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#03« Laisse quimper ton sabir et parlons affaires » 
Michel Audiard, Faut pas prendre les enfants du Bon Dieu pour des canards sauvages

THOMAS VINTERBERG 

UN CINÉASTE LIBRE
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Laura, 1944

Le troisième homme, 1949

Voyage en Italie, 1953

Les vacances de Monsieur Hulot, 1953
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QUELQUES NUANCES DE GRISSEX-APPEAL

IVRE DE CINÉMA

Le cycle Grands classiques du noir et blanc 

se fait sous le signe de la traversée... 

Grande, douce, lente, parfois légère, 

souvent profonde, ou motivée tout à coup 

par des pulsions violentes.

Il a joué en anglais, en espagnol et en français. Viggo Mortensen, qui a 

présenté dimanche soir Falling, son premier film en tant que réalisateur, 

a donné sa Master Class à la Comédie Odéon dans toutes ces langues. 

Quel chemin parcouru depuis 1998 et le choc provoqué 

par Festen ! Portrait d’un iconoclaste qui de film en film 

ne cesse de se renouveler. 

Embarquez pour
le noir et blanc !

« La 
comédie, 
c'est un 
timing »

Thomas Vinterberg, 
loin du dogme

LA TRAVERSÉE SENTIMENTALE
L'amour hante comme une traversée périlleuse les grands films 
sentimentaux que sont Voyage en Italie (Roberto Rossellini, 
1954), Les Contes de la lune vague après la pluie (Kenji 
Mizoguchi, 1953) et Laura (Otto Preminger, 1944). Bien que très 
différents, ils sont frères de tourments car aimer n'y est jamais 
sans conséquences. "Même si tu es un esprit ou un fantôme, je 
ne te laisserai jamais partir" dit l'un des héros de Les Contes de 
la lune vague après la pluie, dans un moment d'emportement 
amoureux qui rejoint celui entre Ingrid Bergmann et George 
Sanders, couple marié au milieu de la foule, en quête d'un second 
souffle dans Voyage en Italie. Dans ces oeuvres d'attente, le noir 
et blanc est poétique, avec des dégradés de gris parfois diffus, 
marque de complexité pour des films qui prennent leur temps.

LA TRAVERSÉE INITIATIQUE
La quête d'intériorité provoque les traversées initiatiques des 
films, du plus cérébral Le Septième sceau (Ingmar Bergman, 
1957), au plus populaire Les Vacances de Monsieur Hulot 
(Jacques Tati, 1953). Le chevalier du Septième sceau veut conju-
rer la mort. Monsieur Hulot veut conjurer l'ennui. Le cow boy de 
La Rivière rouge (Howard Hawks, 1948)  veut conjurer un carac-
tère de chien qui l'empêche de vivre la vie qu'il convoite. Tous 
ces films posent la même question : qui sommes-nous ?

LA TRAVERSÉE POLITIQUE
S'échapper, traverser pour fuir dans un contexte géopolitique 
exceptionnel, c'est ce que font les héros de La Grande illusion 
(Jean Renoir, 1937) et du Troisième homme (Carol Reed, 1949). 
Deux films grands témoins de l'histoire du vingtième siècle. 
Renoir joue avec le noir et gris afin de mieux plonger le spec-
tateur dans une époque (la première guerre mondiale) où le ciel 
ne semble jamais se lever. Carol Reed opte pour l'ombre absolue, 
un presque noir et noir, pour incarner le jeu de dupes de l'im-
médiate après seconde guerre mondiale, dans une Europe cen-
trale propice à tous les trafics protégés par la nuit d'un territoire 
détruit. — Virginie Apiou

A part lui, combien de cinéastes sont-ils devenus 
célèbres avec un film au générique duquel leur nom 
ne figurait même pas ?   En 1998, lorsque Festen est 
présenté à Cannes, cette quête d'anonymat était l’un 
des 10 commandements du collectif Dogma 95 que 
Thomas Vinterberg a créé avec Lars Von Trier et 
quelques autres cinéastes. Une déclaration de guerre 
au cinéma traditionnel et trop bourgeois selon eux. 
Une Nouvelle vague en mode nordique.
Jusqu'à Festen, ce Danois de 29 ans, plus jeune étu-
diant jamais autorisé à intégrer l'Ecole Nationale de 
cinéma de Copenhague - 19 ans - a surtout mis en 
scène des courts-métrages ; de ceux qui assoient 
une signature (Le Garçon qui marchait à reculons) 
et comblent le public des Festivals comme celui de 
Clermont-Ferrand. 
En 1996, son premier long-métrage, Les Héros, le 
signale en son petit Royaume du Nord comme un 
auteur à suivre. Un road movie. On y suit deux mar-
ginaux, un peu braqueurs, en fuite, qui se sont auto-
proclamés « anges gardiens » d'une petit fille qu'ils 
ont soustraite à la garde d'un beau-père violent. Les 
acteurs Thomas Bo Larsen et Ulrich Thomsen sont 
déjà au générique, on les reverra bientôt dans Festen. 
Thomas Vinterberg n'a que 27 ans, mais déjà ses pré-
occupations d'auteur se dessinent. Bien avant qu'il 
ne réalise Submarino (2010), Les Héros permet ainsi 
au cinéaste de « parler de gens qui tentent de prendre 
soin les uns des autres, alors qu'ils vivent dans un 
monde lugubre et sans espoir ». 

Thomas, qui se décrit déjà comme le cinéaste « de la 
fragilité humaine » a pourtant grandi dans un monde 
qui célébrait plutôt l'amour, l'espoir et le pouvoir des 
fleurs : « ma vie peut se résumer à une vaste expé-
rience communautaire. J'ai grandi dans une maison 
pleine de joyeux hippies qui débarquaient trois 
fois par semaine pour dîner ou faire la fête. J'étais 
entouré en permanence de gens qui célébraient la 
vie en communauté. Et dans le fond, si vous regardez 
bien mes films, tous partagent ce thème de la com-
munauté perdue ». 
Perdue et sacrifiée en effet. Ce qui nous renvoie 
à Festen et à la déflagration provoquée à sa sortie. 
L’histoire ? Celle au Danemark d'un réunion de 
famille - les Klingenfeldt - dans une manoir des 
beaux-quartiers de Copenhague.  Autour du chef de 
famille qui fête ses 60 ans, si majestueux dans son 
smoking au début du film, le fils aîné est invité à 
prendre la parole pour lui rendre hommage. La tablée 
entière va alors tomber de sa chaise.
Au Danemark, l’impact est d’autant plus fort que le 
rôle du patriarche violeur a été confié à Henning 
Moritzen, un acteur très populaire. Mais le public 
suit. En France, cette dénonciation de la pédophilie 
sort la veille de Noël ce qui dit l’audace et la foi de 
sa distributrice, Régine Vial, des Films du Losange. 
Près de 700 000 spectateurs foncent voir de près 
cette farce corrosive. Pendant les fêtes, le cham-
pagne aurait pu virer au vinaigre, mais au contraire.  
Il faut dire que quelques mois plus tôt, le film a 

reçu le Grand prix du jury à Cannes : ça aide. Sur la 
Croisette, Thomas où Vinterberg confie avoir passé 
grâce à Festen les meilleurs et les pires moments de 
sa vie de cinéaste, balloté entre crises d'angoisse et 
pur bonheur.  «  C’était comme être sous drogue ». Il 
va même jusqu'à tomber dans les pommes devant un 
photographe de Première en train de le shooter les 
pieds dans le sable. 
Le succès fulgurant du film et la révélation de 
Thomas Vinterberg comme auteur vont marquer un 
avant et un après dans sa jeune carrière. D'abord, cela 
le conduit malgré lui à prendre doucement ses dis-
tances d'avec Lars Von Trier. Lui était aussi en com-
pétition cette année-là, avec Les Idiots, mais il en est 
reparti bredouille et pas franchement ravi d'avoir vu 
son camarade être distingué. Ensuite, parce que le 
succès du film le libère soudain du carcan qu’était 
aussi, dans le fond, Dogma. Fini pour lui les films 
tournés en vidéo pourrie, son direct et lumières 
crues. On peut faire aussi des films criants de vérité 
et qui bousculent «  avec du bon goût et des consi-
dérations esthétiques » admet-il, contrairement à ce 
qu’il avait déclaré à la naissance officielle du mou-
vement. Il a réalisé dix autres films depuis, dont le 
dernier, Drunk, sélectionné au Festival de Cannes 
2020, qu’il présente au festival Lumière. Aucun ne 
ressemble au précédent. Tous illustrent sa capacité 
à se renouveler. Avec toujours cette fois son nom au 
générique. 
— Carlos Gomez

SES DÉBUTS DANS WITNESS
Le jour où on m’a proposé de jouer dans 
Witness (1985), j’étais à New York, et je me 
battais comme pas possible pour décrocher un 
rôle. Ce jour là j’ai reçu deux propositions : celle 
de Peter Weir et une autre pour jouer plusieurs 
semaines à Broadway. Peter Weir ne me pro-
posait qu’une scène mais mon agent m’a per-
suadé que ça valait le coup. Je la tourne puis 
il me dit : « Que faites vous les six prochaines 
semaines ? Je pense que l’on peut faire davan-
tage exister ce personnage ». Alors je suis resté 
et c’est la première fois qu’on ne me coupait pas 
au montage. Comme cela m’était arrivé dans 
La Rose pourpre du Caire de Woody Allen. Ma 
mère se demandait si je travaillais vraiment. 
Qu’est ce que tu fous à New York, tu prends du 
crack ? Pour réussir à devenir comédien il faut 
être sacrément têtu et conserver son sens de 
l’humour.

SEIGNEUR DES ANNEAUX
C’était un coup de chance. Et le tournage a 
été très important pour moi. Peter Jackson a 
trouvé tellement de solutions. La Nouvelle-
Zélande n’était pas encore un pays de cinéma 
quand Peter Jackson a commencé à filmer 
le premier volet. On peut avoir de la chance 
mais c’est important aussi de se préparer aux 
moments de chance. 

GREEN BOOK, PREMIÈRE COMÉDIE 
Je n’avais jamais joué un rôle aussi léger, presque 
de comédie. J’avais dit à Peter Farrelly  : «  Je 
ne suis pas italo-américain, prends quelqu’un 
d’autre ». Et j’ai adoré ça. La scène dans le diner 
quand on fait connaissance  : c’est si ridicule 
que j’ai beaucoup ri. Dans la voiture, quand je 
commence à parler en allemand à Mahershala 
Ali en conduisant, je ne le voyais pas dans le 
miroir car la caméra le remplaçait, j’écoutais sa 
voix. La comédie c’est un timing, tout est une 
question de jeu d’acteur, de rythme, et quand 
j’ai compris ça, ça s’est bien passé. 

FALLING
Après la mort de ma mère, mon père a com-
mencé à avoir des problèmes de démence. Je 
voulais explorer ce que je ressens pour mes 
parents, ce que j’ai appris de la démence dans 
ma famille, explorer le point de vue de la per-
sonne qui a cette maladie. Nous avons tourné 
en à peine cinq semaines mais je voulais qu’on 
ait l’impression de voir se dérouler les saisons. 
Je n’ai cessé de chercher des solutions pour 
montrer tout cela, on ne se prépare jamais trop 
tôt et jamais trop pour faire un film. 
— Charlotte Pavard

LES SÉANCES DU JOUR  
Voyage en Italie 
de Roberto Rossellini 
(Viaggio in Italia, 1954, 1h23) 
> COMŒDIA
Lundi 12 octobre, 20h45

Laura d’Otto Preminger 
(1944, 1h28) 
> PATHÉ VAISE
Lundi 12 octobre, 20h30

La Rivière rouge d’Howard 
Hawks (Red River, 1948, 2h13) 
> PATHÉ BELLECOUR
Lundi 12 octobre, 14h

Les Contes de la lune vague 
après la pluie de Kenji Mizoguchi 
(Ugetsu monogatari, 1953, 1h37)
> CINÉMA OPÉRA
Lundi 12 octobre, 14h45

Les Vacances de Monsieur Hulot 
de Jacques Tati (1953, 1h27) 
> COMŒDIA
Lundi 12 octobre, 11h15

LES SÉANCES  
Festen (int. -12 ans)
> LUMIÈRE TERREAUX
Mardi 13 octobre, 20h30
> UGC ASTORIA
Mercredi 14 octobre, 20h15

Submarino (2010, 1h50)
> LUMIÈRE TERREAUX
Lundi 12 octobre, 10h45
> PATHÉ BELLECOUR
Mardi 13 octobre, 21h

La Rivière rouge d’Howard 
Hawks (Red River, 1948, 2h13) 
> PATHÉ BELLECOUR
Lundi 12 octobre, 14h

La Chasse
> CINÉMA OPÉRA
Mardi 13 octobre, 14h15
> UGC CITÉ INTERNATIONALE
Jeudi 15 octobre, 20h30

AVANT-PREMIÈRE  
Drunk
> COMŒDIA 
Lundi 12 octobre, 17h30

MASTER CLASS  
Rencontre avec 
Thomas Vinterberg
> COMÉDIE ODÉON
Lundi 12 octobre, 15h
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COMME NEUF

Portée par un marché en plein essor, 

la restauration des films permet aux classiques 

de retrouver leur éclat et les salles de cinéma, 

comme ici au festival Lumière. Mode d’emploi

PHILOSOPHIE
L’objectif de la restauration est de retrouver l’œuvre telle qu’elle a 
été montrée la première fois. L’entreprise paraît parfois utopique 
car il est souvent difficile, lorsque les films sont très anciens, de 
savoir précisément comment ils ont été pensés visuellement. Il 
existe donc une part d’interprétation de la part des techniciens 
des laboratoires. Les professionnels soulignent qu’il n’y a pas de 
vérité absolue dans la restauration, chaque film possédant des 
problématiques qui lui sont propres.
 
ÉTHIQUE
Les restaurateurs s’appliquent à effacer les usures du temps et 
à ne pas travailler sur les défauts d’origine. Mais certains com-
manditaires peuvent attacher de l’importance à « nettoyer » 
l’œuvre de ses imperfections. D’aucuns vont ainsi considérer 
qu’un « poil caméra »  n’est pas esthétique et que l’opérateur ne le 
souhaitait pas. D’autres vont en revanche réclamer sa conserva-
tion parce qu’il fait partie de l’histoire du film. Le curseur oscille 
toujours entre ces deux points de vue.
 
PRÉPARATIFS
Un gros travail de documentation sur l’œuvre - notes du réalisa-
teur, directives de production, versions disponibles… - est effec-
tué pour éclairer les techniciens sur les choix visuels décidés à 
l’époque de sa réalisation.
 
LA REMISE EN ÉTAT « MÉCANIQUE »
Les négatifs originaux sont remis en état afin qu’ils supportent 
le passage en machine lors de la numérisation. Les collures 
d’origine, situées entre chaque plan, sont renforcées ou recréées 
si elles sont fragilisées. Les perforations endommagées et les 
déchirures présentes sur la pellicule sont réparées. La longueur 
de ce processus dépend de l’âge et de l’état du film. Elle dure en 
moyenne un mois.
 
L’ESSUYAGE ET LA NUMÉRISATION
Une fois réparé, le négatif est « essuyé » : il est passé dans une 
machine émettant des rayons ultrasons qui vont le débarrasser 
des poussières incrustées. Le film est ensuite scanné et numé-
risé image par image. Des milliers de fichiers vont alors être 
générés, autant de fichiers qu’il y a d’images sur le négatif. Et il 
y en a 24 par seconde !
 

LA RESTAURATION DE L’IMAGE
Toutes les usures du temps sont effacées image par image à 
l’aide d’une palette graphique et d’un logiciel  : rayures, tâches, 
éclats de gélatine, ou traces de poinçons. Le logiciel se sert des 
images situées avant et après l’image défectueuse pour recons-
tituer la zone à réparer.
 
L’ÉTALONNAGE DE L’IMAGE
Les techniciens réajustent la colorimétrie du négatif couleur, ou 
sa densité et ses contrastes pour un film en noir et blanc. C’est 
une phase importante car de sa réussite dépend l’harmonie des 
plans entre eux et le maintien de l’identité visuelle du film.
 
LA NUMÉRISATION DU SON
Ce procédé s’opère en parallèle à celui de l’image. Les négatifs 
sont scannés et numérisés. Les contrastes, les saturations et les 
montées de souffles sont contrôlés. Les « clic » et les « ploc » sont 
retirés pour permettre l’intelligibilité des voix. 
 
LA SAUVEGARDE PHOTOCHIMIQUE
À l’issue de sa restauration numérique, le film est imprimé sur 
un négatif 35 mm en polyester pour assurer sa sauvegarde à très 
long terme, l’efficacité des sauvegardes numériques n’étant pas 
encore connue.
 
PRIX
Le prix d’une restauration dépend de l’âge du film et de son état 
avant le début du processus, mais il s’échelonne généralement 
entre 80.000 et 200.000 euros, retour sur film inclus.
  
QUELQUES EXEMPLES
À l’instar d’un Jacques Tati, qui a remixé toute son œuvre avant 
sa mort, certains metteurs en scène profitent d’une restauration 
pour corriger un oubli ou un regret. Jean-Paul Rappeneau, par 
exemple, a souhaité atténuer les aigus de la voix de Marlène 
Jobert dans  Les Mariés de l’an II  (1971). Quant à Jean-Marie 
Poiré, il a tenu à gommer la présence de son équipe technique, 
« oubliée » dans l’arrière-plan d’une scène des Visiteurs (1993). 
Parfois, les restaurateurs se heurtent à de petites subtilités, 
comme dans Week-end (1967), de Jean-Luc Godard, où un déca-
drage de l’image était en fait un choix artistique du réalisateur. 
Des annotations de Louis Feuillade sur la série des Fantomas ont 
permis de la rénover dans son «  bleu nuit  » d’origine. Autre 
exemple : une version de  Querelle  (1982), de Rainer Werner 
Fassbinder, contenant une scène « hard » censurée en France, a 
été retravaillée pour donner à voir le travail initial du cinéaste.
— Benoit Pavan

C’est quoi, restaurer un film ?

Chacha 
sans chichis
L’année 2008 touche à sa fin dans les frimas d’un hiver 
parisien. Place des Vosges. L’hôtel du Pavillon de la 
Reine. J’attends un roi. Une tête couronnée bien pleine 
qui évite cependant de jouer les monarques, préférant 
même passer de temps en temps pour un bouffon catho-
dique. Il y fait rire la galerie avec bonhomie. On s’amuse 
de son énergie, de ses envolées, de son esprit et de son 
appétit aussi J’attends Claude Chabrol. Sans tambours, 
ni trompettes. C’est le cinéaste qui m’intéresse. Bellamy, 
son dernier né que je ne sais pas encore être son ultime, 
sort dans quelques mois. Je vais retrouver «  Chacha  » 
quelques années après l’avoir observé de près - et à 
l’œuvre - sur le tournage de La Demoiselle d’honneur. 
Pour être raccord avec les clichés, on m’avait alors orga-
nisé un entretien avec le Beau Claude pendant la pause 
déjeuner. Rien de pantagruélique pourtant. Sobre dans 
l’assiette mais très en verve, les couverts à la main. 
Vivant. Bien vivant. 
Dans un salon où crépite un feu de cheminée, j’ai le regard 
rivé vers la porte d’entrée. Claude Chabrol arrive. Le roi 
s’avance lentement. Il a une fébrilité dans le regard qui 
trahit la fatigue. Les gestes sont doux mais prudents. Le 
sourire illumine enfin son visage, chassant une mélan-
colie sournoise qui trainait là. En l’observant en plein 
travail sur La Demoiselle d’honneur, j’avais trouvé ses 
manières un brin désinvoltes, comme si le tournage était 
un passage obligé dont il s’acquittait sans passion. Les 
plans s’enchainaient, sans grâce apparente. J’ose lui en 
faire la remarque. « Aujourd’hui j’aspire à plus de pureté. 
J’ai supprimé le côté "petit train électrique" qui consis-
tait à faire des mouvements de caméra alambiqués. Je 
me souviens sur mon film La Décade prodigieuse (1971) 
qui était une déclaration d’amour à ma femme, je voulais 
tellement que ce soit magnifique que c’est devenu une 
merde prétentieuse. Je suis surpris quand certains cri-
tiques me traitent de fainéant, disent que ma mise en 
scène est paresseuse. Le cinéma actuel essaie de faire 
passer l’émotion par la sensation, à grand coup d’effets, 
d’explosions, de violons… Or j’ai toujours préféré les films 
qui faisaient confiance au cerveau du spectateur. » Mais 
comme l’homme refuse à tout prix de jouer les savants, 
il enchaîne : « Je me définis comme un auteur de film et 
accessoirement comme un fabricant de navets. » 
L’œil frise. Chabrol s’amuse de lui-même. Par courtoi-
sie, humilité et pudeur. L’homme avoue qu’il s’est lancé 
dans le cinéma avec la prétention de changer le monde. 
Il raconte aussi des anecdotes, parle de mise en scène 
(« Ça fait dix ans que je suis à l’aise avec la technique ! »), 
s’interroge comme l’ami Truffaut sur le fait que certains 
jeunes cinéastes se vantent de n’avoir jamais vu L’Aurore 
de Murnau... Il explique aussi pourquoi Isabelle Huppert 
a toujours un coup d’avance («  Elle sait lire entre les 
lignes du scénario ! »), puis me quitte comme il est venu. 
Tout doucement. La silhouette s’échappe dans la nuit. Il 
lui reste quelques mois à vivre. 12 septembre 2010. Dix 
ans déjà. Une éternité.  

LE BILLET DE Thomas Baurez

Laurent Lafitte, 
réalisateur 
de L’Origine 
du monde

             CANNES À LYON

CHAQUE JOUR, LES CINÉASTES DE LA SÉLECTION 
OFFICIELLE CANNES 2020 NOUS RACONTENT 
LEUR PASSION DU CINÉMA. PARCE QUE LES FILMS 
D’AUJOURD’HUI NAISSENT DE CEUX D’HIER.

Retrouvez sur le site festival-lumiere.org 
les choix de Peter Dourountzis, réalisateur 
de Vaurien, présenté à 18h au Pathé Bellecour 
et ceux de Ludovic et Zoran Boukherma, 
réalisateurs de Teddy, présenté à 18h30 
à l’UGC Confluence 18h, deux premiers films 
en Sélection officielle Cannes 2020.

Le film classique qui vous a le plus 
marqué ? 
Vertigo, d’Alfred Hitchcock. Pour plein 
de raisons : c’est un film autant roman-
tique que morbide et mystérieux, un 
film romantique déguisé en thriller, avec 
du surnaturel, en tout cas jusqu’à ce 
qu’on apprenne la vérité. La fragilité de 
James Stewart, qu’il avait déjà beaucoup 
exprimée chez Capra. C’est le héros hol-
lywoodien mais le héros qui pleure. Les 
deux visions de la femme, et les obses-
sions fétichistes d’Hitchcock. Et puis les 
inventions de cinéma pur : le travelling 
compensé dans l’escalier. Il réunit plein 
de choses qui me fascinent, la couleur 
est sublime.

Le cinéaste dont vous avez le plus 
appris en voyant ses films ?
Toujours Hitchcock. J’ai voulu com-
prendre comment il fabriquait ses films, 
j’ai lu ses entretiens avec François 
Truffaut et c’est par Hitchcock que j’ai 
découvert Truffaut et plus généralement 
un cinéma français que je ne connais-
sais pas bien. Ce qui est fascinant avec 
Hitchcock, c’est que c’est un peu un réa-
lisateur de commandes, ce sont souvent 
des adaptations de romans ou de pièces, 
il collaborait aux scénarios mais n’était 
pas scénariste et il arrivait à faire des 
films extrêmement intimes. Je trouve 
ça assez dingue, dans le processus d’ap-
propriation d’une histoire, la façon d’y 
mettre des choses personnelles, avec 
un grand souci d’efficacité. Et puis c’est 
une époque où l’on pouvait inventer 
des plans. Il a été mon point d’accès au 
cinéma et à ma réflexion sur la réalisa-
tion pure.

Une scène particulière de l’histoire 
du cinéma qui vous a inspiré ?
Il y en a pas mal, pour des raisons dif-
férentes. Dans Le Charme discret de la 
bourgeoisie, de Buñuel, quand le rideau 
se lève et qu’en fait les personnages sont 
au théâtre et le poulet en plastique ! Pour 
moi, cela a été un choc dans la liberté 
narrative que pouvait offrir le cinéma. 
Mais pourquoi se donner des limites  ? 
Oui, tout ce qu’on a installé dès le début 
ne peut-être qu’une pièce de théâtre, on 
fait ce qu’on veut, en fait.
Et puis tous les plans-séquences chez 
De Palma, notamment dans L’Impasse  : 
ils m’ont fasciné, je les ai beaucoup 
regardés et analysés. J’en ai mis un dans 
mon film, dans l’escalier, au ralenti, c’est 
mon modeste hommage à De Palma !

Un acteur ou une actrice du passé 
que vous auriez aimé filmer ?
J’aurais aimé filmer Marlon Brando, un 
acteur qui devait vous déposséder de ce 
que vous aviez imaginé, par sa force, son 
animalité. Avec en plus une espèce de 
« sur-sexytude » interplanétaire.
Et Romy Schneider. J’ai revu Max et les 
ferrailleurs pendant le confinement. 
Quand elle sourit elle est incroyable-
ment radieuse, puis elle a des moments 
de mélancolie profonde. Parfois c’est 
une princesse, parfois elle est presque 
vulgaire. C’était une femme tellement 
multiple.

Le film classique que vous n’avez pas 
vu et que vous rêvez de voir ?
Je n’ai jamais vu Barry Lyndon, je ne sais 
pas pourquoi. Alors que je suis un fan de 
Kubrick. Si ça se trouve je vais rattraper 
mon retard ce soir ! Et j’aimerais voir sur 
grand écran Chantons sous la pluie, que 
je n’ai jamais vu au cinéma.

SÉANCE  
L’origine du monde de Laurent Laffite 
(2020, 1h38, VFSTA)
> UGC CONFLUENCE
Lundi 12 octobre, 18h45

L'Origine du monde, 2020

Teddy, 2020
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À VOIR  
La Cérémonie de Claude Chabrol (1995, 1h51)
> PATHÉ BELLECOUR
Lundi 12 octobre, 20h15
> COMOEDIA
Mercredi 14 octobre, 10h45

Quelques photogrammes de La Femme et le Pantin, 1928, 
présenté dimanche 18 octobre à 11h à l'Auditorium de Lyon. 
Une restauration Pathé.
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La Cérémonie, 1995
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L’Immigrante

L'Iran à bout 
de souffle

COUP DE PROJECTEUR

COUP DE PROJECTEUR

En 1975 sort un film d'époque, en noir et blanc, se déroulant dans 
une petite communauté d'émigrés juifs parlant yiddish : Hester 
Street. Ce qui aurait pu être une oeuvre étonnament descriptive 
d'un milieu pittoresque est en réalité la vision romanesque tout 
à fait personnelle d'une histoire d'amour. Un père de famille, 
émigré d'une trentaine d'années, est rejoint par sa jeune femme 
et son fils en Amérique, où il travaille depuis quelques temps. 
Problème : l'homme est amoureux d'une autre femme rencon-
trée dans sa nouvelle patrie. Dans ce trio amoureux, c'est la 
tendre épouse légitime qui intéresse la cinéaste Joan Micklin 
Silver, un personnage rejetée à peine débarquée. Dans ce rôle 
qui pourrait sembler timoré, ou falot, l'actrice élégiaque Carole 
Kane (nommée à l'Oscar de la meilleure actrice pour sa perfor-
mance) rafle toute l'attention. Elle impose sa pâleur et des yeux 
navrés avec une intensité qui la rend indispensable à chaque 
scène. Ses déplacements de petite souris qui respecte les lois 
de sa communauté tout en assimilant très rapidement qu'elle 
vit désormais sur un autre territoire avec d'autres codes, font 
d'elle la grande gagnante de toute cette histoire. Micklin Silver 
la filme respectueuse des traditions, obligée de porter une per-
ruque affligeante en public, avant de sans bruit s'en affranchir. 
— Virginie Apiou

Réalisé en 1976, trois ans avant la révolution islamique, The 
Chess Game of the Wind (littéralement «  le jeu d’échecs du 
vent »)  met en scène une société iranienne à bout de souffle, 
symbolisée par une famille bourgeoise aisée qui se livre, à 
l'intérieur d'une grande maison, à un véritable jeu de massacre 
autour d'un héritage. Mohammad Reza Aslani livre un film truffé 
de visions prodigieuses, d'idées impressionnantes où tout, abso-
lument tout, êtres vivants comme objets, semble agissant. La 
maison, ses escaliers, son mobilier, le fauteuil roulant en bois 
aux roues graphiques sont ensorcelants. Ils émettent des sons 
mats et séduisants comme une respiration prenante qui scande 
l'action. Les êtres humains, tous d'âges, de complexions diffé-
rents, s'y disposent comme des éléments quasi inertes avant 
de tout à coup déclencher une violence impossible à éviter. 
On pense à Violence et passion de Luchino Visconti réalisé à 
la même époque, à ce que la fin d'une ère politique et morale 
dans un pays génère au creux des espaces privés. La dimen-
sion perse évidemment agit avec quelques trouvailles poétiques 
et dérangeantes, métaphore du délitement sociétal à venir, 
comme cette séquence où l'on recouvre un corps ramassé sur 
lui-même d'une magnifique cloche de verre teintée avec une 
précision très solennelle. Très romanesque au sens hollywoo-
dien du terme, The Chess Game of the Wind tranche avec la 
cinématographie de ce pays habituellement plus ethnologique. 
— Virginie Apiou

PORTRAIT

Dans la famille Faucher, je demande la mère, Stéphanie : « chez nous, le cinéma, c’est addictif ! 
Mes enfants ont fait leur première séance à deux ans demi ! » Chaque semaine, le clan se réunit 
pour se faire une toile. Une passion commune qui a tout naturellement conduit cette famille 
lyonnaise à rejoindre l’équipe des bénévoles du festival. Cela fait maintenant quatre ans que 
Stéphanie Faucher troque son costume de cuisinière au restaurant universitaire «  les Quais » 
pour endosser celui de bénévole. « C’est sur les conseils de mon fils Aymerick que nous avons 
décidé de franchir le pas il y a quatre ans ! », confie Stéphanie. 
Accompagnement des invités, accueil et placement du public dans les salles, Stéphanie est sur 
tous les fronts, avec un enthousiasme débordant : « avoir un festival comme celui-ci dans ma ville 
natale est une chance et une fierté ». La petite dernière de la famille, Kassandra, 18 ans, fait d’ail-
leurs sa première rentrée dans la cour des bénévoles du festival. Une passion pour le septième 
art devenue une vocation pour la jeune femme et son frère, tous deux étudiants à l’université 
Lyon 2 : « Aymerick est projectionniste au centre culturel d’Ecully, de mon côté, je poursuis des 
études d’arts pour travailler dans la réalisation de décors et de costumes pour le cinéma ». Pour 
Stéphanie, certains rêves sont devenus réalité au festival : « mon meilleur souvenir est une ren-
contre inattendue avec l’une de mes actrices préférées, Tilda Swinton. Le festival Lumière rend 
accessible ce qui nous paraît ne pas l’être ». Impossible n’est pas Lyonnais. — Laura Lépine

Un jour, 
deux bénévoles

STÉPHANIE ET KASSANDRA 
FAUCHER : « CHEZ NOUS, 

LE CINÉMA, C’EST ADDICTIF ! »
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SÉANCE  
Hester Street, de Joan Micklin 
Silver (1975, 1h31) 
> INSTITUT LUMIÈRE
Lundi 12 octobre, 10h30
> LUMIÈRE TERREAUX
Mercredi 14 octobre, 17h45

SÉANCE  
The Chess Game of the Wind de Mohammad 
Reza Aslani (Shatranj-e baad, 1976, 1h33)
> UGC CONFLUENCE
Lundi 12 octobre, 21h

The Chess Game of the Wind, 1976

Hester Street, 1975

« Heureux comme Lazzaro est un film qui a une 
histoire particulière. Son point de départ, ce sont 
des images de migrations, comme celles que l’on 
voit souvent à la télévision. À un moment, tout le 
monde a résumé ce phénomène à une lutte entre 
le monde du Nord et le monde du Sud. Pour moi, il 
s’agit plutôt d’une lutte entre ceux des campagnes 
et des grandes villes. Comme je vis dans un pays 
où subsiste une forme de racisme traditionnel, 
j’ai eu envie de raconter l’histoire d’une migration 
intérieure, domestique, celle de quelqu’un coupé de 
la réalité et qui, soudainement, se retrouve confronté 
au temps. Pour cela, j’avais besoin d’un personnage 
qui ne change jamais : tout l’inverse de ce que nous 
enseignent les livres qui décryptent l’art du scénario. 
À la fin, les personnages sont censés avoir changé. 
Je pense qu’il y a, au contraire, des choses qui ne 
changent pas en nous et c’est cette partie de l’être 
humain que j’ai souhaité raconter. C’est une sorte de 
noyau en chacun de nous à qui j’ai donné une forme 

physique : Lazzaro.»
Alice Rohrwacher 
présentant Heureux comme Lazzaro

« J’étais content de revoir les classiques de Michel 
Audiard mais je ne connaissais pas Une histoire 
d’amour et j’ai été profondément touché. C’est un 
film beau et surprenant. On connait Audiard cinglant, 
ce qu’il est ici dans les répliques qu’il offre à Jouvet. 
Mais c’est d’abord une très belle histoire d’amour. 
Jouvet enquête sur deux jeunes amoureux qui se 
sont suicidés, une histoire à la Roméo et Juliette. 
Et lui comme Audiard ont un discours très fort : 
"laissez-les s’aimer tranquillement". On retrouve un 
peu l’inspecteur de Quai des orfèvres, mais Jouvet 
est moins austère, il défend une cause universelle,  
qui est de foutre la paix à ceux qui s’aiment.  

Il y a de très beaux moments : par exemple, des 
instants où l’on voit ce jeune couple à la plage, on 
les aime bien ces petits tourtereaux. Jouvet, lui 
invente un peu Columbo, il se fait rabrouer, il se 
fait engueuler et mine de rien il arrive à révéler les 
causes du drame. Quand il se moque de la famille de 
la jeune fille, c’est du pur Audiard : "les Mareuil ont 
trois bêtes noires : les congés payés, le cinéma et les 

mariages d’amour". »
Eric Guirado présentant Une histoire d’amour

LUMIÈREÇa se passe à
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Conversation avec Oliver Stone
Un moment intime : le réalisateur de 74 ans était 
à l’Auditorium de Lyon avant la projection de  
Né un 4 juillet en copie restaurée. Il a évoqué  
son engagement et sa carrière, que retrace aussi 
son autobiographie, À la recherche de la lumière.

Mémoires

Je le ai écrits parce que c’est la fondation du 
caractère. Pour comprendre mon premier 
mariage. Et apprécier mon parcours, car tout va 
très vite, les années filent. Je voulais explorer mon 
esprit et le comprendre, parler de mes échecs 
et de mes succès. Car on apprend énormément 
aussi de ses erreurs. 

Américano-balzacien

J’ai toujours été attiré par l’histoire, les narrations. 
J’étais fasciné par les écrivains, de vrais 
scénaristes. Il y a un côté Oliver Twist dans ma 
vie. À la fin des années 1960, je pensais déjà que 
Dickens était le meilleur auteur de scénarios, 
comme Balzac en français. Raconter des histoires, 
c’est l’essentiel. 

Cinéaste poético-politique 

Ma conscience politique vient du mensonge. 
Mes parents ont divorcé, le pays a été secoué 
avec la mort de Kennedy et je n’ai pas compris, 
et puis le Vietnam, et puis le nouveau président. 
Tout a changé dans le monde : Cuba, le Congo, 
l’Indonésie… Si j’avais ignoré cela, j’aurais fait 
preuve de négligence. Mon père disait : « soyez 
présents pour les combats et les passions de 
votre temps. »  Personne ne dit ça à Hollywood, 
car ils ont peur de se faire des ennemis.  

Trois présidents

J’ai le même âge que Georges Bush qui était 
dans ma classe à Yale, que Donald Trump et 
Bill Clinton. Aucun n’est allé à la guerre. Aucun 
des trois n’a résisté, n’a protesté. Bush a même 
menti sur ce qu’il a fait dans l’armée. Il a démarré 
les pires guerres alors qu’il n’y connaissait 
rien, Clinton aussi. 200.000 personnes ont été 
victimes de toutes ces guerres. 

Trois films favoris

Je peux vous citer Né un quatre Juillet (1989), 
JFK (1991) et Alexandre (2005) qui était mon film 
maudit - disons que j’ai fait un grand film dans ma 
tête ! Ron Kovic, la vraie personne que joue Tom 
Cruise dans Né un 4 juillet a mon âge maintenant, 
il est toujours là. Il a trouvé la plénitude dans ce 
combat qu’il mène encore. Recevoir une balle 
et voir sa vie changer du tout au tout, ça fait 
réfléchir. Mais il est très heureux maintenant. 

— Propos recueillis par Charlotte Pavard

À LIRE  
À la recherche de la lumière d'Oliver Stone
(Editions de l’Observatoire)


