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LA 15ème EDITION DE BLACK MOVIE,

UN ANNIVERSAIRE REBELLE
Depuis quinze ans, le festival BLACK MOVIE se bat pour montrer une cinématographie différente, pour offrir à ses spectateurs de plus en plus nombreux, des images, des idées et des sentiments hors norme, tous uniques et enrichissants.

D’abord dédié à l’Afrique et à ses différentes formes artistiques, BLACK MOVIE s’est ouvert depuis 1999, aux continents latino-américain et asiatique afin d’étendre son territoire pour multiplier les découvertes.

Si 15 ans est l’âge de la première cigarette, du premier baiser ou de la première désillusion, pour BLACK MOVIE c’est l’âge de la tendresse, de l’effervescence et l’occasion d’une extraordinaire sélection de films inédits en Suisse !

Car le festival est toujours tourné vers l’avenir et les films qu’il propose sont autant de traces qui resteront dans l’esprit des gens et qui contribuent à la compréhension et à l’échange des peuples.

Plus de 70 films au programme, un choix qui propose aussi bien des films primés à Cannes et encensés par les médias (comme Mon trésor, Caméra d’Or à Cannes en 2004, Tropical Malady, Prix du Jury à Cannes en 2004, Old boy, prix de la mise en scène dans le même festival et Five d’Abbas Kiarostami, inédit en Suisse) que des films plus rares, qui cherchent encore leur chemin vers le public, ce que nous espérons faciliter. Le festival propose également des Apartés hauts en couleur comme le concert exceptionnel de Geoffrey Oryema au Màd.

La sélection est vaste, mais le terreau l’est également.

Du nouveau cinéma argentin, porté par des cinéastes en urgence de prise de parole, à Abbas Kiarostami, maître du temps et des détails, il n’y a pas de comparaison à faire. Chacun parle de son époque, avec un style, une méthode qui lui est propre, chacun cherche à dire, à montrer, à dénoncer, à vivre !

À l’image de ces femmes coréennes, personnages souvent maltraités ou mal aimés dans les films de Hong Sang-soo aux réalisatrices, plus combattives, qui filment, caméra au poing, les conditions de vie difficiles et les combats de leurs concitoyens pour un monde meilleur. 

Documentaires, plans-séquences, courts-métrages pop, œuvres trash ou violentes, films d’apprentissage, BLACK MOVIE montre, une fois de plus, l’étendue impressionnante de la production cinématographique et se fait le porte-parole de cinéastes majeurs et « différents ». 

Car si certains pays produisent énormément, d'autres, par choix ou par manque de moyens, ne soutiennent pas du tout les cinéastes, ni en terme d'infrastructures, ni en terme de financement.

Pourtant, il est culturellement et politiquement capital pour un pays de développer ses propres images, ne serait-ce que parce qu'elles contribuent à faire exister son identité à l'étranger. Le fait de montrer ces films participe donc pleinement à l'existence d'une cinématographie, d'autant plus qu'ils valorisent les spécificités culturelles et identitaires du pays de provenance.
Par ailleurs, la profusion des images circulant dans le monde, phénomène qui va en s'accentuant (dû notamment à l'arrivée du numérique dans les salles de cinéma), risque de faire disparaître les films d'auteur, les films hors circuits commerciaux, au profit de films plus rentables. De plus en plus de salles multiplexes s'ouvrent, entraînant dans leur sillage la disparition de salles indépendantes, favorisant ainsi une forme de monopole. À long terme, cela peut signifier la fin de ces films, qui, s'ils ne sont pas générateurs d'entrées financières, amènent une essentielle diversité culturelle. 

Il est donc nécessaire de continuer à les montrer, à les faire vivre.

LES FILMS DE LA PROGRAMMATION

« 15 » OU L'ADOLESCENCE REBELLE

15
Royston Tan
Singapour
2003

Cut*
Royston Tan
Singapour
2003

Mother*
Royston Tan
Singapour
2001

Hock hiap leong*
Royston Tan
Singapour
2001

A state of mind
Daniel Gordon
GB – Corée du Nord
2003

Abjad (la première lettre)
Abolfazl Jalili
Iran
2003

B-happy
Gonzalo Justiniano
Chili
2003

Boutique
Hamid Nematollah
Iran
2004

Feux de camp (Campfire)
Joseph Cedar
Israël
2004

Fruitful Summer 
Guo Jing, Ke Dingding
Chine
2003

Khorma, le crieur de nouvelles
Jilani Saadi
Tunisie
2004

La Nina santa
Lucrecia Martel
Argentine
2004

Lakeside murder case
Shinji Aoyama
Japon
2003

Lu Cheng (Passages)
Yang Chao
Chine
2004

Mes 15 ans
Bernard Corteggiani
Mexique - France
2004

Mon trésor 
Keren Yedaya
Israël
2004

Onibus 174
José Padihla
Brésil
2002

Ocean fever (Haiyang re)
Chen Lung-nan
Taïwan
2004

Schiza
Guka Omarova
Kazakhstan
2004

Tropical malady
Apichatpong Weerasethakul
Thaïlande
2004

Youth (Yuva)
Mani Ratman
Inde
2004

ECRANS NOIRS                  

Abouna
Mahamat-Saleh Haroun 
Tchad
2002

La caméra de bois
Ntshaveni Wa Luruli
Afrique du sud
2003

Un amour d’enfant
Ben Diogaye Bèye
Sénégal
2003

Zulu love letter
Ramadan Suleman
Afrique du sud
2004

DOCUMENTAIRES RECENTS DE RESISTANCE            

Friends of Foe
Lee Ji-young
Corée du Sud
2002

We are workers or not
Kim Mi-re 
Corée du Sud
2004

Life goes on 
Ryu Mi-rye 
Corée du Sud
2004

What do people live for
Lee Kyung-soon 
Corée du Sud
2003

It goes on (the undocumented is documented)
Joo Hyun-sook
Corée du Sud
2004

21H L’HEURE DU THRILLER

Memories of murder
Bong Joon-ho
Corée du Sud
2003

Sympathy for M. Vengeance
Park Chan-wook 
Corée du Sud
2002

Old boy
Park Chan-wook
Corée du Sud
2004

HONG SANG-SOO

La femme est l’avenir de l’homme
Hong Sang-soo
Corée du Sud
2004

Le jour où le cochon est tombé dans le puits
Hong Sang-soo
Corée du Sud
1996

Le pouvoir de la province Kwangwon
Hong Sang-soo
Corée du Sud
1998

La vierge mise à nu pas ses prétendants
Hong Sang-soo
Corée du Sud
2000

Turning gate
Hong Sang-soo
Corée du Sud
2003

NUEVO CINE ARGENTINO

Bonanza
Ulises Rosell
Argentine
2001

Buena vida (delivery)
Leonardo di Cesare
Argentine
2004

El Delantal de Lili
Mariano Galperin
Argentine
2004

Imposible
Cristian Pauls
Argentine
2003

Invierno, mala vida 
Gregorio Cramer
Argentine
1997

Los Muertos
Lisandro Alonso
Argentine
2004

Una de dos
Alejo Hernan Taube
Argentine
2004

Carte blanche à l’Universidad del cine

Mala epoca
Sand, De Rosa, Roselli, Moreno
Argentine
1998

Moebius
Gustavo Mosquera
Argentine
1997

Solo por hoy
Ariel  Rotter
Argentine
2000

ABBAS KIAROSTAMI En collaboration avec le CAC

ABC Africa
Abbas Kiarostami
Iran
2001

Avec ou sans ordre*
Abbas Kiarostami
Iran
1981

Au travers des oliviers
Abbas Kiarostami
Iran
1994

Deux solutions pour un problème*
Abbas Kiarostami
Iran
1975

Expérience
Abbas Kiarostami
Iran
1973

Five
Abbas Kiarostami
Iran
2003

La récréation*
Abbas Kiarostami
Iran
1972

Le choeur*
Abbas Kiarostami
Iran
1982

Le costume de mariage
Abbas Kiarostami
Iran
1976

Le goût de la cerise
Abbas Kiarostami
Iran
1996

Le pain et la rue*
Abbas Kiarostami
Iran
1970

Le passager
Abbas Kiarostami
Iran
1974

Le vent nous emportera
Abbas Kiarostami
Iran
1999

Les élèves du cours préparatoire
Abbas Kiarostami
Iran
1985

Où est la maison de mon ami ?
Abbas Kiarostami
Iran
1993

Ten
Abbas Kiarostami
Iran
2002

Ten on ten
Abbas Kiarostami
Iran
2002

En gras les noms des réalisateurs présents lors du Festival, les films suivis d’une *sont des courts-métrages.
15 OU L’ADOLESCENCE REBELLE
Je me souviens du temps où j'étais un poète

Je filais dans le vent sur ma motocyclette

Ma guitare sur le dos

Et la tête pleine de mots

Je me rappelle ce temps où j'étais un poète

J'étais adolescent ni ange ni trop bête

Ce temps-là est révolu

Je ne le reverrai plus

Et s'il m'arrive de croiser sur mon chemin

Un de ceux qui ressemblent à celui que je fus

Je lui fais un salut un signe de la main

C'est mon adolescence que je salue

Je lui fais un salut un signe de la main

Ou bien je fais semblant de ne l'avoir pas vu

Adolescence, Paroles : Georges Moustaki

Qu’ils soient rebelles, oppressés, abandonnés, révoltés ou désabusés, les adolescents, véritables héros de cette section, portent tous en eux nos rêves et nos doutes, oubliés ou encore vivaces.

Pour fêter les 15 ans du festival, BLACK MOVIE propose un panel de films très divers sur ce thème universel, et vous invite à suivre autant d’héros et d’héroïnes qui luttent pour leur identité, leur avenir, dans des conditions de plus en plus difficiles. Chaque adolescent véhicule les problèmes de son temps, il les intègre, les vit et cherche, en général, à s’en défaire. Pourtant, selon les cultures, les continents et les villes, on se rend compte que l’adversité est acceptée plus ou moins docilement, et que ce n’est pas forcément le joug de l’Etat qui rend les hommes moins libres. Dans 15 de Royston Tan, la démocratie, le confort sont présents, mais les jeunes sont sans espoir. Ils rappellent le mouvement punk anglais des années 70 et leur No future, alors que les films africains cherchent tous une issue, un sens, aux difficultés qu’ils rencontrent et un moyen de les dépasser.

Changer la société, contrer l'autorité, survivre dans une situation de guerre, amorcer une relation amoureuse, entrer dans la vie active sont autant de moments charnières dans le parcours difficile de l'enfance à l'âge adulte. 

Ce sont ces moments que le cinéma fixe et que BLACK MOVIE avait envie de montrer, pour se faire écho de ses propres préoccupations et laisser la parole à la génération future, celle dont nous espérons montrer les films encore longtemps. 

Parmi les 18 films de cette section, voici un aperçu des plus significatifs.

Mon trésor, de Keren Yedaya, Caméra d’or au dernier Festival de Cannes est le film d’ouverture de BLACK MOVIE. Keren Yedaya raconte avec une belle sensibilité, la vie d’une jeune femme prostituée que sa fille voudrait bien ramener à la vie normale. Cette jeune adolescente ne réussira pas à éviter que sa mère ne retourne se prostituer dans les quartiers les plus mal famés de la ville. En évitant tous les pièges possibles de son sujet, d’un ton naturel, simple et profondément poétique à la fois, la réalisatrice israélienne nous brosse ici deux portraits de femmes touchants, inoubliables d’humanité. Elle dénonce un ordre social où les femmes sont des citoyennes de seconde zone, corvéables à merci pour le bon plaisir de ceux qui détiennent le pouvoir. 

15, film phare de Royston Tan, donne son titre à la section et le ton de cette programmation effervescente. Accompagné de trois courts-métrages du réalisateur, 15 aborde le quotidien de cinq adolescents âgés d’une quinzaine d’années, vivant à Singapour sans aucun repère social, sauf celui d’appartenir à un groupe uni par l’amitié. Ils ont quitté la cellule familiale et leur école, passant leur temps à tenter de nouvelles expériences, souvent douloureuses. Désœuvrés, seuls et en quête d’identité, ils errent sans âme dans cette ville ultra moderne, qui les ignore et les marginalise. Royston Tan a choisi de tourner avec des adolescents qui jouent leur propre rôle, donnant une force supplémentaire au film.

Abjad, la première lettre, suit Emka, un jeune Iranien, attiré par toutes les formes d’expression artistique. Ses parents rejettent sa vocation qu’ils considèrent comme une offense à Dieu. Une jeune fille, Maassoum, s’installe dans le quartier avec ses parents qui reprennent la gérance du cinéma local. De leur première rencontre naît une passion forte et réciproque. La révolution éclate, le pouvoir religieux se met en place, la guerre s’installe. La famille de Maassoum quitte la ville. Emkan part sur ses traces jusqu’à Téhéran, armé de sa caméra super 8. C’est le parcours hors du commun du réalisateur qui nous est conté.

Présenté dans la section Un Certain Regard à Cannes en 2004, Schiza est le premier long-métrage de la réalisatrice-scénariste Guka Omarova. Ce film nous entraîne au Kazakhstan, au début des années 90. On suit le destin de Mustafa, quinze ans, surnommé Schizo. Il est chargé par le petit ami de sa mère de trouver des boxeurs pour des matchs illégaux. Mais sa vie bascule lorsque l'une de ses recrues est mortellement blessée au cours d'un combat. Parcours d’apprentissage, de découverte de sa propre éthique, le film nous interroge sur les limites de notre propre morale et sur les choix qui en découlent.

Le ton choisi par Yang Chao pour son premier long-métrage Passages est clair : il se refuse à surexploiter la dimension mélodramatique d’un film qui met en scène deux paumés, symptomatiques des mutations économiques et sociales de la Chine nouvelle, pour lui préférer un humour minimaliste. Rarement dans le jeune cinéma chinois actuel, pourtant déterminé à mettre en scène le caractère écrasant de la culture et du système chinois, un cinéaste aura donné à ressentir aussi bien cet espace impossible à embrasser, par la fixité (superbes et pertinents cadrages) ou la mobilité (la récurrence des trajets, jusqu’à l’inanité du mouvement). Passages a cette particularité d’avoir été validé par le très sévère comité de censure chinois, mais il n’est pas conciliant pour autant

« Tropical Malady traduit mon attirance pour les paysages vierges et les mystères. C'est un chant d'amour et d'obscurité. ». Par cette formule lumineuse, Apichatpong Weerasethakul définit un des plus beau film qu'il nous ait été donné de voir cette année. Remarqué en 2002 avec l'intrigant Blissfully Yours, le réalisateur thaïlandais explore un monde de l'entre-deux, confronte l'âme humaine à sa part d'ombre et livre un conte inquiétant, hanté par les fantômes. Aussi expérimental que son précédent long-métrage, Tropical Malady se compose de deux films distincts, deux tableaux dont l'un serait le négatif de l'autre. Prix du jury à Cannes en 2004, Tropical malady est un film rare, pour lequel aucun distributeur suisse ne s’est encore avancé !

Tous ces personnages ont en commun le désir de vivre, de s’affirmer et d’exister au-delà des frontières psychologiques, politiques ou géographiques, démontrant ainsi l’universalité de la nature humaine, de ses luttes et de ses espoirs.

BLACK MOVIE, en montrant ses films INEDITS EN SUISSE veut participer à l’ouverture de Genève sur le monde et continuer sa ligne artistique forte de films des continents dits du sud.

Invités : Keren Yedaya Mon trésor ; Hamid Nematollah Boutique ; Joseph Cedar Campfire ; Shinji Aoyama Lakeside murdercase, Bernard Corteggiani Mes 15 ans ; Chen Lung-nan Ocean Fever.

ÉCRANS NOIRS

Les Ecrans Noirs font échos à la section 15 ou l’adolescence rebelle, et traitent de thèmes liés aux droits de l'enfance à travers quatre fictions récentes qui comportent des messages forts destinés aux adultes. 

Le festival BLACK MOVIE a programmé en 2004 des documentaires de proximité, montrant par là l'engouement des jeunes réalisateurs pour le numérique. Moins coûteux, ces films se tournent plus rapidement et vont prendre une réelle place dans le monde des images.

Parallèlement, des cinéastes continuent à privilégier les long-métrages de fiction en 35 mm et souhaitent ainsi atteindre les publics des salles de cinéma, en Afrique et ailleurs.

Parmi ces films, un certain nombre traitent de la place de l'enfance dans la société. 

Leur rôle éducatif n'est pas dû au hasard : les cinéastes sont conscients de l'impact énorme que peut avoir un film, et adoptent intentionnellement une voie (une voix?) où leur discours contribue au mieux-vivre des citoyens.

Pour la scolarisation des plus jeunes, contre l’abandon, contre le racisme, ces thèmes sont traduits par une histoire, parfois rocambolesque, qui égrène au fil de son déroulement de multiples rebondissements et anecdotes étonnantes. Le but n'est pas de dire " ne faites pas ceci, faites cela", mais bien plutôt " voyez ce qui pourrait arriver si…, observez ce qui se passe là… " et amener par la réflexion le spectateur à la bonne conclusion.

Le réalisateur sud-africain Ntshaveni Wa Luruli suit des enfants au cœur d’une township non loin du Cap, dans le magnifique La caméra de bois. Il semblerait que la fin de l’Apartheid n’ait pas atteint cet endroit où la misère est omniprésente. Les enfants doivent trouver leur place au milieu du chaos et écrire leur propre histoire. Des premiers pas d’un cinéaste en herbe qui donne ses lettres de noblesse à sa township, jusqu’au destin tragique de Sipho, voyou au grand cœur que ses folies mènent à la morgue, La caméra de bois raconte l’histoire d’une amitié entre deux enfants, incompris de leurs parents, qui refusent ce qui leur apparaît comme une compromission avec l’ennemi. Il faudra toute la détermination des enfants, toute l’intelligence de M. Shawn qui sait que la musique n’a pas de couleur, pour donner une chance à l’impossible. Mais les enfants se séparent, tentés par le repli identitaire.

Abouna quant à lui, traite de front le problème de l’abandon du point de vue de deux enfants abandonnés par leur père. La mère parle d'irresponsabilité de son mari, mot que les enfants cherchent à comprendre. « C’est un mot d’adulte, un mot qu’ils ne comprennent pas, alors ils essaient de savoir ce que cela veut dire… Car c’est le premier mot qu’ils apprennent dans leur confrontation avec le monde des adultes. J'ai voulu l’interrogation des enfants sans intellectualité. L'absence ou la démission du père n'est pas propre au Tchad. Ce que les enfants demandent aux adultes, c'est comment construire et se construire quand il n’y a pas de repère, pas de transmission ? » nous dit le réalisateur Mahamat-Saleh Haroun.
Dans Un amour d’enfant, Omar, Yacine, Layti, Ngone et Demba, cinq copains et copines de Dakar partagent les bancs d’école et les histoires d’amour débutantes. Ils ont une dizaine d'années, l'âge des secrets échangés, de la parole donnée. Enfances urbaines entre l'école et les jeux. Mais c'est aussi la découverte de nouveaux sentiments, premiers émois que l'on ne nomme pas encore amour, et de la réalité et l'injustice de la vie.

Zulu Love Letter, balaye le champ politique post-apartheid et laisse croire que, dix ans après, l’espoir suscité par la commission de réconciliation et de vérité (Truth and reconciliation commission, décidée par Nelson Mandela), Soweto a perdu toute certitude. Jour après jour, des familles entières vont témoigner devant la commission, ils ont perdu leurs fils et leurs filles massacrés par les racistes blancs. Mais la commission ne donne aucune suite. Aucune enquête n’a abouti. C’est l’amnésie totale. Les suppôts de l’apartheid courent toujours. Les témoignages qu’apporte Ramadan Suleman sont troublants, choquants même (d’autant plus que Nelson Mandela avait mis tout son poids de héros national dans cette démarche). Un film indispensable, pour ne pas oublier.

Invités : Ben Diogaye Bèye Un amour d’enfant ; Ramadan Suleman Zulu love letter.

PARCOURS AU PAYS DU MATIN CALME
Le cinéma coréen est plus que jamais présent dans les médias européens. En couverture des Cahiers du cinéma, en dossier spécial dans Libération, le cinéma coréen passionne, intrigue, fait réfléchir. Il démontre surtout qu’un pays peut développer une importante industrie cinématographique par la contrainte, notamment celle des quotas pour les films nationaux. 

La Corée du Sud ose se donner les moyens d’une industrie cinématographique forte, avec un cinéaste au poste de ministre de la culture des films déjà culte avant de sortir en salles (comme Old Boy, que nous diffusons en avant-première suisse), et une diversité d’univers et de talents que l’Europe peut envier.

Car de la plainte muette des femmes de Hong Sang-soo, à l’énergie destructive du héros de Old Boy ; des policiers impuissants de Memories of murder à la lutte très réelle des ouvriers de We are workers or not ?, la Corée dévoile ses multiples facettes, sa culture complexe, sans complexes aucuns, et arriverait presque à faire oublier son climat politique, fermé et autoritaire. Presque, car en toile de fond, derrière les meurtres, les fausses histoires d’amour à l’eau de rose et les portraits de famille, c’est le manque que nous ressentons, la désuétude, l’ennui, la frustration de ne pas être aussi libre que ces personnages qui hantent les écrans, à la recherche d’une liberté et d’un confort inexistant.

Petit historique du cinéma coréen :

Les structures industrielles du cinéma coréen sont le produit de son histoire, une histoire a bien des égards atypiques : le nationalisme exacerbé de la Corée du Sud, conséquence évidente des suites de la guerre, a favorisé l'exigence d'un cinéma national fort.

Une première génération de cinéastes a débuté dans les années 50, après les troubles années d'après-guerre, et s'est formée à l'école des genres et du mélodrame. 

Le cinéma passe sous la tutelle du Ministère de l'Information après le coup d'état de Park Chong-hui en 1961. Ce Ministère mène une politique radicale en faveur de la promotion du cinéma national, qui soumet les producteurs à des contraintes techniques et financières lourdes – par exemple, réaliser au moins 15 films par an -. Le nombre de sociétés de production chute, passant de 71 à 16 et un système de quotas tente de sauver la mise. Dès 1963, avec l'élection de Park Chong-hui, les conditions deviennent encore plus draconiennes. De plus, des mesures, destinées initialement à renforcer l'identité nationale, privilégier la qualité et encourager le patriotisme durcit dans les faits les normes. La survie de la production dépend dès lors des différents amendements qui tiennent compte de la réalité économique des productions et importations. 

Une seconde génération de cinéastes grandit à l'ombre de la dictature militaire dans les années 70 et 80 et y puise une énergie nouvelle, malgré les difficultés financières et la censure.

Le début des années 80 est marqué par une agitation politique incessante contre le régime, suite à l'assassinat de Park Chong-hui. Sous la pression, le régime se démocratise à la fin des années 80 et le marché s'ouvre selon les prescriptions d'une politique économique plus libérale. Les quotas mis en place dès les années 60 sont maintenus, provoquant l'ire des exportateurs américains. Les nouvelles réglementations favorisent la création de sociétés de production et la censure a la main moins lourde. La signature d'un accord entre le gouvernement coréen et l'industrie cinématographique américaine autorise celle-ci à distribuer directement ses films en Corée, créant un précédent qui suscite de nombreuses réactions auprès des cinéastes coréens. Le poids du cinéma américain va rapidement se faire sentir et entraîne des mesures ministérielles visant à nouveau à protéger le cinéma national.

Les années 90 voient arriver une nouvelle vague de cinéastes qui donne au cinéma coréen actuel toute sa vitalité. Moins formatés, plus libres, ils s'attaquent aux sujets brûlants de la société coréenne longtemps maintenue sous la loi du silence tels que patriarcat, condition des femmes ou violence politique et sociale… ceci dans des genres aussi divers que drames psychologiques ou thrillers. Dès lors, les films mettent en images une certaine société coréenne à la fois retenue, nerveuse, passionnée et éprise de liberté.

Le parcours que BLACK MOVIE offre propose trois angles d’approche bien distincts du cinéma coréen : les documentaires récents de résistance, avec deux réalisatrices présentes, les thrillers, avec l’incontournable Old Boy, et cinq films de Hong Sang-soo, dont son dernier, La femme est l’avenir de l’homme qui sera ensuite diffusé au Bio 72.

Documentaires récents de résistance
Cinq films coup de poing, cinq documentaires passionnants qui nous plongent au cœur de la société coréenne contemporaine, à travers divers portraits.

BLACK MOVIE a la chance d’accueillir deux réalisatrices de cette section, Kim Mi-re (We are workers or not) et Joo Hyun-sook (It goes on-The undocumented is documented) pour parler des conditions de réalisation cinématographique et de vie de ce pays encore méconnu qu’est la Corée du Sud.

Documents sur le vif, témoignages à chaud, les films proposés dans ce programme ont un message à faire passer de toute urgence.

Réalisés, montés, produits et diffusés avec les moyens du bord, souvent par une seule personne, ces films nous racontent sur un ton univoque l'envers du décor dans un pays qui s'est démocratisé, il y a une vingtaine d'années, et qui a connu un boom économique fulgurant.

"Je filmais une manifestation lorsque la police a commencé à charger les manifestants. Devant ma caméra, un jeune homme se faisait tabasser. J'ai hésité à poser ma caméra, mais j'ai décidé de continuer à filmer. Ce jour-là j'ai compris l'importance de faire ces images pour témoigner de ce qui se passe vraiment ici " raconte Joon Hyun-sook réalisatrice de It goes on-The undocumented is documented.
"Je n'oublierais jamais avoir entendu ce syndicaliste m'avouer qu'il aurait abandonné son combat depuis longtemps s'il n'avait vu le We are workers or not ou encore cette salle entière de 500 personnes en larmes à la fin de Friends or foe" dit en substance une des réalisatrices de Labor News production.

Le film est considéré comme un outil permettant de toucher le plus grand nombre possible et de garder une trace des combats menés.

Regroupés dans des structures de production militantes, ayant même mis sur pied un festival semi-légal à Séoul, ces documentaristes nous étonnent aussi dans ce qu'ils révèlent de la société coréenne, notamment sur sa manière d'appréhender et d'organiser une lutte sociale. Dans cette société extrêmement hiérarchisée, le fait de s'opposer au pouvoir relève d'une expérience exaltante et permet de découvrir le sens du mot liberté.

Les protagonistes de It goes onThe undocumented is documented en sont loin. Au début des années 90, alors que l'économie coréenne atteint un sommet, le gouvernement encourage l'entrée en masse de travailleurs immigrés dans le pays.

Dix ans plus tard, nombre d'entre eux mènent des existences de fantômes, ayant perdu tous leurs droits. Pour tenter de régler ce problème social, le gouvernement a institué un permis spécifique qui a eu l'effet contraire de celui escompté, conduisant nombre de ces travailleurs au désespoir et parfois même au suicide.

Les victimes ont aussi été nombreuses dans le combat mené par les employés précaires, au statut de petits patrons sous-traitants du béton coréen, de We are workers or not. Ces derniers, payés à la tâche, sans autre choix que de travailler vingt heures par jour, vont tenter de se faire entendre. Certains d'entre eux, acculés, commenceront une grève de la faim fatale. Là, encore, le courage de combattre et de s'opposer dressera une ligne claire entre ceux qui n'ont rien à perdre et les autres.

Qui sont les amis ? Qui sont les ennemis ? Telle est la question posée dans Friends or foe où l'on assiste à la naissance d'un syndicat parmi les travailleurs sans contrats fixes de la Korean Telecom, puis à une lutte sans merci qui va durer 517 jours. Le froid, les coups de la police, mais surtout la trahison de nombre d'ouvriers initialement solidaires auront finalement raison de l'acharnement, jusqu'à la mort, de la plupart des syndiqués.

La détermination des familles de disparus racontée dans What do people live for  a permis la création en 2000 d'une commission d'enquête formée aussi bien de personnes de la société civile que de fonctionnaires. On les suit jour après jour dans leurs enquêtes kafkaïennes, à la recherche des disparus de la dictature des années 80. Les recherches s'avèrent souvent vaines, et la commission se heurte aux méandres opaques et glauques de la bureaucratie, et donc du pouvoir, peu motivé à ce que la lumière soit faite.

"La vie de ma mère qui débute une nouvelle histoire d'amour à l'aube de la soixantaine vue à travers mon regard de documentariste au moment où je deviens mère à mon tour." Ryu Mi-rye, commente ainsi la chronique intime qu'elle nous livre dans Life goes on. Un récit qui nous éclaire sur le rôle de la femme dans la société coréenne mais également sur les questions universelles et poignante de la maternité.

Ce programme fera l'objet d'une table ronde : Suisse/Corée, démocraties et droits des travailleurs, le dimanche 27 février à 16h30.

Cette table ronde réunira Joo Hyun-sook et Kim Mi–re, réalisatrices, ainsi que des représentants des syndicats S.I.T. et sera animée par Pauline Plagnat, spécialiste dans l'économie des pays d'Asie du Sud-est à l'I.U.E.D.
Invités : Kim Mi-re We are workers or not ; Joo Hyun-sook It goes on (the undocumented is documented).
Rétrospective Hong Sang-soo
Hong Sang-soo est un réalisateur dont le festival BLACK MOVIE suit avec un grand intérêt le travail. La Vierge mise à nu par ses prétendants avait été présenté en 2001, Turning gate a marqué les esprits à sa sortie en 2002 et 2004 a vu apparaître sur les écrans sa dernière œuvre La femme est l'avenir de l'homme.

Dans la verdure d'une province au pouvoir mystérieux ou tout au fond d'un puits, aux souliers d'une vierge ou face à une porte tournante, les personnages de Hong Sang-soo sont tous à la recherche du temps perdu et d'un désir insaisissable, portés par une obstination affligée et noyés dans les gorgées d'alcool. Le réalisateur ne cache d'ailleurs pas que sa direction d'acteurs doit beaucoup aux verres de soju ingurgités à longueur de tournage. Le cinéma du Coréen semble pareillement enivré, fluide, aérien, avec ses secondes lasses, comme suspendues aux lèvres de ses jeux narratifs.

Réalisateur reconnu dès son premier film, Hong Sang-soo dépasse l'Orient et découvre l'Occident apprécié par un nouveau public, la presse et les critiques cinéma. Les talents cachés de la Corée se découvrent. Né le 25 Octobre 1960 à Séoul, Corée, il étudie à l'université de Chungang avant de partir aux Etats-Unis. A son retour en Corée, Hong Sang-Soo travaillera comme réalisateur pour des fictions pour la télévision. 

Le premier film du réalisateur sera Le Jour où le cochon est tombé dans le puits. C'est grâce à ce premier film que le réalisateur va aussi connaître un premier succès. Il réalisera, deux ans plus tard, Le Pouvoir de la province du Kangwon qui sera présenté à Cannes dans la section "Un Certain Regard".

C'est en 2000 avec La Vierge mise à nue par ses prétendants que le réalisateur va connaître alors un véritable succès et être reconnu comme un des plus grands réalisateurs de la nouvelle vague coréenne.

Avec Turning Gate Hong obtient son meilleur succès commercial ainsi que la reconnaissance du public et des critiques coréens. Professeur de cinéma à l'université nationale des Arts de Corée jusqu'en juin 2002, Hong réalise son cinquième long-métrage, La femme est l'Avenir de l'Homme, coproduit par Mk2. 

Filmographie :

Le Jour où le cochon est tombé dans le Puit, 1996

Hyo-Seop, un écrivain sans grand talent, aime Bo-Gyung, une femme mariée. Min-Jae, ouvreuse dans un cinéma, est amoureuse de Hyo-Seop. Elle occupe toutes sortes d'emplois pour subvenir aux besoins de ce dernier. Mais Hyo-Seop ne l'aime pas et se contente de lui emprunter régulièrement de l'argent.

Pokyung, pour sa part, est mariée à Tong-Woo qui gagne bien sa vie grâce à un métier qu'il n'aime pas. Celui-ci soupçonne son épouse de le tromper...
Le Pouvoir de la province de Kangwon, 1998 
Un été étouffant et humide à Séoul. Au lendemain d'une histoire d'amour avec Sangkwon, son professeur à l'université, Jisook décide de partir en vacances avec ses deux amies à Kangwon. Bien que Jisook soit la seule femme que Sangkwon ait aimée, celui-ci semble s'être remis de leur rupture et cherche un poste d'enseignant titulaire. Son voyage à Kangwon coïncide avec celui de Jisook...
La Vierge mise à nue par ses prétendants, 2000 
Soo-Jung, une jeune fille de 24 ans, écrit et travaille comme assistante vidéo pour Young-Soo, un cinéaste indépendant. Celui-ci, plus âgé qu'elle, retrouve Jae-Hoon, un ancien camarade de lycée qui s'est enrichi en tenant une galerie d'art. Ce dernier succombe aussitôt au charme de Soo-Jung, malgré le total effacement de celle-ci. Une liaison s'installe entre eux, mais la jeune femme, toujours vierge, refuse l'acte sexuel au grand désarroi de son soupirant. Young-Soo est également attiré par sa collaboratrice...
The Turning Gate, 2003

À Séoul, Gyung-soo est un comédien de théâtre plutôt connu. Il a tourné avec un réalisateur en qui il avait confiance mais le film s'est soldé par un échec. Malgré ses suppliques, il n'a touché qu'une partie infime de son cachet. Sans parler du rôle qu'on lui avait promis et qui lui passe sous le nez… Gyung-soo se rend alors à Choonchun pour rendre visite à un vieil ami écrivain. Celui-ci lui présente une danseuse sculpturale, Myung-sook. Après une soirée très arrosée avec Gyung-soo et son ami, la jeune femme jette son dévolu sur Gyung-soo. Les deux jeunes passent la nuit ensemble dans un motel. Nul ne sait que l'ami écrivain de Gyung-soo aime Myung-soo, il ne lui a jamais révélé ses sentiments. Les rapports entre les deux hommes s'enveniment à mesure que Myung-soo s'éprend de façon obsessionnelle de Gyung-soo. Pour chasser les mauvais souvenirs de Choonchun, Gyung-soo prend le train pour Gyungjoo. Sun-young, sa voisine de compartiment, lui dit reconnaître son visage et commence à le séduire. Quand elle descend du train, il lui emboîte le pas et la retient, mais elle a une attitude ambiguë. Gyung-soo suit Sun-young jusque chez elle. Le lendemain, il rassemble son courage et frappe à la porte. Cette fois, il tombe follement amoureux…
La femme est l'avenir de l'homme, 2004 
Les premières neiges sont tombées sur Séoul. Munho, professeur d'art plastique, retrouve son ami Hunjoon, cinéaste sans le sou qui vient des Etats-Unis. Ils partent sur les traces de Sunhwa, une jeune fille dont ils étaient tous les deux amoureux quelques années auparavant…

Ce film sera diffusé au Bio 72, après le festival BLACK MOVIE.

21H l’heure du Thriller
Pas nés de la dernière pluie, les films de genre coréens ont déjà une longue histoire derrière eux.

Autrefois considérés comme de pâles imitations fabriquées à la chaîne, conséquence du système de quotas coréens, les films de genre ont désormais gagné leurs lettres de noblesse et sont reconnus comme parmi les plus inventifs dans le paysage cinématographique mondial.

Leur virtuosité n'empêche pas une certaine désinvolture où le second degré est toujours présent. On passe de l'humour absurde à la tendresse, de la violence à la cruauté, du lyrique au sordide en un claquement de doigts.

Les trois thrillers coréens que nous avons choisi de présenter sont parmi les meilleurs de ces deux dernières années et ont été plébiscités dans leur pays d'origine.

La vengeance est le thème auquel Park Chan-wook a consacré deux films. Tout d'abord dans un film d'une extrême noirceur, Sympathy for Mr Vengeance, qui permit à son auteur une renommée mondiale. Une seconde fois avec une jubilation lyrique dans Old Boy, grand prix au dernier festival de Cannes et numéro un au box-office coréen l'année dernière.

Sympathy for Mr Vengeance nous entraîne dans une vertigineuse descente aux enfers. Après une mise en place très ludique qui brosse en quelques magnifiques scènes contemplatives les portraits des trois personnages principaux, l'intrigue déraille pour plonger le spectateur dans un cheminement implacable, illustrant le cercle vicieux de la loi du talion. 

Ryu est un jeune homme sourd muet. Il perd son travail ainsi que le rein qu'il avait réussi à trouver pour la greffe nécessaire à la survie de sa sœur. Afin de pouvoir réclamer une rançon à son ex-patron pour la sauver, il décide alors d'enlever son enfant. Mais ce dernier meurt et la situation devient incontrôlable et mène à une hécatombe absurde.

La situation dans laquelle se trouve plongé Oh Dae-soo, anti-héros indestructible de Old Boy, est également insensée. Enfermé sans savoir par qui ni pourquoi pendant quinze ans, il va découvrir à ses dépens les pourquoi et les comment de son enfermement. Là aussi, il est question de vengeance avec effets sonores appuyés, et tout est question de style. Tiré d'un manga, Old Boy fait montre d'une réalisation exceptionnelle à tous les niveaux, aussi bien par sa photographie que par sa mise en scène et son inventivité visuelle. La violence est parfois insoutenable pour qui a un peu d'imagination, mais comme dans Sympathy for Mr Vengeance, cette violence est justifié par l'impasse dans laquelle se retrouvent les personnages. 

Memories of murder est d'une toute autre nature. Inspiré de faits réels, qui se sont déroulés entre 1986 et 1991, le pays est en pleine crise politico-militaire avec la Corée du Nord, et chacun craint une intervention militaire de l'autre, les raids sont fréquents ainsi que les exercices en cas d'attaque. La Corée se découvre alors un serial killer, auteur de dix crimes dans un rayon de deux kilomètres

Dans ce climat, deux policiers vont s'opposer puis se rejoindre.

Le premier incarne le bon sens obtus de la campagne, le second est fraîchement débarqué de la ville et féru de criminologie.

Cette opposition permet à Bong Joon-ho de pointer les dysfonctionnements du système judiciaire et policier de l'époque (inventions de preuves, superstitions archaïques, etc…), comparaison évidente de la campagne pauvre et de la riche capitale. Les caractéristiques atypiques et peu reluisantes de tous les personnages du film, la perspicacité de Bong Joon-ho, la critique de la société coréenne des années 80, le réalisme du film, son rythme angoissant et ses allures burlesques en font une œuvre unique à ne pas rater, avec comme cerise sur le gâteau, une fin magnifique taillée dans l'amertume.
NUEVO CINE ARGENTINO
Depuis quelques années, les regards cinéphiles sont tournés vers ce continent où un vent de fraîcheur créative souffle et s’impose en dépit des crises de société. Portée par une jeune génération de cinéastes, la « nouvelle vague argentine » engage des perspectives vives, à la fois intimistes et universelles. El Bonaerense de Pablo Trapero (sélection BLACK MOVIE 2003) décrivait le quotidien rude et corrompu d’un petit poste de police en lisière de Buenos Aires, véritable microcosme de ce malaise social que dépeint également Bonanza de Ulises Rosell, documentaire sur un excentrique qui vit en marge de cette société. Le groupe de folk rock argentin Damas Gratis et Kevin Johansen, musicien originaire d’Alaska, signent respectivement la musique de ces films, dont les accents populaires sont soutenus par des traitements contemporains.

« En décembre 2001, le monde stupéfait découvrait Buenos Aires en proie aux émeutes et retentissant de ce cri lancé par une classe moyenne laminée par vingt ans de politique néo-libérale : " Nous avons trois problèmes, nous n’avons pas de travail, nous n’avons pas de retraite et nous ne sommes pas encore morts " (1). Dans la foulée, les salles européennes ont vu arriver des météores cinématographiques propulsés depuis l’astre en implosion et la visibilité extérieure des fictions estampillées " nouveau cinéma argentin indépendant ".
L’intérêt international accordé à leur vision de la réalité argentine rencontre également un écho à l’intérieur du pays, comme si l’émergence de nouvelles formes d’organisations sociales avait amené les Argentins à vouloir voir un pays différent, des images dont les conditions même de production les plaçaient hors de contrôle du pouvoir.

Non pas que le cinéma du réel atteigne facilement son public : les télévisions argentines ne produisent pas et ne diffusent pas de documentaires et les cinéastes doivent sortir leurs films en salles pour bénéficier de la loi votée en 1994 ouvrant droit à des subventions étatiques. Mais, avec la crise, les écrans sont devenus rares, concentrés de surcroît dans la capitale. Alors il faut passer par des réseaux de diffusion alternatifs (usines, centres culturels, voire la rue), et il n’est pas rare que les documentaristes argentins cumulent les casquettes : réalisateurs, producteurs et distributeurs…

Reste que l’économie en quelque sorte informelle du documentaire argentin permet à ses protagonistes une entière liberté de choix des sujets et une certaine diversité des formes. Bonanza de Ulises Rosell dresse le portrait d’un patriarche resté seul après le décès de sa femme à élever son fils et sa fille dans un " royaume " installé à la périphérie de Buenos Aires, constitué de carcasses de voitures, de perruches et de serpents. La forme du film, en perpétuelle consomption, est à la mesure de son principal protagoniste, figure baroque et aristocratique de l’économie de subsistance. Mais la construction de personnages de cinéma qui s’opère dans Bonanza, la fascination éprouvée par le cinéaste, la connivence qu’il établit avec ses personnages, finissent par instiller un certain trouble chez le spectateur, comme si la misère n’était, en définitive, pas si grave, tout dépendant de la représentation que l’on veut bien s’en faire. " Ce qui compte pour moi, c’est mon désir immédiat, la sensation de vivre au jour le jour et que le monde peut se refermer à chaque instant. C’est ça l’impulsion principale du nouveau cinéma argentin ", insiste Ulises Rosell. Le potlatch comme horizon possible de l’actuelle condition argentine et de ses cinématographies ? »

Emmanuel Chicon, l’Humanité

(1) Cité par Sylvia Bleichmar dans Douleur pays, l’Argentine sur le divan, paru récemment aux Éditions Danger public / Le Félin.

Du côté des fictions, Los Muertos est le deuxième film du réalisateur de La Libertad, Lisandro Alonso.

« Après avoir terminé La Libertad, mon premier film de long-métrage, financé avec un budget minime, j'ai réalisé que les possibilités pour faire certains types de films devenaient de plus en plus réduites. Néanmoins, il est toujours possible de finir des films et d'obtenir d'une certaine manière quelque reconnaissance. 

J’apprécie de me sentir seul au cinéma et penser qu'à travers différentes images, je suis capable de retrouver des éléments de la vie quotidienne d'un personnage. C'est là le sujet de mon second film. C'est l'histoire d'un homme qui a passé la moitié de sa vie enfermé dans une cellule, et qui est relâché au bout de trente-quatre ans. Il s'agit de le suivre et de l'observer attentivement pendant deux ou trois jours, dès la veille de sa mise en liberté jusqu'à ce qu'il atteigne sa maison. L'intérêt est de voir comment sa routine est modifiée et comment le monde change autour de lui. Cependant, il réalise que la vie des gens qu'il connaissait, à quelques détails près, n'a pas évolué du tout. C’est vrai aussi bien pour la génération de ses enfants que pour celle de ses petits-enfants. Rien n'a changé entre le moment où il a tué ses deux jeunes frères sousalimentés, malades et illettrés, et le moment où il retrouve son petit-fils.

Si quelqu'un vit oublié de tous, loin du monde et de ses codes, loin de toute convention culturelle et des lieux où l’on apprend que la vie a une valeur, alors, la mort et le meurtre deviennent une part de son être, de sa nature. Le meurtre en reste pour lui au stade de l'innocence et le range plus du côté des animaux que de celui des êtres humains. »
Pour Buena Vida (delivery), Leornardo di Cesare, metteur en scène de théâtre et scénariste, s’est inspiré des situations inextricables que vivent aujourd'hui les Argentins de la classe moyenne, pris dans une tourmente économique dont ils ne voient pas le bout. La transformation de maisons privées en usines de fortune est devenu un véritable phénomène urbain. De quoi nourrir cette comédie grinçante, pleine d’un humour qui touche parfois à l’absurde.

Ancien critique de cinéma de 46 ans, Cristian Pauls signe avec Imposible un film très noir, au propre comme au figuré : les nombreux chassés-croisés des quatre personnages ont toujours lieu la nuit tombée et les deux couples sont continuellement aux prises avec la part sombre de leurs sentiments et de leurs pulsions. Filmé au plus près des corps et des visages, un drame affectif qui exprime les désillusions et l’amertume d’une société argentine en plein bouleversement.

Jalonné de personnages décalés, de situations surréalistes et de conversations alcoolisées, Invierno, mala vida, faux road-movie argentin, développe lentement sa veine onirique et absurde, jusqu’à virer au conte fantastique. Gregorio Cramer semble avoir inventé son intrigue dans un demi-sommeil d’après fiesta, voire dans un delirium tranquille contracté sous le ciel immense de Patagonie. À moins que Valdivia ne soit une métaphore lucide de l’Argentine et de ses vertiges de fin du monde.

Alejo Hernan Taube a étudié la réalisation à l’Université du cinéma de Buenos Aires (FUC). Pour son premier film, Una de dos, il a construit un drame choral qui restitue l’état de l’Argentine au moment précis où le crash économique, en quelques semaines, a jeté une nation entière dans l’angoisse. Très remarqué à la dernière Mostra de Venise, le jeune cinéaste vient enrichir le cortège déjà brillant de la nouvelle génération argentine.

Invités : Ulises Rosell Bonanza, Alejo Hernan Taube Una de dos.
Carte blanche à l’Universidad del cine
L’émergence d’un nouveau mouvement cinématographique argentin n’est pas un hasard, mais le résultat d’une conjoncture nouvelle. Tout d’abord une nouvelle Loi sur le cinéma, sensée promouvoir le cinéma national et permettre aux jeunes créateurs de se lancer. Mais aussi par la création, en 1991 de l’Universidad del Cine (FUC), (dont nous aurons le plaisir de recevoir le fondateur, M. Mario Santos, à qui une Carte blanche a été proposée). La FUC a été un facteur important pour ces jeunes cinéastes qui s’y sont côtoyés et ont appris à collaborer sur les projets des uns et des autres, ce qu’ils ont souvent continué à faire après leur formation.

Point de rencontre, lieu d’apprentissage et de recherche, centre de production, dès ses débuts, son objectif a été de générer un espace de création qui faciliterait l’émergence et la réalisation de nouveaux projets, et que ceux-là, à leur tour, génèrent un regain d'intérêt de la communauté pour l’image. Dans ce but, et afin de faciliter l’insertion de ses étudiants dans le monde professionnel, l’Universidad del Cine s’est convertie en centre de production, et produit ainsi chaque année cent quarante exercices pratiques d’une durée moyenne de dix minutes (environ dix court métrages en 35 mm, 30 en 16mm et 100 en vidéo).

Dès 1996 la production de films longs métrage a débuté, les films Moebius, Mala Epoca, Solo por Hoy et Mercano el Marciano (cinéma d’animation), sont sortis en salles avec un succès public et critique national et international. 

L’Universidad del Cine a été à l’origine de la création de nombreuses autres écoles privées grâce auxquelles la population étudiante a augmenté de 1’000 étudiants (en 1991) à presque 12'000 (en 2003). De plus, elle a démontré qu’il est possible de produire à petit budget et le coût de production cinématographique dans tout le pays a diminué de nonante pour cent, ce qui a permis la production de nombreux films et la revitalisation du prestige du cinéma argentin dans le pays et internationalement. Des films nés à l’Universidad del Cine ont parcouru le monde et ont été un exemple motivant toute une génération de cinéastes actuels. Le plus connu de tous fut Mundo Grua de Pablo Trapero, qui a suivi ses études de cinéma et réalisé ce film dans ces locaux.

Pour accompagner trois longs-métrages emblématiques des quatorze premières années de l’institution (Moebius, Mala Epoca et Solo por Hoy), une série de courts-métrages, témoigne de la vigueur de cette étonnante institution privée :

Programme court

100% Lana (Ariel Winograd, 1998, 4')

Hermanos (Gabriel Boschi, 2001, 10')

Cantautor (Emiliano Romero, 2001, 12')

Ma si me tiro (Nicolás Carreras, 2002, 2')

Arboles y arbustos (Fransisco Pedemonte, 2003, 10')

El Patio (Milagros Mumenthaler, 2003, 16')

Público/Privado (Christoph Bel, 2003, 14')

Una Forma estúpida de decir adiós (Paulo Pécora, 2004, 4')

Leonard Adelt, el hombre que huyó de Dios (Gabriel Mori, 2004, 12')

HOMMAGE A ABBAS KIAROSTAMI
Né à Téhéran en 1940, où il sera formé à l'École des Beaux-Arts, Abbas Kiarostami est reconnu depuis le début des années 90 comme l'une des grandes figures du cinéma contemporain. Peintre et dessinateur d'affiches de cinéma avant de devenir cinéaste, il se consacre toujours activement à la photographie, notamment de paysages. À partir de 1970, il réalise des courts métrages et des films pour enfants. 

Il fut révélé avec Où est la maison de mon ami ? (1987, Nantes 1988, Locarno 1989), premier volet d'une trilogie qui comprend Et la vie continue... (1992) et Au travers des oliviers (1994). Suivront, entre autres, Le goût de la cerise (1997, Palme d'or à Cannes), Le vent nous emportera (1999, Grand Prix du jury à Venise) et Ten (2002), tourné en vidéo numérique. Ses films, réalisés dans des conditions difficiles, sont salués dans les festivals du monde entier où ils ont reçu de nombreuses récompenses. Abbas Kiarostami est l'auteur d'une oeuvre, d'un monde-cinéma qui associent la fiction et le documentaire en une dialectique fondatrice où liberté du réalisateur et authenticité du réel sont inséparables. Romanesque et document s'annexent mutuellement et concourent à l'émergence d'un univers où le vrai, le juste et l'authentique surgissent à la faveur d'un détail, d'une image simplement effleurée, modestement, pudiquement. Kiarostami a recours au procédé de la fable et signe des oeuvres caractérisées tout à la fois par leur beauté plastique (sens du paysage, de la couleur) et par leur néoréalisme (tournage en extérieurs réels, comme par exemple dans Le vent nous emportera tourné dans un village du Kurdistan avec des acteurs non professionnels, notamment des enfants). Ses films se distinguent par leurs dispositifs formels et narratifs complexes, allégoriques et ironiques (goût pour la forme littéraire), par leur manière oblique mais incisive d'interroger la société iranienne, la condition des femmes, et plus généralement les rapports entre tradition et modernité. Abbas Kiarostami nous invite à considérer le film comme un regard et un voyage, et le cinéma comme un instrument de réflexion et d'analyse, sans jamais tomber dans le didactisme ni le militantisme étroit. 

Chef de file d'une école cinématographique iranienne révélée dans les conditions qui viennent d'être évoquées, il est unanimement considéré comme l'un des grands auteurs et créateurs du 7e Art, dans la lignée de Robert Bresson, Roberto Rossellini, Jacques Tati ou Francesco Rosi. Jean-Jacques Aillagon, ministre de la Culture et de la Communication, l'a élevé au grade d'officier des Arts et Lettres en janvier 2003. 

Cette année, BLACK MOVIE propose une sélection qui parcourt de manière transversale l'œuvre d'Abbas Kiarostami: neuf anciens courts et moyens métrages, rarement vus en Suisse, seront accompagnés par une sélection de ses œuvres majeures, ainsi que de ses derniers films, inédits en Suisse : Ten on Ten et Five . Ce dernier est composé de cinq plans-séquences contemplatifs, tous basés sur le même principe : une caméra numérique, plantée devant la mer Caspienne, capte simplement ce qui se passe devant elle à des distances différentes. Un coin de plage de près, puis d’un peu plus loin, puis d’encore un peu plus loin, puis à nouveau de près, etc. Un bout de bois est emporté par les vagues, des passants passent, des chiens baguenaudent, des canards défilent, la lune se lève dans l’eau noire de la nuit.

Y a t-il encore un cinéaste là derrière? ou juste un poseur de caméra qui a le sens de la photographie? Proche de certaines expériences vidéo en art contemporain, le film provoque ce genre de question. On peut y voir l’aboutissement du style du cinéaste, qui a cultivé l’effacement au point de se faire disparaître lui-même. Ou simplement un effet de son honnêteté. 
LES INVITES
KEREN YEDAYA, Mon trésor, Israël 

Scénariste et réalisatrice, formée dans l’école de cinéma et de photographie de Tel-Aviv (Camera Obscura), Keren Yedaya, 31 ans, se fait d’abord remarquer pour son militantisme politique. Féministe, membre des associations de lutte pour les droits des femmes, elle milite aussi dans des groupes de protestation contre l’occupation des territoires palestiniens. Ses films constituent un prolongement direct de son activisme politique. Ce sont des portraits de femmes luttant pour leur dignité dans une société machiste, militariste et fortement divisée en classes. Son film de fin d’étude (Elinor 1994) décrit les humiliations quotidiennes dont est victime une jeune appelée de l’armée israélienne. Dans son deuxième court-métrage (Lulu 1998), elle aborde pour la première fois le thème de la prostitution. Remarquée par le producteur français, Emmanuel Agneray, elle est invitée en France où elle réalise, en 2000, son troisième court-métrage Les dessous, qui se déroule dans une cabine d’essayage d’un grand magasin parisien. En 2001, elle obtient la bourse d’aide au développement du festival du cinéma méditerranéen de Montpellier pour son projet de long-métrage, Mon trésor (film d’ouverture).
HAMID NEMATOLLAH, Boutique, Iran

Hamid Nematollah est né en 1967 et a entamé sa carrière à l’âge de seize ans, en faisant des films 8mm. Depuis lors, il est devenu un réalisateur confirmé qui a travaillé dans tous les domaines de l’industrie cinématographique. Il a été critique pour Cinematographic Magazine, aussi bien que scénariste ou chef de programme pour la télévision. Il a été l’assistant réalisateur de nombreux cinéastes iraniens et a réalisé plusieurs courts métrages avant de réaliser son premier long : Boutique.
ABOLFAZL JALILI, Abjad (la première lettre), Iran

Abolfazl Jalili est né en 1957 à Saveh, au centre de l’Iran. Ses parents ont déménagé à Téhéran pour qu’il puisse suivre des études, tout en gardant un intérêt prononcé pour la peinture et la photographie. En 1973 il réalise huit court-métrages en tant que membre de l’association des amateurs de cinéma -the Free Cinema Group. En 1979, la télévision d’état iranienne l’engage comme réalisateur de documentaires, mais tous les films qu’il entreprend sont interdits de diffusion en Iran. Très concerné par les conditions de vie des orphelins, Jalili peint le portrait de personnages qui luttent pour survivre. Son travail est reconnu pour sa forme minimaliste et une narration très subtile.

JOSEPH CEDAR, Feux de camp (Campfire), Israël

Né à New-York en 1968, Joseph Cedar émigre en Israël avec sa famille à lâge de six ans. Il étudie la philosophie et l’histoire du théâtre à l’Université de Jérusalem puis s’inscrit en cinéma à la NYU Film School.  Sa première fiction Time of favor a gagné six Israeli Academy Awards, dont celui du meilleur film en 2001, et est resté numéro un au box-office pendant toute l’année. Campfire (Medurat Hashevet) est son second long-métrage. 

SHINJI AOYAMA, Lakeside murdercase, Japon

Shinji Aoyama est né à Fukuoka en 1964. Après avoir étudié à l'Université Rikkyo (Tokyo) - il eut comme professeur le critique Shigehiko Hasumi - il officie comme assistant sur de nombreux tournages, notamment pour son camarade Kiyoshi Kurosawa sur Jigoku no Keibi-in (Hell's Security Guard, 1992) ou pour Daniel Schmid sur Das Geschriebene Gesicht (1996). Collaborateur aux magazines Esquire et Cahiers du Cinéma-Japon, il fait ses débuts comme réalisateur en 1995, avec Kyokasho Ni Nai! (It's Not in the Textbook), qui connaît une sortie vidéo. Son premier long métrage pour le cinéma, Helpless (1996), qui retrace l'histoire du jeune Kenji tiré de son apathie par une suite d'événements violents, a été d'emblée remarqué dans plusieurs festivals. Aoyama le cinéphile - il prépare un livre sur Wenders - s'est d'abord illustré dans la production de série B: il enchaîne à grand rythme plusieurs films de yakuza, comme Chimpira (Two Punks, 1996), qui narre les tribulations de deux garçons embarqués dans le "milieu", ou Tsumetai chi (An Obsession, 1998), qui relate les mésaventures d'un policier dépressif. Exploitant les contraintes du polar, ces réalisations sont souvent pour Aoyama l'occasion d'explorer des chemins stylistiques et thématiques novateurs (les digressions narratives, les arrières-plans psychologiques) qui semblent s'affirmer dans ses derniers films. Eureka, sélectionné en compétition officielle au dernier Festival de Cannes, revendique d'ailleurs la radicalité : 3h37 durant, le film suit, dans un somptueux noir et blanc en cinémascope, une poignée de personnages qui tentent de renaître à la vie après le traumatisme d'une prise d'otages. Unanimenent salué, le film a obtenu le Prix de la critique internationale et celui du Jury oecuménique. 

BERNARD CORTEGGIANI, Mes 15 ans, France/Mexique

Bernard Corteggiani est réalisateur, scénariste et journaliste. Il a également fait l’image et le montage de la plupart de ses films. Il prépare actuellement Pancho is back, le retour dans on village d’un mexicain émigré aux Etats-Unis, et La fin d’une dictature parfaite, la chute du Parti Révolutionnaire Mexicain.

CHEN LUNG-NAN, Ocean Fever, Taïwan

« Mes documentaires racontent les histoires de ma vie. Angoo a pour sujet ma jeune sœur, mère célibataire. Finding Salt suit les préparatifs de la cérémonie des récoltes que l’association des étudiants aborigènes avait organisé dans mon université de Taïwan. Après mon diplôme, j’ai servi deux ans dans l’armée come la plupart des diplômés du pays. J’ai pris ma caméra dans la base de l’armée et j’ai filmé fidèlement le quotidien des soldats. The Lost Two Years était une tentative osée. »

BEN DIOGAYE BEYE, Un amour d’enfant, Sénégal
Né en 1947 à Dakar, Ben Diogaye Beye a été journaliste et animateur radio. Dès 1974, il est assistant réalisateur sur les films de Djibril Diop Mambéty (Touki Bouki), Momar Thiam et Axel Lohman. Il réalise à Paris son premier court-métrage Les princes noirs de Saint-Germain-des-Prés puis en 1975 Samba-Tali, récompensé par le Tanit d'or au Festival de Carthage (1976). 

Il signe son premier long-métrage en 1980 Sey Seyti, regard critique sur la pratique de la polygamie au Sénégal ; ce film reçu le Prix de la Commune au Fespaco 1981. Il participe à la réalisation de Hyènes de Djibril Diop Mambéty en 1990 et réalise le court métrage Moytuleen, premier prix du court-métrage du Festival International "Prized Pieces" à Colombus aux Etats-Unis. Un amour d'enfant, sélectionné aux festivals de Vues d'Afrique et de Khouribga 2004, est son dernier long métrage.
KIM MI-RE, We are workers or not, Corée du Sud

En prenant le point de vue des travailleurs, la réalisatrice Kim Mi-re retrace le combat des livreurs de béton pour obtenir un statut d’employés à part entière. Le film rassemble des matériaux épars, des archives d’actualités TV, des images tournées par les ouvriers eux-mêmes ou par la police, et les unifie en donnant la parole aux acteurs du conflit. Un documentaire efficace qui montre la collusion d’un gouvernement très lié avec le monde des affaires, et souligne clairement les absurdités d’une économie ultra-libérale.
JOO HYUN-SOOK, It goes on, the undocumented is documented, Corée du Sud
La réalisatrice Joo Hyun-sook sait de quoi elle parle. Son père lui-même était un travailleur immigré. Ceci rend son oeuvre encore plus personnelle dans le sens où elle engage un véritable dialogue avec les immigrés, se sentant solidaire de leur lutte et de leurs revendications. "Bien que la barrière du langage soit un problème, je me devais de vivre avec mes personnages pour les comprendre. Et si vous comprenez les travailleurs immigrés aujourd'hui, vous comprenez notre société." La Corée en passa par le même processus puisque des travailleurs furent envoyés en Allemagne, en Arabie Saoudite, mais ils ne furent pas l'objet de discriminations. "Dans notre cas, le gouvernement coréen a un comportement des plus puérils". En effet, il joue la politique de l'autruche et institue des systèmes qui créent plus de problèmes qu'ils n'en résolvent. La lutte continue donc, et aujourd'hui ce qui n'avait pu être documenté le devient. Bien que la distribution des documentaires en Corée pose le même problème qu'ailleurs, le film a le mérite d'exister et de dénoncer, d'une façon certes partiale, le traitement réservé aux milliers de travailleurs immigrés à travers le pays.
ULISES ROSELL, Bonanza, Argentine

Ulises Rosell a su transformer les contraintes de son premier long métrage, réalisé en quatre ans par manque d'argent, en méthode de tournage. Il a ainsi eu le temps d'approfondir les relations avec les personnages. À propos de ce documentaire, le réalisateur parle d'une évocation de l'Argentine d'avant la crise. "Bonanza ne met pas la politique au premier plan. Ça ne m'intéresse pas d'annoncer que je vais filmer la crise. Mais elle est là, on la sent tout le temps. Par exemple, Bonanza aime à raconter qu'il a été riche, et c'est un discours très argentin de perpétuellement rappeler la grandeur passée du pays." Au final, il ne livre pas une sombre peinture d’une bande d’originaux, mais un documentaire anthropologique et drôle sur de véritables aristocrates de la pauvreté, qui semblent vivre dans la marginalité par esprit de liberté et amour de l’excentricité, autour d’un patriarche très fier d’avoir construit un monde à son image.
ALEJO HERNAN TAUBE, Una de dos, Argentine

Né à Buenos Aires, Argentine, en 1972. Una de dos est son premier long métrage. Alejo Hernan Taube a étudié la réalisation à l’Université du cinéma de Buenos Aires (FUC). Pour son premier film, il a construit un drame choral qui restitue l’état de l’Argentine au moment précis où le crash économique, en quelques semaines, a jeté une nation entière dans l’angoisse. Très remarqué à la dernière Mostra de Venise, le jeune cinéaste vient gonfler le cortège déjà brillant de la nouvelle génération argentine. 

LES APARTES DU CINEMA
Black Movie des petits

Les enfants sont à l’honneur avec diverses propositions de moments ludiques et interactifs, destinés à leur donner le goût d’un cinéma diversifié.

(
Ciné-conte

Salle de la Traverse, au cœur de la Genève multiculturelle.

Noir complet sur la scène. Une mélopée égrène des notes inhabituelles aux oreilles d’ici. Un éclairage révèle le musicien, et un homme pour l’instant silencieux : le conteur. L’histoire peut commencer… Elle emmène les enfants jusqu’au film
Le sifflet, de As Thiam, 2004, 22’, version française

Il était une fois, dans les environs de Dakar, un vieux couple d’aveugles qui trouva un sifflet aux pouvoirs guérisseurs sur son chemin. Une parabole sénégalaise sur l’aveuglement des voyants et la sagesse des non-voyants. Première suisse.
(
Ciné-goûter iranien

Périple en Iran, sous la forme de trois magnifiques courts-métrages iraniens. 

Produits par le Département cinéma de l’Institut pour le développement intellectuel des enfants et des adolescents en Iran, ces trois petits bijoux montrent la qualité et la diversité du travail de cette institution. La projection sera suivie de la confection d’un goûter et d’un bricolage d’inspiration iranienne, pour clore cette incursion sensorielle dans un autre monde.

En collaboration avec la Maison de Quartier des Eaux-Vives

(
Ciné-Prim’s

En collaboration avec les cinémas Les Scala et Ciné-Versoix, et dans le cadre des Ciné-Prim’s, projection du film :

Oseam, le temple des cinq ans, de Sung Baek-Yeop, Corée, 2003, 75’, vf

Tiré d’un conte de fées devenu un classique scolaire en Corée, ce drame philosophique prend sa source dans une ancienne légende nationale. Une très belle réussite visuelle, grâce à un mélange de dessins traditionnels et d’animation 2D. Grand Prix du festival d’Annecy 2004, voilà un excellent représentant d’un cinéma d’animation coréen qui vit un âge d’or depuis son émergence dans les années 90. Première suisse
Concerts et soirées DJ

(
Geoffrey Oryema

Surnommé parfois le Leonard Cohen africain, Geoffrey Oryema est un des artistes-phares de la musique du monde, qui poursuit son exploration musicale sans se laisser enfermer dans le registre world pittoresque. Si sa peau, son corps et ses sens sont imprégnés de son continent de naissance, il revendique le droit, s’il le désire, de faire saigner des guitares, frapper les basses et cogner les batteries. Words, sorti il y a un an, confirme le tournant rock de 1996 avec Night to Night. Un concert qui respire les voyages, les histoires d’amour, les frissons, les déceptions, les défis et les peurs, mêlant et démêlant la vie d’un grand chasseur d’émotions.

Samedi 19 février, 22h, Moulin-à-Danses
(
Di Giusto Quartet

Sur des compositions de Gerardo di Giusto, ce quartet réunissant des musiciens d’exception de la scène jazz européenne et mondiale donne à voir et à entendre un fabuleux répertoire teinté des rythmes d’Argentine : le tango, le zamba, le chacarera, le milonga et la chaya. La richesse du folklore, la créativité du jazz, la rigueur de l’écriture exaltent des ambiances intenses chargées d’images, vivantes illustrations du melting-pot ethnique et culturel argentin. Une vision particulière de la culture sud-américaine jamais entendue auparavant : à la fois inattendue et évidente, brillante, tonifiante.

Gerardo di Giusto, piano

Inor Sotolongo, percussion et voix

Leandro Guffanti, saxophone soprano

Felipe Cabrera, basse

Samedi 26 février, 22h, Moulin-à-Danses
(
Soirée électro/Mexique

Cosmic rocker (codek -NY)

Maria Daniela y su sonido laser (live/nuevos ricos - Mexico)

Miki (live/nuevos ricos – Mexico)

Silverio (live/nuevos ricos - Mexico)

Dj gaetan (codek - Lausanne)

Mr flazh (ultrapartyboy)

Visual Alex gloor (codek - Bâle)

Vendredi 18 février, 23h. Zoo (Usine)

(
Dj Bod (afro beat), Samedi 19 février, 0h30, Chat Noir
(
Dj Max & Bacalao (latin and african style), Vendredi 25 février, 0h30, Chat Noir
(
Dj Aleksumi (soul electro funk), Samedi 26 février, 0h30, Chat Noir
(
Dj No Rock (world), Samedi 26 février, 0h, Chat Noir
République Kalakuta

(
Soirée République Kalakuta

L'afrobeat, que ce soit dans sa composante politique sociale, ou de revendication de l'identité noire, est une terrible machine festive. En hommage à l’incroyable trajectoire du grand Fela Anikulapo-Kuti, un film et un concert, une soirée dédiée aux rythmes qu’il a créés et qui continuent à vivre
Film :

Femi Kuti : live at the Shrine, de Raphaël Frydman, doc, France, 2004, 90’, vost fr

Au milieu des années 70, dans un Nigéria miné par la misère, Fela Kuti fonde un temple musical dédié à l’Afro-beat, cette fusion des rythmes ouest africains et du jazz américain qu’il a lui-même inventée. Le Shrine de Lagos devient rapidement mythique par ses concerts bondés et par le destin messianique de son créateur, qui se bat en permanence contre la corruption de son gouvernement. Plusieurs fois déplacée, abandonnée après la mort de Fela en 1997, la boîte de nuit renaît en 2000 grâce à son fils Femi. L’endroit est maintenant un lieu de partage et un outil pédagogique, autant qu’une fabuleuse chambre d’écho aux messages combatifs de l’Afro-beat.

Auteur d’un documentaire sur Manu Chao, Raphaël Frydman a plongé dans les entrailles du New Africa Shrine pour capter la convivialité démocratique de ses adeptes, et la ferveur batailleuse d’un concert fleuve de Femi Kuti. Le saxophoniste a joué et chanté pendant plus de 5 heures, galvanisé par une foule qui le porte maintenant aux nues à l’égal de son père.

Première suisse.

Concert :

Fanga

Groupe français de sept musiciens nourris du feu de l'afrobeat, Fanga est né de la rencontre entre Serge Amiano, programmateur hip-hop et le rappeur burkinabé Yves Khoury aka Korbo.

Sous sa forme actuelle, Fanga se démarque des formations afro-beat classiques. L’absence de cuivres, les quelques samples et les sons électro qu’ils utilisent les font dévier du contexte typique et leur confèrent plus un son de groupe que de collectif. Le chant de Korbo, à mi-chemin entre rap et spoken word, apporte lui aussi une couleur contemporaine, synthétisant naturellement la croisée entre l’Afrique et le hip-hop.
Vendredi 25 février, film au Cinéma Bio 72 à 21h puis concert au Chat Noir à 22h

Tables rondes

(
ENFANTS ET ENFANCE DANS LES FICTIONS D'AFRIQUE NOIRE

En lien avec les films de la section Ecrans Noirs.

Animée par Michel Amarger, journaliste critique à Radio France Internationale.
Avec le cinéaste sénégalais Ben Diogaye Bèye (Un amour d'enfant) et le sociologue Michel Vuille. 

- Quelle est la place accordée aux enfants dans les films récents ?

- Le regard porté par les auteurs correspond-il à la réalité de la condition des enfants d'aujourd'hui ?

- Les images actuelles de la jeunesse dans les films sont-elles dans la lignée de la production traditionnelle ou signalent-elles une évolution notable ?

Dimanche 20 février, 16h30, Grütli, salle Fonction:Cinéma

(
TABLE RONDE : SUISSE/COREE, DEMOCRATIES ET DROITS DES TRAVAILLEURS

En lien avec les films de la section Documentaires récents de résistance. 

Animée par Pauline Plagnat, spécialiste en économie du développement à l'IUED, Genève. 

En présence de la réalisatrice Kim Mi-re (We are workers or not ?), de la réalisatrice Joo Hyun-sook (It goes on – the undocumented is documented), et d'un représentant du SIT, Genève.
Dimanche 27 février, 16h30, Grütli, salle Fonction:Cinéma
Et encore, au foyer de festival

(
Live Act

Sérigraphie/couture

Envie de rendre unique votre bon vieux Levis  ? de donner une identité forte à votre banal T-shirt? Pour quelques francs, les stylistes et (séri)graphistes Harold et Merlu broderont et zigzagueront pour customiser vos nippes dans les couloirs du Grütli.

Samedi 19 et dimanche 20 février après-midi

(
Slide Show - Regards sur le monde

Diaporama d’artistes genevois, à la tombée de la nuit, dans le foyer du festival, une proposition d’Alexia Turlin 

Kim Sop Boninsegni, Ursula Mumenthaler, Sandra Roth, Christian Robert-Tissot, Ulrich Fischer, Alexia Turlin, Florence Vuilleumier

Vernissage samedi 19 février à 18h

Soirée de clôture DDC

Les spectateurs du festival pourront à nouveau soutenir concrètement le réalisateur ou la réalisatrice du film qui les aura le plus ému, fait réfléchir ou touché artistiquement en votant pour lui et ainsi lui donner une chance de gagner le Prix du public de 5'000.-, financé par la Direction du développement et de la coopération (DDC).

Pour cette édition concourent tous les films de la programmation de plus de 60 minutes et produits depuis 2004.

L’annonce du film primé aura lieu le samedi 26 février, en ouverture du film La Nina santa, de Lucretia Martel (Argentine). Sera également annoncé le lauréat du Prix des Jeunes, d’une valeur de 1'000.-, financé par la Ville de Genève. Ce prix sera attribué à un des films de la section « 15 », son jury est composé d’élèves des collèges de Genève ayant bénéficié d’une formation à l’image dans le cadre du festival.

La séance sera suivie d'un apéritif de clôture.
Informations pratiques
Tél +4122 320 85 27, dès le 7 février lun->ven, 14h-17h, pendant le festival 15h-20h30.

Foyer du Festival 

Maison des Arts du Grütli, 16, rue Général-Dufour, Genève

Restauration au Café du Grütli 

Direction : Virginie Bercher, Maria Watzlawick, Kate Reidy

Programmation : Virginie Bercher, Maria Watzlawick, Kate Reidy, Abel Davoine

Coordination générale: Naomi Massard

Régie copies: Emanuelle Tréhard

Presse: Joëlle Bertossa

Projections scolaires : Yaël Ruta

Le festival Black Movie bénéficie du soutien de: 

Ville de Genève (Département des affaires culturelles), Canton de Genève (Département de l’instruction publique, Département de l’économie, de l’emploi et des affaires extérieures – Solidarité Internationale), Direction du développement et de la coopération (DDC), Loterie Romande, Office des Réfugiés, Ville de Genève (Département des affaires sociales, des écoles et de l'environnement), Pour-cent culturel Migros, Télésonique, Gualtiéri vins. 

Le Festival remercie les relais de diffusion Léman bleu ; Radio Lac ; Europlex ; cinémas Nord-Sud, Caméra Movie, Art Ciné, Ciné 17, Hollywood, Central, City.

BLACK MOVIE, festival de films des autres mondes

Maison des Arts du Grütli

16, rue du Général-Dufour

CH-1204 Genève

Info@blackmovie.ch
www.blackmovie.ch
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