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SYNOPSIS		
	
	
Louis	quitte	Clotilde	avec	qui	il	a	eu	un	enfant	pour	Claudia.	Louis	et	Claudia	font	du	théâtre.	
L'un	enchaîne	 les	rôles	tandis	que	 l'autre	ne	 joue	pas.	Claudia	aime	Louis,	mais	elle	a	peur	
qu'il	 la	quitte.	Un	soir,	elle	fait	la	rencontre	d'un	architecte	qui	lui	propose	du	travail.	Louis	
aime	 Claudia,	 mais	 maintenant	 c'est	 lui	 qui	 a	 peur	 qu'elle	 le	 quitte...	 Et	 au	 milieu,	 il	 y	 a	
Charlotte,	la	fille	de	Louis.	

	
	
	
	
	
	

	
	

	
	



	
NOTE	D’INTENTION	DU	REALISATEUR	

	
	

Le	 thème	 du	 film	 c’est	 que	 Louis	 mon	 fils,	 joue	 son	 grand-père	 (à	 l’âge	 que	 Louis	 a	
aujourd’hui,	 30	ans).	Même	 si	 c’est	un	 film	contemporain.	C’est	 l’histoire	d’un	amour	que	
mon	 père	 a	 vécu	 avec	 une	 femme	 (et	 en	 admirant	 cette	 femme	 j’ai	 pu	 rendre	ma	mère	
jalouse	sans	le	vouloir	elle	qui	était	une	femme	exemplaire…)	Et	j’étais	enfant	élevé	par	ma	
mère	(dans	le	récit	pour	le	cinéma	je	suis	la	petite	fille).		
Voilà	l’origine	de	l’histoire	qui	sera	transposée	aujourd’hui	:	mon	fils	qui	joue	mon	père	à	30	
ans.	
	
	
	

Philippe	Garrel	
	
	
	
	
	
	

	

	



UN	ENTRETIEN	AVEC	PHILIPPE	GARREL	

Par	Jean-Michel	Frodon	

	

Pourquoi	ce	titre,	La	Jalousie	?	

Durant	les	six	mois	qu’a	duré	l’écriture	du	scénario,	il	y	avait	ce	titre	sur	le	manuscrit,	il	était	
posé	sur	ma	table	de	chevet,	je	me	suis	endormi	chaque	soir	avec	ce	titre	et	réveillé	chaque	
matin.	Donc	j’ai	pensé	que	c’était	possible	de	le	garder.	Un	jour,	j’avais	essayé	d’appeler	un	
film	 la	 Discorde,	 et	 très	 vite	 j’avais	 rejeté	 le	 mot,	 ou	 le	 mot	 m’avait	 rejeté.	 Pourtant	 la	
jalousie	 c’est	 pire	 que	 la	 discorde,	 mais	 c’est	 aussi	 quelque	 chose	 que	 tout	 le	 monde	 a	
ressenti,	 et	 que	 tout	 le	 monde	 se	 reproche,	 il	 y	 a	 un	 versant	 qu’on	 tente	 d’éclairer.	 La	
jalousie	est	une	énigme,	à	laquelle	tout	le	monde	a	eu	affaire.	

	

Il	y	a	aussi	les	deux	titres	de	chapitres,	«	J’ai	gardé	les	anges	»	et	«	Le	feu	aux	poudres	».	

Je	le	fais	souvent,	ça	me	sert	quand	je	tourne.	Ensuite	je	me	pose	la	question	de	les	enlever,	
et	finalement	j’ai	envie	de	les	garder	même	si	ce	n’est	pas	très	cinématographique.	C’est	une	
manière	de	garder	le	moment	de	naissance	du	film	près	de	moi.		

	

Le	titre	«	J’ai	gardé	les	anges	»	est	assez	mystérieux.	

L’expression	vient	d’un	vieux	professeur	du	lycée	Montaigne,	qui	a	été	très	important	pour	
moi,	et	qui	est	représenté	dans	le	film	par	l’homme	âgé	que	va	voir	Louis	à	la	fin,	celui	qui	lui	
dit	qu’il	comprend	mieux	les	personnages	de	fiction	que	les	êtres	dans	la	vie.	J’ai	vu	ce	prof	
de	français	jusqu’à	ce	qu’il	soit	très	âgé,	je	me	souviens	que	la	dernière	fois	que	nous	nous	
sommes	 rencontrés	 je	 lui	ai	demandé	:	«	vous	ne	croyez	 toujours	pas	en	dieu	?	»	et	 il	m’a	
répondu	«	Non,	mais	j’ai	gardé	les	anges	».	Ça	m’est	resté.	Après	il	est	mort.	Bien	sûr	dans	le	
film	la	formule	renvoie	plutôt	au	fait	d’avoir	gardé	les	enfants,	que	la	rupture	entre	l’homme	
et	la	femme	n’a	pas	impliqué	de	cassure	avec	la	petite	fille.		

	

Le	 film	 est	 co-écrit	 par	 Caroline	 Deruas,	 Arlette	 Langmann,	 Marc	 Cholodenko	 et	 vous.	
Quatre	scénaristes,	c’est	beaucoup,	non	?	

Oui,	 c’est	 la	première	 fois	que	 j’y	arrive,	 je	 trouve	que	c’est	 intéressant.	Deux	hommes	et	
deux	femmes.	En	fait	on	a	écrit	la	première	version	en	trois	mois,	à	toute	vitesse.	Ensuite	il	
ne	s’est	agi	que	de	petits	ajustements.		



	

La	 présence	 d’Arlette	 Langmann	 	au	 scénario,	 de	 Yann	Dedet	 au	montage,	 et	même	 de	
Willy	Kurant	suggère	la	référence	à	Pialat.	

Exactement.	Moi	 je	 n’ai	 jamais	 eu	 de	 problème	 à	me	 référer	 à	 des	maîtres,	 au	 sens	 des	
peintres	qui	étudiaient	dans	les	musées.	Il	ne	s’agit	pas	d’imiter,	mais	on	est	mieux	armé	si	
on	sait	s’appuyer	sur	ce	qu’ont	trouvé	de	grands	artistes	avant	nous.	Je	suis	un	disciple	de	
Bresson,	de	Godard	et	de	Truffaut.	Et	il	y	a	aussi	d’autres	références.	

	

Cette	multiplicité	d’inspiration	se	retrouve	dans	le	fait	d’écrire	à	plusieurs	?	

Pour	moi	il	est	important	que	le	script	résulte	d’apports	très	différents.	Le	scénario	final	est	
un	collage	d’apports	des	quatre	participants.	On	part	d’un	canevas	très	simple,	et	à	partir	de	
là,	 chacun	 choisit	 des	 scènes	 et	 les	 écrit	 de	 son	 côté,	 ensuite	 on	 les	met	 ensemble	 et	 on	
regarde	 ce	 que	 ça	 donne,	 si	 on	 a	 assez	 pour	 que	 l’ensemble	 de	 l’histoire	 soit	
compréhensible.	Après,	la	véritable	unité	de	narration	vient	de	l’écriture	à	la	caméra,	sur	le	
tournage.	 Quelquefois	 deux	 personnes	 écrivent	 la	même	 scène,	 chacune	 de	 son	 côté,	 on	
essaie	ensuite	de	décider	quelle	version	convient	mieux.	

	

Par	exemple	un	ou	une	scénariste	prend	en	charge	les	scènes	au	théâtre,	un	ou	une	autre	
celle	avec	l’enfant…	

Non,	pas	du	tout.	Tout	le	monde	prend	des	scènes	partout	dans	le	récit.	C’est	vraiment	très	
libre,	 il	 faut	 juste	 qu’à	 un	moment	 on	 ait,	 à	 nous	 quatre,	 parcouru	 l’ensemble	 du	 récit.	 A	
l’intérieur	de	ce	déroulement,	le	fait	de	passer	d’une	scène	écrite	par	un	homme	à	une	scène	
écrite	par	une	femme	apporte	une	diversité	de	sensibilité,	de	rapport	au	monde,	qui	est	ce	
que	je	cherche.	Une	écriture	masculine	est	souvent	différente	d’une	écriture	féminine.	

	

Outre	 la	différence	des	 sexes	 il	 y	 a	aussi	 la	différence	de	génération,	par	exemple	entre	
Arlette	Langmann	et	Caroline	Deruas.	

Oui,	ça	compte	aussi,	même	si	je	n’y	accorde	pas	la	même	importance.	

	

Le	 collage	 qui	 constitue	 le	 scénario	 est-il	 très	 proche	de	 ce	 qu’on	 verra	 dans	 le	 film,	 ou	
reste-t-il	de	la	place	pour	des	changements	?	

C’est	vraiment	 l’histoire	que	nous	avons	écrite,	 telle	que	nous	 l’avons	écrite,	et	pourtant	 il	
reste	beaucoup	de	latitude	sur	le	plateau.	Il	y	a	des	parties	improvisées,	ce	qu’on	écrit	n’est	



pas	forcément	dialogué,	c’est	souvent	la	situation	en	tant	que	telle	qui	m’intéresse.	Quand	la	
scène	est	écrite	en	privilégiant	la	situation	sur	les	dialogues	ou	le	déroulement	dramatique,	
les	acteurs	ont	de	l’espace	pour	improviser.	

	

Dans	quelle	mesure	Louis	intervient-il	au	scénario	?	Vous	savez	dès	le	début	qu’il	jouera	le	
rôle,	vous	travaillez	avec	lui	depuis	quatre	films,	c’est	votre	fils…	Il	est	difficile	d’imaginer	
qu’il	n’influence	pas	la	conception	du	personnage,	qui	d’ailleurs	porte	son	prénom.	

Il	 ne	 s’en	mêle	pas	directement	mais	 bien	 sûr	 nous,	 les	 scénaristes,	 savons	qu’il	 jouera	 le	
rôle.	Son	personnage	est	écrit	en	pensant	aux	ramifications	personnelles	qu’il	a	avec	telle	et	
telle	situation,	le	Louis	du	film	lui	ressemble	évidemment.	J’ai	la	chance	d’avoir	pu	l’étudier,	
comme	acteur,	sur	une	longue	durée,	de	même	que,	plus	jeune,	je	l’avais	fait	avec	mon	père.	
Cela	me	sert	beaucoup.	De	plus	 Louis	 improvise	 très	bien,	 je	 sais	qu’à	 l’intérieur	du	cadre	
qu’on	 lui	 a	 dessiné	 il	 saura	 inventer,	 qu’il	 évoluera	 bien,	 en	 apportant	 des	 choses	 qui	
viennent	de	lui.		

	

Ce	qui	suppose	de	laisser	malgré	tout	beaucoup	d’espace	aux	acteurs.	

Oui,	 Louis	 dit	 qu’il	 ne	 faut	 pas	 que	 les	 scènes	 soient	 soudées,	 il	 a	 raison.	 Cette	 ouverture	
permet	que	ce	qui	est	écrit	et	ce	qui	est	improvisé	atteigne	une	forme	d’unité,	et	de	vérité.	
Faire	 le	 film,	pour	moi,	 signifie	en	grande	partie	 faire	en	 sorte	qu’il	 arrive.	Comme	si	 je	 le	
déposais.	Quand	 je	 fais	un	 film,	 je	ne	 suis	pas	dans	 la	volonté,	ou	dans	 l’accomplissement	
d’un	projet	qui	l’aurait	précédé.	Il	n’y	a	pas	un	fantasme	du	film	suivi	de	sa	réalisation,	il	n’y	a	
que	 la	pratique.	En	écrivant,	en	filmant,	quelque	chose	se	dessine,	quelque	chose	apparaît	
dans	l’acte	de	faire.	C’est	aussi	ce	que	dit	la	chanson	à	la	fin	:	laisse	ici	ton	fardeau.	

	

Quand	vous	parlez	d’improvisation,	d’apparition	du	film	dans	le	moment	où	il	se	fait,	cela	
veut	dire	que	vous	tournez	sans	savoir	ce	qui	va	se	produire	?	

Non	non,	pas	du	 tout,	on	 travaille	énormément	chaque	scène.	D’abord	en	 répétition,	puis	
sur	le	décor,	puis	après	avoir	choisi	les	positions	de	caméras,	puis	après	que	la	lumière	a	été	
mise	 en	 place,	 avec	 la	 perche,	 etc.	 A	 ce	 moment-là,	 on	 n’a	 toujours	 rien	 tourné,	 c’est	
vraiment	quand	tout	le	monde	a	trouvé	ses	marques	que	je	dis	«	moteur	».	Et	en	principe	on	
ne	 fait	qu’une	seule	prise.	 Il	 faut	qu’il	 se	produise	un	 incident	 important	pour	qu’on	 fasse	
une	deuxième	prise.	

	

	



Pourquoi	avoir	tourné	en	format	scope.	Il	vous	aide	pour	votre	manière	de	travailler	?	

C’est	le	seul	luxe	de	l’image	auquel	j’ai	accès.	J’utilise	le	vrai	scope	anamorphosé,	en	35mm	
bien	 sûr.	 Il	 donne	 de	 très	 beaux	 résultats,	 en	 particulier,	 paradoxalement,	 dans	 les	 lieux	
exigus.	 Le	 système	 de	 prise	 de	 vue	 fait	 que	 la	 caméra	 attrape	 des	 choses	 qui	 sont	 à	
l’extrémité	des	deux	côtés	de	 l’image,	et	qui	donne	une	ampleur	que	n’ont	pas	 les	autres	
méthodes.	Mais	 pour	 cela	 il	 faut	 un	 cadreur	 exceptionnel	 comme	est	 Jean-Paul	Meurisse,	
capable	 de	 tourner	 en	 scope	 à	 l’épaule	 avec	 une	 précision	 parfaite.	 C’est	 ainsi	 que	 sont	
filmés	la	plupart	des	plans.		

	

Il	y	a	des	choix	de	cadre	très	forts,	très	émouvants,	d’autant	plus	qu’ils	ne	correspondent	
pas	à	une	nécessité	de	narration.	En	particulier	des	gros	plans,	qui	arrivent	souvent	alors	
que	ce	qui	devait	être	dit	l’a	déjà	été,	et	qui	fonctionnent	d’une	autre	manière.		

Cela	vient	du	cinéma	muet.	 J’ai	 fait	des	 films	muets,	 j’adore	 le	cinéma	muet,	 j’en	garde	 la	
trace	même	si	je	sais	bien	qu’aujourd’hui	je	ne	trouverai	plus	la	possibilité	de	réaliser	un	film	
muet.	Pourtant	j’adorerais,	je	sais	que	je	saurais	le	faire.	Pour	certains	gros	plans,	j’utilise	des	
objectifs	 particuliers,	 des	 optiques	 conçues	 pour	 filmer	 de	 très	 près	 et	 qui	 permettent	 de	
donner	une	expressivité	incroyable	aux	visages.	

	

Travailler	 avec	Willy	 Kurant	 comme	 chef	 opérateur	 est	 se	 placer	 dans	 la	 continuité	 de	
votre	longue	collaboration	avec	William	Lubtchansky	?	

…	et	Raoul	Coutard.	Tout	à	fait.	Eux	trois	sont	porteurs	d’une	histoire	exceptionnelle,	ils	ont	
fait	les	films	les	plus	rapides	du	monde.	Ça	vient	des	années	60	mais	ça	ne	s’oublie	pas,	Willy	
Kurant	possède	ça	depuis	Masculin	féminin,	ou	Le	Départ	de	Skolimowski.	Ces	trois-là	sont	
des	 créateurs	 de	 la	 Nouvelle	 Vague,	 comme	 les	 réalisateurs	 ou	 les	 acteurs,	 ce	 sont	 des	
autodidactes	 qui	 ont	 fabriqué	 leur	 propre	 savoir,	 leur	 propre	 capacité	 de	 réponse	 à	 des	
situations.	

	

Vous	avez	demandé	quelque	chose	de	particulier	pour	l’image	?	

Pour	le	précédent	film,	Un	été	brûlant,	qui	était	en	couleur,	j’avais	demandé	à	Willy	Kurant	
que	 les	 images	 ressemblent	 à	 des	 gouaches,	 et	 pas	 des	 peintures	 à	 l’huile	 comme	
pratiquement	toutes	les	images	couleur	au	cinéma.	Et	là,	en	noir	et	blanc,	je	lui	ai	dit	que	je	
voulais	que	cela	soit	comme	du	 fusain.	Pas	du	crayon	noir.	Et	 il	a	bien	 fait	ça.	Lui,	 comme	
Coutard	 ou	 Lubtchansky,	 comprennent	 quand	 on	 demande	 ça.	 Ils	 travaillent	 la	 photo,	 la	
lumière,	 la	 pellicule	 qui	 n’était	 pas	 faite	 pour	 ça	 en	 principe.	 Et	 puis,	 et	 c’est	 le	 plus	
important,	 avec	 Willy,	 comme	 c’était	 aussi	 avec	 Raoul	 ou	 William,	 dès	 qu’il	 pose	 un	



projecteur	il	sait	où	le	mettre	pour	que	les	gens	soient	beaux.	Du	premier	coup	!	Et	pour	tous	
les	plans,	sans	jamais	se	répéter.	C’est	exceptionnel,	surtout	quand	on	doit	tourner	à	toute	
vitesse	comme	c’était	notre	cas.		

	

Vous	avez	filmé	Anna	Mouglalis,	et	en	particulier	son	visage,	comme	on	ne	l’avait	 jamais	
vue.	

Il	n’y	a	pas	d’artifice	particulier,	je	ne	lui	ai	rien	demandé	de	spécial	sur	son	apparence,	cela	
passe	par	des	voies	plus	obscures.	La	relation	entre	notre	vie	et	ce	qu’on	filme	nous	apparait,	
un	film	tombe	toujours	dans	votre	jardin.	C’est	ce	qui	a	dû	arriver.	Là	aussi,	il	ne	faut	surtout	
pas	être	dans	la	réalisation	de	ce	qui	a	été	prévu	en	avance.	C’est	pour	cela	que	le	cinéma	est	
un	art	collectif,	il	peut	accueillir	ce	qui	vient	de	tous	ceux	qui	y	participent,	à	condition	qu’on	
leur	en	laisse	la	possibilité.	

	

Par	rapport	à	la	plupart	des	cinéastes,	vous	cherchez	de	manière	plus	précise,	plus	directe,	
ce	rapport	à	la	vie.	La	Jalousie	est	un	film	sur	les	relations	de	couple	et	parents-enfants,	co-
écrit	avec	Caroline	Deruas,	interprété	par	votre	fils	et	votre	fille…	

Oui,	c’est	un	peu	comme	une	opération	chimique,	j’associe	des	éléments	qui	la	rendent	plus	
visible	et	plus	rapide,	mais	avec	l’idée	que	cela	concerne	tout	le	monde.	Que	ce	que	je	fais	
apparaître	est	comme	un	pigment	qui	d’une	certaine	manière	colore	toutes	les	vies.	Le	titre	
La	Jalousie	désigne	ce	phénomène,	et	il	me	semble	que	tout	le	monde	voit	tout	de	suite	de	
quoi	 il	 s’agit,	 tout	 le	 monde	 a	 connu	 ça	 dans	 sa	 vie,	 depuis	 l’enfance,	 sous	 de	 multiples	
formes.	

	

Esther	Garrel	 est	une	actrice,	 c’est	 aussi	 votre	 fille	 et	 la	 sœur	de	 Louis.	Que	 recherchez-
vous	en	la	choisissant	pour	ce	rôle	?	

	C’est	 la	part	documentaire	du	 film.	Esther	est	 la	sœur	de	Louis	et	 joue	sa	sœur,	et	moi	 je	
dessine	mes	enfants.	C’est	tout	ce	que	je	peux	en	dire.	

	

Avez-vous	 eu	des	 difficultés	 particulières	 à	 diriger	Olga	Milshtein, la	 petite	 fille	 qui	 joue	
Charlotte,	la	fille	de	Louis	?	

Non.	C’est	la	fille	de	quelqu’un	que	je	connais,	qui	travaille	dans	le	cinéma.	J’avais	remarqué	
qu’elle	 était	 très	 drôle,	 avec	 beaucoup	 de	 présence.	 Mais	 je	 m’inquiétais,	 je	 n’ai	 jamais	
vraiment	dirigé	un	enfant.	Arlette	et	Caroline	avaient	écrit	les	scènes	de	Charlotte,	et	moi	je	
me	demandais	comment	j’allais	m’y	prendre.	Et	puis	il	se	trouve	que	Jacques	Doillon,	qui	est	



beaucoup	plus	fort	que	moi	avec	les	enfants,	avait	aussi	repéré	Olga,	et	il	a	tourné	Un	enfant	
de	toi	avec	elle.	Du	coup	il	lui	a	appris	à	être	devant	une	caméra,	et	moi	j’en	ai	profité.	Je	n’ai	
rien	fait	de	spécial,	je	lui	ai	fait	travailler	ses	scènes	avec	les	autres	comédiens,	elle	aimait	ça.	
C’était	 proche	 de	ma	 relation	 avec	 les	 autres	 acteurs,	 que	 j’ai	 pour	 beaucoup	 eu	 comme	
élèves	au	Conservatoire	–	y	compris	Louis,	mais	pas	Anna,	qui	était	aussi	au	Conservatoire,	
mais	pas	dans	ma	classe.	Olga,	elle,	était	une	«	ancienne	élève	»	de	Jacques	Doillon.	

	

D’où	vient	la	scène	inattendue	où	Anna	Mouglalis	lave	les	pieds	du	vieil	écrivain	?	

D’un	désir	d’image.	A	l’origine,	il	était	écrit	dans	le	scénario	qu’elle	lui	faisait	un	massage.	J’ai	
pensé	que	ce	serait	plus	beau.	Des	idées	visuelles,	dans	ce	cas	clairement	des	références	à	la	
peinture	et	à	l’histoire	sainte,	prennent	place	dans	la	construction	de	la	scène	au	moment	du	
tournage,	et	transforment	 la	scène.	Une	jeune	femme	qui	 lave	 les	pieds	d’un	vieil	homme,	
c’est	 une	 figure	 classique	 qui,	 à	 un	 moment,	 trouve	 sa	 place.	 Là	 aussi	 cette	 manière	
d’employer	une	figure	visuelle	forte,	chargée	d’histoire,	vient	du	cinéma	muet.	

	

Un	 des	 aspects	 majeurs	 du	 film	 concerne	 les	 pères,	 le	 père	 absent,	 mort,	 de	 Louis	 et	
Esther,	 et	 les	 pères	 de	 substitution	 que	 se	 sont	 trouvé	 Louis	 et	 Claudia,	 avec	 le	 vieux	
professeur	 et	 le	 vieil	 écrivain.	 Les	 pères	 de	 substitution	 sont	 apparus	 comme	 un	 dessin	
émerge	du	tapis	?	

Oui.	Ce	sont	les	femmes.	Arlette	Langmann	et	Caroline	Deruas	ont	chacune	écrit	une	scène	
avec	un	vieil	homme.	Comme	 je	 trouvais	bien	 les	deux	scènes,	 je	 les	ai	gardées	 toutes	 les	
deux.	J’avais	envie	de	filmer	des	acteurs	âgés,	des	gens	qui	ont	beaucoup	joué	mais	dont	on	
ne	 connaît	 pas	 le	 visage.	 C’est	 mon	 père	 qui	 m’avait	 fait	 connaître	 notamment	 les	 deux	
acteurs	du	 film,	Robert	Bazil	 et	 Jean	Pommier.	 L’un	était	déjà	dans	Sauvage	 innocence,	 et	
l’autre	dans	Les	Amants	réguliers.			

	

Comment	avez-vous	choisi	Jean-Louis	Aubert	pour	la	musique	?	

Il	y	a	très	longtemps,	il	m’avait	fait	passer	le	message	qu’il	aimerait	travailler	avec	moi	pour	
un	clip.	A	 l’époque	 je	ne	pouvais	pas,	mais	 l’idée	était	 restée.	 Lorsqu’est	 sorti	 son	dernier	
disque,	Roc’éclair,	je	l’ai	entendu	dire	dans	une	interview	que	le	disque		était	lié	à	la	mort	de	
son	père.	Peu	après,	mon	père	est	mort.	Caroline	m’a	offert	Roc’éclair,	 et	 je	 trouvais	 très	
belle	la	manière	dont	il	évoquait	sans	le	dire	ce	qu’il	avait	éprouvé.	Ensuite,	pendant	que	je	
tournais	La	Jalousie,	je	cherchais	une	idée	pour	une	musique	très	simple.	Et	voilà	que	Serge	
Catoire,	le	directeur	de	production,	me	propose	de	contacter	Jean-Louis	Aubert.	Là	aussi	les	
éléments	trouvaient	leur	place.	J’ai	fait	une	projection	pour	Aubert,	il	a	aimé	le	film,	et	hop	il	



a	fait	la	musique	tout	de	suite.	Tout	le	film	s’est	fait	ainsi,	dans	un	mouvement	rapide	mais	
assez	simple.		

	

Vous	ne	lui	avez	rien	demandé	de	spécial	?	

Non,	 je	 lui	 ai	 juste	 dit	 que	pour	moi	 il	 fallait	 que	 ce	 soit	 comme	des	 chansons,	mais	 sans	
paroles.	C’est	ce	qu’il	a	fait,	il	savait	très	bien.		

	

Il	y	a	une	certaine	continuité	dans	les	musiques	de	vos	films.	

Oui,	ce	que	je	préfère	sont	les	musiques	écrites	par	des	rockers,	mais	qui	sont	des	balades.	
C’est	ce	qu’a	beaucoup	fait	John	Cale	sur	d’autres	de	mes	films,	cela	me	correspond	bien.	Il	y	
a	sûrement	un	côté	générationnel	dans	le	rapport	à	cette	musique-là,	depuis	mes	premiers	
films,	depuis	Les	Enfants	désaccordés	en	1964	et	Marie	pour	mémoire	en	1967.	Mais	ce	sont	
toujours	des	rencontres,	on	fait	les	films	avec	ce	qu’on	trouve	sur	son	chemin.		

	

Ouvre	ton	cœur,	la	chanson	du	générique	de	fin,	n’a	pas	été	composée	pour	le	film	?	

Non,	c’est	ce	que	Jean-Louis	Aubert	venait	juste	d’écrire	quand	on	s’est	rencontré.	Du	coup	il	
m’a	dit	:	je	fais	ça,	et	il	me	l’a	chantée	à	la	sortie	de	la	projection	où	je	lui	montrais	le	film.	Lui	
et	moi	avons	été	d’accord	que	ça	irait	très	bien.				
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Également chez capricci : 

PHILIPPE GARREL, EN SUBSTANCE  

de Philippe Azoury 

 

« Don mystérieux qu’ont certains hommes d’offrir à leurs 
rêves éveillés une forme qui permette aux autres hommes 
de les rêver avec eux. » 

Ce livre est le premier essai consacré en France à Philippe 
Garrel. Il est accompagné d’un entretien inédit avec le 
cinéaste dans lequel il évoque sa méthode.  


