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COMMUNIQUÉ DE PRESSE

A partir du Mercredi 29 octobre 2014 et durant quatre semaines, le CCC proposera, dans le cadre de son Ciné-club, un cycle de quatre films sur le thème « Folies ordinaires » : Vol au-dessus d’un nid de coucou (One flew over the cuckoo’s nest, Milos Forman, USA - 1975), Répulsion (Repulsion, Roman Polanski, GB - 1965), El (Luis Buñuel, Mexique - 1942) et Faux-semblants (Dead Ringers, David Cronenberg, Canada – 1988).

La naissance du cinéma et celle de la psychanalyse sont contemporaines. Les frères Lumière et Sigmund Freud ont révolutionné, à la fin du XIXè siècle, l’approche de la réalité. Les surréalistes ne s’y sont pas trompés qui ont célébré l’étude de l’insconcient et la fréquentation des salles obscures. L’expérience du rêve avec ses libres associations a été comparée à juste titre avec la capacité du montage à faire coexister des mondes en apparence hétérogènes. Dès 1913, Léonce Perret a fait de l’hypnose l’un des thèmes majeurs du Mystère des roches de Kador, et, en 1919, Le Cabinet du Dr Caligari de Robert Wiene ouvre la voie à la peinture de la folie dont vont se saisir le cinéma expresionniste allemand, et plus tart, le cinéma hollywoodien. […]
« Cinéma et folie » Dossier réuni par Michel Ciment et Floreal Peleato,
Positif, Numéro spécial (Juillet-Août 2009).

Vol au-dessus d’un nid de coucou
(One flew over the cuckoo’s nest, Miloš Forman, USA - 1975)

Projection : Mercredi 29 octobre 2014 à 20h
Salle Juliet-Berto, Place Saint-André, Grenoble

Deuxième film étatsunien de Milos Forman, après Taking off, Vol au-dessus d’un nid de coucou s’inscrit au cœur des années 70, alors que le roman éponyme de Ken Kensey date des années 1960. Ayant vécu l’expérience de l’enfermement, on pourrait imaginer que le Tchèque Milos Forman tenait là l’occasion de régler ses comptes avec un système qui l’avait conduit à l’émigration : l’hôpital psychiatrique comme figure de l’emprise totalitaire et de la surveillance généralisée, la rééducation pour les mal pensants, etc.

Fiche technique et artistique :
Réalisation : Miloš Forman ; Scénario : Bo Goldman, Lawrence Hauben d'après le roman éponyme de Ken Kesey (1962). Décors : Paul Sylbert. Costumes : Agnes Rodgers. Photographie : Haskell Wexler. Son : Mark Berger. Montage : Sheldon Kalm, Lynza Klingman. Musique : Jack Nitzsche, Ed Bogas.

Production : Saul Zaentz, Michael Douglas. Sociétés de production : Fantasy Films, United Artists. Société de distribution : United Artists. Durée : 133 mn.

Distribution : Jack Nicholson (Randall Patrick McMurphy), Louise Fletcher (l'infirmière en chef Mildred Ratched), Will Sampson (« Chef » Bromden, le géant indien), William Redfield (Harding), Brad Dourif (Billy Bibbit), Danny DeVito (Martini), Christopher Lloyd (Taber), Dean R. Brooks (le docteur John Spivey), Scatman Crothers (Orderly Turkle, le veilleur de nuit), Nathan George (le surveillant Washington), Sydney Lassick (Charlie Cheswick), Mimi Sarkisian (l'infirmière Pilbow), Vincent Schiavelli (Frederickson), Mews Small (Candy)…
Distinctions et Récompenses :
1975 : LAFCA du meilleur film.
- Oscar du Meilleur acteur pour Jack Nicholson.
- Oscar de la Meilleure actrice pour Louise Fletcher.
- Oscar du Meilleur scénario adapté pour Bo Goldman et Lawrence Hauben.

1977 : BAFTA du Meilleur film.
Résumé :

1963. McMurphyn 38 ans, est transféré du pénitencier dans une clinique psychiatrique. Cinq fois arrêté pour combats avec violence et condamné pour viol sur mineure, consentante d’après lui, il doit être évalué par le docteur Spivey qui devra dire si McMurphy simule un dérangement mental pour échapper au travail carcéral. McMurhpy est interné dans une section de dix-huit malades sous la surveillance de l’infirmière Rached.

Nicholson, les abîmes de l’interprétation
En plus de quarante ans de carrière, Jack Nicholson s’est fait une spécialité d’interpréter des personnages qui passent la frontière de l’apparence normale à celle de la folie, plus ou moins explicitement marquée. Par rapport à d’autres acteurs ayant eu à jouer des rôles de malades mentaux, ou des personnages sombrant dans le délire, c’est la notion de frontière, précisément, qui le caractérise. Border line, il se tient aux alentours de cette limite, jouant avec les repères ou les fracassant brusquement. Ses rôles dans une telle zone d’incertitude ont été si nombreux que, d’une certaine manière, l’acteur Nicholson, avant même d’incarner quelque personnage que ce soit, apparaît dans un film avec ce bagage, avec cette ambigüité portée par le regard et le sourire, d’une instabilité psychologique qui pourrait se muer d’un moment à l’autre en instabilité de comportement. […]
Avant Shining, et de manière beaucoup plus complexe, le grand rôle de la folie est bien sûr celui de Vol au-dessus d’un nid de coucou. Rôle passionnant parce que contenant, dans sa logique même, une réflexion sur l’interprétation de la limite, de l’ambigüité, des signes du dérèglement. Nicholson y joue un condamné qui, pour échapper à la prison, fait mine d’être mentalement dérangé ; et ni l’institution psychiatrique ni les spectateurs ne savent très bien ce qu’il en est, au moins dans la première moitié du film. L’acteur joue donc la folie, mais peut-ête aussi quelqu’un qui joue la folie… Le rôle renvoie ainsi à ce qui fait la réputation même de l’acteur, cette incertitude qui flotte autour du comportement, cette opacité des signes, cette ambivalence de l’expression. Comme une pointe extrême, le personnage de McMurphy qu’il incarne dans le film de Forman renvoie aux premiers rôles fondateurs, mais encore à tous ceux qui, plus tard, accréditeront un certain cabotinage. Il en est l’alpha et l’oméga, celui qui les légitime et celui qui les relativise, ouvrant la brèche de l’interprétation et des ses marges, c’est-à-dire de tout ce qui se situe aux frontières de la normalité. […]
Vincent Amiel, Positif, n° 581/582 (Juillet/Août 2009), p. 16-18.

Les longs métrages de Milos Forman :

L'As de pique (Černý Petr, 1963), Les Amours d'une blonde (Lásky jedné plavovlásky, 1965), Au feu, les pompiers ! (Hoří, má panenko, 1967), Taking Off (1971), Vol au-dessus d'un nid de coucou (One Flew Over the Cuckoo's Nest, 1975), Hair (1979), Ragtime (1981), Amadeus (1984), Valmont (1989), Larry Flynt (The People VS. Larry Flynt, 1996), Man on the Moon (1999), Les Fantômes de Goya (Goya's Ghosts, 2006).
Répulsion / Repulsion
(Roman Polanski, GB - 1965)
Projection : Mercredi 05 novembre 2014 à 20h
Salle Juliet Berto, Place Saint-André, Grenoble

Nous avons écrit Répulsion en pensant avant tout à une chose : nous assurer que Klinger et Tenser [les producteurs] financeraient le film. Pour les accrocher, le script devait être indiscutablement horrible. Un autre genre ne les aurait pas intéressé ; ils se méfiaient des excès de raffinement. De sorte que l’intrigue – une schizophrène homicide se déchaîne dans l’appartement londonien que sa sœur a déserté pour les vacances – comprenait des scènes à vous cailler le sang dans les veines qui confinaient au cliché du genre. L’originalité devait être recherchée ensuite dans le style du récit cinématographique que nous voulions aussi réaliste et psychologiquement plausible que possible.[…]
Pour exprimer l’univers mental de Carol, j’ai eu recours à toutes sortes de poncifs que j’ai voulu exploiter jusqu’au bout. Prendre un thème très cinématographique - vous savez que j’aime passionnément le cinéma et surtout son côté « magique » - mais aussi m’emparer d’une matière ingrate et en tirer quelque chose, accomplir en quelque sorte un « tour de force » (et non un « exercie de style », comme on l’a dit) telle a été ma démarche. J’ai fait ce film pour me faire plaisir. […]
Polanski par Polanski, Texte et documents réunis par Pierre-André Boutang,
(Les Editions Chêne 1986, p. 57-70).

Fiche technique et artistique 
Réalisation : Roman Polański. Scénario : Roman Polański, Gérard Brach. David Stone (adaptation). Décors : Seamus Flannery et Frank Willson. Photographie : Gilbert Taylor. Son : Leslie Hammond. Montage : Alastair MacIntyre et Karen Howard. Musique : Chico Hamilton. Maquillage : Tom Smith.
Production : Tony Tenser, Michael Klinger et Gene Gutowski. Société de production : Compton Film. Durée : 105 mn.
Distribution : Catherine Deneuve (Carol Ledoux), Yvonne Furneaux (Helen Ledoux), John Fraser (Colin), Ian Hendry (Michael), Helen Fraser (Brigitte), Patrick Wymark (le propriétaire), Valerie Taylor (Madame Denise), Monica Merlin (Madame Rendesham), Renee Houston (Madame Balch).
Récompense :
Ours d'argent à Berlin en 1965 
Résumé :

Une jeune manucure belge, Carole, travaille et vit à Londres avec sa sœur Hélène. Carole, introvertie, a des problèmes relationnels avec les hommes : elle repousse Colin, qui la courtise et n’apprécie pas Michael, l’amant de sa sœur. Quand celle-ci part avec Michael, Carole sombre progressivement dans la névrose. Recluse, elle bascule dans la schizophrénie, et devient hantée par des bruits…

Les vierges folles des années 60
L’espace de la folie prend corps à travers les voix off, les fissures aux murs et les dessins de lumière. Dans Répulsion, l’incarnation est poussée plus loin par le jeu des mains. Carole, jeune femme belge qui fait des manucures dans un salon de beauté, en vient à se cloîtrer dans l’appartement londonien de sa sœur, terrorisée à l’idée d’être touchée par les paumes masculines. Elle tourne en rond dans le salon, s’enferme dans la chambre, rase les parois. Ses délires prennent des dimensions sonores et visuelles hallucinantes, les séquences se passant peu à peu intégralement dans son espace mental ; ce qui n’enlève en rien à leurs vibrants effets. Les murs, censés protéger les différentes zones d’habitation et en marquer les frontières, deviennent une interface plastique entre l’architecture du lieu et les projections psychologiques de l’héroïne. Leurs déformations rythment la progression de la folie dans le récit : apparitions alarmantes de fissures, empreintes en négatif de mains, surgissements de bras agripeurs qui empoignent le buste d’une Carole maquillée à outrance, comme si le lieu allait lui faire l’amour. Le fantasme d’un corps à corps entre la jeune femme agitée et l’espace du délire est remis en scène quand des membres sortent à nouveau des parois du couloir pour la posséder.
Diane Arnaud, Positif, n° 581/582 (Juillet/Août 2009), p. 24-27.
Les longs métrages de Roman Polanski :
Le Couteau dans l'eau (1962), Répulsion (Repulsion, 1965), Cul-de-sac (1966), Le Bal des vampires (The Fearless Vampire Killers ou Pardon me, but your teeth are in my neck, 1967), Rosemary’s baby (1968), Macbeth (The Tragedy of Macbeth, 1971), Quoi ? (What ?, 1972), Chinatown (1974), Le Locataire (1976), Tess (1979), Pirates (1986), Frantic (1988), Lunes de fiel (Bitter Moon, 1992), La Jeune Fille et la Mort (Death and the Maiden, 1994), La Neuvième Porte (The Ninth Gate, 1999), Le Pianiste (The Pianist, 2002), Oliver Twist (2005), The Ghost Writer (2010), Carnage (2011), La Vénus à la fourrure (2013), Weekend of a Champion (coréalisé avec Frank Simon, 2013).
El (Luis Buñuel, Mexique - 1952)
Projection : Mercredi 12 novembre 2014 à 20h
Salle Juliet Berto, Place Saint-André, Grenoble
« Peut-être est-ce le film où j’ai mis le plus de moi-même.
Il y a quelque chose de moi dans le protagoniste ». Luis Buñuel
[in Tomas Pérez Turrent, José de La Colina, Conversations avec Luis Buñuel,
(Petite Bibliothèque des Cahiers du cinéma, 2008, p. 173)].

Selon les déclarations de Buñuel, El est un de ses films préférés à cause de sa précision documentaire : une apparence de mélodrame mondain sert de contexte à la genèse et à la progression de la paranoïa. Jacques Lacan utilisa El dans un de ses cours à l'hôpital Sainte-Anne, pour illustrer l'étude d'un cas de paranoïa à partir des signes décrits par Buñuel : l'hypertrophie de l'orgueil, l'obsession de la justice, la jalousie démesurée et la fameuse marche en S qui clôt le film. On y trouve aussi une variante personnelle de Buñuel avec le fétichisme du pied.
Comme à son habitude, Buñuel en profite pour fustiger avec humour une certaine bourgeoisie cléricale. Francesco est un malade mental et sa femme, peu renseignée sur les pratiques sexuelles est la seule à faire les frais de sa manie. Soumise au pouvoir marital, celle-ci est persécutée, menacée de mort et de sévices, comme une de ces héroïnes, vertueuses et donc condamnées, du marquis de Sade.
Fiche technique et artistique :

Réalisation : Luis Buñuel. Scénario : Luis Buñuel et Luis Alcoriza d'après le roman de Mercedes Pinto. Musique originale : Luis Hernández Bretón. Image : Gabriel Figueroa. Montage : Carlos Savage. Durée : 92 mn.
Distribution : Arturo de Córdova (Francisco Galvan de Montemayor), Delia Garcés (Gloria Milalta), Aurora Walker (Esperanza Peralta), Carlos Martínez Baena (Père Velasco), Manuel Dondé (Pablo), Rafael Banquells (Ricardo Lujan), Fernando Casanova (Beltran), Luis Beristáin (Raul Conde).

Résumé :

La jeune Gloria rencontre par hasard le riche Francisco Galván à la messe. Il tombe amoureux d'elle et la convainc de l'épouser. Elle ne tarde cependant pas à découvrir, dès le voyage de noces, qu'il est atteint d'une jalousie maladive et de paranoïa. Ce n'est que le début, et la vie de Gloria va devenir un calvaire…
Dans la tête de El, dans la tête de Narcisse
Mais Buñuel ne peut se contenter de ce constat : de même que dans Un chien andalou il coupait l’œil méduséen pour voir ce qui se trouvait derrière les apparences, il tente, dans El, de rentrer dans la tête de son personnage. L’expression est – presque – à prendre à la lettre. Certes le cinéaste ne va pas jusqu’à trépaner Francesco, mais quiconque s’intéresse à l’architecture de la maison ne peut s’empêcher de songer à ce type d’opération chirurgicale. Que voyons-nous ? Une lourde enceinte protectrice, semblable au crâne humain ; une succession de portes, pareilles à des méninges ; un hall d’entrée, aux circonvolutions aussi étonnantes que celles d’un cerveau ; un débarras poussiéreux à côté d’un bureau reculé, où s’entassent les souvenirs, les désirs, les pulsions, bref tout ce qui compose une personnalité. En pénétrant dans cette demeure, Buñuel explore à la fois un espace et un psychisme ; il fait de sa caméra un instrument d’analyse, et du travelling un mouvement opératoire propice à tous les dévoilements.
Le premier diagnostic est alors posé : replié sur lui-même, soucieux de ses seuls intérêts, Francesco est un Narcisse. Pour le meilleur comme pour le pire. De fait, le narcissisme est une composante indispensable de la vie psychique : il confère au sujet une identité qui lui permettra de chercher un(e) partenaire avec lequel (laquelle) il formera un couple. C’est parce qu’il a suffisamment d’estime de soi que Francesco n’hésite pas à poursuire une inconnue de ses assiduités, bien que cette dernière ait tout d’une femme inacessible.

Malheureusement, l’homme substitue à ce narcissisme de vie un autre plus inquiétant, qui « loin d’aider à réaliser une unité, aspire, contre toute apparence, à toujours moins de désir, à toujours moins d’objet et, en fin de compte, à toujours moins d’altérité ». Ce qu’il recherche n’est pas tant une conjointe qu’un double de lui-même ; il ne souhaite pas une pleine rencontre avec l’autre mais veut s’abîmer dans son propre reflet. Le monde est tout entier ramené à lui. Uniquement lui. […]

Yannick Lemarié, Positif, n° 581/582 (Juillet/Août 2009), p. 34-36.
Les films de Luis Buñuel

Un chien andalou (1929), L'Âge d'or (1930), Terre sans pain (1933), Le Grand Casino (1946), Le Grand Noceur (1949), Los Olvidados (1950), Susana la perverse (1951), Don Quintin l'amer (1951), Une femme sans amour / Pierre et Jean (1951), La Montée au ciel (1952), Les Aventures de Robinson Crusoé (1952), L'Enjôleuse (1953), El (1953), On a volé un tram (1953), Les Hauts de Hurlevent (1954), Le Fleuve de la mort (1954), La Vie criminelle d'Archibald de la Cruz (1955), Cela s'appelle l'aurore (1956), La Mort en ce jardin (1956), Nazarín (1958), La fièvre monte à El Pao (1959), La Jeune Fille (1960), Viridiana (1961), L'Ange exterminateur (1962), Le Journal d'une femme de chambre (1964), Simon du désert (1964), Belle de jour (1967), La Voie lactée (1969), Tristana (1969), Le Charme discret de la bourgeoisie (1972), Le Fantôme de la liberté (1974), Cet obscur objet du désir (1977).

Faux Semblants / Dead Ringers
(David Cronenberg, Canada - 1988)

Projection : Mercredi 19 novembre 2014 à 20h
Salle Juliet Berto, Place Saint-André, Grenoble
« Si il y a bien un thème présent dans l’imaginaire surréaliste, comme d’ailleurs dans l’imaginaire romantique, c’est bien le thème du Double, du Doppelgänger
(qui du docteur Jekyll à Kagemusha, du Prisonnier de Zenda à Persona
dessine une voie royale à travers l’histoire du cinéma)».
Chris Marker.

« Faux Semblants relève de préjugés sur le cinéma de genre. Faux Semblants n’est pas un film de science-fiction ni un film d’horreur, même s’il emprunte aux deux genres. Mais pour le spectateur normal, c’est une espèce de drame naturaliste, encore qu’étrange, fondée sur une histoire vraie – peut-être ce dernier détail a-t-il joué dans l’accueil réservé au film ».

David Cronenberg [in David Cronenberg,
Entretiens avec Serge Grünberg (Cahiers du cinéma, 2000, p. 113)].

Faux-semblants est, en soi, tellement « fantastique » que son auteur n’a pas cru devoir le parsemer d’images violentes ou choquantes ; le simple cours du film, l’énoncé des situations suffisent à faire naître des images mentales parfois si difficiles à admettre, qu’elles nous transpercent avec encore plus de facilité. Est-ce pour cette raison que, une fois de plus, certains milieux féministes rebondirent sur le film pour accuser Cronenberg des pires intentions ? Probablement oui ; certaines attaques sont presque un hommage à son talent. Et, indubitablement, on ne peut peut sortir indemne du film, quelle que soit l’hypothèse narrative qu’on a choisie ? La composition ironique et désespérée de Jeremy Irons n’y est pas pour rien. Et Cronenberg qu’on avait soupçonné de ne pas s’intéresser aux acteurs, devint, à partir de là, un des réalisateurs de référence pour les comédiens qui ont le désir de se surpasser. Faux-semblants est l’un des films les plus « purs » de Cronenberg ; il ne se passe nulle part ailleurs ni à aucune époque particulière ; c’est ce qui s’approche le plus d’une tragédie moderne, presque mythologique, lourde d’un secret trop difficile à découvrir, caché sous le malaise existentiel des frères Mantle.
David Cronenberg, Entretiens avec Serge Grünberg,
(Cahiers du cinéma, 2000, p. 102).
Résumé :

Beverly et Elliot Mantle, deux gynécologues réputés, sont des « vrais » jumeaux et partagent tout : leur appartement, leur clinique et les femmes. Jouant parfois à se départager en se faisant passer l'un pour l'autre, ils fonctionnent comme les deux versants d'un même individu et semblent se fondre, par la combinaison de leurs différences, en un être unique et complet. Lorsque Claire, une jeune femme consulte Beverly, celui-ci tombe amoureux d'elle et refuse de la « partager ». C'est le début d'une descente vers la folie.
Fiche technique et artistique :

Réalisation : David Cronenberg. Scénario : David Cronenberg et Norman Snider, d'après le roman Twins, de Bari Wood et Jack Geasland. Musique : Howard Shore. Photographie : Peter Suschitzky. Montage : Ronald Sanders. Décors : Carol Spier. Costumes : Denise Cronenberg

Production : Marc Boyman, David Cronenberg, Carol Baum et Sylvio Tabet. Société de production : Morgan Creek. Productions, Téléfilm Canada et Mantle Clinic II.
Durée : 115 mn. Film interdit aux moins de 12 ans lors de sa sortie en France.
Distribution : Jeremy Irons (Beverly Mantle / Elliot Mantle), Geneviève Bujold (Claire Niveau), Heidi von Palleske (Cary), Barbara Gordon (Danuta), Shirley Douglas (Laura), Stephen Lack (Anders Wolleck), Nick Nichols (Leo), Lynne Cormack (Arlene), Damir Andrei (Birchall), Miriam Newhouse (Mme Bookman), David Hughes (Surveillant), Richard W. Farrell (Doyen de la Faculté de Médecine), Warren Davis (Surveillant de la classe d'anatomie), Jonathan Haley (Beverly à l'âge de 9 ans), Nicholas Haley (Elliot à l'âge de 9 ans), Jill Hennessy (Mimsy, la jumelle excort-girl), David Cronenberg (l’obstétricien, non crédité).
Récompenses :
Grand Prix lors du Festival international du film fantastique d'Avoriaz 1989.

Prix Génie du Meilleur film 1989, décerné par l'Académie canadienne du cinéma et de la télévision.

Prix du meilleur acteur (Jeremy Irons) et nomination au prix du meilleur film, lors du Festival Fantasporto 1989.
Filmographie de David Cronenberg
Courts-métrages

Transfer (1966), From the Drain (1967), Chacun son cinéma - segment At the Suicide of the Last Jew in the World in the Last Cinema in the World (2007).
Longs-métrages
Stereo 1969), Crimes of the Future (1970), Frissons (Shivers ou The Parasite Murder, 1975), Rage (Rabid, 1977), Fast Company (1979), Chromosome 3 (The Brood, 1979), Scanners (1981), Vidéodrome (Videodrome, 1983), Dead Zone (The Dead Zone, 1983), La Mouche (The Fly, 1986), Faux-semblants (Dead Ringers, 1988), Le Festin nu (Naked Lunch, 1991), M. Butterfly (1993), Crash (1996), eXistenZ (1999), Spider (2002), A History of Violence (2005), Les Promesses de l'ombre (Eastern Promises, 2007), A Dangerous Method (2011), Cosmopolis (2012), Maps to the Stars (2014).
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