrator, CVS

Ready to go.
Undoubtedly many of us have been looking forward to FIDMarseille 2011 with real
anticipation.
Here we are then, faithfully on time and ready for this precious appointment and for
all forms of transmission, sharing, and above all discovery.

But let’s not fool ourselves, punctuality is not obvious in this ultimate place of cinema-
going adventure!

Indeed, as the “Arab Spring” continues to blossom, it quite naturally comes to mind
that even right here, the FIDMarseille had already given us a glimpse, in advance of
the march of time, of the unexpected vitality and the incredible energy fermenting
from Tunisia to Egypt, through the magnificent “VHS Khaloucha” and “Mafrouza”,
among others.

Impatience, we were saying, to be able once again to poke fun at imposed
chronologies, eliminated aesthetics and truncated perceptions.
Because as we know, if recent years do not constitute sufficient criteria to determine
what is real or not, it is certainly perceptions, and a certain awareness of their authors,
that we have seen here through the various works presented. 

Once again, we may therefore, for a week, enter into another time, like a digression,
accepting to bestow our own sensibilities, our own  bearings, on the authors who will
still guide us, between what has been and what will be, building the bridge that was
so dear to Bergson between the past and the future.

Undoubtedly a digression will restore to us the means to look out for, and perhaps
even perceive, a possible humanity…
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Franck Gabriel
Directeur des partenariats, CVS

Ponctuels.
Nul doute que nous sommes au nombre de ceux qui attendions cette édition du
FIDMarseille 2011 avec une réelle impatience.
Nous voici donc, fidèles, à l’heure, au rendez-vous de ce précieux rendez-vous, de
toutes les formes de transmission, de partage et surtout de la découverte.

Mais que l’on ne s’y trompe pas, la ponctualité n’est en aucun cas, en cette ultime
terre d’aventure cinéphile, une évidence !

En effet, en cette période de « printemps arabe(s) », il revient assez naturellement à
nos mémoires, qu’ici même, le FIDMarseille nous avait permis d’apercevoir, en avance
sur les horloges de l’Histoire, l’inouïe vitalité, l’incroyable énergie qui couvaient de la
Tunisie à l’Égypte, au fil des magnifiques « VHS Khaloucha », ou encore « Mafrouza »,
entre autres.

Impatience, disions-nous, de pouvoir à nouveau nous jouer des chronologies
imposées, des esthétiques élimées, des perceptions tronquées.
Car on le sait, si ces dernières ne sauraient constituer un critère suffisant pour déter-
miner ce qui est réel et ce qui ne l’est pas, ce sont pourtant bien des perceptions,
des consciences, propres à leurs auteurs, que nous venons scruter ici-même au fil
des œuvres proposées. 

Une fois encore, nous pourrons alors, pendant une semaine, entrer dans un autre
temps, telle une parenthèse, acceptant de confier nos propres sensibilités, nos
propres repères, aux auteurs qui nous guideront encore, entre ce qui a été et ce qui
sera, jetant ce pont cher à Bergson, entre le passé et l’avenir.

Une parenthèse qui sans nul doute, nous donnera à nouveau, les moyens de guetter,
peut-être même de percevoir, une possible humanité…
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Marseille Espérance

This 22nd edition of the International Documentary Festival (July 6 – 11, 2011) is a
daring and much anticipated cultural event.

Over the course of a week, nearly 150 films will be presented to the public, in national
and international competitions. They will be screened in many Marseille theatres,
including the Théâtre National de Marseille La Criée, the Alcazar, and of course the
Variétés cinema and many other emblematic places of Marseille. 

Each year, the FID offers a new look at humanity and the current state of the world.
French and foreign directors of talent come to share with passion their views on life,
History and relationships. They give to a faithful public their analyses via a critical
interpretation of reality. 

This year, Marseille Espérance, celebrating its 20th anniversary, has the immense
pleasure of also celebrating its 10th participation in the International Documentary
Festival. For the past decade, the FID and Marseille Espérance have shared a
common desire to emphasize the importance of knowing the Other. 

Particularly attentive to dialogue, the members of Marseille Espérance contribute to
the overall FID project. They propose another reading, nourished by a concern 
for the respect of difference that is at the heart of our Marseille identity. All the actors
of this Festival thus take part in a similar open-mindedness, indispensable to the life
of the City. 

Jean-Claude GAUDIN
Mayor of Marseille
Senator of the Bouches-du-Rhône
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Marseille Espérance

Cette 22e édition du Festival International du Documentaire est un événement culturel
audacieux attendu avec enthousiasme, du 6 au 11 juillet 2011. 

Pendant une semaine, près de 150 films seront présentés au public, en compétitions
nationale et internationale, et projetés dans plusieurs salles marseillaises, au Théâtre
National de Marseille La Criée, à l’Alcazar, sans oublier le cinéma les Variétés et bien
d’autres lieux emblématiques. 

Chaque année le FID propose plusieurs regards sur l’Homme et sur la marche du
Monde. Réalisateurs de talents, français et étrangers, viennent partager avec intensité
leurs visions de la Vie, de l’Histoire, des relations entre les hommes. Ils livrent à un
public fidèle leurs éléments d’analyses à travers une interprétation critique de la
réalité. 

Cette année Marseille Espérance, qui célèbre ces 20 ans d’existence, a la grande joie
de fêter aussi sa dixième participation au Festival International du Documentaire.
Dix ans déjà que le FID et Marseille Espérance partagent la même volonté de mettre
en valeur l’importance de la connaissance de l’Autre.

Particulièrement attentifs au dialogue, les membres de Marseille Espérance apportent
ainsi leur pierre à l’édifice. Ils proposent une autre lecture, animée par ce souci du
respect des différences qui fonde notre identité marseillaise. Tous les acteurs de 
ce Festival participent ainsi à un même esprit d’ouverture, indispensable à la vie de 
la Cité. 

Jean-Claude GAUDIN
Maire de Marseille

Sénateur des Bouches-du-Rhône
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Boris Spire
President of the GNCR

Documentary films form a major part of programming for the cinemas forming 
part of the GNCR (National Group of Research Cinemas). They play their role of
intermediary by enabling their audiences to discover film-makers and films which
question the world through their singular vision.

That is why, every year, the GNCR, through a jury of managers of ‘Research and
Discovery’ cinemas, awards a prize to one of the films in competition at FIDMarseille.
The members of the GNCR jury offer the winning film 3,000 euros to help finance
distribution.

Following on from the excitement of the festival, this partnership is extended through
the support of the GNCR, which presents the film to programmers and distributors 
in order to promote distribution, through communication support (on our website, our
information bulletin, or by publication of a special brochure devoted to the film...) and
by organizing screenings and providing venues for the film-maker in GNCR cinemas.

The close editorial relationship between the GNCR and FIDMarseille is also reflected
in their demanding standards: at a festival which year in year out has shown itself 
to be bold and pertinent and in cinemas which, through their proactive approach,
support innovative and ambitious films.
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Boris Spire
Président du GNCR

Pour les salles de cinéma qui adhèrent au Groupement National des Cinémas de
Recherche (GNCR), le cinéma documentaire est un axe majeur de la programmation.
Elles jouent leur rôle de passeur en faisant découvrir à leur(s) public(s) des auteurs
et des films qui interrogent le monde par leur regard singulier.

C’est pourquoi chaque année, le GNCR, à travers un jury d’exploitants de salles 
« Recherche et Découverte », prime un film parmi les différentes compétitions 
du FIDMarseille. Les membres du jury GNCR remettent alors, au film primé, une
contribution financière de 3000 euros pour l’aide à la diffusion en salles.

Après le temps fort que représente le festival, ce partenariat se prolonge par le soutien
du GNCR dans sa diffusion en salles et/ou sortie commerciale ; par son exposition
auprès des programmateurs et des distributeurs afin de favoriser sa diffusion, par 
un soutien en communication (notre site, notre bulletin d’information, l’édition d’un
document spécifique...), par un accompagnement en salles, et par la prise en charge
de la venue du réalisateur dans les salles du GNCR.

La proximité éditoriale entre le Groupement et le FID s’incarne aussi dans l’exigence :
entre un festival qui se révèle d’années en années comme l’un des plus (im)pertinents
et des salles de cinéma qui, par leur démarche volontariste, défendent des films
novateurs et ambitieux.



GRAND PRIX OF THE INTERNATIONAL
COMPETITION
Awarded by the International Competition.
—
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 French Competition.
Chantal de Beauregard created this Prize in 1985, dedicated to
the memory of her father Georges de Beauregard and through
him to producers. She then established a more perennial,
specific dedication by choosing to include the prize in
FIDMarseille in 2001. Georges de Beauregard, who was born
in 1920 in the Saint Jérôme district of Marseille, produced
short, medium and feature length films for a number 
of directors of the Nouvelle Vague (Rivette, Varda, Godard,
Chabrol, etc..), some of which are considered as ‘records 
of history and time’, like « la passe du diable » based on the
book by Jean Pierre Kessel shot in 1957 in Afghanistan,
Pierre Schoendorffer’s first feature legnth film, or « le petit
soldat » (1960), by Jean-Luc Godard on the Algerian War.

—
FIRST FILM PRIZE
Awarded by the French Competition Jury 
to a first film in the International Competition
or Écrans Parallèles. 
The prize is sponsored by the Conseil Régional 
de Provence-Alpes-Côte d'Azur.

PUBLIC LIBRARIES PRIZE
Awarded by audio-visual librarians working 
in 3 French 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 sponsored by the company CVS.

—
MARSEILLE ESPÉRANCE PRIZE
Awarded by the Marseille Espérance Jury 
to a film in the International Competition. 
Le Prix is sponsored by the City of Marseille.
This year Marseille Espérance is celebrating its 20th
anniversary and the joyous occasion of taking part in
FIDMarseille for the tenth year running. For ten years
FIDMarseille and Marseille Espérance have shared the same
goal of highlighting the importance of getting to know the
unknown.

—
GNCR Prize
Awarded by the members of GNCR 
to a film in the French Competition in the form
of sponsoring its distribution in France.
They will also publish an accompanying leaflet and provide
screenings of the film in cinemas in the GNCR network
(French Experimental Cinemas Network).

—
RENAUD VICTOR PRIZE
The Lieux Fictifs, the Masters Course on
Careers in Documentary film-making
« Métiers du film documentaire » 
at Aix Marseille University and FIDMarseille are
proud to join forces in bringing the festival to
the heart of Les Baumettes prison in Marseille. 
A selection of 8 films in competition will be shown to a
voluntary group of inmates, in agreement with the Marseille
Prison Management. They will watch all the films in the
programme and, if they so wish, make up members of the
jury. The prize is sponsored by the CNC in the context of
buying the copyright for the catalogue Images de la Culture.
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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.
Chantal de Beauregard a créé ce Prix en 1985, dédié à la
mémoire de son père Georges de Beauregard et à travers lui
aux producteurs. Elle s’est ensuite tournée vers une
mémorisation plus pérenne et plus ciblée et a choisi de
l’intégrer en 2001 dans le FIDMarseille. Georges de
Beauregard, né en 1920 dans le quartier Saint Jérôme à
Marseille, a produit des courts, moyens et longs métrages de
nombreux réalisateurs de la Nouvelle Vague (Rivette, Varda,
Godard, Chabrol, etc..), certains pouvant être considérés
comme des « documents de l’histoire et du temps » tels 
« la passe du diable » d’après l’œuvre de Jean Pierre Kessel
tourné en 1957 en Afghanistan, premier long métrage 
de Pierre Schoendorffer ou « le petit soldat » 
de Jean-Luc Godard sur la guerre d’Algérie(1960).

—
PRIX PREMIER
Attribué par le jury de la Compétition Française
à un premier film présent dans la Compétition
Internationale, la Compétition Française 
et les Écrans Parallèles. 
Le Prix est doté par le Conseil Régional 
de Provence-Alpes-Côte d’Azur.

PRIX DES MÉDIATHÈQUES
Attribué par les bibliothécaires de l’image de
trois 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 MARSEILLE ESPÉRANCE
Attribué par le Jury Marseille Espérance à l’un
des films de la Compétition Internationale. 
Le Prix est doté par la Ville de Marseille.
Cette année Marseille Espérance, qui célèbre ces 20 ans
d’existence, a la grande joie de fêter aussi sa dixième
participation au FIDMarseille. Dix ans déjà que le FID 
et Marseille Espérance partagent la même volonté de mettre
en valeur l’importance de la connaissance de l’Autre.

—
PRIX DU GROUPEMENT NATIONAL 
DES CINÉMAS DE RECHERCHE (GNCR)
Attribué par les membres des exploitants
GNCR sous la forme d’un soutien pour sa
distribution en France.
Dotation et édition par le GNCR d’un document et
programmation du film dans les salles du Groupement.

—
PRIX RENAUD VICTOR
L’association Lieux Fictifs, le Master « Métiers
du film documentaire » de l’université 
Aix-Marseille et le FIDMarseille souhaitent
mener ensemble une action pour faire
résonner au centre pénitentiaire de Marseille
Les Baumettes l’événement du festival. 
Une sélection de 8 films en compétition sera présentée à un
public de personnes détenues volontaires après accord de la
Direction du Centre Pénitentiaire de Marseille. Elles suivront la
programmation dans son ensemble et pourront, si elles le
désirent, se constituer membres du jury. Le Prix est doté par
le CNC dans le cadre d’un achat de droits pour le catalogue
Images de la Culture.

Prix
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Jury de la Compétition Internationale / International Competition Jury

Michiko Yoshitake

Marek Hovorka

Patricia Mazuy

Thom Andersen

Júlio Bressane
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Jury de la Compétition Internationale / International Competition Jury
Président

Júlio Bressane est né en 1946 à Rio de Janeiro. Il a commencé à réaliser des films à
l’âge de 12 ans. Son premier long métrage est Cara a Cara, en 1967, et il n’a jamais
arrêté de faire des films depuis, dont voici quelques titres : O Anjo Nasceu ; Matou a
Familia e foi ao Cinema (1969) ; A Familia do Barulho, Barão Olavo, o horrivel; Cuidado
Madame (1970); O Monstro Caraiba (75); A Agonia (77); Memorias de um Estran-
gulador de Louras (71), Tabu (81), Miramar (95), São Jeronimo (97), Dias de Nietzsche
em Turim (2000); Filme de Amor (2003) Cleopatra (2005); A Erva do Rato (2008); Rua
Aperana 52 (2011), ainsi qu’une douzaine d’autres.
Il est également l’auteur de 4 livres : Alguns; Cinemancia; Fotodrama; Deslimite.
Il travaille actuellement au montage de son dernier film : O Batuque dos Astros.

Júlio Bressane was born in 1946 in Rio de Janeiro. Starts making films when he was
12 years old. His first feature is Cara a Cara(1967) he keep doing films since then.
Some titles: O Anjo Nasceu; Matou a Familia e foi ao Cinema (1969); A Familia do
Barulho, Barão Olavo, o horrivel; Cuidado Madame (1970); O Monstro Caraiba (75);
A Agonia (77); Memorias de um Estrangulador de Louras (71), Tabu (81), Miramar (95),
São Jeronimo (97), Dias de Nietzsche em Turim (2000); Filme de Amor (2003);
Cleopatra (2005); A Erva do Rato (2008); Rua Aperana 52 (2011), among a dozen of
others.
He wrote also four books: Alguns; Cinemancia; Fotodrama; Deslimite. At the moment
he is on montage of his last film: O Batuque dos Astros.

Júlio Bressane
Brésil



Patricia Mazuy suit ses études à HEC, mais s’occupe surtout du ciné-club. Elle se tourne
vers le cinéma, et réalise au début des années 80 quelques courts-métrages. Agnès
Varda, rencontrée à Los Angeles en 1982, lui propose alors d’être stagiaire monteuse
sur Une chambre en ville de Demy. Elle devient alors monteuse sur quelques films, dont
Sans toit ni loi avec Sandrine Bonnaire, qui sera l’héroïne de son premier long-métrage
Peaux de vaches, en 1988. Cette œuvre âpre et très maîtrisée est saluée par l’ensemble
de la critique, et obtient une nomination au César du Meilleur premier film. Elle tourne
aussi pour le petit écran des épisodes de séries américaines (Le Voyageur et Scene of
the crime), et un documentaire sur les bovins et les manipulations génétiques : Des
taureaux et des vaches. En 1994, Patricia Mazuy réalise le vibrant Travolta et Moi, sa
contribution très remarquée à la série d’Arte Tous les Garçons et les filles de leur âge.
Ce n’est qu’en 2000 que son deuxième long-métrage, Saint-Cyr, voit enfin le jour. Ce film
d’époque très personnel, décrit par la réalisatrice comme un «Full metal jacket en
jupons», a les honneurs de la Sélection officielle au Festival de Cannes, et décroche le
prix Jean-Vigo. En 2004, elle coréalise avec Simon Reggiani, Basse Normandie, une
œuvre singulière qui mêle documentaire et fiction. En 2010, elle signe avec François
Bégaudeau une proposition de film d’après la nouvelle Et Dormir…qu’il a écrite autour
du personnage de Béatrice Merkel. Au printemps 2011, elle achève enfin le film Sport
de Filles avec Marina Hands, Bruno Ganz et Josiane Balasko.

Patricia Mazuy studied at HEC business school, but was mostly involved in the film club.
She chose cinema as a career and directed a few short films in the early 1980s. Agnes
Varda, whom she met in L. A. in 1982, offered her the position of trainee editor for the
film Une Chambre en Ville [A Room in Town] directed by Jacques Demy. She then
worked as an editor for various films, including Sans toit ni loi [Vagabond] with Sandrine
Bonnaire, who would take the leading role in her first feature film, Peaux de Vache [Thick-
Skinned] (1988). This raw and finely-mastered film was praised by critics and received
a nomination for the Best First Film prize at the César Awards in 1988. She also directed
episodes of American series (The Voyager, Scene of the Crime), and a documentary on
cows and genetic engineering: Des Taureaux et des Vaches [Of Bulls and Cows]. In
1994, she directed the vibrant Travolta et moi, which was her own high-profile
contribution to the Arte-channel TV series Tous les garcons et les filles de leur âge. Her
second feature film, Saint-Cyr, was only released in 2000. This historical, very personal
film, which she was to describe as a “Full Metal Jacket in petticoat”, was rewarded by
the Official Selection at the Cannes Film Festival and got her the Jean-Vigo prize. In 2004,
she co-directed Basse Normandie with Simon Reggiani, a peculiar work which fuses
documentary and fiction. In 2010, she signed on a new film project with François
Bégaudeau, after the short story “Et Dormir…” which the latter wrote around the
character of Béatrice Merkel. In Spring 2011, she put the finishing touches to her film
Sport de filles, starring Marina Hands, Bruno Ganz and Josiane Balasko.
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Jury de la Compétition Internationale / International Competition Jury

Patricia Mazuy
France



035

Jury de la Compétition Internationale / International Competition Jury

Née à Tokyo, vit à Paris, y exerce depuis les années 80, différentes activités dans 
le monde du cinéma. Journalisme : pour la revue japonaise Kinema-Junpo, la plus
ancienne revue de cinéma au monde. Acquisitions : pour le distributeur japonais
Eurospace, elle a déniché les premiers films de Leos Carax, Cyril Collard, Nicolas
Philibert ou encore François Ozon. Présentation au Japon des films du répertoire : Jean
Eustache, Straub-Huillet ou Jacques Rozier. Coordination de coproductions franco-
japonaises : Tokyo Eyes (Jean-Pierre Limosin), Pola X (Leos Carax), Les Amants
Criminels, Gouttes d’eau sur Pierres Brûlantes et Sous le sable (François Ozon). En 1993,
elle participe à la fondation de la société Comme des Cinémas dont elle est associée. 
En 1998, elle rencontre le cinéaste japonais, Nobuhiro Suwa et devient sa collabo-
ratrice. Elle a travaillé sur ses films, H story, Un couple parfait, Paris, je t’aime et Yuki &
Nina ( co-réalisé avec Hippolyte Girardot). En 2009, après avoir tenu le développement
et la production des films, TOKYO! ( réalisé par Michel Gondry, Leos Carax et Bong Joon
Ho ) pendant 4 ans et Yuki & Nina pendant 5 ans au sein de la société Comme 
des Cinémas, elle fonde sa propre société, FILM-IN-EVOLUTION. Le film documentaire
de Catherine Cadou, Kurosawa, la voie, la première production de sa société, a été
sélectionné à Cannes Classics du 64e Festival de Cannes en 2011.

Born in Tokyo, she lives in Paris and has filled various functions in the cinema industry
since the 1980s. Journalism: for the Japanese periodical Kinema-Junpo, the oldest
cinema publication in the world. Film purchase: for the Japanese distributor Eurospace,
she has discovered the first films made by Leos Carax, Cyril Collard, Nicolas Philibert
or François Ozon. In Japan, she has presented classic films by Jean Eustache, Straub-
Huillet or Jacques Rozier. Coordination of Franco-Japanese co-productions: Tokyo Eyes
(Jean-Pierre Limosin), Pola X (Leos Carax), Les Amants Criminels [Criminal Lovers],
Gouttes d’eau sur pierres brûlantes [Water drops on burning rocks] and Sous le Sable
[Under the Sand] (François Ozon). In 1993, she took an active part in founding the
company “Comme des Cinémas”, in which she is a partner.
In 1998, she met the Japanese filmmaker Nobuhiro Suwa and started off as his
collaborator. She worked on such films as H Story, A Perfect Couple, Paris I love you as
well as Yuki & Nina (co-directed by Hippolyte Girardot). In 2009, after having developed
and supervised the production of films such as TOKYO! (directed by Michel Gondry,
Leos Carax and Bong Joon Ho) for 4 years and Yuki & Nina for 5 years within “Comme
des Cinémas”, she launched her own company, FILM-IN-EVOLUTION. Catherine
Cadou’s documentary Kurosawa, la voie, the first film produced by her company, was
selected in the Cannes Classics section of the 64th Cannes Film Festival in 2011.  

Michiko Yoshitake
Japon



Thom Andersen a vécu à Los Angeles la plus grande partie de sa vie. Dans les
années 60, il a réalisé des courts-métrages, dont Melting (1965), Olivia’s Place (1966),
et —-  ———- (1967), avec Malcolm Brodwick. En 1974 il achevait la réalisation de
Eadweard Muybridge, Zoopraxographer, un documentaire d’une heure sur l’œuvre
photographique de Muybridge. En 1995, en collaboration avec Noël Burch, il a réalisé
Red Hollywood, un film sur l’œuvre cinématographique des victimes de la Blacklist
d’Hollywood. Cette exploration historique de la Blacklist a également donné
naissance au livre Les Communistes de Hollywood : Autre chose que des martyrs,
publié en 1994. En 2003, il a réalisé Los Angeles Plays Itself, un essai vidéo sur la
représentation de la ville au cinéma. Avec cette œuvre, il a obtenu le Prix du Meilleur
Film Documentaire du National Film Board of Canada au Festival International du Film
de Vancouver 2003. La vidéo a également été élue Meilleur Documentaire de l’année
2004 par les Critiques Cinéma de l’hebdomadaire Village Voice. Il enseigne le cadre
et la composition d’image au California Institute of the Arts depuis 1987.

Thom Andersen has lived in Los Angeles for most of his life. In the 1960s, he made
short films, including Melting (1965), Olivia’s Place (1966), and —-  ———- (1967,
with Malcolm Brodwick). In 1974 he completed Eadweard Muybridge, Zoopraxo-
grapher, an hour-long documentation of Muybridge’s photographic work. In 1995,
with Noël Burch, he completed Red Hollywood, a videotape about the filmwork
created by the victims of the Hollywood Blacklist. Their work on the history of the
Blacklist also produced a book, Les Communistes de Hollywood: Autre chose que
des martyrs, published in 1994. In 2003 he completed Los Angeles Plays Itself, a video
essay  about the representation of Los Angeles in movies. It won the National Film
Board of Canada Award for Best Documentary Feature at the 2003 Vancouver
International Film Festival, and it was voted best documentary of 2004 in the Village
Voice Film Critics’ Poll. He has taught film composition at the California Institute of
the Arts since 1987.
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Thom Andersen
Etats-Unis
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Né à Jihlava en République Tchèque.
Il nourrit depuis toujours un intérêt particulier pour les questions culturelles
contemporaines. En 1996 et 1997, il organise des rencontres réunissant diverses
personnalités du paysage culturel tchèque. En 1997, il  fonde le Festival International
du Film Documentaire de Jihlava, plus grand festival de ce genre en Europe de l’Est,
accompagné du Marché du Documentaire d’Europe de l’Est, East Silver. La devise
du festival est « Penser à travers le cinéma ! » Il est membre de Doc Alliance, parte-
nariat entre six festival de documentaire européens : CPH:DOX à Copenhague, DOK
à Leipzig, IDFF à Jihlava, FIDMarseille, Planete Doc Review à Varsovie et Visions du
réel à Nyon. L’objectif de Doc Alliance est de soutenir la diversité des documentaires
de long-métrage, et est à l’origine de Doc Alliance Films, une plateforme en ligne pour
la distribution de films documentaires et expérimentaux. Depuis la naissance du
festival, Marek en est le directeur. Il est également membre du conseil consultatif
d’une revue sur le documentaire appelée «do» et du magazine mensuel “dok.revue”.
Il a étudié à la Film and Television Faculty of the Academy of Fine Arts (FAMU) à
Prague, où il a obtenu un diplôme en Études Cinématographiques. Sa filmographie
compte 5 courts et moyens-métrages.

Born in Jihlava, Czech Republic. 
He has always been interested in current cultural issues. In 1996 and 1997 he
organized and hosted discussions with various representatives of Czech cultural
landscape. In 1997 he founded Jihlava International Documentary Film Festival, which
is the biggest festival of its kind in Central and Estern Europe, accompanying with the
East Silver market for documentaries from East European region. The main festival
motto is “Thinking through film!”. JIDFF is a member of Doc Alliance – partnership of
six key European documentary film festivals (CPH:DOX Copenhagen, DOK Leipzig,
IDFF Jihlava, FIDMarseille, Planete Doc Review Warsaw, Visions du réel Nyon). The
aim of the Doc Alliance initiative is to support the diversity of feature documentaries.
Doc Alliance is also a provider of Doc Alliance Films – an online platform for the
distribution of documentary and experimental films. Since the launch of the festival
Marek Hovorka has held the post of its director. He is also a member of advisory
board of revue of documentary films called “do” and monthly magazine “dok.revue”.
He graduated documentary film studies at the Film and Television Faculty of the
Academy of Fine Arts (FAMU Prague). His filmography includes 5 short or middle-
length films. 

Marek Hovorka
République Tchèque
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Bouchra Khalili

Joao Trabulo

Claire Atherton

Hichem Ben Ammar

Luc Moullet
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Président

Luc Moullet né en 1937 à Paris. Critique aux Cahiers du Cinéma (de 1955 à 2011) et
ailleurs. Auteur de livres sur Fritz Lang, Le rebelle de King Vidor, La politique des
acteurs. Parfois acteur et producteur.
41 films : Un Steack trop cuit (1960), Terres noires (1961, Prix du Groupe des Trente),
Ma première brasse (1980), Barres (1983), L’Empire de Médor (1986), Essai d’ouver-
ture (1989, Prix Canal Plus au Festival de Clermont Ferrand) Les Sièges de l’Alcazar
(1988), La Cabale des Oursins (1990), Foix ‘ (1994), Le Ventre de l’Amérique (1994)
Toujours moins (2010), et en longs métrages : Brigitte et Brigitte (1966, Prix spécial
du Jury Festival d’Hyères), Les Contrebandières (1967), Une Aventure de Billy le Kid
(1971), Anatomie d’un rapport (1975), Genèse d’un repas (1978, Prix spécial du Jury
Festival de Lille), La Comédie du travail (1987, Prix spécial du jury Festivals d’Orléans
et de Salsomaggiore, Prix Vigo), Parpaillon (1992), Les Naufragés de la D 17 (2001),
Le Prestige de la mort (2005), La Terre de la folie (2009, Prix d’interprétation Festival
de Groland).

Luc Moullet was born in 1937 in Paris. He is a film critic for Cahiers du Cinéma (from
1955 to 2011) and other publications. He has written books on Fritz Lang as well as
Le rebelle de King Vidor, La politique des acteurs. He is also an occasional actor and
producer.
41 films: Un Steack trop cuit (1960), Terres noires (1961, Groupe des Trente Prize), Ma
première brasse (1980), Barres (1983), L’Empire de Médor (1986), Essai d’ouverture
(1989, Canal Plus Prize at the Clermont Ferrand Festival) Les Sièges de l’Alcazar
(1988), La Cabale des Oursins (1990), Foix ‘ (1994), Le Ventre de l’Amérique (1994)
Toujours moins (2010), and the feature films: Brigitte et Brigitte (1966, Special Jury
Prize at the Festival of Hyères), Les Contrebandières (1967), Une Aventure de Billy le
Kid (1971), Anatomie d’un rapport (1975), Genèse d’un repas (1978, Special Jury Prize
at the Lille Festival), La Comédie du travail (1987, Special Jury Prize at the Festivals
of Orléans and Salsomaggiore, Prix Vigo), Parpaillon (1992), Les Naufragés de la D
17 (2001), Le Prestige de la mort (2005), La Terre de la folie (2009, Best Actor Prize
at the Groland Festival).

Luc Moullet
France



Née en 1963 à San Francisco ; Claire Atherton est monteuse. Après des études de
langue et civilisation chinoises, elle intègre l’École Louis Lumière en formation
professionnelle. Passionnée par la recherche du rythme, elle est guidée par la
conviction que le temps est, comme l’image et le son, une matière du cinéma, un
élément de récit. Selon elle, le montage façonne le film, lui donne corps, le rend
visible, au fil d’un processus de recherche commun, mêlant intuition et réflexion. C’est
dans cette dynamique particulière, créée avec les cinéastes, qu’elle trouve son
énergie de travail. Certaines rencontres ont été fondatrices, et tout particulièrement
celle de Chantal Akerman. En 1986, elle monte Letters Home, film peu connu avec
Delphine et Coralie Seyrig. Ce travail a révélé une grande connivence et une
sensibilité commune, qui se sont accrues au fil du temps. Il se poursuit depuis dans
les documentaires, fictions et installations de la réalisatrice.
D’autres rencontres lui ont permis de s’ouvrir à des horizons toujours plus vastes.
Parmi elles, Luc Decaster, Emilio Pacull, Anne Faisandier, Séverine Mathieu, et plus
récemment Noëlle Pujol, Andreas Bolm, Ludovic Burel, Emmanuelle Demoris, Anne
Barbé, Florent Tillon…

Born in 1963 in San Francisco ; Claire Atherton is a film editor. After studying Chinese
language and civilisation, she enrolled in the Ecole Louis Lumière for professional
training. Impassioned by the quest for rhythm, she is guided by the conviction that
time is a cinematic material, a narrative element like image and sound. According to
Atherton, editing shapes the film, giving it body and rendering it visible through a
process of shared research, combining intuition and thought. It is from this particular
dynamic, created with the filmmaker, that she draws her working force. Some
encounters have been of major importance, particularly the one with Chantal Akerman.
In 1986, she edited Letters Home, a little-known film with Delphine and Coralie Seyrig.
This work revealed considerable complicity and a shared sensibility, things which
have increased with time. This has since continued in the documentaries, fiction films
and installations by the director.
Other meetings have allowed her to open herself to ever wider horizons. These
include Luc Decaster, Emilio Pacull, Anne Faisandier, Séverine Mathieu, and more
recently Noëlle Pujol, Andreas Bolm, Ludovic Burel, Emmanuelle Demoris, Anne
Barbé and Florent Tillon. 
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Claire Atherton
France
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Artiste Franco-Marocaine, née à Casablanca en 1975, élevée entre la France et le
Maroc, Bouchra Khalili aujourd’hui, vit et travaille à Paris. Elle a étudié le cinéma 
à la Sorbonne Nouvelle, et est diplômée de l’École Nationale Supérieure d’Arts de 
Paris-Cergy. Elle est membre fondateur et co-programmatrice de La Cinémathèque 
de Tanger. Le travail de Bouchra Khalili, essentiellement en vidéo – monobandes 
et installations – explore les trajets migratoires contemporains, et les existences
clandestines. 
Entre 2008 et 2011, elle s’est consacrée à la réalisation du projet Mapping Journey,
une série de 8 vidéos et de 8 impressions sérigraphiques, consacrées aux trajets
clandestins en Méditerranée. Depuis 2002, son travail est exposé dans de nom-
breuses institutions en France et à l’étranger, dont récemment à La 10e Biennale de
Sharjah (2011) ; à La Fondation Gulbenkian (Lisbonne, 2011) ; au Beirut Art Center
(2011) ; à La Biennale de Liverpool (2010) ; au Studio Museum à New York (2010) ;
au Musée d’Art Contemporain de Détroit (USA, 2010) ; à INIVA, Londres (2010) ; à la
Gallery 44, Toronto (2010) ; à la Seconde Biennale de Thessalonique (2009) ; au
Musée National Reina Sofia à Madrid (2009) ; au Queens Museum of Art à New York
(2009), parmi d’autres.
Story Mapping, sa première monographie, est parue à l’automne 2010 (Bureau des
Compétences et Désirs/Presses du Réel). Bouchra Khalili enseigne la vidéo à l’École
Supérieure des Beaux-Arts de Marseille.

Bouchra Khalili, a Franco-Moroccan artist born in Casablanca in 1975, grew up
moving between France and Morocco and now lives and works in Paris. She studied
Film Studies at La Sorbonne Nouvelle, and completed the École Nationale Supérieure
d’Arts in Paris-Cergy. She is a founding member and co-programmer of the Tanger
Cinémathèque. Bouchra Khalili’s work, essentially on video – monobands and
installations – explores contemporary migrant journeys and clandestine living. 
Between 2008 and 2011, she devoted herself to carrying out the project Mapping
Journey – a series of 8 videos and 8 silkscreen prints, illustrating clandestine crossings
of the Mediterranean. Since 2002, her work has been exhibited in numerous
institutions in France and abroad, and recently at the 10th Sharjah Biennale (2011);
The Gulbenkian Foundation (Lisbon, 2011); The Beirut Art Center (2011); The
Liverpool Biennale (2010); The Studio Museum in New York (2010); The Museum of
Contemporary Art in Detroit (USA, 2010); INIVA, London (2010); Gallery 44, Toronto
(2010); The Second Thessaloniki Biennale (2009); The Reina Sofia National Art
Museum, Madrid (2009); and at Queens Museum of Art in New York (2009) among
others.
Story Mapping, her first monograph, came out in the autumn of 2010 (Bureau des
Compétences and Désirs/Presses du Réel). Bouchra Khalili teaches video at the
Marseille School of Fine Arts.

Bouchra Khalili
Maroc



Né en 1958, à Tunis où il vit et travaille, Hichem Ben Ammar a été tour à tour
animateur de cinéclubs, enseignant en audiovisuel et directeur de festivals. En 2000,
il crée 5/5 Productions qu’il consacre, dans un souci de responsabilité sociétale, à la
promotion du documentaire de création. Son approche du documentaire est à la 
fois anthropologique et citoyenne : Cafichanta (2000) défend, dans un paysage
audiovisuel marqué par la langue de bois, l’esprit gouailleur et frondeur d’une forme
d’art populaire jugée triviale. Ô! Capitaine des mers... (2002) et J’en ai vu des étoiles
(2007) qui s’intéressent également à la mémoire de corporations laissées pour
compte (les pêcheurs de thon et les boxeurs), réhabilitent le franc parler populaire,
font reculer les limites de la liberté d’expression et ouvrent la voie à une nouvelle
génération de documentaristes tunisiens. Un conte de faits (2010) confirme une
démarche de producteur-réalisateur qui résiste sur plusieurs fronts au formatage.

Hichem Ben Ammar was born in 1958 in Tunis, where he lives and works. He has
been active as a film club host, audiovisual teacher and festival director. In 2000, he
set up 5/5 Productions which is dedicated to the promotion of creative documentaries
imbued with a sense of social responsibility. His approach to documentaries is both
anthropological and civic: Cafichanta (2000) defends, in an audiovisual landscape
dominated by stereotypes, the cheeky, rebellious spirit of a popular art form usually
deemed trivial. Ô! Capitaine des mers… (2002) and J’en ai vu des étoiles (2007) which
are also concerned with the memory of professions now in decline (tuna fishermen
and boxers), it rehabilitates popular plain speaking, pushing the boundaries of
freedom of expression and opening up opportunities for a new generation of Tunisian
documentary film-makers. Un conte de faits (2010) confirms Ben Ammar’s new
departure as both producer and director which defies pigeon-holing on a number of
fronts.
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Hichem Ben Ammar
Tunisie
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Il vit et travaille à Lisbonne, au Portugal. João Trabulo a débuté sa carrière avec le
producteur Paulo Branco pour Gemini (Paris) et Madragoa (Lisbonne), sur des films
de Manoel de Oliveira, João César Monteiro, Robert Kramer et Pedro Costa. En 2004,
il a fondé la société de production Periferia Filmes et produit les films de João Canijo,
Gabriel Abrantes, Maya Rosa, Jean-Luc Bouvret et Filipa César, parmi d’autres. Il a
également réalisé plusieurs films, parmi lesquels son premier documentaire, LH;
During the End, un docu-fiction sur l’œuvre du sculpteur portugais Rui Chafes, son
premier long-métrage, Shadows: a sleepwalking film, et son dernier film, No Company.
En 2011, il a été choisi par l’ICA pour représenter le Portugal dans le programme
« Producers on the Move » de l’EFP au Festival International de Cannes. En 2011 il a
également fondé le Festival International du Film Cinecoa, dont la première édition
se tiendra fin septembre à Vila Nova de Foz Côa, au Portugal.

Lives and works in Lisbon, Portugal. João Trabulo started working with the producer
Paulo Branco in Gemini (Paris) and Madragoa (Lisbon) on films by the directors
Manoel de Oliveira, João César Monteiro, Robert Kramer and Pedro Costa. In 
2004, he founded the production company Periferia Filmes, producing works by 
João Canijo, Gabriel Abrantes, Maya Rosa, Jean-Luc Bouvret, Filipa César, among 
others. As a director, João Trabulo’s résumé includes several films, such as his first
documentary LH; During the End, a doc-fiction about the work of the Portuguese
sculptor Rui Chafes; his first feature film Shadows: a sleepwalking film and his 
latest work No Company. Was selected by ICA to represent Portugal on the EFP’s
Producers on the Move 2011 initiative at the Cannes International Film Festival.
Founded in 2011 the Cinecoa International Film Festival, in Vila Nova de Foz Côa,
Portugal, which will premiere in the end of September.

João Trabulo
Portugal



Jury du prix GNCR / GNCR jury
Gilles Laprévotte, Cinéma Orson Welles à Amiens
Valérie Bersia, Cinéma Le Rocher à la Garde
Sabine Putorti, Institut de l’image à Aix-en-Provence

Jury du prix Marseille Espérance
Marseille Espérance Jury
Le jury est constitué de 13 membres représentant différentes 
communautés religieuses de Marseille.
The jury is made up of thirteen members representing various religious 
communities of Marseille

Marie Sinanoglou, Présidente du jury / Communauté Orthodoxe
Père Archène Movsesyan / Communauté Arménienne
Iris Papawasiliou / Communauté Bouddhiste
Henry Sigaud / Communauté Bouddhiste
Berthe Caamano / Communauté Catholique
Frédéric Banegas / Communauté Catholique
Madeleine Sabban / Communauté Juive
Gilberte Obadia / Communauté Juive
Jennifer Benhamou / Communauté Juive
Souad Abderrezak / Communauté Musulmane
Soraya Rabia / Communauté Musulmane
Eve Kapotis / Communauté Orthodoxe
Véronique Kasparian / Communauté Protestante

Jury du prix des médiathèques / Media Libraries Jury
Gaël Fromentin, directeur de la Bibliothèque Départementale des Vosges
Sarah Doucet, bibliothécaire à la Bibliothèque Municipale d’Orléans
Ceciline Levenard, bibliothécaire à la Bibliothèque Municipale 
d’Asnières sur Seine

Jury du prix Renaud Victor / Renaud Victor jury
Le jury sera composé de détenus volontaires des Baumettes qui auront assisté 
à l’ensemble des séances proposées à l’intérieur du centre pénitentiaire.
The jury will be composed of inmates from the Baumettes who volunteered and
attended all the screenings organized inside the penitentiary facilities.
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Julio Bressane and Luc Moullet, two highly talented directors, one Brazilian and one
French, have honoured us by presiding over the competition juries – international 
and French. A major task, to tell the truth, not only in terms of the number of films, 
19 in the International competition and as many in the French and First Film
competitions, but also in terms of choice. A diverse range of production countries:
from Iran to Japan by way of Argentina, Canada, Mexico, Belgium, Germany, the
Netherlands, Spain, South Korea, South Africa, Lebanon, the United Arab Emirates,
the United States and Brazil – offering a wide range of disparate approaches in both
fiction and documentary films. As always, we strive to rise to the delicate challenge,
for international and world premieres, as it is by displaying our choices and daring to
support brand new films we believe in that we pursue our ultimate goal – one which
is not merely crucial but quite simply exhilarating. 
This is why we are thrilled by the attendance and trust of film-makers whose
reputations are well-established, who offer us extremely exciting propositions, not to
mention the great works of directors who are well-known at FID, as well as all those
who absolutely must be discovered. In a nutshell, the harvest has been very fruitful
and the long process of sifting has brought with it some exciting surprises.
As is customary by now, parallel programmes, six this year, will accompany the
competitions and we shall leave you to make your discoveries in the pages which
follow. A new departure this year, is that these programmes consist almost exclusively
of recent films, never screened before – yet  another way of highlighting the vitality of
current production.
We are also proud to announce a new prize, le Prix Renaud Victor, which will be
awarded by a group of inmates at the Baumettes Prison in Marseilles (cf p. 29). 
Finally, now in its third year, after reaping the fruits from the successes of the first two,
the adventure of FIDLab continues and we hope that there will be many rewarding
encounters between those presenting the 11 projects and the producers who have
come to listen to them.  
Wishing you the best possible voyage of discovery simultaneously on paper and on
screen at the 22nd edition, thank you for your loyal curiosity. 

Jean-Pierre Rehm
Festival Director
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Julio Bressane et Luc Moullet, deux très grands réalisateurs, brésilien et français,
nous font l’honneur de présider les jurys des compétitions internationale et française.
Lourde tâche, à vrai dire, non seulement en terme de nombre de films, 19 pour la
compétition internationale, autant pour les compétitions française et premiers, mais
aussi en termes de choix. Abondance de pays de production : d’Iran au Japon, en
passant par l’Argentine, le Canada, le Mexique, la Belgique, l’Allemagne, les Pays-
Bas, l’Espagne, la Corée du Sud, l’Afrique du Sud, le Liban, les Émirats Arabes Unis,
les États-Unis, le Brésil, grande disparité d’approches, fictions et documentaires
mêlés. Et toujours, c’est le délicat pari que nous souhaitons défendre, en première
mondiale et internationale, car c’est à s’exposer à nos choix, se risquer à défendre
l’inédit en quoi nous croyons notre mission non seulement décisive, mais aussi tout
simplement passionnante.
C’est pourquoi nous réjouissent la présence et la confiance de cinéastes dont la
réputation n’est plus à faire, qui nous offrent en partage de très fortes propositions,
sans omettre de grandes œuvres de réalisateurs connus du FID, ainsi que tous ceux,
nombreux, à découvrir impérativement. En bref, la moisson a été, nous semble-t-il,
féconde, et le long travail de défrichage récompensé de bien belles surprises.
Comme à l’accoutumée, des programmations parallèles, six cette fois, accompa-
gneront les compétitions, et nous vous les laissons découvrir dans les pages qui
suivent. À la différence des années précédentes, ces programmations se sont
nourries presque exclusivement de films récents, inédits, façon là encore, de souligner
la vigueur de la production d’aujourd’hui.
Nous sommes fiers également de vous signaler l’apparition d’un nouveau prix, le 
Prix Renaud Victor, qui sera décerné par un groupe de détenus de la prison des
Baumettes à Marseille (cf p. 29). 
Enfin, pour sa troisième édition, après les fruits si heureusement récoltés des deux
précédentes, l’aventure FIDLab se poursuit, et nous souhaitons de profitables
rencontres aux 11 porteurs de projet ainsi qu’aux producteurs présents pour les
écouter.
En vous souhaitant la meilleure découverte possible, sur papier en même temps que
sur les écrans, de cette 22e édition, nous vous remercions de votre curiosité fidèle.

Jean-Pierre Rehm
Délégué Général
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Arnaud des Pallières

« Ce film est une improvisation. Un journal de travail. Un poème un peu
long fait de morceaux d’autres films, de bout de phrases, de musiques
et de sons d’un peu de tout. Écrit dans la langue du cinéma. Sans
dialogues. Sans commentaire. Muet. Mais bavard aussi parce qu’il
raconte beaucoup d’histoires. Une vingtaine. Brèves, infimes et qui mises
ensemble font ce qu’on appelle la grande histoire. Ça parle d’Amérique.
Donc de nous. Des morceaux de la vie de chacun. Un enfant, son père,
sa mère, le lapin, le chien, les fleurs, votre enfance, la mienne, la nôtre.
Les Indiens, Christophe Colomb, Apollo, la lune. Chaque personnage dit
je. C’est le journal intime de chacun. L’autobiographie de tout le monde... »
Voilà comment des Pallières présente son dernier opus, dont Diane
Wellington (2010), avait déjà donné la méthode : montage d’archives
anonymes au service de récits collectifs pour engranger, bien plus que
des savoirs : des sensations, des émotions, et faire mûrir entre elles des
greffes inédites. Si Gertrude Stein, dont il avait fait le Portrait Incomplet
reste là, en embuscade, c’est dans cet art de faire tenir les choses
ensemble en un fragile monument qui menace sans cesse de s’effondrer,
nous emportant avec bonheur dans sa chute. (JPR)

“This is a logbook. A film which has been improvised. A poem that is slightly too
long and made from other films parts, bits of sentences, pieces of music and sounds
from all around. It was written in the language of cinema, without dialogue or
commentary. It is both a silent movie and a wordy one as it relates many stories,
twenty or so, short, minor and forming what is called History with a capital H when
put together. It is about America and, therefore, about us. Pieces of everybody’s
lives put together. A child, his father, his mother, the rabbit, the dog, the flowers,
your childhood, mine, ours. Native Americans, Christopher Columbus, Apollo, the
moon. Each character says I. It is both anybody’s diary and everybody’s auto-
biography...”
This is how des Pallières has described his last opus, whose modus operandi 
is somewhat reminiscent of the one used in Diane Wellington (2010): some editing 
of anonymous footage for the purposes of collective stories, with the aim of first
developing a rare blend of sensations and emotions before gathering some
knowledge. Gertrude Stein – who is depicted in ‘Portrait Incomplet’ – is behind all
this. Her presence is mainly noticeable through that particular art of bringing things
together into a fragile monument constantly threatening to collapse, dragging us
down blissfully. (JPR)

POUSSIÈRES D’AMÉRIQUE
American dust

FRANCE
2011

Couleur et N&B
Archives

100’
Version originale

Cartons en français
Musique

Martin Wheeler
Son

Jean Mallet
Montage

Arnaud des
Pallières

Production
Les films Hatari

Le Fresnoy-Studio
National des Arts

Contemporains

Filmographie

DRANCY AVENIR,
1997 

DISNEYLAND 
MON VIEUX PAYS

NATAL, 2002
ADIEU, 2004 
PARC, 2009

DIANE WELLINGTON,
2010 

CI



051

prix renaud victor / compétition premier film / première mondiale  

Andrea Bussmann

CI
Pour son premier film, Andrea Bussmann a choisi de tirer parti du
tournage d’une fiction. Mais, pas d’équivoque, il ne s’agit nullement d’un
making of ici, plutôt d’une galerie de portraits de vieillards, résidents 
de Mexico réunis pour l’occasion dans un bar délabré de la capitale.
Aucun d’eux n’est acteur, ni n’en revendique les compétences, ils ont été
repérés dans les rues du centre ville où ils promenaient leur misère, leur
alcoolisme ou leur solitude, et invités à gagner quelques sous pour
attendre patiemment que la caméra les saisisse en figurants. Profitant
des moments où l’équipe technique de l’autre film installe un plan, ces
« extras », assis sur un siège qu’ils ne doivent pas quitter, se confient à la
réalisatrice et en quelques phrases, c’est leur existence à la fois banale
et pathétique qu’ils déroulent, attrapant alors pour une fois une lumière
qui leur est toujours refusée. C’est cette lumière, et un poème de William
Blake qui l’évoque, qui clôt le film, puisque la très belle séquence finale
fait défiler ces acteurs éphémères et leur offre un texte sur lequel ils
s’appliquent et trébuchent, mais qui sonne écrit pour eux. (JPR)

For her first film, Andrea Bussmann has chosen to film the filming of a fiction film.
But it is unequivocally in no way a making of but rather a gallery of portraits of old
people, residents of Mexico gathered together for the occasion in a run-down bar
in the capital. None of them are actors, and do not pretend to be. They were spotted
in the downtown streets where they paraded their misery, their alcoholism and their
solitude and were invited to earn a few pennies patiently waiting for the camera to
shoot them as extras. Profiting from the moments when the camera crew from the
other film set up a shot, these extras, sitting on a seat they must not leave, confide
things to the director and in a few phrases they reveal their banal and pathetic
existence, for once grabbing a spotlight which is usually denied them. It is this
spotlight, and a William Blake’s poem evoking it, that closes the film, given that the
beautiful final sequence presents a succession of these ephemeral actors and offers
them a text to which they apply themselves and stumble over, but which seems
written for them. (JPR)
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Mieko Azuma

CI
Un personnage d’écrivain allemande, dont on saura très peu sinon que
sa mère perd la mémoire, se rend à Hiroshima pendant la période de la
commémoration du bombardement. Guidée par un jeune traducteur
japonais, elle rencontre des témoins, des habitants, mais, pas davantage
que chez Resnais ou chez Suwa, elle ne parvient à mesurer autre chose
que la distance qui la sépare du lieu où elle se trouve et du motif qui l’y
a mené. On le voit, à se confronter à telle histoire et à de semblables
précédents, l’ambition de Mieko Azuma pour son premier film est grande.
Mais si, à l’évidence, cette jeune cinéaste tient remarquablement son pari,
c’est qu’elle a su faire s’entrecroiser de manière précise et délicate deux
réalités. D’une part, par-delà toute traduction, le constat amer d’un
impossible partage : champ et contre champ sont distribués ici sans
réversibilité, sans continuité. Une langue ne traduit pas l’autre, encore
moins ce qu’elle charrie de l’expérience de son passé et de ses douleurs.
D’autre part, le film décrit très sobrement l’existence dans le Hiroshima
d’aujourd’hui, qui se poursuit en menant un deuil sans ostentation, effacé,
presque invisible. Ainsi abandonne-t-on parfois l’écrivain pour suivre un
chauffeur de taxi et son fils, ou le trajet après le travail d’un conducteur
de bus. Glissant de façon ténue et bouleversante entre registre documen-
taire et scènes jouées, Azuma invente une langue cinématographique à
elle, pour évoquer à la fois la difficulté à transmettre et la nécessité de
jouer des obstacles pour consolider la voie de la mémoire. (JPR)

The character of a German woman writer, about whom we know precious little, apart
from the fact that her mother is losing her memory, goes to Hiroshima during the
commemoration of the bombing. Guided by a young Japanese translator, she meets
witnesses and residents, but just like Resnais or Suwa, she fails to gauge anything
other than the distance separating her from the place she finds herself in and from
the motive for going there in the first place. We see here that Meiko Azuma’s
ambition for her first film is considerable, as she confronts this story and similar ones
made before hers. Yet if, from the evidence before us, we can see that this young
film-maker rises to her challenge to a remarkable degree, it is because she
succeeds in interweaving two realities in a precise and delicate manner. On the one
hand, beyond any translation, there is the bitter acknowledgement of an impossible
division: shot and counter shot follow on from each other, irreversible and without
any continuity. One language cannot translate into another, particularly when imbued
with past experiences and pain. On the other hand, the film soberly describes life
in Hiroshima today, which goes on amidst an unostentatious mourning, subdued
and almost invisible. We sometimes abandon the writer so as to follow a taxi driver
and his son or the journey of a bus driver after his working day. Sliding from
documentary to acted scenes in a disturbing, tenuous way, Azuma invents her own
cinematographic language which evokes both the difficulty of transmission and the
need to use obstacles in order to reinforce the path of memory. (JPR)
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première internationale

Lee Kang-Hyun

CI
Au départ : un bureau désuet, celui d’une administration, chargée
d’appliquer de nouvelles lois enjoignant les entreprises à ouvrir leur
portes aux inspecteurs de la médecine du travail. C’est l’amorce d’une
ample traversée des espaces de production – métallurgie, culture de
fraises sous serre, travail informatique – filmés sur un an, passés au filtre
des articles législatifs et du regard médical. Se déploie alors une double
exploration, alliant une observation de la médecine à l’œuvre et l’inven-
taire des multiples conditions de travail. « Vous allez aussi filmer les
défaillances de sécurité, non? » est-il demandé au détour d’un entretien.
La question restera en suspens, sans contrechamp, car l’enjeu est autre. 
À l’injonction du spectaculaire et du pathos de la douleur, le film substitue
une attention et une méticulosité juridiques, non dénuées d’humour, mais
sans pittoresque ni exotisme, et qui permet de restituer les espaces 
et les situations dans leur platitude. Le film ne redoute pas du coup
d’accumuler scènes mornes, gestes répétés, en un regard distancié et
scrupuleux sur les travers du monde du travail, médecine comprise, où
la comédie et l’absurde veillent. C’est là sans doute où le regard médical
au travail, sa dialectique de l’intérieur et des surfaces, rejoint, accointance
bien connue, le travail du cinéma. Traversée au très long cours tissant
des liens imprévisibles, et qui peu à peu aborde des zones plus labiles,
divagations et dérives vers des contrées aussi surprenantes qu’inatten-
dues, celles de l’image elle-même. (NF)

It starts with an old-fashioned office in an administration charged with applying new laws
ordering businesses to open their doors to medical inspectors. It is the start of a long
journey through production sites – metallurgy, greenhouse strawberry production,
computer work – filmed for a year and presented via the filter of legislative articles and 
the medical viewpoint. So a double exploration is undertaken, combining an observation
of medicine at work and an inventory of multiple working conditions. During one interview
the question “Will you be filming the lapses in security too?” is posed. The question hangs
in the air, without a reverse shot, because the issue lies elsewhere. 
The film avoids the spectacular and the pathos of pain, substituting them with a legal
attention to detail and a meticulousness that is not devoid of humour, but without pursuing
the picturesque or the exotic, which enables the restitution of the spaces and the situations
in all their banality. The film therefore does not shy away from accumulating dreary scenes
and repeated gestures, with a distant and scrupulous point of view of the downside of the
world of work, medicine included, where comedy and the absurd lie in wait. Undoubtedly,
it is there that the medical viewpoint at work, its dialectic of the interior and surfaces,
connects (in a well-known relationship) with the work of the cinema. It is a long-haul trip
that weaves unexpected links and gradually approaches more unstable zones, digressions
and diversions, heading towards regions that are as surprising as they are unexpected,
including that of the image itself. (NF)
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Lech Kowalski

CI
Quel est le mensonge pointé par le titre ? Pas si simple à trancher,
puisque Lech Kowalski a choisi avant tout de jouer de la confrontation
de deux types de production d’images. D’un côté, Louisiana Story, un
film institutionnel commandé en 1948 à Robert Flaherty par la compagnie
pétrolière Standard Oil Company, où Richard Leacock signe l’image et
Virgil Thompson la musique. En Louisiane, dans le bayou, une équipe
de prospecteurs vient forer la rivière. Ils achètent le droit d’installer un
derrick au père d’un gamin familier de ce paysage complexe et avec
lequel l’un d’eux nouera amitié. Dans la tonalité chère au père de l’ethno-
fiction, il s’agit de travestir une histoire d’expropriation en gentille fable
de lutte contre la nature et d’amitié paternaliste. De l’autre, lors de la
catastrophe de la marée noire du Golfe du Mexique en 2010, des images
fabriquées par les télévisions, des associations et des particuliers, et
disponibles sur internet. Mais plutôt que de télécharger ces images,
Kowalski les utilise en soulignant leur provenance. D’un côté, un beau
noir et blanc au service d’une histoire édifiante et trompeuse, de l’autre
des images pauvres, sans signature et aux couleurs criardes, pour tenter
de dénoncer l’horreur. L’ensemble alterne, une image critiquant l’autre,
mais seulement pour souligner au final leur commune défaite devant les
faits. (JPR)

What is the lie indicated in the title ? It’s not so easy to say, given that Lech Kowalski
has chosen above all to play with the confrontation of two types of image produc-
tion. On the one hand there is Louisiana Story, an institutional film commission given
to Robert Flaherty in 1948 by the Standard Oil Company, in which Richard Leacock
was responsible for the image and Virgil Thompson for the music. In Louisiana, in
the bayou, a team of prospectors comes to drill the riverbank. They purchase the
right to install a derrick from the father of a boy typical of this complex landscape
and with whom one of them forges a friendship. In the tone dear to the father of
ethnofiction, it’s about transforming a story of expropriation into a pleasant fable
about the struggle against nature and paternalistic friendship. On the other hand,
the images of the oil-slick disaster in the Gulf of Mexico in 2010 were generated by
television crews, associations and individuals and were available on the internet.
But rather than just downloading these images, Kowalski uses them in highlighting
their provenance. On the one hand, a beautiful black and white film at the service
of an edifying and misleading story and, on the other hand, poor quality images,
without authorship and in garish colours, attempting to denounce the horror. The
whole alternates, one image critiquing the other, but only to finally highlight their
common defeat in front of the facts. (JPR)
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première mondiale

Teboho Edkins

CI
Comme le titre l’indique, à l’initiale Teboho Edkins rêve d’un « film 
de gangsters ». À Cape Town, pas besoin d’acteurs, se dit l’apprenti
cinéaste, ils courent les rues, il suffit d’un bon casting. Et le voilà flanqué
de son preneur de son partis à leur rencontre. De rendez-vous en zones
isolées de la périphérie de la ville, à l’inquiétante réputation, en virées
nocturnes en voiture dans les quartiers chauds, le cinéaste emboite le
pas aux fables hollywoodiennes pour tenter de les enrôler. Mais peu à
peu les images s’effritent. Récits des uns en prison, des autres qui
évoque un ami tué. La peur, le deuil, l’ennui, les petits trafics, sont bien
loin des figures flamboyantes attendues. Derrière les mythes, les réalités
ordinaires s’avèrent triviales. Que faire? Articuler les deux sera la réponse
audacieuse : mélanger les scènes jouées à celles documentaires, sans
qu’il soit aisé de faire la part des choses, tant la pose est ici de mise. Au
final, pas de « film », juste des moments assemblés, à l’état de projet, qu’il
faudra laisser ainsi, sans conclusion dramatique. Demeure un arrière-
goût âcre : l’apreté de la survie dans un environnement hostile où tout se
paye cher, où la mort indifférente rôde dans sa banalité crue. (NF)

As the title indicates, Teboho Edkins first dreamt of a “gangster film.” In Cape Town,
no need for a actors, says the apprentice filmmaker, they’re a dime a dozen, you
should just need a good casting. And here he is accompanied by his sound
engineer looking for their actors. From meetings in remote areas on the outskirts of
the city, with a disturbing reputation, in nocturnal car rides in red-light districts, the
filmmaker imitates Hollywood legends in order to try to enlist them. But little by little
the images disintegrate. Stories of some in prison, others who remember a
murdered friend. Fear, mourning, boredom and petty dealings are a distant cry from
the expected flamboyant figures. Behind the myths, everyday realities turn out to
be trivial. What to do? To link together the two will be the daring response: mixing
acted scenes with documentary shots, without it being too obvious, since here
posturing is acceptable. In the end, no “film,” just assembled moments, in project
form, that must be left as is, with no dramatic conclusion. A bitter after-taste remains:
the harshness of survival in an hostile environment where everything comes at a
heavy price and indifferent death is on the prowl in all its crude banality. (NF)
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Philippe Grandrieux

CI
« Documentaire ! », s’exclame quelqu’un en riant, et l’on ne sait s’il se
réjouit de l’entreprise, ou s’il juge comique son impossible ambition à
saisir, à décrire, à ramasser une existence en une heure. Les deux peut-
être, comme cette balançoire sur laquelle est perchée une fillette, puis
son père, et qui, à la tombée d’une nuit où aucun oiseau de Minerve ne
prend son envol, ouvre le film de son aller-retour au flou. Va-et-vient entre
politique et cinéma, entre trotskysme et surréalisme, entre lutte armée 
et scénarii, entre la Palestine, le Liban et le Japon, entre avant-hier et
aujourd’hui, entre beauté et résolution, entre l’art de manger et celui
d’être père, c’est la vie hasardeuse et décidée de Masao Adachi, le
monsieur aux cheveux blancs aperçu à se bercer. Et c’est bien ainsi que
Philippe Grandrieux, fidèle à sa manière, a choisi d’en suggérer le 
portrait, sans faire le point, sans arrêter la parole, le filmant et écoutant
ses propos sans les comprendre d’abord, le cadrant en gros plan serré,
sous-exposé, surexposé, pour mieux l’abandonner ensuite à la faveur
des cerisiers en fleurs, des rues de Tokyo grouillantes de voitures et de
passants, des objets familiers, d’un plafonnier lactescent. Et laisser parler
ici et là quelques plans de ses films d’antan, d’où surgit soudain la
phrase, presque du Genet, qui se donne en titre : programme paradoxal
qui hésite à relier une rive à l’autre. (JPR)

“Documentary!” exclaims someone laughing, and we don’t know if he is thrilled with
his undertaking, or if he deems comical his impossible ambition to catch hold of, to
describe and to collect a life in an hour. Perhaps both, like this swing on which a
little girl is perched, then her father, and who, at the close of day where no bird of
Minerva takes flight, opens the film with his coming-and-going out-of-focus. A to
and fro between politics and cinema, between Trotskym and Surrealism, between
armed struggle and screenplays, between Palestine, Lebanon and Japan, between
the day-before-yesterday and today, between beauty and resolve, between the art
of eating and that of being a father, such is the risky and precise life of Masao
Adachi, the monsieur with the white hair glimpsed in his delusions. And this is just
how Philippe Grandrieux, faithful to his way of doing things, decided to suggest his
portrait, with no a priori, without interrupting speech, filming him and listening to his
words without at first understanding them, framing him in a tight close-up that is
sometimes underexposed, other times overexposed, to better abandon him later
for: cherry trees in blossom, the streets of Tokyo swarming with cars and passersby,
familiar objects and lactescent celling light. And from time to time, Grandrieux lets
speak a few shots from his earlier films, from where suddenly crops up the phrase,
Genet-like, given in the title: a paradoxical program that hesitates to connect one
shore to the other. (JPR)
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Cláudia Nunes

CI
Où ? Les rues de Goiana, au Brésil. Qui ? Une grappe de ces fameux
gamins sans abri qui hantent, si nombreux, les cités brésiliennes.
Comment ? “Filme-moi, c’est tout”, “Filme ici !”, et la caméra de passer
de main en main, et les filmés de devenir à leur tour cadreurs, preneurs
son, interviewers. Et le tout de fabriquer des plans qui ne cessent de
surgir imprévisibles, de se bousculer, de danser ou de tournoyer comme
sur ce tourniquet qui donne le vertige aux barres d’immeuble en arrière-
plan. Quand ? Tourné initialement sur deux années il y a près de vingt
ans, Claudia Nunes a repris ce matériau dont elle avait d’abord fait un
court, Numéro Zéro, puis, après avoir retrouvé et filmé certains
protagonistes, elle a remonté l’ensemble. Sans souci de chronologie,
mais reflétant ce présent permanent dans lequel tous ces visages et leurs
paroles semblent habiter, de cette mosaïque éclatée émerge un portrait
collectif, une trajectoire épique où chacun, héros, a sa part. Reste de
cette expérience de cinéma direct les témoignages d’enfances mutilées.
Exemples parmi d’autres, telle expulsion musclée, telle séance de sniff
de colle, ou les obsèques de l’un d’entre eux. Archive d’une jeunesse
filmée sans dramatisation, sans pittoresque ni misérabilisme, dans un
film au noir et blanc qui s’offre comme un hommage à la vitalité et à
l’énergie. (JPR)

Where? The streets of Goiana in Brazil. Who? A cluster of those real, homeless kids
who hauntingly overpopulate Brazilian cities. How? “Film me, that’s all,” “Film here!”
and the camera passes from hand to hand, and the filmed become in their turn
cameramen, sound engineers and interviewers. And everything made with shots
that never stop surprising, jostling each other, dancing or whirling around like this
revolving door that makes dizzy the apartment bars in the background. When? Shot
initially over a period of two years twenty years ago, Claudia Nunes has revisited
this material from which she first made a short, Numéro Zéro; then after having found
and re-filmed some of the characters, she edited everything together. Without
thought for the chronology, but reflecting this permanent present where all these
faces and their words seem to live; from this fragmented mosaic emerges a
collective portrait, an epic trajectory where each, a hero, has his part. The remains
of this experience of direct cinema: the testimony of crippled childhoods. Examples
among others: a brutal eviction, a session of glue sniffing or the funeral of one of
them. Archive of a youth filmed without dramatization, without either cuteness or
miserabilism, in a film in black and white that presents itself as homage to vitality
and energy. (JPR) 
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Ghassan Salhab

CI
Un homme, la quarantaine, se rend vers l’aéroport de Beyrouth. Censé
laisser le pays pour un mois, au lieu de s’envoler, il loue une voiture, quitte
la ville pour s’engager au Nord sur une route montagneuse. Sa
destination? Sans mystère : une chambre au dernier étage d’un hôtel. Et
pleine d’énigmes, puisqu’il va choisir de s’y enfermer, s’épargnant le
moindre contact, reclus délibéré. Si le cinéma de Ghassan Salhab nous
a déjà accoutumés à ces figures de loups solitaires (Terra Incognita ou
Beyrouth Fantôme) aux tonalités autobiographiques diversement affichées
(1958), c’était néanmoins toujours à les confronter à leur ville, à sa foule,
à l’Histoire du Liban, explicite ou clairement allégorisée. Ici, un tournant
est pris. Prendre de la hauteur, celle de la montagne, celle du point de
vue de cette chambre au sommet aux volets pourtant clos, mais pour
mieux replonger au départ, tout au fond, dessous la neige, sa blancheur
et ses maigres traces, pour traquer, obscure, une autre origine. Décrire
la gymnastique paradoxale, immobile, mutique, de ce que Deleuze
appelait « l’acte de création », voilà le défi que s’est lancé cette fois ce
grand cinéaste. En un noir et blanc où le gris somptueux dit assez la
nécessité d’infinies nuances, servi par un acteur à la fois massif et magni-
fiquement secret, ce film qui salue au passage Johnny Cash comme
Louis-René des Forêts, raconte de manière inédite une ancienne et grave
question : comment faire œuvre en temps de guerre. (JPR)

A middle-aged man goes to Beirut airport. Supposed to be leaving the country for
a month, but instead of flying off, he hires a car, leaves town and heads north on a
mountain road. Where is he bound? Nothing mysterious about it: a hotel room on
the top floor. Full of riddles, because he chooses to shut himself in and cut himself
off from any contact – a deliberate recluse. If the films of Ghassan Salhab have
already acquainted us with lone wolf characters (Terra Incognita or Beyrouth
Fantôme) and autobiographical notes displayed in all manner of ways (1958), they
were nonetheless always in an urban setting, teeming with people, against a
background of the history of Lebanon, explicitly or via clear allegories. Here, he has
changed direction. Looking down from on high, from the mountains, from the
viewpoint of this hotel room’s shutters – closed ones into the bargain... he dives
down with greater impact than before, down to the depths, beneath the snow, its
whiteness and the faint traces on it, so as to track this obscure, other origin. To
describe the paradoxical, sometimes almost immobile gymnastics that Deleuze
used to call ‘the act of creation’ – this is the challenge this great film-maker has set
himself here. This black and white film, in which sumptuous grey areas clearly
suggest the need for infinite nuances and which is carried by an actor both towering
and magnificently secretive, nods in passing to Johnny Cash as Louis-René des
Forêts. It raises a serious and time-honoured question in an original way: how do
you make a work of art in time of war? (JPR)
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Loghman Khaledi

CI
Shahriyar est éboueur à Kermanshah, Kurdistan. Son quotidien : les
déchets et les rebuts. Mais Shariar a la tête ailleurs. Sa vie, c’est la
littérature. Voilà un livre sur une étagère ou perdu par terre ? Shariar s’y
abîme, au risque d’oublier le monde, sa famille, les exigences de son
métier. Éclectique dans ses goûts, il prise autant London que Beckett,
dont une photographie orne le mur de sa chambre, Shakespeare ou
Dostoïevsky. Mais lire n’est pas assez, il écrit aussi, obstinément, remplis-
sant carnets, cahiers, feuillets et paperoles d’histoires d’amour peuplées
de belles princesses aux yeux bleus et aux parures de couleurs vives. De
cette vocation ardente, il voudrait faire son métier, mais tout fait obstacle
à cette « ascension » qu’évoque le titre. Incompréhension de son épouse
et de ses collègues, critique acerbe d’aspirants écrivains comme lui 
dans un atelier d’écriture, tracasseries des voisins, échecs auprès des
éditeurs. Seule audience prête à suivre ses envolées, un auditoire de
pigeons domestiques sur sa terrasse, mais qui eux aussi, enclos derrière
une grille, ne sont pas autorisés à gagner les cieux. Pour son premier
film, Loghman Khaledi livre le portrait mélancolique d’un homme aux
prises avec ses rêves. Sans condescendance, ni naïveté béate, Khaledi
fait de son personnage l’ambassadeur manifeste des espoirs interdits,
en butte contre l’étouffoir des conformismes d’une société où chacun est
sommé de rester à sa place. (NF)

Shahriyar is a garbage man in Kermanshah, Kurdistan. His everyday life: rubbish
and trash. But his mind is elsewhere. His life is literature. There’s a book on a shelf
or dropped on the ground? Shariar loses himself in reading at the risk of forgetting
the world, his family and the demands of his job. His tastes are eclectic: he values
Jack London as much as Shakespeare, Dostoievesky or Samuel Beckett, a
photograph of the latter decorates the wall of his room. But reading isn’t enough;
he also writes, obstinately, filling notebooks, journals, pages and scraps of paper
with love stories populated with beautiful princesses with blue eyes decked out in
brightly-colored costumes. Of this ardent vocation, he wanted to make a profession,
but everything stands in the way of the advancement evoked by the title. A lack of
understanding from his wife and his colleagues, a caustic criticism from aspiring
writers like him in a writing workshop, harassment by his neighbors and repeated
rejections from publishers. The only audience ready to follow his flights of fancy, 
an auditory of domestic pigeons on his terrace; enclosed behind bars, they, too,
are unable to reach the heavens. For his first film, Loghman Khaledi delivers the
melancholy portrait of a man wrestling with his dreams. With neither condencension
nor smug naivety, Khaledi makes his character the manifest ambassador of
forbidden hopes, struggling against the dampening conformisim of a society where
everyone is obliged to remain in his place. (NF)
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Bernhard Sallmann

CI
Un lopin de terre situé à Ansfelden, bourgade proche de Linz en Autriche,
désormais coincé dans un paysage encore rural traversé de voies
rapides, voilà le héros du film, ce champ infécond du titre, dont Bernhard
Sallman va nous conter l’histoire, puisque il y a vécu gamin, et que c’était
propriété familiale. En plans austères et descriptifs, Sallmann cadre 
le champ, le village et ses environs pourtant dépourvus de toutes
particularités. Leur fixité insistante fait face à la multitude anonyme des
automobiles, fantômes glissant sur ces voies rectilignes, flux scandant le
film. Très patiemment, Sallmann s’ingénie à lire les lieux, s’employant à
nous faire entendre, en off ou en sous-titre étonnamment mobiles sur
l’écran, les récits des uns et des autres. Se déplient alors les pages d’un
livre d’histoires au seuil de leur effacement. L’on y apprend que le compo-
siteur Anton Bruckner, récupéré par les Nazis comme héros romantique,
y est né, que ce champ fut le cadre d’un camp de prisonniers, et qu’il fut
plus tard le théâtre de scènes sinistres. 
De la déploration de la disparition d’une certaine ruralité aux accents
nostalgiques qui semblait sans surprise dicter le projet, nous voilà petit
à petit, mais violemment, projetés dans l’Histoire, celle d’un recouvrement
de l’horreur. Transmettre donc, exhumer de ce mauvais champ sa
mauvaise mémoire, et ouvrir à une Histoire affranchie de ses refoulés,
rendre corps aux disparus, voilà la visée : faire du film la possibilité d’un
monument discret. (NF)

A plot of land in Ansfelden, a village near Linz in Austria, now hemmed in a still rural
landscape criss-crossed by highways, is the hero of the film, the infertile field of the
title, the history of which is recounted by Bernhard Sallmann, who lived on the 
family property as a child. Sallmann films the field, the village and its rather banal
surroundings with austere descriptive shots. Their insistent fixity contrasts with the
anonymous multitude of automobiles, phantoms slipping by on the rectilinear
routes, the flux providing rhythm to the film. With great patience, Sallmann contrives
to read the sites, making us hear, through voice-overs and surprisingly mobile
subtitles on the screen, the stories of one or another of them. Thus the pages of a
book of stories on the verge of obliteration unfold leaf by leaf. We learn that the
composer Anton Bruckner (who was appropriated by the Nazis as a Romantic hero)
was born here, that it was the site of a prison camp during the Second World War,
and that it was later the site of sinister scenes. 
From deploring the disappearance of a certain ruralism tinted with nostalgia which
unsurprisingly seems to have dictated the project, we are gradually, but violently,
projected into History, the history of covering up horror. The aim, therefore, is to
transmit something, to exhume the bad memory from the field, and open up to a
History emancipated from its repressions, thus giving body to the dead and turning
the film into a discreet monument. (NF)
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Joana Preiss

CI
Dans le huis clos de la voiture d’un train qui roule vers la Sibérie, un
couple s’est enfermé volontairement. Joana Preiss, actrice, et le cinéaste
Bruno Dumont. Pour s’inventer un dehors, ou, qui sait ?, replier peut-être
une fois encore l’intimité de la relation amoureuse à l’intérieur d’elle-
même, voilà les deux amants qui se dédoublent en se filmant l’un l’autre,
chacun muni d’une petite caméra, chacun pressant l’autre d’entrer dans
son cadre. Tout sauf idyllique, la relation à l’image, la relation amoureuse
(est-ce si différent ?) se négocie, se dispute, se réfléchit à haute voix 
plutôt qu’elle ne construit le joli et frauduleux scénario du bonheur. C’est
donc une mosaïque encore très disjointe qui se présente ici, en complet
contraste avec l’étendue monochrome des paysages neigeux entraper-
çus de la fenêtre du wagon. Entre les nuits des quelques haltes passées
au-dehors en terre russe, un vague trottoir, un hôtel incertain, un dancing
triste, et celles que le plafonnier du train éclaire de sa lumière pâle, c’est
une temporalité unique qui entend s’imprimer ici. Celle qui mêlerait enfin
la vie et le métier, celle qui confondrait le jeu, la mise en scène, avec
l’hébétude de l’ivresse des gestes sans calcul, celle qui ne distinguerait
plus entre la passion et la froide observation, entre les sentiments et leurs
pantomimes. Rêve glacé, dont on assiste ici lentement à la fonte. (JPR)

In the enclosed space of a compartment on a train headed for Siberia, a couple has
willingly closeted themselves. Joana Preiss, actress, and the filmmaker Bruno
Dumont. In order to invent an outside, or who knows?, to fold back up perhaps once
more into the intimacy of a couple-in-love within itself; here we have the two lovers
split-in-two as they film each other: each one armed with a small camera, each one
pressing the other to enter into his or her frame. It’s anything but idyllic: the relation
with the image, the relationship with the loved one (is it so different?) is negotiated,
is disputed, is thought about aloud rather than building the pretty and fraudulent
script of happiness. It is thus a mosaic still very disconnected that is presented here,
in complete contrast with the extensive monochrome of snow-covered landscapes
glimpsed from the train window. Between the nights of some stopovers spent
outside in the Russian countryside, an indistinct sidewalk, an uncertain hotel, a
depressing dance hall, and those that the interior lights of the train illuminate with
its pale light, it is a unique temporality that intends to be transmitted here. One that
mingles life and work, one that confuses acting and directing with the stupor of the
intoxication of uncalculated gestures, one that no longer distinguishes between
passion and cold observation, between feelings and their pantomime. An icy dream
whose slow melting we here watch. (JPR)
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Sebastiãn Lingiardi 

CI
Un homme est assis face à un écran d’ordinateur. Puis monte une voix
venue des profondeurs sombres de la nuit tropicale dans laquelle l’image
soudain nous plonge : “il était une fois...”. Cet homme à l’écoute, c’est
Gustavo Salvatierra, qui a choisi de retourner sur sa terre, Sipo’hi, dans
le Chaco, province reculée du nord de l’Argentine, chez les indiens
Wichis et les Toba. Avec pour objectif de récolter ces récits mythiques
transmis oralement de génération en génération. Voilà le cadre du projet
posé : faire écouter, aujourd’hui, des légendes, fragiles, étranges, drola-
tiques aussi, et les sauver de l’effacement par l’entremise d’une émission
de radio locale.
Sipo’hi poursuit ainsi l’entreprise « ethnopoétique », à la fois rigoureuse
et affranchie des règles de la science, amorcée par Las pistas (lauréat de
la Compétition Premier, Fid 2010). Sebastian Lingiardi réaffirme ici son
attention aux lieux. La parole, les voix, les gestes prennent corps depuis
et dans cette terre, ses villages, ses forêts, son fleuve, sa nature omni-
présente, parcourus à pied, rythme qui impose une lenteur propice à en
capter les respirations et les sons. Calme du cours d’eau, sérénité des
sites hantés de belles voix tranquilles en off, qui nous récitent le renard,
le tigre, les poissons et les dieux dans leur commerce avec les humains.
Impérieuse nécessité de faire résonner l’imaginaire par ceux qui en sont
les acteurs et les dépositaires, manière de les laisser se retrouver, non
pas propriétaires, mais visages et voix de leurs paysages. (NF)

A man is sitting opposite a laptop. Then a voice comes up out of the dark depths
of the tropical night that the image suddenly plunges us into: ‘Once upon a time…’
The man listening is Gustavo Salvatierra, who has chosen to return to his country
Sipo’hi, in Chaco, a region in the far northern corner of Argentina, amongst the Wichi
and Toba Indians. His aim is to record the mythical stories that are passed down
orally from generation to generation. This provides the framework for the project:
to make us listen today to these fragile, strange, droll legends and stop them from
being erased by the advent of local radio. 
Sipo’hi pursues an enterprise of ‘ethnopoetry’, which is both rigorous and breaks
the rules of science, as first demonstrated by Las pistas (which won the First Film
Prize at FID2010). Sebastian Lingiardi turns his attention to these places once again.
The spoken word, voices, gestures that take hold of this land, with its villages,
forests, river and omnipresent nature, draw us into it: it has been crossed on foot,
with a rhythm imposing a certain slowness, which lends itself to capturing sounds
and breathing. The calm of the waterway, the serenity of these places are haunted
by beautiful, tranquil voice overs telling us stories of the fox, the tiger, the fishes and
the gods communing with humans. There is an empirical necessity to make the
imagination resonate using the players and their guardians, a way of letting them
find themselves, not as the owners of their landscape but as its faces and voices.
(NF)
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Sven Augustijnen

CI
Patrice Lumumba a joué un rôle décisif dans la libération du Congo du
joug colonial. Peu après, trahi par ses proches et renversé, il est sommai-
rement exécuté au Katanga le 17 janvier 1961. Si certains des auteurs de
sa mise à mort sont connus, bien des questions demeurent. Où ce
massacre a-t-il eu lieu exactement ? Qui y assistait ? Pour le compte de
qui ? Quels en sont les responsables ? Partant de ces points obscurs,
Sven Augustijnen enquête. Pour le guider, un personnage insaisissable,
le chevalier Jacques Brassinne de la Buissière, haut fonctionnaire belge,
présent au Congo au moment des faits. Auteur d’une biographie de
Lumumba, l’homme a consacré de nombreuses années à mener des
recherches historiques sur cette période. Le cinéaste l’accompagne à la
rencontre de témoins et de protagonistes. Entre vérité des faits, force de
convictions de la parole des uns et duplicité possible des autres, entre
Belgique et Congo, la caméra, ouvre large le champ. Elle scrute les
décors, interroge les gestes et les regards, plongeant dans les zones
incertaines de la vérité, dévoilant un en deçà du témoignage. Rythmé par
des extraits de la Passion de Jean-Sébastien Bach, puissantes bouffées
élégiaques qui renvoient au martyr Congolais, Spectres invente un mode
d’investigation inédit, qui s’autorise à interroger autant l’Histoire, ses
acteurs vivants et ses fantômes, que la manière de l’écrire en rendant à
tous, jusqu’à l’opacité, leur corps et leur terrible nuit. (NF)

Patrice Lumumba played a decisive role in the liberation of the Congo from the colonial
yoke. Shortly afterwards, he was betrayed by those close to him, overthrown and
summarily executed in Katanga on the January 17, 1961. Even though we know about
many of those who orchestrated his death, there remain many unanswered questions.
Where exactly did this massacre take place? Who was present? On whose orders? Who
is to blame?
Sven Augustijnen takes these shady questions that haunt Belgium as much as the Congo
as the starting point of his enquiries: using facts, their contemporary echoes and what has
been brushed over as “historical fact”. His guide is an elusive character of noble birth –
Jacques Brassinne de la Buissière, who was working in the Congo as a high-ranking civil
servant at the time. Author of a biography of Lumumba, this man spent many years
carrying out research into the history of this period. The film-maker goes with him to meet
witnesses and protagonists. Between factual truth, the strength of conviction in the words
of some and the possible duplicity of others, between Belgium and the Congo, the camera
opens up a wide angle. It scrutinizes the surroundings, observes the gestures and glances,
diving into the uncertain layers of truth, revealing the minutiae of the witness accounts.
Paced with extracts from Jean-Sebastian Bach’s Passion, powerful elegiac breaths of fresh
air that recall the Congolese martyr. Spectres invents new form of investigation which
assumes the right to question not just History – both its living players and phantom
witnesses – but also how it is recorded, restoring to all both their bodies and their terrible
night to the point of opacity. (NF)
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première mondiale

Babak Afrassiabi

CI
Un dénommé Hossein, ancien drogué à la personnalité perturbée, a pris
part à l’incendie d’un cinéma où près de 400 personnes ont péri. C’était
en Iran en 1979, quelques mois avant la Révolution, et ce geste était 
une tentative délirante de participer aux soulèvements en cours. Une 
fois le nouveau régime en place, Hossein plaide coupable et demande 
à être jugé et puni, mais il ne rencontre qu’indifférence, et l’affaire est
classée sans suite. Par ailleurs, le film qui passait sur l’écran du cinéma
au moment de sa mise à feu mettait en scène la rédemption d’un person-
nage, Seyyed, ancien drogué lui aussi, qui devient révolutionnaire et
meurt par balles dans un affrontement avec la police, rattrapant ainsi ses
fautes passées. Dans une reconstitution très sobre, dans le huis clos
d’une pièce où Hossein se confronte aux images de Seyyed sur une
télévision, Afrassiabi Babak reprend les confessions du pyromane et 
tente de renouer les fils entre ces deux personnages, l’un réel, l’autre
fictif, l’un perdu, l’autre racheté, pour tenter de faire le portrait inhabituel
de ce moment de l’Histoire où chacun peut se sentir invité à y entrer. Ne
s’épargnant aucune des complexités qu’un tel chassé-croisé affolé ne
manque de produire, Babak propose en une durée ramassée un film
compact, sans le diluant auquel le titre fait en effet allusion. (JPR)

Hossein, a former drug addict with a personality disorder, took part in an arson
attack on a cinema in which almost 400 people died. This took place in Iran in 1979,
a few months before the Revolution, and was a delirious attempt to participate in
the uprising that was already underway. Once the new regime was in place, Hossein
pleaded guilty and asked to be judged and punished, but he was met only with
indifference, and the case was closed without any follow-up. What is more, the film
being projected in the cinema when it was set on fire dealt with the redemption of
a character called Seyyed, himself a former drug addict, who becomes a
revolutionary and is shot dead during a confrontation with police, thus making
amends for his past faults. In a very sober reconstruction, in the confinement of a
room where Hossein is faced with images of Seyyed on television, Afrassiabi Babak
uses the actual confessions of the pyromaniac and attempts to recreate the links
between the two characters (one is real, the other fictional, one is lost, the other
redeemed) in order to try to paint an unusual portrait of this moment in History which
every one of us is invited to enter. Sparing none of the complexities that such a
crazed cross-over inevitably produces, Babak presents a compact film of contracted
duration, without the thinner referred to in the title. (JPR)
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Rania Stephan

CI
En amorce, quelques poussières sur une bande usée jusqu’à la trame,
puis une image vacille, un son crépite, le visage rêveur d’une femme enfin
apparaît et s’entend le murmure d’une injonction : « Souviens-toi ! ». 
De? Soad Hosni : une icône adulée du cinéma égyptien, actrice de près
de cent films, née au Caire en 1943 et morte suicidée à Londres en 2001.
C’est l’histoire de la vie de cette star que Rania Stephan a choisi de
raconter pour son premier long-métrage. Un biopic donc, mais, puisque
Rania Stephan est par ailleurs monteuse réputée, fabriqué uniquement
à partir de morceaux des films où Hosni a joué. Sans autre image que
celles que Hosni a offertes à la caméra, sans commentaire ni voix autre
que la sienne et celles de ses partenaires, voilà en somme Soad 
Hosni par elle-même. Mais l’actrice est ici un véhicule idéal pour circuler
entre imaginaire et réalité, et son cinéma, plus qu’une usine à rêve, un
révélateur. Si trois chapitres déclinent « trois disparitions », c’est que Rania
Stéphan nous propose une triple traversée : dans l’histoire récente 
du cinéma égyptien ; dans ce qui y transparaît de l’histoire sociale et
politique du pays, de l’époque de Nasser à celle de Moubarak ; dans
l’évolution de la place et de l’image de la femme. Rien d’abstrait pour
autant, le corps de Soad Hosni emplit l’écran de sa gloire, et ses films,
copies VHS pour l’essentiel, à la matière tactile et altérée, se chargent de
nourrir cette belle méditation de toute l’incarnation nécessaire à maintenir
sa mélancolie fort présente. (NF)

In the foreground there is some dust on a threadbare tape worn, then an image
vacillates, a sound crackles, the dreamy face of a woman finally appears and the
murmur of the command : “Remember !” is to be heard. Remember who? Soad
Hosni : an adored icon of the Egyptian cinema, an actress in almost one hundred
films who was born in Cairo in 1943 and who committed suicide in London in 2001.
It is the life story of this star that Rania Stephan has chosen to tell for her first feature
film. A biopic then, but, given that Rania Stephan is also a renowned film editor, it
is created solely from bits of films Hosni appeared in. With no other image than
those Hosni  presented to the camera, without commentary nor voice other than
her own and those of her partners, this is, in short, Soad Hosni by herself. 
But here the actress is an ideal vehicle for circulating between imagination and
reality, and her cinema, more than a dream factory, is a revelation. If the three
chapters are presented as ‘‘three disappearances’’, it is because Rania Stephan
takes us on a triple journey : firstly into the recent history of the Egyptian cinema ;
secondly into what transpires of the country’s social and political history, in the era
from Nasser to Mubarak ; and thirdly into the evolution of the place and image of
women. There is nothing abstract however, as Soad Hosni’s body fills the screen
with her glory, and her films, which are mostly VHS copies, in tactile and worn
material, feed this beautiful meditation with all the embodiment needed to maintain
the presence of her remarkable melancholy. (NF)

LES TROIS DISPARITIONS 
DE SOAD HOSNI

The Three Disappearances of Soad Hosni

LIBAN
2011
Couleur et N&B
VHS
70’
Version originale
Arabe
Sous-titres
Français
Musique, image, 
son et montage
Rania Stephan

Production 
et distribution
Joun Films



066

première mondiale / prix des médiathèques 

Daniel Eisenberg

CI
En ouverture, un ballet, avec parquet de rigueur. Une salle de specta-
cle ? Non, l’usine Volkswagen de Dresde, summum de production high
tech de voitures ajustées à la main dans un univers robotisé, silencieux,
tout de glisse élégante. Suit un atelier qu’on dirait des années 50, à
Chicago, où des ouvriers aveugles assemblent à tâtons à la chaîne des
horloges à destination des Postes. Puis, dernier panneau du triptyque,
nous voilà à Istanbul, entre les murs étroits d’une fabrique de cymbales
où les futurs instruments sont modelés à coup de marteaux. Trois pays,
trois manières de travailler, trois moments de l’histoire industrielle, à la
chronologie ici malmenée. 
Mais plus qu’un propos sociologique sur l’univers du travail et ses
particularités géographiques, ressort ce qui relie entre elles ces séquen-
ces de durées identiques. Or, ce lien est tiré des formes. Le dernier plan
d’une roue qui tourne jusqu’à lentement s’immobiliser, le livre : c’est le
cercle. Autour de sa perfection vicieuse peuvent alors s’enrouler hypo-
thèses et correspondances : du ballet mutique du début à la bruyante
promesse d’une musique conclusive ; du temps aveuglément estampillé
dans la séquence centrale à la manière dont il semble s’être évanoui 
au début, et se rythmer à la fin ; etc. En somme, Daniel Eisenberg et son
beau film stable, en dépit du titre, se faufilent entre le bruit du temps et
la ronde musicale qu’entonne tout ouvrage. (NF & JPR)

At the outset, a ballet, with a de rigueur wooden floor. A theatre? No, the Volkswagen
factory in Dresden, the acme of personalized high-tech production of cars fitted by
hand in an automated universe, silent, all with an elegant glide. Follows a workshop
that seems to be out of the 1950s, in Chicago, where blind workers assemble, by
touch in assembly-line work, clocks intended for post offices. Then, the last panel
of the triptych, here we are in Istanbul, between the narrow walls of a workshop for
manufacturing cymbals where the future instruments are modeled by hammering.
Three countries, three ways of working, three moments of industrial history, to a
chronology that is here upside down. But more than a sociological study on the
universe of work and its geographical particularities, stands out what connects these
sequences of equal length. This connection is drawn from forms. The last shot of a
wheel that turns until slowly stopping the book: it’s the circle. Hypotheses and
correspondences can now be coiled around its vicious perfection: from the mutistic
ballet of the beginning to the noisy promise of a concluding music; of time blindly
stamped in the central sequence in the manner in which it seems to have fainted in
the beginning and is punctuated at the end, etc. In short, Daniel Eisenberg and his
fine stable film, notwithstanding its title, dodge between the noise of time and the
musical round that every piece of work begins. (NF & JPR)
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Xurxo Chirro

CI
Xurxo Chirro est féru d’archives et travaille comme documentaliste pour
la télévision régionale. C’est à l’occasion de ses recherches qu’il tombe
sur quatre casettes VHS totalisant 16 heures de rushes, étiquetées
Vikingland. Luis, marin expatrié, migrant comme tant de ses compatriotes
galiciens, est le héros de cette saga vidéo très particulière. En effet, rien
d’épique ici. À l’inverse, de l’anecdotique, et son insistance. De l’appren-
tissage du maniement de la caméra qu’il vient de se procurer aux longues
heures de travail sur le ferry qui transite du Danemark à l’île de Sylt en
Allemagne où il a été embauché comme manutentionnaire, en passant
par les temps morts dans sa cabine où il se douche, s’habille, se change
comme un lointain cousin de Buster Keaton, sans oublier un lugubre
repas de Noël entre collègues, Luis s’est enregistré durant tout un hiver
sans relâche, sans hiérarchiser les situations, sans mesurer même le
comique qu’il produit involontairement parfois. C’est un tel matériel,
ingrat, à la fois narcissique et témoignage cru de la condition d’exilé, 
que Chirro, pour son premier film, a choisi de monter. On comprendra
aisément ce qui se joue là. D’une part, une manière d’hommage aux
pratiques amateurs et à ce qu’elles recèlent de désir éperdu de motiver
une existence par ailleurs sans image d’elle-même. D’autre part,
justement, la possibilité de donner à voir, exhaustivement, les gestes et
les scansions d’une vie paradoxalement recluse dans un voyage qui
redouble l’éloignement forcé hors de chez soi. (JPR)

Xurxo Chirro has a passion for record keeping and works in the Archives
Department of the local television company. During research, he came upon four
video tapes that amounted to 16 hours of rushes and were titled ‘Vikingland’. 
Luis – an expatriate seaman and a migrant like so many of his fellow Galician
countrymen – is the hero of this quite peculiar video saga. This is, indeed, no epic
tale but a combination of anecdotes and Luis’ persistence. Between learning how
to handle the video camera he has just acquired and the long hours working on the
ferry-boat which sails from Denmark to Sylt Island in Germany, where he has been
hired as a warehouseman, Luis recorded himself without respite for a whole winter.
Including the slack periods spent in his cabin where he showers, dresses up and
gets changed like Buster Keaton’s distant cousin, or sharing a dismal Christmas
dinner with his fellow-workers, he never attempted to structure situations nor was
he aware of the comical moments he unintentionally.created from time to time. It is
this thankless material – both a narcissistic approach and a blunt account of the
condition of exile- that Chirro decided to edit as his first movie. One should easily
understand what is at stake here. It is, on the one hand, a tribute of sorts to home
movies and the way they conceal the frantic desire to explain an existence otherwise
devoid of any self-image. On the other hand, it is precisely the opportunity to
exhaustively disclose the jests and scansions of a life paradoxically secluded within
a journey that increases the forced distance from home. (JPR)

VIKINGLAND

ESPAGNE
2011
Couleur
Vidéo Hi8
99’
Version originale
Galicien
Sous-titres
Espagnol, anglais
Musique 
Senem Outeiro
Image 
Luìs Lomba
Montage 
Xurxo Chirro

Avec
Luis Lomba 

Production 
et distribution
Filmika Galaika
S.L.
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première internationale / compétition premier film / prix GNCRCI
Pour son premier film Hermes Paralluelo est parti à la rencontre de
cartoneros, chiffoniers par contrainte, à Villa Urquiza, quartier de la
périphérie de Cordoba, en Argentine. On connait le risque à filmer le
dénuement matériel, son pathos, ses complaisances. À l’inverse de telles
facilités, Paralluelo choisit sa distance. Elle est faite de patients plans
larges et fixes où se déploient les conversations et s’entrevoient les
espaces déglingués. Un petit monde s’ouvre à nous, d’où se détache
Ricardo, au visage poupin de ses dix ans, entouré de ses cousins, Bebo
et Pata tout juste sortis de l’enfance, sa grand-mère et sa sœur aînée,
attentive et affectueuse. Le grand rêve du gamin : un cheval de course.
Pas celui de sa cariolle avec laquelle il collecte les déchets, mais une
belle bête qu’il veut nommer Yatasto, à la suite du pur sang mythique.
Cette charrette avec laquelle lui et ses compagnons arpentent la 
ville nous guide dans de longues traversées au son entêtant des sabots
qui rythment le film. Lent et dérisoire attelage, seul point de vue pour
apercevoir, présent mais lointain, le monde des autres. Fixée sur la
charrette, la caméra fabrique un contrechamp à leurs discussions,
travellings défilant derrière eux, les rues qui se succèdent, le ramassage,
le flux de la circulation automobile. Figures urbaines d’un héroïsme de
l’ordinaire, sans larmes ni cris ni fureur, mais qui ne renonce jamais. (NF)

For his first film Hermes Paralluelo went to meet the cartoneros, rag-and-bone men
through coercion, in Villa Urquiza, a district on the periphery of Cordoba in
Argentina. We know the risk of filming destitution in terms of pathos and indulgence.
In contrast to this facile approach, Paralluelo maintains his distance. It consists of
patient, wide, fixed shots in which conversations unfurl and ramshackle spaces are
glimpsed. A little world is revealed to us, from which Ricardo, a baby-faced ten-year-
old, stands out, surrounded by his cousins, Bebo and Pata (themselves just out of
childhood), his grandmother and his elder sister, who are attentive and affectionate.
The child’s big dream: a race horse. Not the horse which pulls his rubbish cart, but
a beautiful beast he wants to call Yatasto, after the legendary thoroughbred. The
cart in which he and his companions cross the city guides us on long trips
syncopated by the dogged sound of horseshoes. This slow and derisory coupling
provides the only point of view for glimpsing the present but far-off world of others.
The camera is fixed on the cart and creates a counterpoint to their discussions
through tracking shots of successive streets, garbage collection and the flux of
automobile traffic. Urban figures of an everyday heroism, without tears or cries or
fury, but which never lets up. (NF)

YATASTO

ARGENTINE
2011

Couleur
Digibéta/HDCam

98’
Version originale

Espagnol
Sous-titres

Anglais
Image

Ezequiel Salinas,
Hermes Paralluelo

Son
Federico Disandro

Montage
Hermes Paralluelo,

Ezequiel Salinas

Avec 
Ricardo Antonio

Guzmán, José
Manuel Leyria,
Cesar Fabián

Guzmán

Production
El Calefõn Cine

Hermes  Paralluelo
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CP
La Compétition Premier existe depuis fort longtemps au FID. En 2001, a été décidé
que si les premiers films étaient défendus, ce ne devait pas l’être à la manière d’une
sous-catégorie. Les reléguer ensemble signalait leur exclusion du reste et jetait un
doute sur leur qualité. Aussi, depuis près de dix ans, sur le modèle de la Caméra d’Or,
les films susceptibles d’en devenir Lauréat  se trouvent aussi bien en Compétition
Internationale, qu’en Compétition Française ainsi que dans les Écrans Parallèles. Le
Jury Français décerne ce Prix, façon pour lui de mélanger son regard à celui du Jury
International. 

The FID has been hosting a First Film Competition for a very long time. In 2001, it was decided
that it first films were to be defended, it shouldn’t be a sub-category. Relegating them together
meant that they were excluded from the rest of the competition, and it casts doubt on their quality.
Thus, for almost ten years, just like for the Caméra d’Or in Cannes, potential laureates in this
category have joined the International Competition, the French Competition or the Parallel
Screens. The French Jury hands out the Award, as a way to merge viewpoints with the
International Jury.

200 %
Olivier Bosson et Nicolas Boone, France, 2010, 80’
PREMIÈRE MONDIALE

L’ANABASE DE MAY ET FUSAKO SHIGENOBU,
MASAO ADACHI ET 27 ANNÉES SANS IMAGES 
Eric Baudelaire, France, 2011, 67’
PREMIÈRE MONDIALE

AQUEL CUYO ROSTRO NO IRRADIE LUZ
Andrea Bussmann, Canada , Mexique, 2011, 40’
PREMIÈRE MONDIALE

AUGUST
Mieko Azuma, Allemagne, Japon, 2011, 84’
PREMIÈRE MONDIALE

CRAZY QUILT
Françoise Lebrun, France 2011, 57’
PREMIÈRE MONDIALE
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HONK !
Arnaud Gaillard et Florent Vassault, France, 2011, 62’
PREMIÈRE MONDIALE

LAST ROOM
Pierre Carniaux, France, 2010, 76’
PREMIÈRE MONDIALE

MOVING UP
Loghman Khaledi, Iran, 2011, 58’
PREMIÈRE MONDIALE

SIBÉRIE
Joana Preiss, France, 2011, 81’
PREMIÈRE MONDIALE

LES TROIS DISPARITIONS DE SOAD HOSNI 
Rania Stephan, Liban, 2011, 70’
PREMIÈRE MONDIALE

LA VIE EST AILLEURS 
Elsa Quinette, France, 2011, 58’
PREMIÈRE MONDIALE

VIKINGLAND
Xurxo Chirro, Espagne, 2011, 99’
PREMIÈRE MONDIALE

YATASTO
Hermes Paralluelo, Argentine, 2011, 98’
PREMIÈRE INTERNATIONALE
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Documentary Film Festival 
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MOVING UP
JUST SHOOT ME



LA MALADIE BLANCHE 
SIPOʼHI - EL LUGAR DEL MANDURÉ



SPECTRES
ROAD MOVIE



LA MONTAGNE 
LE GRAND CORTÈGE 



IL SE PEUT QUE LA BEAUTÉ AIT RENFORCÉ NOTRE RÉSOLUTION – MASAO ADACHI
LES TROIS DISPARITIONS DE SOAD HOSNI 



AUGUST
SIBÉRIE
SUD EAU NORD DÉPLACER



THE COLOR OF PAIN 
200%



GANGSTER PROJECT
LAST ROOM



POUSSIÈRES DʼAMÉRIQUE   
ENTRÉE DU PERSONNEL



VIKINGLAND
THE END OF THE WORLD BEGINS WITH ONE LIE 



THICKER THAN PAINT THINNER
THE UNSTABLE OBJECT 



AQUEL CUYO ROSTRO NO IRRADIE LUZ
HOY COMO AYER
YATASTO



EL VELADOR
HOLY TIME IN ETERNITY, HOLY ETERNITY IN TIME
DE JOUR COMME DE NUIT



WALK AWAY RENÉE
LA MALADIE BLANCHE 



Lʼ HYPOTHÈSE DU MOKÉLÉ-MBEMBÉ 
DAS SCHLECHTE FELD 



LE CAMERAMAN
9 EVENINGS
LʼANABASE DE MAY ET FUSAKO SHIGENOBU, MASAO ADACHI ET 27 ANNÉES SANS IMAGES 







CeReM EXPOSITION

La Région Provence-Alpes-Côte d’Azur présente

à la Maison de la Région – Marseille

Visitez le chantier du CeReM
Des visites sont organisées les mardis à 14 h et les jeudis à 10 h

Sur réservation uniquement auprès de la Maison de la Région. Inscriptions dans la limite des places disponibles.

Maison de la Région – 61, La Canebière - 13001 Marseille – Tél. 04 91 57 57 50
ou lesgrandschantiers.regionpaca.fr – Entrée libre du lundi au samedi de 9 h à 19 h.

regionpaca.fr

et la Méditerranée
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première mondiale / compétition premier film / prix renaud victor / prix GNCR

Nicolas Boone et Olivier Bosson

CF
Tout petits moyens, mais attention, casting hollywoodien ! Pour leur
premier film, réalisé à Saint-Fons, aux environs de Lyon, Nicolas Boone
et Olivier Bosson nous préviennent de l’ampleur du spectacle : « 50
acteurs et 300 figurants, tous recrutés sur place. » C’est ainsi que l’on
croisera dans cette fresque au déroulement aussi imprévisible que ses
figures paraissent attendues, une équipe de sociologues, des trafiquants,
un directeur d’école, des médecins, une jeune fleuriste, un agent immo-
bilier, etc. Larguant les amarres, les deux réalisateurs nous prennent par
la main pour une traversée cocasse, pleine de rebondissements, dans
une banlieue pourtant comme tant d’autres. Se jouant des clichés, les
situations stéréotypées sont allègrement et malicieusement détournées
au fil de saynètes qui s'enchaînent selon la règle du marabout de ficelle
qui fait avancer le scénario. Mais l’enjeu est moins celui d’un défilé
comique que de portraiturer autrement, tendresse comprise, une cité et
ses habitants. En clair, si naturalisme et pittoresque cèdent la place à
l’humour, c’est au service d’une peinture sociale dont la palette s’étendrait
des derniers Buñuel jusqu’aux pochades de Mocky. Avec drôlerie,
respect et délire, le film restitue généreusement des corps singuliers,
gratte sous la surface des conventions, vrillant les mots et les regards,
dans une folie plus acide et douce qu’il peut y paraître. (NF)

A shoe-string budget, but watch out, Hollywood casting! For their first film shot in
Saint-Fons, on the outskirts of Lyon, Nicolas Boone and Olivier Bosson warn us of
the scale of the show “50 actors and 300 extras, all recruited in situ.” That is how
here in the midst of this fresco, which unfolds so unpredictably, the  figures in this
film appear so natural - a team of sociologists, racketeers, a school principal,
doctors, a young florist, an estate agent, etc. As they set off, the two directors take
us by the hand on a comical journey, full of twists and turns, in a suburb that is just
like any other. Making light of clichés as they go, stereotypical situations blithely
and slyly lead us through a series of sketches which link together in a chain, like
word association games, allowing the story to move forwards. Yet the challenge is
not so much that of a comic procession, but an alternative, even tender portrait of
the estate and its inhabitants. In short, if naturalism and the picturesque give way
to humour, it is only to enhance the social portrait echoing Bunuel’s last films, not
to mention Mocky’s sketches. With japes, respect and delirium, the film generously
brings to life singular individuals, scratching below the surface of convention, boring
into words and viewpoints in a folly of extravagance that is actually both sharper
and gentler than it might seem at first. (NF)

200 %

FRANCE
2010

Couleur
AVCHD

80’
Version originale

Français
Image 

Marianne Tardieu
Son 

Antoine Bailly
Montage 

Nicolas Boone 
et Olivier Bosson

Avec
Les habitants de

ST FONS

Production 
Offre spéciale,

Tournage 3000 et le
Cap de Saint-Fons

Distribution
Offre spéciale
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prix des médiathèques / compétition premier film / première mondiale

Eric Baudelaire

CF
Qui sont May et Fusako Shigenobu ? Fusako, leader d’un groupuscule
d’extrême gauche, l’Armée Rouge Japonaise, impliquée dans de nom-
breuses opérations terroristes, s’est cachée pendant près de trente ans
à Beyrouth. May, sa fille, née au Liban, n’a découvert le Japon qu’à 27
ans, après l’arrestation de sa mère en 2000. Masao Adachi? Scénariste,
cinéaste radical et activiste japonais engagé auprès des luttes armées 
et de la cause palestinienne, reclus lui aussi au Liban avant son renvoi
dans son pays. Par ailleurs, initiateur d’une « théorie du paysage », le
fukeiron : en filmant le paysage, celui-ci dévoilerait les structures
d’oppression qui le fondent et qu’il perpétue. Anabase ? C’est le nom
donné depuis Xénophon au retour, difficile voire erratique, vers chez soi. 
C’est cette histoire complexe, sombre, toujours en suspens, qu’Éric
Baudelaire, artiste réputé pour se servir de la photographie afin d’inter-
roger la mise en scène de la réalité, a choisi d’évoquer en usant du format
documentaire. Tournées en Super 8 mm, et comme dans la veine du
fukeiron, des vues de Tokyo et de Beyrouth aujourd’hui se mêlent 
à quelques images d’archives, de télévision, à des extraits de films, pour
dérouler le décor sur lequel les voix de May et d’Adachi vont faire
remonter leur mémoire. Il y est question de vie quotidienne, d’être une
petite fille dans la clandestinité, d’exil, de politique, de cinéma, et de leurs
rapports fascinés. Pas une enquête, une anamnèse morcelée. (JPR)

Who are May and Fusako Shigenobu ? Fusako – leader of a small extreme left-wing
group, the Japanese Red Army, involved in a number of terrorist operations – has
been in hiding in Beirut for nigh on 30 years. May, his daughter, born in Lebanon,
only discovered Japan at the age of 27, after her mother was arrested in 2000. And
Masao Adachi? A screenwriter and radical, activist film-maker, committed to the
armed struggle and the Palestinians’ cause, was also holed away in Lebanon before
being sent back to his country. Amongst other things, he is also the instigator of a
‘theory of landscape’ – fukeiron: through filming landscapes Adachi seeks to reveal
the patterns of oppression which underpin and perpetuate them. Anabasis? This,
ever since Xenophon, has been the name given to difficult or even circuitous
homeward journeys.
It is this complex, dark story, always full of tension that Eric Baudelaire, an artist
renowned for employing photography to question real situations, has chosen 
to evoke using the documentary format. Shot in Super 8, and in the manner of
fukeiron, contemporary views of Tokyo and Beirut are blended in with archive
footage, TV clips and excerpts from films to spread out the backdrop for May and
Adachi’s voices and memories. They speak of everyday life, of being a little girl in
hiding, of exile, politics and cinema and the fascinating relationships between them.
This is not so much an enquiry as a fragmented anamnesis. (JPR)

L’ANABASE DE MAY ET FUSAKO SHIGENOBU, 
MASAO ADACHI ET 27 ANNÉES SANS IMAGES

The Anabasis of May and Fusako Shigenobu, 
Masao Adachi, and 27 Years without Images

FRANCE
2011
Couleur et N&B
Super 8
66’
Version originale
Anglais, japonais,
français
Sous-titres
Français incrusté
Image
Eric Baudelaire
Son
Diego Eiguchi
Montage
Eric Baudelaire

Production 
Eric Baudelaire



104

première mondiale / prix des médiathèques

Manuela Fresil

CF
Usines, ouvriers, mots caducs ? réalités obsolètes ? Les aubes sinistres
qui ouvrent le film de Manuela Frésil, et annonçent un jour encore, 
à refaire à l’exact les mêmes pauvres gestes, prouvent sans pitié le
contraire aux oublieux de l’abattage des êtres. Triste chorégraphie des
abattoirs industriels : trancher, vider, charger, etc., gymnastique austère
où se perd qui, un doigt, qui, un muscle, tous leur corps, et leurs nuits
de répit impossible, hantées de cauchemars. En écho, défilé ordonné et
hâtif de dépouilles imposantes, de carcasses éventrées méthodiquement,
de volailles étiquettées, de viandes roses sciées au millimètre. En off se
succèdent des récits égrénés, vite, à plusieurs voix : valse du personnel,
productivité, meurtrissures, douleurs, fatalité acceptée de la rareté des
années à survivre à la « retraite ». Dans l’usine, la caméra glisse, épouse
les mouvements et leurs chaînes. Dans l’usine, la caméra se fait machine,
huilée, efficace, terriblement. Hors l’usine? La voilà, presque, la caméra,
qui se fige. Quel dehors? Alors, ça recommence, on explique, on refait,
on mime à vide les tâches, sur la plage, dans un bureau, sur un terre-
plein. Du dehors? Aucun vraiment, sinon le timbre des voix, leurs accents,
leur débit qui tente de prendre de vitesse la vitesse de l’exploitation.
Quelque chose pourtant se dessine sourdement, et ce n’est pas
seulement la mer de la conclusion où se pêchent des huîtres bien closes.
(NF&JPR)

Factories, workers: Outdated words. Obsolete realities? The gloomy dawns that
open Manuela Frésil’s film and announce a new day, redoing the exact same pitiful
gestures, ruthlessly confirm the contrary to the deliberately forgetful of the slaughter
of beings. Bleak choreography of industrial slaughterhouses: cutting, emptying,
loading, etc., an austere gymnastics in which disappears, a digit here, a muscle
there, all their bodies and their night of impossible rest, haunted by nightmares. 
In echo, orderly and hurried procession of imposing remains, methodically
disemboweled carcasses, labelled poultry, pink meat sliced to the millimeter. On
the voiceover, follow quickly stories one-by-one but with multiple voices: the high
turnover of the employees, productivity, bruises, pains and the accepted inevitability
of few years to live in “retirement.” In the factory, the camera slides, embraces the
movements and their production lines. In the factory, the camera becomes a terribly
efficient, oiled machine. Outside the factory, it becomes almost stiff. What outside?
So it starts all over again: one explains, one redoes, one pretends to mimic the
tasks, on the beach, in an office, on a platform. From outside, none really, other than
the timbre of their voices, their accents, their way of speaking that tries to adopt the
speed of working. And yet something silently takes shape, and it is not only the sea
at the end where closed oysters are caught. (NF+JPR)

ENTRÉE DU PERSONNEL

FRANCE
2011

Couleur
HD
59’

Version originale
Français

Image
Jean-Pierre Mechin

Montage
Marc Daquin

Production
Ad libitum

Filmographie
VOISINES, 2010

LES NUITS DE 
LA PRÉFECTURE,

2010
7 + UN ÉPILOGUE,

2008
TERRE-NEUVAS, 2005
POUR DE VRAI, 2002 
SI LOIN DES BÊTES,

2002 
SECONDE ÉPOUSE,

1992
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prix GNCR / première mondiale

Pierre Creton

CF
On s’en souvient, avec Maniquerville (en compétition au FID 2009) Pierre
Creton nous présentait un centre de gérontologie qui vivait ses derniers
moments avant d’être détruit et transféré à Fécamp sur un site d’une
nature moins hospitalière. De ce film, Le Grand Cortège en est la suite et
la fin, puisque c’est aux transferts des résidents d’un lieu vers l’autre
auxquels on assiste ici. Mais ces quelques périples solitaires, que la
caméra accompagne dans l’ambulance, résonnent plus gravement, car
c’est à n’en pas douter le trépas qui se trouve au bout de la route, comme
l’évoquent les images pudiques de funérailles que l’objectif attrape de
loin. Méditation guère inhabituelle chez Creton que celle sur la disparition,
elle prend toutefois ici le tour d’une frontalité particulière, et le passage
du temps se voit froidement représenté par l’automobile, adaptation
réactualisée de la fameuse diligence de la Grande Faucheuse. Des
ambulances de l’introduction, filmées à l’heure où le jour point, à la
voiture de collection qu’on remet patiemment, et en musique, à neuf 
en conclusion, à la semblance d’un moderne sarcophage, c’est une
mécanique qui est donnée concurrente à la vie, et finit par en triompher.
(JPR)

We remember with Maniquerville (in the 2009 FID competition) Pierre Creton
introduced us to a center of gerontology that was enjoying its last moments before
being destroyed and transferred to Fécamp on a site of a less hospitable nature.
Le Grand Cortège is the sequel and conclusion to this film, since here we are
present at the transfer of the residents from one place to another. But these few
solitary journeys that the camera accompanies in the ambulance reverberate more
solemnly because it is without a doubt death that is at the end of the road, as the
discreet images of the funeral evoke, captured by the camera lens from afar. 
A meditation not very unusual with Creton as that on disappearance, but here it
takes on an aspect of a particular frontality, and the passage of time finds itself coldly
represented by the car, an adaptation brought up to date by the Grim Reaper’s
notorious conscientiousness. From the ambulance of the introduction, filmed at the
hour when the day begins, to the collector’s car that is lovingly restored at the end,
to music, giving it the semblance of a modern sarcophagus, it is the mechanism
that is given rivaling life and finally ends up prevailing. (JPR)

LE GRAND CORTÈGE

FRANCE
2011
Couleur
Mini DV
59’
Version originale
Français
Image, son
et montage
Pierre Creton

Avec
Mmes Leballeur,
Fontaine, Corda,
Cauvin, Hautot, 
Loisel, Brumant,
Legros, 
Morel, Tranchart,
Sérandour, 
M. Poisson, 
Michel Bailleul et
Michel Loise

Production 
et distribution 
Pierre Creton

Filmographie
N’AVONS-NOUS 
PAS TOUJOURS ÉTÉ
BIENVEILLANT ?, 2010
MANIQUERVILLE,
2009
L’HEURE DU
BERGER, 2008
L’ARC D’IRIS -
SOUVENIR D’UN
JARDIN, 2006
PAYSAGE 
IMPOSÉ, 2006
SECTEUR 545, 2005
LA VIE APRÈS 
LA MORT, 2002
UNE SAISON, 2002
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première mondiale

Elise Florenty et Marcel Türkowsky

CF
Ecran noir en prologue : une voix, celle d’un homme, se raconte. Le récit,
d’abord individuel, s’amplifie, monte par digressions en un monologue
embrassant dans son flot toute une mythologie centrée sur l’être-Noir,
aujourd’hui, aux États-Unis. Les mots entrent en un dialogue, alternant,
schizophrène, du « tu » écrit en carton sur l’écran au « je » énoncé par la
voix en off. Elise Florenty, dont on se souvient du beau Gennariello Due
Volte (compétition FID 2009), est accompagnée cette fois d’un nouveau
complice, Marcel Türkowsky. Tous deux rendent explicite dans ce début
de film leur projet : de soi à l’autre, il s’agira de passages et d’échanges,
de porosités entre la parole et l’écoute, les figures et les lieux.
Deuxième séquence. Nous sommes quelque part dans un Sud nourri de
Faulkner, non loin des contrées du comté imaginaire de Yoknapatawpha,
où se déroulent la plupart de ses romans. Il serait vain de tenter de
restituer un quelconque récit ici. Le film nous emporte dans un flux 
de sensations charnelles, de paysages étranges et les séquences
s’emboîtent les unes aux autres, distribuant apparitions et disparition
selon un mode organique, en un fondu perpétuel. Toutes les images, tous
les sons se révèlent hantés, par l’histoire, par la nature, par la littérature
aussi. C’est la fabrique d’une fluidité où imaginaire et réel n’ont pas lieu
d’être distingués, en vue d’une ode au monde comme l’indique le titre,
emprunté au poème Footnote To Howl d’Allen Ginsberg. (JPR) (NF)

Black screen during the prologue: a voice, that of a man, talks about himself. 
The story, at first individual, develops, continues by digressions in a monologue
embracing in its stream a mythology centered on being Black today in the U.S.A.
The words enter into dialogue, alternating, schizophrenic, from the “you” written 
on a title card on the screen to the “I” expressed by the voice-over. Elise Florenty,
whose beautiful film Gennariello Due Volte (2009 FID competition) we still remember,
is this time with a new accomplice, Marcel Türkowsky. Both make explicit at the
beginning of the film what their project will be: from oneself to the other, it’s a matter
here of passages and exchanges, of porosities between spoken word and active
listening, of faces and places.
Second sequence. We are somewhere in the South, nourished by the world of
Faulkner (evoked in the credits), not far from the regions of the imaginary county of
Yoknapatawpha, where most of Faulkner’s novels take place. It would be fruitless
to try to reconstruct such a story here. The film sweeps us along in a flood of
physical feelings, of strange landscapes and the sequences fit together, distributing
apparitions and disappearances according to an organic mode, in a perpetual
dissolve. All the images, all the sounds prove to be haunted, by history, by nature,
by literature too. It is the fabric of a fluidity where imaginary and real cannot be
distinguished, in sight of an ode to the world as the title indicates, borrowed from
Allen Ginsburg’s poem “Footnote to Howl.” (JPR) (NF)
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Marie Voignier

CF
Avec Hinterland (FID 2009), tourné en Allemagne de l’Est, Marie Voignier
nous a rendu familiers ces espaces aux strates multiples, où épaisseurs
de l’Histoire, enjeux du présent et imaginaire ne peuvent être distingués.
L’hypothèse du Mokélé-Mbembé creuse pareil sillon pour nous emmener
cette fois loin de l’Europe vers d’autres territoires, au Sud-Est du
Cameroun, et vers d’autres pans de l’Histoire. Là, depuis plusieurs
années, Michel Ballot, explorateur, arpente méticuleusement la jungle et
les berges boueuses des rivières à la recherche d’un animal mystérieux
et jusque-là inconnu des zoologues : le « Mokélé-Mbembé », hybride
préhistorique de rhinocéros, de crocodile, de serpent et de dinosaure.
Animal réel ou bête mythologique ? 
Ballot enquête sans relâche, interroge des Pygmées, s’ingénie à installer
une caméra pour filmer le fleuve et ses remous en son absence, cherche
des traces, tente de relever des indices, médite à haute voix. Mais quel
crédit accorder aux nombreux témoignages recueillis, que peuvent
indiquer de simples croquis que de multiples mains sont prêtes à
dessiner pour lui ? Depuis cette quête obsessionnelle se dessine alors
en négatif les contours d’une Afrique fantomatique, plus imaginaire que
réelle, objet de fantasme, espace mental fait de silence, empreint d’un
regard colonial, discret mais insistant. Du coup, la préhistoire n’est plus
si ancienne, elle est l’histoire récente, qu’une passion solitaire tente de
traquer et à laquelle les Pygmées se jouent de tendre un miroir où leur
reflet n’est que la figure vacillante du désir de l’autre. (NF)

With Hinterland (FID 2009), shot in East Germany, Marie Voignier introduced us to spaces
with multiple strata in which layers of History, issues of the present and the imaginary
cannot be distinguished. L’hypothèse du Mokélé-Mbembé (The Hypothesis of the Mokélé-
Mbembé) ploughs a similar furrow to carry us far from Europe this time towards other
territories, to south-eastern Cameroon, and towards other areas of History. There, for
several years, the explorer Michel Ballot has meticulously mapped out the jungle and the
muddy riverbanks in search of a mysterious animal hitherto unknown to zoologists: the
“Mokélé-Mbembé”, a prehistoric hybrid of rhinoceros, crocodile, snake and dinosaur. Is
it a real animal or a mythological beast? Ballot investigates continuously, questioning the
Pygmies, contriving to install a camera to film the river and its eddies during his absence,
seeking traces, trying to find clues, pondering out loud. But what credence can be given
to the numerous testimonies gathered and what might be indicated by simple sketches
that myriads of hands are willing to draw for him? From this obsessive quest the contours
of a ghostly Africa are drawn in negative, more imaginary than real, an object of fantasy,
a mental space made of silence, stamped with a colonial vision, discrete but insistent.
Suddenly, prehistory is no longer so ancient but is recent history that a solitary passion
attempts to track, and that the Pygmies play at holding a mirror up to each other in which
their reflection is merely the vacillating figure of the desire of the Other. (NF)
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première mondiale / competition premier film

Pierre Carniaux

CF
Plutôt qu’au seuil de l’ultime chambre que pointe le titre, c’est à
déambuler dans un dédale hôtelier au Japon que Pierre Carniaux nous
invite. Et à nous mettre à l’écoute de plusieurs personnages, l’un, nu dans
l’eau d’une baignoire rococo, d’autres allongés sur de vaste lits ou sur
de minces futons, tel autre encore coincé dans l’étroitesse des fameuses
chambres cellules. À chacun sa pièce, son type d’hôtel, même si la
répartition a l’air parfois aléatoire, à chacun aussi son histoire, même 
si tous les récits s’entremêlent sur un mode onirique, et qu’aucun ne
revendique plus qu’un autre l’exceptionnel. Les confidences se suivent
et se croisent. Il y est question de travail, comme homme de ménage
dans un hôtel justement. Il y est question d’origine complexe, une jeune
femme raconte en l’appuyant de croquis le destin de son père, Coréen
prisonnier de guerre embauché de force dans les mines, évadé à
multiples reprises, et finalement resté au Japon de son propre chef. Il y
est affaire d’une danseuse retrouvée assassinée sous le matelas 
d’un hôtel. En bref, il y est question du Japon, et de ses zones d’ombre,
comme si cette île était peuplée de fantômes, comme si ce continent
miniature était rêvé à haute voix par des habitants désillusionnés, qui
préfèrent se réfugier dans la nuit. « Poème noir », nous dit lapidairement
Carniaux de son film, mais d’un noir alors qui sait à chaque vers retourner
de nouvelles profondeurs, et s’inventer de bien surprenants miroitements
de surface. (JPR)

Rather than in the doorway of a last room indicated by the title, Pierre Carniaux
invites us to stroll in a hotel maze in Japan. And to make us listen to several
characters, one, naked in the water of an old-fashioned bathtub; others stretched
out on vast beds or thin futons; or still others jammed into the narrowness of real
hotel rooms that are like cells. To each his own room, his own type of hotel, even if
the layout seems sometimes random, to each as well his own story, even if all the
narratives intermingle in a dreamlike state, where none claims more than another
to be exceptional. Secrets follow and intersect. It’s a question here of work, as in
the hotel cleaning man. It’s a question here of complex origins, a young woman,
relying on a drawing, tells the fate of her father, a Korean prisoner of war hired by
force in the mines who escapes several times and who finally decided of his own
initiative to remain in Japan. It’s a question here of a dancer found murdered under
a hotel mattress. In a nutshell, it’s a question here of Japan and its gray zones, as
if this island were inhabited by ghosts, as if this miniature continent were imagined
out loud by its disillusioned inhabitants who prefer to take refuge in the night.
“Carniaux succinctly describes his film as a “Black poem,” but it’s a special black
that knows, with each line, how to return to new depths and to invent very surprising
sparkling on the surface. (JPR)
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Christelle Lheureux

CF
Une douce nuit d’été dans un village des Pyrénées, voilà le cadre du
conte imaginé par Christelle Lheureux. C’est une fête, comme il se doit,
qui inaugure cette féerie, douce, enjouée, où des adolescents célèbrent
leur jeunesse, et quelques adultes celle qu’ils ont perdue en partant
chasser. Myrtille, une fillette bien plus jeune encore, va se coucher avant
les autres, mais pas pour longtemps, appelée par un sanglier qui l’invite
gentiment à le suivre. Ensemble ils trotteront dans la forêt vers une grotte
ornée de peintures pariétales, jusqu’à ce que le père de l’enfant les
retrouve dans cet antre du passé. Avec cette lointaine adaptation de 
La Belle et La Bête, où d’autres récits fabuleux se permettent de faire
intrusion pour tirer leur révérence à la beauté de l’existence, Christelle
Lheureux fabrique un film fait tout entier d’un seul matériau : la grâce.
Matériau fragile mais distribué ici sans parcimonie, la grâce se fait parure
de l’enfance, de l’adolescence, agrément d’un gros crapaud aussi, des
ombres des arbres, de la lumière de la lune, grâce encore des dialogues
entre l’aujourd’hui et le révolu, des échanges entre le rêve et la veille,
entre l’homme et l’animal. Au service d’une succession d’infimes
nuances, et du respect pour tout ce qui franchit l’espace du champ, le
noir et blanc choisi décide de parfaire le tableau à traits en permanent
équilibre, de peur de le finir trop vite, de peur de voir un récit mystérieux
se résoudre, et la mort avoir raison trop tôt. (JPR)

A mild summer night in a village in the Pyrenees, this is the story imagined by
Christelle Lheureux. A party naturally inaugurates this gentle and cheerful extra-
vaganza, where teenagers celebrate their youth, and some adults having lost it
chase after it. Myrtille, a little girl, is going to go to bed before everyone else, but
not for long: she’s awakened by a wild boar that nicely invites her to follow him.
Together they make their way in the forest to a cave decorated with wall paintings,
until the father’s child finds them in this cave from long ago. With this distant
adaptation of La Belle et La Bête, where other legendary stories dare to make an
intrusion to bid adieu the beauty of life, Christelle Lheureux  makes a film of a single
material: grace. Fragile material but here distributed unstintingly, grace becomes
the costume of childhood, of adolescence, the charm too of a big toad, from
shadows to trees, from the light of the moon, grace in the dialogue between
yesterday and today, exchanges between dreaming and waking, between man and
animal. At the service of infinitesimal nuances and with respect for all that enters
into the frame, the selected black and white decides to perfect the picture with
balanced features, for fear of finishing it too quickly, for fear of seeing a mysterious
narrative find its resolution and death arrive too soon. (JPR)
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première mondiale 

Christophe Bisson

CF
Le titre promet grands espaces, large route, virée grandiose, mais ce sont
d’abord des murs blancs auxquels le film se cogne, ceux d’une institution
psychiatrique. Pour autant, le pari de Christophe Bisson va bel et bien
tâcher de rendre justice à l’annonce de son programme. Comment? En
connectant des visages et ce que ceux-ci trahissent silencieusement 
de volonté d’immense échappée. Comment? En filmant, avec la patience
qu’enseigne la contemplation des paysages, en toute sobriété, des
patients. En saisissant en douceur leurs postures, leur qualité si
particulière de présence, en les accompagnant dans leurs activités
élémentaires : regarder, écouter, se tenir, penser en silence, commencer
à énoncer quelques mots, se promener au bord d’un fleuve, peindre,
trouver infiniment une couleur, etc. Fort loin du spectacle pathétique de
la folie, proche plutôt de l’intensité ramassée des courtes pièces de
Beckett, Bisson affronte en quelques brèves séquences cette présence
insistante et secrète, tout comme eux-mêmes cherchent, l’un face au
miroir ou tel autre devant une feuille blanche, à trouver une figuration
possible, entre surface absolue et profondeur insondable. (NF&JPR)

The title promises open spaces, the open road, a grandiose trip but the first thing
the film bumps into are the white walls of a psychiatric institution. This does not stop
Christophe Bisson rising to the challenge of the film’s title. How? By connecting
faces and how they silently reveal the desire to make a great escape. How? By
filming with a patience that lends itself to the truly sober contemplation of the
landscapes of the patients. By gently capturing their postures and the particular
quality of their presence, whilst accompanying them during their basic activities:
looking, listening, standing, thinking in silence, as they begin to utter a handful of
words, walk along a riverbank, paint, find the infinity of a colour, etc. This is a far cry
from the pitiful spectacle of madness and is closer in its concise intensity to a short
play by Beckett. Bisson manages in a few short sequences to capture this insistent,
secretive presence, just as they do, be it in front of a mirror or a blank sheet of paper,
seeking to find a possible representation somewhere between external surfaces
and bottomless depths. (NF&JPR)
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Elsa Quinette

CF
Baboussia, c’est le surnom d’une grand-mère, a bien vécu. Elle veut partir
maintenant, elle le dit sans appréhension à son entourage, elle est prête,
il lui faut s’en aller. Cette mort annoncée, c’est à quoi va s’affronter la
famille, mais aussi sa petite-fille, Elsa Quinette, réalisatrice, et la nécessité
de son film. Celui-ci va emprunter deux voies, et alterner leurs avancées.
Autrement dit, donner au deuil anticipé réponse articulée, ouverte :
réponse de montage. D’une part, accompagner avec affection cette vieille
dame entourée de ses proches, enregistrer l’amour partagé à haute 
voix jusqu’aux lisières de la vie, suivre par exemple le fils aîné exorciser
peur et affliction en un étrange moment théâtral, tout d’humour noir
cathartique. D’autre part, s’autoriser d’un large détour, suivre son frère
photographe collecter des images de visages ailleurs, vers une autre
emphase du trépas, vers d’autres rites, aux Ghâts de Bénarès en 
Inde, dans ces lieux où la mort s’affiche crûment au milieu du quotidien. 
Tout au long de cette double traversée vers l’inconnu, aucun savoir ne
s’acquiert, aucun secret n’est révélé, ni la douleur surmontée. Ce qui se
découvre plutôt, sourdement, lentement, sans assurance même, c’est
que la logique du montage qui séparait l’ici et le là-bas, la France et
l’Inde, l’avant du trépas et son après, il revient de l’appliquer, cette loi de
la division, à l’intérieur de chaque événement, lieu ou temps. Ni une
sagesse, ni une pratique, une suite d’éblouissements. (JPR)

Baboussia, grandmother’s nickname, has had a good innings. She wants to go
now, she openly admits as much to those close to her, she is ready, it’s time to go.
This declaration of death is what her family have to come to terms with, including
her grand-daughter, Elsa Quinette, a film-maker, hence her need to make her film.
This takes two directions that alternate in their progression. In other words, making
an open, articulate response to an anticipated mourning process: editing being the
answer. On one hand affectionately accompanying this old woman surrounded 
by her loved ones, recording shared love out loud on the edge of life, following, for
example, the eldest son exorcising his fear and distress in a theatrical scene full of
cathartic black humour. On the other hand, giving herself scope for tangents, going
with her photographer brother to collect images of faces from elsewhere, another
final flourish, amidst other rituals on the ghats in Benares in India, where death is
crudely displayed as part of everyday life. Throughout this double journey into the
unknown, no knowledge is acquired, no secret revealved, or pain overcome. What
is discovered rather, stealthily and slowly, even unassuredly, is the logic of editing
that separates the close to and far away, France and India, the before and after
passing away; it comes back to application and this law of division at the heart 
of each event in time or space. Neither wisdom nor practise, but a series of
bedazzlements. (JPR)
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Cérémonie de clôture

Jonathan Caouette

C’est le titre d’une chanson des années 60, où il est question d’amour
perdu, impossible à retrouver, que donne Jonathan Caouette à son
dernier film. Programme musical agité donc, dans la manière comme
dans le récit. Après Tarnation, autobiographie filmée qui l’avait révélé, l’on
retrouve Renée la maman, mais placée ici au centre, même si ce centre,
et voilà l’argument minimal, est appelé à prendre la route de Houston 
à New York. Comme le revendique Caouette lui-même, on songe à
Cassavetes, tant le rapport mère fils est porté à incandescence : excès
des paroles qui maquillent des sentiments explosifs, corps à la recherche
d’une quiétude impossible, attitudes éperdues : « J’ai fait quelque chose
qui ressemble à Une Femme sous Influence, en post-moderne et sous
acide. » Mais ici comme là, au-delà de la description d’une pathologie
singulière, et d’un amour fou, c’est aussi un regard porté à la fois sur un
pays, Walk Away est un road movie singulier, ainsi que sur des méca-
niques psychiatriques plus tristement partagées. (JPR)

As a title for his last movie, Jonathan Caouette picked up a song from the sixties
about lost love that cannot be reunited. The music is therefore hectic, whether it
concerns the style or the narration. After Tarnation, an autobiographical movie which
made the director famous, we see ‘Renée the mum’ return, this time as a central
character, even though she is not so much ‘at the centre’ – and this is the story
minimal outline – as she has to travel from Houston to New York. 
As claimed by Caouette himself, it is hard not to think of Cassavetes as the mother
and son relationship becomes more and more incandescent: explosive feelings are
concealed behind excessive talking, bodies are looking for some impossible peace,
attitudes become more and more frantic: ‘I directed something close to A woman
under the Influence – a post-modernist one, under acid.’
Yet, beyond describing a rare pathology and some insane love, the film also
examines both a country and some sadly shared out psychiatric patterns. Walk
Away is a unique road movie. (JPR)
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Mexico is a country that evades the definition of a concrete identity: its vast geography and native
cultures extend between the borders of the U.S. and Guatemala. A certain “Mexico Bronco,” which is
at the origin of the passionate and brutal mysticism of the pre-hispanic culture and which kicked off
the revolution’s rebellion, and perhaps too, certain characteristics of the narcos, has always been in
conflict with colonial and then contemporary Mexico, unable to reconcile the inevitable, contradictory
trajectory taken by this Latin-American country. Of this complexity, the cinema has been witness, via
its very history. 
The Golden Age of Mexican Cinema (1935-1958) and the filmmakers who represent it (Emilio “El indio”
Fernandez, Fernando de Fuentes, Roberto Gavaldon and Ismael Rodriguez) with their most celebrated
films, gave a very strong aesthetic unity to the genre of the melodrama, which still today remains
influential, above all with the “telenovelas” and also some filmmakers such as Alejandro Gonzalez
Iñarritu and Francisco Vargas who continue to practice it in their manner. 
Between the 1960s and the 1980s, the cinema of “ficheras,” the fantasies of “luchadores” and during
the 1980s, a variety of badly made commercial comedies invaded the film industry. An independent
cinema won renown with the films of Arturo Ripstein, Paul Leduc, Nicolas Echeverria, Jorge Fons,
Felipe Cazals, Maria Novaro and others. And if these films enjoyed an international success, they
nonetheless encountered difficulties to exist in the precarious production conditions of the period. 
Contemporary Mexican cinema profits from the international prestige that offers films world-wide
exposure in festivals and on a more limited level, in film theaters. This recognition proffered a
triumphant entry into Hollywood for some: Guillermo Del Toro, Alfonso Cuaron, Alejandro Gonzalez
Iñarritu, Gael Garcia Bernal, Diego Luna, Salma Hayek-Pinault, Emanuel Lubezki, Rodrigo Prieto,
Guillermo Navarro and Guillermo Arriaga.
On the one hand, the new generation of Mexican filmmakers, inaugurated with Carol Reygadas’ Japan
(2002), knew how to integrate itself into Mexican film production and exploited the cinematographic
force of pronounced contrasts that exist in the culture of this country. The names of Amat Escalante,
Gerardo Naranjo, Nicolas Pereda, Elisa Miller, Fernando Eimcke, Ruben Imaz, Michael Rowe, Pedro
Gonzalez-Rubio, Francisco Vargas, Yulene Olaizola, Jorge Michel Grau, Ernesto Contreras, Julian
Hernandez, Natalia Almada, Eugenio Polgovsky, Michel Franco, Juan Carlos Rulfo, Rodrigo Pla, Matias
Meyer and many others form a group whose cinema is as diverse as Mexico itself. 
The titles chosen for this program, dating from 1937 to 1980, wish to privilege a peripheral approach
of themes, emotions and metaphors defining this country. If the names of the filmmakers are already
familiar, the films here selected represent their most mysterious, hidden and perhaps most personal
oeuvres. These works are pertinent in the filmic research that reflects the changes that Mexican culture
underwent in the 20th century. And that still today continues to be reflected in a Mexico that is as real
as imaginary. 

Michel Lipkes
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Le Mexique est un pays qui échape à la définition d’une identité concrète, sa vaste géographie et ses
cultures indigènes s’étendent entre la frontière des États-Unis et celle du Guatemala. Le dénommé
« Mexico Bronco », qui est à l’origine du mysticisme passioné et brutal de la culture préhispanique, et
qui a donné le coup d’envoi à la rebellion de la révolution et, pourquoi pas, à certaines caractéristiques
des narcos, est depuis toujours en conflit avec le Mexique colonial puis contemporain, incapable de
concilier l’inévitable parcours contradictoire pris par ce pays latino-americain. De cette complexité, le
cinéma en a été le témoin, à travers son histoire même.
L’âge d’or du cinéma mexicain (1935-1958) et les cinéastes qui le représentent (Emilio “El indio”
Fernandez, Fernando de Fuentes, Roberto Gavaldon, Ismael Rodriguez) à travers ses films les plus
renommés, donnèrent une très forte unité esthétique au genre du mélodrame qui aujourd’hui pèse
encore, surtout à travers les « telenovelas » et aussi quelques cinéastes tels que Alejandro Gonzalez
Iñarritu et Francisco Vargas qui continuent à le pratiquer à leur manière.
Entre les années 60 et 80, le cinéma de « ficheras », les fantaisies de « luchadores » et pendant les
années 80, une variété de comédies commerciales de mauvaise facture ont envahi l’industrie du
cinéma. Le cinema indépendant s’est illustré dans les films de Arturo Ripstein, Paul Leduc, Nicolas
Echeverria, Jorge Fons, Felipe Cazals, Maria Novaro et autres. Et s’ils ont rencontré un succès
international, cela ne les a pas empêchés de rencontrer des difficultés à exister dans les précaires
conditions de production de l’époque.
Le cinéma mexicain contemporain profite d’une belle réputation internationale qui offre aux films une
exposition mondiale dans les festivals et de facon plus limitée, dans les salles de cinéma. Cette
reconnaisance a valu à certains une entrée triomphale à Hollywood : Guillermo Del Toro, Alfonso
Cuaron, Alejandro Gonzalez Iñarritu, Gael Garcia Bernal, Diego Luna, Salma Hayek-Pinault, Emanuel
Lubezki, Rodrigo Prieto, Guillermo Navarro, Guillermo Arriaga.
D’un autre côté, la nouvelle génération de cinéastes mexicains inaugurée avec Japon (2002) de Carlos
Reygadas a su s’intégrer dans la production cinématographique mexicaine et a exploité la force
cinématographique des contrastes prononcés qui existent dans la culture de ce pays. Les noms 
de Amat Escalante, Gerardo Naranjo, Nicolas Pereda, Elisa Miller, Fernando Eimcke, Ruben Imaz, 
Michael Rowe, Pedro Gonzalez-Rubio, Francisco vargas, Yulene Olaizola, Jorge Michel Grau, Ernesto
Contreras, Julian hernandez, Natalia Almada, Eugenio Polgovsky, Michel Franco, Juan Carlos Rulfo,
Rodrigo Pla, Matias Meyer et bien d’autres forment un groupe dont le cinéma est aussi dépaysant
que le Mexique lui-même. 
Les titres choisis pour ce programme, qui vont de 1937 jusqu’à 1980, souhaitent privilégier une
approche périphérique des thèmes, des émotions et des métaphores qui définissent ce pays. Si les
noms de ces cinéastes ne sont certes pas inconnus, les films choisis ici représentent leurs œuvres
les plus mystérieuses, cachées, peut-être personnelles. Des œuvres pertinentes dans la recherche
cinématographique qui reflètent les transformations subies dans la culture du pays pendant le 20e

siècle. Et qui aujourd’hui encore, continue de se refléter dans le Mexique réel autant qu’imaginaire.

Michel Lipkes



ETNOCIDIO : NOTAS SOBRE EL MEZQUITAL 
Paul Leduc
Mexique, 1976, couleur, 16mm, 105’

Œuvre provenant d’une génération prolifique de cinéastes mexicains où brillent Arturo Ripstein,
Nicolas Echevarria, Jaime Humberto Hermosillo, Jorge Fons, Felipe Cazals, Maria Novaro et d’autres.
Les images de ce film documentaire réalisé par Paul Leduc à partir des recherches de l’anthropologue
Roger Bartra, dans une des régions les plus pauvres du Mexique, la vallée du Mezquital, hantent
encore le Mexique d’aujourd’hui. La pauvreté la plus extrême, entretenue par le système d’exploitation
capitaliste, est mise en scène avec de puissantes images et des témoignages façonnés par une
esthétique très politisée, héritage de l’époque postérieure aux massacres d’étudiants sur la place de
Tlatelolco en Mai 68. (ML)

A work coming from a generation of prolific and brilliant Mexican filmmakers that includes Arturo
Ripstein, Nicolas Echevarria, Jaime Humberto Hermosillo, Jorge Fons, Felipe Cazals, Maria Novaro
and others. The images of Paul Leduc’s documentary – based on the research of the anthropologist
Roger Bartra in the valley of Mezquital, one of the poorest regions of Mexico – still torment present-
day Mexico. The most dire poverty, fueled by a capitalist system of exploitation, is shown with powerful
images and testimonies shaped by a highly politicized aesthetic, the legacy of the aftermath of the
student massacre on Tlatelolco Square in May ’68. (ML)

Image : Georges Dufaux. Son : Serge Beauchemin. Montage : Rafael Castanedo

LOS HERMANOS DEL HIERRO
Les frères Del Hierro

Ismael Rodriguez
Mexique, 1961, N&B, 35 mm, 95’

En pleine fin des périodes dorées du cinéma mexicain, Ismael Rodriguez (Nous les pauvres, 1948 ;
Deux type dangereux, 1953) a tourné Les frères Del Hierro. Un western sur les liens familiaux
envenimés qui conduisent les frères Del Hierro (Antonio Aguilar et Julio Aleman) à venger la mort de
leur père, sous l’influence de leur mère, meurtrie de l’assassinat de son époux. Écrit par le même
Rodriguez, l’atmosphère fataliste, le mélodrame épuré (chose rare pour un des maîtres du mélodrame
« ranchero ») et l’utilisation de dialogues purement « Norteños » (provenant du nord du pays) confèrent
à ce film ses nombreuses qualités. (ML)

At the end of the golden period of Mexican cinema, Ismael Rodriguez (Nous les pauvres, 1948; Deux
type dangereux, 1953) shot Les frères Del Hierro. A Western on poisonous familial bonds that lead the
brothers Del Hierro (Antonio Aguilar and Julio Aleman) to avenge the death of their father, under the
influence of their mother, wounded by the murder of her husband. Rodriguez also wrote the
screenplay: the fatalistic atmosphere, the uncluttered melodrama (a rarity for a master of the “ranchero”
melodramas) and the use of dialogue purely “Norteños (coming from the northern part of Mexico)
endow this film with its numerous qualities. (ML)

Avec : Antonio Aguilar, Julio Aleman, Columba Dominguez. Image : Rosalio Solano. Son : Rodolfo
Benítez, Enrique Rodríguez, Roberto Camacho. Montage : Rafael Ceballos
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LA MANCHA DE SANGRE 
La tache de sang

Adolfo Best-Maugard
Mexique, 1937, N&B, 35 mm, 70’

Film culte, précurseur du très célèbre cinéma de « ficheras » qui dépeint la vie de bohème dans les
cantinas mexicaines. Censuré à sa sortie, car ses scènes recréaient la prostitution et la vie nocturne
des cabarets avec une approche trop documentaire pour l’époque. Retrouvé et restauré récemment
par la Filmoteca de la UNAM, son négatif reste mutilé et certaines séquences sont privées de la copie
de son ou d’image, accentuant le caractère maudit de ce film. Adolfo Best-Maugard a été un des
assistants de Sergei M. Eisenstein lors de son séjour mexicain pour tourner ¡Que viva México!, ce film,
photographié par Edouard Tissé et Gabriel Figueroa, qui a imprégné de sa puissance photographique
les films les plus connus d’Emilio « El indio » Fernandez. (ML) 

Cult film, forerunner of the very famous “ficheras” cinema depicting the Bohemian lifestyle in Mexican
cantinas. La mancha de sangre was censored on its release for its scenes re-creating prostitution and
the nightlife in cabarets with an approach too realistic for its time. Rediscovered and recently restored
by the Filmoteca of UNAM, its negative remains mutilated and some sequences are missing the sound
or image track, thus accentuating its accursed nature. Adolfo Best-Maugard was an assistant director
on Eisenstein’s ¡Que viva México! The cameramen on this film were Edouard Tissé and Gabriel
Figueroa, the latter who contributed his photographic force to the best known films of Emilio “El indio”
Fernandez. (ML)

Avec : Estela Inda, José Casa, H.G. Batemberg, Manuel Dondé. Image : Ross Fisher, Agustín Jiménez.
Montage : Miguel Ruiz Moncada. Distribution : UNAM filmoteca

MUERTE EN EL JARDIN 
La mort en ce jardin

Luis Buñuel
Mexique, 1956, couleur, 35 mm, 104’

La même année, mais très loin de Torero, est tournée la coproduction franco-mexicaine, La mort dans
ce jardin, de Luis Buñuel. Un budget considérable, loin de ce que Buñuel a connu pour ses autres
tournages mexicains, affiche des vedettes internationales : Simone Signoret, Charles Vanel, Georges
Marchal et Michel Piccoli. Ce film est un couteau à deux lames. La première partie est un film
d’aventures sur un groupe d’étrangers expatriés chassés du pays latino-américain où ils habitent et
qui se retrouvent en pleine insurrection civile. La deuxième partie nous place au milieu de ce groupe
caché dans la jungle, cherchant une sortie, mais ne retrouvant seulement que ses propres démons
buñueliens. (ML)

The same year, but very far from Torero, Luis Buñuel directed his Franco-Mexican co-production La
mort dans le jardin. A big budget film, light-years away from Buñuel’s other Mexican productions, that
flaunts international stars: Simone Signoret, Charles Vanel, Georges Marchal and Michel Piccoli. This
film has two distinct facets. The first half is an adventure film about a group of expat foreigners expelled
from the Latin-American country where they live and which is in the middle of a full-blown civilian
uprising. The second half places us in the midst of this group hidden in the jungle, looking for a way
out, but finding only their own Buñuelian demons. (ML)

Musique : Paul Misraki. Image : Jorge Stahl Jr. Son : Maurice Laroche, José de Perez. Montage :
Marguerite Renoir, Denise Charvein, Luis Bunuel. Distribution : Les Grands Films Classiques



NIÑO FIDENCIO 
Niño Fidencio, le guérisseur de Espinazo

Nicolas Echevarría 
Mexique, 1980, couleur, 35 mm, 80’

Une grande partie des films de Nicolas Echevarria est consacrée aux différentes manifestations du
mysticisme psychotropique mexicain : Judea, Maria Sabina, Femme esprit et Hikure-tame en sont des
exemples. Dans Niño Fidencio, on pénétre dans une secte au Nord du Mexique, les fidencistas,
dévouée à un enfant saint, guérisseur miraculeux des débuts du XXe siècle, et qui connaît encore
aujourd’hui un grand nombre de fidèles. Ce phénomène, comme tant d’autres, existe au Mexique, 
et ce film montre cette nécessité d’une culture vagabonde, toujours à la recherche passionnée
d’expériences spirituelles turbulentes. (ML)

A large part of Nicolas Echevarria’s filmography is devoted to the different expressions of Mexican
psychotropic mysticism, for example Judea, Maria Sabina, Femme esprit and Hikure-tame. In Niño
Fidencio, we enter into the fidencista sect in northern Mexico. Its followers are devoted to a child saint,
a miraculous healer at the beginning of the 20th century and who still today has a large following. This
phenomenon, like so many others, exists in Mexico, and this film shows this necessity of a vagabond
culture always intensely looking for turbulent spiritual experiences. (ML)

Image : Nicolás Echevarría. Son : Sibylle Hayem. Montage : Joaquín Osorio

LA NOCHE AVANZA 
La Nuit avance 

Roberto Gavaldon
Mexique, 1952, N&B, 35 mm, 85’

Film atypique réalisé par une des plus redoutables figures de l’âge d’or du cinéma mexicain. Macario
(1960), El gallo de oro (1964), Rosa Blanca (1961), Dias de otoño (1963) et biens d’autres ont fait son
succès. Néanmoins, ses films les plus particuliers demeurent Rosauro Castro et La noche avanza, son
film préféré. Roberto Gavaldon a signé avec l’écrivain Jose Revueltas et le journaliste Luis Spota un
polar sportif qui se déroule pendant une période de 24 heures et suit la journée tragique d’un joueur
de pelote basque ambitieux (joué par le légendaire Pedro Armendariz) qui se compromet avec un
gangster pour perdre un match avant de se se rétracter. (ML) 

Atypical film directed by one of the most formidable figures from the Golden Age of Mexican cinema,
Roberto Gavaldon, best known for Macario (1960), El gallo de oro (1964), Rosa Blanca (1961) and
Dias de otoño (1963). Nevertheless, his most distinctive films remain Rosauro Castro and La noche
avanza, his favorite film. Gavaldon wrote the screenplay with the writer Jose Revueltas and the journalist
Luis Spota. La noche avanza is a sportive polar that takes place over a period of 24 hours, following
the tragic day of an ambitious Basque pelota player (played by the legendary Pedro Armendariz) who
gets mixed up with a gangster in order to lose a match before changing his mind. (ML)

Avec : Pedro Armendariz, Anita Blanch, Rebeca Iturbide. Image : Jack Draper. Son : Manuel Topete,
Galdino Samperio. Montage : Charles L. Kimball. 
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EL PROFETA MIMI 
Le prophète Mimi

Jose Estrada
Mexique, 1973, couleur, 35 mm, 90’

Film « Buñuelien », « Ripsteinien » ou tout simplement un fantasme cinématographique des maladies
spirituelles mexicaines. Ce film de Jose « El perro » Estrada raconte la vie de Mimi (Ignacio Lopez
Tarso), jeune homme traumatisé par le souvenir brumeux de l’assassinat de son père par sa mère et
dévoré à la fois par la culpabilité et la foi catholique. Dans une ville de mexico nocturne, aux limites
de la caricature grotesque, Mimi tombe amoureux de Rosita, jeune fille qui part à la dérive de la
prostitution et d’un culte capitaliste, Mimi la suit... Ignacio Lopez Tarso s’impose dans son rôle de
Mimi. (ML) 

A “Buñuelien” or “Ripsteinien” film or just a filmic fantasy on Mexican spiritual illnesses. This film by
Jose “El perro” Estrada tells the life of Mimi (Ignacio Lopez Tarso), a young man traumatized by 
the vague memory of the murder of his father by his mother and consumed both by guilt and his
Catholicism. In a Mexican, nocturnal city, just shy of being a grotesque caricature, Mimi falls in love
with Rosita, who drifts into prostitution and capitalistic worship. Mimi follows her... Ignacio Lopez Tarso
is impressive in the lead role. ML)

Avec : Ignacio López Tarso, Ofelia Guilmáin, Ana Martín. Image : Daniel López. Montage : Juan José
Marino.

TORERO 
Carlos Velo

Mexique, 1956, N&B, 35 mm, 75’

Biologiste de profession, l’espagnol Carlos Velo a fait sa première expérience de cinéma avec Luis
Buñuel sur le tournage d’Un chien andalou, responsable alors de fournir les fourmis rouges. Étrange
rencontre, puis destins partagés lors de leur exil au Mexique. Le désir de cinéma de Velo l’éloigna 
de la biologie et sa filmographie, vaste, compte une adaptation du chef d’œuvre de Juan Rulfo,
notoirement inadaptable, Pedro Paramo. Avec Torero, Velo suit la vie du torero mexicain Luis Procuna
lors d’une journée de corrida. Comme La noche avanza, ce film est un témoignage sur un quotidien
imprégné de valeurs et de rituels hérités de la colonisation espagnole. (ML) 

A professional biologist, the Spaniard Carlos Velo, made his film debut on the set of Luis Buñuel’s Un
chien andalou; his job was to supply the red ants. A strange meeting, followed by shared destinies
during their exile in Mexico. Velo’s desire for cinema led him away from biology and his extensive
filmography includes an adaptation of Juan Rulfo’s masterpiece, notoriously impossible to adapt,
Pedro Paramo. With Torero, Velo follows the life of the Mexican bullfighter, Luis Procuna, during the
day of a bullfight. Like La noche avanza, this film testifies to an everyday life imbued with the values
and rituals inherited from Spanish colonization. (ML)

Avec : Luis Procuna, Ángel Procuna, Consuelo de Procuna. Image : Ramón Muñoz. Son : Adolfo de
la Riva. Montage : Miguel Campos. Distribution : UNAM Filmoteca.



Cruelty is what the documentary film-maker captures, but suffering belongs to fiction, Serge Daney
tersely wrote in one of the posthumous texts in L’Exercice a été profitable, Monsieur. It is the conclusive
phrase in a digression of acerbic notes about “cinema-vérité” written after an encounter with Rouch
on the radio, and Daney does not offer much more of an explanation. We sense the manifest pleasure
of discovery, and the type of rhetorical solo victory that translates, a bit vengefully, both a real lassitude
and the necessity of cutting short an impossible debate. Written by a man who knew he was at the
end of his life and was suffering and yet decided not to give up his meditation on cinema, this clear-
cut formula translates, through its classic balance, both his wariness, suddenly clearly confided to the
page, and why he has taken sides.
But is this biographical context enough to exhaust the proposition? And why should such a context
be so easily discarded when it comes to documentary? So what is it possible to understand from this
statement (with or despite the brutality of its nature, with or despite its edge)? How can this formula
be unfolded, even a little, in order to restore its suggestive inclination and free it from the risk of 
its sententious emphasis? Put simply, cruelty is the fruit of distance, observation, predation and
“capturing” – in a word: mastering. He who records is always safe, exempt from the dangerous
situations he contemplates and, finally, manipulates. Not only does documentary dedicate itself to 
the spectacle of cruelty in an exclusive manner, it is itself essentially cruel. Conversely, suffering,
“belonging” to fiction, indicates the empathetic, diffused, limitless and contagious nature of the
experience offered by fiction. 
This apparent opposition is reminiscent of the fruitful distinction between sadism and masochism
suggested by Deleuze in Le froid et le cruel (The Cold and the Cruel), his preface to the reissue of
Venus in Furs by Sacher-Masoch. The philosopher states that sadism and masochism are not united
as a single practice (as implied by the term “sado-masochism”) where the roles could be equally
shared, nor are they the complementary mirror of one another. Sade, Masoch: neither allied nor
reversed, two heterogeneous regimes. And above all, two types of relationships with power and The
Law without common measurement. A more complete development of this remains overdue, of course.
It is in attempting to give full voice to the question raised by Daney, and in order to present its issues
and the fruitful extensions they imply, that we have constructed this programme. Mostly it is a selection
of recent films, which saves us from conducting the doubtful task of historical verification. Because it
is not about scrupulously illustrating the truth of a seeming division, even less about making the films
serve as a demonstration (the sadistic penchant of which is explained by Deleuze). We prefer to
present works where the two tensors are in permanent balance, are voiceless but insistently in
dialogue, whether documentaries or fictions. Once more: not films that would superimpose and cloud
the two logics, but those which all of a sudden present themselves completely differently through such
a filter. Not films undergoing a trial, however pertinent it might be, but on the contrary, a provocative
and thoughtful suggestion to be weighed in terms of contemporary practices. The result is a great
variety of experiences, incomparable situations and singular echoes of the question posed. It is up to
each one of us to interpret and measure how suffering and cruelty are interwoven, and to what ultimate
end. 

Jean-Pierre Rehm
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La cruauté, voilà ce que le documentariste capte, mais la souffrance appartient à la fiction, écrit Serge
Daney, lapidaire, dans un des textes posthumes de L’Exercice a été profitable, Monsieur. Phrase
conclusive d’un détour de notes acerbes autour du « cinéma-vérité » tapées à la suite d’une rencontre
avec Rouch à la radio, Daney n’aventure pas davantage d’explicitation. On y sent le plaisir manifeste
de la trouvaille, et de cette sorte de victoire rhétorique en solo qui traduit, un rien vengeur, à la fois
une réelle lassitude et la nécessité de couper court à un débat impossible. Ecrite par un homme se
sachant au bord de sa vie, souffrant, et pourtant décidé à ne pas cesser sa méditation sur le cinéma,
cette formule tranchée traduit dans son balancé classique, et sa méfiance, soudain clairement confiée
à la page, et pourquoi il a désormais choisi son camp.
Mais ce contexte biographique suffit-il à épuiser la proposition ? Et, s’agissant de documentaire,
pourquoi tel contexte pourrait-il être aussi aisément écarté ? Qu’est-il possible alors de lire de cet
énoncé? Avec ou malgré la brutalité de son caractère, avec ou malgré son coupant? Comment déplier,
même un peu, cette formule pour la rendre à sa pente suggestive, et la faire échapper au risque de
ses accents sentencieux ? Très vite dit, la cruauté serait fruit de la distance, de l’observation, de la
prédation, de la « captation » – en un mot : de la maîtrise. Celui qui enregistre est toujours sauf,
exempté, des situations piégées qu’il contemple, et, pour finir, manipule. Non seulement le
documentaire se vouerait de manière exclusive au spectacle de la cruauté, mais il serait lui-même,
essentiellement, cruel. Inversement, « appartenance » de la fiction, la souffrance signalerait le caractère
empathique, diffus, sans bords et contagieux de l’expérience proposée par la fiction. 
Semblable opposition n’est pas sans rappeller la distinction féconde entre sadisme et masochisme
que suggère Deleuze dans Le froid et le cruel, sa préface à la réédition de La Vénus à la Fourrure de
Sacher-Masoch. Non seulement, déclare le philosophe, sadisme et masochisme ne sont-ils pas unis,
comme une seule et même pratique (le sado-masochisme) où les rôles pourraient se distribuer
également, mais pas davantage ne sont-ils en miroir complémentaire l’un de l’autre. Sade, Masoch :
ni alliés, ni revers, deux régimes hétérogènes. Et surtout, deux types de rapport au pouvoir et à la loi
sans commune mesure. Tout un développement reste bien sûr ici en souffrance.
C’est à tenter de laisser résonner pleinement la question soulevée par Daney, à déployer ses enjeux
et les prolongements fructueux auxquels ils conduisent, que nous avons bâti ce programme. Choix
fait pour l’essentiel de films récents, cela nous aura épargné la conduite d’une douteuse entreprise
historique de vérification. Car il ne s’est agi nullement d’illustrer scrupuleusement la vérité d’un
semblable partage, encore moins de faire servir les films à une démonstration (dont, du reste, Deleuze
explique le penchant sadique). Nous avons préféré proposer des œuvres où ces deux tenseurs sont
en permanente balance, sont de manière sourde mais insistante en dialogue, documentaires ou de
fictions. Encore une fois : non pas des films qui superposeraient et brouilleraient les deux logiques,
mais de ceux qui plutôt soudain s’offrent tout autrement à travers tel filtre. Non pas les films à l’épreuve
d’une juridiction, aussi pertinente soit-elle ; à l’inverse, une suggestion, provocatrice et pensante, à
soupeser à l’aune des pratiques d’aujourd’hui. Du coup, des expériences extrêmement variées, des
situations incomparables, des échos à la question ainsi posée à chaque fois singuliers. Il reviendra à
chacun d’en faire lecture et de mesurer comment s’y tissent souffrance et cruauté, et pour quelle issue,
au final. 

Jean-Pierre Rehm
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<... – HISTOIRE(S) DU PRÉSENT – ...>
(documentation d’une expérience)
Alejandra Riera avec UEINZZ
Première mondiale 
Brésil/France, 2007-2011, couleur, 35 mm, 110’

Plutôt qu’un film, un document, Alejandra Riera y insiste, sur une « expérience d’invention poétique
commune » (et chaque mot pèse ici) menée au Brésil avec le groupe UEINZZ, composé de personnes
en souffrance physique, de thérapeutes, performeurs et philosophes. « Il n’est pas un mot, une tâche,
une forme qui appartienne en propre à personne. Les uns glissent plutôt vers les autres. » Artaud,
Joyce, entre autres, livrent leurs outils à cette aventure de la discontinuité. (JPR)

This is more a document than a film, Alejandra Riera insists upon it being, ‘an experiment in communal
poetic invention’ (and every word counts here) carried out in Brazil with the group UEINZZ, made up
of people with physical disabilities, therapists, performers and philosophers. ‘It is not a word, a mark,
or a shape that is exclusive to anyone. They tend to slide towards each other.’ Artaud and Joyce,
amongst others, provide tools for this adventure in discontinuity. (JPR)

Image : Alejandra Riera et Thomas Bauer. Son : Thomas Bauer et Moisés Brasi. Montage : Alejandra
Riera et Marine Boulay. Musique : Leo Lui. Production : Ricardo Miniz Fernandes et Claudia Dias Perez.

L’ALTRA FACCIA DELLA SPIRALE
The other side of the spiral  

Riccardo Giacconi 
Première mondiale 
Italie, 2010, couleur, 19’

Six vieux messieurs se partagent à haute voix un texte. Ce sont en fait d’anciens partisans de la
Résistance italienne et les extraits qu’ils déchiffrent sont d’Asimov, la suite des Fondations, dont la
traduction en Italie entre 63 et 64 a coïncidé avec l’arrivée d’un genre littéraire inédit dans ce pays : le
roman de résistance. Par ailleurs, à l’image, des vues de paysage du centre de l’Italie, à chaque fois
théâtre de conflit particulier de l’épopée des partisans. (JPR)

Six old men share between them the reading of a text out loud. They are in fact former partisans of
the Italian Resistance and the extracts they deliver are by Asimov, the follow-up to Foundations. Its
translation into Italian between 1963 and 64 coincided with the appearance of a literary genre
previously unknown in that country: the resistance novel.  In addition, on screen there are views of
landscapes from Central Italy, which was always a key theatre of conflict during the epic achievements
of the partisans. (JPR)

Avec : Urbano Albani, Fedro Buscalferri, Nunzia Cavarischia, Mario Ciocchetti, Carlo Orsolini, Livio
Piccioni. Production : École Nationale Supérieure des Beaux-Arts.
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L’AN 2008
Martin le Chevallier

France, 2011, couleur, 20’

De performances en films, Le Chevallier mène un travail de sape des mythes et des discours
contemporains, détournant aussi bien l’utopie sécuritaire, le drapeau européen qu’un tourisme vrillé.
Dans ce dernier opus, 2008, sa crise économique et les analyses d’experts qui s’ensuivent sont la
cible. Un fripier du Nigéria croise un « consommateur français » qui semonce une « ouvrière chinoise »
qui rêve de vivre comme un « Américain » qui, etc. Un humour pince-sans-rire dicte à ces figures de
la rhétorique médiatique. Chassés-croisés drolatiques dans lesquels chacun endosse tour à tour les
habits de la victime et du méchant. (NF)

From performances to films, Le Chevallier conducts work undermining myth and contemporary
discourse, turning failsafe utopias, the European flag, or spiralling tourism on its head. In this his latest
opus, l’an 2008, the economic recession and the countless experts’ analyses in its wake are his target.
A Nigerian in the rag trade bumps into a “French consumer” who reprimands a “Chinese worker” who
dreams of living like “an American”, etc. A tongue-in-cheek humour dictates this media-based rhetoric
for his characters. In the criss-cross of slapstick chases each person in turn dons the clothes of the
victim and the baddie. (NF)

Image : Jordane Chouzenoux. Son : Olivier Cuinat. Montage : Martin Le Chevallier et David Amsalem.
Production et distribution : Red Star Cinema.



L’AUTHENTIQUE PROCÈS
DE CARL EMMANUEL JUNG 
Marcel Hanoun
France, 1966, N&B, 80’

« Ce procès est imaginaire », voilà les premiers mots du narrateur, qui poursuit en désignant les figures,
procureur, avocats, journaliste, visages sur fond noir abstrait, concluant : « Faute d’avoir pu assister à
un procès de cette sorte, je m’emprisonne, et je laisse délirer mon imagination. » Hanoun annonce
d’emblée le projet de ce film a-naturaliste, financé par Godard, où Eustache fait une apparition. Il
instaure son propre rapport à la vérité, dans une dialectique du dit, du su et du vu. Le procès de Carl-
Emmanuel Jung, criminel de guerre nazi, se révèle celui d’un certain cinéma. S’appuyant sur des
récits historiques, il retourne les usages du témoignage (glissements des voix, toujours off, d’un orateur
à l’autre) comme les attendus de la preuve par l’image (refus de montrer les preuves visuelles
annoncées). Film politique ancré dans le présent, il fait se chevaucher les espaces les uns sur les
autres, de la salle d’audience vers l’extérieur, sur un mode déceptif pour la pulsion scopique du
spectateur voyeur, faisant la part belle à l’écoute. Écho aux analyses d’Arendt, le pari, loin de tout
spectaculaire et de la dramaturgie habituelle de la salle d’audience exhibée au cinéma, est celui de
ces « paroles atonales, sans passion, pour dire l’horreur sans mesure du crime nazi. » (NF)

‘This trial is imaginary’ such are the first words of the narrator, who goes on to describe the characters
– the judge, the lawyers, a journalist and faces against an abstract black background, concluding that,
“Having been able to participate in a trial of this sort, I imprison myself and let my imagination run
wild.” Hanoun states from the outset the plan for this anaturalist film, financed by Godard, in which
Eustache makes an appearance. He introduces into it his own relationship to truth in a dialectic of the 
said, known and seen. The trial of Carl-Emmanuel Jung, Nazi war criminal, shows itself to belong to
a specific kind of film. Referring to historical texts, he plays with the functions of witness accounts
(vocal effects, always in voice-overs from one speaker to another) just as he toys with what we expect
from proof based on image (a refusal to show the visual proofs announced). A political film anchored
in the present, it straddles spaces on top of each other, moving from the courtroom to the outside, in
a way that is deceptive for the scopic drive of the voyeuristic spectator, who is taken up for the most
part with listening. It echoes the analyses propounded by Arendt, the attempt to keep far away from
all that is spectacular or the usual courtroom dramas habitually shown on film: it is one of ‘atonal words,
without passion, that conveys the immeasurable horror of Nazi crimes.’ (NF)

Avec : Maurice Poullenot, Le Gal jane, Elisabeth Braconnier, Gérard Vaudran, Jean-Marie Serreau,
Michel Lonsdale, Raymond Jordan. 
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CONTRE HISTOIRE DE LA SÉPARATION
Étienne Chambaud et Vincent Normand

France, 2010, couleur, 52’

Étienne Chambaud emboîte le pas à Debord et à sa Critique de la séparation, revue à l’aune de Bataille
qui liait invention moderne du musée et guillotine, postant Marcel Duchamp en embuscade. Séparation
des images et de la voix off omniprésente, du corps et des mains sectionnées par le cadre. Citations,
détournements, glissements de formes, de mots et de concepts, déploient une réflexion baroque,
délirante pourquoi pas, cruelle toujours, sur l’art, ses formes et ses espaces, s’appuyant de la
conjonction de l’ultime décapitation en France avec l’inauguration du centre Pompidou à Paris. (NF)

Fitting into the mould of Debord and his Critique de la séparation revised as the yardstick of Bataille,
who likened the modern invention of the museum to the guillotine, and putting Duchamp in his place,
Etienne Chambaud moves forward masked. The separation of the images and the omnipresent voice-
over, of the body and hands divided up by the shot frames. Quotes, twists and turns, shifting shapes,
words and concepts – the whole thing unfurling a baroque reflection on art, its forms and spaces,
reinforced by the juxtaposition of the last decapitation in France and the inauguration of the Centre
Pompidou in Paris. (NF)

Production et distribution : Galerie Bugada et Cargnel.

ETERNO RITORNO
Luca Wyss

Première mondiale 
France, 2011, couleur, 21’

Luca Wyss se rend sur la tombe de Pasolini à Casarsa della Delizia, terre, par ailleurs, de son grand-
père. Ressassant une citation de P.P.P. où il est question de « traversée de soi-même », de « nécrose
de la pensée, de confrontation avec un réel sans histoires, sans mythes », et que le film semble tenter
de comprendre autant que d’exorciser, c’est à travers son filtre que défilent des paysages qui ne
finissent jamais par fabriquer un pays. (JPR)

Luca Wyss se rend sur la tombe de Pasolini à Casarsa della Delizia, terre, par ailleurs, de son grand-
père. Ressassant une citation de P.P.P. où il est question de « traversée de soi-même », de « nécrose
de la pensée, de confrontation avec un réel sans histoires, sans mythes », et que le film semble tenter
de comprendre autant que d’exorciser, c’est à travers son filtre que défilent des paysages qui ne
finissent jamais par fabriquer un pays. (JPR)

Avec : Alessia Wyss, Grazilla Cerri Sovran, Zio Eddi. Image, son, montage, voix-off : Luca Wyss. Mixage,
son : Kerem Aksoy. Production et distribution : Les inquiets.
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THE EXTERNAL WORLD
David O’Reilly
Allemagne, 2010, couleur, N&B, 15’

La brutalité du trait ici n’a d’égal ici que celle des récits. On ne les reprendra pas, ils sont multiples,
tous aussi acides et jouissifs d’être si inventifs dans la méchanceté. C’est cela que permet le dessin
animé, cela seul qui importe, d’afficher le désespoir, à sa pointe, celle du tracé. Désespoir de la
représentation impossible autrement, avant que de s’inquiéter de quoi. Et le morceau joué au piano,
conclusif, entouré de tant de fantômes, y contredira d’autant moins qu’il livre la clef secrète d’une
souffrance si pudique qu’elle s’avance masquée d’une irrévérencieuse distance. (JPR)

The brutality of the pen strokes is equal here to that of the texts. We will not go back over them, they
are multiple and just as sharp and exuberant as they are inventive in their malevolence. It is this that
allows the animation, its only vehicle, to display desperation to this point with each line traced –
desperation born of the fact that no other means of representation is possible, before worrying about
anything else. And the piece played on the piano, conclusive and surrounded by so many ghosts,
contradicts less than it reveals the secret key to a suffering so timid that it moves forward masked by
an irreverent distance. (JPR)

Version originale : anglais. Son : Bram Meindersma. Production : Detailfilm.

HONK!
Arnaud Gaillard et Florent Vassault
Première mondiale / Premier film / Prix GNCR
France, 2011, couleur, 62’

Comme on sait, la peine de mort est toujours en vigueur dans certains États des États-Unis. Comme
on sait ? C’est justement la nature de ce savoir, son éloignement, son abstraction et la discrétion
perverse de l’application d’une telle loi qu’entendent remettre en cause, après tant d’autres, Arnaud
Gaillard et Florent Vassault. En choisissant d’éviter deux pièges : répéter l’abstraction en abordant à
traits trop larges un dossier si épais ; aveugler de pathétique en n’exhibant que la douleur singulière.
Aussi ont-ils pris le parti de faire trois rencontres, manière de restituer trois expériences, contre champs
de celles de ces nombreux condamnés, invisibles de toute façon pour la plupart. La famille d’une
victime qui a choisi d’aller assister à l’exécution du meurtrier ; un homme, jugé sous le coup d’une
erreur judicaire ; la mère d’un détenu incarcéré non loin de chez elle. Au milieu de ces témoignages,
un avocat prend la parole, explicite, élargit à l’histoire du pays. Si le film ne revendique pas davantage
que la modestie d’un klaxon, comme celui que s’applique à faire résonner de la route qui longe la
prison la mère du troisième volet, et qui donne son titre à l’ensemble, un tel signal n’en reste pas
moins vigoureux rappel au scandale. (JPR)

As we know, the death penalty is in force in some States in the U.S. As we know? It is precisely the
nature of this knowledge – its distance, abstraction and the perverse simplicity of the application of
such a law, that Arnaud Gaillard and Florent Vassault call into question, as so many others have before
them. They choose to avoid two pitfalls as they do so: they neither maintain the abstraction by using
brushstrokes that are too broad for such a thick dossier, nor do they seek to blind us through pathos
by only showing particular pain. They have also taken it upon themselves to focus on three encounters,
in order to reconstruct three experiences, rather than try and use a whole range of condemned men, 
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who for the most part are invisible anyway – the family of a victim who has chosen to be present at
the execution of the murderer; a man tried on the basis of a legal error; the mother of a man imprisoned
not far from her home. In the middle of these witness accounts, a lawyer talks explicitly about the
broader historical context of his country. If the film does not claim to be any more than a honk, like the
one the mother blows forth from the third set of shutters on the road running alongside the prison –
so giving the film its title, it is a resounding wake-up call reminding us of this scandal. (JPR)

Avec : Veldean Kirk, Barb Kirk, Mandy Kirk,Tammy Stewart, Jamie Stewart Curtis et Joe McCarty Golda
Medina et Rick Halperin Kent Scheidegger. Version originale : anglais. Sous-titres : français. Image :
Arnaud Gaillard et Florent Vassault. Son : Sandy Notarianni, Matthieu Deniau. Montage : Léa Masson.
Production et distribution : Andolfi et Centrale Electrique. Ventes internationales : Wide House.

HOW I FILMED THE WAR
Yuval Sagiv

Première internationale
Canada, 2010, 74’

En juin 1916 se prépare une offensive qui sera la fameuse Bataille de la Somme. Les autorités
anglaises décident de la filmer, Geoffrey Malins en sera l’opérateur. Entremêlant images d’époques
extraites de cet impressionnant document, cartons tirés de l’autobiographie de Malins et notes
critiques, Yuval Vagiv construit une très belle machine à comprendre. Un des tous premiers enregistre-
ments de la guerre, fabrication d’un outil de propagande, histoire d’un destin individuel, récits de la
réception à Londres de l’objet, etc. : le curseur ne cesse de se déplacer entre souffrance et cruauté.
(JPR)

En June 1916, an offensive was being prepared that would be the famous Battle of the Somme. The
English authorities decided to film it and Geoffrey Malins was the camera-man. Interspersing images
gleaned from this impressive document with text cards taken from the autobiography of Malins and
critical notes, Yuval Vagiv constructs a beautiful machine for understanding. One of the very first
recordings of the war, the making of a propaganda tool, the history of an individual destiny, accounts
of the reception of the film in London, etc: the needle constantly swings between suffering and cruelty.
(JPR)

Production, montage, son : Yuval Sagiv.
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IN FREE FALL
Hito Steyerl
Première française
Allemagne, 2010, couleur, 32’

De Hito Steyerl, on connait l’intérêt pour l’Histoire et ses icônes (November, Fid 2005 ; Journal no 1, en
compétition au FID 2007). Elle livre ici une enquête sur un autre symbole, l’avion. Explorant ses liens
entre cinéma et violence, elle emprunte à Trétiakov, écrivain futuriste et théoricien constructiviste, l’idée
d’une possible « biographie des objets ». Défileront Howard Hughes, réalisateur du beau Hell’s Angels
et propriétaire de la TWA, l’armée israélienne, les films catastrophes, etc. Images, motifs, objets et
matériaux, il s’agit ici de révéler les recyclages et leur relations souterraines. (NF)

We have long been aware of Hito Steyerl’s interest in history and its icons (November, Fid 2005; Journal
no 1, in competition at FID 2007). Here she presents an investigation into another symbol, the aero-
plane. Exploring its links with the cinema and violence, she borrows from Tretiakov, the futurist writer
and constructivist theorist, his idea of a possible ‘biography of objects’. She draws on Howard Hughes,
director of the sublime Hell’s Angels and owner of TWA, the Israeli army, disaster movies, etc. Images,
motifs, objects and materials, all serve to reveal recycling and their subterranean relationships. (NF)

Avec : Hito Steyerl, Kevan Jenson, Mike Potter, Imri Kahn. Version originale : anglais. Image : Kevan
Jenson et Christoph Manz. Montage : Cristóvão dos Reis. Son : Cristóvão dos Reis. Distribution :
Sixpackfilm.

INCIDENT BY A BANK
Ruben Östlund
Suède, 2010, 11’

Fait divers en Suède : une attaque de banque en plein jour. L’astuce ici consiste à se tenir tout du long
face au bâtiment, en plan séquence, comme un témoin oculaire fasciné et à distance. Le braquage,
en outre plutôt foiré, la rue indifférente qui ne réalise pas les événements, les interventions molles de
quelques uns, etc., en bref voilà se dérouler un spectacle, ici méticuleusement reconstruit, matière
sans spectaculaire d’une pulsion d’observation cruelle dans sa prétendue « objectivité ». (JPR)

A small news item in Sweden: a hold-up in broad daylight. The key here consists of standing all the
while opposite the building, in a sequence of shots, like an eye witness fascinated at a distance. The
hold up, was basically a failure, the street was indifferent and didn’t even realise what was happening,
a few people made a paltry effort to intervene, etc... In short, it was like a show, here meticulously
reconstructed, like a overwhelming urge to stare cruelly pretending to be ‘objective’. (JPR)

Avec : Bahador Foladi, Ramtin Parvaneh, Leif EdlundMore. Image : Marius Dybwad Brandrud.
Production : Plattform Produktion ABMore. Distribution : Swedish Film Institute.
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KASPAR FILM
Florence Pezon

Première mondiale 
France, 2011, couleur et N&B, 16 mm, 57’

D’abord des archives vidéo muettes, un peu passées : une fillette, debout avec peine, hésite dans ses
tentatives à poser ses pas. Puis une figure, l’immense Axel Bogousslavsky, qui anime sa taille enfantine
face à la mer dans une pantomime désaccordée. Enfin, un récit entendu off en allemand. Telle est 
la matière choisie par Florence Pezon. L’enfant, c’est Susan Wiley, connue sous le nom de Genie,
enfermée sans soins jusqu’à 13 ans, « découverte » en 1970 en Californie et filmée par les médecins
qui l’ont suivie. En off, les récits de la vie de Kaspar Hauser, trouvé un matin de 1829 sur une place
de Nuremberg. Résonnent les textes d’Anselm von Feuerbach, scribe scrupuleux, de Georg 
Daumer, qui l’a un temps recueilli, et de l’autobiographie de l’enfant sauvage par lui-même. D’Axel
Bogousslavsky, Kaspar retourné, on assiste par bribes au travail, ici corps dansant, silhouette courant
dans un champ, là interrogeant les photos de Genie et remâchant les mots du fameux gamin. 
Mêler les espaces et les temps, aborder les mystères sans les abîmer, telle est ici la fragile méthode.
Pas de trajectoire univoque, mais des passages, des zones de contact d’une expérience à l’autre.
Interroger le langage, dire une couleur, sentir le vent, relier et délier d’un même geste. Et Florence
Pezon de mèner ainsi son enquête poétique sur la voie du monde, des mots et des sensations, avec
le geste créateur en point de fuite, que nous indique la présence conclusive de Jean-Christophe Marti,
compositeur, sans mot dire mais au travail, et dont la musique accompagne le film. (NF)

First of all the slightly old-fashioned silent video archives : a little girl, shaky on her feet, hesitantly
attempting to put one foot in front of the other. Then a figure, the enormous Axel Bogousslavsky, who
brings her childlike stature to life opposite the sea in a discordant pantomime. And finally, a text voiced
over in German. These are the components chosen by Florence Pezon. The child is Susan Wiley,
known by the name of Genie, who was locked away to fend for herself until the age of 13 and
“discovered” in 1970 in California and filmed by the doctors that looked after her. The voice-overs are
texts on the life of Kaspar Hauser, stumbled across one morning in 1829 on a square in Nuremberg.
Texts resonate written originally by Anselm von Feuerbach, the meticulous scribe of Georg Daumer,
who for a time took him in, and also texts from the autobiography of the wild child in his own words.
As for Axel Bogousslavsky, after Kaspar’s return, we are party to snippets of work, here a dancing
body, a silhouette running through a field, there perusing photos of Genie and chewing over the words
of the famous child. 
Fusing space and time, approaching mysteries without damaging them – this is the fragile method
used here. Not a single trajectory, but passages, zones of contact where one experience meets the
next. Asking questions about language, describing a colour, feeling the wind, linking and unlinking
using the same gesture. This is how Florence Pezon conducts her poetic enquiry into the way of 
the world, of words and feelings with the elusive creative gesture, which the conclusive presence of
Jean-Christophe Marti, a composer, indicates to us not through words but his work, as his music
accompanies the film. (NF)

Avec : Axel Bogousslavsky Jürgen Ellinghaus Vincent Lacoste Laurent Lacotte Jean-Christophe Marti.
Version originale : français, allemand. Sous-titres : français. Image : Thomas Favel. Son : Vincent Villa,
Matthieu Perrot. Montage : Florence Pezon. Distribution : Ana Crews.
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MOBILE MEN
Apichatpong Weerasethakul
Thaïlande, 2008, couleur, 3’

Un cri suffit parfois à dire dans un déchirement et son inanité, et sa conviction viscérale. De tels élans
habitent ici la forme de quelques corps de jeunes gens, transportés à l’arrière de pick up trucks giflés
de vent, tatoués, habillés de pied en cap de leurs incertitudes. Voyez, voyez, murmure Joe avec
empathie, comment tous s’exposent à leur propre punition. (JPR)

Sometimes a shout is enough to express heartbreak and its inanity and visceral conviction. These
impulses take the form of some bodies of young people transported in the back of pick-up trucks
lashed by the wind, tattooed and dressed in their doubts from head to foot. Look, look – whispers Joe
with empathy – at how they all expose themselves to their own punishment. (JPR)

Avec : Jaai Loongsu, Nitipong Tintubthai, Apichatpong Weerasethakul. Son : Chalermrat Kaweewattana,
Akritchalerm Kalayanamitr. Production et distribution : ART for The World.

MOCRACY (WORK IN PROGRESS)
Christian Von Borries
Allemagne, 2011

Prenez le Kosovo, Michael Jackson, la ville rebaptisée Astana et redesignée par son président-
propriétaire au Kazakhstan, prenez des extraits de Sex and the City, de jeux vidéos, etc., prenez surtout
l’intelligence aigüe de musicien et de monteur acrobate de Christian van Borries (qui ne se souvient
de son remarquable The Dubaï in Me, en compétition au FID en 2010 ?), et vous vous approcherez,
un peu, de ce que suggère son dernier travail encore en cours. Médiation acide et animée sur la
démocratie, von Borries fait feu de tout bois, pour s’assurer de mettre le feu, justement, aux idées
reçues, en politique, mais aussi en cinéma. Feu de joie, s’entend. (JPR)

Take Kosovo, Michael Jackson, the town renamed Astana and redesigned by its President/owner in
Kazakhstan, then take extracts from Sex and the City, video games, etc. – above all take the sparkling
wit of a musician and acrobatic editor Christian van Borries (who can fail to recall his remarkable film
The Dubaï in Me, in competition at FID in 2010?), and you are starting to get close, closer, to what his
last work (in progress) suggests. A sharp, lively reflection on democracy, van Borries has all guns
blazing, to be sure of firing holes precisely through received ideas – not only in politics but cinema as
well. We can hear the bonfire... (JPR)
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NO BLOOD IN MY BODY
Laure Cottin

France, 2010, N&B, DV Cam, 28’55

Claudia est américaine, elle vit avec Thomas. Ils sont jeunes. Ils se piquent, ensemble. Laure Cottin,
pour son premier film, déplace le sordide de cette situation pour sublimer leurs moments de flottement,
de peur aussi, et explorer le lien trouble qui les unit l’un à l’autre. Cadres au cordeau, beauté des
visages juvéniles transfigurés par un noir et blanc charbonneux, ce film s’avance sur des terrains où
le réel et son fantôme deviennent indiscernables. (NF)

Claudia is American, she lives with Thomas. They are young. They inject themselves, together. In her
first film, Laure Cottin, repositions the sordidness of this situation in order to render their highs and
fears beautiful and to explore the blurred link that draws them together. The chalk line frames, the
beauty of their young faces transformed by the sooty black and white, this film explores a domain
where reality and its ghosts become indistinguishable. (NF)

Avec : Thomas Kawaciw, Claudia Murphy. Version originale : français et anglais. Sous-titres : français.
Image : Laure Cottin. Son : Laure Cottin, Christian Phaure. Montage : Johanne Schatz, Laure Cottin.
Production : École Nationale Supérieure des Arts Décoratifs.

O CÉU SOBRE OS OMBROS
The sky above

Sérgio Borges
Première française

Brésil, 2010, couleur, 71’

Faire un portrait de groupe de la société brésilienne aujourd’hui, sans céder aux clichés ambiants,
c’est cela la haute et digne ambition de Sergio Borges. Dani, un trans prostitué citant Foucault ; Murari,
ancien graffiteur désormais adepte de Krishna ; un père totalement absent et néanmoins follement
aimant ; etc., tous ces personnages fabriquent une mosaïque complexe, et laissée ainsi, où aucun
n’est là pour raccorder à un paysage déjà fabriqué, mais ajouter au nuancier une énigme en couleur
de plus. (JPR)

To make a group portrait of contemporary Brazilian society, without giving way to all the associated
clichés is the lofty ambition of Sergio Borges. Dani, a transvestite prostitute who quotes Foucault;
Murari, a former graffiti artist and now a follower of Krishna; a totally absent, yet utterly loving father
etc. – all these characters form a complex mosaic which is left as it is: none of them are there to link
in with a ready-made landscape, but to add the enigma of an additional colour to the colour chart.
(JPR)

Avec : Everlyn Barbin, Edjucu Moio, Murari Krishna e Grace Passô. Image : Ivo Lopes Araújo. Son :
Bruno Vasconcelos, Gustavo Fioravante, Renato Gino. Montage : Ricardo Pretti. Production : Helvécio
Marins Jr., Sérgio Borges, Luana Melgaço, Felipe Duarte & Clarissa Campolina. Distribution : FiGa
Films.
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PAIN IS...
Stephen Dwoskin
Royaume-Uni, 1997, couleur, 80’

Le cinéma de Dowskin, on le sait, se fabrique à partir de sa propre expérience, celle de la douleur,
celle d’être mené surtout par un corps défaillant. Ce n’est donc pas un enquêteur qui va à la rencontre
des souffrants ici, mais un complice en supplice. Et qui n’hésite pas à l’occasion à goûter à d’autres
tourments ou à pousser dans leurs retranchements les discours médicaux. Se dégage du film une
sensation étrange, hors de toute prétention au savoir : le verbe être du titre reste en suspens, c’est la
douleur qui le porte, défait, ouvert. (JPR)

Dowskin’s cinema is, as we know, created on the basis of his own experience, that of pain, of being
confined by a faltering body. So it is not a researcher who goes out to meet sufferers here, but one
who shares their torturre and who does not hesitate to savour other torments or to push medical
deliberations into a corner. What this film leaves behind it is a strange aura, free of any claim to know
all the answers: the verb ‘to be’ in the title is suspended in air – it is pain which carries it, unwrapped,
open… (JPR)

Image : Ian Wiblin, Stephan Dwoskin. Son : Roger Ollerhead. Montage : Anthea Kennedy. Production :
Les films d’Ici. 

LE RÈGNE DE NAPLES
Werner Schroeter
France, 1978, couleur, 130’

« Fiction de gauche, mélodrame kitsch, fotoromanzo décadent, chronique d’une ville, opéra en mineur
ou, tout simplement, premier film « réaliste » et « narratif » de Schroeter? Le Règne de Naples est tout
cela à la fois et d’abord le défilé désenchanté de tous les grands récits qui ont nourri le cinéma italien
de l’après-guerre (l’action du film se passe entre 1943 et 1972 : trente ans, soit une génération) – et
ce défilé vu du lieu même du désenchantement : Naples. » 
S. Daney, « Schroeter et Naples », Cahiers du cinéma, no 307, janvier 1980.

« Left-wing fiction, kitsch melodrama, decadent fotoromanzo, a chronicle about a town, an opera in a
minor key, or simply Schroeter’s first realist, narrative film? Le Règne de Naples is all of the above at
once and, firstly, a disenchanted procession of all the great narratives that have influenced Italian post-
war cinema (the action takes place between 1943 and 1972: 30 years or a generation). This can be
seen from the very location of the disenchantment: Naples. »
S. Daney, « Schroeter et Naples », Cahiers du cinéma, no 307, January 1980.

Image : Thomas Mauch. Son : Tommaso Quattrini. Montage : Ursula West. Producteur : Peter Berling.
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SAILOR
Norman Leto

Première française
Pologne, 2010, couleur et N&B, 35 mm, 101’

Marin de quel périple ? De l’intelligence inutile ? Du savoir glacé de la statistique ? Le Polonais Leto
répond en additionnant les hypothèses, les graphiques et les commentaires avérés d’un sous-savoir,
autorisé pompeusement par ses retranscriptions en 3D grotesque. La cruauté ici est celle de la bêtise
qui se projette sur le vivant, sans savoir même qu’il vit, ni à quel prix. (JPR)

A sailor from which voyage? What kind of useless intelligence? Of the icy knowledge of statistics? The
Pole, Leto, answers by bringing together hypotheses, drawings and commentaries that prove to be
of sub-standard wisdom, which he pompously authorizes by transcribing them in grotesque 3D. The
cruelty here is that of stupidity projected on a living being, without even knowing he is alive and at
what cost. (JPR)

Avec : Norman Leto, Lena Sułkowska, Kamila Rejman. Version originale : polonais, anglais. Sous-
titres : polonais, anglais. Image, son et montage : Norman Leto. Distribution : Kolonie Gallery.

SICK
Kirby Dick

États-Unis, 1998, couleur, 89’

Portrait des dernières années de Robert Flanagan, spécialiste ès douleur, qui a décidé de faire de sa
passion un spectacle continu, sa raison de vivre et de mourir. Que le masochisme soit une tentative
de déjouer le pouvoir, y compris celui de la mort, et que l’humour en soit la clef intime, c’est ce que
ce film montre avec une grande délicatesse. Extraits de show, entretiens à domicile avec « Bob » ou
son épouse, tout cela construit une existence où la souffrance acquiescée oppose un déni puissant
à la cruauté. (JPR) 

Here we have a portrait of the last years of Robert Flanagan, pain specialist, who decided to turn his
passion into a continuous spectacle, his reason for living and dying. What this film demonstrates with
great finesse is that masochism is an attempt to thwart power, including that of death, and that humour
provides the intimate key to it. Extracts of a show, discussions at home with Bob or his spouse, all
build up  an existence where accepted suffering is contrasted with a cogent denial of cruelty. (JPR)

Image : Jonathon Dayton, Kirby Dick, Geza Sinkovics. Son : Alan Barker, Kip Gynn. Montage : Kirby
Dick, Dody Dorn. Production : Kirby Dick productions. Distribution : Haut et Court.
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TSE (OUT)
Roee Rosen
Première française
Israël, 2010, couleur, 34’50

Deux jeunes Israéliennes adeptes de rituels SM explicitent leurs goûts dans le cadre d’une interview
traditionnelle. Elles évoquent aussi la figure de Liebermann, député d’extrême droite. Suit sans
transition une séance où les protagonistes soudain passent à l’acte afin d’exorciser du démon
Liebermann. Une fois encore, Roee Rosen (The Confessions of Roee Rosen, en compétition au FID
2008 ; Hilarious, FID 2010) fabrique une petite bombe d’intelligence et d’humour noir, où l’analyse
politique plonge ses sondes dans les corps et les imaginaires. (JPR)

Two young Israeli S & M enthusiasts talk explicitly about their tastes in the context of a traditional
interview. They also evoke the figure of Lieberman, an extreme right-wing politician. Then the action
switches straight to a session where the protagonists suddenly indulge so as to exorcise the demon
Lieberman. Once again, Roee Rosen (The Confessions of Roee Rosen, in competition at FID 2008;
Hilarious, FID 2010) creates a little explosion of intelligence and black humour, where political analysis
plunges its probes into bodies and imaginings. (JPR)

Avec : Yoana Gonen, Ela Shapira. Version originale : hébreu, russe. Sous-titres : anglais. Image : Avner
Shahaf. Son : Binya Reches. Montage : Max Lomberg.

UNITED RED ARMY
Koji Wakamatsu
Japon, 2007, couleur, 190’

Le Japon a été secoué de sérieux troubles révolutionnaires dans les années 70 et a vu fleurir la
naissance de multiples groupuscules prônant la lutte armée. C’est ici l’histoire de l’un d’entre eux, de
sa fondation à son démantèlement sanglant. Mais le combat s’est d’abord porté au sein du groupe
lui-même, exigeant une auto-critique menée à ses extrêmes. Pratique impitoyable de la cruauté au
nom de la souffrance, ce film entre en écho avec ceux de Grandrieux et de Baudelaire, portraits d’Adao
Masachi, scénariste à l’occasion de Wakamatsu. (JPR)

Japan was shaken up by serious revolutionary unrest in the 70s and saw the emergence of a whole
host of small groups which extolled the virtues of armed struggle. This is the story of one of them, from
its founding to its bloody collapse. But the struggle first began at the heart of the group itself,
demanding fierce self criticism taken to extremes. A pitiless practice of cruelty in the name of suffering,
this film echoes those of Grandrieux and Baudelaire, portraits by Ado Masachi, screenwriter for
Wakamastsu. (JPR)

Avec : Maki Sakai, Akie Namiki, Go Jibiki, Arata. Version originale : japonais. Image : Tomohiko Tsuji,
Yoshihisa Toda. Son : Yukio Kubota. Montage : Koji Wakamatsu. Musique : Jim O’Rourke. Distributeur :
Blaq out.
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YOU MAKE ME ILIAD
Mary Reid Kelley

Première mondiale 
États-Unis, 2010, N&B, 15’

Épais maquillage sur un visage devenu dessin, vers grotesques déclamés, Mary Reid Kelley annonce
la distance. Ajoutez un jeu burlesque, le noir et blanc qui renforce le graphisme des décors, et vous
voilà embarqué dans les tristes mésaventures durant la seconde guerre mondiale d’une prostituée
belge et d’un soldat allemand. Du lupanar au champ de bataille, Mary Reid Kelley endosse les rôles
principaux. Calembours, jeux de mots (du titre, à l’épique renversé) et vers de mirliton nous éloignent
de la seule restitution historique et ouvrent d’autres terrains de bataille. (NF)

Thick make-up on a face that has become a drawing, grotesque ranting verse – Mary Reid Kelley
proclaims the distance. Add to this a burlesque game, the black and white that bring out the graphic
quality of the décor and here we are swept up into the sad misadventures of a Belgian prostitute and
a German soldier during the Second World War. From the brothel to the battle field, Mary Reid Kelley
draws out the leading roles. Puns, wordplay (from the title to the epic in disarray) and kazoo rhymes
that distance us from a purely historical reconstruction and open up other battle fields. (NF)

Avec : Mary Reid Kelley, Julie Reid, Micah Pruisner. Version originale : anglais. Image, son et effets
spéciaux : Patrick Kelley. Musique : Alice Reid Pruisner Distribution : Video Out Distribution.

A ZONA
Sandro Aguilar

Première française
Portugal, 2008, couleur, 99’

Davantage qu’à une chronologie, le scénario obéit ici aux sensations, aux peines muettes, celles
dictées par la perte d’êtres aimés : un parent, un enfant. C’est pourquoi, plus que sur le récit ou les
dialogues, l’accent est porté sur le travail de l’image. Représenter la souffrance en s’épargnant 
la cruauté de sa mise au carré passe donc par une suite de décadrages, mieux, d’occultation 
des marges, de décentrements, soutenus par une lumière crépusculaire, pudique, où quelque chose
est appelé à traverser lentement l’écran plutôt qu’à s’y fixer, où quelque chose – quoi ? l’âme
endolorie ? – doit s’animer plutôt que s’affliger. (JPR)

More than chronology, the script here follows feelings, muted grief, dictated by the loss of loved ones:
a parent, or a child. This is why, more than on the strength of the text or the dialogue, the emphasis
is laid on the task of the image. This representation of suffering, while sparing itself the cruelty of 
full-on images, passes through a series of mis-frames, better still, concealing margins, de-centring,
supported by chaste twilight, in which something is called upon to cross the screen slowly rather than
keep still on it, or something – what? a saddened soul? – has to come back to life rather than be
distressed.

Avec : Isabel Abreu, António Pedroso, Gustavo Sumpta, Cátia Afonso, Tiago Barbosa, Guilherme Pina
Cabral. Montage : Sandro Aguilar. Image : Paulo Ares. Son : Pedro Melo. Distributeur : O Som e a Fúria.
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Le portrait, exercice classique du registre documentaire. Dans la suite de portraits proposés ici, chaque
film évite de ne s’attacher qu’à une figure seule. Y est privilégiée à chaque reprise la conjugaison de
plusieurs paroles, de multiples expériences, de plusieurs visages. Cela peut n’être qu’une simple
rencontre : Godard converse avec Marcel Ophüls sur la scène d’un théâtre en Suisse ; Mékas et
Guérin en correspondances vidéographiques entre l’Europe et les États-Unis ; Marcel Hanoun à se
raconter à Stéphanie Serre, actrice improvisée de son futur film. Cela peut se risquer jusqu’au
croisement spéculaire dans The Ballad of Genesis and Lady Jaye de Marie Losier. Ou brouiller les
pistes dans un entrelacement sur le mode du patchwork : le Crazy Quilt de Françoise Lebrun qui passe
de l’autobiographie au récit d’une genèse anglophile qui mélange l’art des jardins à Virginia Woolf ;
Une sorte de Journal Vidéo d’Agnès Troublé qui part d’une collection Agnès b. à boucler pour arriver
à évoquer les admirations diverses qui nourrissent sa vie et son travail ; Sleepless Nights où Mekas,
encore, comme dans les 1001 Nuits, conjure l’insomnie en visitant ses amis ; Chew the Fat de Rirkrit
Tiravanija qui fait défiler une confrérie de jeunes artistes internationaux; Straub, Duret et Berta au travail
sur Le Streghe dans Dell’Aventura de Romano Guelfi, ou Biette, de Pierre Léon, évocation par ses
amis, acteurs et collaborateurs du critique et cinéaste disparu en 2003.
Il s’agit à chaque fois de faire état d’une multiplicité, de jeux de miroirs éclatés dont, à sa manière,
rend assez singulièrement compte le David Holzman’s Diary, ce classique de Jim McBride de 1967,
qui sera projeté en copie neuve. 

Jean-Pierre Rehm

The portrait is a classic exercise in the field of documentary. In the series of portraits presented here,
each film avoids attaching itself to a single figure. The conjunction of several discourses, multiple
experiences and various faces is preferred in each case. It might be a simple meeting: Godard
conversing with Marcel Ophüls on the stage of a  theatre in Switzerland; Mékas and Guérin on a video
link between Europe and the United States; Marcel Hanoun explaining himself to Stéphanie Serre, an
improvised actress for his future film. This can be ventured into in the specular crossing in The Ballad
of Genesis and Lady Jaye by Marie Losier. Or the issue may be clouded in an intertwining in the form
of a patchwork: the Crazy Quilt by Françoise Lebrun turns from autobiography to a narrative of
anglophile origins that combines the art of gardens with Virginia Woolf; Une sorte de Journal Vidéo by
Agnès Troublé starts with an Agnès b. collection to be completed and is followed by the evolution of
the diverse enthusiasms that feed into her life and work; Sleepless Nights where Mekas again, as in
the 1001 Nuits, conjures up insomnia by visiting his friends; Chew the Fat by Rirkrit Tiravanija which
features a brotherhood of young international artists; Straub, Duret and Berta at work on Le Streghe
in Dell’Aventura by Romano Guelfi, and Biette, by Pierre Léon, an evocation by friends, actors and
collaborators of the critic and director who died in 2003.
It is always a case of taking stock of multiplicity, of games with broken mirrors which, in its way, David
Holzman’s Diary, the 1967 classic by Jim McBride (which will be projected from a new copy),
particularly takes into account.

Jean-Pierre Rehm
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DELL’ AVVENTURA 1/2
Romano Guelfi

Première mondiale
Italie, 2010, couleur, 126’

Premier volet d’un projet consacré aux adaptations par Jean-Marie Straub, l’une au théâtre, l’autre au
cinéma, s’éclairant chacun fugacement, de Le Streghe, un des Dialogues avec Leucò de Pavese.
Guelfi, observateur scrupuleux, explore la méthode-Straub, le maître entouré, entre autres, de
complices maltraités, Renato Berta à l’image et Jean-Pierre Duret au son. Bougon, râlant avec
générosité, personnage de comédie donc, on assiste à JMS à l’œuvre, à l’ancienne, dans ses
hésitations et sa recherche patiente, Cézanne en tête, de la place de la caméra, d’une lumière, d’une
couleur, d’un timbre de voix. Une leçon, comme on dit, de cinéma. (NF)

The first segment of a Jean-Marie Straub project devoted to adaptations of Le Streghe (one of Pavese’s
Dialogues avec Leucò) one for the theatre, the other for the cinema, each of which is fleetingly
illuminating. Guelfi, a scrupulous observer, explores the Straub method with the master surrounded
by ill-treated collaborators (among others), with Renato Berta operating the camera and Jean-Pierre
Duret recording the sound. Grouchy and generously sounding off, Straub is therefore a comic
character whom we accompany at work, old-style, in his hesitations and patient research, with
Cézanne in first place, the place of the camera, a light, a colour, a tone of voice. A lesson, as they say,
of cinema. (NF)

Avec : Giovanna Daddi, Giovanna Giuliani, Jean-Marie Straub, Renato Berta, Jean-Pierre Duret, Barbara
Ulrich, Irina Lubtchansky. Production et distribution : M O F O A / V.

THE BALLAD OF GENESIS AND LADY JAYE
Marie Losier

États-Unis, 2010, couleur, 72’

Tournée pendant 7 ans à l’aide d’une Bolex 16 mm façon home movie, voilà une belle histoire d’amour,
une ballade, au début drolatique, et à la fin dramatique. Un musicien de la scène alternative rock,
Genesis P.Oridge, du groupe Throbbing Gristle, cesse de jouer pour s’éprendre de Lady Jaye. Si
passionnés l’un pour l’autre, qu’ils vont ensemble décider de modifier corps et visage, les voilà tous
deux se refaire à l’image de l’autre, créant une branche inédite du body art, et ajoutant une page neuve
aux romans courtois. (JPR)

Shot over a period of 7 years with a 16 mm Bolex in the style of a home movie, here’s a beautiful love
story, a ballad, which is funny at the beginning but dramatic at the end. Genesis P.Oridge, a musician
from the alternative rock scene, of the group Throbbing Gristle, stops playing when he falls for Lady
Jaye. They are so taken with each other that they decide to modify their bodies and faces so that each
will take on the image of the other, thereby creating a new branch of body art and adding a new page
to courtly romances. (JPR)

Avec : Genesis Breyer P-Orridge, Lady Jaye Breyer P-Orridge, Big Boy (Breyer P-Orridge), Tony Conrad,
Gibby Haynes, Clyde Magid, Caresse P-Orridge Balpazari, Genesse P-Orridge, Lili Chopra Peaches.
Montage : Marie Losier, Marc Vives. Production : Steve Holmgren, Marie Losier. Vendeur international :
Cat & Docs. Distribution : Epicentre Films.



BIETTE 
Pierre Léon 
Première mondiale
France, 2010, couleur, 109’

Grand critique, acteur à l’occasion, assistant de Pasolini, grand cinéaste aussi, mais au goût prononcé
pour la discrétion, Jean-Claude Biette est mort en 2003. Lui rend ici hommage, savamment calculé
par Pierre Léon, la foule conséquente de ses amis, collaborateurs et complices. Sur les lieux de ses
tournages, entre les paroles des témoins, se laisse deviner un fantôme inquiet et joueur, un dandy
sans foi dans l’aristocratie, un éclectique effrayé de faire troupe. (JPR)

A major critic, sometime actor, assistant to Pasolini, a great director too, but with a pronounced taste
for discretion, Jean-Claude Biette died in 2003. Paying him homage here are a large number of his
friends, collaborators and accomplices, skilfully calculated by Pierre Léon. On the locations of his
shoots, between the words of witnesses, a restless and playful phantom appears, a dandy without
any faith in the aristocracy, an eclectic frightened of being one of the crowd. (JPR)

Avec : Pascal Cervo, Françoise Lebrun. Image : Sébastien Buchmann. Son : Rosalie Revoyre. 
Montage : Martial Salomon. Production : Les Films de la Liberté.

CHEW THE FAT
Rirkrit Tiravanija
Première française
Allemagne, 2008, couleur, 135’

Rirkrit Tiravanija est un artiste renommé pour son travail sur le motif de la convivialité, à une époque,
les années 90, où cette aventure était partagée par bien d’autres. Ce sont ces autres, complices
dispersés de par le monde, à qui il va rendre une visite de courtoisie, s’informant par la même occasion
de leur mode de travail, de leurs obsessions, etc. Douglas Gordon, Pierre Huyghe, Dominique
Gonzalez-Foerster, Jorge Pardo, Liam Gillick, Andrea Zittel, Philippe Parreno, Tobias Rehberger,
Elizabeth Peyton, Carsten Höller, Angela Bulloch figurent le casting. Et à Londres, Paris, Berlin,
Stockholm, New York, la Thaïlande, le désert californien offrent le décor. Un monde de formes et
d’attitudes. (JPR)

Rirkrit Tiravanija is an artist renowned for his work on the theme of conviviality, in an era (the 1990s)
when this adventure was shared by many others. It is these others, accomplices dispersed around
the world, to whom he pays courtesy visits, at the same time finding out about their way of working,
their obsessions, etc. Douglas Gordon, Pierre Huyghe, Dominique Gonzalez-Foerster, Jorge Pardo,
Liam Gillick, Andrea Zittel, Philippe Parreno, Tobias Rehberger, Elizabeth Peyton, Carsten Höller and
Angela Bulloch feature in the cast. And London, Paris, Berlin, Stockholm, New York, Thailand, and the
Californian desert provide the decor. A world of shapes and attitudes. (JPR)

Avec : Andrea Zittel, Angela Bulloch, Douglas Gordon, Elizabeth Peyton, Jorge Pardo, Liam 
Gillick, Pierre Huyghe, Carsten Hoeller, Philippe Parreno, Dominique Gonzales-Foerster, Tobias 
Rehberger, Maurizio Cattala. Image : Rirkrit Tiravanija. Son : Cristian Manzutto. Montage : Daniela Birk.
Production et distribution : TALK.TALK. Documentaries GmbH & Co.
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CORRESPONDANCE 
JONAS MEKAS – J.L. GUERIN 

José Luis Guerin et Jonas Mekas
Première française

Espagne /États-Unis, 2011, couleur, 96’

Après Abbas Kiarostami et Victor Erice, le CCCB de Barcelone a répété l’expérience avec cette
correspondance par missives vidéos entre Jonas Mekas et José-Luis Guerin. L’un et l’autre voyagent,
travaillent à domicile, réfléchissent à leur pratique, au monde alentour en rapport avec leur obsession
commune à filmer. S’y lisent l’admiration et le respect, l’Europe et les États-Unis, le printemps ici 
et là-bas, la gravité et la joie de vivre. Autoportraits croisés qui s’adressent en images et en sons, et
résolument destinés à tous. (JPR)

Following Abbas Kiarostami and Victor Erice, the Barcelona CCCB repeated the experience with this
correspondence between Jonas Mekas and José-Luis Guerin through video missives. Both of them
travel, work at home, reflect on their practice and the world around them in relation to their shared
obsession with filming. What comes out is admiration and respect, Europe and the United States,
springtime here and there, gravity and joie de vivre. Interlinked self-portraits which are presented in
images and sounds, and resolutely aimed at everybody. (JPR)

Production : Centre de Cultura Contemporània de Barcelona (CCCB), Centro Cultural Universitario
Tlatelolco (UNAM), La Casa Encendida, Acción Cultural Española, José Luis Guerin and Jonas Mekas
Films.



CRAZY QUILT
Françoise Lebrun
Première mondiale / Premier film
France, 2011, couleur, 58’

Assise sur la scène d’un cinéma comme pour un typique débat d’après séance, Françoise Lebrun,
actrice passée ici derrière la caméra (mais devant aussi), commence par la fin et prévient aimablement
son interlocuteur : il s’agira d’un ouvrage à la manière d’un quilt, d’un crazy quilt. Traduction ?
Autobiographie filmée où le « je » se présente chahuté, façon patchwork. À l’aide de quelles pièces?
Celles récoltées au cours de son retour en Angleterre, sur les lieux de ses séjours de jeunesse, à la
recherche de sa correspondante britannique. Mais cela est prétexte à remémoration plus ample, qui
mène des souvenirs précis d’une jeune fille à l’imaginaire si singulier de toute une île. Déambulation
parmi les vieilles pierres et celles aussi qui les ont remplacées, promenade extasiée au milieu d’un
garden anglais en compagnie d’un jardinier spécialiste, évocation de la tribu de peintres et d’écrivains
autour de Virginia Woolf à Bloomsbury, rencontre fantôme avec David Hockney le long d’une rue :
tout prend les couleurs d’un fantastique apprivoisé. L’aventure, après avoir croisé une statue de Peter
Pan entouré d’oiseaux et une belle assiette de poires, se termine chez elle, dans la campagne
française, dans une solide bâtisse qu’un couple d’Anglais rêverait d’acquérir. La boucle est bouclée,
les morceaux de mémoire se sont un peu renoués, on peut se reposer sous l’édredon, le quilt s’est
assagi. Pour un temps. (JPR)

Seated on a podium in a cinema as if for a typical Q&A after a screening, Françoise Lebrun, actress
here behind the camera (but in front of it too), begins by the end and politely warns her interlocutor:
it will be a question of a work in the style of a quilt, of a crazy quilt. That is, of a filmed autobiography
where the “I” appears unruly, like a patchwork. With the help of which pieces? Those collected on her
return to England, in the places where she passed her youth, looking for her British pen pal. But this
is a pretext for a more sweeping recollection that leads from the precise memories of a young girl to
the very particular imagination of an entire island. Ambulation amidst the old stones and also those
that replaced them, ecstatic walk in an English garden with a specialist gardener, recollection of the
Bloomsbury group of painters and writers around Virginia Woolf, a make-believe meeting with David
Hockney in a street: everything here adopts the colors of a tamed fantasy. The adventure, after having
come across a statue of Peter Pan surrounded by birds and a fine plate of pears, comes to an end at
her place, in the French countryside, in a solid building that an English couple would love to purchase.
We’ve come full circle: bits and pieces of memory are revived; we can now rest under the eiderdown,
the quilt has settled down. At least for now. (JPR)

Image : Pierre Creton. Son : Graciela Barrault. Montage : Françoise Lebrun et Pierre Creton. Production
et distribution : Caïmans Productions.
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DAVID HOLZMAN’S DIARY
Jim Mc Bride

États-Unis, 1967, couleur, 74’

Premier film du réalisateur américain Jim McBride, connu pour avoir fait le remake américain d’A bout
de Souffle en 1983, ainsi que The Big Easy et Great Ball of Fires, le biopic de Jerry Lee Lewis, ce
Journal de 1967 trouve son inspiration dans le cinéma expérimental de l’époque. Trois personnages
principaux dans ce film : Éclair, la caméra, Nagra, au son, les deux au service de David, ayant entrepris
de vérifier l’adage godardien cité en devise : « le cinéma, c’est la vérité 24 fois par seconde. » Vérifier,
infirmer? À voir. Autobiographie filmée au quotidien, les maigres péripéties ne servent ici qu’à décliner
les possibilités techniques offertes par Éclair et Nagra, et citer les maîtres dans une réjouissante fiction
documentaire. (JPR)

The first film by the American director Jim McBride, known for having made the American remake of
A bout de Souffle in 1983, as well as The Big Easy and Great Ball of Fires, the biopic of Jerry Lee Lewis,
this diary from 1967 was inspired by the experimental cinema of the period. Three main characters in
this film: Eclair, on the camera, Nagra, on sound, both of them at the service of David, with the aim of
verifying Godard’s adage cited as a motto: “cinema is the truth 24 times a second.” Verify or invalidate?
It remains to be seen. An autobiography filmed from everyday life, the slim adventures of which only
serve to display the technical possibilities offered by Eclair and Nagra and to cite the masters in a
joyful documentary fiction. (JPR)

Avec : L.M. Kit Carson, Eileen Dietz, Lorenzo Mans, Louise Levine, Fern McBride, Michel Levine, Robert
Lesser, Jack Baran. Image : Michael Wadley (aujourd’hui Wadleigh). Photographies complémentaires :
Paul Goldsmith et Paul Glickman. Production : Jim Mc Bride. Distribution : Baba Yaga Films.

MARCEL HANOUN, CHEMIN FAISANT
Laurent Aït Benalla et Stéphanie Serre

France, 2010, couleur et N&B, 46’

Le titre l’indique, ce film accompagne un parcours. Ce qui aurait pu n’être qu’un portrait classique
réalisé avec Stéphanie Serre s’entretenant avec lui pour les besoins de ses études, devient un film
sur un cinéaste au travail, alors que l’intervieweuse devient l’actrice du film qu’il tourne, Cello. Faisant
résonner des extraits avec les préoccupations actuelles de Marcel Hanoun, Laurent Aït Benalla invite
à une déambulation dans le présent d’une œuvre toujours vivante, dans la pensée d’un cinéaste
toujours tendu par le désir de cinéma. (NF)

As the title suggests, this film accompanies a process. What might have been just a classic portrait,
with Stéphanie Serre interviewing Hanoun for her studies, becomes a film about a film-maker at work,
while the interviewer becomes an actress in the film he is shooting, Cello. Making extracts chime with
the current preoccupations of Marcel Hanoun, director Laurent Aït Benalla invites us to wander through
the present of an always lively piece of work, in the mind of a film-maker always fraught with desire
for cinema. (NF)

Image, son, montage : Laurent Aït Benalla. Production et distribution : SLAB.



MARCEL OPHÜLS ET JEAN-LUC GODARD :
LA RENCONTRE DE SAINT-GERVAIS
Frédéric Choffat et Vincent Lowy
Première internationale 
Suisse, 2011, couleur, 45’

Après la projection d’un film de Marcel Ophüls dans une salle à Saint-Gervais, en Suisse, le réalisateur
et Godard conversent. Il est question d’un vieux projet imaginé ensemble sur la Palestine, et
abandonné pour cause de différent sur les méthodes. S’il manifeste surtout l’estime pudiquement et
explicitement partagée, et un humour pas moins également distribué. Au final, deux grands cinéastes
livrent leurs visages et leurs sourires à déchiffrer, pour notre bonheur. (JPR)

Following the projection of a film by Marcel Ophüls in a room in Saint-Gervais in Switzerland, the
director and Godard converse. They discuss an old project they conceived together about Palestine,
which was abandoned due to disagreements concerning methods. It manifests above all a modestly
and explicitly shared esteem and a shared sense of humour. In the end, two great directors present
their faces and smiles to be decoded, for our enjoyment. (JPR)

Version originale : français. Sous-titres : anglais. Production : Théâtre de Saint-Gervais. Distribution :
Les Films du Tigre.

ROGER LAPORTE
LA CLAIRIÈRE ET LE REFUGE
LEÇONS SUR HEIDEGGER
François Lagarde
Première mondiale
France, 2011, couleur, 146’

Invité en 1994 au c ipM (Centre International de Poésie Marseille), l’écrivain et professeur de
philosophie Roger Laporte se livre généreusement à une introduction en quelques leçons à la pensée
de Martin Heidegger. Destinées à un public d’étudiants des Beaux-Arts, ces leçons s’avancent
modestes, posées, n’évitant aucune des difficultés de cette méditation décisive. Du coup, c’est aussi
un portrait de Laporte en passeur qui s’offre ici, dans l’exercice même de cette passion. (JPR)

Invited to the c ipM (Centre International de Poésie Marseille) in 1994, the writer and professor of
philosophy Roger Laporte throws himself into an introduction to the thought of Martin Heidegger in a
few lessons. Intended for Fine Art students, these lessons explain in a modest, poised way, avoiding
none of the difficulties of this decisive meditation. Consequently, it is also a portrait of Laporte exercising
this educational passion that is presented here. (JPR)

Avec : Roger Laporte. Image et son : Bernard Combes, François Lagarde, Rui Owada. Montage :
François Lagarde. Photographie : Jean Marc de Samie. Production : Hors Œil Editions.
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SLEEPLESS NIGHTS STORIES
Jonas Mekas

États-Unis, 2010, couleur, 112’

Même la nuit, Jonas Mekas tourne. Ses rêves? Non, ses amitiés, ses rencontres. S’inventant nouvelle
Shéhérazade, le voilà prendre ses insomnies de vitesse en proposant une suite de portraits nocturnes
commentés, où chaque protagoniste est invité à compléter le bouquet de son histoire. S’offre une
suite de récits éclatés glanés lors de périples ici ou là aux États-Unis. (JPR)

Jonas Mekas even films at night. His dreams perhaps? No, his friendships and encounters. He
counters his insomnia by reinventing himself as the new Scheherazade and presenting a series of
nocturnal portraits with commentary, in which each protagonist is invited to complete the tapestry of
his story. What is presented is a series of fractured narratives gleaned during trips to various parts of
the United States. (JPR)

Avec : Benn Northover, Louis Garrel,Marina Abramovic, Harmony Korine, Sebastian Mekas, Dalius
Naujo, Carolee Schneemann, Ken Jacobs, Florence Jacobs, Louise Bourgeois, Yoko Ono, Phong Bui,
Raimund Abraham, Nathlie Provosty, Rachel Korine-Simon, Lefty Korine, Jean-Jacques Lebel, Hans
Ulrich Obrist, Pip Chadorov, DoDo Jin Ming, Hopi Lebel, Kris Kucinskas, Thomas Boujut, Audrius
Naujokaitis, Jonas Lozoraitis, Lee Stringer, Patti Smith, Diane Lewis, Simon Bryant, Adolfas Mekas,
Oona Mekas , Bjork Gudmundsdottir. Montage : Jonas Mekas and Elle Burchill. Image : Thomas Boujut,
Jonas Lozoraitis, Benn Northover, Louis Garrel. Production : Jonas Mekas Films. Distribution : RE :
VOIR vidéo.

UNE SORTE DE JOURNAL VIDÉO
A sort of video diary

Agnès Troublé
Première française

France, 2011, couleur, 50’

Agnès Troublé alias Agnès B. boucle tout juste une collection, avant de s’envoler vers d’autres
urgences, celles de ses sources d’inspiration passées et futures. « Sorte de  journal », titre-t-elle
humblement en hommage à Mekas, construit de ses admirations, la voilà croiser des amis, des
artistes, des lieux, des intensités. Le tout défile vite, et laisse se dérouler sans pli une matière faite de
l’étoffe des rêves. (JPR) 

Agnès Troublé alias Agnès B. has just completed a collection before rushing off to deal with other
emergencies concerning past and future sources of inspiration. “Sorte de  journal” is the title, in a
humble homage to Mekas, built from her enthusiasm for encountering friends, artists, places and
intensities. It all zips by rapidly, unfurling material made from the stuff of dreams with no creases. (JPR)

Distribution : Love Streams.



Quelques titres mis à part, de films tournés peu avant les récents événements en Tunisie et en Égypte,
ou tout juste terminés, nous vous proposons de partager des moments d’un chantier encore en cours.
Chantier politique, d’abord, puisque comme on sait les soulèvements n’ont pas encore accompli 
leur tâche de renouvellement, celle-ci est à l’œuvre, fragile, complexe, riche d’un avenir neuf. Chantier
cinématographique ensuite, puisque si de nombreuses images ont été prises sur le vif, dans l’urgence
et la nécessité, et par toutes sortes de moyens, reste à les rassembler, les penser, les organiser en un
montage, en une cohérence provisoirement conclusive. C’est au milieu donc de ce calendrier que
nous nous trouvons, et c’est ainsi que nous entendons vous le présenter. Occasion de réfléchir devant
vous, à ce qu’est un film, ce qu’est une révolution, comment en rendre compte : quels outils? quelles
sources? comment choisir ? expliquer ? De multiples et passionnantes questions, toutes offertes par
« le bel et vivace aujourd’hui. » (JPR)

Aside from some titles, films shot shortly before the recent events in Tunisia and Egypt, or just finished,
we propose that you share with us moments from a site still in progress. A political site, first of all,
since we know the uprisings haven’t yet fulfilled their job of renewal. This is at work and it is fragile,
complex and rich with a new future. A film site next, since numerous images were taken on the spot,
in a hurry and in need, by all kinds of means; it remains to collect them, to think them, to organize
them in an editing, in a coherence temporarily concluding. It is thus in the middle of this calendar that
we find ourselves, and it is thus that we intend to present it to you. An occasion for a common reflection
on what is a film, what is a revolution and how to take stock of it: With what tools? With what sources?
How to choose? To explain? Many fascinating questions, all offered by “the fine and vivid today.” (JPR)
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LA NUIT, ELLES DANSENT
Isabelle Lavigne et Stéphane Thibault

Canada, 2010, couleur, 80’

Une mère, ses filles, au Caire, leur métier : danseuse. Famille remuante, passionnée, qui va nous faire
partager ses affections tumultueuses, les rudesses de leur gagne-pain, et nous faire découvrir surtout
de manière très tendre la réalité de femmes livrées à elles-mêmes et résolues à prendre leur existence
en main. (JPR)

A mother, her daughters, in Cairo, their job: dancer. Boisterous and passionate family that is going 
to communicate to us its turbulent affections, the hardships of their way of making a living, and to
especially introduce us, in a very tender way, to the reality of women left to themselves and determined
to take charge of their existence. (JPR)

Avec : Reda Ibrahim Mohamed Ali, Amira Said Samir Sayed, Bossy Said Samir Sayed, Hind Said Samir
Sayed. Image : Stéphane Thibault. Son : Isabelle Lavigne. Musique : Benoît Charest. Production : Les
Films du tricycle. Distribution : Les Films du 3 mars.

PLUS JAMAIS PEUR
Mourad Ben Cheikh

Tunisie, 2011, couleur, 72’

En Tunisie, Mourad Ben Cheikh rencontre d’anciens activistes opposants au régime tout juste déchu
et leurs très jeunes relais. À l’écoute de leurs témoignages, c’est un portrait en négatif du contexte
des luttes passées (arrestations et tortures, surveillance chronique, cambriolages policiers et
intimidations constantes), et de celles encore en cours qui émerge pour se soustraire définitivement
à la peur. (JPR)

In Tunisia, Mourad Ben Cheikh meets former activists opposed to the recently deposed government
and their very young successors. Listening to their accounts, it is a negative portrait of the context of
both past struggles (arrests and torture, ongoing surveillance, break-ins by the police and constant
intimidations) and those still in process that stand out to escape, once and for, all from fear. (JPR)

Avec : Radhia Nasraoui, Lina Ben Mhenni, Karem Cherif, Hamma Hammami, Chaima Issa Cherif,
Sadok Mhenni. Image : Hatem Nechi, Mehdi Bouhlal, Lassaad Hajji. Son : Mohsen Feriji, Walid Ouerghi,
Chokri Marzouki. Montage : Pascale Chavance, Imen Abdelberi. Musique : Kais Sellami. Chant : Alia
Sellami. Producteur : Cinetelefilms. Distribution : KMBO.

RÉVOLUTION - WORK IN PROGRESS 
Jean-François Hassoun

France, 2011, +/– 80’ (en partenariat avec FR3)

Cf page 220



Listening often requires the attentive accumulation of rare and scattered clues. Two individuals
converse and the spectator waits, kept at a distance, more like a spy than a police officer. In 1974,
Harry Caul, a specialist in electronic surveillance who is esteemed by his peers and who in his spare
time is a saxophonist who plays along to some good selected recordings at home, manipulates like
a virtuoso the rotational potentiometers on his mixing desk in order to select the best take from tapes
containing some discreet recordings of a courting couple, more or less at a distance. The conversation
by F. F. Coppola, with Gene Hackman in the leading role, transposes to the realm of the audible the
propitious photographic takes of suspicion deployed by Michelangelo Antonioni in Blowup (1966),
thus preceding the mishaps or repeated accidents in the work of the sound recordist according to
Brian De Palma in Blow Out (1981). During these investigations, the affirmation of proof does not
constitute what is essential, the particularities of the tools used are overexposed and the uncertainty
of the observer is seen to be consoled.
Conversations secrètes is a parallel screen where the words reduce their meaning to profit from the
detours of interpretation. The dialogues are in the foreground and yet the words seem insufficient,
their meaning is suggested by some other elements thus becoming indispensable. While sight instantly
presents a view of the whole, hearing must content itself with a general sensation. In this initial fog,
some indistinct traces emerge, each one complicating the previous one. Certain visual or aural details
are received as required signs putting any comprehension on a backburner. In the end, without any
secret being totally unveiled, the whole seems far simpler than the premises might have suggested.
These nuances seem obvious when the protagonist is a musician or a conductor. The discourse can
be reinforced by a musical extract, a paradox facilitated by editing, when the music suddenly chimes
in a surprisingly intelligible way. The complementarity between words and music sometimes becomes
inextricable when the actor expresses himself equally with one or the other. The evaluation is
kaleidoscopic when an artist grasps a distant reality or a limited field of knowledge. Elsewhere,
elements are sometimes electronically manipulated, stretched or shifted. The diversity of supports
(photographic negative or hard drive), the multiplicity of situations (interior or exterior), and the number
of speakers (voice-overs or the abundance of individuals) all multiply the distortions. When words
escape, attention shifts to accentuation, inflection, modulation or articulation. The image is deployed,
sound is disseminated and simultaneity complicates distinctions.

Gilles Grand
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L’écoute nécessite souvent l’accumulation attentive d’indices rares et épars. Deux individus se parlent
et maintenu à distance, un peu espion, pas forcément policier, le spectateur patiente. En 1974, Harry
Caul, spécialiste de la surveillance électronique reconnu par ses confrères et saxophoniste à ses
heures doublant chez lui quelques bons enregistrements choisis, manipule en virtuose les
potentiomètres rotatifs de sa table de mixage afin de sélectionner la meilleure prise parmi les bandes
magnétiques stockant quelques captations discrètes, plus ou moins éloignées, d’un duo amoureux.
The conversation de F. F. Coppola, avec Gene Hackman dans le rôle principal, transpose dans les
sphères de l’audible les saisies photographiques propices au soupçon déployées par Michelangelo
Antonioni dans Blowup (1966), précédant ainsi les imprévus ou accidents répétés du labeur de preneur
de son selon Brian De Palma, Blow Out (1981). Lors de ces enquêtes, l’affirmation d’une preuve ne
constitue pas l’essentiel, les particularités des outils utilisés sont surexposées et l’incertitude de
l’observateur se révèle confortée.
Conversations secrètes est un écran parallèle où les paroles réduisent leur signification pour 
profiter des détours de l’interprétation. Les dialogues sont au premier plan et pourtant, les mots
semblent insuffisants, leur entendement est suggéré par quelques autres éléments devenant ainsi
indispensables. Si la vision propose instantanément une vue d’ensemble, l’audition doit se contenter
d’une sensation générale. Dans cette brume initiale, quelques traces indistinctes émergent, chacune
d’elles compliquant la précédente. Certains détails visuels ou sonores sont à accueillir comme des
signes nécessaires laissant en attente toute compréhension. Au final, sans aucun secret totalement
dévoilé, l’ensemble paraîtra bien plus simple que les prémices ne le faisaient deviner. Ces nuances
semblent évidentes lorsque le protagoniste est musicien ou chef d’orchestre. Le discours peut être
renforcé par un extrait musical, paradoxe facilité par montage, lorsque la musique sonne soudainement
d’une manière étonnamment intelligible. La complémentarité entre paroles et musique devient 
parfois inextricable si l’acteur s’exprime avec les uns ou avec l’autre tout autant. L’appréciation est
kaléidoscopique quand un artiste attrape une réalité distante ou un champ de connaissance restreint.
Ailleurs, les éléments sont parfois électroniquement manipulés, étirés ou déplacés. La diversité des
supports, la pellicule ou les disques durs, la multiplicité des situations, en intérieur ou à l’extérieur, le
nombre des intervenants, voix-off ou foisonnement d’individus, tout ceci multiplie les distorsions.
Lorsque les mots s’échappent, l’attention se déplace vers l’accentuation, l’inflexion, la modulation ou
l’articulation. L’image déploie, le son dissémine et la simultanéité complique les distinctions.

Gilles Grand



152

écrans parallèles
Conversations secrètes

9 EVENINGS : OPEN SCORE
Barbro Schultz-Lundestam 
États-Unis, France, Danemark, 2010, couleur, 32’

En 1966, lors des neufs soirées de spectacle célébrant la rencontre d’une dizaine d’artistes de New
York avec une trentaine de scientifiques et d’ingénieurs des laboratoires de Bell Telephone, Robert
Rauschenberg présente Open Score les 14 et 23 octobre. Cette partition ouverte, d’abord en deux
mouvements puis en trois, juxtapose une suite de situations de jeu clairement distinctes. Le film est
en deux parties, l’un présentant les images d’époque signée Alfons Schilling, l’autre propose un
entretien daté de 1997 mené par Barbro Schultz-Lundestam. (GG)

On 14 and 23 October 1966, Robert Rauschenberg presented Open Score during nine evenings 
of shows celebrating the meeting between ten artists from New York and thirty scientists and 
engineers from the Bell Telephone laboratories. This open score juxtaposes a series of clearly distinct
performance situations, firstly in two movements and then in three. The film is in two parts, one showing
images of the period by Alfons Schilling, the other presenting an interview conducted by Barbro
Schultz-Lundestam in 1997. (GG)

Production : E.A.T. Productions.

9 EVENINGS : KISSES SWEETERS THAN WINE
Barbro Schultz-Lundestam 
États-Unis, France, Danemark, 2010, couleur, 71’

Dans l’immense bâtiment du 69th Regiment Armoury, connu pour avoir accueilli en 1913 l’Armory Show
présentant l’art moderne au public américain, se sont déroulées neufs soirées consécutives sous
l’égide de Billy Klüver et de Robert Rauschenberg. Les 21 et 22 octobre 1966, la performance de
Öyvind Fahlström, Kisses sweeters than wine lançait ses emprunts à la science, à la science-fiction,
à la bande dessinée contre la guerre du Vietnam, tout en parachevant le tout avec le titre d’une célèbre
chanson d’amour des années 50. Le document est en deux parties, l’archive filmée et les entretiens.
(GG) 

In the enormous building housing the 69th Armoury Regiment, known for hosting the Armoury Show
that introduced the American public to modern art in 1913, nine consecutive soirées took place under
the auspices of Billy Klüver and Robert Rauschenberg. On 21 and 22 October 1966, the performance
by Öyvind Fahlström, Kisses sweeter than wine presented what he had borrowed from science,
science-fiction, and strip cartoons against the Vietnam War, wrapping it all up in the title of a famous
1950s love song. The document is in two parts : the filmed archive and interviews. (GG)

Production : E.A.T. Productions.
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ARMOR
Jean Anouilh

Première internationale
France, 2011, 28’

Guillaume Fresneau, dit REDeye, est en session d’enregistrement. L’ambiance du studio avec la
nécessaire sensation d’enfermement laisse émerger chaque interprétation en un solo incertain.
L’impatience de la découverte du mixage final cède la place à une proximité attentive à chacune des
hésitations propices à l’édifice. L’artifice des sessions isolées constitue la voie principale de cette
intrusion à l’intérieur des pistes numériques et des cellules insonorisées. (GG) 

Guillaume Fresneau, aka REDeye, is in a recording session. The ambiance of the studio with the
necessary sensation of enclosure enables the emergence of each interpretation in an uncertain solo.
The impatience of the discovery of the final mix gives way to a proximity attentive to each of the
hesitations propitious to the edifice. The artifice of isolated sessions constitutes the main theme of this
intrusion into the interior of digital paths and soundproofed cells. (GG)

Avec : Guillaume Fresneau, Suzanne Thoma, Sonia Cordier, François Sabin, Antoine Posso di Borgo,
Jean-Charles Versari, Jonathan Allard, Paul Lefebvre. Version originale : français, anglais. Sous-titres :
anglais. Image et son : Jean Anouilh. Montage : Jean-Christophe Bouzy. Production et distribution :
Lamplighter Films

ASLEEP
Adormecidos

Clarissa Campolina 
Première française

Brésil, 2011, 6’

La ville est vide, il fait nuit. Le titre suggère de possibles habitants endormis. Les vues nocturnes des
structures citadines un peu désaxées et sans agitation sont peu fréquentes. Ces paysages urbains
semblent occupés par les seuls visages blafards, gigantesques, les yeux grands ouverts des panneaux
surgissant ici et là. Une autre nuit des vivants morts. (GG) 

The city is empty, it is night time. The title evokes sleeping inhabitants. The nocturnal views of slightly
off-kilter but calm city structures are infrequent. These urban landscapes seem to be occupied by lone,
pale, gigantic wide-eyed faces on hoardings which spring up here and there. Another night of the
living dead. (GG)

Version originale : portuguais. Sous-titres : anglais. Image : Clarissa Campolina. Son : O Grivo. 
Montage : Luiz Pretti. Production et distribution : Teia.



BROKEN LEG
Samir Ramdani et Shannon Dillon
Première mondiale
France, 2010, 26’

Les Krumpers sont les danseurs de Los Angeles dont les mouvements vifs et heurtés racontent la 
vie, et la jouissance. Le Krump ou Kingdom Radically Uplifted Mighty Praise, soit approximativement 
l’éloge puissant d’un royaume radicalement porté est une suite de mouvement dont l’enchaînement
conte une histoire. L’introduction semble nous apprendre ces mots-mouvements. Ensuite les gestes
s’accumulent et notre apprentissage rapide de ce langage corporel commence à laisser libre cours
à des significations erronées ou incertaines. (GG)

The Krumpers are dancers from Los Angeles whose lively, violent movements relate to life and joy.
The Krump or Kingdom Radically Uplifted Mighty Praise, approximately a powerful eulogy for a radically
focussed realm, is a sequel of a movement, the linking of which recounts a story. The introduction
seems to teach us these word-movements. Then the gestures accumulate and our rapid apprentice-
ship of this body language starts to open the way to erroneous and uncertain meanings. (GG)

Version originale : anglais. Sous-titres : français. Image : Shannon Dillon. Production : Palais de Tokyo.

CANCIÓN DE AMOR
Love song

Karin Idelson
Première européenne
Argentine, 2011, couleur, 58’

L’omniprésence indifférenciée des chansons populaires dans l’environnement urbain est renversée
en une volonté de synchronisation de ces airs à la vie. La playlist, la liste de morceaux choisis, 
devient le scénario d’une ondulation des images refusant le clip. La volonté d’un contact plus rude
entre une chanson d’amour et un combat de boxe, une lap-danse ou la violence d’un footing imposé
rend tentant de se concocter des histoires avec les mots et plus délicat de résister à la glue distillée
par les notes. (GG)

The undifferentiated omnipresence of popular songs in the urban environment is reversed in a desire
for the synchronisation of these tunes to life. The playlist, the list of chosen pieces, becomes the
scenario for an undulation of images refusing the clip. The desire for a more brusque contact between
a love song and a boxing match, a lap dance or the violence of obligatory jogging makes it tempting
to concoct stories with the words and more difficult to resist the glue distilled by the notes. (GG)

Version originale : espagnol. Sous-titres : anglais. Image : Karin Idelson. Montage : Gaby Goldberg.
Son : Hernán Weisz – Guido Deniro. Production : Federico Pintos.
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CONVERSATION SECRÈTE
Francis Ford Coppola
États-Unis, 1974, 113’

La sensibilité d’une membrane s’agite dans ce film prévu pour précéder Le Parrain, séparant
chronologiquement les deux premiers opus de cette saga. La membrane est le nom du personnage
principal, Harry Caul, caul en anglais désignant une membrane. Initialement son nom était Caller,
l’appelant, celui qui est à l’autre bout du fil, simplifié en Call, celui qui appelle mais une faute de frappe
lui donna le nom définitif. La membrane, c’est l’imperméable transparent que Gene Hackman porte
souvent. Une membrane visuelle, c’est la vitre dépolie qui laisse deviner un meurtre. La membrane
est celle des haut-parleurs et surtout celle invisible des microphones propices à la surveillance audio
de ce couple dont les propos nous inquiètent sur un danger possible. (GG) 

The sensibility of a membrane acts in this film that was planned to precede The Godfather,
chronologically separating the first two films of the saga. The membrane is the name of the main
character, Harry Caul, the word caul designating a membrane. Initially his name was Caller, the person
on the other end of the line, simplified to Call, with a typographic error providing the definitive name.
The membrane is the transparent raincoat often worn by Gene Hackman. As a visual membrane it is
the frosted window which suggests a murder. The membrane is also the loudspeakers and above all
the invisible microphones conducive to the audio surveillance of the couple whose words warm us
against a possible danger. (GG)

Avec : Gene Hackman, John Cazale, Allen Garfield, Frederic Forrest, Harrison Ford, Cindy Williams,
Michael Higgins, Elizabeth MacRea, Teri Garr, Mark Wheeler, Robert Shields, Phoebe Alexander, Robert
Duvall, Gian-Carlo Coppola, Al Nalbandian. Montage : Walter Murch, Richard Chew. Image : Bill Butler.
Musique : David Shire. Son : Nathan Boxern Michael Evje, Walter Murch, Art Rochester. Production :
Francis Ford Coppola. Distribution : Cinémathèque suisse.

ENERGODAR
Louidgi Beltrame 

Première mondiale
France, 2010, couleur, 38’

Les Atomgrads sont des villes bâties durant la guerre froide pour recevoir les populations actives dans
les recherches nucléaires militaires en Russie. Depuis la chute de l’Union Soviétique et l’accident 
de Tchernobyl, ces villes sont désertées. Parmi les constructions, il y a Duga-3, un mur métallique
générant un signal anti-missile claquant à 10 hertz et perturbant les transmissions sur ondes courtes.
La visite présente les ruines dispersées en une série d’atomes visuels et sonores tirés d’une époque
musicale électronique et punk. (GG) 

The Atomgrads were cities built during the Cold War to accommodate personnel engaged in military
nuclear research in Russia. These cities have been deserted since the collapse of the Soviet Union
and the Chernobyl disaster. One of the constructions is Duga-3, a metallic wall generating a resounding
anti-missile signal at 10 hertz which disturbs transmissions on shortwave. The visit presents the
dispersed ruins in a series of visual and sonorous atoms drawn from an electronic and punk musical
era. (GG)

Avec : Larissa Mamounia. Version originale : anglais et russe. Sous-titres : français. Son : Terence
Meunier. Montage : Louidgi  Beltrame et Elfi Turpin. Montage & son : Mikaël Barre. Musique : Stéphane
Laporte.



FINISTERRAE
Sergio Caballero 
Espagne, 2010, 80’

Deux revenants parlant russe entament un cheminement dont la finalité serait la promesse d’une
métamorphose. Le chevalier et son écuyer, Don Quichotte et Sancho Panza, Bowman et Poole dans
2001 ou plus simplement, deux noctambules épuisés par les fêtes et les concerts veulent changer de
situation. L’objectif n’est pas à portée de main, les rencontres seront surprenantes et musicalement
affirmées, les animaux ne seront pas des simples figures symboliques. Le co-directeur et responsable
des visuels du Festival Sonar prouve avec ce road movie sa gourmandise pour un répertoire musical
sans limite. (GG)

Two Russian-speaking strangers take a path promising metamorphosis. The knight and his squire,
Don Quixote and Sancho Panza, Bowman and Poole in 2001 or more simply, two night owls exhausted
by parties and concerts wishing to change their situation. The objective is not within their grasp, the
encounters will be surprising and affirmed musically, the animals will not be mere symbolic figures.
With this road movie, the co-director and art director of the Sonar Festival proves his appetite for an
unlimited musical repertoire. (GG)

Avec : Pau Nubiola, Pavel Lukiyanov, Santi Serra, Yuri Mykhalychenko. Version originale : russe 
et catalan. Sous-titres : anglais. Image : Eduard Grau. Son : Jonathan Darch & Jordi Juncadella.
Montage : Marti Roca. Production et distribution : Eddie Saeta S.A.

HERR BERNER UND DIE 
WOLOKOLAMSKER CHAUSSEE
Mr Berner and the Wolokolamsker Avenue

Serpil Turhan 
Première internationale
Allemagne, 2010, N&B, 16 mm, 39’

Les rayures d’une pellicule fragile et les trouées noires à la fin des bobines laissent se poursuivre les
propos d’un homme contrarié. Les troubles de mémoire résonnent en écho avec les Wolokolamsker
chaussee de Heiner Müller. Le veuf refuse sa fausse solitude dans cette maison de retraite. Le militaire
ne supporte pas l’inaction imposée. La mémoire lui joue des tours. L’homme doté d’une arme
s’embrouille en plusieurs versions à vouloir faire croire qu’il n’a jamais tiré. (GG)

The strips of a fragile negative and the black gaps at the end of reels further the sentiments of a
frustrated man. The problems of memory are reminiscent of Volokolomsk Highway by Heiner Müller.
The widower refuses his false solitude in a retirement home. The military man cannot stand the
imposed lack of action. His memory plays tricks on him. The man who had a weapon is confused by
the different versions when he wants to make believe that he never fired it. (GG)

Version originale : allemand. Sous-titres : anglais. Image : Serpil Turhan, Simon Quack. Son : Adreas
Drechsel. Montage : Serpil Turhan, Eva Hartmann.
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DES JEUNES GENS MÖDERNES 2.0
Jérôme de Missolz

France, 2011, 100’

Le jaillissement des images sur tous les media, revue, ordinateur, téléphone, webcam fait émerger un
survivant des années 80, avatar de lui-même tant il joue avec les identités disséminées. Traversé par
une musique sans âge, c’est-à-dire d’aujourd’hui et truffé de titres surjoués des années précédentes,
l’équipe de la revue Entrisme réitère ses interrogations sur l’idée de la modernité. Question sans fin
pour une allure sans interruption, le relai passe d’un personnage à un autre, d’un Ne me quitte pas
signé Brel en 1959 aux chroniques de Pacadis pour Libération en 1979. (GG)

The outpouring of images on all the media, reviews, computers, telephones, webcams, etc, brings
out a survivor of the 1980s, an avatar of itself in that it plays with disseminated identities. Accompanied
by ageless music (in other words from the present) and riddled with overplayed titles from previous
years, the team from the review Entrisme reiterates its exploration of the idea of modernity. An endless
question for a style without interruption, the baton passing from one character to another, from Ne me
quitte pas by Brel in 1959 to the columns by Pacadis for Libération in 1979. (GG)

Sur une idée originale de Jérôme Sanz. Avec : Yves Adrien, Mathieu Chausseron, Lio, Edwige, Les
Crystal Castles, This Is Pop. Image : Jérôme de Missolz, Sarah Blum. Son : Matthew Foldes. Montage :
Elisabeth Juste, Vanessa Bozza. Distribution : Love Streams. Production : Love Streams Agnès b. prod.
Vente internationale : Memento films international.

KINSHASA SYMPHONY
Martin Baer et Claus Wischmann

Allemagne, 2010, couleur, 95’

Une symphonie africaine ou le grand orchestre de Kinshasa, le parcours de chacun de ces instru-
mentistes pour être en concert. Ailleurs, un tel engouement se nomme El sistema, ou système national
d’orchestre pour la jeunesse du Venezuela. Ici, en République démocratique du Congo, les musiciens
sont indifféremment jeunes ou adultes. Le but est le même, le plaisir de la musique s’oppose à un
illettrisme répandu. Pas d’argument face à l’héritage du colonialisme, aucune opposition entre le
répertoire occidental et les traditions locales, il faut rester en mesure, le concert est pour bientôt. (GG) 

An African symphony for the great orchestra of Kinshasa, the path of each instrumentalist to be in
concert. Elsewhere, such a keen interest is called El sistema, or national youth orchestra system in
Venezuela. Here, in the Democratic Republic of the Congo, the musicians include both youngsters
and adults. The aim is the same, the pleasure of music contrasts with the abundant illiteracy. No
argument in the face of the colonial legacy, no opposition between the western repertoire and local
traditions, you have to keep to the beat, the concert is soon. (GG)

Version originale : lingala, français. Sous-titres : français. Image : Martin Baer. Son : Pascal Capitolin.
Montage : Peter Klum. Production : Sounding images. Distribution : C Major Entertainment.



MICHEL CORBOZ, LE COMBAT ENTRE 
LE VRAI ET LE BEAU
Rinaldo Marasco, Jérôme Piguet
Première internationale
Suisse, 2011, 52’

La Messe en si est une composition en si mineur publiée quatre vingt trois ans après la mort de 
son compositeur, Johann Sebastian Bach. L’interprétation de la totalité n’a jamais été offerte au
Kapellmeister. Michel Corboz a dirigé quatre éditions discographiques de cette œuvre. Rinaldo
Marasco et Jérôme Piguet invitent le chef d’orchestre face à la table de montage afin de prolonger
une fois encore le questionnement concernant l’enregistrement et la confrontation entre les saisies à
la volée et les mises en sons préméditées. L’incertitude sur la manière de parvenir à un résultat espéré
demeure. (GG)

The Mass in B is a composition in B minor published eighty-three years after the death of its composer,
Johann Sebastian Bach. The performance of the whole piece was never presented to the
Kapellmeister. Michel Corboz directed four recordings of this work. Rinaldo Marasco and Jérôme
Piguet invite the conductor to the mixing desk in order to once again go over questions concerning
recording and the confrontation between on-the-fly recordings and planned recordings. Uncertainty
remains about the way of obtaining the desired result. (GG)

Version originale : français. Sous-titres : anglais. Image : Jérôme Piguet, Rinaldo Marasco. Son : Gabriel
Hafner. Montage : Jean Reusser. Production et distribution : CAB Productions.

MINHOCÃO
Le grand ver / The big worm

Raphaël Grisey
Première internationale
Brésil, 2011, couleur et N&B, 30’

La répétition d’une théorie sur l’habitat de l’architecte Eduardo Affonso Reidy émane d’un véhicule
qui serpente à proximité d’une de ses constructions nommée Minhocão (le grand ver) par ses
habitants. D’un des appartements, les dialogues d’un film tourné en partie sur les lieux, Lúcio Flávio,
o Passageiro da Agonia ravive les aventures d’un voleur de banque, fort en cavale, à l’époque des
Esquadrão da Morte, les escadrons de la mort, les policiers assassinant sans autre forme de procès.
Le tourbillon des références reste agrippé à l’une des architectures majeures du modernisme brésilien.
(GG)

The repetition of a theory about the habitat of the architect Eduardo Affonso Reidy emanates from a
vehicle which winds round near one of his constructions referred to as Minhocão (the big worm) by
its inhabitants. From one of the apartments, the dialogues of a film partially shot in the place, Lúcio
Flávio, o Passageiro da Agonia revives the adventures of a bank robber on the run at the time of the
Esquadrão da Morte, the death squads, police assassinations without any form of trial. The whirlpool
of references remains attached to one of the major architectural examples of Brazilian modernism.
(GG)

Version originale : portuguais. Sous-titres : anglais.
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UN MONDE ARGENTÉ
Birth of a slit

Nicolas Gerber 
Première mondiale

France, 2011, couleur et N&B, 48’

Avec une plume à une autre époque, un oriental aurait rédigé une série de haïku. De nos jours avec
une caméra, un occidental compile les contrastes du moment. Gin Sekaï est un projet à plusieurs
facettes liées à l’art de la performance, à la présence d’un corps en action dont le film condense une
étape lors d’un voyage au Japon. En une suite de séquences livrées telles qu’elles, acceptant les
approximations et les saturations de l’enregistrement, un homme avance dans la neige et ailleurs. 
Il confronte ses propres capacités à l’étrangeté des lieux. (GG)

With a pen from another era, an oriental would have written a series of haïkus. Today, a westerner
compiles the contrasts of the moment with a camera. Gin Sekaï is a project with several facets linked
to the art of performance, to the presence of a body in action, part of which is condensed by the 
film during a voyage to Japan. In a series of sequences delivered just as they are, accepting the
approximations and saturations of the recording, a man advances in the snow and elsewhere. He
confronts his own capacities with the strangeness of places. (GG)

Avec : Nicolas Gerber . Version originale : français, anglais, japonais. Sous-titres : anglais, français.
Image et son : Nicolas Gerber. Montage : Keja Ho Kramer. Production : Objet Direct.

MOSCOW DIARY
Adam Kossoff

Première mondiale
Royaume-Uni, 2010, couleur, 46’

Les saisies visuelles de nos jours en Russie sont structurées sur les traces d’un récit datant de presque
un siècle. Le journal de Moscou est celui de Walter Benjamin décrivant un voyage entre 1926 et 1927
afin de retrouver une femme en Russie, Asja Lacis, rencontrée précédemment à Capri. En ces années
de calme avant la tempête, Walter Benjamin va de déconvenues en mésaventures. Adam Kossoff doté
de son téléphone portable trouve dans la confrontation des images aux extraits du livre non seulement
une illustration mais une juxtaposition des trajectoires imbriqués. (GG)

The visual takes of Russia today are based on the traces of a tale dating back almost a century. The
Moscow Diary by Walter Benjamin describes a voyage that took place between 1926 and 1927 in
Russia to locate Asja Lacis, a woman he had met in Capri during the years of calm before the storm.
Armed with his mobile phone, Adam Kossoff discovers both an illustration and a juxtaposition of
interlinked trajectories through the confrontation between images and extracts from the book. (GG)

Montage, image et son : Adam Kossoff. Narration : Robert Cambrinus.



NUIT BLANCHE
Jean-Claude Rousseau
Première mondiale
France, 2011, 2’

La situation acousmatique consiste à placer un locuteur derrière un rideau afin de percevoir
uniquement sa voix sans être distrait par son image. Jean-Claude Rousseau tel le Docteur Mabuse
pourrait avoir laissé un pianiste derrière la tenture. Lorsque sa silhouette obture l’objectif pour ensuite
lacher quelques mots, s’adresse-t-il à l’animal aperçu ou se tenant derrière l’écran, voudrait-il nous
inviter dans cet intérieur charmant? (GG) 

The acousmatic situation consists of placing the speaker behind a curtain in order to only perceive
his voice without being distracted by his image. Jean-Claude Rousseau, like Doctor Mabuse, might
have placed a pianist behind the tapestry. When his silhouette fills the lens and he lets out some words,
is he addressing the perceived animal or, by remaining behind the screen, would he like to invite us
into this charming interior? (GG)

Montage, image et son : J.-C. Rousseau.

OS MONSTROS
Luiz Pretti, Guto Parente, Pedro Diògenes, Ricardo Pretti
Première française
Brésil, 2011, 81’ 

Une homme, une femme, lui dehors, elle dedans, il joue longuement d’un instrument sonnant comme
un saxophone soprano voulant être une clarinette tellement il semble en bois. Il fait nuit, rien n’est
certain. L’improvisation prolongée en solo sera vite contrariée par une chanson fameuse. Le couple
n’est pas une facilité. Les amis semblent plus accueillants. Dans une ambiance sombre toujours
illuminée dans un coin, tout s’exprime en phrases musicales, les paroles sont rares. Le public désertant
progressivement les lieux du concert montre que ces musiques là ne sont peut-être pas si évidentes.
(GG)

A man and a woman, he is outside, she is inside. He plays an instrument for a long time which sounds
like a soprano saxophone posing as a clarinet, such is its woodwind sound. It is night time, nothing
is certain. The prolonged solo improvisation is rapidly countered by a famous song. The couple are
not at ease. The friends seem more welcoming. In a sombre atmosphere always illuminated in a corner,
everything is expressed in musical phrases with few words. The public gradually leaving the concert
venue show that this music is maybe not so easy. (GG)

Image : Vo Lopes Araujo, Victor De Melo. Son : Eduardo Escarpinelli. Production : Alumbramento.
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SLECHTS OP BEZOEK
Lydia Rigaux 

Première française
Belgique, 2010, couleur, 16’

Une simple visite, une suite de rencontre entre un ange et quelques habitants des immeubles. Voisins
ou échantillon disparate d’une population rendue anonyme par la multiplication des logements, les
propos dépassent l’attente d’une simple conversation. Tout sonne avec l’étouffement d’une vibration
solidienne transmise par des cloisons trop peu isolantes. Chaque lieu s’impose avec les particularités
individuelles du résident. L’ange traverse sans heurt cette accumulation commune et hétérogène.
(GG)

A simple visit, a follow up to the encounter between an angel and some inhabitants of buildings.
Neighbours or a disparate sample of a population rendered anonymous by the multiplication of
accommodation, the statement superseding the expectations of a simple conversation. Everything
rings with the stifling of a structure-borne vibration transmitted by partitions that are not properly
insulated. Each place imposes itself with the individual particularities of the resident. The angel crosses
this shared, heterogeneous accumulation without a collision. (GG)

Avec : Emiel Vandenberghe. Version originale : allemand. Sous-titres : anglais. Image : Dries Delputte.
Son : Matthias Hillegeer

SOFT AND HARD
Jean-Luc Godard et Anne-Marie Miéville 

France, 1986, 52’

La dialectique est désignée sous l’angle de l’opposition, software et hardware, le programme et la
quincaillerie, le doux et le dur, le féminin et le masculin. Elle et lui, en face à face final et durable,
semblent le confirmer. Pourtant, Miéville est seule à la table de montage. Godard est seul dans un lit
entre sommeil et prises de notes. Elle est face à l’objectif pour repasser. Il nous fait face pour jouer
au tennis. Elle marche dans la campagne, il reste dans la voiture. Ils s’interrogent sur leur capacité à
faire un film sur le couple peu de temps après la sortie de Détective (1985). (GG)

The dialectic is designated from the perspective of opposition between software and hardware,
computer programme and hardware goods, soft and hard, feminine and masculine. She and he, in a
final and durable face to face, seems to confirm it. However, Miéville is alone at the editing desk.
Godard is alone in bed between sleeping and note taking. She faces the lens during ironing sessions.
He faces us to play tennis. She strolls in the countryside, he stays in the car. They question their
capacity to make a film about couples just after the release of Détective (1985). (GG)

Avec : Jean-Luc Godard, Anne-Marie Miéville. Distribution : Gaumont.



SOS MORSE CODE - FERNSEHTURM
Shingo Yoshida
Première mondiale
Allemagne, 2011, couleur, 4’

Tout tourne. Les espaces vitrés semblent sourds. Le lent déplacement pourrait tenir en un
unique plan séquence. Seul un signal lumineux heurte l’homogénéité de l’avancée. Cette
lumière hurle un appel lancé dans la nuit de la ville. Cette tour ne contrôle plus rien, rien
d’infernal. (GG) 

Everything changes. The glazed spaces seem deaf. The slow shifting could be held in a
single continuous shot. Only a luminous signal clashes with the homogeneity of the advance.
This light screams a summons launched in the night of the city. This tower no longer controls
anything, nothing infernal. (GG)

Version originale : sans dialogue.

LE SOULÈVEMENT COMMENCE 
EN PROMENADE
Elise Florenty 
Première mondiale
France, 2011, 18’

Les réminiscences se succèdent en sous-titres ou dans un roulement de skate déplaçant un jeune
homme. Reconnaître les mots de Heiner Müller ou retrouver les adolescents de Gus Van Sant ne suffit
pas à décrire un enchaînement d’image où le port du casque ne protège pas des coups et n’impose
aucune musique. L’écrit est ici l’essentiel, pourtant aucun paysage et aucun personnage ne semble
déplacé ou superflu dans ce récit en morceaux partagés. (GG) 

Reminiscences follow one another in subtitles during a young man’s skate ride. Recognising the words
of Heiner Müller or Gus Van Sant’s adolescents is not enough to describe a sequence of images in
which wearing a helmet is no protection against blows and no music is imposed. Writing is what is
important here, although no landscape or character seems out of place or superfluous in this story in
various parts. (GG)

Avec : Aurélia Vesperini, Rostislav Kunovsky, Arnaud Elfort, Éric Degoutte, M. Robert, Citlali Clerre-
Ponce, Marjorie Joseph, Vincent Coupeau, Xavier Gautier, Patrick Biyik, Jawad Muhammad, 
Mr Muhammad, Anselme Aubin. Version originale : français. Sous-titres : français et ourdou. Image :
Elise  Florenty. Son : Elise  Florenty et Türkowsky. Montage : Elise Florenty. Production : Centre d’Art
de Chelles. 
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STANDARDS
Maxime Pistorio et Julie Jaroszewski

Première mondiale
Belgique, 2010, couleur, 16’

La reprise, telle que pratiquée dans le jazz pour les standards, d’une partie du scénario de Eyes wide
shut de Stanley Kubrick dans une version où la perversion serait la plus courante, celles des musiciens
ayant accepté un cachet pour jouer dans une soirée privée. Les artistes préfèrent d’autres situations
pour offrir leurs performances, ils savent toutefois que les circonstances imposent certains compromis.
Rien d’extraordinaire dans cette soirée huppée si l’on excepte la conscience des interprètes
disponibles à un répertoire plus exigeant. (GG) 

The reprise, as practiced in jazz for standards, of a part of the scenario of Eyes wide shut by Stanley
Kubrick in a version where perversion would be the most current, that of musicians who accept a fee
for playing in a private soirée. The artists prefer other situations to present their performances, they
know however that circumstances impose certain compromises. There is nothing extraordinary about
this up-market soirée if one excludes the conscience of the performers available to a more demanding
repertoire. (GG)

Version originale : français. Sous-titres : français, anglais, espagnol. Son : Benjamin Pasternak.

THE STORY OF ELFRANKO WESSELS
Erik Moskowitz et Armanda Trager

Première française
Canada /États-Unis, 2011, 16’

Le dispositif de tournage suggère une installation et les surprises vocales affirment une appropriation
du numérique. Une autre version portant le même titre réparti ces éléments en exposition. L’histoire
d’un immigrant vers les États-Unis, Elfranko Wessels se déploie sans masquer quelques hoquets. Le
couple d’artistes américains s’imposent dans le champ. Ils s’engouffrent dans le paysage. Les
surimpressions et les transparences perturbent un espace artificiel où la présence des corps est
franche. (GG)

The filming set up suggests an installation and vocal surprises affirm a digital appropriation. Another
version bearing the same title divides these elements in exhibition. The story of an immigrant to the
United States, Elfranko Wessels is deployed without hiding some hiccups. The couple of American
artists dominate the field. They are engulfed in the landscape. The superimpositions and the
transparencies disturb an artificial space where the presence of bodies is frank. (GG)

Avec : Elfranko Wessels, Amanda Trager, Erik Moskowitz. Version originale : anglais. Image , son
montage : Erik  Moskowitz et Armanda Trager. Production et distribution : Americantrance.



THINK ABOUT WOOD, THINK ABOUT METAL
Manon De Boer
Première française
Belgique, 2011, 48’

Dans une série de films où l’on découvre le portrait d’une femme, Manon de Boer prolonge ses
expérimentations lors de la rencontre avec Robyn Schulkowsky. En Italie puis en Allemagne, les
rotations de l’objectif nous emportent dans une fausse boucle où le visible est métamorphosé par
l’audible. Les rencontres de la musicienne composent le trajet d’une instrumentiste confrontée à
quelques compositeurs contemporains dont l’évocation trouble notre appréciation des morceaux
interprétées. Le portrait sonore excite la vision des espaces de jeu. (GG) 

In a series of films in which we discover the portrait of a woman, Manon de Boer prolongs her
experiments during the meeting with Robyn Schulkowsky. In Italy and then Germany, the rotation 
of the lens leads us in a false loop where the visible is metamorphosed by the audible. The meetings
of the musician make up the journey of an instrumentalist confronted with some contemporary
composers whose evocation disturbs our appreciation of the pieces performed. The sound portrait
animates the vision of performance spaces. (GG)

Avec : Robyn Schulkowsky. Version originale : anglais. Image : Sebastien Koeppel. Son : George Van
Dam, Christian Cartier, Aline Blondiau. Montage : Manon de Boer. Production et distribution : Auguste
Orts.

UMSHINI WAM
Harmony Korine
Première française
États-Unis, 2011, 15’

Trois membres du groupe Die Antwoord, « la réponse » en afrikaans, deux visibles, les personnages
du film et un invisible signant la musique et les sons de ce road-movie en fauteuil de Harmony Korine
donnent un quatuor délivrant la courte histoire d’un couple totalement vouée à l’excès. Sans disposer
de l’indispensable vitesse des véhicules ayant caractérisé les meilleurs duos de criminels, Ninja et 
Yo-Landi doivent agir sans retenue. Tuning du handicap et violence armée sont de rigueur. (GG)

Three members of the group Die Antwoord (“the reply” in Afrikaans), two of whom are visible – the
characters in the film – and an invisible one providing the music and the sounds of this armchair road
movie by Harmony Korine provide a quartet delivering the short story of a couple who are totally
devoted to excess. Without disposing of the indispensable speed of vehicles that characterise the best
criminal duos, Ninja and Yo-Landi must act without restraint. Sport tuning of the handicap and armed
violence are de rigueur. (GG)

Avec : Die Antwoord Ninja, Yo Landi, Hector Bezuidenhout, Clayton Bezuidenhout. Image : Alexis Zabe.
Son : Alex Altman. Musique : DJ Hi-Tek. Montage : Leo Scott. Production : Love Streams Agnès b.
productions. Distribution : O’Salvation.
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VUE IMAGINAIRE DE LA GRANDE GALERIE 
DU LOUVRE EN RUINES

Dania Reymond 
Première mondiale

France, 2011, couleur, 6’

Hubert Robert a peint la grande galerie du Louvre dans tous ces états, en projet, en travaux et en
ruines. Ces tableaux datent de la même époque, vers 1796. Après la révolution, en 1800, il devient
conservateur du Musée National. Malgré les ruines, le peintre représentait la résistance des œuvres
au temps. En 2011, Dania Reymond, en une brève traversée, entre dans la galerie en ruines. La visite
est virtuelle, suivez-la, c’est par ici. (GG)

Hubert Robert painted the large gallery of the Louvre in various states: as a project, being built and in
ruins. These paintings date back to the same period, circa 1796. After the revolution, he became
curator of the Musée National in 1800. Despite the ruins, the painter represented the resistance of the
artworks to time. In 2011, Dania Reymond, in a brief trip, entered the gallery in ruins. The visit is virtual.
Come along, this way! (GG)

Image et modélisation 3D : Laurent et Stéphane Crouzet / Guet-Apens-animation studio. Son : Dania
Reymond. Production : École Nationale des Beaux-Arts de Lyon.



Chaque année le FIDMarseille invite Fotokino à imaginer une programmation accessible aux plus
jeunes mais destinée à tous, enfants et adultes partageant la balade sur ces sentiers. Car il s’agit avant
tout de proposer, dans une pluralité de langages cinématographiques, des œuvres sensibles dont
l’imaginaire et le propos sont propres à interpeller chacun de nous.
Donner à entendre la diversité des langues et des silences. Recevoir la complexité du monde, la
richesse des expressions, la porosité des frontières. S’attacher à proposer un espace aux œuvres les
plus inattendues, rares ou inédites. Voilà l’ambition de cet écran. S’y croiseront à nouveau des films
d’animation, des œuvres aux techniques et procédés hybrides, des contes de cinéma et des regards
sur le réel. Chaque film tissant avec les genres et les frontières traditionnelles des liens distendus. 
Cette année, un film en particulier exprime notre désir : Un été chez Grand-père. Une œuvre qui explore
les méandres sinueux de l’enfance, ses moments cruels ou magnifiques, ses moments de peu parfois,
qui inscrivent les êtres dans le monde. Découvrir et ressentir, s’émouvoir, prendre place dans la société
des hommes et l’interroger. C’est l’articulation décisive qui construit chacun de nous, et c’est celle qui
est à l’œuvre ici.
« Par les soirs bleus d’été, j’irai dans les sentiers / Picoté par les blés, fouler l’herbe menue / Rêveur,
j’en sentirai la fraîcheur à mes pieds » nous dit Rimbaud. Car on pourrait formuler la proposition
différemment : prendre un chemin, et se laisser porter.

Nathalie Guimard et Vincent Tuset-Anrès
Directeurs artistiques de Fotokino

Every year, FIDMarseille invites Fotokino to design a programme which is accessible to young
audiences, but aimed at everyone, so that children and adults can share a stroll down these paths.
Above all, they offer poignant films, in a variety of cinematographic styles and languages, whose
imagination and subjects can speak to every one of us.
There are opportunities to hear a wide range of languages and silences; to appreciate the complexity
of the world, a rich range of expression and the porosity of boundaries. This programme seeks to
provide a space for the most unexpected, rare or original films. This is the ambition for this screen.
Once again there will be animation, films made with hybrid techniques and processes, cinematic fairy
tales and unusual angles on reality. Each film intertwines traditional genres and expanded associations. 
This year, one film in particular encapsulates our endeavour: Un été chez Grand-père [A summer with
Grandfather]. A work that explores the sinuous meanderings of childhood, magnificent and cruel
moments, sometimes fleeting, which allow us to find our place in the world – to discover, feel, be
moved and find our place in the society of men and ask questions about it. This is the crucial structure
lending shape to each one of us and this is what is explored here.
“During the blue summer evenings, I shall go down the path/ Tickled by the wheat, caressed by the
grass/ Dreamily, I shall feel the freshness at my feet” Rimbaud told us. We might rearrange this idea
somewhat differently, suggesting: take a path and let it carry you along.

Nathalie Guimard and Vincent Tuset-Anrès
Fotokino’s Artistic Directors 

Fotokino propose expositions, projections, ateliers et rencontres tout au long de l’année dans le champ
des arts visuels, et la manifestation Laterna magica chaque mois de décembre à Marseille.
Fotokino holds exhibitions, screenings, workshops and meetings all through the year in the field of
visual arts and the Laterna Magica event every December in Marseille.
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724 14TH ST
Tseng Ching Yi

Taiwan, 2010, couleur, 10’

Une ville américaine, San Francisco peut-être. Surgissent et défilent des vues furtives d’un quartier :
une rue, un croisement, des passants, un parc, un toit, des oiseaux, un arbre, une enseigne… filmés
depuis  la fenêtre d’un appartement, au 724 14th Street. Vues intérieures : un miroir reflète la
réalisatrice, la fenêtre cadre les nuages… Tel Jonas Mekas, Tseng Ching Yi prend des notes avec sa
caméra, et utilise la lumière pour redessiner le quotidien.

An American city, perhaps San Francisco. Furtive snippets of a neighbourhood emerge and flicker
past: a road, a crossroads, passers-by, a park, a roof, birds, a tree, a sign… Filmed from the window
of an apartment, on 724 14th Street. Views of interiors: a mirror reflecting the director, the window
framing clouds…Like Jonas Mekas, Tseng Ching Yi takes notes with her camera and uses light to
redesign the everyday.

Version originale : sans dialogues.

À L’AUTRE BOUT DU PAYSAGE
Gaëlle Vicherd et Alissone Perdrix

Première mondiale
France, 2011, couleur, 35’

Le paysage en question est celui que des enfants palestiniens, habitant dans des camps de réfugiés
en Cisjordanie, imaginent sur des cartes postales. Au recto de la carte, un dessin représentant une
ville qu’ils ne connaissent pas. Athènes, New York, Paris... Au verso, un texte évoquant leurs sentiments
liés à cette ville. Plus tard, Amal regarde les images de ces enfants lisant leur texte, présentant leur
dessin. Elle traduit, et, exilée palestinienne elle-même, fait résonner les rêves de ces enfants avec sa
propre histoire, ses propres blessures. Les récits se croisent et se mêlent, les points de vues se
déplacent et dessinent une géographie éclatée de la Palestine contemporaine.

The landscapes in question are those which Palestinian children living in refugee camps in Jordan
imagine as they draw on postcards. On the back of each card is a drawing of a town they don’t know.
Athens, New York, Paris… On the other side, a text describing their feelings towards the towns. Later,
Amal looks at the images of these children reading their text, showing people their drawings. She
translates and being herself a Palestinian exile, links in the dreams of these children with her own
experiences and scars. The accounts blend and interweave with each other, points of view shift and
put together a splintered geography of contemporary Palestine.

Version originale : arabe et français



L’ALLIANCE
Érik Bullot
France, 2010, couleur, HDV, 24’

Au-dessus de Forcalquier se trouve un splendide paysage lunaire formé de gros rochers aux formes
insensées appelé « Les Mourres », berceau d’une légende médiévale : Au Xe siècle, au cours d’un
siège mené par les Sarrasins devant la ville, l’Émir se prend de passion pour la poésie des troubadours
et les chants de la fille du Seigneur. Il décide d’apprendre la langue occitane. L’échange des langues
et la passion réciproque des amants précipitent la levée du siège et permettent de conclure la paix
entre les deux camps. L’Alliance nous conte ce récit en occitan et en arabe, au son de la viole d’amour
et du zarb.

Above Forcalquier there is a splendid lunar landscape made up of huge, strangely shaped rocks
called: « Les Mourres », cradle of a medieval legend. In the 10th century, during a siege of the town
by the Saracens, the Emir tooks delight in his passion for the poetry of the troubadours and the songs
of the noble lord’s daughter. He decided to learn the langue d’oc spoken in southern France. The
exchange of languages and the shared passion of the lovers soon led to the lifting of the siege and
allowed the two camps to make peace. L’Alliance tells the tale in the langue d’oc and Arabic, to the
sound of the viola d’amore and the zarb. 

Avec : Donatienne Michel-Dansac, Vincent Bouchot, Paul-Alexandre Dubois, Omar Berrada. Décors :
Jean Laube. Costumes : Christine Thépénier. Version originale : arabe et provençal. Sous-titres : français
et anglais. Musique : Ernest H. Papier. Image : Catherine Pujol et Augustin Barbaroux. Son : Jean-
François Priester et Alain Mathieu. Montage : Érik Bullot et Gaelle Cintré. Production et distribution :
Capricci.

UN ÉTÉ CHEZ GRAND-PÈRE
Hou Hsiao-Hsien
Taïwan, 1984, 94’

Leur mère hospitalisée, Tung-tung et Pi-yun sont envoyés en vacances chez leur grand-père. Enfants
de Taipei, ils vont découvrir durant quelques semaines la vie de la campagne, ses mystères et ses
rencontres inattendues. Et avec le compagnonnage de leur jeune oncle chargé de les chaperonner,
le monde des adultes se révèle aux enfants, tandis que celui de l’enfance insouciante s’éloigne peu
à peu. Réalisé immédiatement après Les Garçons de Fengkuei, Un été chez grand-père s’inspire de
souvenirs du Tien-wen Chu, co-scénariste, et inaugure une trilogie liée à l’enfance, déterminante dans
la filmographie d’Hou Hsiao-hsien.

With their mother in hospital, Tung-tung and Pi-yun are sent on holiday to their grandfather. Taipei
children, they will discover over the space of a few weeks life in the countryside, its mysteries and
unexpected encounters. Accompanied by their young uncle charged with chaperoning them, the
children are confronted by the adult world, while that of a carefree childhood ebbs gradually away.
Directed immediately after Les Garçons de Fengkuei, Un été chez grand-père is inspired by the
memories of co-script writer Tien-wen Chu and it opens a trilogy on the theme of childhood so crucial
in Hou Hsiao-hsien’s filmography.

Avec : Wang Qi-guang, Lin Xin-ling, Gu Jun, Mei Fang, Ch'En Pocheng. Scénario : Chu Tien-wen, Hou
Hsiao-hsien.  
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FRAGMENTS DE VIE D’UN CLUB DE BOXE
Fabrice Lauterjung
Première mondiale

France, 2010, couleur, 23’

Un club de boxe. Des corps, des gestes, des voix. Pendant près d’un an, Fabrice Lauterjung a filmé
les entrainements du club situé dans le quartier de la Petite Hollande, près de Montbéliard. Adultes
et enfants, débutants ou confirmés, s’y côtoient, répètent les mêmes enchainements, affirment leur
style et affutent leur corps. Séquences de sac de frappe, confrontations fictives, apprentissage de
nouvelles parades, amorces de combat. Puis le combat. Âpre, loin des icônes et du lissage télévisuel.
Deux corps, face à face, complices et ennemis à la fois. Des coups sourds. L’épuisement.

A boxing club. Bodies, gestures, voices. For almost a year, Fabrice Lauterjung filmed training sessions
at the club in the Petite Hollande area, near Montbéliard. Adults and children, beginners and old 
hands all work out, repeating the same series of moves, honing their style and toning their bodies.
Sequences with the punch bag, mock fights, learning new footwork, training for the fight. Then the
fight itself… Fierce, far from boxing heroes and glossy television – two bodies head to head, friend
and foe all at once. Thudding punches. Exhaustion.

Avec : Reda Mohamed Boudjahlat (entraineur) et les boxeurs du club. Image, son, montage : Fabrice
Lauterjung. Version originale : français.

THE HILL FARM 
Mark Baker

Royaume-Uni, 1988, couleur, 17’

Trois jours, trois groupes de personnes. Trois façons d’être à la campagne. Tout d’abord, les 
paysans : la vie de la ferme, ses animaux et ses rituels. Puis, le second jour, les touristes arrivent dans
la place, photographient à tout-va, rêvent de vivre à la campagne, puis se ravisent. Le troisième jour,
les chasseurs tirent sur tout ce qui bouge, y compris les abeilles. À la fin de la journée, une tempête
survient, et toute cette composition se trouve bouleversée. Mark Baker invente ici un monde, une
œuvre sombre et burlesque devenue un grand classique du cinéma d’animation. 

Three days, three groups of people, three ways of being in the countryside. First of all, the farmers –
life on the farm with its animals and its rituals. Then on the second day, the tourists arrive in the place,
taking photographs of everything, dreaming of living in the country and then changing their minds.
On the third day, the hunters shoot anything that moves including the bees. At the end of the day a
storm breaks and everything is shaken up. Mark Baker invents a world here: here is a sombre,
burlesque work which has become an animated classic.

Version originale : anglais. Son : Danny Hambrook. Musique : Julian Nott. Montage : Annie Kokur.
Production : National Film and Television School (NFTS).



IN A PIG’S EYE
Atsushi Wada
Japon, 2010, couleur, 10’

Un cochon géant est allongé devant une maison. Dans cette maison vit une famille, étrange quoique
composée d’un père, d’une mère, d’une grand-mère, de six enfants et d’un chien. Sans dialogue,
mais avec quelques cris, leurs corps se déplacent et semblent répéter leurs mouvements dans cet
espace réduit. Semblables à des bêtes, ils ne se montrent pas gênés par le cochon. Les enfants en
ont d’ailleurs fait un bon compagnon de jeu. Dans ses films auto-produits, Atsushi Wada s’inspire d’un
concept japonais traditionnel, le « Ma », selon lequel la tension résulte du mouvement. 

A giant pig is lying in front of a house. A strange family lives in the house, albeit made up of a father,
a mother, a grandmother, six children and a dog. With no dialogue, bar a few shouts, their bodies
move around and seem to repeat their movements in this tiny space. Like animals, they don’t seem
bothered by the pig. The children even turn it into a fine playmate. In his self-produced films, Atsushi
Wada is inspired by a traditional Japanese concept, the ‘Ma’, according to which tension results in
movement.

Version originale : japonais. Sous-titres : anglais. Son : Kyohei Takahashi. Montage : Atsushi Wada. 

JOAN BODON
Amic Bedel
Première mondiale
France, 2010, couleur, 8’

Joan Bodon (Jean Boudou) est né en Aveyron en 1920. Il fut l’un des écrivains en langue d’oc les plus
lus et les plus reconnus, bien au-delà de sa terre natale. Né d’une mère conteuse, il a construit durant
plus de trente ans une œuvre profondément humaniste, poétique, empreinte de l’imaginaire de son
pays. Récit en langue d’oc d’une vie peu commune, Joan Bodon est un objet singulier, rythmé par
une musique triturée et porté par les dessins lumineux de Benoît Bonnemaison-Fitte. 

Joan Bodon (Jean Boudou) was born in Aveyron in 1920. He was one of the most widely read, well-
known langue d’oc writers whose reputation went far beyond his native land. His mother was a story-
teller and over more than 30 years he built up a profoundly humanist poetic work bearing the stamp
of the imagination of his region. An account in langue d’oc of an unusual life, Joan Bodon is a one-off
film, paced with compelling music and embellished by the luminous drawings of Benoît Bonnemaison-
Fitte.

Dessins : Benoît Bonnemaison-Fitte. Musique : Hervé Richaud. Narration : Yves Rouquette.
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MIRAMARE
Michaela Müller

Croatie/Suisse, 2009, couleur, 8’

C’est l’été. Au bord de la Méditerranée, les touristes s’agitent dans l’ambiance légère des plages et
des campings. Deux enfants s’échappent des regards et outrepassent les frontières de la zone
touristique. Ils découvrent alors à la lisière de leur plage une autre réalité, celle des immigrés
clandestins qui vivent sur ces arpents d’Europe, dans l’espoir d’une vie meilleure. Michaela Müller
utilise ici la technique très particulière de la peinture animée qui insuffle à son récit une poésie étrange,
et égale en virtuosité les œuvres de Gianluigi Toccafondo, Georges Schwizgebel ou Caroline Leaf.

It is summertime. On the Mediterranean, tourists are enjoying the carefree atmosphere of the beaches
and campsites. Two children escape watchful eyes and go beyond the borders of the tourist zone.
There, at the edge of the beach, they discover another reality, that of the clandestine immigrants who
live on these fringes of Europe, in the hope of a better life. Michaela Müller uses a very particular
technique here, that of animated painting which imbues her story with a strange poetry, just as virtuoso
as works by Gianluigi Toccafondo, Georges Schwizgebel, or Caroline Leaf.

Version originale : sans dialogue. Production : Academy of Fine Arts, University of Zagreb. Distribu-
tion : Zagreb Film et Swiss Films.

MOKHTAR
Halima Ouardiri

Première française
Canada, 2010, couleur, 16 mm, 16’

Mokhtar, enfant berger, découvre un jeune hibou blessé au pied d’un arbre à chèvres. Dans cette
région du Maroc, un hibou est le signe d’un mauvais présage. Le soir venu, il rapporte son nouveau
compagnon chez lui. L’accueil que leur réserve le père de Mokhtar n’est pas celui qu’il attendait.
Superstitions, croyances populaires, ordre familial… Halima Ouardiri inscrit cette fable, inspirée d’une
histoire réelle, dans une réflexion sur l’affrontement, parfois violent, des enfants avec les codes de 
leur propre culture. 

Mokhtar, a young shepherd, finds a young, wounded owl at the foot of a tree where his goats graze.
In this region of Morocco, an owl is a bad omen. When night falls, he brings his new pet back home.
His father’s welcome is far from what Mokhtar expected. Superstitions, folklore, family rules… Halima
Ouardiri presents this fable, inspired by a true story, as a reflection on the sometimes violent
confrontation that children have with the codes of their own cultures.

Avec : Abdellah Ichiki, Omar Belarbi, S’fia Moussa. Version originale : Tachelhit (Berbe)r. Sous-titres :
français. Musique : Radwan Moumneh. Image : Duraid Munajim. Son : Bruno Pucella. Montage : Hélène
Girard. Production et distribution : Eyesteelfilm.



RAUMZEITHUND
Nikolaus Eckhard
Première mondiale
Autriche, 2010, couleur, 6’

Le 18 juin 1878, Edward Muybridge dispose douze appareils photographiques le long d’une piste
équestre. Devant la presse et la communauté scientifique, un cheval s’élance ; son galop est capté,
image par image, par le bricolage photographique. Le mouvement est décomposé, le cinématographe
approche. C’est un hommage, amusé et savant, à cette expérience que livre RaumZeitHund
(EspaceTempsChien). Eckhard y rejoue la scène, en compagnie d’un chien de chasse bonasse. Au
fur et à mesure de l’expérience, l’animal, paré des atours des crash test dummies, se déploie, se replie,
s’étire et se contorsionne, pour littéralement finir par voler dans les airs. 

On June 18,1878 Edward Muybridge positioned 12 cameras along a racecourse. In front of the press
and the scientific community, a horse set off: his gallop was caught on camera, image by image, using
DIY camerawork. The movement is taken apart, the filmmaker approaches. RaumZeitHund (Space-
Time-Dog) is amusing, savvy homage to this experiment. Eckhard reconstructs the scene, with an
easy-going hunting dog. While the experiment is carried out, the animal, decked out in the garb of
crash test dummies, runs out, runs back, stretches and ties itself up in knots before finally flying up
into the air.

Version originale : sans dialogue. Image : Mark Gerstofer, Anna Manhardt. Montage : Nikolas Eckhard
Production et distribution : Sixpackfilm.

STICK CLIMBING 
Daniel Zimmermann
Première française
Autriche, 2010, couleur, couleur, 35 mm, 14’

Tout commence par un lent mouvement descendant, comme filmé depuis un parachute qui prendrait
son temps. Niché au pied d’une falaise anthracite, se dévoile le paysage d’un petit village alpin. On y
croise un curé et ses enfants de chœur, un âne, un groupe folklorique, un apiculteur… D’un pas décidé
nous nous dirigeons vers la falaise, et la balade bucolique de se transformer en une extraordinaire et
improbable performance : l’ascension du roc. Le souffle court, on suit un chemin de bouts de bois,
caractéristique du travail de sculpteur de Daniel Zimmermann, qui nous guide en quelques instants
vers le sommet. La boucle est bouclée.

Everything starts with a slow descending movement, as if filmed from a parachute taking its time.
Perched at the foot of an anthracite cliff, we see the landscape of a small alpine village emerge. Here
we meet a priest and his choristers, a donkey, a folk group, a bee-keeper... With decisive steps we
move towards the cliff and a bucolic walk turns into an extraordinary and improbable performance –
climbing the rock face. Gasping for breath, we follow the path made from chunks of wood, charac-
teristic of the sculptor Daniel Zimmermann, who swiftly guides us to the top. We have come full circle.

Version originale : sans dialogue. Image : Harald Höllwöger, Bernhard Braunstein, Raoul Schmitz,
Anderes Kreimeier, Andreas Hasenöhrl. Montage : Bernhard Braunstein. Son : Bernhard Braunstein,
Daniel Fritz. Distribution : Sixpackfilm.
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TRINKLER
Marie-Catherine Theiler

Suisse, 2010, couleur, 9’40

Une rue, une prairie, une pharmacie, un entrepôt, un cabinet de dentiste... et partout, une énorme
cloche posée au beau milieu. Petit à petit, les plans figés accueillent des hommes et des femmes,
pensionnaires de ces lieux de travail perchés quelque part dans les Alpes suisses, qui saisissent la
cloche et la font tinter dans une danse archaïque et absurde. De séquence en séquence, Trinkler
dévoile la topographie sensible de ce territoire et interroge le lien séculaire qui semble unir cette
communauté.

A road, a meadow, a pharmacy, a warehouse, a dentist’s surgery... and everywhere, an enormous bell
right in the middle of it all. Little by little, the fixed shots draw in men and women, residents of these
work-places perched somewhere in the Swiss Alps, who seize the bell and make it ring in an absurd,
archaic dance. From sequence to sequence, Trinkler uncovers the sensitive topography of this region
and examines the secular link which seems to unite this community.

Version originale : sans dialogue. Montage : Marie-Catherine Theiler. Image : Marie-Catherine Theiler,
Vania Aillon. Son : Jan Peters. Arrangements sonores : Pit Przygodda. Production et distribution : Theiler
Films.



Galerie Montgrand
Galerie de l’École supérieure des Beaux-arts de Marseille
41, rue Montgrand - 13006 Marseille
www.esbam.fr

La question de la figure inscrite dans un lieu, grande affaire de la peinture perspective, rappelle ce
qu’habiter peut vouloir dire à l’ère de l’invention de l’individu moderne. Représenter, figurer, distinguer,
nouer ou dénouer figure et fond, toutes ces interrogations ont été soulevées à nouveau frais dès 
le XIXe siècle et au suivant, siècle des masses, de la démocratie, du cinéma aussi. Que le cinéma
justement soit voué à les réunir toutes ensemble, d’un cadre à l’écran ou au mur (ici la réversibilité du
vocabulaire fait aussi signe), et en les résolvant provisoirement en faisant des figures filmées ou
projetées des pages ou des obstacles, en métamorphosant les visages en paysages (Deleuze) ou en
murs à l’opacité impénétrable, et inversement, en animant les murs à la façon de visages. Se fondre
dans le fond, en surgir et s’en détacher, se constituer en pan ou se disloquer en fragments, dessiner
une silhouette pour s’individuer ou se diluer, ces balancements dialectiques entre fonds et figures
conduisent aux espaces où le politique recoupe l’esthétique. Les films et les œuvres présentés ici,
réunis moins par cohérence thématique que sous la loi d’éclatement d’une constellation, en esquissent
quelques contours possibles. (NF)

The question of the figure positioned within a particulae setting – one of the key elements of
perspective painting – reminds  us of what living can signify in the era of the invention of the modern
individual. To depict, symbolise, distinguish, tie or untie a figure from its background represents and
is the basis for, all these questions that were raised anew in the 19th century and in the century that
followed – the century of the masses, of democracy and of the cinema as well. It was the cinema which
saw itself as destined to reunite them all again – from frame to screen or wall, (here the reversibility of
the vocabulary also emerged), and to resolve the situation temporarily by creating filmed or projected
faces, pages or obstacles, turning faces into landscapes (Deleuze) or into walls of impenetrable
opacity, and inversely, by bringing walls to life like faces. Melting figures into background, drawing
them out or detaching them, piecing them together in pan shots or disclocating them into fragments,
drawing outlines to single them out or dilute them – these dialectic swings between backgrounds and
faces lead to spaces where politics intersects with aesthetics. Films and the works presented here are
brought together, not so much through a coherent theme as under the auspices of the explosion of a
constellation, while possible contours are sketched in. (NF) 

Au pied des montagnes de Chine
Hervé Pichard, France, 2011, 23’

D’un documentaire des années 1950 dont subsistent des bouts de pellicules 16 mm, Hervé Pichard
n’en retient que les regards caméra, au ralenti. En émane une sensation de perte que la fragilité
apparente du support accentue face à l’insistance mutique de cette nation de visages. (NF)

Out of the remnants of a 1950s documentary shot in 16mm, Hervé Pichard only salvaged camera
views in slow motion. They emanate a sense of loss  which the clearly fragile material accentuates in
the midst of the muted insistence of this nation of faces. (NF)
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Der phototermin
Friedl vom Gröller, Autriche, 2010, 3’

Séances de photographie : trois moments pour trois dispositifs à se faire tirer le portrait, seul ou à
plusieurs, de face ou de dos. Noir et blanc granuleux, appareillage ancien, silence. Friedl Vom Gröller
déplie, pour mieux le magnifier, le processus à l’œuvre qui fait que l’image puisse devenir visage. (NF)

Photo sessions: three moments for three projects to put together a portrait, of an individual or group,
from the front or back. The grainy black and white, old-fashioned equipment, silence. Friedl Vom Gröller
unravels, in order to magnify it further, the process allowing an  image to become a face. (NF)

Les temps du dehors
Gaëtan Robillard et Delphine Chevrot, France, 2011, 27’

Au Mont Aigoual, la météo est l’activité première. Depuis 1989 des météorologistes enregistrent le
ciel, la neige et les nuages dans leurs variations. Communauté silencieuse vouée aux nuages, forme
aux infinies variations et insaisissable. (NF)

On Mount Aigoual, weather forecasting is the key activity. Since 1989, meteorologists have been
recording variations in the sky, the snow and the -clouds. A silent community devoted to the clouds –
forms with elusive, infinite variations. (NF)

Le soulèvement commence en promenade
Elise Florenty, France, 2010, 10’

Des figures muettes affublées d’un casque audio rouge, vont, vaquent, déambulent. Où la question
de la révolte insufflée par Hamlet-Machine de Heiner Müller, passe d’abord par un séparation de de
soi et du lieu, prémisses d’un autre départ. (NF)

Silent figures decked out in red headphones, come and go, strolling about. Here the question of revolt,
inspired by Heiner Müller’s Hamlet-Machine, first undergoes separation of self from place, prelude to
another departure. (NF)

Los murales
Jonathan Perel, Argentine, 2011, 12’

Les murs parlent. C’est à les écouter et à les lire que s’attèle Jonathan Perel. Scrutant en plans fixes
les inscriptions et les traces encore visibles sur les murs d’El Olimpo et d’Automotores Orletti, deux
des célèbres camps de torture clandestins utilisés par l’armée durant la dictature en Argentine, il fait
résonner les voix tues, et en restitue la mémoire. (NF)

Walls talk. Jonathan Perel strives to listen to them and read them.  Still shots scrutinise the inscriptions
and scribblings still visible on the walls of El Olimpo and Automotores Orletti, two of the famous
clandestine torture camps used by the army during the Argentinian dictatorship, making hushed voices
resonate and bringing back memories. (NF)



Lota
Gianfranco Foscino, Chili, 2010, 13’

Soit un cadre fixe que Gianfranco Foschino bascule à 90° devant des façades multicolore. Et voilà le
familier qui se dérobe, pour se métamorphoser en un cadre aux couleurs vives, où apparaissent,
furtivement, des citadins, tels des fourmis sur un mur à la verticalité affirmée, retournés à l’anonymat
de la ville. (NF)

Take a fixed shot that Gianfranco Foschino throws up at 90° onto multicoloured facades and see the
familiar slip away, so as then to transform itself into a shot of vivid colours, where city folk appear
furtively like ants  balancing vertically on a wall, before returning to urban anonymity. (NF)

Relocation
Pieter Geenen, Belgique, 2011, 23’

Le paysage du Mont Ararat est le décor devant lequel vont s’entendre des paroles de part et d’autre
de sa découpe. Turcs et Arméniens évoquent le passé. (NF)

The landscape of Mount Ararat is the backdrop behind words audible from  different directions
telling of its fracturing. Turks and Armenians recall the past. (NF)

September 12 (DE)
Özlem Sulak, Turquie, 2011, 19’

Il y a 30 ans, le 12 septembre 1980, le général Kenan Evren s’empara du pouvoir en Turquie après
avoir organisé un coup d’Etat militaire de droite. Ce nouveau régime anéantit entièrement l’opposition
dans le pays et détruisit toute liberté fondamentale par sa constitution militaire répressive. Suite à cela,
environ soixante mille réfugiés politiques turques s’installèrent en République Fédérale d’Allemagne
à titre définitif. ’September 12 (DE)’ retrace le parcours de quelques-uns de ces réfugiés jusqu’en
Allemagne, à l’époque du coup d’État et ensuite. (NF)

Thirty years ago, on September 12, 1980, a right-wing military coup d’état led by General Kenan Evren
took state power in Turkey. This destroyed the entire opposition in the country and took away the basic
liberties with its oppressive military constitution. As a result some sixty thousand Turkish political
refugees settled permanently in the Federal Republic of Germany. September 12 (DE) focuses on a
few of these refugees during and after the time of the coup d’état, as well as tracing their steps to
Germany. (NF)

Sur les hauteurs
Darielle Tillon, France, 2011, 14’

La question du point de vue, la peinture de paysage nous le rappelle, a son importance. Emboîtant
un pas résolument contemporain à Gaspar Friedrich, Darielle Tillon nous mène sur des hauteurs, en
surplomb d’une ville que l’on ne fera que deviner. Figures à l’activité incertaine dessinant leur  paysage,
et dont on saura rien d’autre que cette présence. (NF)

The question of points of view – landscape painting reminds us of its importance. Falling in behind
Gaspar Friedrich at a resolutely contemporary pace, Darielle Tillon takes us high up into the hills,
looming over a city which we can only guess at. Figures involved in some undefined activity sketch
out their landscape, about which we know nothing bar their presence. (NF)
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The fold
Ayro Danusiri, Indonésie / États-Unis, 2011, 12’

Un mur, on le sait, sépare, clôt ou délimite un espace. Voilà ici un vaste espace clos et couvert. En un
plan aussi simple qu’évident, Aryo Danusiri laisse sa métamorphose se déployer sous nos yeux,
l’espace politique et social du début glissant vers un autre. Dépliage qui en souligne les résonances,
d’une pratique collective vers une autre. (NF)

A wall, as we know, separates, closes or defines a space. Here we have a vast, closed and covered
space. Using a plan as simple as it is obvious, Aryo Danusiri lets its metamorphosis unfold before our
eyes, as the initial political and social space slides into something else. This unravelling underlines
echoes of one collective process moving towards another. (NF)

021 Téhéran – Work in progress
Mohammad Shirvani, Iran, 2011, 52’

Téhéran, printemps 2009. Mohamad Shirvani installe sa caméra dans une pièce vide, murs et canapé
d’un blanc immaculé. Des travailleurs venus travailler à la capitale (indicatif téléphonique 021) viennent
confier un fragment autobiographique. L’un déroule le contenu de son sac, un autre reste muet, un
troisième entonne une chanson de sa région. Les visages défilent devant cette page blanche pour
dessiner en pointillé la société iranienne. (NF)

Teheran, Spring 2009. Mohamad Shirvani sets up his camera in an empty room – all we see are walls
and an immaculate white couch. Workers who have come to the capital to work (phone code 021)
come to tell us a fragment of their life story. One tells all, another stays silent, a third sings a song from
his part of the country. The faces file past this blank page drawing a meticulous portrait of Iranian
society assembled from tiny fragments. (NF)



Maison de la Région - PACA
61, La Canebière - 13001 Marseille

Transformance
Nina Kurtela, Croatie /Allemagne, 2010, 9’

Cinq mois durant, Nina Kurtela a suivi la métamorphose d’un dépôt de bus en salle de spectacle à
Berlin. Figure fixe dans un espace en transformation, elle observe autant qu’elle est observée, restituant
intégralement cette performance par le film. Le corps devient immobilité face à un autre mouvement,
celui du cinéma accéléré comme celui des ouvriers, anticipant celui des danseurs à venir, pour mieux
disparaître une fois le batiment terminé. (NF)

For 5 months, Nina Kurtela followed the transformation of a bus depot into an entertainment venue 
in Berlin. A constant figure in a changing environment, she observes just as much as she is observed
herself, while capturing the whole process on film. The body comes to represent immobility in contrast
to other movement – the acceleration of the filming of the builders, anticipating the dancers to come,
only to disappear once the building is finished. (NF)

178

Faces & Walls 
Expositions / Exhibitions



179

Expositions / Exhibitions

Galerie La Compagnie
19, rue de Francis de Pressensé - 13001 Marseille

www.la-compagnie.org

3 films de Caroline Duchatelet
Rome, le 9 août 2009

Vidéo, 8’

ETH, le 21 août 2009
Vidéo, 6’

Éoliennes, le 4 novembre 2009
Vidéo

Caroline Duchatelet a filmé des aubes en Italie. Filmer l’aube, c’est accueillir la naissance du visible.
La montée progressive de la lumière du jour révèle la matière du monde et trace ses contours. Le
temps de la vidéo, la métamorphose continue de l’image manifeste l’extrême plasticité du visible, son
infinie puissance d’apparition et de disparition, de figuration et de déformation. 
Le geste de Caroline Duchatelet est un rituel d’accueil et d’attention, une sorte de cérémonie immobile
répétée pour chaque aube. Choisir un lieu et un moment, définir un cadre, laisser la lumière faire son
œuvre en silence. Ce qui a lieu dans l’image ne relève pas tout à fait de l’épiphanie ou de la révélation :
car la lumière ne dévoile pas une image définitive, ne fixe aucun cliché ; elle module la variation
continue du sensible, préside aux jeux immanents du tracé et de la couleur, de la surface et de la
profondeur. (...)
Le montage, dans les vidéos de Caroline Duchatelet, consiste en deux séries d’opérations. La première
revient à déterminer le début et la fin de la vidéo. Pour chacune d’entre elles, les décisions furent
difficiles à prendre. Car l’aube n’est pas un phénomène isolable par la détermination d’un 
début et d’une fin, sur lesquelles la vidéo puisse se caler. Impossible de repérer à l’œil nu l’instant où
la lumière commence ou achève de monter. Le choix d’un début et d’une fin de la vidéo relève donc
de décisions d’autant plus difficiles à prendre qu’elles sont parfaitement arbitraires – arbitraire de
l’oeuvre, de l’artiste, appelé à trancher dans un processus naturel qui ne finit pas. Cela devient une
simple question de rythme, de dramaturgie de l’œuvre. (…)
Le second aspect du montage, le plus complexe, consiste à « scruter » l’aube : à travailler le corps du
changement, la matière même de la transformation, afin de la convertir en oeuvre. Délicate opération,
car cette manipulation de la prise vidéo doit demeurer invisible, et donner consistance, tension et
rythme au phénomène naturel sans le forcer ni le trahir. Une manipulation esthétique paradoxale : il
s’agit de façonner la matière sans ajouter ni extraire aucune forme d’un processus dont la nature
même est de demeurer informe – plus précisément, selon la formule de Jullien, « dans l’entre-formes ».
Une telle manipulation ne va pas de soi – elle transgresse les prétendues règles associées par une
certaine doxa esthétique à toute œuvre de ce genre. D’abord parce que l’artiste intervient, manipule
un phénomène dont tout l’intérêt est d’être naturel. Ensuite parce que la manipulation, restant
inapparente, est comme dissimulée, non revendiquée. Cette double transgression fait la singularité
de l’œuvre : un rapport singulier entre passivité et activité, écoute et façonnage de la nature. (…)
Pas de narration, mais un débordement d’imagination : la montée de la lumière creuse une double
profondeur. Dans l’image : la profondeur du monde matériel. En soi : profondeur spirituelle de la
mémoire, de l’imagination. (CN)



Caroline Duchatelet  filmed the dawn in Italy. Filming the dawn is to welcome the birth of the visible.
The progressive rise of daylight reveals the matter of the world and draws its outline. The time of the
video and the continual metamorphosis of the image embodies the extreme plasticity of the visible,
its infinite power of appearance and disappearance, figuration and deformation. Caroline Duchatelet’s
gesture is a ritual of welcome and attention, a sort of static ceremony repeated for each dawn.
Choosing a place and time, defining a frame, letting the light do its work in silence. What happens in
the image does not entirely arise from epiphany or revelation: because the light does not unveil a
definitive image, nor fix a shot; it modulates the continuous variation of the perceptible, presides over
immanent plays of outlining and colour, surface and depth. (...)
The editing, in Caroline Duchatelet’s videos, consists in two series of operations. The first lies in
determining the beginning and end of the video. For each one, decisions were tough to make. Because
dawn is not a phenomenon that one can isolate through the decision of a beginning and an end, on
which the video would settle. It is impossible to spot with naked eye the moment when light starts or
stops rising. The choice of beginning and end is all the more difficult to make that it is utterly arbitrary
– arbitrary of the artwork, of the artist, assigned to come to a decision about a natural process that
doesn’t end. It becomes a mere question of rhythm, of dramaturgy. (...) 
The other aspect of editing, more complex, consists in scrutinize dawn: to work on the body of change,
the very matter of transformation, in order to convert it into a work of art. Subtle operation, as this
manipulation of video recording has to remain invisible and give consistency, tension and rhythm to
the natural phenomenon without forcing or betraying it. 
A paradoxical aesthetic manipulation: this is about shaping matter without adding or removing any
form of a process which very own nature is to remain formless – more precisely, to quote Jullien, an
“in-between forms”. Such a manipulation is not self-evident – it breaks the so called rules associated
by some aesthetic doxa to any work of this kind. First because the artiste interferes, manipulates a
phenomenon which interest consists in its being natural. Then because manipulation, remaining
unseen, is like dissimulated, not claimed. This double transgression creates the uniqueness of the
artwork: a peculiar relation between passivity and activity, listening to and shaping nature. (…) 
No narration, but a flood of imagination: the rising of light digs a double depth. In the image: the depth
of the material world. In oneself: the spiritual depth of memory, and imagination. (CN)
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FRAGMENTS DE VIE DʼUN CLUB DE BOXE
LA NUIT ELLES DANSENT



IN A PIGʼS EYE
À LʼAUTRE BOUT DU PAYSAGE



LʼALLIANCE 
724 14TH ST



TORERO
TRINKLER
THE EXTERNAL WORLD



MOKHTAR
MUERTE EN EL JARDIN



INCIDENT BY A BANK / TSE
NO BLOOD IN MY BODY
O CÉU SOBRE OS OMBROS



<…HISTOIRE(S) DU PRÉSENT…>
SAILOR



LʼAN 2008
LʼALTRA FACCIA DELLA SPIRALE



A ZONA
PAIN IS…
IN FREE FALL



HONK!
HOW I FILMED THE WAR



KASPAR FILM
MOBILE MEN



MARCEL HANOUN, CHEMIN FAISANT
UNE SORTE DE JOURNAL VIDÉO 
DELL AVVENTURA 2/1 



CHEW THE FAT
THE BALLAD OF GENESIS AND LADY JAYE 



CRAZY QUILT
MARCEL OPHÜLS ET JEAN-LUC GODARD : LA RENCONTRE DE SAINT-GERVAIS



ROGER LAPORTE : LA CLAIRIÈRE ET LE REFUGE; LEÇON SUR HEIDEGGER
ARMOR
LE SOULÈVEMENT COMMENCE EN PROMENADE 



MICHEL CORBOZ, LE COMBAT ENTRE LE VRAI ET LE BEAU / OS MONSTROS
DES JEUNES GENS MÖDERNES 2.0 / FINISTERRAE
CORRESPONDANCE JONAS MEKAS



BROKEN LEG
ASLEEP



VUE IMAGINAIRE DE LA GRANDE GALERIE DU LOUVRE EN RUINES / THE STORY OF ELFRANKO WESSELS
SLECHTS OP BEZOEK / THINK ABOUT WOOD, THINK ABOUT METAL
ENERGODAR / HERR BERNER UND DIE WOLOKOLAMSKER CHAUSSEE / CANCIÓN DE AMOR



NUIT BLANCHE
MOSCOW DIARY
MINHOCÃO
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Inspirée par les célèbres jardins du même
nom, la gamme LUXEMBOURG© :
émouvante, intemporelle, conviviale.
Se retrouver. Bavarder. Manger. S’amuser.
Rire. Contempler. Rêver. Être soi-même.
Se sentir libre. Et profiter de l’instant.
Fermob ? Une promesse de dialogue,
de gaieté et de créativité. à vous de jouer !

Fermob
32 AVENUE JULES CANTINI
13006 MARSEILLE
TÉL. : 04 91 83 13 47
FAX : 04 91 83 10 75
MÉTRO CASTELLANE
Ouvert du lundi au samedi
de 10 heures à 19 heures

DÉCOUVREZ TOUTES NOS GAMMES & COULEURS :

www.fermob.com



cg13.fr

21 bis, cours Mirabeau - 13100 Aix-en-Provence 
04 42 93 03 67 
Ouvert tous les jours (sauf le lundi) 
10h30 - 13h / 14h - 19h

Voyage à Rome
Galerie d’art du Conseil général des Bouches-du-Rhône

Dominique PAPETY, Deux femmes italiennes, huile sur toile. © : musée de Grenoble. 

ENTRÉE LIBRE

w w w. c u l t u re - 1 3 . f r

Exposition du 1er juillet au 18 septembre 2011
André Allar, Raymond Balze, Vincent Bioulès, Jean-Joseph-Xavier Bidault, Louis-Félix Chabaud, Jean-Antoine Constantin, Michel-François Dandré-
Bardon, Caroline Duchatelet, Victor Famin, Honoré Fragonard, François-Marius Granet, Jean-Baptiste Hugues, Pierre-François-Grégoire Giraud, 
Achille-François-René Leclère, Constant Moyaux, Charles-Joseph Natoire, Emilie di Nunzio Joly, Dominique Papety, Raphaëlle Paupert-Borne, 
Auguste Pelet, Giovanni Battista et Francesco Piranesi, Pierre Peyron, Henri Pinta, Jacques Réattu, Pierre Subleyras.





Voitures Cathédrale
Thomas Mailaender 
6 juillet         27 août 2011
vernissage dimanche 10 juillet à 12h
31/33 Cours d’Estienne d’Orves
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Bernie IJdis

première internationale / international premiere

Bernie IJdis dresse ici le portrait du chanteur de tango Juan Carlos Godoy, âgé de
87 ans. Avec des choix de mise en scène qui privilégient l’observation plutôt que
l’interaction, IJdis examine la dynamique entre Godoy sur scène, où l’artiste
s’exprime avec une aisance et un charme désinvolte dignes d’un Tony Bennett
argentin, et son personnage à la ville, où il s’habille, se déplace en voiture et mange
le plus souvent en silence, toujours avec beaucoup de satisfaction... IJdis paraît
aussi à l’aise avec Godoy que ce dernier l’est avec ses chansons qui lui sont si
chères. Il se peut que nous tenions là le documentaire le plus silencieux et le plus
contemplatif jamais réalisé sur un musicien. 

Doug Jones

An old tango maestro, Juan Carlos Godoy, sets off to perform in a small bar in the
centre of his city Buenos Aires. And when he goes home another day has gone by.
...Far more successful, but in its own way equally as stylistic, is “Hoy como ayer,”
Bernie IJdis’ portrait of 87-year-old tango singer Juan Carlos Godoy. With a
directorial approach that favors observation over interaction, IJdis explores the
dynamic between Godoy onstage, where he performs with the ease and offhanded
charm of an Argentine Tony Bennett, and off, where the singer is perfectly content
to dress, drive and eat largely in silence… IJdis seems as at ease with Godoy 
as the elderly musician is with his beloved songs. “Hoy como ayer” may be the
quietest, most contemplative documentary about a musician ever made. 

Doug Jones

HOY COMO AYER

ARGENTINE
PAYS-BAS

2011
Couleur
HDCam 

68’
Version originale

Espagnol
Sous-titre

Anglais
Image

Fernando Lockett
Son

Manuel de Andrés
Montage

Valeria Racioppi
Chant

Juan Carlos Godoy

Production 
Bernie IJdis 

Filmographie

A DREAMSCAPE,
GAMBLING IN

AMERICA, 
JALAN RAYA POS

(THE GREAT
POSTROAD), 

RIVIERA HOTEL, 
STAMP DELIGHT,

VROLIK, 
DREAM MAIL, 
THE LETTER, 

STAFF ENTRANCE,
THE PITCH

séances spéciales / FIDMarseille
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Reza Serkanian

Après la mort d’un vieux mollah, un voyage commence, vers une ville où l’on 
peut espérer se marier pour une durée déterminée. Dans une société qui pèse de 
toutes ses contraintes sur les aspirations individuelles, Kazem et Mariam partent à
l’aventure de leurs désirs.
Ce film est présenté dans le cadre du partenariat avec l’ACID.

Following the death of an elderly mullah, an Iranian family set off on a journey to
attend the funeral of the old man. A city where is practised an original and little-
known custom permitted under Isalmic law: the temporary marriage. A relationship
develops between the young and passionate Kazem, himself already engaged to
another, and his sister-in-law, the widow Mariam. In a society where each individual’s
aspirations and actions are weighed downwith constraints, the couple’s quest
quickly becomes a perilous adventure.
This film will be presented as part of our partnership with ACID.

NOCES EPHÉMÈRES

FRANCE/ IRAN
2011
83’
Image
Medhi Jafari
Son
Mehdi Saleh
kermani
Montage
Caroline Emery

Avec 
Mahnaz
Mohammadi
Hossein Farzi
Zadeh
Javad Taheri
Dariush Asad Zade
Clotilde Joulin
Fabrice Desplechin
Soheyla Kashef
Azar
Masoume
Mohamadi Asl
Rabee Madani
Azam Reshid Khani
Aziz-ollah Zaimi
Anahita Rokni

Production 
OVERLAP FILMS
Distribution 
Jupiter
Communications
SA

ACID / séances spéciales
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séances spéciales / Alphabetville & Vidéochroniques

Barbro Schultz Lundestam

En 1965, Billy Klüver, Robert Rauschenberg et Öyvind Fahlström mettent à profit
l’expertise d’ingénieurs du centre de recherche Bell Telephone Laboratories, pour
réaliser un projet interdisciplinaire rapprochant théâtre d’avant-garde, danse et
nouvelles technologies. Aux ingénieurs sont associés 10 artistes ; les performances
sont présentées au 69th Regiment Armory à New York, sous le titre 9 Evenings:
Theatre and Engineering.
Billy Klüver demande à cinéaste Alfons Schilling de filmer les neuf soirées et au 
final, près de cinq heures d’images sont tournées. En l’absence de piste sonore
synchrone, Thelma Schoonmacher et certains ingénieurs de Bell Telephone
Laboratories enregistrent le son sur bandes magnétiques.
Dans les années 90, j’ai retrouvé les bobines et les enregistrements sonores. Robert
Rauschenberg m’a demandé d’essayer de faire un montage pour rendre les
différentes performances de 9 evenings visible au public.

In 1965, Billy Klüver, Robert Rauschenberg and Öyvind Fahlström used the expertise
of some engineers working for the Bell Telephone Laboratories Research Centre to
set up an interdisciplinary project covering some avant-garde theatre, dance and
new technologies. 10 artists took part in this project entitled 9 Evenings: Theatre
and Engineering, whose performances were shown in the 69th Regiment Armory in
New York.
Billy Klüver asked the director Alfons Schilling to film the nine performances, which
resulted in nearly five hours of footage. Since there was no synchronous soundtrack,
Thelma Schoonmacher, along with a few engineers of the Bell Telephone Labora-
tories, used magnetic tapes for sound recording.
I came across those reels and sound recordings in the nineties and Robert
Rauschenberg asked me to attempt some editing so that the various performances
of 9 Evenings could be seen by a large audience.

9 EVENINGS
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Conseil régional Provence-Alpes-Côte d’Azur / séances spéciales

Antoine Boutet

Présentation sous forme de « Work in Progress ». 
En 1952, au cours d’un voyage sur le Yangtze en crue, Mao développe l’idée que,
puisque l’eau est abondante au Sud de la Chine, il suffit de « l’emprunter » pour la
ramener vers le Nord, qui en manque tant. Ce projet reçoit le nom Nan Shui Bei
Diao, littéralement « ramener l’eau du Sud vers le Nord ». 
Sud Eau Nord Déplacer est un voyage le long des routes que trace le plus important
projet de Transfert des Eaux au monde. 

“Work in Progress”.
While travelling on the swollen Yangtze river in 1952, Mao came up with an idea
according to which Chinese people could simply “borrow” some water from 
the Southern part of the country – where it was so abundant – in order to bring it 
up North – where it is so rare. This project was named “Nan Shui Bei Diao”, which
literally means “To transfer water from the South to the North”.
“Sud Eau Nord Déplacer” (South Water North Move) is a journey that brings us
along the route of the most important water transfer project in the world.

Filmographie : Le Plein Pays, 2009, Conservation-Conversation, 2005 ; ainsi que les
vidéo expérimentales Utopia en 2005 et Plus ou Moins en 2003. Production : Les
Films du présent.

SUD EAU NORD DÉPLACER 

Conseil régional Provence-Alpes-Côte d’Azur / séances spéciales

Natalia Almada

Filmé dans le labyrinthe du narco-cimetière de Culiacan, le film accompagne Martin,
l'ange gardien qui, nuit après nuit, veille sur les extravagantes chapelles des
tristement célèbres barons de la drogue Mexicains. Un film sur la violence sans
violence.

Shot in the maze of the Culiacan narco-cemetery, the film follows Martin, a guardian
angel who watches over the eccentric chapels of the notorious Mexican drug lords,
night after night. A film about violence without violence.

Production : Altamura / Tita productions.

EL VELADOR 

MEXIQUE
FRANCE
2011
72’
Image
Natalia Almada
Son
Alejandro de Icaza
Montage
Natalia Almada 
et Julien Devaux
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séances spéciales / Projection en plein air – Ciné-concert

Edward Sedgwick et Buster Keaton

Buster Keaton troque sa panoplie de photographe pour briller aux yeux de sa belle
en tant que cameraman. Un chef d’œuvre d’humour pour le plaisir des grands et
des petits.

Buster Keaton swaps his photographer paraphernalia for that of a cameraman in
order to impress a girl. A comedy masterpiece for the enjoyment of adults and
children alike.

Avec : Marceline Day, Buster Keaton, Harold Goodwin. 

LE CAMERAMAN

ÉTATS-UNIS
1928

66’
Image 

Elgin Lessley 
Montage 

Hugh Wynn 

séances spéciales /  Reflets

Marie Losier

EP Portraits croisés

Tournée pendant 7 ans à l’aide d’une Bolex 16 mm façon home movie, voilà une
belle histoire d’amour, une ballade, au début drolatique, et à la fin dramatique. Un
musicien de la scène alternative rock, Genesis P.Oridge, du groupe Throbbing
Gristle, cesse de jouer pour s’éprendre de Lady Jaye. Si passionnés l’un pour
l’autre, qu’ils vont ensemble décider de modifier corps et visage, les voilà tous deux
se refaire à l’image de l’autre, créant une branche inédite du body art, et ajoutant
une page neuve aux romans courtois. (JPR)

Shot over a period of 7 years with a 16 mm Bolex in the style of a home movie,
here’s a beautiful love story, a ballad, which is funny at the beginning but dramatic
at the end. Genesis P.Oridge, a musician from the alternative rock scene, of the
group Throbbing Gristle, stops playing when he falls for Lady Jaye. They are so
taken with each other that they decide to modify their bodies and faces so that each
will take on the image of the other, thereby creating a new branch of body art and
adding a new page to courtly romances. (JPR)

Avec : Genesis Breyer P-Orridge, Lady Jaye Breyer P-Orridge, Big Boy (Breyer 
P-Orridge), Tony Conrad, Gibby Haynes, Clyde Magid, Caresse P-Orridge Balpazari,
Genesse P-Orridge, Lili Chopra Peaches. 

THE BALLAD OF GENESIS 
AND LADY JAYE

ÉTATS-UNIS
2011

Couleur
72’

Montage
Marie Losier

Marc Vives 
Vente internationale

Cat & Docs. 
Production

Steve Holmgren,
Marie Losier.

Distribution
Epicentre Films
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Rencontres cinématographiques sud-américaines / séances spéciales

Nicolas Echevarria

EP Une autre histoire du cinéma mexicain

Une grande partie des films de Nicolas Echevarria est consacrée aux différentes
manifestations du mysticisme psychotropique mexicain : Judea, Maria Sabina,
Femme esprit et Hikure-tame en sont des exemples. Dans Niño Fidencio, on pénétre
dans une secte au Nord du Mexique, les fidencistas, dévouée à un enfant saint,
guérisseur miraculeux des débuts du XXe siècle, et qui connaît encore aujourd’hui
un grand nombre de fidèles. Ce phénomène, comme tant d’autres, existe au
Mexique, et ce film montre cette nécessité d’une culture vagabonde, toujours à la
recherche passionnée d’expériences spirituelles turbulentes.

A large part of Nicolas Echevarria’s filmography is devoted to the different
expressions of Mexican psychotropic mysticism, for example Judea, Maria Sabina,
Femme esprit and Hikure-tame. In Niño Fidencio, we enter into the fidencista sect
in northern Mexico. Its followers are devoted to a child saint, a miraculous healer at
the beginning of the 20th century and who still today has a large following. This
phenomenon, like so many others, exists in Mexico, and this film shows this
necessity of a vagabond culture always intensely looking for turbulent spiritual
experiences. 

NIÑO FIDENCIO 
Niño Fidencio, le guérisseur de Espinazo

MEXIQUE
1980
Couleur
35 mm
80’
Image
Nicolás Echevarría
Son
Sibylle Hayem
Montage
Joaquín Osorio
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séances spéciales / Lieux Fictifs

Renaud Victor

Immersion pendant deux ans dans la vie quotidienne de la prison des Baumettes.
A two-year-long immersion into the daily life at Baumettes prison.

Le FIDMarseille et l’association Lieux Fictifs mettent en place en 2011 le Prix Renaud
Victor, réalisateur marseillais dont l’œuvre a inspiré le travail mené aujourd’hui 
par Lieux Fictifs aux Baumettes. Huit films issus de la compétition française et
internationale seront présentés par des étudiants de l’université d’Aix-Marseille et
par les réalisateurs présents, pendant le temps du festival, à un public volontaire
de personnes détenues qui pourront alors se constituer membres du jury et
remettre un prix. Ce prix sera doté par le CNC dans le cadre d’un achat de droits
pour le catalogue Images de la Culture. En amont du festival, Lieux Fictifs met en
place « l’Atelier du Regard », au cours duquel les étudiants de l’Université d’Aix-
Marseille présentent des films issus des éditions précédentes du FIDMarseille aux
détenus, afin de favoriser les échanges et de se familiariser avec ce type de films.
A l’occasion de la première édition du Prix, De jour comme de nuit, dernier film de
Renaud Victor, une immersion pendant deux ans dans la vie quotidienne de la
prison des Baumettes, sera présenté en séance spéciale par le producteur du film
Paul Saadoun et par Caroline Caccavale, directrice de Lieux Fictifs.

FIDMarseille and the collective ‘Lieux Fictifs’ have recently established the Renaud
Victor Prize, named after the Marseille film director who inspired Lieux Fictifs to run
a project at the Baumettes prison. During the festival, eight movies - taken from the
French and international competitions – will be submitted by both students of the
Aix-Marseille University and directors attending the event, to a panel of prisoners
who will then form a jury and present the award. This award will be provided by the
CNC (National Center for Cinema) as part of buying copyrights for the Images de
la Culture catalogue. Beforehand, Lieux Fictifs is organising “L’Atelier du Regard”:
a workshop which creates  opportunities for Aix-Marseilles University students to
present movies taken from past FIDMarseille issues to the prisoners, in order to
promote dialogue and get them accustomed to that particular type of art. 
For the first awarding of the Renaud Victor Prize, there will be a special screening
of Renaud Victor’s last movie, De jour comme de nuit, which depicts a two-year-
long immersion into the daily life at Baumettes prison. The film will be introduced
by the producer, Paul Saadoun, and the managing director of Lieux Fictifs, Caroline
Caccavale.

DE JOUR COMME DE NUIT

FRANCE
1991
109’

Image
Renaud Victor

Son
José  Cesarini

Montage
Anne Baudry

Production
13 Production
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tables rondes / rencontres
round tables / master classes

Rencontres méditerranéennes
avec le soutien de Marseille Provence 2013 / With the support of Marseille Provence 2013

Dans la continuation de ses activités mises en place en 2009 et 2010, le FIDMarseille se donne
pour objectif de former une plateforme méditerranéenne d’échanges et de collaborations et, 
à l’horizon 2013, de faire du FIDMarseille et du FIDLab un grand moment de rencontres
méditerranéennes, autour des questions de production, de diffusion et de formation.

Following up on its activities set up in 2009 and 2010, the FIDMarseille has set itself the objective
of creating a Mediterranean platform for exchange and collaborations so that, by 2013, the
FIDMarseille and the FIDLab can be a highlight in terms of Mediterranean meetings on production,
distribution and training issues.

Réunion des écoles d’art et de cinéma de la Méditerrannée
Mediterrannean film and art school meeting  

Sont invitées cinq écoles du bassin méditerranéen afin de constituer un groupe d’une dizaine de
jeunes réalisateurs. Un parcours leur est proposé incluant projections, rencontres avec les
programmateurs du festival et avec les réalisateurs présents, masterclasses et tables rondes avec
des intervenants et la participation en observateurs au FIDLab, les deux jours de plateforme de
soutien à la coproduction.

Five schools of the Mediterranean basin are invited to form a group of about ten young filmmakers.
They are offered activities including screenings, meetings with the festival programmers and the
film directors present, master classes and round table discussions with speakers and the
participation as observers in the FIDLab, for the two-day platform for coproduction support.

Coordination des festivals méditerranéens – Festmed
Coordination of mediterranean festivals – Festmed  

Partant du constat que les festivals contribuent de plus en plus à soutenir réalisateurs et
producteurs en amont des projets, en favorisant les rencontres, en développant les plateformes
de soutien à la coproduction, une réunion est organisée qui aura pour thème le rôle accru des
festivals dans les processus de production et dans la formation des jeunes cinéastes.

Based on the observation that festivals contribute more and more to support filmmakers and
producers early in the projects, encouraging meetings, developing platforms for coproduction
support, a meeting is convened on the theme of the increasing role of festivals in production
processes and the training of young filmmakers.
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tables rondes / rencontres
round tables / master classes

Rencontres nationales du dispositif Lycéens 
et apprentis au cinéma
National meetings of the “high school students and apprentices go to the cinema” programme  

Bilan national annuel et débats sur le dispositif Formation et temps de réflexion en lien avec la
programmation du FID.   
Journées co-organisées par le CNC (Centre national de la Cinématographie et de l’Image Animée)
et Cinémas du Sud (coordination régionale PACA de Lycéens et apprentis au cinéma) accueillies
par le FIDMarseille avec le soutien de la DRAC et de la Région Provence-Alpes-Côte d’Azur, en
partenariat avec les rectorats d’Aix-Marseille et de Nice, la Direction Régionale de l’Alimentation,
l’Agriculture et la Pêche et le CRDP.

Yearly national report and debates on the Training programme and time to reflect on the themes
in line with the FID’s programme.
Event organised jointly with the CNC (Centre national de la Cinématographie et de l’Image
Animée) and Cinémas du Sud (coordination in the PACA Region of “high school students and
apprentices go to the cinema”) hosted by the FIDMarseille with the support of the DRAC and the
Provence-Alpes-Côte d’Azur Region, in partnership with Aix-Marseille and Nice local education
authorities, the Regional Directorate of Food, Agriculture and Fisheries and the CRDP.

Tables rondes

Autour de l’écran parallèle « Conversations secrètes »
Roundtable discussion on the “Secret conversations” parallel screens  

Table ronde modérée par Gilles Grand
Roundtable discussion facilitated by Gilles Grand
En collaboration avec la SACEM
In collaboration with the SACEM

Avec Barbro Schultz Lundestam, Bernard Rémi (Cinémathèque de la danse), 
Elise Florenty, Sven Augustijnen, …

Autour de l’écran parallèle « En chantier »
Roundtable discussion on the “Under construction” parallel screens  

En présence des réalisateurs présentant leurs projets en cours, et de Hichem Ben Ammar, Rania
Stephan, Ghassan Salhab, Mourad Ben Cheikh,…
In the presence of the filmmakers presenting their projects underway, and of Hichem Ben
Ammar, Rania Stephan, Ghassan Salhab, Mourad Ben Cheikh,…
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AGIR pour l’environnement 

Depuis deux ans, dans le cadre du programme AGIR du Conseil Régional Provence-Alpes-Côte
d’Azur et grâce à son soutien, le FIDMarseille s’est engagé dans une démarche de développe-
ment durable en vue de faire du festival un événement éco-responsable, d’améliorer ses pratiques
et de réduire son impact environnemental. En choisissant des prestataires responsables et locaux,
et en sensibilisant les publics du festival ainsi que nos interlocuteurs – en commençant par notre
propre équipe, nous agissons sur la chaîne de production du festival dans son ensemble et
contribuons ainsi à une prise de conscience de tous les acteurs.

Mise en avant des modes de transports doux / Partenariat avec la Roue Verte, site de covoiturage
en ligne / Location de vélos / Mise en place de poubelles de tri sur les lieux du festival.

Communication éco-responsable : utilisation accrue des supports numériques, papier recyclé
et/ou PEFC, imprimeur imprim’vert. La marque PEFC garantit que le produit certifié contient
réellement du bois issu de forêts gérées durablement et qu’il a été soumis aux règles de
fabrication et aux contrôles imposés à toutes les entreprises adhérentes au système.
Restauration bio et locale : les fournisseurs du festival en boissons et restauration sont 100% bio
et utilisent une grande partie de produits issus de l’agriculture locale. 

Avec le soutien de la Région Provence-Alpes-Côte d’Azur, dans le cadre du programme AGIR. 
En partenariat avec Le Groupe La Poste. Et avec le concours de : Le Cours-en-Vert, Caractère
Imprimeur, La Roue Verte, Suez Environnement, Le domaine du Révaou 

In order to turn into an eco-friendly event by improving its habits and reducing its environmental
impact, the Marseille International Documentary Film Festival has been committed to sustainable
development for the last two years, as part and thanks to the support of the AGIR programme
initiated by the Provence-Alpes-Côte d’Azur Regional Council. By picking responsible local
partners and attempting to raise both the audience’s and the collaborators’ awareness – starting
with our own staff – we work on the entire festival production line, therefore helping all the people
involved to become more responsive to environmental issues. 

Motorless transportation / Partnership with an online car-sharing service called ‘La Roue Verte’ /
Bicycle hire / Recycling bins on the spot.

Eco-friendly communication: increased use of digital mediums, recycled and/or PEFC paper,
Imprim’vert printer. The PEFC label guarantees that the wood  used for the certified products
comes from sustainably managed forests while all the manufacturing standards are being met
and none of the quality controls imposed on PEFC members have been skipped.
Locally produced organic food: all the produce used by the festival’s food and drink producers
are 100% organic and for the most part locally grown.

Supported by the Provence-Alpes-Côte d’Azur Region, as part of the AGIR programme. 
In partnership with Le Groupe La Poste. In association with: Le Cours-en-Vert, Caractère
Imprimeur, La Roue Verte, Suez Environnement, Le domaine du Révaou 
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& FIDMARSEILLE avec LA GALERIE AGNÈS B.

Exposition d’œuvres de la série 
Cathedral Cars / Voitures cathédrale
de Thomas Mailaender
Du 6 juillet au 27 août, vernissage le dimanche 10 juillet à 12 h00
From 6 july to 27 august. Opening reception on 10 july at 12:00

Le terme, inventé par des dockers de Marseille, fait référence aux voitures utilisées l’été par les
immigrants pour retourner en Afrique du Nord. Les prix sur le ferry sont élevés, alors les
propriétaires essaient de construire, sur le toit de leur vieille R20 ou de leur break Peugeot 304,
des piles vacillantes de bric-à-brac qui grimpent vers le ciel, et dans lesquelles on peut voir des
chaises en plastique, un évier, un réfrigérateur. Le photographe a pris ces portraits de voitures,
de derrière ou de profil, enlevant l’arrière-plan pour les isoler dans le cadre. Évoquant la sculpture,
ces voitures parlent du voyage à venir, et surtout de la déconnection entre deux mondes. Car ces
vieux objets empilés, sans valeur aux yeux des européens, sont pour eux des trésors. Ainsi l’artiste
crée une image en creux de deux mondes qui ne se connaissent pas, de chaque côté de la
Méditerranée, sans jamais vraiment montrer ni l’un, ni l’autre.

Michel Guerrin, Le Monde, avril 2005. 

The term, invented by dockworkers in Marseille, indicates the cars used by immigrants to go back
to North Africa in the summer. The prices on the ferry are high, so owners attempt to construct,
on the roof of their old R20 or Peugeot Break 304, teetering piles of stuff that climb toward the
sky, where we can see plastic chairs, a sink, a refrigerator. The photographer has taken these
cars' portraits, from behind or in profile, removing the background, to isolate them in the frame.
Evoking sculpture, these cars say a lot about the voyage to come, especially about the disconnect
between two worlds. For these old piled-up objects, without value to European eyes, are treasure
to others. Thus the artist creates a negative image of two worlds that are ignorant of one another,
without ever really showing either of them, on both sides of the Mediterranean. » 

Michel Guerrin, Le Monde, April 2005. 

GALERIE AGNÈS B.
31-33, cours d’Estienne d’Orves - 13001 Marseille - www.agnesb.fr
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ALPHABETVILLE /VIDÉOCHRONIQUES
www.alphabetville.org - www.videochroniques.org

&FIDMARSEILLE avec ALPHABETVILLE et VIDÉOCHRONIQUES

Barbro Schultz Lundestam sera invité dans le cadre de la table ronde Conversations Secrètes,
en écho à la projection de ses films 9 evenings.
Films présentés dans le cadre de l’écran parallèle Conversations secrètes (cf p. 152)

Barbro Schultz Lundestam will be invited as part of the round table Conversations Secrètes,
echoing the projection of her 9 evenings films.
Films presented within the framework of the parallel screen Conversations secrètes (Secret
Conversations) (cf p. 152)

CENTRE INTERNATIONAL DE POÉSIE 
MARSEILLE 

Centre de la Vieille Charité - 2, rue de la Charité - 13002 Marseille
www.cipmarseille.com 

&FIDMARSEILLE avec LE CIPM

Roger Laporte – La clairière et le refuge 
Leçons sur Heidegger

François Lagarde, France , 2011, 146’
Film présenté dans le cadre de l’écran parallèle Portraits croisés (cf p. 146)

Films presented within the framework of the parallel screen Portraits croisés 
(Cross portraits) (cf p. 146)
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& FIDMARSEILLE avec France 3 Méditerranée

Présentation d’un « Work in Progress » 
de Jean-François Hassoun sur la révolution tunisienne

Rarement dans l’histoire du monde moderne, un peuple sans armes a décidé aussi soudainement
de prendre en main son destin et reconquérir sa dignité bafouée par plus de cinquante ans de
dictature. Du suicide par le feu de Mohamed Bouazizi le 17 décembre dernier jusqu’au soir de la
première élection démocratique d’un Président de la Tunisie, le film en cours Révolutions raconte
de l’intérieur ces mois de soulèvement, cette accélération de l’histoire qui est en train de changer
la face du monde.
Aventure unique, vue de l’intérieur qui s’appuiera sur la force de ces images tournées par ces
milliers d’hommes et de femmes avec leurs téléphones portables. L’aventure de ce peuple qui,
sans chef et sans organisation, a décidé ensemble de dire « non ! ».

Rarely in the history of the modern world has a people without arms so rapidly decided to take
its destiny in hand and regain its dignity violated by more than fifty years of dictatorship. From 
the suicide by fire of Mohamed Bouazizi on 17 December last year to the evening of the first
democratic election of a President of Tunisia, the film in progress titled “Revolutions” gives the
inside story of the months of insurrection and the acceleration of history which is currently
changing the face of the world. 
A unique adventure, seen from the inside which will utilise the power of the images filmed by
thousands of men and women with their mobile phones. It is the adventure of a people who,
without a leader or an organisation, together decided to say “no!”.

FRANCE 3 MÉDITERRANÉE
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OÙ, GALERIE D’ART CONTEMPORAIN
58, rue Jean de Bernardy - 13001 Marseille - Tél. 06 98 89 03 26

http://www.ou-marseille.com/

&FIDMARSEILLE avec OÙ

Exposition de l’artiste Nadim Asfar
Du 4 juillet au 13 juillet 2011. Vernissage le 4 juillet à 19 h
Ouverture de la galerie tous les jours de 15 h à 19 h sauf le10/07.

From 4 July to 13 July 2011. Opening reception on 4 July at 7pm
Gallery open every day from 3pm to 7pm except the 10/07.

Titre de l’expo : 20.02.2011.mp4
Médias : Fichiers numériques

« Mais qu’est-ce qui se passe qu’est-ce qui se passe ?
Quelque chose suit son cours ». Samuel Beckett Fin de Partie

« Regarde l’angle que fait l’arête de meuble avec le plan de la vitre.
Il faut le reprendre au quelconque, au visible non vu - le sauver. »
Dialogue entre Jean- Luc Godard et Anne Marie Miéville dans the Old Place

Les moments vidéo choisis sont tous des plans-séquence de différentes durées, en relation 
avec le passage et le lieu d’un certain quotidien ; ou plutôt ce qui en reste et ce qui en émane 
après sa représentation en image. Ce qu’il y a de commun entre tous ces moments enregistrés,
c’est la recherche de quelque chose d’invisible mais peut-être perceptible, une errance dans une
immobilité. Un exil. J’ai filmé la vidéo 20.02.2011.mp4 un dimanche de tempête, avec mon
téléphone, en attendant des amis dans un café au bord de la mer, ici, à Beyrouth. C’est une simple
représentation de cette mer agitée, d’un horizon brouillé par le mouvement incessant des vagues,
et sa transformation, interprétation, par le langage de la digitalisation et la qualité de la caméra,
et par le temps du regard. L’image ici est regardée comme un lieu, un paysage en soi, qui prend
possession de ce qui est filmé, et trouve sa propre vie.

Titre de l’expo : 20.02.2011.mp4
Médias : Fichiers numériques

“What’s happening?
Something is taking it’s course”. Samuel Beckett Fin de partie

“Look at the angle formed by the edge of the furniture and the window latch.
It must be grasped somehow, as a visible unseen – save it.”
Dialogue entre Jean-Luc Godard et Anne Marie Miéville dans the Old Place

The video clips chosen are all single shots of different duration, in relation to the passage in time
and space of a certain everyday situation; or rather what remains of it and what is emitted after
its representation as an image. What is common to all these recorded moments is the quest for
something invisible but perhaps perceivable, wandering in immobility. An exile. I filmed the video
20.02.2011.mp4 on my telephone one stormy Sunday while waiting for some friends in a seaside
cafe, here in Beirut. It’s a simple representation of the choppy sea, of a horizon blurred by the the
incessant movement of the waves, and its transformation and interpretation through the language
of digitalisation and the quality of the camera, and by the time spent looking. Here the image is
regarded as a place, a landscape in itself, which takes possession of what is filmed and discovers
its own life.
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& FIDMARSEILLE avec la SCAM

Na Vespera 
Lotte Knaepen, Belgique, 2010, 20’

Une mère et sa fille sont arrivées à un moment spécial de leur vie ; ce n’est pas toujours évident
de savoir qui prend soin de l’autre, qui est la fille, qui est la mère ?

A mother and a daughter came to a special moment in their lives; it’s not always obvious who
cares for who, who is the girl, who is the mother ?

Avec : Nadine Macedo Costa, Vera Christina Da Silva Costa, Fernando Da Cruz Costa. Image,
son : Lotte Knaepen. Montage : Lotte Knaepen, Koen Timmerman, Rui Ribeiro. Production : Sint
Lukas (BXL). Distribution : Pascual Daphné.

SCAM
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Vidéothèque / Video library

L’espace vidéothèque, équipé de 20 postes de visionnage, est prioritairement accessible aux
professionnels : diffuseurs, programmateurs, journalistes, réalisateurs et producteurs nationaux
et internationaux. Outre les films sélectionnés en compétition (internationale, nationale et premier)
et certains films issus des Écrans Parallèles, la vidéothèque est augmentée depuis l’édition 2004
de près d’une quarantaine 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 producers,
French and international – have priority access to the video library, which is equipped with 20 DVD
viewing stations. In addition to the films selected for the international, French 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.

ADOLESCENTES
Ángel Santos, Espagne, 2011, couleur, 80’ / Production : Amateur films

Portraits filmés. Une vision contemplative et dénuée de jugement sur les adolescents, leur
comportement, les lieux qu’ils fréquentent et leur instabilité.
Filmed portraits. A contemplative and non-judgeable vision of the adolescence in which ways,
places and restlessness of the youth can be recognize.

À LA FENÊTRE - JOURNAL D’UNE JEUNE FEMME
Ana Maria Salas, France / Colombie, 2011, couleur, 64’ / Production : Esquina Films

Des nouvelles du monde arrivent, s’incrustent dans le quotidien et questionnent les liens entre
récit intime et histoire universelle.
News from the world come up, settle in our everyday lives and challenge the connections between
personal stories and universal history.

ANDRE S. LABARTHE S’EXPOSE
Céline Gailleurd et Olivier Bohler, France, 2011, couleur, 30’
Production : Nocturnes productions

En mars 2010, André S. Labarthe prépare son exposition Le Chat de Barcelone.
In March 2010, André S. Labarthe prepares his exhibition Le Chat de Barcelone.
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Vidéothèque / Video library

CE QUI NOUS ARRIVE
Caroline Caccavale, France, 2011, couleur, 124’ / Distribution : Lieux Fictifs

Dans une prison, 16 détenus avec la complicité d’artistes s’approprient une boîte noire où des
images sont projetées. Retrouver l’origine de l’espoir, du désir et de l’utopie… Le film est
l’expérience de ce mouvement.
In a prison, 16 inmates, with the help of artists, take over a black box in which images are shown.
The film is about experiencing the pursuit of the origin of hope, desire and utopia…

CHAMPIONS, DANS LES COULISSES DE LA SALLE DE BOXE
Caroline Van Kerckhoven, Belgique, 2011, couleur, 40’ / Distribution : Bilongo

Dans ce portrait de groupe en huis clos, un entraîneur passionné nous guide à travers différents
combats de boxe. 
In this intimate group portrait, an enthusiastic coach guides us through various boxing matches.

CINEXPÉRIMENTAUX STEPHEN DWOSKIN
Frédérique Devaux et Michel Amarger, France, 2010, couleur, 59’
Production : EDA production

La trajectoire artistique du cinéaste Stephen Dwoskin.
The artistic career of the filmmaker Stephen Dwoskin.

CIRCE’S PLACE
Guy Bordin et Renaud De Putter, Belgique, 2011, couleur, 77’ / Distribution : GSARA

Rencontre entre les univers polynésien et inuit, à travers une polyphonie de récits, à la fois
fragmentés et cohérents, réels et imaginaires.
The confrontation between the Polynesian and the Inuit worlds, through a variety of stories, both
fragmented and consistent, real and imaginary.

CÓMO VER EGIPTO - HOW TO SEE EGYPT
Antonio Delgado Liz, Espagne, 2010, couleur, 50’

Le tourisme en tant que fléau.
The tourism as a plague.

CONTRE-JOUR, SERVICE DES MALADIES 
TROPICALES ET INFECTIEUSES
Sophie Roger, France, 2011, couleur, 45’

Des personnes porteuses du VIH témoignent en gardant l’anonymat : la caméra s’est retournée
vers moi, j’écoute.
HIV-positive people tell their stories anonymously: the camera pans towards me and I am listening.
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Vidéothèque / Video library

CUIPIRANGA
Cristiano Burlan, Brésil, 2010, couleur, 90’ / Distribution : Bela Filmes

En 1835 au Brésil, Cabanagem est la révolte qui a vu noirs, Indiens et métis se soulever contre
les élites politiques afin de s’emparer du pouvoir. Le film présente le témoignage des descendants
de cette première rébellion populaire.
In 1835, in Brazil a revolt called Cabanagem, in which blacks, Indians and mestizos rebelled
against the political elite and took the power. The film registers the descendants testimonies of
this first popular rebellion.

A CITY BESIEGED BY WASTE
Jiu Liang Wang, Chine, 2011, couleur et noir & blanc, 90’ / Distribution : Mu Ying Culture Media
co. Ltd

Le problème du traitement des déchets à Pékin et en Chine se développe aussi rapidement que
son économie. La restructuration du système actuel de gestion des déchets s’avère indispen-
sable. Pékin et ses alentours comptent plus de 200 décharges légales ou clandestines.
Beijing’s waste problem – and China’s – is expanding as fast as its economy. It’s necessary to
restructure the current disposal system; there are more than 200 legal and illegal sites around
Beijing China.

DEAFENING SILENCE
Holly Fisher, États-Unis, couleur, 120’

Documentaire hybride sur le génocide ethnique en Birmanie en proie à une dictature militaire
brutale. Empreint de poésie, le film offre de multiples références à l’histoire et à la culture
populaire.
Hybrid documentary focusing on ethnic genocide, Burma under brutal military dictatorship, but
with constant poetic resonance and a multiplicity of references to history and popular culture.

ÉCHANGERIEZ-VOUS VOTRE VOITURE 
CONTRE DEUX TRABANT
Patrick Viret, France, 2011, couleur, 95’ / Distribution : Les films du viaduc

Du congrès des Fades, au terminus de Branik, banlieue de Prague, pour neuf minutes de pure
attention, l’histoire de la banalyse filmée à fleur de quai.
From Fades conference, all the way to Branik, on the outskirts of Prague, for nine minutes of pure
awareness, the story of the “banalyse” filmed as close as possible to train platforms.

ECOSYSTÈME, OU CE QUE L’HOMME FAIT À LA TERRE
Pascale Krief, France, 2010, couleur, 2’

Métonymie de ce que l’homme fait à la terre ; un homme froisse inlassablement des feuilles de
papier sur lesquelles figure la silhouette de l’ours de Pompon. 
As a metonymy of what human beings inflict on the Earth, a man keeps scrunching up sheets of
paper depicting the outline of Pompon polar bear. 



227

Vidéothèque / Video library

EMPTY QUARTER
Alain LeTourneau et Pam Minty, États-Unis, 2010, noir & blanc, 71’

Portrait du sud-est de l’Oregon. Des zones naturelles où coexistent images industrielles, différents
processus de travail et gestion des ressources. La voix des résidents décrit l’histoire des colons,
la vie des communautés rurales et les difficultés de l’économie des petites villes.
Portray of the Southeast Oregon’s region. Natural areas with images of industry, various labor
processes, resource management. Voices of residents describe the history of pioneer settlement,
social life of rural communities, and the struggles of small town economies.

ET MEELDIKS KÕIGILE
Kristina Norman, Estonie, couleur, 87’ / Production: Estonian Film Foundation

Dans une ambiance pétrie de nationalisme, le Ministère estonien commande à deux jeunes
ingénieurs une statue commémorative de la Guerre d’Indépendance.
In an atmosphere ripe with nationalism, two young engineers are commissioned by the Estonian
Ministry to erect a statue commemorating the War of Independence. 

FLORERIA Y EDECANES
Jaiziel Maynez Hernandez, Mexique-États-Unis, 2010, couleur, 42’ / Distribution : Centro de
Capacitacion Cinematografica CCC

Où s’arrête le Mexique et où commencent les États-Unis? Fort d’une démarche contemplative et
expérimentale, le film explore à la fois le panorama actuel et le quotidien. En somme, une quête
de sa propre identité.
Where is the end of Mexico and beginning of the United States? In a contemplative and experi-
mental approach, the film explores the present panorama and everyday life; a pursuit to find an
own identity.

FULL OF MISSING LINKS 
Sung-A Yoon, Belgique, 2011, couleur, 70’ / Production : Michigan Films

La réalisatrice cherche à comprendre la rupture de ses parents qui l’a arrachée à son pays natal,
en décryptant la société coréenne à travers le prisme de sa propre histoire.
The filmmaker tries to make sense of her parents’ break-up which tore her away from her native
country, interpreting the Korean society through the prism of her own life.

H2
Nurit Sharett, Israël, 2010, couleur, 27’

Histoire d’impressions à Hébron. La circulation entre deux zones de la ville est continue et fait
partie du quotidien des résidents, alors que seuls les Juifs et les étrangers ont le droit de conduire
dans le secteur H2. 
Story of impressions in Hebron. The traffic between the two sectors of the city is constant, a part
of the residents> routine, while driving a vehicle in H2 is permitted only to Jews and foreigners. 
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Vidéothèque / Video library

HAUST
Loretta Fahrenholz, Allemagne,  2010, couleur, 71’

La vie et les rapports conflictuels de trois anciens étudiants des Beaux-Arts en Allemagne de l’est,
confrontés à des désirs ambigus, leurs ambitions et un contexte économique difficile. A mi-chemin
entre fiction et documentaire. 
The conflicted lives and relationships of three former art students in east Germany; caught up 
in ambivalent desires, ambitions, and harsh economic realities. Fictional and documentary
approachs. 

HERE & THERE – ICI ET LÀ
Joel Bartolomeo, France, 2011, couleur, 15’

Les situationnistes préconisaient de visiter une ville avec la carte d’une autre ville. J’ai repris cette
idée ; filmer des lieux de transit en lisant des passages d’un livre ouvert au hasard.
Situationists recommended to visit a city with the map of another city. I took up this idea, filming
places people pass through, while reading passages from a book open randomly.

IN SITU
Kamel Regaya et Anne Toussaint, France, 2010, couleur, 52’ / Distribution : Les Yeux de l’Ouïe 

Cinq séquences interrogent la mécanique de l’enfermement par-delà les statuts de surveillé ou
de surveillant en partant de la nouvelle Devant la Loi de Kafka.
Five sequences question the imprisonment mechanisms regardless of the status of who
supervises and who is supervised, based on the short story Before the Law by Kafka.

INTO OBLIVION
Simon Spidla, République Tchèque, noir & blanc, 52’ / Distribution : Evolution Films

Staline saisit un crayon et s’apprête à tracer un trait sur une carte de l’Union soviétique. Là où
passe le graphite, quelques 80000 personnes R11 – dont la majorité sont des détenus de goulag
R11 – construiront un chemin de fer dans les conditions extrêmes de la taïga polaire. 
Stalin grasps a pencil in his hand as he prepares to draw a line on a map of the Soviet Union.
Where the graphite touches paper, some 80,000 people R11 – almost all of them gulag inmates
R11 – will build a railroad in the grueling conditions of the polar taiga. 

JACQUES, JEAN-BERNARD ET JEAN
Anna Feillou, France, 2011, couleur, 60’ / Distribution : Bix films

Au centre, mon arrière-grand-mère Marthe, résistante et déportée. Puis mon grand-père, mon
père, mon frère : trois hommes, en rapport avec leur époque. Qu’est-ce qui a circulé de l’un à
l’autre.
In the centre, my great-grandmother Marthe, a resistance fighter sent to a concentration camp.
Then my grandfather, my father and my brother: three men, in touch with their time. What was
passed on from one to the next?
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Vidéothèque / Video library

MINOR, MAJOR
Alireza Rassoulinejad, Iran, 2010, couleur, 80’ / Ventes internationales : DreamLab Films

Un narrateur invisible raconte l’histoire d’une équipe de tournage faisant un film sur « l’égare-
ment ». La mise en scène adopte une structure assez libre, rapprochant les dualités et juxtaposant
les contradictions.
An unseen narrator tells the story of a film crew shooting a movie about “getting lost”. The
direction opts for a rather free structure, linking dualities and juxtaposing contradictions.

NADOHLED 
Andrea Slovakova, République Tchèque, 2010, couleur et noir & blanc, 42’ / Distribution :
Duracfilm

Film expérimental sur les mécanismes de surveillance classiques et postmodernes. Théoricien
de l’architecture, expert en informatique, personnes faisant ou ayant fait l’objet d’une surveillance,
ou bien encore d’anciens agents des services secrets expliquent leur expérience panoptique.
Soit une relecture de Surveiller et punir de Michel Foucault.
Film essay about classical and postmodern supervision mechanisms. Architecture theorist,
software expert, people who are/were monitored, or the former secret service agents explain their
panoptical experience. Reading again Michel Foucault’s Discipline and Punish.

NEIGHBORS
Gor Baghdasaryan, Arménie /Turquie, 2011, couleur, 52’ / Distribution: Manana Youth Films

Le film décrit le quotidien de deux petits villages situés à la frontière entre l’Arménie et la Turquie
au moment même où l’ouverture des frontières est à l’étude et fait l’objet de débats animés.
The film shows the daily life of two small villages located on the Armenian-Turkish border during
a time when the topic of opening the border is being actively discussed and acted upon.

L’OUEST SAUVAGE
Aline Fischer, France, 2010, couleur, 57’ / Distribution: Bellota Films

À la frontière Pologne/Allemagne, a 100 km de Berlin, un pays prend racine mêlant armées
victorieuses, peuple vaincu, nazis en fuite et pilleurs de toutes origines... l’Ouest sauvage.
On the border between Poland and Germany, 100 km away from Berlin, a country takes root
combining successful armies, the defeated, Nazis on the run and looters of different nationalities...
the Wild West.

OVOS DE DINOSSAURO NA SALA DE ESTAR
Rafael Urban, Brésil, 2011, couleur, 12’ / Distribution : Moro Filmes

Afin de garder vivante la mémoire de son mari, une vieille femme, qui a réuni la plus grande
collection privée de fossiles en Amérique Latine, a étudié la photographie numérique et
l’informatique.
In order to keep the memory of her husband alive, an old woman, who put together the greatest
private collection of fossils in Latin America, studied digital photography and IT.
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Vidéothèque / Video library

PAYSAGES EMPRUNTÉS #1 
Dania Reymond, France, 2011, couleur, 21’

Le village est paisible, banal. De mémoire, une scène est décrite et malgré la neige, une tragédie
se dessine.
The village is pleasant and mundane. Whereas a scene is described from memory and despite
the snow, a tragedy arises.

LE POISSON DES ABYMES 
Nicola Bergamaschi, France, 2011, couleur et noir & blanc, 32’ / Distribution : Université de
Provence - Guy Lambert

Comment fonctionne la relation entre les êtres humains et les poissons ? Trois moments 
choisis : la pêche, l’aquarium et le matérial d’archive.
How does the relationship between human beings and fish work? Three specific moments are at
stake: fishing, the aquarium and the archive material.

PRELAZ
Dane Komljen, Serbie, 2011, couleur et noir & blanc, 48’ / Production : Faculty of Dramatic Arts,
Belgrade

Sara n’arrive pas à dormir. Elle est de retour en ville après avoir vécu dix ans à l’étranger. Les
premiers jours donneront lieu à une apparition de l’être perdu, une série de rencontres et une
anticipation de la lumière.
Sara can’t sleep. She’s back in the city after ten years of living abroad. During one of the first days:
an appearance of the lost one, the series of encounters, an anticipation of the light.

REGARDEZ LE LILAS, PLUS FRAIS QUE LE MATIN
Naïma Zoltane, France, 2011, couleur et noir & blanc, 13’

Des pensées faites pour nos pieds, des pensées qui se puissent danser, vite un chant.
Thoughts suitable for our feet, thoughts which can be danced, a song… quickly!

THE WEDDING
Bai Budan, Chine, 2010, couleur, 58’

Une nuit claire dans une maison où le son des percussions traditionnelles annonce le début des
noces. Profitant du repas, de l’alcool et de la musique, un jeune homme et une jeune femme
entament leur vie conjugale dans la joie.
One clear night in a house, the beating of traditional drums announces the start of a wedding. A
young man and woman begin their life as a happy married couple to the sound of music, eating,
drinking and merriment.
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Jurys / Juries

Ilse Hughan 
Productrice Fortuna Films, Pays Bas. Directrice du BAL (Buenos Aires Lab), Argentine
Producer  Fortuna Films, Netherlands. Director of the BAL (Buenos Aires Lab), Argentina

Charles de Meaux
Réalisateur, producteur Anna Sanders Films, France
Director, producer Anna Sanders Films, France

Luis Urbano
Producteur O Som e a Fúria, Portugal
Producer O Som e a Fúria, Portugal

FIDLab

Prix / Prize

PRIX PANAVISION
Avoir de 10 000 euros sur le devis de location caméra. Panavision s’engage à soutenir et à
accompagner tous les projets présentés. / An asset of 10 000 euros on the camera hiring.
Panavision commits itself to support and accompany all the presented projects.

PRIX AIR FRANCE
Deux billets d'avion long courrier. / Two long distance plane tickets.

PRIX LA PLANÈTE ROUGE
Pour un projet produit ou coproduit par une société de production française: 3 jours d’étalonnage
et conformation avec étalonneur et technicien, 4 jours de mix audio 5.1 avec ingénieur-son, une
sortie Master HDCAM. / To a project produced or coproduced by a french production company :
3 days of color grading and conform with color grading technician, 4 days of sound mix 5.1 with
a sound engeneer, Master Print in HDCAM.

PRIX SUBLIMAGE
Sous-titrage (traduction/adaptation et repérage des sous-titres, vers une de ces 3 langues :
anglais, français, espagnol). / Subtitling (Translation/adaptation into one of these 3 languages:
English, French, Spanish and subtitling localization).

Soutien / Support

EURIMAGES patronne le FIDLab. / EURIMAGES patronizes FIDLab.

Un intérêt particulier sera accordé par la Région Provence-Alpes-Côte d’Azur aux projets FIDLab
produits ou tournés sur son territoire. / A particular interest will be conceded by the Région
Provence-Alpes-Côte d’Azur to the FIDLab projects produced or shooted on its territory.

FIDLab
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Le projet / Project

Le FIDlab est un espace de rencontres autour de projets de films sélectionnés en réponse à un appel
international, pour leur offrir l’opportunité de rencontres dynamiques avec des producteurs,
distributeurs, vendeurs internationaux, fonds de soutien, diffuseurs. Choisis sans critères de format,
de durée, de sujet, fictions et documentaires, qu’ils en soient à l’écriture, au développement ou en
post-production, le FIDLab désire offrir aux réalisateurs et producteurs un espace de travail
dynamique où c’est l’œuvre en devenir qui est replacée au cœur des rencontres professionnelles.
Des rencontres individuelles organisées par l’équipe du FIDLab sont précédées de présentations
publiques des projets. À la différence d’un marché ou d’une simple tribune de promotion, les porteurs
de projets ont loisir de présenter leur projet en adéquation avec son esprit. Donner à voir des images
(repérages, rushes, premiers montages), mais aussi d’autres matériaux, nourrit cette approche des
films en devenir.
L’an passé, sur 11 projets, 6 ont connu des suites favorables : soit un producteur a rejoint le projet,
soit des financements complémentaires ont permis de faire avancer le projet. Et tous ont bénéficié
de ce premier repérage de la sélection. Concernant les deux premiers projets FIDLab 2010 achevés,
Verano de Goliat de Nicolas Pereda a reçu le prix Orrizonti au Festival de Venise et Dans le jardin du
temps de Clément Cogitore fait partie de la sélection 2011 de la Quinzaine des Réalisateurs. Et deux
autres projets en développement ont reçu des distinctions, A spell to ward off the darkness de Ben
Russell et Ben Rivers a reçu une mention spéciale au dernier Cinemart et Le Challat de Tunis de
Kaouther Ben Hania a obtenu le Prix Arte des Relations Internationales à la Berlinale 2011.

Fabienne Moris, responsable FIDLab
Rebecca De Pas, coordinatrice FIDLab

FIDlab offers a rendez-vous to discuss film projects selected in response to an international call, in
order to offer their creators an opportunity for useful meetings with producers, distributors, international
sellers, fund raisers, and broadcasters. This year, more than 320 projects were submitted to FIDLab.
Chosen without criteria of format, length, subject matter, or genre (fiction or documentary), and
regardless of whether they are in the writing stage, in development or in post production, FIDLab
wishes to offer their filmmakers and producers a space for a dynamic exchange where the work-in-
progress is at the heart of professional meetings, where production informalities and artistic proximities
intersect and spread.
One-to-one meetings organized by the FIDLab team are preceded by public presentations of the film
projects. In contrast to a market or a simple forum for promotion, candidates are free to choose how
to best present their projects. Showing images (locations, rushes, first edits) as well as other materials
nourishes this approach of films-in-the-making. 
Last year, 6 out of the 11 selected projects have had positive sequels: either a producer joined the
project, or complementary financing has enabled the project to move ahead. And all of them have
benefited from their selection in the FIDLab. Consider, for example, the first two projects of the 2010
selection that are now finished films: Nicolas Pereda’s Verano de Goliat was chosen in the 2010 Venice
Film Festival, where it received the Orrizzonti Prize for feature films, while Clément Cogitore’s Dans le
jardin du temps is included in the 2011 Quinzaine des Réalisateurs at Cannes. And two other projects
in development have received distinctions: Ben Russell and Ben Rivers’ A Spell to Ward Off the
Darkness was awarded a Special Mention at the last Cinemart, while Kaouther Ben Hania’s Le Challat
de Tunis won the Arte Prize for International Relations at the 2011 Berlinale.

Fabienne Moris, director of FIDLab
Rebecca De Pas, coordinator of FIDLab

FIDLab
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Liste des projets / Projects list

ALBUM DE FAMILLE / Nassim Amaouche, Erige Sehiri, 
Mais Darwazah, Simon El Habre, Sameh Zoabi
France, Territoires Palestiniens / Documentaire / Développement / 100’
Les Films de Zayna / Palmyre Badinier
Dar Films / Raed Andoni

BIRDS OF THE AIR / Sarah Beddington
Royaume-Uni / Documentaire / Développement / 75’

DEKLICA IN DREVO (A GIRL AND A TREE) / Vlado Škafar
Slovénie / Fiction / Développement / 30’ > 90’
Gustav Film / Frenk Celarc 

ELECTRE / Jeanne Balibar
France / Fiction / Développement / 90’ 
Pierre Grise Productions / Martine Marignac

LA GUERRA SUBMARINA (THE SUBMARINE WAR) / Alejo Moguillansky
Argentine / Fiction / Développement / 100’
El Pampero Cine / Iván Granovsky

MING OF HARLEM / Phillip Warnell
Royaume-Uni / Documentaire / Script / 40’ > 60’ 
Sounddonor / Phillip Warnell & Samar Pollitt

MONOGRAPHIE COUSTEAU / Jacques Loeuille
France / Documentaire / Développement / 52’
1902 Productions / Simon Vanesse

NEIGE TROPICALE / Christelle Lheureux
France, Thaïlande / Fiction / Script / 90’

SACRO G.R.A. (HOLY G.R.A.) / Gianfranco Rosi
Italie, France / Documentaire / Développement / 90’
La Femme Endormie / Carole Solive
Doclab / Marco Visalberghi

THSÉ / Ambre Murard
France / Documentaire / Développement / 52’ – 90’
Les Films du Présent / Patrice Nezan

TRONG HAY NGOAI TAY EM (AVEC OU SANS MOI) / Swann Dubus & Phuong Thao Tran
Vietnam / Documentaire / Post-production / 90’ 

FIDLab
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Equipe / Team

Sabrina Khouild, billetterie
Agatha Lopko, 
Ange Compétition Internationale
Marion Camarena, 
Ange Compétition Nationale

Comité de sélection
Jean-Pierre Rehm
Rebecca De Pas
Nicolas Feodoroff
Olivier Pierre

Les programmateurs
des écrans parallèles
Une autre histoire du cinéma
mexicain, Michel Lipkes
Souffrance et cruauté,
Jean-Pierre Rehm
Portraits croisés, Jean-Pierre Rehm
En chantier, Jean-Pierre Rehm
Conversations secrètes,
Gilles Grand
Faces and words/exposition,
Nicolas Feodoroff
Sentiers, Association Fotokino,
Vincent Tuset-Anres, Nathalie
Guimard

Régie lieux
Laurence Fredérico, Juliette Goutet,
Kamel Beztout, Jean-François
Fernandez, Wilfrid Wilbert, 
Fabrice Gasser, Vladimir Demoule,
Rejane Mouillot, Anaïs Jacoby, 
Rémy Lebreton, Réjane Mouillot,
Guillaume Ortiou-Campion, 
Kamélia Taieb

Projectionnistes
Eric Maurer, Stéphane Barbieri,
Aladin Jouini, Cyril Méroni, Xuan
Berard, Jean-François Aragon,
Sidath Touré, Vladimir Demoule. 

Stagiaires
Thaïs Dumas, Leslie Dabit,
Programmation
Francisca Lucero, 
Clémentine Michel, FIDLab
Lucie Champagnac, Administration 
Anne-Claire Nivet, Communication
Marjolaine Bencharel, 
Accueil invités
Aurélie Vial, René Kramer,
Accréditations
Aurélien Lemonnier, 
Marine Guarino, vidéothèque
Nabil Oukhai, standard

Equipe / Team
Le Festival International
du Documentaire de Marseille
remercie son Conseil
d’Administration et son Équipe :
Présidente :
Aurélie Filippetti
Administrateurs :
Pierre Achour 
Lucien Bertolina 
Emmanuel Burdeau 
Olivier Cadiot 
Laurent Carenzo 
François Clauss
Gérald Collas
Henri Dumolié 
Monique Deregibus 
Alain Leloup 
Catherine Poitevin
Paul Saadoun 
Michel Trégan 
Dominique Wallon

Equipe
Jean-Pierre Rehm, Délégué général
Anaelle Bourguignon,
Secrétaire générale
Ourida Timhadjelt, Adjointe 
à la secrétaire générale,
Responsable de la communication 
Fabienne Moris, Coordinatrice 
de la programmation 
et responsable FIDLab 
Rebecca De Pas, Collaboratrice 
à la pré-sélection et comité 
de sélection, coordinatrice FIDLab 
Olivier Pierre, Collaborateur 
à la pré-sélection et comité 
de sélection
Nicolas Feodoroff, 
Collaborateur à la pré-sélection 
et comité de sélection 
Luc Douzon, Responsable
accréditations 
Jean-Pierre Léon, Graphisme 
Dany de Seille, Attachée de presse 
Caroline Brusset, Édition
Émilie Rodière, 
Directrice technique
Lionel Rodriguez, Régie générale
Julie Moreau, Assistante 
régie générale
Sarah Terrisse, Régie copie
Aurélie Canovas, Accueil invités
Gaëlle Berréhouc, 
Assistante presse
Maud Brenner, responsable
billetterie

Anna Belguermi, Katiuska Landaeta,
Diouma Touré, Sara Ricci, 
Catherine Chazel, Chloé Pease,
Marilou Gautier, billetterie
Corinne Vicari, photographie
Alban de Saporta, Rémi Galas, 
Shan Gao, régie

Chauffeurs
Jérémy Payen, planification
chauffeurs
Berengère Michel, Nicolas Imbert,
Eric Gattat, Neills Doucet, 
Antonin Appaix, chauffeurs

Runner
Fouad Bouchoucha, 
Georges Mocanu, Jérôme Boyer,
Zober Ouahrani 

Catalogue
Jean-Pierre Léon, graphiste 
Caroline Brusset, édition
Pierre-Yves Le Guil (sic), 
mise en page
Philipp Clark, Claire Habart, Eve
Judelson, Sally Shafto, traducteurs
Yann Chippaux, Imprimerie
Caractère ; catalogue imprimé sur
papier recyclé / Imprim’Vert®. 
Avec le soutien du programme AGIR
pour l’environnement 
de la Région Provence-Alpes-Côte
d’Azur et de La Poste.

Le quotidien du festival
Jean-Pierre Rehm, directeur 
de publication
Rebecca De Pas, Nicolas Feodoroff,
Céline Guénot, Olivier Pierre,
rédacteurs
Caroline Brusset, 
coordination, graphisme
Claire Robert, correctrice
Imprimerie Soulié, impression

Interprètes
Eve Judelson, Valérie Osouf, 
Anaïs Desrieux

Équipe sublimage
Manuel Soubiés, Marta Lima, 
Axel Salvatori, Natalia Gallardo,
Arnaud Michel, Élodie Cerdan,
Sandrine Nicolas, 
Linda Herbertson, Sara Aguado
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Remerciements / Thanks to

Nezha Drissi
Simon Dubreuil
Emmanuelle Dugne
Géraldine Durand
Nouredine Essadi
Elodie Fiabane
Chantal Fischer 
Mathieu Fournet
Eric Franssen
Franck Gabriel
Axelle-Régine Galtier
Laurent Ghnassia
Lola Gibaud
Olivier Gineste 
Audrey Giner
Fabrice Gomont
Jean-Pierre Gorin
Gilles Grand 
Coralie Grandjean 
Han Grooten-Feld
Xavier Guerard
Olivier Gueydon
Muriel Guidoni
Nathalie Guimard
Clarisse Hahn
Fabienne Hanclot
Hubert Hauer
Catherine Heil
Geneviève Houssay
Ilse Hughan
Stéphane Javelle 
Yoon-hyung Jeon 
Fernanda Jumah 
Oliver Laxe
Charlotte Le Bos
Daniel Kapelian   
Elisabeth Lequeret
Elsa Lewin
Florence Lhermitte
Michel Lipkes
Yseult Lugagne Delpon
Annie Martinez
Alexandre Madelin
Thomas Mailaender
Cyril Martin 
Anne Mattei
Alain Maudet
Gaëlle Michel
Olaf Möller
Sirkka Moeller
Edouard Monnet
Agathe Morisse
Karim Moussasoui
Samia Mouhoub

Agence Air France Marseille
Montévidéo
Office du Tourisme
d’Aix-en-Provence
Office du Tourisme de Marseille
Cinescapade
C.M.C.A.S. de Marseille
Club Culture d’Air France
Comité d’entreprise du Grand
Port Maritime de Marseille
Comité des Œuvres Sociales
de la Région Provence-Alpes-
Côte d’Azur
Domaine du Révaou
Polygone Loisirs Plus
Karine Ancelin
Sam Assedo
Florence Ballongue
Julia Basler
Violeta Bava
Anouk Bayle
Gustavo Beck
Rachid Berber
Nicola Bergamaschi
Michèle Berson
Paolo Bertolin
Francesca Bolognesi
Philippe Boudoux
Guillaume Bourgain
Wilbirg Brainin-Donnenberg
Anne-Sophie Braud
Oxana Burlacu
Caroline Caccavale
Nicolas Cante
Pascal Cesaro
Franck Chaumont
Sophie Chaussard     
Emmanuel Cocq    
Anne Cochard
Véronique Collard Bovy
Christelle Colonna
Jean-Louis Connan
Juliana Corrêa
Chantal de Beauregard
Marion Boulay
Maud de Bouteiller
Eric de Chassey
Christian de Schutter 
Laurence de Ganay 
Gonzalo de Pedro Amatria
Xavier Darcos 
Ingrid Diac
Laure Dieudonné
Philippe Dieuzaide

Valérie Mouroux
Carlos Muguiro
Michèle Munier
Amza Nessah
Pascal Neveux
Paul-Emmanuel Odin
Roberto Olla
Thierry Ollat
Lionel Payet-Pigeon
Élise Piolat
Claire Pitois
Michèle Phillibert
Sophie Poeuf
Pierre Poncelet 
Emmanuel Ponsart
Solange Poulet
Alessandro Raja
Pascal Rehnolt
Antonio Rodrigues
Candida Rodriguez
Valérie Rosier
Luciano Rispoli
Magali Roux-Denoyer
Catherine Ruxton
Rasha Salti
Eva Sangiorgi
Philippe Schneider
Manuel Soubies
Emmanuelle Tagawa
Monsieur Tan
Dany Tambicannou
Jean-Marc Thérouanne
Gérard Toubiana
Véronique Traquandi
Valentine Traoré
Pierre Triapkine
Colette Tron
Christine Tröstrum
Vincent Tuset-Anres
Jean-Claude Voisin
Camille Volovitch
Sergio Wolf
Matthijs Wouter Knol
Akram Zaatari
Eliane Zayan
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Index des films / Index of films

Gangster Project, p. 55
Le Grand cortège, p. 105
Los Hermanos de hierro, p. 120
Herr Berner und die
Wolokolamsker chaussee, p. 156
Hill farm, p. 169
Holy time in eternity, 
Holy eternity in time, p. 106
Honk !, p. 71, 130
How I filmed the war, p. 131
Hoy como ayer, p. 206
L’Hypothèse du Mokélé-
Mbembé, p. 107
Il se peut que la beauté ait 
renforcé notre résolution - Masao
Adachi, p. 56
In a pig’s eye, p. 170
Incident by a bank, p. 132
In free fall, p. 132
Des Jeunes gens 
mödernes, p. 157
Joan Bodon, p. 170
Just shoot me, p. 57
Kaspar film, p. 133
Kinshasa symphony, p. 157
Last room, p. 71, 108
La Maladie blanche, p. 109
La Mancha de sangre, p. 121
Marcel Hanoun, chemin 
faisant, p. 145
Marcel Ophüls et Jean-Luc 
Godard : La rencontre 
de Saint-Gervais, p. 146
Michel Corboz, le combat 
entre le vrai et le beau, p. 158
Minhocão, p. 158
Miramare, p. 171
Mobile Men, p. 134
Mocracy - work in progress, p. 134
Mokhtar, p. 171
Un Monde argenté, p. 159
La Montagne, p. 58
Moscow diary, p. 159
Moving up, p. 59, 71
Muerte en el jardin, p. 121
Na vespera, p. 222
No blood in my body, p. 135
Noces ephémères, p. 207
La Noche avanza, p. 122
Niño fidencio, p. 122, 211
Nuit blanche, p. 160

200 %, p. 70, 102
724 14th St, p. 167
9 Evenings / Kisses 
sweeters, p. 152, 208
9 Evenings / Open Score, 
p. 152, 208
<… – Histoire(s) du présent – …>, 
p. 126
À l’autre bout du paysage, p. 167
L’Alliance, p. 168
L’Altra faccia della spirale, p. 126
L’An 2008, p. 127
L’Anabase de May et Fusako
Shigenobu, Masao Adachi et 27
années sans images, p. 70, 103
Aquel cuyo rostro 
no irradie luz, p. 51, 70
Armor, p. 153
Asleep, p. 153
August, p. 52, 70
L’Authentique procès 
de Carl Emmanuel Jung, p. 128
Dell Avventura 2/1, p. 141
The Ballad of Genesis 
and lady Jaye, p. 141, 210
Biette, p. 142
Broken leg, p. 154
Le Cameraman, p. 210
Canción de amor, p. 154
Chew the fat, p. 142
The Color of pain, p. 53
Contre-Histoire 
de la séparation, p. 129
Conversation secrète, p. 155
Correspondance Jonas 
Mekas, p. 143
Crazy quilt, p. 70, 144
David Holzman’s diary, p. 145
De jour comme de nuit, p. 212
The End of the world 
begins with one lie, p. 54
Energodar, p. 155
Entrée du personnel , p. 104
Un Été chez grand-père, p. 168
Eterno Ritorno, p. 129
Etnocidio : notas sobre 
el mezquital, p. 120
The External world, p. 130
Finisterrae, p. 156
Fragments de vie d’un club 
de boxe, p. 169

La Nuit elles dansent, p. 149
O céu sobre os ombros, p. 135
Os monstros, p. 160
Pain is…, p. 136
Plus jamais peur, p. 149
Poussières d’Amérique, p. 50
El Profeta mimi, p. 123
RaumZeitHund, p. 172
Le Règne de Naples, p. 136
Révolution - Work in 
progress, p. 149, 220
Road movie, p. 110
Roger Laporte : la clairière 
et le refuge ; Leçon sur 
Heidegger, p. 146
Sailor, p. 137
Das Schlechte Feld, p. 60
Sibérie, p. 61, 71
Sick, p. 137
Sip’Ohi - El lugar del 
manduré, p. 62
Slechts op bezoek, p. 161
Sleepless nights stories, p. 147
Soft and hard, p. 161
Une Sorte de journal vidéo, p. 147
SOS morse code, p. 162
Le Soulèvement commence 
en promenade, p. 162
Spectres, p. 63
Standards, p. 163
Stick climbing, p. 172
The Story of Elfranko 
Wessels, p. 163
Sud eau nord déplacer, p. 209
Thicker than paint thinner, p. 64
Think about wood, 
think about metal, p. 164
Torero, p. 123
Trinkler, p. 173
Les Trois disparitions 
de Soad Hosni, p. 65, 71
Tse, p. 138
Umshini wam, p. 164
United red army, p. 138
The Unstable object, p. 66
El Velador, p. 209
La Vie est ailleurs, p. 71, 111
Vikingland, p. 67, 71
Vue imaginaire de la grande
galerie du Louvre en ruines, p. 165
Walk away Renée, p. 112
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Index des films / Index of films

Films également disponibles 
à la vidéothèque
Additional films available
at the video library

Adolescentes, p. 224
À la fenêtre - journal d’une jeune
femme, p. 224
Andre S. Labarthe s’expose, p. 224
Ce qui nous arrive, p. 225
Champions, dans les coulisses
de la salle de boxe, p. 225
Cinexpérimentaux Stephen 
Dwoskin, p. 225
Circe’s place, p. 225
Cómo ver Egipto, p. 225
Contre-jour, Service des maladies
tropicales et infectieuses, p. 225
Cuipiranga, p. 226
A City besieged by waste, p. 226
Deafening silence, p. 226
Échangeriez-vous votre voiture
contre deux Trabant, p. 226
Ecosystème, ou Ce que 
l’Homme fait à la Terre, p. 226
Empty Quarter, p. 227
Et Meeldiks Kõigile, p. 227
Floreria y Edecanes, p. 227
Full of missing links, p. 227
H2, p. 227
Haust, p. 228
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ART for The World
15, route de Florissant
1206 Geneva 
Switzerland
T. : +41 227891557
directors@artfortheworld.net
www.artfortheworld.net

Auguste Orts 
Marie Logie
30-34, quai des Charbonnages
1080 Brussells 
Belgium
T. : +32 (0)245 48 24
marie@augusteorts.be
www.augusteorts.be

Baba Yaga Films
Jean-Marc Zekri
5, rue Lesage 
75020 Paris
France
T. : +33 (0)6 27 26 79 09 
baba.yaga@orange.fr

Eric Baudelaire
France
info@baudelaire.net

Amic Bedel
8, rue Guy de Maupassant
31200 Toulouse
France
T. : +33 (0)5 61 48 39 82
pigetprod@hotmail.com 

Louidgi Beltrame
France
louidgibel@hotmail.com

Christophe Bisson
France
T. : +33 (0)6 78 92 66 29
christophebisson@sfr.fr

13 Production 
140, rue de Rivoli 
75001 Paris 
France 
T. : +33 (0)1 40 26 06 97 
F. : +33 (0)1 40 26 03 46 
13paris@13production.com

Academy of Fine Arts 
University of Zagreb
Filip Matovic
Croatia
alu@alu.hr

Ad Libitum
9, rue du 18 août 
93100 Montreuil
France 
T. : +33 (0)6 88 74 93 36
libitumad@wanadoo.fr

Altamura Films 
Natalia Almada  
T. : USA +1 347 228 8368 
T. : Mexico + 52 55 5207 4401
natalia@altamurafilms.com

Alumbramento
Amanda Pontes
Brazil
contato@alumbramento.com.br
www.alumbramento.com.br

Americantrance
Amanda Trager 
and Erik Moskowitz
678 Hart Street 
11221 Broooklyn, NY
USA
T. : +917 763 4664
erikplusamanda@gmail.com
americantrance.com

Babak Afrassiabi
Netherlands
b.afrassiabi@xs4all.nl

Blaq Out
52, rue Charlot
75003 Paris
France
T. : +33 (0)1 42 77 88 20
F. : +33 (0)1 42 77 88 19
info@blaqout.com

Christian Von Borries
Germany
cvb@masseundmacht.com

Bugada & Cargnel
7-9, rue de l’Équerre
75019 Paris
France
T. : +33 (0)1 42 71 72 73 
F. : +33 (0)1 42 71 72 00
contact@bugadacargnel.com
www.bugadacargnel.com

Bureau de représentation de Tapei
78, rue de l’Université
75007 Paris
France
T. : +33 (0)1 42 22 10 29
gio_par@yahoo.fr

Andrea Bussmann 
Canada 
cameratest.mail@gmail.com

MarÌa Paz Bustamante 
Argentina
serpazciencia@hotmail.com

CAB Productions
Jean-Louis Porchet
Avenue du Grey 123
1018 Lausanne
Switzerland
T. : +41 21 641 04 80
administration@cabproductions.ch
www.cabproductions.ch

Caimans Productions 
16, rue bleue 
75009 Paris
France 
T. : +33 (0)1 40 13 03 41 
info@caimans-prod.com
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Cinema DAL 
Sangyeop Lee
Postal Code 110-812, 3F, 134-2, 
Myeongnyundong 3-ga,
Jongno-gu, Seoul
Korea 
T. : +82 2 337 2135 
F. : +82 2 325 2137
cinemadal@cinemadal.com
www.cinemadal.com

La Cinémathèque française
51, rue de Bercy
75012 Paris
France
T. : +33 (0)1.71.19.32.00
F. : +33 (0)1.71.19.32.01
contact@
cinemathequefrancaise.com
www.cinematheque.fr

La Cinémathèque de la Danse
70, bd de Reuilly
75012 Paris 
France 
aureline.r@
lacinemathequedeladanse.com 

Cinémathèque suisse
André Schäublin
Centre d'archivage
Chemin de la Vaux 1
1303 Penthaz
Tél. 021 / 863 03 75
Fax 021 / 863 03 99

Cineteca National de México
Dora Moreno
Av. México-Coyoacán 389
México
T. : +55 4155-1200
dora@cinetecanacional.net
www.cinetecanacional.net

Pierre Creton
France
pierre.creton@free.fr

El Calefon Cine
25 de Mayo 1698 
B° Gral. Paz Córdoba 
Argentina
T. : +(54) - (351) 4511682 // 155
112224 // 155 644506 
info@elcalefoncine.com.ar
www.elcalefoncine.com

C Major Entertainment GmbH
Elmar Kruse
Kaiserdamm 31
14057 Berlin
Germany
T. : +49 (0)30 30306464

Capricci Films
27, rue Adolphe Moitié 
44000 Nantes
France
T. : +33 (0) 2 40 89 20 59
contact@capricci.fr 
www.capricci.fr

Pierre Carniaux
France
pierrecarniaux@yahoo.fr

CCCB - Centre de Cultura
Contemporania de Barcelona
Anna Escoda
Montalegre 5
08001 Barcelona
Spain
T. : +34 933064100
aescoda@cccb.org

Centre d’art de Chelles
Les Églises
77505 Chelles Cedex
France
f.douchin@chelles.fr

Daniel Eisenberg Films
1411 West Edgewater Avenue 
Chicago, IL 60660
USA
T. : +1-773-506-0065
F. : +1-773-506-8944
deisen@saic.edu

Pascual Daphné
Paleizenstraat 70
1030 Schaerbeeck
Belgium
T. : +32 2 2501117

Detail film
Kamm Henning
Prinzessinnenstr. 16
10969 Berlin
Germany
info@detailfilm.de
www.detailfilm.de

Deutsche Film- und
Fernsehakademie Berlin GmbH
Juli Schymik
Potsdamer Str. 2, 
D-10785, Berlin
Germany 
T. : +49 (0)30 25759 153 
F. : +49 (0)30 25759 162 
schymik@dffb.de 
www.dffb.de

École Nationale Supérieure 
des Arts Décoratifs - ENSAD
Laure Cottin
France
s.laurecottin@gmail.com

École Nationale Supérieure 
des Beaux-Arts - ENSBA
Riccardo Giacconi
France
riccardo.giacconi@gmail.com
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Figa Films
3925 Cazador St.
Los Angeles CA 90065 
USA
T. : +323-258-5241
contact@figafilms.com

Les films des lucioles
2, avenue de la porte Brunet 
75019 Paris
France
T. : +33 (0)1 53 72 44 18
T. : +33 (0)6 09 57 19 74
lesfilmsdeslucioles@gmail.com

Les films de la Liberté
Vladimir Léon
France
lesfilmsdelaliberte@orange.fr

Les films d'ici
62, bd Davout 
75020 Paris
France
T. : + 3 (0)1 44 52 23 23 
F. : +33 (0)1 44 52 96 70
courrier@lesfilmsdici.fr

Les films du présent
France 
contact@lesfilmsdupresent.fr

Les films du 3 mars
2065, rue Parthenais, suite 277
H2K 3T1 Montréal
Canada
T. : +015145238530
apare@f3m.ca
www.f3m.ca

Les films du Tigre
Benjamin Poumey
Switzerland
bp@lesfilmsdutigre.com

Les films Hatari
Michel Klein
40, rue de Paradis
75010 Paris
France
T. : +33 (0)1 40 22 01 40
info@lesfilmshatari.com

Eddie Saeta S.A. 
Pasaje Perma-nyer, 14 
08009 Barcelona
Spain
T. : +93 467 70 40
F. : +93 467 74 89
eddie@eddiesaeta.com
www.eddiesaeta.com

Epicentre Films
55, rue de la Mare
75020 Paris
France
T. : +33 (0)1 43 49 03 03
F. : +33 (0)1 43 49 03 23
info@epicentrefilms.com
daniel@epicentrefilms.com

Epileptic
Annick Lemonnier 
3, rue des Goncourt 
75 011 Paris
France 
T. : +33 (0) 6 87 14 38 29 
T. : +33 (0) 1 43 38 67 29
annicklemonnier@free.fr

Eyesteelfilm
Halima Ouardiri
7095 rue MARCONI, suite 201
H2S 3K4 Montreal
Canada
T. : +1 (514) 937-4893
info@eyesteelfilm.com

Feld GbR Eisenberg/Sallmann
Herrfurthstr. 32
12049 Berlin 
Germany
T. : +49 (0)175.6212657
j_eisenberg@gmx.de
bernhard.sallmann@berlin.de 

Ricardo Muniz Fernandes 
Brazil
ale.r@wanadoo.fr

Filmika Galaika S. L. 
Beli Martínez
Praza da Guía, 16
36780, A Guarda
Pontevedra, Galiza
Spain
T. : +34 646 825 648
info@vikingland.es 

Elise Florenty 
Germany
elisef4@hotmail.com

Gaumont S.A.
Olivia Colbeau
30 avenue Charles de Gaulle
92 200 Neuilly-sur-Seine - Paris 
France
T. : +33 (0)1 46 43 21 94
F. : +33 (0)1 46 43 20 33
stg2via@gaumont.fr

Les Grands Films Classiques
Pascale Bonnetête
49 avenue Théophile Gautier
75016 Paris
France
01 45 24 43 24
T. : +33 (0)1 45 24 43 24
F. : +33 (0)1 45 25 49 73
grands.films.classiques@wanadoo.fr

Raphael Grisey
Germany
rgrisey@gmail.com

Jean-François Hassoun
France
jfhassoun@hotmail.com

Haut et Court
38, rue des martyrs
75009 Paris
France
T. : +33 (0)1 55 31 27 27
F. : +33 (0)1 55 31 27 28
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Jupiter Communications 
41, rue Henri Kleynhoff
94250 Gentilly
France 
T. : +33 (0)1 45 36 00 11 
info@jupiter-films.com 
www.jupiter-films.com

KMBO
7, rue Ambroise Thomas
75009 Paris
France
gregoire@kmbofilms.com
T. : +33 (0)1 43 54 47 24
F. : +33 (0)1 43 54 40 46

Kolonie Gallery
Banasiak Jakub
Bracka 23/52 
00-028 Warsaw
Poland
T. : +486 683 033 03
jakub.banasiak@galeriakolonie.pl
www.galeriakolonie.pl

Adam Kossoff
UK
adam.kossoff@ntlworld.com
http://www.adamkossoff.co.uk

Lamplighter Films
Vincent Gérard
28, rue Bouret
75019 Paris
France
T. : +33 (0)1 40 03 86 15
vincentgerard@lamplighter-
films.com
www.lamplighter-films.com

Fabrice Lauterjung
France
fablauterjung@gmail.com

Sebastián Lingiardi
Argentina
donlaniebla@gmail.com

Hors Œil édition
11, rue des Aiguerelles
34000 Montpellier
T. : +33 (0)6 13 24 07 19
F. : +33 (0)4 67 64 52 64
francois.lagarde@hors-œil.com

if... Cinéma
Ingo Fliess, Lindwurmstr. 
108A, 80337 München, 
Germany
buero@ifproductions.de
www.ifproductions.de

Bernie IJdis
Netherlands
T. : +3120 6272198
T. : +31 620423781
ijdis@attglobal.net 

Karin Idelson
Sarmiento 4075 – 7MO G
C1197 AAF Buenos Aires
Argentina
T. : +5 49 11 6138 4978
karinidelson@gmail.com

Les Inquiets - Collectif Boycott
12, rue moreau
75012 Paris
France
T. : +33 (0)6 66 07 12 69
les.inquiets@gmail.com
www.les-inquiets.org

Julie Jaroszewski
Belgique 
julie_jaroszewski@hotmail.com
www.standards-docu.tumblr.com

Joun Films
Rania Stephan
B.P.: 11-1472 - Beyrouth 
Liban 
T. : +961 3 04 88 94 
ranrounjoun@rocketmail.com

Love Streams 
agnès b. Productions
Bérengère Barrier
17 rue Dieu - 75010 Paris 
France
T. : +33 (0)1 53 38 43 45 
F. : +33 (0)1 53 38 43 49
lovestreams@agnesb.fr

MC Distribution 
Rabih El Khoury
T. : +961 1 293212
relkhoury@metropoliscinema.net

Memento films international
9, cite paradis
75010 Paris
France
T. : +33 (0)1 53 34 90 20 
sales@memento-films.com
festival@memento-films.com
www.memento-films.com

M O F O A / V
Romano Guelfi
Italy
romanoguelfi@alice.it

National Film and Television
School
Hemant Sharda
Beaconsfield Studios, Station Road
Beaconsfield HP9 1LG
England
T. : +44(0)1494 731452
F. : +44(0)1494 674042
hsharda@nfts.co.uk
www.nfts.co.uk

Objet direct
Nicolas Gerber
7 rue de la grande armée
13001 Marseille
France
T. : +33 (0)4 91 68 85 97
ngerber@wanadoo.fr
www.objetdirect.org
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Red Star Cinema
Cédric Walter
45 boulevard Barbes 
75018 Paris
France
T. : +33 (0)1 53 41 03 54 
F. : +33 (0)1 53 41 03 45 
contact@redstarcinema.fr

RE : VOIR VIDEO
47, rue du Couedic
75 014 Paris 
France
T. : +33 (0)9 53 86 47 00
F. : +33 (0)1 42 77 93 15
www.re-voir.com

Revolt Cinema
Odile Allard 
38, rue des 7 arpents 
93500 Pantin
France 
www.extinkt.com

Dania Reymond
France
dania.reymond@gmail.com

Lydia Rigaux
Belgium
lydia.rigaux@telenet.be

Rio Bravo Filmes
Brazil
crismiotto@riobravofilmes.com.br

Roee Rosen
Israel
agrosen@netvision.net.il

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

Yuval Sagiv
Canada
uvsagiv@gmail.com

Offre Spéciale
Olivier Bosson
France
olivierbosson@free.fr
200pr100.free.fr

O'Salvation Cine Ltd
Scott Pierce
2101 Belmont Blvd
37212 Nashville
USA
scottdpierce@gmail.com
T. : +615.202.0641

O SOM E A FÚRIA
Rua Conde Redondo, 82 - 2 Esq 
1150-109 Lisboa
Portugal
T. : +351 213 582 518 – 519 – 521, 
F. : +351 213 582 520
sales@osomeafuria.com
www.osomeafuria.com 

Claudia Dias Perez
Brazil
ale.r@wanadoo.fr

Florence Pezon
France
zonpe@hotmail.com

Federico Pintos
Argentina
T. : (+5411) 4776.4321
F. : (+54911) 5993.7490
fedepintos@gmail.com

Maxime Pistorio 
Belgium
maximepistorio@gmail.com
www.standards-docu.tumblr.com

Samir Ramdani
France
samir.ramdani@gmail.com

Serpil Turhan
Germany
asia@gmx.li

Sheherazad Media 
International (SMI) 
1, 3rd Sarvestan, Pasdaran St,
Shariati Ave, 
Tehran 16619 
Iran 
T. : +98 (21) 22 86 32 60 / 61 
F. : +98 (21) 22 85 89 62 
sheherazad@smediaint.com 
www.smediaint.com 

Sixpackfilm
Dietmar Schwärzler
Neubaugasse 45/13
P.O.Box 197 A-1071 Wien 
Austria
T. : +4 1 526 09 90 15
dietmar @sixpackfilm.com

SLAB
42, rue Adam de Craponne
34000 Montpellier
France
T. : +33 (0)6 23 54 48 85
contact@slab-net.com
www.slab-net.com

Swedish Film Institute
Andreas Fock
P.O. Box 27 126 
SE-102 52 Stockholm 
Sweden
T. : +46 (0)8 665 11 36 
F. : +46 (0)8 661 18 20

Swiss Films 
Switzerland
skoenig@swissfilms.ch
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UNAM Filmoteca
Jose Manuel Garcia 
México
jmgar@servidor.unam.mx

Gaëlle Vicherd 
France
gaelle.vicherd@gmail.com

Video Out Distribution
Alex Muir
1965 Main Street
v5t 3c1 Vancouver
Canada
T. : +1-604-872-8449
traffic@videoout.ca
www.videoout.ca

La Vie est belle films
45, rue de la Mare 
75020 Paris 
France 
T. : +33 (0) 1 43 87 00 42
info@lavieestbellefilms.fr
elsaquinette@hotmail.com

Atsushi Wada
Ichinotsubo 63 A-1, Nakahara-ku
211-0016 Kawasaki
Japon
T. : +81-90-9117-2496
wada@kankaku.jp

Wide House
40, rue Sainte-Anne 
75002 Paris
France
T. : +33 (0)1 53 95 04 64
ac@widemanagement.com

Wild bunch
Vincent Maraval
France
T. : +33 (0)1 53 01 50 30
gfarkas@wildbunch.eu

Shingo Yoshida
Friesenstraße 11
10965 berlin
Germany
T. : +4915126911457
postman@shingoyoshida.com
wwww.shingoyoshida.com

Zagreb Film
Zagreb 10 000
Vlaöka 70
Croatia
sanja.borcic@zagrebfilm.hr 

TALK.TALK. Documentaries 
GmbH & Co
Käthe Niederkrichner Str. 24
10407 Berlin
Germany
info©ttdoc.com
zy@zzzzy.de
www.ttdocs.com

Teia
Rua Rio Negro, 855 
Alto Barroca 
Belo Horizont - MG
Brazil
CEP: 30431-058
T.: + 55 31 2127-4979
Email: producaoteia@gmail.com

Theiler Films MCTF
Marie-Catherine Theiler
Brodhubel 8
6072 Sachseln
Switzerland
mc@24fs.org

Televisa 
Alejandra Menache H. 
Difusión cultural - Fundación
Televisa 
T. : + 52 61 20 00 ext. 11987 
México
amenacheh@televisa.com.mx
www.fundaciontelevisa.org

Tournage 3000 production
Nicolas Boone 
France
contact@tournage3000.org 
200pr100.free.fr

Tseng ching yi
une.cle@gmail.com
Taïwan

Marcel Türkowsky
Germany
turkopf@googlemail.com






