
QUAND LES TEMPS CHANGENT
FONDATION TRIGON-FILM

RAPPORT 
D’ACTIVITÉS 
2024



2Couverture: Les Graines du figuier sauvage de Mohammad Rasoulof, Iran; dos: trigon-film au Festival International du Film de Fribourg

Perdidos en la noche de Amat Escalante, Mexique

L’Histoire de Souleymane de Boris Lojkine, France

The Monk and the Gun de Pawo Choyning Dorji, Bhoutan
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La décision de la Direction du développement et de la coopération 
(DDC) de supprimer son soutien à douze institutions culturelles, qui 
ont donné un visage impressionnant à la coopération culturelle pen-
dant de longues années, est une pilule amère. Pour tou·tes comme 
pour la fondation trigon-film. D’innombrables collaborations ont 
permis d’ancrer largement le principe de la diversité culturelle, si 
important dans notre pays. Pour cela, la Suisse s’était particulière-
ment mise en évidence. Elle avait réussi à investir dans le capital so-
cial de la communauté internationale. Mais les temps changent. Et 
trigon-film dépend désormais d’autant plus de son Association de 
soutien. Pourquoi ne pas proposer à votre entourage d’y adhérer? 
Vous soutiendrez ainsi la diversité culturelle en Suisse.

Martin Fässler
Président du conseil de fondation

MOT DU PRÉSIDENT
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Qu’apporte trigon-film tout au long de l’année sur les grands et 
petits écrans? Une diversité de façons de vivre et perspectives qui 
captent le souffle des représentations poétiques et politiques de 
notre époque. Elle nous offre la base de nouvelles histoires. La crise 
climatique, les graves secousses géopolitiques et économiques, les 
migrations et les bouleversements numériques modifient l’espace 
dans lequel nos vies se déploient. En ces temps où les repères sont 
ébranlés, les œuvres diffusées par trigon-film sont particulière-
ment propices à nous aider à s’y retrouver. Elles invitent à changer 
de point de vue et démontrent de manière évidente combien nous 
avons tendance à considérer la réalité (objets, plantes, animaux…) 
comme un tout indifférencié qui peut être transformé et exploité à 
notre guise. Car les films du Sud global proposent d’autres façons 
de voir le monde, dans lesquelles les êtres humains coexistent à 
égalité avec les autres éléments du vivant et cela invite à prendre 
place au sein d’un maillage qui relie tout. Là, le cerf, le chêne, le 
berger ou la chercheuse se côtoient à égalité et rendent visible les 
entrelacs de la vie.

«S’il y a un sens de la réalité, il doit y avoir aussi un sens du pos-
sible», peut-on lire dans L’Homme sans qualités de Robert Musil. Les 
œuvres sélectionnées par trigon-film offrent des occasions parti-
culières d’exercer notre sens des possibles. En dehors des sentiers 
battus, leurs images et leurs sons émeuvent et donnent de nou-
velles impulsions. Être là et être loin. Se rendre dans des lieux qui 
sentent un peu moins la patrie et dans lesquels règne un air inconnu 
réjouissant. Voilà un exercice d’assouplissement. Ce qui en résulte? 
Sans doute une vision croisée ou cartographique, où des systèmes 
différents entrent en collision. C’est à leurs points de rencontre que 
se forme l’expérience critique. Nous pensons tant avoir de nom-
breuses réponses que nous en oublions souvent les questions. En 
faisant des détours grâce à trigon-film, on a la chance, parfois in-
confortable mais si cruciale, de tomber sur l’imprévisible. En ces 
temps troublés s’ouvre un horizon d’incertitudes, que notre société 
peine à appréhender tant elle supporte mal le flou et l’ambiguïté. 
Nous voilà contraint·es à poser d’autres questions et à imaginer 
de nouvelles réponses. C’est peut-être la signature de trigon-film: 
inciter à des questions et réponses qui n’existaient pas auparavant 
dans le champs des possibles.

Une équipe curieuse et ambitieuse assemble film après film l’uni-
vers de trigon-film en constante évolution. Nous la remercions pour 
sa passion et son dynamisme. Elles nous permette de faire l’expé-
rience de la résonance. Puisque chacun·e sait que les images ne 
sont pas inventées ex nihilo; elles existent dans la circulation glo-
bale des représentations issues de l’art, du cinéma, de l’iconogra-
phie, de la littérature et des métaphores.

«Les œuvres sélectionnées  
par trigon-film offrent  
des occasions particulières 
d’exercer notre sens des  
possibles.»
Martin Fässler
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Inshallah a Boy de Amjad Al Rasheed, Jordanie

Crowrã – The Buriti Flower de João Salaviza & Renée Nader Messora, Brésil

The Burdened de Amr Gamal, Yémen
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Meret Ruggle et Stefanie Rusterholz
Co-directrices

ÉDITO DE LA DIRECTION

Se jeter à l’eau: telle était la devise à l’entame de l’année, que nous 
avons débutée avec un film tourné dans la chaleur d’un sauna au 
bord d’un lac glacé. Bien à l’image des sentiments contrastés que 
nous avons éprouvés. 2024 a certes été remarquable: plus de 
100 000 personnes ont vu un long-métrage de trigon-film en salles, 
soit deux fois plus que l’année précédente. Nos films ont également 
été visionnés en streaming à domicile, par satellite, antenne ou câble, 
projetés dans des festivals, des écoles, des universités, des biblio-
thèques ou des librairies, discutés dans des Magasins du monde, 
des hôtels, des cinémas pop-up, des galeries, des clubs de gymnas-
tique, des associations culturelles ou des paroisses, ou appréciés 
au bord d’un lac, d’une rivière, voire dans des bains. Jusque-là, tout 
allait très bien. Mais 2024 a aussi vu disparaître d’importants sou-
tiens financiers. La politique suisse s’aligne de plus en plus sur la 
tendance internationale, où les populismes gagnent du terrain; où la 
pertinence de la culture et sa contribution à la promotion de la paix 
et du vivre-ensemble sont bafouées. Ce n’est pas un hasard si nos 
quatre films-phares de l’année traitent tous de sujets plutôt dou-
loureux, actuels et hautement politiques: la répression des femmes 
en Iran (Les Graines du figuier sauvage), celle du corps féminin 
(Smoke Sauna Sisterhood), ou celle des working poors invisibles et 
sans-papiers que cache notre «gig economy» effrénée (L’Histoire 
de Souleymane). Sans oublier la question récurrente du sens et de 
la finalité de la démocratie (The Monk and the Gun).

Étant donné l’engouement qu’ils ont suscité, les gens ont clairement 
donné leur avis: de tels films doivent être vus, discutés, médiatisés 
et contextualisés. Ils sont indispensables. Comme une personne du 
public nous l’a récemment écrit en ces termes: «Vos films nous 
rapprochent du monde avec des images, des tonalités et des émo-
tions différentes de celles qui nous aveuglent et nous assourdissent 
au quotidien.»

Grâce à ces œuvres enrichissantes, que nous nous devons de 
chiner dans le monde entier, ainsi qu’à l’engagement sans faille 
de toute notre équipe, l’année cinéma 2024 s’est clôturée sur un 
succès sans précédent dans l’histoire récente de notre fondation. 
trigon-film a grimpé au classement des maisons de distribution 
suisses. Des films indépendants très modestes en termes de coûts 
de production et de marketing ont réussi à s’imposer face à la forte 
concurrence du cinéma nord-américain et européen. On doit no-
tamment cette réussite à l’Association de soutien de trigon-film, qui 
à l’avenir comptera encore davantage. Un grand merci à l’ensemble 
de ses membres qui nous soutiennent et contribuent à renforcer la 
diversité culturelle sur les écrans de cinéma et au-delà. Cela étant, 
les collectivités publics suisses restent plus que jamais indispen-
sables à cette mission et à notre existence.

Nous le savons toutes et tous: qui ne tente rien n’a rien, il faut se 
jeter à l’eau. Et c’est pourquoi nous poursuivons sans relâche nos 
activités, comme en l’an 2024: avec de nouvelles voix, de nouvelles 
contrées cinématographiques, de nouvelles façons de penser et 
de nouvelles perspectives sur le monde. Ceci en n’oubliant pas de 
préciser que ce qui semble «neuf» ne l’est sans doute que depuis 
la Suisse. Car il suffit de tourner un peu autour du monde, comme 
le fait trigon-film, pour qu’au centre ne se trouve plus Genève, Lau-
sanne ou Zurich, mais plutôt Mogadiscio, Riyad ou Tunis.

«Plus de 100 000 personnes ont  
vu un long-métrage de trigon-film  
en salles, soit deux fois plus que  
l’année précédente.»
Meret Ruggle et Stefanie Rusterholz
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ANNÉE CINÉMA 2024

Pour en revenir à la devise citée dans l’édito: c’est avec Smoke Sauna 
Sisterhood de Anna Hints que la fondation trigon-film s’est jetée 
à l’eau en 2024, comme les femmes du film qui se rafraîchissent 
dans un lac gelé. La réalisatrice a capté avec une rare délicatesse 
l’intimité d’un sauna à fumée, où les tabous tombent avec les vê-
tements. Dans une chaleur sororale, des femmes évoquent leurs 
premiers amours, les douleurs de l’accouchement ou la violence 
des hommes. S’il n’était pas évident qu’un film tourné auprès de 
corps dénudés si authentiques trouve un écho en salles, ce docu-
mentaire a pourtant connu un vif succès à sa sortie: plus de 10 000 
personnes enthousiastes se sont rendues au cinéma et des milliers 
d’autres l’ont depuis regardé sur filmingo ou en DVD. L’entame 
2024 s’est poursuivie avec Perdidos en la noche de Amat Escalante, 
cinéaste indépendant mexicain parmi les plus doués. Dans ce 
thriller d’une superbe amplitude formelle, un jeune homme en-
quête sur la disparition de sa mère et s’immisce dans une famille 
d’artistes corrompu·es. Une œuvre puissante sur une société en  
perte de repères.

Puis nous avons sorti un film aussi chaleureux et glacé que le pre-
mier cité: The Breaking Ice de Anthony Chen, qui nous emmène 
dans l’hiver du sud de la Chine, à la frontière nord-coréenne. Là, 
trois jeunes âmes se libèrent de leurs désirs enfouis et blessures 
latentes. Ce film d’une si intense beauté photographique rend un 
vibrant hommage à la jeunesse en quête de sens… La saison hiver-
nale s’est prolongée avec Fremont de Babak Jalali, qui raconte l’his-
toire d’une jeune réfugiée afghane en quête d’amour. Ouvrière dans 
une fabrique de «fortune cookies» chinois, elle tente sa chance 
en glissant un message dans un biscuit. Avec Green Border, nous 
avons porté notre attention sur une nouvelle frontière, entre la Bié-
lorussie et la Pologne. La grande réalisatrice polonaise Agnieszka  
Holland y met en scène, dans une fiction bouleversante tirée du 

réel, une famille syrienne prise au piège de la géopolitique. Un 
film essentiel sur les «pushbacks» aux portes de l’Europe, que  
nous avons, avant sa sortie, présenté au FIFDH, où il a reçu le Prix 
du Jury des Jeunes.

À la demande générale après son Prix du meilleur film au NIFFF 
l’année précédente, nous avons poursuivi au printemps avec Tiger 
Stripes de Amanda Nell Eu, qui décrit la fantastique aventure d’une 
jeune fille en Malaisie. À la puberté, son corps change, sa rage s’ex-
prime, sa liberté s’affirme! Avec The Monk and the Gun de Pawo 
Choyning Dorji, nous avons ensuite effectué un passage par le 
Bhoutan, pays peu représenté. Après le succès de Lunana, voici que 
le cinéaste bhoutanais a récidivé en nous offrant une réflexion lu-
dique et pleine d’humour sur l’introduction tardive de la démocra-
tie dans son pays. Le film, cofinancé par «visions sud est», a rempor-
té le Prix du public au FIFF, avant d’enthousiasmer plus de 20 000 
personnes en salles. Depuis, il ne cesse d’illuminer les Open-Airs 
comme les petits écrans. Sans doute nourrit-il le débat actuel sur 
les démocraties menacées?

Il est infiniment regrettable que la Confédération suisse, par le 
biais de la Direction du développement et de la coopération (DDC), 
ait annoncé durant cette période printanière 2024 la suppression 
d’un quart des fonds alloués à des partenaires culturels tels que 
trigon-film, ainsi que la suppression totale du financement de  
«visions sud est». Alors qu’ils étaient fondamentaux pour la mise 
en place de structures permettant à des films comme The Monk 
and the Gun d’être produits, de voyager jusqu’en Suisse et d’animer 
notre diversité culturelle. Ces coupes ont un effet boule de neige 
catastrophique sur la création cinématographique indépendante 
mondiale et donc sur sa visibilité en Suisse.

Smoke Sauna Sisterhood

«Une plongée captivante  
dans le rituel ancestral des saunas  

à fumée estoniens.»
La Liberté, Olivier Wyser Fremont

«Aussi parfaitement mesuré  
que les formules des cookies chinois;  

leur ‹recette› donnée par le patron  
est un grand moment.»

Le Temps, Norbert Creutz

Green Border

«C’est un film très, très puissant.  
On ne peut rester neutre en le regardant.»

RTS 12h45, Anne Delseth

Tiger Stripes

«Oscillant entre mythe surréaliste et  
fable hallucinée, l’histoire s’emballe au rythme  

de la métamorphose de l’héroïne.»
Ciné-Feuilles, Émilie Fradella

The Breaking Ice

«On frissonne de plaisir  
devant des paysages sublimes et  

au milieu de la neige.»
Daily Movies, Alain Baruh

Perdidos en la noche

«Un voyage aussi  
déroutant que magnétique.»

Cineman, Damien Brodard



7

Smoke Sauna Sisterhood de Anna Hints, Estonie

The Breaking Ice de Anthony Chen, Chine

Green Border de Agnieszka Holland, Pologne
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En 2024, trigon-film a exploré bien d’autres pays rarement repré-
sentés, tel le Soudan dans Goodbye Julia de Mohamed Kordofani, 
la Jordanie dans Inshallah a Boy de Amjad Al Rasheed, ou encore 
le Yémen avec The Burdened signé Amr Gamal. Dans le premier,  
Kordofani réunit deux femmes de différentes classes sociales et 
des deux parties du Soudan, dans une délicate histoire de culpa-
bilité. Le cinéaste l’a présenté en personne lors de plusieurs avant- 
premières en Suisse. Peu après, Amjad Al Rasheed a fait de même: 
il a reçu le Prix de la critique au FIFF et dialogué avec les publics 
de Lausanne, Neuchâtel ou La Chaux-de-Fonds. Avec ce premier 
long-métrage, le réalisateur jordanien a réussi un film fort sur le 
combat d’une femme contre le patriarcat. Récompensé du Prix 
Amnesty International au Festival de Berlin, le film suivant, The 
Burdened de Amr Gamal, nous a permis d’ouvrir une fenêtre sur 
un pays méconnu: le Yémen. C’est là que vivent des parents et leurs 
trois enfants, plus précisément à Aden, ville portuaire affectée par 
la guerre civile. Un témoignage rare et d’une grande dignité.

L’été arrivant, nous avons diffusé en salles Crowrã – The Buriti 
Flower de Renée Nader Messora et João Salaviza. En début d’an-
née, nous avions d’ailleurs eu le plaisir de les accueillir. Le duo avait 
présenté ce film au Festival Black Movie et animé une table ronde 
passionnante sur les représentations des autochtones. C’est déjà le 
deuxième long-métrage que les cinéastes réalisent avec le peuple 
Krahô au Brésil. Encore une fois, leur art du film entre documen-

taire et fiction a conquis le public et rouvert un dialogue urgent 
sur les discriminations des minorités et leurs moyens de lutte dans 
notre monde globalisé. Au cours de ce premier semestre, nous 
avons également eu le plaisir d’accueillir la réalisatrice mongole 
Lkhagvadulam Purev-Ochir, qui a présenté City of Wind lors d’une 
tournée d’avant-premières. Ce film en forme de douce mosaïque 
traversée d’ombres et de lumières décrit les aspirations de la jeu-
nesse en Mongolie à travers le parcours d’un lycéen de 17 ans, qui 
est chaman dans un quartier de yourtes sur les pentes de la grande 
Oulan-Bator. À sa sortie, il a ravi les cinéphiles.

Le point culminant de la saison a traditionnellement lieu en au-
tomne, mais cette année l’un des moments les plus marquants fut 
sans conteste la venue à Locarno, en août, de Mohammad Rasoulof 
avec Les Graines du figuier sauvage. Après avoir fui son pays en se-
cret à travers les montagnes, il avait rejoint Cannes, où il a connu un 
standing ovation sans précédent. Ce fut pareil sur la Piazza Grande: 
le réalisateur a ému le public jusqu’aux larmes. Les journalistes se 
sont bousculé·es pour s’entretenir un·e à un·e pendant 20 minutes 
avec le maître iranien. Son œuvre lui a valu d’être condamné à la 
prison et au fouet. Voilà pourquoi il est contraint à l’exil.

Depuis sa sortie, plus 30 000 personnes en Suisse ont vu Les Graines 
du figuier sauvage. Un film si courageux: non seulement en raison 
des risques pris par Raouslof et ses collaborateur·trices, mais aussi 
parce que son récit rend hommage aux Iraniennes en lutte – à tra-
vers la révolte de deux jeunes femmes contre leur père impliqué 
dans le système totalitaire. «Un film d’une extraordinaire puissance 
artistique et politique», a écrit Stéphane Gobbo dans Le Temps. Il 
est en effet rare de passer 168 minutes littéralement accroché·e à 
son siège de cinéma!

À l’automne, les films forts se sont succédé, d’abord avec L’Histoire 
de Souleymane de Boris Lojkine. Le réalisateur a fait le déplacement 
pour dialoguer avec un public conquis par ce contre-la-montre poi-

The Monk and the Gun

«Une subtile satire des mœurs  
occidentales, dont l’hégémonie n’a rien  

de réjouissant, représentées ici par  
James Bond ou l’eau noire  

d’un célèbre soda.»
Le Courrier, Mathieu Loewer

Inshallah a Boy

«Ni martyre ni passive, son héroïne  
cherche simplement à demeurer auprès  

de sa fille et à apprendre à conduire,  
dans l’une des plus belles scènes de film  

que l’on verra cette année.»
Cineman, Eleo Billet

Les Graines du figuier sauvage

«Un thriller familial  
sur fond de paranoïa en prise  

directe avec l’actualité.»
Le Matin, Marine Guillain

Goodbye Julia

«Un portrait magnifique de  
deux femmes, un huis clos empreint  

de suspense, et une réflexion sur  
le racisme endémique.»

Lausanne Cités, Thomas Lécuyer

City of Wind

«Le jeune Tergel Bold-Erdene, primé  
l’an dernier à Venise dans la section Orizzonti,  

est tout bonnement l’une des révélations  
du film. Très conseillé.»
La Tribune de Genève, Pascal Gavillet

The Burdened

«L’impact de la guerre civile certes  
hante le film, mais sans jamais nous éloigner (…)  

des enjeux universels qui habitent  
les personnages.»

RTS La Première, Tout un monde, Isabelle Cornaz

Crowrã – The Buriti Flower

«Il est extrêmement émouvant de  
voir comment ce peuple amérindien  

synthétise les éléments du traumatisme  
en message d’alerte délivré de  

génération en génération.»
RTS La Première, Vertigo, Vincent Adatte
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Goodbye Julia de Mohamad Kordofani, Soudan

City of Wind de Lkhagvadulam Purev-Ochir, Mongolie

Les Graines du figuier sauvage de Mohammad Rasoulof, Iran
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gnant sur le quotidien des sans-papiers, d’ores et déjà récompensé 
à Cannes par le Prix du Jury et le Prix du meilleur acteur Un Cer-
tain Regard. Autre moment intense avec la sortie du long-métrage 
mexicain Hijo de Sicario, où Sujo, fils d’un membre de cartel, tente 
de trouver sa propre voie. Ce sont les femmes qui l’aident à s’en sor-
tir: «Sujo est le premier personnage masculin que nous avons conçu. 
Et nous ne pouvions l’imaginer qu’à travers les femmes qui l’en-
tourent, car ce sont elles qui sont à la tête de la résistance face à la 
violence», nous ont dit les coréalisatrices Fernanda Valadez et Astrid  
Rondero. Cette dernière est venue au Festival FILMAR et nous avons 
pu effectuer avec elle plusieurs avant-premières romandes. D’autres 
invité·es de marque nous ont rejoint·es, comme la journaliste japo-
naise Shiori Ito, icône japonaise du mouvement #MeToo, ou le réa-
lisateur hongkongais Ray Yeung, pour leur compétition au Zurich 
Film Festival et des avant-premières. Les trois principaux prix du 
ZFF (Meilleure fiction, Meilleur documentaire et Prix du public) 
ont d’ailleurs été décernés à des œuvres de trigon-film. Tandis que 
la zambienne Rungano Nyoni a reçu le premier pour On Becoming 
a Guinea Fowl (distribué en janvier 2025), Shiori Ito a été récom-
pensée par les deux autres pour son documentaire qui a bouleversé 
le Japon avant d’inspirer le monde entier: Black Box Diaries décrit 
l’agression sexuelle dont elle a été victime et son combat pour la 
justice. Auréolé quant à lui du Teddy Award à Berlin, Ray Yeung a 
présenté All Shall Be Well lors de multiples séances romandes, cer-
taines au Festival Everybody’s Perfect. Dans ce film si juste sur une 
cause peu visible, le cinéaste nous raconte la précarité des couples 
de même sexe à travers un grand amour lesbien.

Ernesto Daranas est aussi venu en Suisse romande, depuis Cuba: 
son documentaire Landrián consacré au réalisateur Nicolás Guil-
lén Landrián décrit de manière implacable le sort réservé à toutes 
les personnes sortant du rang sous le régime des Castro. Ce fut le cas 

de Landrián, dont Daranas a retrouvé et rénové dix courts-métrages 
réunis dans le programme Landrián – Shorts. Il a fait réapparaître 
au grand jour un héritage que l’on croyait perdu, tout en mettant 
en lumière les vérités cachées liées à la censure et à l’ostracisation 
depuis la révolution cubaine.

Nous avons terminé l’année en apothéose avec le magnifique et 
onirique All We Imagine as Light, que la réalisatrice indienne Payal 
Kapadia a mis en scène dans le décor bouillonnant de Mumbai et 
qui a marqué l’Histoire: à Cannes, elle a été la première Indienne à 
recevoir le Grand Prix du Jury. Une consécration que «visions sud 
est» peut inscrire à son palmarès, pour avoir soutenu à hauteur de 
CHF 40 000.– cette production. En raison des coupes de la Confé-
dération, ce sera l’un des derniers grands films à porter le logo du 
DFAE dans le monde.

En 2024 comme au cours des années précédentes, la plupart de nos 
invité·es nous ont non seulement fait l’honneur de séances avec 
le public romand, mais nous ont aussi accompagné·es au Cinéma 
Orient à Baden, afin d’enregistrer des entretiens. Habilement mon-
tés, ceux-ci forment de passionnants bonus, qui enrichissent les 
films sur filmingo ou en DVD, et la rubrique «Rencontre en images» 
de notre magazine en ligne. De quoi approfondir notre travail de 
médiation culturelle et toucher un public plus jeune, notamment 
via les médias sociaux. En plus des sorties régulières et des événe-
ments en présence, du travail de médiation et de promotion dans 
les médias qui les entoure, nous avons fourni notre catalogue de 
classiques avec de nouveaux chefs-d’œuvre de l’histoire du cinéma 
en versions restaurées. Les cinémas suisses ont ainsi accès à des co-
pies sous-titrées afin de mettre sur pied des rétrospectives de grands 
noms du Sud. À l’exemple cette année de Ousmane Sembène. L’écri-
vain et réalisateur sénégalais a révolutionné le paysage cinémato-
graphique africain avec ses films socialement si pertinents. Idem 
avec Kenji Mizoguchi, icône du cinéma japonais, dont l’esthétique 
incomparable et l’approche sensible de la condition des femmes et 
des inégalités a durablement marqué le cinéma japonais – et inspiré 
des générations de cinéastes. Neuf de ses films sont disponibles en 
copies restaurées par trigon-film, dont Les Contes de la lune vague 
après la pluie. 

Voilà bien des raisons pour lesquelles nous nous réjouissons  
d’une année 2025 autant riche que variée dans le grand bain du  
cinéma et, en particulier, des nombreuses futures rencontres avec 
le public.

Hijo de Sicario

«Une œuvre impressionniste,  
teintée de magie, de rites, de romanesque  

et d’optimisme.»
Le blog d’Edmée

All Shall Be Well

«Le film se meut habilement  
à travers les dédales du deuil, des  

dynamiques familiales…»
j:mag, Malik Berkati

Landrián

«Daranas recueille des  
témoignages intimes sur ses  

quêtes esthétiques, sa personnalité  
rebelle et son obsession pour  

la liberté d’expression.»
Ciné-Feuilles, Kim Figuerola

All We Imagine as Light

«Une œuvre de fiction vibrante et  
délicieusement poétique.»

Cineman, Maxime Maynard

L’Histoire de Souleymane

«Un uppercut cinématographique,  
émotionnel et citoyen.»

Filmguide, Bernard Achour

Black Box Diaries

«On voit de l’intérieur  
la douleur d’une victime de viol… Sidérant,  

terrifiant et très émouvant!»
RTS La Première, Vertigo, Rafael Wolf
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Hijo de Sicario de Fernanda Valadez & Astrid Rondero, Mexique

All Shall Be Well de Ray Yeung, Hong Kong

Black Box Diaries de Shiori Ito, Japon
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Inshallah A Boy
Amjad Al Rasheed,
Jordanie

Fremont
Babak Jalali,  
États-Unis

Perdidos en la noche
Amat Escalante,
Mexique

Landrián
Ernesto Daranas,
Cuba

Landrián – Shorts
Nicolás Guillén Landrián,
Cuba

Hijo de Sicario
Fernanda Valadez & Astrid Rondero,
Mexique

Green Border
Agnieszka Holland,
Pologne

The Breaking Ice
Anthony Chen,
Chine

City of Wind
Lkhagvadulam Purev-Ochir,
Mongolie

Black Box Diaries
Shiori Ito,
Japon

All Shall Be Well
Ray Yeung,
Hong Kong

The Monk and the Gun
Pawo Choyning Dorji,
Bhoutan

Tiger Stripes
Amanda Nell Eu, 
Malaisie

Les Graines du figuier sauvage
Mohammad Rasoulof,
IranSmoke Sauna Sisterhood

Anna Hints,
Estonie

The Burdened
Amr Gamal,
Yémen

Goodbye Julia
Mohamed Kordofani,
Soudan

Crowrã – The Buriti Flower
João Salaviza & Renée Nader Messora,
Brésil

All We Imagine as Light
Payal Kapadia,
Inde

TOUR DU MONDE 2024

L’Histoire de Souleymane
Boris Lojkine, 
France
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TRIGON-FILM À TRAVERS LA SUISSE

Mohammad Rasoulof sur la Piazza Grande à Locarno

Babak Jalali au Cinéma Orient à Baden

Lkhagvadulam Purev-Ochir au Bildrausch à Bâle

Mohamed Kordofani au FIFDH à Genève

trigon-film sur la Piazza Grande à Locarno Mohamed Kordofani au CityClub à Pully Shiori Ito au Festival du film de Zurich

Astrid Rondero à Neuchâtel 

Ernesto Daranas au Cinématographe à Lausanne

Amjad Al Rasheed chez trigon-film à Baden

Table ronde avec Renée Nader Messora et João Salaviza à Genève

Boris Lojkine aux Galeries Pathé à Lausanne Pawo Choyning Dorji  
en visioconférence à Neuchâtel

Ray Yeung au Cinématographe à Lausanne 

Amjad Al Rasheed au FIFF à Fribourg
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CONSEIL DE FONDATION 2024
Président: Martin Fässler
Vice-présidente: Barbara Schneider
Comité directeur: Martin Fässler, Barbara Schneider,  
Sylvia Egli von Matt
Membres du conseil de fondation: Margrit Bürer,  
Sylvia Egli von Matt, Martial Knaebel, Maud Krafft,  
Ruedi Küng, Barbara Schneider, Hans Zbinden

ÉQUIPE 2024
Co-direction: Meret Ruggle, Stefanie Rusterholz
Booking cinémas: Jennifer Wittmann
Traductions & édition: Brigitte Siegrist
Médias & Promotion: Kathrin Kocher (allemand),  
Raphaël Chevalley (français)
Comptabilité: Hugo Köpfli
Backoffice: Christine Brönnimann
Filmshop: Suzanne Widmer, Claudia Keller
Développement & support filmingo: Nicolas Christakis
Communication filmingo: Yanick Ammann

Graphisme: Regina König/metaphor Zürich,  
Esther Butterworth/Lars Müller Verlag 
Développement de logiciels/IT: Jonas Ruggle,  
Milk Interactive AG

À PROPOS DE TRIGON-FILM

Un travail de médiation avec un objectif clair
Créée en 1988, trigon-film est une fondation au sens des articles  
80 et suivants du Code civil. Sa mission est de promouvoir la 
connaissance de la création cinématographique d’Afrique, d’Asie et 
d’Amérique latine. La fondation peut également prendre en compte 
des films d’autres provenances si elle estime que cela est important 
du point de vue culturel et des politiques de développements cultu-
rels et cinématographiques. Elle remplit ces tâches par l’acquisi-
tion, la diffusion et la promotion ainsi que par l’archivage de films. 
La fondation peut aussi promouvoir ou fournir elle-même d’autres 
activités qui sont dans l’intérêt des œuvres audiovisuelles des pays 
mentionnés ou de leur culture en général.

Qu’est-ce qui caractérise la fondation trigon-film?
	trigon-film est une fondation contrôlée par les pouvoirs publics, 

sous l’intendance du DFI et dont la mission est clairement définie. 
Elle est la première institution socioculturelle à avoir été labélisée 
ZEWO.

	trigon-film fait également office d’archive du Sud et de l’Est, et 
n’abandonne pas les films. Après leur exploitation en salles, elle 
continue de les valoriser aussi longtemps que possible ou que les 
cinéastes le souhaitent.

	Grâce à ses éditions DVD et sa plateforme de streaming filmingo, 
trigon-film s’efforce de rendre visible son catalogue à long terme 
pour toutes les personnes intéressées, sans que les films ne ré-
pondent à des exigences commerciales.

	La qualité prime sur la quantité. Certains films sont diffusés à 
grande échelle, d’autres s’adressent à un public de niche. Chaque 
œuvre sélectionnée doit offrir au public une plus-value sur le plan 
du contenu et de la forme, en se distinguant au niveau qualitatif.

	Toutes les ressources de trigon-film sont investies dans sa mission 
de médiation culturelle, ainsi que dans le soutien des cinéastes du 
Sud et de l’Est et dans le renforcement des structures cinématogra-
phiques dans les pays où elles et ils créent. Forte de cette orienta-
tion précise, trigon-film entretient un réseau à l’international, qui 
lui vaut une reconnaissance par-delà toutes les frontières.

	Les films sont aussi accompagnés d’informations approfondies 
via un bulletin publié trois à quatre fois par an, des contenus en 
bonus accompagnant les éditions DVD et sorties VOD, ainsi que 
des publications sur www.trigon-film.org

	L’Association de soutien constitue l’un des piliers de trigon-film 
et entretient son lien privilégié avec le public.

	Contrairement à d’autres maisons de distribution, la fondation 
trigon-film est à but non-lucratif.

	trigon-film encourage les échanges entre les cinéastes et le public 
en Suisse en organisant des rencontres et des avant-premières.

https://www.trigon-film.org/fr
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SOUTENIR TRIGON-FILM?
L’un des principaux piliers de trigon-film est l’Association de soutien. Depuis 
1986, elle contribue de manière déterminante à ce que des films indépendants 
de qualité, hors du courant dominant, soient projetés dans les cinémas de 
Suisse. Vous aussi, contribuez à cette diversité culturelle: en devenant membre 
ou en faisant un don, vous soutenez le travail de trigon-film et encouragez ainsi 
la création et la visibilité des cinématographies du Sud et de l’Est.

Faire un don:
IBAN: CH46 8080 8001 9942 3246 1
Association de soutien trigon-film
4118 Rodersdorf

L’équipe de trigon-film (de gauche à droite): Nicolas Christakis, Stefanie Rusterholz, Kathrin Kocher, Suzanne Widmer, Raphaël Chevalley, Claudia Keller, Christine Brönnimann,  
Meret Ruggle, Hugo Köpfli, Brigitte Siegrist (manquent Jennifer Wittmann et Yanick Ammann)
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	 EN 37 ANS, TRIGON-FILM COMPTE …

					     7	5	3 	 films sortis en salles

					     4	7	2 	 réalisateur·trices en catalogue

					     2	0	9 	 cinéastes invité·es en Suisse

					     1	1	4 	 pays représentés, beaucoup pour la première fois

	 4	5	9	8	5	6	5 	 entrées en salles

					     1	4	5 	 bulletins et magazines publiés

						      1	7 	 publications de livres

					     4	2	2 	 œuvres en DVD aux éditions trigon-film

						      2	0 	 films en Blu-ray

							       1 	 production théâtrale

					     7	8	0 	 membres de l’Association de soutien

			   5	0	5	3	4 	 client·es inscrit·es au filmshop

			   6	3	8	8	1 	 commandes au filmshop

					     4	7	7 	 dossiers de presse publiés

			   6	1	 7	8	5 	 inscrit·es à la newsletter et aux réseaux sociaux

				    1	 2	7	2 	 articles disponibles sur le filmshop

					     5	4	6 	 affiches et dépliants créés

						      5	3 	 dossiers pédagogiques publiés

						      3	1 	 éditions spéciales et coffrets DVD

				    1	 6	2	3 	 films de 122 pays à découvrir sur filmingo

FACTS & FIGURES
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COMPTES & BUDGETS 2024 – 2025

COMPTES D’EXPLOITATION 2024 BUDGET 2024 BUDGET 2025
Dons libres 86 886.86 98 000.00 98 000.00
Dons liés 25 000.00 25 000.00 25 000.00
Total Dons 111 886.86 123 000.00 123 000.00
Contributions publiques
   – de la DDC 400 000.00 400 000.00 300 000.00
   – de l’OFC 80 000.00 80 000.00 80 000.00
   – des cantons romands (Loterie Romande) 100 000.00 100 000.00 100 000.00
   – des autres cantons et communes 229 640.00 240 000.00 255 000.00
   – projet de transformation 30 000.00 0.00 0.00
   – autres soutiens 09 344.20 40 000.00 40 000.00
Total contributions publiques 848 984.20 860 000.00 775 000.00
Recettes de prestation 1 467 805.76 1 380 700.00 1 468 300.00
Autres recettes 43 987.85 23 000.00 35 000.00
Résultat d’exploitation 1 511 793.61 1 403 700.00 1 503 300.00
Revenu total 2 472 664.67 2 386 700.00 2 401 300.00

Charges de personnel 907 989.40 931 900.00 920 700.00
Charges traitement/promotion film 1 140 702.43 978 500.00 1 005 500.00
Autres charges d’exploitation 236 944.83 221 300.00 208 600.00
Amortissements 312 417.28 253 500.00 265 000.00
Total charges opérationelles 2 598 053.94 2 385 200.00 2 399 800.00
Résultat opérationnel - 125 389.27 1 500.00 1 500.00
Rendement financier 931.93 0.00 0.00
Charge financière 1 669.90 1 500.00 1 500.00
Résultat financier - 737.97 - 1 500.00 - 1 500.00
Résultat avant variation du capital des fonds - 126 127.24 0.00 0.00
Variation du capital des fonds 65 000.00 0.00 0.00
Résultat annuel - 61 127.24 0.00 0.00

ACTIVITÉS D’INVESTISSEMENT INVESTISSEMENTS 2024 INVESTISSEMENTS PRÉVUS 2024 INVESTISSEMENTS PRÉVUS 2025
Mobiliers et installations 0.00 2 000.00 2 000.00
Applications informatiques et ordinateurs 4 203.52 12 000.00 12 000.00
Droits d’exploitation 393 362.00 225 000.00 225 000.00
Total activités d’investissement 397 565.52 239 000.00 239 000.00

COMPTES 2024
Dont frais  

spécifiques/relatifs
en Suisse 
Romande BUDGET 2025 Total

dont Suisse 
romande

Dépenses films
Sous-titrage 28 460 50 % 14 230 20 000 10 000
Traductions 47 376 50 % 23 688 30 000 15 000

Dépenses de personnel 907 989 920 700
Collaborateur en suisse romande 63 837 100 % 63 837 63 250 63 250
Programmation 136 850 25 % 34 213 135 000 33 750

Dépenses publicitaires
Encarts, publications 219 458 Encarts en Suisse Romande 59 146 170 000 51 000
Prospectus, brochures 38 441 25 % 9 610 30 000 7 500
Affiches 5 263 25 % 1 316 5 000 1 250
Bulletin, Magazin 78 665 Bulletin en français 28 901 65 000 22 000
Frais de selection en festivals 20 535 25 % 5 134 20 000 5 000
Voyages, représentations 9 978 Bureau Neuchâtel et transports CFF 2 776 10 000 4 000
Relations publiques, presse 20 463 VP et visites en Suisse romande 9 000 18 000 8 000

251 850 220 750

BUDGET 2025  (en CHF)

COÛTS SPÉCIFIQUES À LA SUISSE ROMANDE
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AUSSI À L’AFFICHE

ITINÉRAIRE D’UN TUEUR

«The Apprentice» X Alors que Donald Trump brigue un second 
mandat, Ali Abbasi lui consacre un portrait à charge, avec un 
biopic qui remonte aux origines du mal. Le réalisateur iranien 
des Nuits de Mashhad retrace l’ascension de l’homme d’affaires 
(Sebastian Stan) comme Martin Scorsese raconte celle des ma-
fieux. Les thèmes sont d’ailleurs les mêmes: ambitions, pouvoir, 
corruption – et une certaine idée du rêve américain, opposant 
«tueurs et losers». Le récit se concentre sur sa relation avec son 
mentor, l’avocat véreux Roy Cohn (Jeremy Strong), qui lui 
 enseigne trois principes que Trump appliquera en politique: 
 attaquer, mentir (à chacun·e sa vérité) et ne jamais admettre la 
défaite. On assiste ainsi à la naissance d’un monstre, cynique, 
mégalomane et sans scrupules. Avec son image granuleuse au 
format carré, The Apprentice joue la carte rétro. Car la destinée 
du businessman s’inscrit dans une époque, celle des yuppies, et 
dans un lieu, le New York délabré des années 1970-1980. MLR

DCM

PROPOS RECUEILLIS PAR MATHIEU LOEWER

«L’Histoire de Souleymane» X On les voit 
sans les voir, ces coursiers (souvent afri-
cains) qui arpentent à vélo les villes euro-
péennes. Sans soupçonner que la plupart 
sont des sans-papiers. Après deux longs 
métrages tournés en Afrique, Boris Lojkine 
nous plonge dans leur monde souterrain, 
avec un thriller trépidant dans les rues de 
Paris. On y suit un jeune Guinéen durant les 
48 heures avant son entretien de demande 
d’asile. Sur son vélo, il répète une histoire 
inventée et vendue par un compatriote, qui 
doit lui assurer une réponse positive.

Au-delà des questions liées à la politique 
de l’asile, L’Histoire de Souleymane dénonce 
l’exploitation des migrant·es, rouages d’une 
économie numérique à la Uber qui prospère 
sur le dos des populations les plus précaires. 
Acteur amateur primé à Cannes, et actuel-
lement sous le coup d’une obligation de 
quitter le territoire français, Abou Sangaré 
porte par son charisme ce film admirable, 
alliant acuité documentaire et souffle ciné-
matographique. Rencontre avec le cinéaste.

Après une Française en Afrique, vous filmez 

un Africain à Paris. Peut-on voir ce film 

comme une réponse à Camille ou à Hope,  

qui suivait le périple de deux migrant·es?

Boris Lojkine: C’est davantage une réponse 
à Hope, qui se termine en Méditerranée, 
quand les personnages voient au loin les lu-
mières de l’Europe. On m’a souvent deman-
dé de raconter la suite, mais j’ai longtemps 
résisté. Car mon désir de cinéma est lié au 
voyage: aller vers l’inconnu, découvrir 
autre chose... Et puis, je me suis dit qu’on 
pouvait faire la même expérience de décen-
trement à Paris. Un film parisien, ce n’est 
pas forcément deux bourgeois dans un café 
qui parlent de leurs problèmes de couple. 
L’idée de filmer Paris comme une ville 
étrangère me plaisait beaucoup. Pas le Paris 
bobo ou touristique, mais celui de Souley-
mane. Lors du confinement, les seules per-
sonnes qu’on voyait dans les rues étaient ces 
livreurs africains. Il y avait là un sujet qui 
me parlait et une promesse de cinéma: un 
film très urbain, avec un homme à vélo qui 
arpente la ville à toute vitesse.

Souleymane ment car la raison de son départ 

ne lui permettrait pas d’obtenir l’asile.  

Vous nous invitez à questionner les critères 

d’accueil et la notion de «migrant 

économique»?

Bien sûr. Si vous prenez un réfugié exem-
plaire, torturé dans son pays pour ses opi-
nions politiques, vous aurez un récit édi-
fiant qui ne soulève aucune question. Il me 
semble important de sortir les migrant·es 
de ce type de films, comme de les sortir du 
documentaire pour les amener dans la fic-
tion. Il faut oser raconter des histoires où ils 
et elles ont parfois des comportements dis-
cutables. Sinon, on fabrique des récits sans 
aspérités qui s’adressent à un public déjà 
convaincu. C’est presque un geste politique 
de rendre une forme de complexité à ces 
personnages.

Le film montre que Souleymane a plus  

à perdre qu’à gagner en venant en Europe.  

On pourrait en déduire que ces migrants 

feraient mieux de rester chez eux...

Souleymane lui-même dit cette phrase 
étonnante, improvisée par Abou Sangaré: 
«Qu’est-ce que je suis venu faire en France?» 
C’est ce que ressentent beaucoup de réfu-
gié·es qui, après plusieurs mois de voyage et 
d’épreuves abominables, réalisent qu’un 
autre parcours d’obstacles commence. Ils et 
elles peuvent alors éprouver un sentiment 
de découragement. Cela dit, ces gens ne sont 
pas partis sur un coup de tête, mais parce 
qu’il n’y a aucune perspective dans leur 
pays. Les mesures dissuasives ne changent 
rien à cette réalité. Face à l’exploitation très 
politicienne du thème de la migration, où on 
brandit des chiffres et des faits divers, il me 
semble important de raconter des histoires 
qui donnent un visage à ces migrant·es. 
Mon film ne tient pas un discours, il propose 
une expérience: passez une heure et demie 
avec Souleymane, et voyez ce qu’il en  ressort. 
Plein de questions, et peut-être un regard 
un peu modifié – j’espère!

Exploité par ses pairs – le vendeur 

d’histoires comme le titulaire du compte –  

et par l’application de livraison, Souleymane 

est au plus bas de l’échelle capitaliste...

Hope montrait déjà comment les migrant·es 
sont exploité·es par d’autres migrant·es. 
 Repoussés dans l’illégalité, les sans-papiers 
deviennent automatiquement la proie de dif-
férents systèmes d’exploitation parallèles. 
Comme ils n’ont pas le droit de travailler, ces 
livreurs clandestins doivent utiliser le 
compte d’une autre personne. Et cela se paye, 
avec 30 % des revenus ou un forfait équiva-
lent. C’est une exploitation au carré, dans 
tous les aspects de leur vie: au travail, mais 
aussi pour se loger, obtenir des documents 
pour la demande d’asile, etc.

Indésirables mais bien utiles, les migrants 

sont-ils le sous-prolétariat du XXIe siècle?

Absolument, c’est le nouveau lumpen-
prolétariat. On les trouve dans la livraison, 
comme depuis toujours dans le bâtiment, 
ou dans les cuisines des restaurants. Il y 
a toute une économie du travail sans pa-
piers, qui en dit long sur notre organisation 
sociale en Europe. Avec les applications 
et le GPS, un Afghan peut se débrouiller 
dans Paris. Et plus besoin d’interactions 
humaines avec la clientèle, tout passe par 
le téléphone. L’Histoire de Souleymane parle 
moins du migrant que du travailleur clan-
destin. La question de la migration m’in-
téresse beaucoup, mais il y a aussi cette 
nouvelle forme de travail, l’avènement de 
l’économie numérique. Le film est au croi-
sement de ces deux sujets.

La photographie de Tristan Galand est très 

belle, avec son atmosphère nocturne et ses 

couleurs contrastées. Pourquoi ce parti pris 

esthétique? 

Je voulais faire un film ultra réaliste, mais 
pas naturaliste. Nous avions une grande 
exigence esthétique, tout en travaillant en 
éclairages naturels – si vous utilisez des 
 projecteurs, il faut bloquer la rue et recourir 
à des figurant·es. Tourner dans des condi-
tions documentaires, avec une équipe ré-
duite et un dispositif très léger, était néces-
saire pour obtenir l’immersion dans le réel, 
l’atmosphère et l’énergie que je souhaitais, 
ce bouillonnement de la ville. On est au mi-
lieu de la circulation, dans les rues bondées. 
La dynamique du film vient autant de là que 
du scénario.

Votre film évoque le cinéma des frères 

Dardenne. En quoi s’en distingue-t-il? 

J’ai lu plusieurs articles qui font la compa-
raison. Quand j’en parle à mon chef opéra-
teur, ça le fait sauter en l’air! Notre princi-
pale référence visuelle était Andrea Arnold, 
pour sa manière de coller à ses personnages 
tout en observant la ville autour, ou les 
frères Safdie avec leurs films très urbains, 
intenses, haletants. On est donc assez loin 
de l’austérité des frères Dardenne. J’admire 
leur travail, mais je ne me sens pas proche 
de leur cinéma. Le plan silencieux en ouver-
ture est une manière de signaler que ce film 
ne sera pas naturaliste. I

Suite de l’interview à lire en ligne

L’IMMIGRATION 
DANS LE GUIDON

Une immersion dans le quotidien infernal des livreurs  clandestins, 
où Boris Lojkine dénonce l’exploitation des migrants. Interview

Coursier 
clandestin,  
le Guinéen
Souleymane 
(Abou 
Sangaré) 
arpente les 
rues de Paris  
à vélo du 
matin au soir.  
TRIGON-FILM

AMOURS, CRIME ET CHAMPIGNONS

«Miséricorde» X Jérémie (Félix Kysyl) revient dans son village 
de l’Aveyron pour l’enterrement de son ancien patron boulanger 
et y retrouve son ami Vincent (Jean Baptiste Durand). Réveillant 
désirs et rancœurs, son retour va tourner au drame... Crime, 
mystères, non-dits et champignons: le menu de Miséricorde fait 
écho à celui de Quand vient l’automne, dernier film de François 
Ozon. Cinéaste inclassable (entre Mocky et Almodóvar?), Alain 
Guiraudie livre un polar rural aux accents tragi-comiques et 
paranoïaques, dont les divers·es protagonistes – de la veuve 
 (Catherine Frot) à l’abbé (Jacques Develay) – semblent animé·es 
par des motivations on ne peut plus troubles. Au-delà de son hu-
mour, joyeusement décalé, une méditation sur la culpabilité et 
le pardon. Où, selon le réalisateur de L’Inconnu du lac, le terme en 
titre renvoie à «l’idée de l’empathie, de la compréhension de 
l’autre au-delà même de toute morale». MLR
Lire notre portrait du cinéaste dans le Mag du 12 juillet dernier.

NAISSANCE D’UNE ARTISTE

«Niki» X Comme la cheffe opératrice Ellen Kuras avec Lee 
 Miller, Céline Sallette passe à la mise en scène en brossant le por-
trait d’une pionnière. Mais au lieu de consacrer un biopic  exhaustif 
à Niki de Saint Phalle, l’actrice française se focalise sur une petite 
dizaine d’années (1952-1961), pour raconter l’émancipation d’une 
femme et l’avènement d’une artiste. Mannequin et aspirante co-
médienne, la jeune Niki (Charlotte Le Bon) va s’affirmer à travers 
son art, qui lui permet aussi de surmonter le trauma de l’inceste 
paternel. Original et féministe, l’angle est pertinent – et tord le cou 
au mythe du génie artistique inné. Le résultat se révèle pourtant 
frustrant. A l’étroit dans sa trop courte séquence temporelle, Niki 
s’apparente au prologue d’un film à faire. La démonstration souffre 
par ailleurs de l’absence des œuvres de la plasticienne. La cinéaste 
n’ayant pas obtenu l’autorisation requise, celles-ci restent hélas 
invisibles. MLR

PRAESENS-FILM

PRAESENS-FILM

«Repoussés dans 
 l’illégalité, les sans- 
papiers deviennent 
automatiquement  
la proie de différents 
systèmes d’exploitation 
parallèles» Boris Lojkine

Avec GREEN BORDER, 
la grande cinéaste 
polonaise pose sur 
l'immigration un 
regard aussi émouvant 
que puissamment 
mobilisateur.

Qu’est-ce qui vous a incitée à entre-
prendre « Green Border » ?
Agnieszka Holland :

Comment avez-vous conçu votre 
scénario ? 

-
-

-

-

En Pologne, votre film a fait l’objet 
d’une campagne de haine attisée 
par le parti ultra conservateur au 
pouvoir… 

-

-

Le but de « Green Border » est-il de 
rappeler aux gens leur humanité ? 

GREEN BORDER

EN SALLE LE 27 MARS

AGNIESZKA HOLLAND 
«  Je ne peux pas changer le monde,  
mais c'est mon obligation d'essayer »
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EXCELLENT 
À VOIR 
À LA RIGUEUR 
À ÉVITER
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Pawo Choyning Dorji 
est de retour avec  
un conte révélateur 
de la sagesse. 

TRIGON-FILM

F
ormé auprès du lama et 
cinéaste bhoutanais 
Khyentse Norbu, qui 
fut conseiller techni-

que de Bernardo Bertolucci en 
1993 pour «Little Buddha», 
Pawo Choyning Dorji avait of-
fert au Bhoutan sa première 
nomination aux Oscars en 
2022 avec «Lunana – L’école du 
bout du monde». Prenant place 
dans un petit village niché au 

cœur de l’Himalaya, à 4000 
mètres d’altitude, le film met-
tait en scène les habitantes et 
habitants de ce hameau isolé 
dans leur propre rôle avec, à la 
clef, une véritable ode à l’éduca-
tion et au bonheur. 
Le deuxième long-métrage de 
ce jeune réalisateur, «The 
Monk and the Gun», a été sé-
lectionné derechef pour repré-
senter le Bhoutan aux Oscars 

cette année. Et pour cause! 
Après le coup d’éclat «Lunana», 
Pawo Choyning Dorji livre à 
nouveau un merveilleux conte 
sur la sagesse au pays du «bon-
heur national brut». 

Le plus beau des cadeaux 
Dans les années 2000, après 
des siècles d’isolement, le 
royaume du Bhoutan s’ouvre 
peu à peu au monde. Sa popu-

lation découvre «enfin» la té-
lévision et son souverain dé-
cide d’offrir à ses sujets le 
plus beau des cadeaux: la dé-
mocratie. Tandis qu’une 
émissaire est envoyée en 
campagne pour apprendre 
aux gens à voter, un jeune 
moine arpente aussi la ré-
gion. Il a été chargé par son 
lama de trouver une arme à 
feu, chose rare au Bhoutan, 
pour une raison qui demeure 
mystérieuse. Sa route croisera 
celle d’un collectionneur d’ar-
mes américain et de son guide, 
à la recherche d’un vieux fusil 
hérité de la guerre de Séces-
sion. Leurs quêtes respectives 
se rejoindront finalement lors 
de la pleine lune, qu’un intri-
gant compte à rebours nous 
annonce dès l’ouverture… 

Comédie tendre  
et humaniste 
A l’instar de son premier long-
métrage, Pawo Choyning Dor-

ji observe ici la rencontre en-
tre une certaine modernité et 
une culture bhoutanaise en-
core très attachée à sa tradi-
tion. Il confronte alors les va-
leurs bouddhistes à celles de 
la démocratie, avec beaucoup 
d’humour, mais surtout une 
grande finesse. 
En racontant les bouleverse-
ments politiques du pays  
par le prisme de gens simples, 
le cinéaste ne sombre jamais 
dans la moquerie et conserve 
toujours un profond respect 
pour ses compatriotes.  
En résulte une comédie ten-
dre et humaniste, qui inter-
roge avec brio notre vision 
ethnocentriste de la politi-
que, de l’argent et de la pro-
priété. 

De Pawo Choyning Dorji,  
avec Tandin Wangchuk,  
Kelsang Choejey, Deki Lhamo…  
Durée: 1h47  
Age légal/conseillé: 6/12

Alors que le Bhoutan découvre la  
démocratie, un moine cherche un fusil. Une comédie aussi drôle qu’émouvante!

Nouveaux droits  
et vieux fusils
«THE MONK AND THE GUN»

L’art japonais du conte écolo et humaniste
Ancien élève de Kiyoshi Kuro-
sawa et réalisateur d’une trilo-
gie documentaire sur la tragé-
die de Fukushima, le cinéaste 
japonais Ryusuke Hamaguchi 
s’est imposé comme l’une des 
figures les plus éminentes du 
cinéma contemporain. No-
tamment récompensé de l’Os-
car 2022 du meilleur film in-
ternational pour «Drive My 

Car», il signe aujourd’hui avec 
«Le mal n’existe pas» une œu-
vre magistrale, cette fois cou-
ronnée du Grand Prix du Jury à 
Venise. 

A partir de rushes 
Ce dernier film en date, Ha-
maguchi l’a réalisé en partant 
de rushes filmés pour une 
performance musicale de sa 

compositrice Eiko Ishibashi. 
Le cinéaste y a ajouté l’his-
toire d’un père et sa fille dans 
une communauté rurale, où 
la vie est simple et harmo-
nieuse.  
Hélas, cette paisible existence 
est menacée par un projet de 
camping glamour aux consé-
quences écologiques destruc-
trices. L’exploration des liens 
entre l’humanité et la nature 
se double dès lors d’une fine 

critique de notre société obsé-
dée par le profit. 
Ce joyau cinématographique 
nous invite en effet à ressentir 
la brise dans les arbres, le mur-
mure de l’eau et la liberté des 
animaux. Décrivant un havre de 
tranquillité, où l’on puise dans 
la forêt le bois pour le chauffage 
et dans la rivière l’eau pour pré-
parer les traditionnelles pâtes 
«udon», Hamaguchi reste fidèle à 
son style d’auteur, privilégiant 

le dialogue discret comme réso-
lution, mais adopte cette fois 
une approche plus épurée et 
sensorielle, qui souligne la déli-
catesse de sa narration et la pro-
fondeur de son message écolo et 
humaniste. RCH 

De Ry suke Hamaguchi,  
avec Hitoshi Omika,  
Ryo Nishikawa, Ryûji Kosaka…  
Durée: 1h46  
Age légal/conseillé: 10/14

«LE MAL N’EXISTE PAS»

PAR VINCENT ADATTE

★★★

★★★★

La jeune Hana vit en parfaite  
harmonie avec la nature,  
mais cet équilibre est menacé par  
un projet de «glamping»... CINEWORX
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«Une famille» ★★★ 
De Christine Angot 

Invitée à Strasbourg, la romancière Christine Angot se rend dans cette 
ville où a vécu son père jusqu’à sa mort, là où elle l’a rencontré à 13 ans 
et où il a commencé à la violer. Sa femme et ses enfants y vivent 
toujours. Munie d’une caméra, Angot va les rencontrer… A l’affiche dès 
aujourd’hui, ce documentaire puissant sur la libération de la parole par le 
cinéma est notamment à découvrir ce soir (18h, Apollo, Neuchâtel) lors 
de la première, suivie d’un entretien exclusif avec Christine Angot. RCH

«Daaaaaali!» ★★★ 
De Quentin Dupieux, avec Anaïs Demoustier, Gilles Lellouche,  
Edouard Baer… 

Déterminée à faire du journalisme, une ex-pharmacienne veut réaliser un 
documentaire sur son idole Salvador Dali. Las, celui-ci ne cesse de lui faire 
faux bond, repoussant à chaque fois leur entrevue pour une autre raison… 
Passé maître dans l’art de la comédie délirante, Quentin Dupieux livre un 
nouveau film jouissif, avec la brillante idée de faire jouer le peintre surréaliste 
par autant d’acteurs (six) que d’occasions manquées. VAD

Un merveilleux conte  
sur la sagesse  

au pays du  
«bonheur national brut».

EN VIDÉO

Cliquez

C M Y K
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Live Music Production & Broadway Entertainment Group presents by arrangement with The Really Useful Group

LIVEMUSIC.CH – TICKETCORNER – COOP CITY

23 SEPTEMBRE AU 5 OCTOBRE 2025
BEAULIEU, LAUSANNE

Original London and New York productions by Cameron Mackintosh and The Really Useful Group Ltd

NORBERT CREUTZ

A Cannes, la critique internationale est 
tombée raide dingue d’All We Imagine 
as Light, un modeste film indien qui a 
fini par remporter le Grand Prix, juste 
derrière la Palme d’Or Anora. Il faut dire 
qu’il cochait toutes les bonnes cases: out-
sider, féministe, exotique. Mais sa prin-
cipale qualité est sans doute de nous sor-
tir d’un cinéma de la maîtrise pour jouer 
plutôt la carte de la sensibilité, de l’atten-
tion au réel sans oublier une part rêveuse 
tout aussi importante.

Du coup, peu importe si ce deuxième 
long métrage de Payal Kapadia (après 
le plus expérimental et politique Toute 
une nuit sans savoir, Œil d’or du meilleur 
documentaire à Cannes 2021) a été un 
peu surévalué. On y découvre une réa-
lité radicalement différente de la nôtre, 
pas bien joyeuse mais pas désespérée 
non plus, à travers un langage cinéma-
tographique non formaté. Tout ce qu’il 
fallait pour tomber dans l’escarcelle de 
Trigon-film, notre distributeur attentif 
au «reste du monde».

Le plan d’ouverture, un long trave-
ling qui nous plonge dans la pauvreté 
des rues de Bombay au crépuscule, avec 
en fond sonore un concert de voix off 
intérieures, rappelle le premier film 
de la cinéaste. Puis, à bord d’un train, 
la caméra se fixe sur une femme tren-
tenaire aux immenses cernes sous les 

yeux. Prabha, une infirmière d’un des 
hôpitaux de la mégalopole aux 23 mil-
lions d’habitants, sera notre héroïne, 
bientôt rejointe par sa plus jeune col-
lègue et colocataire Anu et la cuisinière 
Parvati, quant à elle plus âgée.

Un récit tout en souplesse
Le début du film, lorsque des appren-

ties découvrent un placenta à incinérer 
avant que ne soit suggérée à une mère 
de trois enfants épuisée la solution de 
la vasectomie, relève encore plus ou 
moins du documentaire. Puis la fiction 
s’impose peu à peu à travers un gros 
problème auquel chacune de ces trois 
femmes est confrontée. Pour Prabha, 
discrètement courtisée par un médecin 
originaire comme elle du Kerala, il s’agit 
du souvenir de son mari parti depuis des 
années en Allemagne et qui ne donne 
plus de nouvelles. Pour Anu, en âge de 
se marier, c’est son histoire d’amour gar-
dée secrète avec Shiaz, un jeune musul-

man alors qu’elle-même est hindoue. Et 
pour Parvani, restée seule, c’est son évic-
tion de son logement à cause d’un gigan-
tesque projet immobilier.

Chronique de leur vie quotidienne, le 
récit est mené avec une telle souplesse 
qu’on ne voit pas trop où la cinéaste veut 
nous mener. En attendant, on découvre 
cet incroyable entassement humain où la 
majorité semble être venue chercher un 
travail et une vie «meilleure», pour finir 
déçue. On est bien loin du rêve vendu par 
Bollywood! Les jeunes amoureux doivent 
se retrouver dans un parking souterrain 
avant d’être empêchés d’aller plus loin 
par la mousson. Lorsque Prabha reçoit 
d’Allemagne un autocuiseur, c’est avec 
ce dernier qu’elle «fait l’amour», faute 
de mieux. Lorsqu’elle se rend au cinéma, 
on n’en apercevra que la lumière proje-
tée. Quant aux plus beaux moments, ce 
sont encore ceux sur lesquels intervient 
une étrange musique originale au piano, 
chargée de mélancolie.

La possibilité d’une autre vie
Pour finir, les deux jeunes femmes 

accompagneront Parvati, qui a décidé 
de tout lâcher pour retourner dans son 
village au bord de l’océan. C’est dans 
cette deuxième partie «bucolique» que 
tout commence à se résoudre. Des nuits 
noires et journées de travail de Bombay 
éclairées au néon, on passe alors à des 
cieux étrangement blancs. Shiaz a suivi 

Anu et leurs retrouvailles seront cette 
fois très sensuelles, après une visite 
dans des grottes couvertes de bas-re-
liefs antiques. Prabha, elle, ramène à la 
vie un pêcheur noyé qui lui rappelle son 
mari. Et le film d’embrasser alors plei-
nement son potentiel métaphorique. 
Y aurait-il donc une autre vie possible, 
libérée des contraintes de tout ce quoti-
dien moderne, capitaliste, nationaliste et 
désespérant? Comme le suggère le titre, 
une légèreté et une lumière à portée de 
main?

En fait, tout cela est aussi poétique que 
politique, sans avoir l’air d’y toucher. 
Même si l’on peut penser par moments 
au réalisme social et intime des grands 
cinéastes bengalis du passé (Satya-
jit Ray, Ritwik Ghatak, Mrinal Sen) et 
de leurs successeurs keralais (Adoor 
Gopalakrishnan, Shaji N. Karun), ceci 
est encore autre chose: surgie en marge 
des studios de Bombay, une voix fémi-
nine à la fois rêveuse et revendicatrice. 
Est-ce vraiment un hasard si pour finir 
son style rappelle plus que tout autre 
celui de l’Italienne Alice Rohrwacher? 
Tout cela attend encore confirmation, 
mais l’Inde pourrait bien avoir trouvé 
en Payal Kapadia la voix qui la représen-
tera le mieux à l’international dans les 
années à venir. ■
All We Imagine as Light, de Payal Kapadia (Inde, 
France, 2024), avec Kani Kusruti, Divya Prabha, 
Chhaya Kadam, Hridhu Haroon, 1h54.

Destins de femmes à Bombay
CINÉMA  «All We Imagine as Light» affronte le déterminisme social et la condition féminine en Inde en suivant 
trois employées d’un hôpital. Un film prometteur qui a valu à Payal Kapadia le Grand Prix du Festival de Cannes

Tout cela est aussi 
poétique que politique, 
sans avoir l’air  
d’y toucher

ATS

Actrice de théâtre et de cinéma 
à la carrière riche de 75 films, 
Marisa Paredes, qui avait connu la 
gloire internationale en tournant 
à six reprises sous la direction du 
réalisateur Pedro Almodovar, est 
décédée à l’âge de 78 ans.

Grande figure du cinéma et du 
théâtre, Marisa Paredes com-
mence sa carrière à l’adolescence 
mais c’est sous la direction de 
Pedro Almodovar, jeune réalisa-
teur espagnol prometteur, qu’elle 
se fera un nom.

«Piensa en mi»
Elle perce ensuite à l’interna-

tional avec Talons aiguilles (1991), 
César du meilleur film étran-
ger, dans le rôle de Becky del 
Paramo, diva peroxydée et mère 
égocentrique de Victoria Abril 
qu’elle a abandonnée enfant.

Symboliquement, c’est d’ail-
leurs en diffusant sur X une 
scène de Talons aiguilles, quand 
elle interprète Piensa en mi sur 
scène, que le Festival de Cannes 
a rendu hommage à l’actrice.

Personnage principal de La 
Fleur de mon secret, elle irradiait 
l’écran en autrice de roman à l’eau 
de rose dévastée par le départ de 
son mari en Bosnie. ■

CARNET NOIR  L’actrice espa-
gnole, qui avait illuminé plusieurs 
films de Pedro Almodovar, est 
décédée à l’âge de 78 ans

Marisa Paredes, 
pensons à elle

C M Y K
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Le Portugais João Salaviza et la 
Brésilienne Renée Nader Messora 
forment un tandem de cinéastes 
qui a percé en 2018 à Cannes avec 
Le Chant de la forêt, rare film à 
témoigner de la réalité autoch-
tone du Brésil. Les voici de retour 
avec Crowrã – The Buriti Flower, 
sorte de bis repetita plus élaboré, 
et qui a lui aussi remporté un prix 
dans la section Un Certain Regard. 
Et c’est un film qui vaut vraiment 
le détour, en particulier pour 
comprendre que notre vision du 
monde occidentale, rationaliste et 
capitaliste, n’est pas la seule, qu’il 
en existe d’autres pas plus bêtes et 
même nettement plus sages dans 
l’optique de l’avenir de notre pla-
nète.

Peuple indien du Cerrado, la 
savane brésilienne, les Krahô 
voient leur territoire réservé 
(dans l’Etat du Tocantins, au 
nord-est du Brésil) constamment 
menacé par des éleveurs, bûche-
rons et autres braconniers dési-

reux de transformer ses res-
sources en argent. Pour nous 
présenter leur réalité, le film choi-
sit une approche impressionniste 
plutôt qu’un fil narratif continu. A 
un moment, il est question d’un 
accouchement plus ou moins 
imminent, à un autre d’une vache 
égarée dans la forêt et «chassée» 
par les enfants, puis d’un intrus 
indésirable à moto, etc. En émer-
gent peu à peu l’image d’une com-
munauté villageoise ainsi que les 
personnages de la petite Jotàt, de 
sa mère Patpro et de l’oncle cha-
mane de celle-ci, Hyjnõ.

Un ethnocide qui se poursuit
Insomniaque, Jotàt doit appa-

remment se libérer de visions 
qui hantent ses nuits tandis que 
sa mère se prépare à un voyage 
à Brasilia pour participer à une 
grande réunion des peuples indi-
gènes en compagnie de Hyjnõ (le 
père de l’enfant attendu). Descen-
dant de survivants d’un massacre 
perpétré par les grands proprié-
taires terriens en 1940, ce der-

nier s’est chargé de transmettre 
cette mémoire aux jeunes géné-
rations, soumises quant à elles à 
de nouvelles tentations. Mais il 
ne s’agit pas tant de refuser toute 
modernité que de chercher à pré-
server une identité et un mode de 
vie, bientôt réaffirmés à l’occasion 
d’une grande fête traditionnelle 
– même si le port de la culotte y a 
remplacé la nudité d’autrefois…

Conçu en collaboration avec ses 
acteurs au travers d’une immer-
sion de quinze mois, Crowrã – The 
Buriti Flower (du nom d’un arbre 
tutélaire qui est aussi celui de la 
grand-mère) se situe à la jonc-
tion entre documentaire et fic-
tion, parvenant à mêler le cinéma 
militant et l’essai poétique. D’un 
côté, les auteurs ont utilisé le bon 
vieux 16 mm du cinéma ethnogra-
phique, de l’autre, ils ne reculent 

pas devant des scènes de recons-
titution historique. Mais à l’ar-
rivée, c’est surtout son rythme 
tranquille et sa mystérieuse 
non-linéarité qui distinguent ce 
film du tout-venant. Embarqué 
dans une autre conception du 
temps, on s’y égare un peu comme 
dans ceux du Thaïlandais Api-

chatpong Weerasethakul (Oncle 
Boonmee, Memoria) ou de Rolf de 
Heer sur les aborigènes d’Aus-
tralie (Twelve Canoes, Charlie’s 
Country).

S’il n’est pas évident d’y dis-
tinguer certaines scènes des 
années 1960-1970, quand la dic-
tature cherchait à enrôler des 
Indiens dans l’armée ou envoyait 
des classes s’étonner de ces «sau-
vages», ni de situer géographique-
ment les visites à une parente ins-
tallée dans une proche bourgade 
«cupé» (le nom donné à tous les 
non-indigènes, que les Krahô 
peinent à différencier), le film y 
gagne une agréable fluidité. Même 
attendu, le plongeon documen-
taire dans un autre monde lors de 
la manifestation de Brasilia n’en 
sera que plus sidérant. Avec au 
bout du compte ce constat amer: 

comme toutes les autres popula-
tions indiennes d’Amérique, les 
Krahô ont toujours été considé-
rés comme de simples dommages 
collatéraux dans une implacable 
poursuite du profit.

Autant dire que, tourné en 
pleine présidence Bolsonaro 
pro-agrobusiness et anti-écolo-
giste, ceci est une œuvre de com-
bat! A situer quelque part entre 
le romantique La Forêt d’éme-
raude de John Boorman (1985) 
et le désespéré Birdwatchers de 
Marco Bechis (2008), un film qui 
invite à envisager une autre rela-
tion au monde et à la nature, avant 
qu’il ne soit trop tard. ■

Crowrã – The Buriti Flower, de João 
Salaviza et Renée Nader Messora (Brésil, 
Portugal, 2023), avec Ilda Patpro Krahô, 
Francisco Hyjnõ Krahô, Solane Tehtikwyj 
Krahô, Raene Kôtô Krahô, 2h03.

«The Buriti 
Flower»,  
poétique  
et engagé
CINÉMA  Film d’ethno-fiction entre 
résilience et combativité, le deuxième long 
métrage de João Salaviza et Renée Nader 
Messora nous immerge dans la vision  
du monde d’un peuple autochtone 
menacé. Une œuvre vraiment originale

Peuple indien du Cerrado, la savane brésilienne, les Krahô voient leur territoire constamment menacé. (TRIGON-FILM)

ÉLISABETH CHARDON

Dès son accueil, Léa Fluck, res-
ponsable de l’organisation des Prix 
d’art à l’Office fédéral de la culture 
(OFC), a rendu attentif à la chance 
que représentent de tels moments 
festifs autour de l’art en cette 
période troublée. Plutôt que de 
dresser l’historique des 125 ans des 
Swiss Art Awards, mieux valait se 
consacrer au présent pour mieux 
préparer l’avenir. Le concept a 
aussi tenu lieu de fil rouge aux dis-
cours de Carine Bachmann, direc-
trice de l’OFC, et de la conseillère 
fédérale Elisabeth Baume-Sch-
neider, venue en soirée inaugu-
rer les expositions liées aux Swiss 
Art Awards et aux Swiss Design 
Awards, visibles jusqu’à dimanche. 
Au-delà des prix, l’OFC s’engage 
sur le chemin d’une digne rému-
nération pour les artistes, c’est un 
des points forts du nouveau mes-
sage culture 2025-2028.

En attendant ces jours meilleurs, 
les 25 000 francs reçus par les 11 
lauréates et lauréats des Swiss Art 
Awards s’ajoutent heureusement 

à la visibilité que ces prix leur 
offrent. Parmi eux, trois artistes 
ou duo d’artistes œuvrant en 
Suisse romande ont convaincu le 
jury avec des œuvres nourries par 
leurs parcours personnels sans 
être aucunement autocentrées: le 
duo Idle Hands (Sophie Ballmer 
et Tarik Hayward) avec une série 
mêlant le road movie dans les mon-
tagnes jurassiennes à l’utilisation 
sculpturale et picturale de briques 
grossièrement blanchies, Lou Mas-
duraud avec une fontaine de cuivre 

qui souligne les liens entre l’intime 
et le politique et Marisa Cornejo, 
avec une vidéo imprégnée de la 
mémoire de son père artiste et 
des dessins retraçant ses propres 
rêves, qui mêlent ses souvenirs 
d’exilée chilienne à ses préoccupa-
tions actuelles, notamment pour 
la population de Gaza. Une actua-
lité proche-orientale aussi pré-
sente durant le vernissage. Sur les 
parois restées blanches de l’exposi-
tion avaient été collées des copies 
d’une lettre signée par une grande 
part des artistes nominés et pri-

més. Elle encourage Elisabeth 
Baume-Schneider et l’ensemble 
du Conseil fédéral à s’engager 
plus fortement, notamment pour 
un cessez-le-feu et le respect du 
droit humanitaire international.

Comme il est de tradition, les 
Prix Kiefer Hablitzel/Göhner pour 
artistes émergents sont remis lors 
de la même cérémonie. A suivre, le 
Genevois Bisso Yann Stéphane. Ses 
peintures figuratives lui valent un 
Prix spécial qui lui permettra d’ex-
poser au Kunsthaus de Lucerne 
en 2025. Dans la halle voisine, au 
sein de la foire d’art Liste, le jeune 
artiste d’origine camerounaise a 
aussi droit à une place d’honneur 
pour le Prix Helvetia 2024.

Enfin, les laudatio des Grand Prix 
suisse d’art, ou Prix Meret Oppen-
heim, ont rappelé les qualités de 
partage du travail de la restaura-
trice et historienne d’art Jacque-
line Burckhardt, notamment à 
travers la revue Parkett. On a pu 
aussi apprécier les architectures 
entre tradition et innovation du 
duo complice Marianne Burkhal-
ter & Christian Sumi et mieux sai-
sir encore la profondeur du tra-
vail pictural de Valérie Favre. A 
son tour la Neuchâteloise a mis 
l’accent sur la nécessité de l’art 
dans les «turpitudes que traverse 
le monde». ■

Exposition des Swiss Art et Swiss Design 
Awards, Halle 1.1, Messeplatz, Bâle, 
jusqu’au 16 juin.

LAURÉATS  Lundi, on remettait 
des récompenses aux artistes 
suisses. On n’était pourtant loin 
d’une ambiance commémorative. 
Les cérémonies ont été marquées 
par des préoccupations interna-
tionales ainsi que par la prise de 
conscience d’une plus juste rému-
nération du monde artistique

A Bâle, l’actualité s’invite à la remise  
des Prix suisses d’art 2024

La nécessité  
de l’art dans les 
«turpitudes que 
traverse le monde»

Guillaume Meurice finalement licencié par Radio France
Suspendu depuis début mai, l’humoriste 
Guillaume Meurice a finalement été licencié 
par Radio France, qui l’accuse de «déloyauté 
répétée» pour avoir réitéré ses propos 
polémiques sur le premier ministre israélien 
Benyamin Netanyahou. C’est la «fin d’un faux 
suspense», a-t-il estimé hier auprès de l’AFP, 

après que la radio publique lui eut notifié par 
courrier la «rupture anticipée de [son] 
contrat pour faute grave». Pour rappel, il avait 
comparé Netanyahou à une «sorte de nazi 
mais sans prépuce», ce qui avait déclenché 
des accusations d’antisémitisme et une 
plainte, finalement classée sans suite. AFP
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«Green Border», immersion sur le chemin de l’exil

CINÉMA Avant sa sortie le 27 mars, «Green Border» est présenté en compétition au FIFDH à Genève. La réalisatrice Agnieszka Holland aborde dans cette fiction les 
circuits de la migration à la frontière entre la Pologne et la Biélorussie d’une manière qui marque durablement. «Le Temps» l’a rencontrée. (AGATA KUBIS)

AÏNA SKJELLAUG

Vous voulez la preuve que l’antisé-
mitisme monte, par ici aussi? Cet 
éditorial en est une. Parce qu’il faut 
désormais, faisant métier d’écrire 
dans un journal, en Suisse, se jus-
tifier de donner la parole à la com-
munauté juive locale. Cela, alors 
qu’elle vient porter témoignage, 
dans la douleur et la peur, de 
parents ou cousines pris en otage 
par le Hamas le 7 octobre dernier, 

lors d’une attaque terroriste d’une 
violence inédite. Avant même de 
les rencontrer, vous recevez de vos 
proches d’étranges remarques, ils 
vous disent en ricanant que ces 
Juifs sont «quand même bien orga-
nisés», pour réussir le bon coup de 
vous faire écrire un article sur ce 
thème. Un autre trouve «audacieux 
pour ne pas dire autre chose» de 
s’intéresser aux sentiments «d’une 
minorité totalement bien inté-
grée en Suisse». On vous explique, 

puisqu’il faut vous éclairer, qu’il 
serait «plus pertinent» de par-
ler des Palestiniens, «pour ne pas 
dire plus humain». Compte tenu 
du nombre de morts 
quotidien à Gaza, dû à 
l’armée israélienne, la 
douleur juive est sans 
doute un peu moins 
humaine.

Toute tentative de 
comparaison de la 
douleur, dans le conflit 

israélo-arabe, mène précisément 
au fin fond de l’impasse où s’accu-
mulent les milliers de nouveaux 
morts, comme aujourd’hui dans 

Gaza terriblement 
martyrisée. Qui a le 
plus de deuils et d’exi-
lés? Depuis quelle date 
doit-on déclencher le 
décompte des tombes? 
Qui mérite plus de 
lignes dans notre jour-
nal, selon la grotesque 

loi du talion, jusqu’à ce qu’une paix 
sans pardon annonce des guerres 
futures?

La douleur palestinienne est infi-
nie, les bombardements tuent les 
enfants et sèment les graines de 
la vengeance éternelle. La douleur 
juive est également infinie. Elle sait, 
même en Suisse, l’exil, les viols et 
la peur. Ecouter aussi ces diverses 
paroles juives n’est pas céder à une 
communauté ou en préférer une 
des deux. ● ● ● PAGES 2, 7

ÉDITORIAL

Paroles juives

● ● ●  PAGE 22 ● ● ●  PAGE 8

Virage à droite 
pour la loi CO2
ENVIRONNEMENT Très 
disputée, la nouvelle loi 
CO2 a été adoptée hier. 
Battus dans les urnes 
lors des élections 
fédérales, Les Vert·e·s 
sont aussi sortis perdants 
des derniers arbitrages

 Ǳ Au final, le texte 
marque tout de même 
un progrès. La politique 
climatique suisse misera 
sur des investissements 
ciblés et des incitations

La douleur 
palestinienne  

est infinie.  
La douleur juive 
est également 

infinie

Tesla est en panne... sauf en Suisse

● ● ●  PAGE 11

ÉCONOMIE A rebours du marché, 
le fabricant automobile 
californien a perdu plus de 30% 
de sa valeur en bourse depuis 
le début de l’année

 Ǳ Selon une analyse bancaire 
américaine, l’entreprise ne verra 
pas ses ventes croître cette 
année. Et 2025 devrait être pire, 
avec une baisse programmée

 Ǳ La concurrence entre 
constructeurs devrait en effet 
s’intensifier à l’avenir – en 
témoigne le match que se livrent 
Tesla et son rival chinois, BYD

 Ǳ Elon Musk peut en revanche 
remercier la Suisse: en 2023,  
la Model Y a été la voiture la plus 
vendue dans le pays, toutes 
catégories confondues

Camouflet pour 
Viola Amherd sur 
l’Euro féminin 2025
FOOTBALL Les sénateurs ont 
décidé hier à l’unanimité de rele-
ver la participation financière 
de la Confédération au tournoi 
féminin. Le Conseil fédéral pro-
posait une enveloppe de 4 mil-
lions de francs, soulevant un tollé 
parmi les larges soutiens à l’évé-
nement. Le Conseil des Etats l’a 
augmenté à 15 millions. Le Natio-
nal doit se prononcer. Par ail-
leurs, le modèle de sanctions dit 
«en cascade» destiné à prévenir 
les violences lors des matchs de 
championnats suisses a été pré-
senté en détail hier par les autori-
tés compétentes. Le concept, qui 
entrera en vigueur la saison pro-
chaine, est rejeté par les acteurs 
du football. ● ● ● PAGES 8, 20
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PROPOS RECUEILLIS PAR MATHIEU LOEWER

«Les Graines du figuier sauvage» X 

Dans un cinéma iranien soumis à la 
censure, Mohammad Rasoulof se dis-
tingue par sa critique frontale du ré-
gime. Une audace payée au prix fort: 
condamné à huit ans de prison en mai 
dernier, quelques jours avant la projec-
tion de son nouveau long métrage à 
Cannes, le réalisateur a fui son pays et 
trouvé refuge en Allemagne. Plaidoyer 
contre la peine de mort, Le diable n’existe 
pas (2020) interrogeait la notion de 
libre arbitre; Les Graines du figuier sau-
vage approfondit la question sur le 
mode du thriller paranoïaque. Nommé 
au tribunal de Téhéran, un juge d’ins-
truction voit sa vie basculer lorsque 
son arme de service disparaît mysté-
rieusement. Le magistrat aux abois 
soupçonne alors son épouse et ses deux 
filles adolescentes, choquées par la ré-
pression des premières manifestations 
du mouvement «Femme, vie, liberté»,  
à l’automne 2022.

Avec ce père de famille appliquant 
les méthodes du régime contre les siens, 
Mohammad Rasoulof montre jusqu’où 
peut mener la soumission au pouvoir, 
toujours plus violent quand celui-ci se 
sent menacé. Ce film en phase avec l’ac-
tualité salue aussi le courage d’une gé-
nération imperméable à la propagande, 
rendue caduque par l’accès à l’infor-
mation sur les réseaux sociaux. Après 
avoir récolté cinq prix à Cannes, le ci-
néaste présentait Les Graines du figuier 
sauvage à Locarno, ému aux larmes 
devant l’accueil du public de la Piazza 
Grande. Un peu plus tôt, à l’ombre d’un 
arbre, il nous accordait une interview.

Face à la censure, avez-vous franchi  

un point de non-retour avec Les Graines 

du figuier sauvage, ou n’est-il pas si 

différent de vos films précédents?

Mohammad Rasoulof: J’ai toujours 
 bravé la censure et exprimé ma posi-
tion sur le régime sans détours. C’était 
déjà le cas en 2013 avec Les manuscrits 
ne brûlent pas, par exemple. On pourrait 
dire que je suis arrivé à un point de 
non -retour quand j’ai été condamné à 
de la prison ou avec mon film précé-

dent, Le diable n’existe pas. Dans mes 
premiers longs métrages, j’utilisais un 
langage métaphorique pour contour-
ner la censure. Puis j’ai réalisé que ce 
procédé, motivé par la peur, était une 
forme d’autocensure. A partir de là, j’ai 
renoncé à la métaphore.

Ce film aborde des événements récents 

et inclut même des vidéos des violences 

policières durant les manifestations. 

Est-ce l’œuvre d’un cinéaste qui ne veut 

pas manquer son rendez-vous avec 

l’Histoire? 

On peut le voir comme ça. Cela dit, mes 
films ont toujours été très proches de la 
réalité. Si on les revoit quelques années 
plus tard, on s’aperçoit qu’ils racontent 
à leur manière l’histoire du pays. Le 
plus important pour moi, c’est la sincé-
rité. Elle guide tous mes projets. Je ne 
pense pas à des événements extérieurs 
qui pourraient inspirer un film, mais 

plutôt à ce qui se passe en moi. Mes 
films répondent à une nécessité per-
sonnelle. Ils ne se ressemblent pas, 
parce que je suis toujours en train 
 d’apprendre de nouvelles choses, de 
chercher de nouvelles formes. Au lieu 
de me reposer sur mes acquis, je préfère 
aller vers l’inconnu, car cela me donne 
l’impression d’évoluer. Pour moi, la 
création artistique n’est pas seulement 
un travail, mais une façon de vivre 
– c’est toute ma vie! Je ne peux pas 
 séparer les deux.

En Allemagne nazie ou durant la 

révolution culturelle en Chine, des 

enfants dénonçaient leurs parents. Ici, 

c’est l’inverse: un père s’en prend à sa 

propre famille. Ce qui paraît encore plus 

impensable, voire invraisemblable...

Et pourtant, c’est malheureusement 
une réalité dans l’histoire de l’Iran. 
Juste après la révolution islamique de 

1979, beaucoup de gens ont dénoncé 
leurs enfants et étaient ainsi respon-
sables de leur exécution. J’ai aussi de la 
peine à y croire, mais ce qui paraît in-
concevable n’est pas forcément faux. 
C’est ce sentiment d’incrédulité qui m’a 
incité à réaliser ce film. Ces questions 
psychologiques sont très complexes. Je 
connais beaucoup de personnes qui 
sont à la fois pleines de bonnes inten-
tions et totalement soumises au pou-
voir, parce qu’elles se sentent impuis-
santes face à lui. La mécanique de la 
soumission crée une chaîne impossible 
à briser, où chaque individu est soumis 
à une autre personne. Et capable du 
pire, par crainte ou allégeance. C’est la 
tragédie de la soumission au pouvoir. 
En même temps, un tel acte n’est pas si 
surprenant: il existe déjà dans la tradi-
tion religieuse avec le sacrifice d’Isaac 
par Abraham – un sacrifice pour Dieu, 
pour une idée.

Vous montrez dans le film que  

la propagande à la télévision ne 

fonctionne plus auprès des jeunes, qui 

s’informent sur les réseaux sociaux. 

Est-ce avant tout ce nouveau paradigme 

qui déstabilise le régime?

Pendant des décennies, la télévision 
d’Etat a symbolisé l’autorité et un récit 
univoque. En tant que médias domi-
nants et en l’absence de toute concur-
rence, les chaînes du régime ont mani-
pulé l’opinion publique en déployant 
une vaste propagande. Ce monopole a 
d’abord été brisé par la télévision par 
satellite, puis par internet. La nouvelle 
génération, vivant dans le monde inter-
connecté d’aujourd’hui et influencée 
par un large éventail d’informations, 
ignore complètement l’appareil de pro-
pagande de la République islamique. 
De plus, avec l’essor et l’utilisation 
 généralisée des téléphones portables, 
les efforts du régime pour contrôler 
l’information et maintenir le monopole 
des médias ont échoué. Lors des mani-
festations du mouvement «Femme, vie, 
liberté», comme pour celles qui les ont 
précédées, il était strictement interdit 
à la presse de documenter les événe-
ments en raison de l’intense répression 
du régime. Ainsi, en l’absence de jour-
nalistes, les citoyen·nes ont commencé 
à utiliser leur téléphone comme outil 
de couverture médiatique. Des milliers 
d’images documentaires des mouve-
ments sociaux iraniens ont été parta-
gées dans le monde entier, révélant la 
véritable image de la répression du 
peuple par le régime.

Avez-vous aussi choisi le comédien 

Misagh Zare pour son physique? 

Le juge ressemble au début à un gros 

nounours, puis à un ogre...

Nous avions déjà travaillé ensemble  
et j’ai écrit ce rôle pour lui. Après l’avè-
nement du mouvement «Femme, vie, 
liberté», il m’a dit qu’il ne voulait plus 
participer à des projets de cinéma ou de 
théâtre soumis à la censure. Son appa-
rence faciale pour ce rôle a été conçue 
par le maquilleur Mahmoud Dehgha-
ni, avec qui je collabore depuis plus de 
quinze ans. Son travail est incroyable.

Suite de l’interview à lire en ligne

« J’AI RENONCÉ À LA MÉTAPHORE »

Mohammad Rasoulof  pointe la fébrilité du régime iranien, ébranlé par la colère de la rue,  
dans un thriller magistral. Rencontre avec le cinéaste au Festival de Locarno

Acculé, le juge Iman (Misagh Zare) en vient à traiter sa femme (Soheila Golestani) et ses filles en ennemies du régime. TRIGON-FILM

Jane Campion, pionnière déterminée
Lausanne X La Cinémathèque suisse offre une 
rétrospective à la réalisatrice néo-zélandaise, qui 
évoquait son parcours cet été à Locarno.

A 70 ans, Jane Campion glane, les uns après les 
autres, les prix les plus prestigieux. Après le prix 
Lumière à Lyon, le dernier en date est le Léopard 
d’honneur reçu en août au Festival de Locarno. 
A cette occasion, la réalisatrice néo-zélandaise a 
pu évoquer des moments clés de sa très riche car-
rière – qui lui vaut une rétrospective à la Cinéma-
thèque suisse dès ce dimanche, avec ses dix longs 
métrages, la série Top of the Lake et un documen-
taire réalisé par Julie Bertuccelli.

Ayant étudié l’anthropologie, Jane Campion 
nourrit tôt un goût pour les mythes. Elle est fasci-
née par le fonctionnement du langage, par ce qui 
fait à la fois la diversité et l’unité des cultures. En-
thousiasmée par la peinture, elle a eu la chance 
d’étudier l’art, et le cinéma en particulier, dans des 
conditions privilégiées en Australie. Résistant 
aux catégorisations, son œuvre interroge avec 
brio les présupposés rationnels de la modernité. 
La réalisatrice explore pour mieux les disséquer 
les forces profondes de l’amour, du désir et de la 
violence. Son cinéma souligne l’emprise du pa-
triarcat d’hier à aujourd’hui. Il défie les certitudes 

masculines en décryptant les objectifs qui les 
sous-tendent et les instincts qui les gouvernent: 
«Le féminisme possède des strates multiples. C’est 
une réalité complexe. Les femmes font aussi partie 
de la société patriarcale et certaines veulent être 
soumises», fait-elle observer à Locarno.

Les héroïnes de ses films sont souvent en proie 
à la marginalisation sociale. Dans Portrait de fem-
me, Holy Smoke! ou In the Cut, sa caméra cerne leur 
psychologie et donne droit à leur singularité, 
voire à leur excentricité. Pour La Leçon de piano, 
Jane Campion a été la première femme à recevoir 
la Palme d’or à Cannes en 1993. Sa protagoniste 
Ada (Holly Hunter) a inspiré des expertes en étu-
des genre et de nombreuses cinéastes. La jeune 
épouse échappe au viol conjugal et se fait couper 
un doigt. Dans une situation marquée par l’op-
pression patriarcale et coloniale, malgré les périls 
extrêmes encourus, elle parvient pourtant à ex-
primer, négocier et assouvir son désir sexuel. Son 
piano fait entendre les émotions qui traver sent 
ce personnage mutique. Au-delà de ce film, une 
ample réflexion sur la psychologie féminine, mais 
aussi sur l’art et le statut d’artiste, se déploie dans 
sa filmographie. La musique ou la littérature y 
sont présentées comme un moyen de réconcilier 

les personnages avec eux-mêmes et leur  entourage 
(Un Ange à ma table, Bright Star).

Jane Campion a emprunté un long chemin 
pour devenir une cinéaste reconnue. Elle n’a eu 
que quelques minutes pour convaincre les pro-
ducteurs de Sweetie, son premier succès d’estime, 
qui n’avaient pas lu le scénario. «Ils étaient occu-
pés à essayer leur nouveau mobilier. J’ai accepté 
de les aider à choisir des chaises», se souvient-elle 
en riant. Les cinéastes australiens Peter Weir et 
Gillian Armstrong lui avaient ouvert la voie. 

A Locarno, elle revendique l’influence d’autres 
réalisateurs et réalisatrices: David Lynch, Spike 
Lee, Jim Jarmusch, Francis Ford Coppola, Paul 
Thomas Anderson, Agnès Varda et Justine Triet.

La Néo-Zélandaise évoque encore son travail 
avec les comédien·nes. Il lui a fallu de l’audace, 
mais aussi de la détermination, pour recruter et 
diriger des stars dans des rôles éloignés de leur 
registre habituel: Harvey Keitel dans La Leçon de 
piano et Holy Smoke!, Nicole Kidman dans Portrait 
de femme, Meg Ryan dans In the Cut ou Benedict 
Cumberbatch dans The Power of the Dog. 

Jane Campion a mis en scène des récits situés 
dans des lieux et à des époques différentes. Elle 
s’est emparée de genres variés – biopic, comédie 
romantique, thriller, western – en les altérant, 
en jouant de leurs codes de manière inattendue. 
 Enfin, grâce à son sens du cadre et de la lumière, 
la cinéaste a fait des paysages australiens et néo -
zélandais des personnages à part entière, donnant 
à découvrir des endroits d’une beauté étonnante. 
Ceux-ci contribuent à l’attrait irrésistible d’une 
œuvre incontournable. EMMANUEL DEONNA

Intégrale Jane Campion, du 22 septembre au 31 octobre à la 
Cinémathèque suisse (Capitole), Lausanne, cinematheque.ch

Conversation avec Jane Campion à Locarno. 
 LOCARNO FILM FESTIVAL / TI-PRESS
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FAIRE SOCIÉTÉ

«Grandir» X Le projet séduit par sa simplicité: 
filmer l’enfance, en suivant une classe dans son 
quotidien, de la première à la quatrième année 
primaire – à l’école De Chateaubriand, située dans 
le quartier populaire et multiculturel des Pâquis, 
à Genève. Alors que les documentaires sur l’insti-
tution scolaire sont légion, Grandir s’intéresse 
 sur tout à la socialisation, au rapport à l’autre, à la 
communauté qui se forme entre ses murs. Les en-
fants oublient vite la présence de la caméra et l’im-
mersion opère grâce au regard sensible et affûté 
de Séverine Barde, chef opératrice passée à la réa-
li sation avec Greta Gratos (2019). «A voir évoluer 
mes petits personnages dans leur classe, je ne me 
sens pas si différente d’eux», note la cinéaste.  Filmé 
à hauteur d’enfant, ce documentaire parle à celui 
qui vit encore en chacun·e de nous. Seul bémol: 
sans conflit apparent, hormis quelques larmes, le 
tableau semble un peu trop idyllique. MLR

JMH & FILO

SECONDE JEUNESSE

«The Substance» X Une ancienne star de  cinéma 
(Demi Moore) anime une émission de fitness. 
Quand son patron la licencie, voulant la rempla-
cer par une femme plus jeune, la quinqua recourt 
à un mystérieux élixir de jouvence. Après injec-
tion, elle accouche d’un double rajeuni (Margaret 
Qualley), qui prend sa place une semaine sur deux, 
mais se nourrit d’elle... Dans le sillage de Julia 
 Ducournau (Grave, Titane), la Française Coralie 
Fargeat creuse le créneau d’un cinéma d’horreur 
féministe. Son deuxième long métrage, primé à 
Cannes pour son scénario, dénonce le diktat de la 
jeunesse imposé aux femmes. Relecture gore du 
Portrait de Dorian Gray, The Substance sombre hélas 
dans l’outrance. Ici, tout est excessif, du jeu gro-
tesque des comédien·nes à la mise en scène tape à 
l’œil. Alignant les références (Cronenberg, Car-
penter...) et les clins d’œil appuyés à Kubrick, la 
cinéaste pousse les curseurs dans l’horreur orga-
nique, jusqu’à un finale grand-guignolesque, 
mais néglige ses personnages. MLR

FILMCOOPI

Pachydermes au Spoutnik
Genève X Au cinéma de l’Usine, deux films à voir 
dans le cycle «Par-delà l’humain».

Depuis mai dernier, une nouvelle équipe imprime 
sa marque au Spoutnik, cinéma le plus aventu-
reux de Suisse romande. Ces jours-ci, elle propose 
une programmation autour de l’interaction entre 
humain et animal, dont on a retenu deux 
films primés en festival mais restés 
jusque-là inédits sur les écrans 
suisses: Cemetery de l’Espagnol 
Carlos Casas, et Pepe du Domi-
nicain Nelson Carlo de Los 
Santos Aria.

Qui a dit que seule la chien-
ne Laïka pouvait habiter le 
Spoutnik? S’y invitent ainsi 
Pepe, hippopotame importé 
illégalement en Amérique la-
tine pour le zoo privé de Pablo 
Escobar; et Nga, fictionnel dernier 
éléphant sur Terre, qui sent appro-
cher la mort. Les deux films ont en com-
mun la centralité d’une figure animale et une 
tension inhérente au sujet: entre le parti pris de 
filmer au plus proche de l’animal, de s’approcher 
de sa sensation, et le retour inévitable de l’humain 
comme centre de l’attention, à travers ce que 
l’animal en révèle.

Dans Pepe, c’est par une voix off gutturale et 
polyglotte que l’enlèvement de l’hippopotame est 

narré. Los Santos Aria multiplie les formats 
d’image, hybride numérique et pellicule, trans-
pose les bruitages en musique. Si la volonté de 
faire art écrase parfois le tout et peine à en laisser 
émerger la cohérence, le film, scène par scène, 
s’avère hautement hypnotique et offre une des 
plus belles manières de filmer les paysages.

Moins percutant, Cemetery se révèle 
plus mystérieux. Le film, construit 

sur le mode du conte en quatre 
cha  pitres, semble d’abord se sa-

tisfaire du registre contempla-
tif, en filmant son animal au 
plus près des plis de l’épiderme 
(on pense à la fable indienne 
des aveugles). Mais dans le 
deuxième chapitre survien-
nent des chasseurs, en quête 

du mythique cimetière des élé-
phants; que la jungle va avaler 

les uns après les autres, comme si 
Apichatpong Weerasethakul réali-

sait un remake de Predator. Les deux der-
niers chapitres présenteront la nuit du point de 
vue de l’animal et l’aube dans des paysages tellu-
riques, comme une renaissance de la Terre elle-
même. Un des plus beaux exemples de rapport 
sacré à la nature que les écrans nous ont donné à 
voir ces dernières années. NATHAN LETORÉ

Cycle «Par-delà l’humain», jusqu’à fin novembre au Spoutnik; 
Pepe, ve 15 à 20h; Cemetery, lu 18 à 20h,  spoutnik.info

MATHIEU LOEWER

Festival X Les femmes sont à l’honneur à Filmar 
en América latina, où elles ont réalisé près de la 
moitié des films sélectionnés. A commencer par 
les Mexicaines Astrid Rondero et Fernanda Vala-
dez, qui font l’ouverture avec Hijo de Sicario, ce 
vendredi à Genève. Primé à Sundance et San 
 Sebastián, ce film illustre bien la ligne du festival, 
conjuguant ambition artistique et engagement 
politique. Son protagoniste est donc le fils d’un 
tueur à gages, élevé à la campagne par sa tante 
lorsque son père est exécuté. A l’adolescence, en-
couragé par ses cousins, Sujo hésite à suivre ses 
traces. Animé par d’autres aspirations, est-il mal-
gré tout condamné à ce destin tout tracé? 

Les réalisatrices court-circuitent le film de 
 narcos pour aborder le phénomène des orphelins 
de la drogue – ils sont 1,6 million au Mexique. 
A  travers la trajectoire du personnage, elles ques-
tionnent la notion de libre arbitre face au poids du 
déterminisme social, «dans un monde où la seule 
justice possible est celle accordée par l’argent». Le 
film oppose aussi la violence masculine à la bien-
veillance féminine. Si Sujo s’en sort (la fin reste 
ouverte), c’est à deux femmes qu’il devra son salut. 
Les cinéastes font résonner leur propos dans les 
décors calcinés de la Tierra Caliente, où les hom-
mes semblent soumis à des forces qui les dépassent.

Hijo de Sicario entretient des liens évidents avec 
le long métrage précédent des réalisatrices,  
Sin señas particulares (Sans signe particulier, 2020), 
sorti en streaming durant la pandémie et à voir sur 
grand écran au festival. On y retrouve le jeune 
acteur Juan Jesús Varela (Sujo) dans le rôle d’un 
adolescent parti aux Etats-Unis. Sans nouvelles de 
lui, sa mère se lance à sa recherche dans le no 
man’s land frontalier où règnent les narcotrafi-
quants. C’est entre leurs mains que tombent de 
nombreux «disparus», dépouillés et massacrés, ou 
enrôlés de force – thème d’une conférence à Fil-
mar. La zone, désertée par la population locale, est 
filmée comme une antichambre de l’enfer, hantée 
par la présence maléfique des sicarios. «Plus qu’un 
voyage-enquête, Sans signe particulier tient de 
l’expérience envoûtante, entre anthropologie et 
mysticisme», écrivait-on en 2021.

Cubain libre
Autre époque, autres latitudes. Filmar célèbre par 
ailleurs Nicolás Guillén Landrián (1938-2003), 
premier cinéaste noir de La Havane, avec un do-

cumentaire dans la section Au Front (dédiée aux 
«voix nouvelles et puissantes») et un programme 
de sept courts métrages dans la section Muestra 
Clásica (œuvres du patrimoine). Avec ce portrait 
et ces films récemment restaurés, le réalisateur 
cubain Ernesto Daranas (Conducta) réhabilite un 
cinéaste «oublié», censuré et persécuté par le ré-
gime castriste. Sa veuve et le chef opérateur Livio 
Delgado retracent le destin tragique de cet artiste 
rebelle qui «faisait toujours ce qu’il voulait et 
 disait ce qu’il pensait». Ce qui lui vaudra quatorze 
ans de détention en prison ou en hôpital psychia-
trique, avec thérapie aux électrochocs, pour «ex-
travagance et confusion idéologique».

Le personnage impressionne par son charisme, 
et son œuvre par ses audaces formelles. Cadrages 
atypiques, montage épileptique, transes musi-
cales: dans ses premiers films, Landrián dévelop pe 
un style expérimental et poétique, peu conforme 
aux canons de la propagande révolutionnaire. 
L’Institut du cinéma cubain (ICAIC) lui impose 
ensuite des documentaires didactiques, com-
mandes qu’il honore à sa manière – avec une 
pointe d’ironie, qu’on s’amusera à déceler dans les 
courts restaurés. Elle se niche souvent dans le dé-
calage entre l’image et le son ou le texte des inter-
titres. Par exemple, dans Coffea Arábiga (1968), 
quand la mélodie de «The Fool on the Hill» des 
Beatles s’invite sur un plan de Fidel Castro! Une 
(re)découverte qui répond aussi à la mission de 
Filmar – avant une sortie en salle dans la foulée, 
comme pour Hijo de Sicario. I

Filmar en América latina, du 15 au 24 novembre, filmar.ch

Hijo de Sicario, ve 15 à 19h à l’Alhambra (cérémonie 
d’ouverture); Sin señas particulares, ma 19 (Uni Dufour,  
salle U300, 18h30), suivi de la conférence «Sur les traces  
des personnes disparues au Mexique», me 20 (Théâtre  
Forum Meyrin, 20h).

Landrián, ma 19 à 21h et me 20 à 18h30 aux Cinémas du 
Grütli; courts métrages, ma 19 à 18h30, me 20 à 20h30  
et sa 23 à 14h15 aux Cinémas du Grütli.

DE L’OMBRE À LA LUMIÈRE

Focus sur deux réalisatrices mexicaines à suivre et un cinéaste cubain réhabilité,  
à découvrir à Genève au festival Filmar en América latina

Juan Jesús Varela dans Hijo de Sicario, présenté en ouverture à Filmar en América latina. TRIGON-FILM

Ociel del Toa (1965), film restauré du cinéaste cubain Nicolás Guillén Landrián. TRIGON-FILM

Landrián développe  
un style expérimental  
et poétique, peu  
conforme aux canons  
de la  propagande 
 révolutionnaire

18/09/24
ARCINFO 

www.arcinfo.chCULTURESORTIR

Le film aborde  
la problématique  
de la condition  
féminine en Iran.  
TRIGON-FILMS

A
vec ses films subtile-
ment dénonciateurs 
(dont «Les manuscrits 
ne brûlent pas», «Un 

homme intègre» et «Le diable 
n’existe pas»), Mohammad Ra-
soulof a fini par susciter l’ire des 
mollahs. 
Condamné à la prison et au 
fouet, le cinéaste a dû fuir l’Iran, 
avant de présenter à Cannes – 
où il a reçu cinq prix – son nou-
veau brûlot tourné dans la clan-
destinité et miraculeusement 
post-produit depuis l’Allema-
gne. Rencontré à Locarno, cet ar-
tiste courageux est revenu sur la 
genèse des «Graines du figuier 
sauvage».  

Dans quelles circonstances avez-
vous conçu le scénario de votre 
dixième long-métrage? 
Quand je suis allé en prison il y 
a deux ans, j’ai commencé à ré-

fléchir sur ma vie, surtout 
quand j’étais en cellule d’isole-
ment. C’était aussi une façon de 
passer le temps, parce qu’il n’y 
avait pas grand-chose d’autre à 
faire. J’entendais les voix des 
personnes qui venaient me 
chercher, soit des gardes, soit 
des interrogateurs. Je me suis 
alors demandé quelle était leur 
psychologie. Comment était-il 
possible qu’ils soient en train de 
nier des choses aussi claires que 
la répression, les exécutions ou 
même seulement la condition 
économique de l’Iran? Ça a 
commencé comme ça. 

Vous avez pu écrire en prison? 
Quand mes interrogatoires se 
sont terminés, ils m’ont sorti de 
la cellule d’isolement pour me 
placer dans une autre section, 
avec d’autres prisonniers. L’un 
d’entre eux faisait la grève de la 

faim. Un jour, des gens de l’Etat 
très haut placés sont venus le vi-
siter.  

Je me suis un peu éloigné 
d’eux. L’un d’entre eux est 
venu me saluer, me dire qu’il 
aimait beaucoup mes films, 
qu’il me connaissait et me sui-
vait artistiquement. Et puis il 
m’a donné un stylo en me di-
sant: «Ça, c’est mon cadeau 

pour toi.» J’ai senti qu’il avait 
un sentiment de honte. Plus 
tard, il m’a discrètement ap-
porté du papier. 

Vous vous êtes inspiré de lui 
pour le personnage du juge? 
Oui. Il a aussi eu cette phrase 
très révélatrice: «Chaque jour 
où j’arrive avec ma voiture et 
que je passe par la grande 
porte d’entrée de la prison, je 
me demande quand je vais m’y 
pendre.» Il m’a aussi dit plu-
sieurs fois que ses enfants lui 
mettaient énormément de 
pression. C’était au moment 
où ont commencé les manifes-
tations Femme, Vie, Liberté…  
Tous les jours, ses enfants le 
suppliaient de changer de tra-
vail, parce qu’ils savaient que 
l’on tuait des jeunes en prison. 
Voilà la genèse du film. A partir 
de cette rencontre, j’ai essayé 

de me représenter l’intériorité 
d’une telle personne à un tel 
moment. 

Vous avez pu rencontrer des ma-
nifestantes? 
Quand je suis sorti de prison, 
j’ai parlé avec beaucoup de jeu-
nes femmes qui participaient au 
mouvement, pour mieux com-
prendre ce qu’elles pensaient, 
pourquoi elles étaient là, com-
ment elles en étaient arrivées à 
vouloir participer. Les deux 
filles de mon juge sont issues de 
ces conversations. 

Que pensez-vous qu’il va se pas-
ser en Iran dans les prochaines 
années? 
Le nouveau président veut don-
ner cette impression que tout 
peut changer. Mais je n’y crois 
pas… Pour moi, c’est seule-
ment un subterfuge de la Répu-
blique islamique pour surmon-
ter une période catastrophique 
pour elle. 
 

De Mohammad Rasoulof,  

avec Misagh Zare, Soheila Golestani, 

Masha Rostami, Setareh Maleki… 

Durée: 2h48. Age légal/conseillé: 16/16

Dans le dernier film 
tourné en Iran par Mohammad Rasoulof, cinéaste iranien majeur 
désormais en exil, un juge doit faire face à sa famille divisée. 

«J’ai senti qu’il avait  
un sentiment de honte»
«LES GRAINES DU FIGUIER SAUVAGE»

PAR VINCENT ADATTE
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«Ma vie, ma gueule» ★★★ 
De Sophie Fillières, avec Agnès Jaoui, Angelina Woreth, Edouard Sulpice… 

La cinquantaine, poétesse déprimée, Barberie Bichette appréhende  
la mort, mais en entreprenant un voyage libérateur, elle va trouver  
du sens dans l’absurdité de la vie… Réalisatrice reconnue, Sophie Fillières 
est décédée à la fin du tournage de ce film d’inspiration autobiographique. 
Ce sont ses enfants Agathe et Adam Bonitzer qui ont terminé son œuvre 
poétique, drôle et incisive, avec Agnès Jaoui en héroïne décalée  
et attachante. VAD

«Ni chaînes ni maîtres» ★★★ 
De Simon Moutaïrou, avec Ibrahima Mbaye Tchie, Camille Cottin, 
Benoît Magimel… 

1759. Isle de France (actuelle Ile Maurice). Un père et sa fille subissent l’enfer 
dans la plantation de cannes à sucre d’un colon de Louis XV. Lorsqu’elle fuit,  
il part à sa recherche, avec à ses trousses une impitoyable chasseuse 
d’esclaves… S’ensuit une plongée dans la culture créole mauricienne  
et une course-poursuite haletante, qui nous emmène jusqu’à la montagne  
Le Morne Brabant, symbole de la résistance contre l’esclavagisme. RCH

Un thriller de résistance  
magistral 
Le premier plan des «Graines du figuier sauvage» montre une 
main signant un contrat. C’est celle d’Iman, qui vient d’être 
nommé juge d’instruction au Tribunal révolutionnaire de Téhé-
ran. Une nomination longtemps espérée qu’il savoure donc tout 
particulièrement, même si sa fonction, dévoyée, va se résumer à 
entériner des condamnations à mort. 
Son épouse Najmeh se réjouit de cette promotion et intime à ses 
deux filles d’être irréprochables. Mais, à la suite du meurtre de 
Mahsa Amini par la police, le mouvement Femme, Vie, Liberté  
enflamme les rues, au point qu’Iman se voit remettre un pistolet 
qu’il garde à domicile, au cas où sa vie et celles de ses proches 
seraient menacées. Jusqu’au jour où l’arme se volatilise… 

Tyrannie aux abois 
Incorporant à son film des images véridiques de la répression, 
Rasoulof dépeint une famille qui se déchire, prise en tenailles 
entre les témoignages bruts des réseaux sociaux et la propa-
gande des journaux télé inféodés au pouvoir.  
En résulte un stupéfiant thriller paranoïaque, révélateur d’un 
système totalitaire aux abois, qui chancelle face au courage des 
femmes.

Le nouveau président veut 
donner cette impression que 

tout peut changer.  
Mais je n’y crois pas…”  

MOHAMMAD RASOULOF 
CINÉASTE

EN VIDÉO

Cliquez

le  MAG CINÉMA
 WEEK-END
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PROPOS RECUEILLIS PAR MALIK BERKATI

«Smoke Sauna Sister hood» X  

Cinéaste, scénariste et compositrice 
 estonienne, Anna Hints a consacré sept 
années à la réalisation de son premier 
long métrage. La persévérance a payé: 
primé à Sundance pour sa mise en scène 
début 2023, Smoke Sauna Sisterhood a été 
sacré meilleur documentaire aux Prix du 
cinéma européen en décembre dernier.

A l’affiche dès mercredi prochain, 
le film nous plonge dans l’atmosphère 
 intimiste d’un sauna à fumée esto-
nien (tradition inscrite au patrimoine 
culturel immatériel de l’Unesco), où 
des femmes de tous âges engagent de 
profondes conversations. La parole, 
empreinte de pudeur, se libère à mesure 
que le corps transpire. Ces femmes, 
loin de s’apitoyer sur leur sort et réso-
lument dépourvues de complaisance, 
partagent leurs expériences intimes, 
parfois redécouvertes et longtemps 
enfouies dans leur subconscient. Vio-
lences ordinaires, agressions sexuelles, 
brimades, relations familiales, espoirs 
déçus, changements de parcours de vie 
sont abordés, le tout ponctué par des 
éclats de rire cathartiques.

Malgré la gravité des histoires par-
tagées dans la fumée, une énergie vitale 
émane de Smoke Sauna Sisterhood. On se 
sent enveloppé·es par la lumière 
– chaude dans le sauna, froide et revi-
gorante à l’extérieur –, apaisé·es par les 
silences et la musique chamanique qui 
accompagne ces récits, nous aussi 
 nettoyé·es de nos propres scories en 
sortant de la projection. Entretien avec 
la cinéaste.

Les bains chauds où l’on nettoie 

son corps et son âme, où l’on se 

 rencontre et échange, existent dans 

de nombreuses cultures. Quelle est la 

particularité des saunas nordiques?

Anna Hints: Les saunas à fumée oc-
cupent une place singulière dans notre 
culture. Traditionnellement, ils sont le 
lieu de naissance et de purification des 
défunt·es. Ma grand-mère le décrivait 
comme un espace cosmique offrant 
l’opportunité de se reconnecter avec 
soi-même et de se redéfinir. Des mo-
ments spécif iques sont dédiés aux 
soins des malades, tandis que l’au-
tomne avancé réserve des instants 
particuliers où, selon nos croyances, 
nos ancêtres nous rendent visite. Du-
rant cette période, le sauna est préparé 
pour accueillir les esprits. Cette pra-
tique repose sur une philosophie du 
lien profond avec la nature, soulignant 
que le temps et les choses ne suivent 

pas une trajectoire linéaire mais cycli-
que, en harmonie avec la nature. 
Comme la fréquentation d’une église, 
notre visite au sauna représente un 
acte rituel, une quête de connexion 
intense avec notre environnement et 
nos racines.

Votre film réunit des femmes aux profils 

très différents. Sur quels critères les 

avez-vous choisies ?

J’ai commencé à tourner au sein de ma 
propre communauté, une sorte de soro-
rité – bien que je me définisse comme 
non-binaire. L’Estonie étant un petit 
pays, l’information sur le projet s’est 
répandue, attirant l’attention de per-
sonnes qui m’ont contactée et que j’ai 
intégrées. J’ai établi une règle: ne pas 
discuter des histoires personnelles 
avant la séance de sauna. Chaque fois 
que nous y entrions, quelque chose se 
produisait, mais uniquement à cet 
 endroit. Si une séance durait quatre 
heures, les impuretés commençaient à 
sor t i r,  révéla nt émot ions et i n-
conscients. On ne savait jamais ce qui 
allait se passer, c’était toujours spéci-
fique et organique, lié à ce moment pré-
cis. Parce qu’une histoire peut en en-
gendrer une autre. Je voulais conserver 

cet esprit: entrer dans le sauna et partir 
ensemble vers l’inconnu.

Souvent, les visages et les corps sont 

dissociés à l’image, on ne sait pas 

qui parle. Pourquoi ce choix?

Le défi était de filmer de nombreux corps 
féminins nus tout en évitant le male gaze. 
Ce «regard masculin» va au-delà du 
genre, c’est l’influence de l’état d’esprit 
patriarcal. Etant photographe de forma-
tion, je me souviens des premières leçons 
où l’appareil était présenté comme un 
objectif sans regard – une notion que je 
rejette, car son utilisation est toujours 
subjective. Comment rester conscient·e 
du regard que nous portons? En tant que 
cinéaste, on ne peut ignorer cette réalité.

Il était donc crucial de trouver la 
bonne approche pour présenter les 
corps sans les sexualiser ni les objec-
tifier. Les premières expérimentations 
avec mon propre corps ont façonné 
un langage partagé ensuite avec les 
femmes impliquées, créant un espace 
où elles se sentaient en sécurité et à 
l’aise. Pour moi, la réalisation ne se 
limite pas à  filmer des gens: c’est un 
acte politique. Les retours, aussi bien 
des femmes que des hommes, ont été 
nombreux et étonnants. Certaines 

personnes ont été surprises de voir les 
corps féminins d’une manière qu’ils 
et elles n’avaient jamais envisagée, 
prenant conscience de leur condition-
nement par le regard masculin. Une 
femme de 65 ans, en guerre contre son 
corps depuis des années, m’a raconté 
qu’elle avait pris rendez-vous avec un 
photographe: après avoir vu le film, elle 
a décidé de mettre fin à cette bataille et 
de s’accepter.

Il y a toutefois une protagoniste dont  

on voit le visage...

Au début, de nombreuses participantes 
étaient réticentes à l’idée de dévoiler 
leur visage à l’écran. Cela m’a fait réflé-
chir à la stigmatisation persistante qui 
entoure la représentation de soi dans 
notre société. Cependant, au fil du 
 projet, j’ai apprécié cette contrainte et 
 l’esthétique qui en découlait. Lorsque 
mon amie Kadi Kivilo a exprimé le désir 
d’apparaître à visage découvert, un 
 dilemme s’est posé: devais-je suivre ma 
propre directive artistique ou non? Et 
puis, dans le sauna, quelque chose d’ex-
ceptionnel s’est produit lorsque Kadi 
était présente, écoutant attentivement. 
J’ai dit au chef-opérateur: «Concentre-
toi sur son écoute.» L’idée s’est révélée 
judicieuse. Sur ces images, on peut 
contempler la beauté qui se dégage de 
son visage à ce moment.

Les saunas à fumée sont-ils aussi 

 fréquentés par les hommes?

Oui, mais après avoir vu le film, cer-
tains se sont interrogés sur la superfi-
cialité de leurs conversations et ont 
même suggéré que je fasse un Smoke 
Sauna Brotherhood. Ce à quoi j’ai répon-
du: «Les gars, commencez par créer 
une fraternité, à transpirer et à deve-
nir vulnérables, laissez émerger la 
vraie saleté!» On voit là l’influence pa-
triarcale qui pousse les hommes à dis-
simuler leur vulnérabilité. Les femmes 
ont investi ces lieux non seulement 
pour donner naissance, mais aussi 
pour être nues au sens propre comme 
au figuré. I

En tournée avec Ciné-Doc du 10 au 28 janvier, 
cinedoc.ch

Je 11 à 20h à Genève, séance spéciale aux 
 Cinémas du Grütli en collaboration avec les Bains 
des Pâquis, en présence de leur coordinateur 
et poète Philippe Constantin; projection suivie 
d’une discussion avec la réalisatrice Anna Hints 
(par visioconférence), cinemas-du-grutli.ch

«FILMER EST UN ACTE POLITIQUE»

Dans son premier long métrage, l’Estonienne Anna Hints recueille  
des  confessions féminines dans l’intimité d’un sauna. Entretien

La cinéaste  
a cherché  
la bonne  
approche pour 
présenter les 
corps sans les 
sexualiser ni 
les objectifier. 
TRIGON-FILM

Les robots rêvent-ils 
d’histoires humaines?
«Mon ami robot» X Après son étonnante adaptation de Blanche-
Neige (Blancanieves, 2012, en noir et blanc et déjà muet) puis le plus 
classique et moins convaincant Abracadabra en 2017, il est fort agréable 
de retrouver Pablo Berger en pleine possession de ses moyens. En 
101 minutes, sans paroles, par la seule force de ses images animées et 
d’un méticuleux travail sonore, le cinéaste espagnol réussit une mer-
veilleuse petite fable sur l’amitié. Malgré son titre original (et nom du 
roman graphique de Sara Varon, dont il est adapté), Robot Dreams n’est 
pas un prolongement des réflexions philosophiques d’Isaac Asimov ou 
de Philip K. Dick sur la vie intérieure des automates humanoïdes, et 
l’auteur ne se demande pas si son robot rêve de moutons électriques.

Le petit être de métal rouillé gisant sur une plage de Coney Island 
ne songe qu’à retrouver son ami Dog, dont il a été séparé par un 
grillage et un malheureux coup du destin. Un tragique événement 
qui va permettre au réalisateur de tirer son film vers une forme de 
poésie et d’onirisme tout en plaçant un grand nombre de références 
culturelles qu’il est délicieux de s’amuser à déceler. Mon ami robot 
n’est cependant pas uniquement ludique, car derrière l’évidente 
naïveté du dessin, tout en lignes claires, et le caractère un peu 
enfantin de cet univers peuplé d’animaux anthropomorphes, se 
cache une très pertinente réflexion sur l’amère beauté des relations 
humaines, toutes éphémères qu’elles puissent être. Un des sommets 
de l’animation de l’année.  OLIVIER WYSER/LA LIBERTÉ
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«Notre visite au 
sauna représente 
un acte rituel» Anna Hints
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Rencontre salvatrice
«Memory» X Le Mexicain Michel Franco dirige 
Jessica Chastain, mystérieuse et bouleversante 
dans un magnifique rôle dramatique.

Il y a douze ans, on découvrait Michel Franco avec 
Después de Lucía, drame percutant sur le thème du 
harcèlement scolaire. Depuis, le cinéaste mexi-
cain a réalisé cinq longs métrages restés inédits 
sur les écrans romands – New Order (2020) et Sun-
down (2021) ont bien été distribués en Suisse, mais 
seulement outre-Sarine. On retrouve aujourd’hui 
cet habitué du Festival de Cannes avec Memory, 
son troisième film en langue anglaise, qui doit 
sans doute sa sortie à la pré sence de Jessica Chas-
tain en tête d’affiche. Privilège de la notoriété, 
l’actrice osca risée choisit ses rôles avec soin. Ce 
Memory en témoigne, comme il invite à explorer 
l’œuvre méconnue du réalisateur.

La comédienne au teint blême, filmée au na-
turel (sans maquillage), compose un personnage 
intriguant. Mère célibataire d’une adolescente, 
Sylvia fréquente les réunions des Alcooliques 
Anonymes et travaille comme assistante sociale 
dans un centre médical pour adultes atteints de 
maladies mentales. Le fragile équilibre de son 
existence bien ordonnée sera bientôt boulever-
sé par sa rencontre avec Saul (Peter Sarsgaard), 
jeune quinquagénaire en proie à des crises de dé-
mence et dont elle assure la garde. Ces deux âmes 

en peine vont nouer une relation particulière, 
 désapprouvée par leurs proches. Sylvia y puisera 
la force de surmonter un terrible traumatisme, 
tenu secret jusqu’au dernier acte.

Déployant un jeu tout en retenue, Jessica Chas-
tain habite les non-dits du scénario, entretient le 
mystère qui entoure ce personnage farouche, ou 
traduit encore – avec un Peter Sarsgaard au dia-
pason – l’avènement d’une relation qui se cons-
truit dans les regards, les gestes et les silences. La 
délicatesse de son interprétation répond à celle de 
l’écriture et de la mise en scène, où longues prises 
et cadres larges accentuent le réalisme, tandis que 
la photographie aux couleurs froides s’accorde à 
l’humeur des protagonistes. Drame désarmant, 
Memory offre un exemple rare de collaboration 
idéale entre une actrice et un cinéaste, manifes-
tement en phase. MLR

FILMCOOPI

PROPOS RECUEILLIS PAR MATHIEU LOEWER

«Goodbye Julia» X En 2020, on dé-
couvrait You Will Die at 20, premier 
long métrage de fiction tourné au Sou-
dan depuis quarante ans. Lui succède 
aujourd’hui Goodbye Julia, premier film 
soudanais sélectionné à Cannes, dans 
la section Un Certain Regard, où il a 
remporté le Prix de la liberté en 2023. 
Si Amjad Abu Alala optait pour la 
 poésie du conte, Mohamed Kordofani 
aborde l’histoire récente de son pays 
dans un film réaliste qui débute en 
2005, alors que les émeutes se multi-
plient à Khartoum, et s’achève cinq ans 
plus tard, à la veille du référendum sur 
l’indépendance du Soudan du Sud.

Sous le sceau du secret et de la 
culpabilité, un drame va réunir deux 
femmes que tout oppose: Mona, riche 
musulmane du Nord, et Julia, pauvre 
chrétienne du Sud qui devient sa do-
mestique. A travers leur rencontre, 
le cinéaste décrit l’«apartheid social» 
qui a nourri un demi-siècle de guerre 
civile, le racisme arabe envers la po-
pulation noire, mais aussi l’oppression 
religieuse et patriarcale subie par l’une 
et l’autre. Mariant récit d’émancipa-
tion, chronique historique et thriller 
psychologique, Goodbye Julia lance un 
vibrant appel à la réconciliation «avant 
que l’histoire ne se répète». Rencontre 
avec le réalisateur.

Vous étiez ingénieur aéronautique. 

Comment êtes-vous devenu cinéaste?

Mohamed Kordofani: L’aviation est le 
domaine le moins créatif du monde. 
Si vous réparez un avion, personne 
ne veut que vous soyez créatif (rires). 
Je voulais étudier les beaux-arts, mais 
mon père pensait que ce n’était pas 
un métier masculin. J’ai écrit, fait de 
la photo et de la vidéo en amateur. 
Mon premier court métrage était très 
mauvais, mais 350 personnes sont ve-
nues le voir! Le deuxième a été primé 
au  Festival de Carthage. C’est là que 
j’ai découvert le monde du cinéma in-
dépendant et investi tout mon argent 
dans une maison de production pour 
réaliser Good bye Julia. Quand le film a 
été sélectionné à Cannes, j’ai su que 
j’avais pris la bonne décision.

Goodbye Julia parle autant de racisme 

que de sexisme. Parce que les deux sont 

liés et prennent racine dans la religion? 

Oui, toutes les injustices sociales sont 
liées. Le défi était de pointer cela sans 
alourdir le récit, par petites touches. La 
culture traditionnelle est très influen-
cée par la religion, musulmane comme 
chrétienne. Je critique son aspect dog-
matique. La maison où vit Mona repré-
sente la culture. Elle ne l’aime pas mais 
ne peut pas la vendre parce que son 
mari Akram l’a héritée de son père...  
Il y a des fuites d’eau, un cimetière en 
face, etc. – mais personne ne s’empare 
des problèmes, on fait avec. Le racisme 
et le sexisme font partie de cet héritage, 
transmis de génération en génération. 
Beaucoup de gens prétendent défendre 
leur culture, mais celle-ci n’est pas im-
muable: elle exige des ajustements.

Comment prêcher la paix et la 

réconciliation sans paraître naïf? 

En évitant de prétendre offrir une so-
lution. Le public soudanais est très cli-
vé, les gens se reconnaissent dans les 

points de vue opposés des différents 
personnages. Cette polarisation est 
bénéfique, parce qu’elle crée du dia-
logue. J’étais très conservateur il y a 
vingt ans, comme Akram qui est vic-
time de son éducation, puis mes idées 
ont évolué. Comme Mona, je n’osais pas 
en parler à mon entourage, je menais 
une «double vie». J’ai été chacun de ces 
personnages à des moments différents 
de ma vie. J’espère que le film permet de 
les comprendre même si vous ne pensez 
pas comme eux. Au Soudan, il y a un 
gouffre énorme entre conservateurs 
et progressistes, populations urbaines 
et rurales, hommes et femmes. Com-
prendre l’autre est la première étape 
de la réconciliation.

Une histoire de réconciliation où les 

femmes incarnent l’espoir, n’est-ce pas 

un cliché?

Non, je ne pense pas. On peut constater 
que les hommes ont souvent recours 

à la violence, partout et en particu-
lier dans cette partie du monde où les 
con flits se succèdent sans fin. D’une 
manière ou d’une autre, c’est lié à la 
masculinité, à la psyché masculine. 
J’espère vraiment que le Soudan aura 
un jour une présidente!

Goodbye Julia se profile en film sur la 

sororité, mais ce n’est pas si simple...

Dans notre pays en proie à la guerre, 
c’est la misère qui crée des liens: on 
 devient solidaire quand on est vulné-
rable. Les relations forgées dans l’ad-
versité sont plus solides et durables 
que celles nouées en des temps plus 
cléments. Ces deux femmes luttent 
contre des injustices sociales. Le mon-
tage met en parallèle leurs situations, 
pour montrer en quoi elles sont à la fois 
différentes et similaires.

La photographie de Pierre de Villiers  

est très colorée. Pourquoi ce choix, 

a priori surprenant pour une histoire 

dramatique?

Goodbye Julia vise à la fois le grand 
 public et celui du cinéma d’auteur. Le 
chemin est étroit et on a parfois eu peur 
de perdre les deux! Le scénario possède 
une structure classique en trois actes, 
alors que la mise en scène est très art-
house – format 4/3, plans fixes, etc. J’ai 
fait appel à Pierre de Villiers parce que 
j’admirais son travail sur This Is Not a 
Burial, It’s a Resurrection. Pour les cou-
leurs, il fallait rester fidèle à la palette 
du Soudan: des tons terreux, beaucoup 
de brun, vert et orange. C’est aussi un 
contrepoint à la noirceur du récit. Je 
ne voulais pas faire un film sombre et 
pesant. Il y a des événements tragiques, 
des respirations comiques, de la mu-
sique... Ce grand huit émotionnel garde 
le public alerte et impliqué.

Comment a réagi le public soudanais?

Goodbye Julia n’a pas été distribué au 
Soudan à cause de la guerre, mais 
beau  coup de réfugié·es ont pu le voir en 
Egypte. En quelques jours, on est passé 
de 10 à 30 salles! Il a aussi été distribué 
dans les pays du Golfe. Ainsi, beaucoup 
de mes compatriotes l’ont vu – plus que 
pour une sortie au Soudan, où il n’y a 
que trois ou quatre cinémas! Je pensais 
que le film serait controversé, mais il 
est apprécié par une large majorité. En 
partie à cause de la guerre qui incite à 
l’autocritique ou à la nostalgie. Je suis 
préoccupé par l’unité du pays. Ce qui 
se passe aujourd’hui au Soudan du Sud 
montre ce qui pourrait arriver au Nord 
si nous ne changeons pas.

«Le pardon se fait avec soi-même,  

la paix avec les autres.» Une réplique 

qui résume le propos du film?

On place beaucoup d’espoirs dans le 
pardon et il joue en effet un rôle im-
portant, mais pas suffisant. C’est une 
décision individuelle qui ne résout pas 
le problème. La réconciliation implique 
un long processus. Il faut amener les 
deux parties à discuter, admettre leur 
culpabilité, agir pour prévenir un fu-
tur conflit. Mona aurait dû avouer sa 
culpabilité dès le premier jour. Elle se 
comporte comme le Soudan: elle par-
tage ses richesses et son pouvoir, mais 
ne reconnaît pas ses fautes. Le pardon 
peut être accordé dans un second temps. 
Cela dit, je suis optimiste. L’évolution 
vient avec les nouvelles générations, 
comme celle qui a fait la révolution. I

SORORITÉ AU SOUDAN

Mohamed Kordofani évoque les tensions qui traversent son pays dans un récit 
d’émancipation féminine aux allures de thriller. Entretien avec le cinéaste

Mona  

(Eiman Yousif) 

engage Julia 

(Siran Riak) 

comme 

domestique 

contre l’avis 

de son mari 

Akram  

(Nazar Goma). 

TRIGON-FILM

Ténébreuse adolescence
«Vampire humaniste...» X Une descendante de 
Dracula résiste à ses instincts dans une  aimable 
comédie fantastique venue du Québec.

Eclipsés par les zombies depuis une décennie, les 
vampires n’ont pas dit leur dernier mot. La Qué-
bécoise Ariane Louis-Seize s’en inspire pour son 
premier long métrage, Vampire humaniste cherche 
suicidaire consentant, dont le titre signale une co-
médie aux prémices alléchantes. Trop humaniste 
pour chasser, Sasha vit aux crochets de ses pa-
rents, suçotant les pochettes de sang fournies par 
sa mère comme des pom’pots. Lorsqu’ils décident 
de lui couper les vivres, son salut viendra de Paul, 
adolescent suicidaire qui consent à lui offrir sa vie. 
Débute alors une nuit d’errance où la prédatrice 
hésitante s’éprend de sa future victime...

Dans l’Angleterre victorienne, le vampire 
incarnait les pulsions réprimées par le purita-
nisme; ici, il illustre les affres de l’adolescence. Si 
l’humour macabre est bien au rendez-vous et sou-
vent savoureux (avec la plus-value de la langue 
québécoise), Vampire humaniste... est avant tout 
une  comédie romantique au parfum nostalgique, 
dont l’atmosphère et la mise en scène renouent 
avec les films d’ados de la fin des années 1990. 
Alors que Paul tient le rôle du paria harcelé par les 
gros bras du collège, Sasha endosse le stéréotype 
de la jeune gothique, sombre et mélancolique. 

Impeccables, Sara Montpetit et Félix-Antoine Bé-
nard campent ainsi deux marginaux, rétifs aux 
pressions  sociales du monde adulte.

Plus proche de Harold & Maude que de la saga 
Twilight, ce Vampire humaniste... saisit à merveille 
le spleen de la génération Z. Dommage toutefois 
qu’il néglige la métaphore animaliste, qui sem-
blait s’imposer avec une héroïne refusant de tuer 
pour se nourrir. On aurait aussi pu espérer un film 
plus sanglant et sulfureux, instillant un trouble 
qui fait défaut ici. Enfin, passé la surprise initiale, 
le scénario s’avère un peu trop prévisible, conclu-
sion incluse. Malgré ces réserves, Ariane Louis-
Seize signe une œuvre attachante qui démontre, 
après Le Comte ou A Girl Walks Home Alone at Night, 
la richesse inépuisable du mythe. MLR

A l’affiche à Lausanne au Cinématographe, lecinematographe.ch

WAYNA PITCH

ÉCHOS MÉDIATIQUES
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CINÉASTES 2024

Pawo Choyning Dorji
à propos de  

The Monk and the Gun

«L’innocence est un aspect particulière-
ment important dans la vie des Bhouta-
naises et Bhoutanais. Malheureusement, 
avec le changement et la transition vers 
un pays plus moderne et plus éduqué, 
cette belle valeur se perd et disparaît parce  
que l’esprit moderne ne semble pas faire 
de différence entre l’innocence et l’igno-
rance.»

Anthony Chen
à propos de The Breaking Ice

«C’est un film que j’ai réalisé en un temps 
record, de l’écriture jusqu’à la post-pro-
duction. C’est aussi l’entreprise la plus 
folle dans laquelle je me suis lancée de-
puis longtemps. C’était un acte de foi. Une 
aventure sauvage dans un hiver froid et 
glacial. Et une lettre d’amour aux jeunes»

Renée Nader Messora & João Salaviza
à propos de  

Crowrã – The Buriti Flower

«Les défis auxquels les peuples autoch-
tones sud-américains comme les Krahô 
font face aujourd’hui, résonnent sur tous 
les continents. Au Brésil, le bolsonarisme 
a été un véritable massacre, tant du point 
de vue de la destruction des peuples et de 
leurs droits que de la surexploitation et la 
ruine de leur terre.»

Agnieszka Holland
à propos de Green Border

«Grâce à la fiction, je pouvais recréer ces 
événements et donner un visage et une 
voix à celles et ceux qui sont déshumani-
sé·es, y compris les activistes qui sont cri-
minalisé·es et les gardes-frontières qui 
n’étaient pas préparés à faire partie de ce 
laboratoire de la violence et du mensonge 
créé par le gouvernement.»

Mohamed Kordofani
à propos de Goodbye Julia

«Durant mon enfance à Khartoum, je 
ne connaissais personne du Sud, à part 
quelques employé·es de maison, comme si  
nous avions tous pratiqué un apartheid  
social. Avec ce film, j’essaye de me débar-
rasser de ce racisme hérité. Je suis animé 
par un sentiment de culpabilité et un pro-
fond désir de réconciliation.»

Amr Gamal
à propos de The Burdened

«J’ai toujours voulu utiliser mon art pour 
raconter ma ville, parce que j’y suis atta-
ché. J’ai peur de me réveiller un jour et de 
ne plus retrouver les bâtiments, les maga-
sins, les détails que j’aime. Tout le monde 
veut contrôler cette ville portuaire qu’est 
Aden.»
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Ray Yeung
à propos de All Shall Be Well

«All Shall Be Well aborde la question déli-
cate des droits des personnes survivantes 
au sein des couples de même sexe, ainsi 
que les questions très émotionnelles du 
deuil. Notre film s’interroge sur la signi-
fication de la ‹famille› dans ce contexte. 
Les liens du sang confèrent-ils automati-
quement plus de droits? Quel est le plus  
important: la propriété ou des années de 
relation intime?»

Astrid Rondero & Fernanda Valadez
à propos de Hijo de Sicario

«Il semble y avoir deux réalités au Mexique. 
L’une est celle du trafic de drogue. Et l’autre 
celle d’un pays cosmopolite fait de grands 
espoirs. Les femmes du film appartiennent 
au second, qui existe et ne représente pas 
qu’une simple possibilité. L’exemple le  
plus important pour nous est celui des 
‹buscadoras›, ces groupes de mères parties 
à la recherche de leurs enfants disparus.»

Amat Escalante
à propos de Perdidos en la noche

«Il y a dans mon pays deux sociétés violem-
ment contrastées qui flottent dans les airs 
sans jamais se toucher. Dans mes films, je 
veux qu’elles se touchent et entrent en col-
lision pour voir ce qui se passe.»

Amjad Al Rasheed
à propos de Inshallah a Boy

«Inshallah a Boy s’inspire de la lutte d’une 
parente proche. À la mort de son mari, 
conformément aux lois en vigueur en ma-
tière d’héritage, ses biens auraient dû être 
répartis entre les plus proches parents du 
défunt, car le couple n’avait que des filles. 
Toutefois, les frères et sœurs de son mari 
ont renoncé à leur part pour que la veuve 
et ses filles puissent garder leur maison, 
en lui disant: ‹Nous te permettons de vivre 
chez toi.› La formule ‹Nous te permettons› 
m’a interpellé. Que ce serait-il passé dans 
le cas contraire? Qu’aurait-elle fait si la  
famille avait exigé sa maison, comme le 
prévoit la loi?»

Anna Hints
à propos de  

Smoke Sauna Sisterhood

«Comment filmer des personnes nues? 
Comment s’assurer que les corps ne sont 
pas sexualisés? C’était un défi. Car les 
corps des femmes en particulier sont sou-
vent représentés dans les médias comme 
des objets de désir. Comment montrer aux 
spectateurs et spectatrices que les corps 
peuvent être représentés autrement? Dans 
un sauna, la nudité est naturelle et n’a rien 
à voir avec le sexe. Je voulais faire passer 
cela de manière authentique.»

Ernesto Daranas
à propos de Landrián

«La réhabilitation de Landrián a commen-
cé au début de ce siècle. L’engouement 
pour ses films s’est accompagné de la révé-
lation des injustices dont l’artiste avait été 
victime. J’ai décidé de rechercher l’œuvre 
complète de Landrián et de restaurer ses 
courts-métrages.»

Amanda Nell Eu
à propos de Tiger Stripes

«Les structures rigides qui régissent la 
vie d’une jeune fille sont si nombreuses 
qu’elles en viennent à étouffer la nature 
sauvage essentielle que chaque femme 
porte en elle. C’est à elle de retrouver et 
d’honorer son individualité, faite d’ins-
tinct et de résistance.»
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Payal Kapadia 
à propos de  

All We Imagine as Light

«J’avais envie de m’intéresser à l’amitié, qui 
est une forme de relation sans définition 
précise. Quand on grandit, les ami·es font 
partie des gens importants sur qui on peut 
compter, parfois plus que ses proches. Je 
crois que c’est encore plus vrai quand on 
vit loin de sa famille. C’est donc une forme 
de relation que j’avais envie d’explorer.»

Mohammad Rasoulof 
à propos de  

Graines du figuier sauvage

«Lors des manifestations du mouvement 
‹Femme, vie, liberté›, il était strictement in-
terdit à la presse de documenter les événe-
ments en raison de l’intense répression du 
régime. Ainsi, en l’absence de journalistes, 
les citoyen·nes ont commencé à utiliser 
leur téléphone comme outil de couverture 
médiatique, révélant la véritable image de 
la répression.»

Babak Jalali
à propos de Fremont

«J’ai toujours été agacé par la façon dont 
les femmes afghanes étaient montrées: 
toujours cloîtrées à la maison, pauvres, 
opprimées, dans la souffrance, victimes. 
J’ai grandi en Iran, pays où il y a beaucoup 
d’Afghanes, et toutes celles que j’ai ren-
contrées au cours de ma vie étaient des 
femmes puissantes, indépendantes, ac-
tives, qui avaient des projets.»

Boris Lojkine
à propos des  

L’Histoire de Souleymane

«À Paris, on estime que 50 % à 80 % des li-
vreurs genre Uber Eats et compagnie sont 
des sans-papiers. Comme ils sont clandes-
tins, ils sont obligés de louer des comptes 
à d’autres qui, en retour, les exploitent, en 
leur reversant à peine un tiers de ce qu’ils 
ont gagné, quand ils les payent… C’est 
presque de l’esclavage!»

Shiori Ito 
à propos de Black Box Diaries

«On appelle ‹boîte noire› un système dont 
le fonctionnement interne est inconnu ou 
difficilement compréhensible. Le Japon 
est un pays de boîtes noires et j’ai décou-
vert ce qu’il se passe dans cette société lors-
qu’on commence à les ouvrir…»

Lkhagvadulam Purev-Ochir
à propos de City of Wind

«Je suis allée voir un chaman plus jeune 
que moi et ce moment m’a profondément 
marquée, parce que je me suis sentie pro-
fondément vue. J’ai pris conscience de moi-
même, de ce que j’étais vraiment: une jeune 
Mongole surmenée de moins de trente 
ans, portant différents masques et jouant  
différents rôles.»
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SALLES PARTENAIRES

En Suisse romande

FRIBOURG Châtel-St-Denis: Sirius Fribourg: Rex, Korso Kino 
Estavayer: Ciné 16 GENÈVE Genève: CDD, Cinélux, Cinémas 
du Grütli, Bio Carouge, Les Scalas Versoix: Cineversoix Petit-
Lancy: Ciné Saussure JURA Delémont: Cinemont, Cinéma 
La Grange Le Noirmont: Cinélucarne Porrentruy: Cinéma-
joie NEUCHÂTEL Couvet: Cinéma Colisée La Chaux-de-Fonds: 
Cinéma ABC, Scala Le Locle: Ciné-club du Casino Neuchâtel: 
Cinepel, Cinéma Minimum, CCN VALAIS Evolène: Cime Les 
Marécottes: Croisée des liens Martigny: Cinéma Martigny 
Sion: Cinesion VAUD Aubonne: Cinéma Rex Bex: Grain 
de Sel Châteaux-d’Œx: Cineden Chexbres: Grande Salle 
Lausanne: Centre socioculturel Pôle Sud, Cinéma Oblo, Les 
Galeries, Bellevaux, Zinéma, Cinémathèque suisse, Le Ciné-
matographe Pully: CityClub Le Sentier: La Bobine Morges: 
Odéon Nyon: Cinéma Capitole Orbe: Cinéma Urba Sainte-
Croix: Cinéma Royal Vevey: Cinéma Rex Yverdon: Ciné-club
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SORTIES CINÉMA 2025

On Becoming a Guinea Fowl
Rungano Nyoni, 
Zambie

Agent of Happiness
Dorottya Zurbó & Arun Bhattarai, 
Bhoutan

Black Dog
Guan Hu, 
Chine

Ernest Cole, photographe
Raoul Peck, 
France

Pooja, Sir
Deepak Rauniyar, 
Népal

The Village Next to Paradise
Mo Harawe, 
Somalie

Confidente
Çagla Zencirci & Guillaume Giovanetti,
Turquie

All That’s Left of You
Cherien Dabis, 
Palestine

DJ Ahmet
Georgi M. Unkovski, 
Macédoine du Nord

Mandoob
Ali Kalthami, 
Arabie saoudite



24

Landrián de Ernesto Daranas, Cuba

All We Imagine as Light de Payal Kapadia, Inde

Tiger Stripes de Amanda Nell Eu, Malaisie
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