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FESTIVAL DES FILMS DU M O N D E 

L€ CIN6MA SCANDINAVE D'AUJOURD'HUI: 
ANGOISSA 6T INCOMMUNICABILITE 

Pour célébrer son 15e anniversaire,  le  Festival des films  du 
monde avait décidé d'honorer  la  cinématographie des pays 
Scandinaves. On  y  accueillait donc neuf films de Suède, Norvège, 
Finlande, Danemark, dans cette section, en plus du film islandais 
Les Enfants de la nature et de Freud quitte la maison, tous deux 
en compétition officielle. 

Si l'on  parle volontiers  de  cinéma Scandinave,  c'est  que 
l'industrie cinématographique de ces cinq pays est intimement liée et 
que la coproduction est nécessaire  et  répandue. Le budget de ces 
oeuvres dépasse rarement  2  ou  3  millions de dollars. Cinquante 
films ont été produits en 1991 dans les cinq pays nordiques  et  ce, 
presque exclusivement par  le  biais des cinq instituts nationaux  du 
cinéma et  les chaînes de télévision  et  grâce  à  des politiques  de 
production éprouvées  et  des subventions de  l'état  qui peuvent 
compter dans une proportion variant entre 30%  et  80% du budget 
total des films. 

Au cours  de la  dernière décennie, les oeuvres  de  Lasse 
Halstrôm (Ma vie de chien), Bille August (Pelle le  conquérant), 
Gabriel Axel (Le Festin de Babette), Aki  et  Mika Kaurismaki (J'ai 
engagé un tueur, Helsinki Napoli), pour ne nommer que ceux-là, 
ont fait leur marque sur la scène internationale. 

En ce  qui concerne  la  sélection de  ce  festival, on pourrait 
facilement la diviser en deux catégories: les oeuvres qui prennent 
pour toile de fond ou point de départ la seconde guerre mondiale et 
celles qui s'intéressent aux relations interpersonnelles difficiles dans 
la société d'aujourd'hui. 

Dans l'impressionnant Europa du Danois Lars Von Trier, une 
coproduction Danemark/France/Allemagne, primée  à  Cannes,  un 
jeune Américain né de parents allemands arrive en Allemagne  en 
1945 et part à la découverte d'un pays détruit qui tente péniblement 
de se relever. Ses relations troubles avec les membres de la famille 
de son riche employeur  le  forceront malgré  lui à  faire des choix 
politiques importants  et  lourds de conséquences.  D'une  facture de 
premier abord déconcertante qui emprunte brillamment au langage 
théâtral, le film de Lars Von Trier transcende son propos initial pour 
le transformer en une fresque aux résonnances épiques sur  la 
responsabilité personnelle  et le  sort de l'humanité. L'utilisation 
particulière de la narration par Max Von Sydow confère à  l'oeuvre  un 
climat irréel et envoûtant d'une grande puissance. 

Dans Amis, camarades,  le  cinéaste finlandais Rauni Mollberg 
dresse avec cynisme  le  portrait d'Arno Jurmala, propriétaire d'une 
importante mine de nickel  et  marchand d'armes.  A  l'aube  de ce qui 
sera la seconde guerre mondiale, Jurmala célèbre son anniversaire 
en compagnie de représentants de toutes les nations importantes, 
alors que le petit village lapon, qui dépend de la mine pour sa survie, 
festoie aussi un peu plus modestement. La guerre est bientôt 
déclarée, on assiste à des changements d'allégeance, dont Jurmala 
réussit toujours à sortir gagnant parce qu'il est indispensable à tous 
les camps.  Au  gré des victoires  et  des différentes phases 
d'occupation du  pays, Jurmala sera tout  à  tour décoré  par 
l'Allemagne et  l'U.R.S.S. Le cinéaste s'attache, dans cette oeuvre 
ambitieuse, à  illustrer les faits saillants de la vie de cet homme en 
fonction du déroulement de l'Histoire, mais aussi sur  le  plan 

personnel. Tirant avantage de tout et tout le monde, Jurmala détruit 
tout ce qu'il touche:  la  terre, les femmes, les peuplades locales, 
l'environnement. Toutefois, peut-être  à  cause d'une caméra 
incertaine et  d'un montage  à  l'avenant, on déplore que certains 
points restent en suspens, non aboutis  et  que des implications 
historiques soient simplifiées  ou  escamotées.  Un  film  où 
malheureusement l'exécution  n'est  pas à la hauteur de l'ambition. 

Le destin peu commun de Raoul Wallenberg a déjà fait  l'objet 
d'une série dramatique américaine (Richard Chamberlain incarnait le 
diplomate). Commerçant importateur de produits de luxe devenu 
chef de section de l'ambassade de Suède  à  Budapest, Wallenberg 
fut responsable du sauvetage de milliers de Juifs en 1944, leur 
procurant des passeports suédois  et  soudoyant certains officiers, 
jouant ainsi de  l'arme  diplomatique tant que c'était encore possible. 
Avec Bonsoir M. Wallenberg, (une coproduction Suède/Hongrie), 
Kjell Grede réussit  à  faire d'un tel sujet un film extraordinairement 
froid et  distancié. Grede choisit arbitrairement deux épisodes 
disparates qui doivent  à  eux seuls cristalliser tout  le  dilemme  du 
protagoniste. Ici encore, une construction chaotique  et  un climat 
d'angoisse un peu désincarné bien nordique contribuent  à  mettre 
une certaine distance entre  le  récit  et le  spectateur, malgré  la 
présence intéressante de Stellan Skarsgard dans  le  rôle-titre. On 
s'interroge sur  la  pertinence de certains choix au montage  qui 
n'aident pas à comprendre une situation plutôt confuse. Wallenberg 
disparaît sans qu'on ait vraiment pu prendre conscience de  l'impact 
de son rôle et  l'auteur  semble peu intéressé au sort qui lui aurait été 
fait, après son arrestation par les Russes qui investirent Budapest en 
janvier 1945. 

Curieusement, l'un des films les plus saisissants  de  cette 
sélection Scandinave était un documentaire suédois intitulé The 
Architecture of Doom (sous-titré en anglais seulement, sorry) qui 

explorait la montée du nazisme sous un angle nouveau et fascinant. 
Le film de Peter Cohen démontre, avec une implacable cohérence, 
comment le culte de la beauté prôné au départ par l'idéologie nazie 
et défendu aveuglément par un seul homme fut à  l'origine  même du 
conflit le plus dévastateur de ce siècle. Il expose, en outre, le rôle qui 
était dévolu  à  l'art  et  aux artistes dans ce contexte. Peintre raté  et 
architecte velléitaire, personnage foncièrement inculte mais 
néanmoins fortement impressionné par l'imagerie wagnérienne et le 
mythe de  la  pureté raciale issu de l'héritage nordique, Hitler devait 
se servir des arts (surtout de la peinture et la sculpture) comme d'un 
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miroir de  la  santé sociale. Les oeuvres de peintres avant-gardistes 
(Picasso, Munch, Kokoshka, etc.) étaient regroupées sous 
l'appellation d'«art dégénéré», symbole de dépravation culturelle  et 
sociale, assimilées  à  l'imperfection,  la  maladie mentale,  les 
tendances asociales,  et  rassemblées dans des expositions 
spécialement conçues pour en dégoûter le peuple. Parallèlement  à 
cela, Hitler favorisait l'avènement d'un art pompier et aseptisé qui n'a 
pas survécu. La première moitié de ce film de deux heures,  qui 
couvre la  période d'avant-guerre, est de loin  la  plus intéressante. 
Elle permet de voir comment, en temps de paix, on posait déjà les 
jalons d'une politique d'eugénisme (libérer le corps social — volk — 
de ses impuretés) qui devait mener  à la  stérilisation des malades 
mentaux, à  l'élimination des races dites «inférieures» dont  la 
Pologne semblait constituer  le  siège principal... Narré dans  sa 
version originale par  l'acteur  allemand Bruno Ganz (qui est en passe 
de devenir  le  symbole de l'Allemagne repentante  à  l'étranger)  et 
utilisant des films d'archivé inédits, The Architecture  of Doom est 
une démonstration impressionnante de  la  folie calculée au travail. 
Une morceau  de  choix que  l'on  souhaite voir  à  l'horaire d'une 
télévision intelligente bientôt. 

S'il est un thème récurrent dans cette production Scandinave, 
c'est bien celui de l'incommunicabilité entre les êtres: l'absence  de 
dialogue entre mari et femme, entre parents  et  enfants, entre  les 
hommes et les femmes. 

Heureusement pour elle, l'héroïne de Freud quitte la maison — 
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le film suédois de  la  Danoise Susanne Bier en compétition officielle 
—, semble mieux équipée que d'autres pour se sortir de sa crise 
existentielle. Étudiante en psychologie, ce qui lui vaut  le  surnom 
d'Angélique, à  25 ans, elle ne se décide pas à quitter la maison de 
ses parents. Une réunion familiale,  à  l'occasion de l'anniversaire de 
Rosha, la  mère, sera prétexte  à  de sérieuses mises au point pour 
cette famille de Juifs maintenant un peu éparpillée. Lorsque cet 
événement heureux prend toutes les allures d'une veillée aux morts, 
avec l'annonce du cancer de Rosha,  c'est  l'heure  des décisions 
importantes pour Freud. Merveilleusement épaulée par d'excellents 
comédiens, Susanne Bier signe ici un premier long métrage plein 
d'assurance, d'entrain, d'espoir et d'une certaine vivacité  à  laquelle 
ne nous avait pas habitués le cinéma Scandinave. 

Le Voleur de bijoux (ou Twice Upon  a Time) pourrait porter 

comme sous-tire «Comment M. Strom perdit le contrôle de sa vie». 
Jan Strom est un décorateur de théâtre. Parfaitement odieux avec 
ses collaborateurs, coureur, buveur, beau parleur  et  Don Juan 
impénitent, c'est  un personnage assez peu sympathique.  Il  a connu 
et abandonné de nombreuses femmes, mais lorsque sa femme 
décide de  le  laisser pour de bon, tout son monde bascule. Plus  il 
s'obstine à vouloir regagner les faveurs de Lilian, plus sa vie devient 
désorientée et  l'atmosphère  se  met  à  osciller entre  le  réel  et 
l'imaginaire. La seconde partie aurait toutefois pu être plus efficace 
et mieux fondée, si on nous avait d'abord mieux fait pénétrer dans 
l'univers du théâtre.  Il  existe deux voies vers toute forme  de 
transformation, dit-on dans le film:  l'une  passe par la folie,  l'autre  par 
l'amour. Le problème,  c'est  qu'on ne croit ni à la folie du personnage, 
ni à son amour pour personne d'autre que lui-même. De la part d'une 
cinéaste qu'on dit sensible au sort des femmes à l'écran, on se serait 
attendu à  une vision moins complaisante et un peu plus critique de 
son personnage. Elle commet  l'erreur  de le prendre beaucoup trop 
au sérieux. 

The Rabbit Man du Suédois Stig Larsson nous met en présence 
d'un autre type arrogant qui perdra des plumes. Journaliste-vedette 
de la  télévision avide de sensationnalisme  et  spécialisé dans les 
histoires de  sexe sordides, Bengt Nààs est un type carrément 
antipathique qui ne fait preuve d'aucune considération pour son 
entourage. Lorsqu'il constate que  le  portrait-robot d'un homme 
recherché pour le viol de plusieurs fillettes ressemble étrangement à 
son propre fils Hans, avec lequel il n'entretenait plus aucune relation, 
il est  intrigué  au  point  de  renouer avec lui. (Le titre original, 
Kaninmannen, ou «L'homme aux lapins», fait référence  à  une 
expression populaire qui, depuis un cas qui remonte au début des 
années 80, en est venue à décrire un violeur d'enfants.) Dès lors,  la 
trame du film s'intéresse presque exclusivement aux agissements du 
fils, à la  relation tendue qui existe dans son ménage et aux gestes 
maladroits qui caractérisent son quotidien. Dans  le  dernier tiers  du 
film toutefois, l'intrigue perd de son élan, les dialogues deviennent 
inutilement longs et redondants et la morale qui veut que les erreurs 
des enfants viennent à leur tour tourmenter les parents trouve ici une 
illustration plutôt fabriquée. 

Dans L'Automne de Katya, le Finlandais Anssi Manttari explore 
la relation qui se dessine, ou tente de se dessiner, entre Ossi,  un 
quinquagénaire qui  vit  plus ou moins en célibataire depuis son 
divorce, et sa fille de 17 ans, Katya, qui vivait jusque-là avec sa mère 
et qu'il n'a pas vu depuis une dizaine d'années. Jugeant qu'elle  n'a 
été rien de plus qu'un accessoire dans  le  divorce de ses parents, 
Katya vient demander des comptes  à  son paternel  et  cherche  à 
connaître ce parent qui n'a jamais daigné se prévaloir de son droit 
de visite. Du moins sont-ce les intentions énoncées au départ, mais 
la ligne narrative se disperse bientôt en divers filons, corollaires plus 
ou moins pertinents et d'intérêt inégal. On passe des problèmes de 
la garde partagée à la mort d'un jeune enfant qui achève de séparer 
les enfants,  du  harcèlement sexuel aux maux des hommes  de 
cinquante ans, sans réel  fil  conducteur. Après nombre  de 
discussions assez creuses  et  par trop prévisibles, Katya quitte  le 
logis paternel sans qu'elle, ou  le  spectateur, soit beaucoup plus 
avancé. Herman, le fort joli film du Norvégien Erik Gustavson aurait 
aussi pu s'appeler L'Automne d'Herman. Un beau jour, ce mignon 
gamin blond se met à perdre ses cheveux. Le film n'explore pas tant 

SEQUENCES N o 155 



FESTIVAL DES FILMS DU M O N D E 

les avenues médicales du problème de l'ostracisme dont sera 
victime le  jeune garçon  et  les découvertes qu'il fera dans ses 
relations avec son grand-père, l'ivrogne du quartier  et la  petite 
rouquine de sa classe qui ne l'a jamais rejeté. 

Herman réussit à être très touchant sans jamais verser dans  la 
sensiblerie. Ce qui l'empêche d'être un autre de ces films sur  la 
«maladie de la semaine»,  c'est  qu'il adopte le point de vue du jeune 
garçon qui met une certaine distance entre lui-même et son mal (qui 
n'est jamais vraiment identifié mais dont on suppose qu'il puisse 
s'agir de l'alopécie). Sa fonction ici  n'est  que d'isoler le personnage 
qui doit surmonter sa différence. Parlant toujours  à la  troisième 
personne («On se sent très bien, merci»), Herman semble se faire 
l'observateur de son état.  Il  aborde son problème avec un calme 
sidérant (il  envisage même sa fin prochaine)  et  rejette toutes les 
fioritures dont s'embarrassent les adultes autour de lui. Le film doit 
beaucoup au regard lumineux du jeune Anders Danielen Lie dans le 
rôle-titre qui semble cacher une grande sagesse sous ses traits 
d'enfant. Un magnifique regard sur l'enfance, chaleureux  et  sans 
condescendance. 

Dans L'Anniversaire de Kaj, la cinéaste danoise Lone Scherfig, 
dont c'est  le  premier long métrage, porte un regard tantôt attendri, 
tantôt acerbe sur un petit groupe de Danois qui décident, pour 
célébrer le  40e anniversaire de leur copain Kaj, célibataire un peu 
timide (un John Candy danois!), de l'emmener en Pologne, histoire 
de s'offrir, pour pas cher, alcool  et  compagnie féminine. La petite 
bande de cinq mâles en quête d'exotisme se retrouve par hasard 
inclus dans un voyage organisé qui doit permettre à des célibataires 
danois de rencontrer pour  la  première fois leurs correspondantes 

polonaises. Mais alors que  le  bon Kaj  y  fera  la  connaissance  de 
Magdalena, une infirmière tout aussi timide et introvertie qui le prend 
à tort pour son correspondant, ses copains prendront contact de 
façon bien différente avec la réalité polonaise. Le séjour tirant  à  sa 
f in, le  film  se  termine  sur  une note d'espoir  de  retour,  de 
rapprochement. C'est  chaleureux, sans prétention et plein d'humour. 

Les Enfants de  la  nature de l'Islandais Fridrik Thor Fridrikson 
devait au départ figurer dans la sélection Scandinave, mais on a jugé 
bon, et avec raison, de l'inclure dans la compétition officielle. Si l'on 
considère que l'Islande compte environ  un  quart  de  million 
d'habitants et produit un ou deux films par année, la présence d'un 
film islandais dans un festival constitue en soi  un  événement. 
Fridrikson nous fait  ici  partager l'odyssée  de  deux vieillards 
déracinés et placés en maison de retraite qui décident de revenir au 
pays qui les a vus grandir et de rejoindre une île un peu mystique. La 
fugue des deux vieillards prend bientôt  l'allure  d'un véritable voyage 
initiatique vers  la  fin  de  leur vie, vers l'au-delà.  Le  langage 
cinématographique est minimaliste et maîtrisé, les dialogues réduits 
à l'essentiel,  la  musique planante, magnifique, les images belles  à 
couper le  souffle. Un regard empreint de respect  et  d'une grande 
humanité. 

Même si la  qualité  et  l'intérêt  de  chacun des onze films 
Scandinaves au festival étaient variables, cet échantillon nous  a 
néanmoins permis de voir ce que  le  public de ces cinq pays peut 
apprécier en dehors des gros canons qui ont plus de chance d'être 
montrés à l'étranger. 

Dominique Benjamin 

L'Anniversaire de Kaj 
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