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SYNOPSIS
Dix ans se sont écoulés depuis que le fils d’Elena, alors 
âgé de 6 ans, a disparu. Dix ans depuis ce coup de 
téléphone où seul et perdu sur une plage des Landes, 
il lui disait qu’il ne trouvait plus son père. Aujourd’hui, 
Elena y vit et y travaille dans un restaurant de bord de 
mer. Dévastée depuis ce tragique épisode, sa vie suit 
son cours tant bien que mal. Jusqu’à ce jour où elle 
rencontre un adolescent qui lui rappelle furieusement 
son fils disparu…
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RODRIGO SOROGOYEN, 
NOTE D’INTENTION

HISTOIRE D’UN PROCESSUS

Écrire, créer, faire un film. Confectionner une histoire dans le 
langage cinématographique est une tâche ardue, longue, et parfois 
insupportable. Pleine de déviations en chemin. C’est une aventure 
fatigante, fascinante, souvent révélatrice. On pense que le plus 
important est le produit final, l’alliage d’images et de sons présenté 
au spectateur et condensé en une centaine de minutes. Mais nous 
tous, professionnels du métier, savons c’est le chemin que nous 
parcourons pendant le processus qui importe le plus. Un chemin au 
long duquel nous apprenons à cohabiter, à travailler, à perfectionner 
notre métier quel qu’il soit, et qui nous donne aussi, si l’on sait se 
montrer attentifs, de grandes leçons de vie. Je m’apprête à raconter 
le processus parcouru avec ce projet si particulier pour que le 
lecteur comprenne l’envie et la force qui nous poussent à le réaliser.

L’HISTOIRE

Après le tournage de mon court-métrage MADRE, toute l’équipe 
est restée sur une sensation d’immense satisfaction. C’était comme 
si l’on pressentait ce qui allait se passer. Cinq mois après, une fois 
la post-production terminée, nous en avions confirmation avec 
des débuts réussis dans les deux premiers festivals. À Medina del 
Campo, nous avons gagné le Prix de la Meilleure Photographie et 
une semaine plus tard, au Festival de Málaga, nous avons remporté 
deux prix : une récompense pour l’Interprétation magnifique de 
Marta Nieto et le Prix du Public. Neuf mois plus tard, et après 70 
prix dans 60 festivals (internationaux pour beaucoup), nous avons 
gagné le Goya. Dès le début, je disais aux membres de l’équipe ou 
à quiconque avec qui j’en discutais, que ce court-métrage m’avait 
toujours inspiré une grande scène d’ouverture de long-métrage. 
Tout le monde était d’accord. Il était clair qu’on disposait d’un beau 

matériel. Nous voulions poursuivre l’histoire d’Elena. On ne pouvait 
pas la laisser comme ça, sortant de chez elle, affolée, à la recherche 
de son fils. On a mis tant d’effort à raconter la tragédie d’Elena que 
les principaux responsables, la productrice María del Puy Alvarado, 
l’actrice Marta Nieto et moi-même, avons toujours pensé qu’on devait 
quelque chose à cette histoire et à ce personnage. Personnellement, 
la possibilité de travailler beaucoup plus longtemps et de manière 
beaucoup plus approfondie avec Marta Nieto m’a énormément 
motivé. Pendant le tournage du court-métrage, j’ai découvert une 
immense actrice, dotée d’une sensibilité électrique et, bien sûr, une 
camarade formidable avec qui j’avais très envie de travailler sur mon 
prochain long-métrage. Il en est de même pour le reste de l’équipe. 
La possibilité de récidiver avec eux et de faire une histoire plus 
étoffée est un grand moteur. Une fois décidé à poursuivre l’histoire 
d’Elena, j’ai appelé ma complice Isabel Peña (co-scénariste), qui 
n’avait pas collaboré avec moi sur le court-métrage. Je lui ai dit 
que ce n’était pas un thriller mais un pari un peu plus risqué, et à 
mon avis, bien plus intéressant. Le film ne raconterait pas ce qui se 
passe juste après le court-métrage, mais ce qui arrive à Elena de 
nombreuses années après. J’ai posé l’hypothèse de départ sur la 
table : « Qu’arriverait-il si Elena, qui a perdu son fils depuis longtemps, 
rencontrait maintenant un adolescent qui lui rappelle beaucoup son fils 
disparu ?  » On s’est donc mis à écrire à partir de cette hypothèse. 
On ne savait pas vraiment pourquoi Elena s’intéressait à ce garçon 
- qui serait - français, mais curieusement on la comprenait très bien. 
Isabel et moi aimons beaucoup les histoires sombres (sombres 
dans le sens de cachées), les histoires qui parlent de ce que l’être 
humain a de plus profond. Des émotions et des comportements 
humains que nous ne connaissons pas, que nous ne reconnaissons 
pas. Il y a une citation de Térence qui explique très bien notre 
obsession à raconter ce genre d’histoires : « Je suis un homme et 
rien de ce qui est humain ne m’est étranger ». Je suis de plus en 
plus convaincu qu’avec nos scénarios et nos films, Isabel et moi 
cherchions à connaître, à essayer de comprendre les personnes qui 
nous entourent, les gens dont on sait peu ou beaucoup, l’espèce 
humaine en général. Toutes nos histoires naissent toujours, et je 
dis bien toujours, de l’incompréhension du comportement d’un 
(ou de plusieurs) personnage/être humain. C’était le cas dans mes 
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précédents films. Et à partir de là, nous avons commencé à écrire. 
Écrire sur quelque chose que nous connaissons déjà nous semblerait 
ennuyeux. Mais surtout, l’être humain nous fascine et c’est comme 
si nous nous mettions au défi d’essayer de comprendre chacune 
des actions (horribles, géniales, fascinantes en fin de compte) qu’il 
est capable de faire dans des situations limites.

LE TRANSVASEMENT DE GENRES

Le changement de genre a tout de suite intéressé Isabel. On trouvait 
ça très puissant de commencer par un court-métrage de suspense 
qui invitait au thriller, pour finir sur quelque chose qui n’ait rien à voir 
en termes de genre. Le premier grand handicap se présentait à nous. 
Comment satisfaire un spectateur qui voit ce court-métrage et à qui 
nous n’offrons pas ce qu’il attend (la résolution de cette aventure) ? 
En lui offrant mieux. Le défi était donc double. Après avoir passé 
cinq ans à travailler sur deux thrillers d’assez grande envergure 
(QUE DIOS NOS PERDONE et EL REINO), nous avions tous les 
deux le désir de revenir à une histoire intime, de personnages. Nous 
voulions retrouver l’essence du premier travail que nous avons mené 
ensemble : STOCKHOLM. Ainsi, l’idée de la course contre la montre 
d’une mère à la recherche de son petit garçon potentiellement aux 
mains d’un ravisseur s’est effacée définitivement pour laisser place 
à l’histoire intime d’Elena qui, plusieurs années plus tard, cohabite 
avec sa douleur et lutte pour sortir de ce tunnel obscur dans lequel 
elle est plongée depuis longtemps. 

LA MATERNITÉ

De quoi parle MADRE ? Dès qu’on a commencé à écrire, Isabel 
et moi écrivions un mot ou une phrase sur notre tableau pour ne 
jamais oublier ce dont on parle vraiment. Ici, le mot était maternité. 
Le court-métrage voulait déjà parler de ça. D’où la présence du 
personnage de la grand-mère. Isabel et moi sommes tous deux 

enfants uniques et nous entretenons donc une relation particulière 
avec nos mères. C’est pourquoi le sujet nous intéressait beaucoup. 
Si je repense à notre filmographie, les mères y occupent une 
place importante ou déterminante, ou bien elles apparaissent à un 
moment spécial du récit. Clairement, il y avait matière. Le sentiment 
de perte du personnage d’Elena devait être tellement fort qu’en 
rencontrant ce garçon si spécial, Jean, elle en vienne à éprouver un 
sentiment puissant qui la pousse à ne penser qu’à lui, à vouloir être 
avec lui. Voire à mettre sa stabilité en danger (une stabilité qu’elle 
avait mis de longues et sombres années à trouver) pour rejoindre 
cet adolescent français pratiquement inconnu. Quelque chose 
nous semblait là terriblement puissant. Quelque chose de l’ordre 
du pouvoir suggestif de l’esprit, de l’imagination, en l’occurrence 
du spectateur, et sur lequel un scénariste doit toujours compter. 
Dans le court-métrage, on ne voit jamais ce qui se passe à l’autre 
bout du fil. Cela a permis à chaque spectateur d’imaginer le pire 
et donc, plus important encore, d’établir un rapport personnel et 
unique avec le récit. 

LA FOLIE

Quand on a commencé à évoquer l’histoire du personnage d’Elena, 
je me souviens qu’on parlait d’elle comme si elle était folle. Grave 
erreur de notre part. Au-delà du fait que ce terme devrait être utilisé 
avec beaucoup de précaution et de respect, voire simplement ne 
pas être employé, l’utiliser pour notre personnage nous éloignait 
irrémédiablement d’elle. Comment pouvions-nous la comprendre 
si elle était folle ? Et si nous ne la comprenions pas, le spectateur 
ne comprendrait pas sa démarche et perdrait facilement le fil du 
récit. Il nous est alors apparu un autre sujet qu’on voulait traiter 
dans le film : la facilité avec laquelle la société traite de fou ou de 
folle quiconque qui sort de la norme. Si un individu se comporte 
autrement que la masse, c’est pour une seule raison : il n’est pas bien 
dans sa tête. Cela peut paraître inoffensif, mais c’est extrêmement 
grave à nos yeux, car on stigmatise des millions d’individus et 
on continue d’imposer l’aliénation comme norme pour la grande 
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majorité. Elena livre une autre bataille, en plus de celle de son 
propre conflit : la bataille contre les spectateurs (ceux de sa vie 
et ceux du film) qui pensent qu’elle fait tout ça parce qu’elle est 
folle. Dans notre volonté de comprendre Elena, on s’est interdit de 
l’appeler ainsi. On a préféré utiliser le terme « abîmée ». On a essayé 
de se mettre à sa place. Comment réagirions-nous s’il nous arrivait 
la même chose ? Deviendrait-on « fous » ? Mais en y réfléchissant 
sérieusement, on n’accepterait pas de s’entendre dire qu’on a perdu 
la tête, qu’on agit sans aucune rationalité, sans aucune cohérence, 
que peu importe ce qu’on fait puisqu’on est fous… Impossible de 
comprendre Elena comme ça. On pensait que, s’il nous arrivait la 
même chose, on plongerait dans une longue dépression. Dans une 
terrible période de douleur, de frustration, de chaos mental, de haine 
de la vie et peut-être même du genre humain, mais que tout ce 
qu’on ferait serait justifié par cette perte justement. On ne serait pas 
fous. En y pensant, en essayant de nous mettre à la place d’Elena, 
on ne désire qu’une chose : qu’elle se rétablisse, qu’elle guérisse de 
cette douleur. Elle le mérite autant que quiconque à qui il arriverait 
une chose semblable. Et c’est en comprenant cela que nous avons 
pris une décision très importante. Elle concerne le début du film. 
Nous ne voulions pas que le spectateur assiste aux pires moments 
d’Elena. Il y a une ellipse, sur les dix ans qui séparent la tragédie 
racontée dans la première scène et le début de notre histoire. Dix 
ans durant lesquels le spectateur n’assiste pas à la douleur, le vide, 
l’obscurité dans lesquels était plongée Elena. Cela nous paraissait 
plus intéressant, et aussi plus novateur. Voire, avec le recul, mieux 
pour son nouveau conflit : si elle sort de ce tunnel, si elle a trouvé 
ce retour à la vie normale au côté du personnage de Joseba, il sera 
encore plus dur, plus difficile, plus dramatiquement intéressant en 
somme, qu’elle mette tout cela en péril lorsqu’elle rencontre Jean. 

VOYAGE DE L’OBSCURITÉ À LA LUMIÈRE

Il y a peu de temps, j’ai compris que le court-métrage MADRE ne 
traitait pas de la maternité, mais de la peur. De la façon dont la peur 
s’empare de nous sans qu’on ne puisse rien y faire. De ces moments 
où ce qu’on craint le plus se produit. De notre façon de toujours 

imaginer le pire. De notre société où règne de plus en plus le terrible 
dicton : « Méfiance est mère de sûreté ». C’est curieux, dans les 
nombreux colloques auxquels j’ai participé avec le court-métrage, 
on admettait toujours avec une assurance presque empirique que 
l’homme qui trouve Iván sur la plage est un ravisseur/pédophile. 
Je leur répondais : « Vous ne l’avez pas vu. Tout ce que vous savez 
de lui, c’est : un, qu’il urine sur la plage et deux, qu’il s’approche 
d’un enfant qui est seul sur une plage immense. Pourquoi ne peut-
il pas aller l’aider ? ». J’ignorais si cet homme était inoffensif, mais 
je trouvais curieux que presque tous les spectateurs puissent 
suspecter un homme dont ils savent si peu de choses. Quel genre 
de société avons-nous construit ? Une personne m’a dit un jour 
que le contraire de l’amour ce n’était pas la haine, mais la peur. Et 
cette réflexion me plaît. La peur rend l’amour impossible. La haine, 
par contre, est un sentiment assez proche de l’amour. Proche de 
quelque chose d’aussi viscéral et sentimental. Mais le contraire, ce 
qui s’éloigne le plus de l’amour, c’est la peur. C’est là qu’on s’est 
rendu compte que MADRE devait être un voyage vers l’amour. Une 
histoire qui commence par la peur, avec une scène d’ouverture 
terrifiante,  où deux personnages sont envahis par la peur. Mais 
qu’elle devait se conclure avec deux personnages qui s’aiment, 
qui ont trouvé l’amour d’une façon ou d’une autre. C’est là qu’on a 
compris que MADRE devait être une histoire d’amour. On a essayé 
de construire un triangle amoureux entre Elena, Joseba et Jean. 
C’est là tout le mystère de l’amour, qui n’obéit à aucune règle, qui ne 
répond ni à la raison, ni à l’esprit. Il vous attrape et vous devez être 
suffisamment lucide et courageux pour le regarder en face. C’était la 
question et le défi pour notre couple de protagonistes : accepteront- 
ils d’être plongés dans une histoire d’amour ? Un amour spécial. 
L’amour d’une mère pour un fils à travers le temps. Une mère qui 
n’a pas pu dire au revoir à son fils et qui est désormais prête à le 
faire. Parce qu’il s’est écoulé le temps nécessaire. Parce que Joseba 
l’a beaucoup aidée et parce que Jean est apparu dans sa vie, un 
garçon qui pourrait être son fils. Il y a une question que j’aimerais 
laisser au spectateur et qui n’aura jamais de réponse : est-ce que 
l’histoire arrive parce que Jean ressemble à Iván ou parce qu’Elena 
est prête à affronter cette catharsis ? 
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LE POINT DE VUE

Reconnaître qu’il s’agissait d’une histoire d’amour nous obligeait 
à ajouter un autre paramètre. Au début, nous imaginions un film 
avec un point de vue unique, celui d’Elena. Mais si nous voulions 
raconter une histoire d’amour, il fallait connaître l’autre point de 
vue, celui de Jean. Un tas de possibilités s’ouvrait à nous en entrant 
dans sa maison, dans sa famille. Voir une famille chanceler pendant 
de belles vacances d’été pour finalement devenir les pires de leur 
vie. Nous avons tenté de créer ce réalisme et cette tendresse qui 
inondent tout le film pour dresser le portrait de ce garçon spécial 
et de sa famille. Nous voulions aussi montrer à quel point les crises 
sont nécessaires pour grandir. Même si ce que vit la famille de Jean 
semble terrible, il est évident qu’ils en sortiront renforcés à la fin de 
l’été. 

LA FORME

Nous avons reçu beaucoup d’éloges sur notre court-métrage. 
La plupart d’entre elles vantaient la valeur du plan-séquence qui 
constitue la quasi-totalité du récit. Le plan-séquence est surtout, 
pour moi, l’élément cinématographique qui peut ressembler le 
plus à la vie. Le cinéma est l’imitation de la vie. Mais dans cette 
construction de la réalité, le montage a toujours été nécessaire 
pour assembler un plan à un autre. On pourrait dire que le montage 
est cinéma, il est langage, mais que le plan-séquence (c’est-à-
dire l’absence de montage) est la vie ou la meilleure imitation 
possible de celle-ci. Sans un changement de plan qui « dirige » 
le spectateur, celui-ci se retrouve nécessairement plus impliqué 
dans ce qui se passe. Cette réflexion détermine complètement 
la manière dont j’ai voulu aborder le tournage. Je ne pouvais pas 
imaginer tourner MADRE en omettant la force du plan-séquence. 
Je trouvais intéressant de commencer le récit avec une forme 

aussi déterminée et caractéristique pour ensuite le casser avec un 
montage rapide, haché, fractionné. J’ai essayé de transmettre l’état 
de notre protagoniste à travers le montage.

LA PHOTOGRAPHIE

MADRE est un film où la lumière prédomine. L’histoire se passe 
dans le sud de la France, en été. J’aime particulièrement l’idée que 
ce qui commence comme un cauchemar dans la première scène 
se déroule et finisse dans un joli paysage idyllique du sud de la 
France, plein de familles heureuses qui profitent de leurs vacances. 
La lumière du golfe de Gascogne en été inonde la pellicule. Les 
bleus du ciel et de la mer sont présents, le soleil et la couleur du 
sable de la plage ont aussi une grande place. 

LE STYLE

Le chemin qui va de l’obscurité à la lumière marque le style visuel 
de MADRE. On a toujours recherché le maximum de naturalisme 
possible, en utilisant des décors naturels, réalistes. La beauté ne 
vient pas des maisons des personnages ou de leurs habits, mais 
de l’esprit de l’histoire, des regards, des émotions des personnages 
captés par la caméra. Dans QUE DIOS NOS PERDONE et EL 
REINO, nous avons déjà recherché, par cette laideur réaliste 
(avec les différences nécessaires entre l’un et l’autre), la poésie 
visuelle parfois présente dans les films. Avec Álex de Pablo, notre 
directeur de la photographie, nous voulions réussir à tout prix de 
parvenir à décrire des ambiances quotidiennes, réalistes, en fuyant 
l’esthétique, le beau, pour ensuite emmener le récit vers des images 
très puissantes complètement intégrées au naturalisme de l’action.

Rodrigo Sorogoyen. 
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RODRIGO SOROGOYEN

Rodrigo Sorogoyen a étudié à l’ECAM (école de cinéma 
et d’audiovisuel de la Communauté de Madrid) avec une 
spécialisation en scénario et il a commencé à travailler très jeune 
comme scénariste pour des séries du petit écran. À 25 ans il co-
réalise le film OCHO CITAS. Depuis il a travaillé comme scénariste 
et réalisateur pour la maison de production Isla de Babel pour 
des séries télévisées comme IMPARES, LA PECERA DE EVA ou 
FRÁGILES.
 
En 2011, avec trois associés, il fonde Caballo Films. Là, ils produisent 
STOCKHOLM que Rodrigo Sorogoyen a co-écrit. Le film est une 
des révélations de l’année ; il reçoit de très bonnes critiques et de 
nombreux prix, notamment trois Biznagas au Festival de Málaga 
(dont Meilleur réalisateur et Meilleur scénario), trois médailles du 
Círculo de escritores cinematográficos (Cercle des écrivains de 
cinéma) dont celle du Meilleur réalisateur, le prix Feroz du Meilleur 
film en 2013 et le Goya du Meilleur espoir en 2014. Rodrigo 
Sorogoyen était nommé pour le Goya du Meilleur réalisateur.
 
Son court-métrage MADRE, avec Marta Nieto dans le rôle principal 
a remporté le Prix du public et le Prix de la Meilleure actrice dans la 
catégorie court-métrage au Festival de Malaga. MADRE a ensuite 
été sélectionné pour participer à de nombreuses compétitions 
dont le Festival International Toronto et a obtenu plus de 50 prix, 
tant au niveau national qu’international, dont le Goya du court-
métrage de fiction et le Prix José María Forqué du Meilleur court- 
métrage. Lors de la 91ème cérémonie des Oscars, MADRE est 
nommé dans la catégorie du Meilleur court-métrage de fiction.

Avec Isabel Peña, Rodrigo Sorogoyen a également écrit les 
deux scénarios de ses autres longs-métrages EL REINO et QUE 
DIOS NOS PERDONE nommé aux 2 Prix Forqué - Meilleur film et 
Meilleur acteur, à 7 Prix Feroz et 7 Goya dont Meilleur film, Meilleur 
scénario et Meilleur réalisateur. QUE DIOS NOS PERDONE a reçu 
le Prix du Meilleur scénario au Festival de San Sebastián (2016) en 
plus de nombreux prix dans des festivals internationaux ; Roberto 
Álamo a reçu le Goya, le Prix José María Forqué et le Prix Feroz 
du Meilleur acteur. EL REINO a raflé 7 Goya dont ceux du Meilleur 
réalisateur, Meilleur scénario original et Meilleur acteur pour 
Antonio de la Torre.

Inspiré de son court-métrage, MADRE est son cinquième 
long-métrage.

FILMOGRAPHIE

MADRE
EL REINO
MADRE (court métrage)
QUE DIOS NOS PERDONE
STOCKHOLM
OCHO CITAS

2020
2018
2017
2016
2013

2008
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MADRE de Rodrigo Sorogoyen 
THE CHASE de Daniel Calparsoro
FACE OF TERROR de Bryan Goeres 

MADRE de Rodrigo Sorogoyen 
PLAY de Anthony Marciano
MARVIN OU LA BELLE ÉDUCATION 
de Anne Fontaine  

2020
2013

2005

2020
2019
2017

MARTA NIETO

JULES PORIER

MADRE de Rodrigo Sorogoyen 
EL SILENCIO DE LA CIUDAD BLANCA de Daniel Calarsoro
7 REASONS TO RUN AWAY de Esteve Soler, Gerard 
Quinto, David Torras 
LA PRIÈRE de Cédric Kahn 
PETRA de Jaime Rosales
TRANSIT de Christian Petzold 
7 ANOS de Roger Gual
DJANGO de Etienne Comar 
MAL DE PIERRES de Nicole Garcia 
CHIAMATEMI FRANCESCO de Daniele Luchetti
HEDI SCHNEIDER IS STUCK de Sonja Heiss
L’ARTERIA INVISIBLE de Pere Vila Barcelo 
SANCTUAIRE de Olivier Masset-Depasse 
TRUMAN de Cesc Gay 
ILS MOURURENT AU-DESSUS DE LEURS MOYENS de 
Isaki Lacuesta 
MA MA de Julio Medem
LE MÉDECIN DE FAMILLE de Lucia Puenzo 
INSENSIBLES de Juan Carlos Medina 
LA MOSQUITERA de Agusti Vila 
HEROIS de Pau Freixas 
L’ENFANT LOUP de Gerardo Olivares 
EL CONSUL DE SODOMA  de Sigfrid Monleon 
RABIA de Sebastia Cordero
LES DUES VIDES D’ANDRÉS RABADAN de Ventura 
Durall 
DIE STILLE VOR BACH de Pere Portabella 
YO de Rafa Cortès
 REMAKE de Roger Gual
53 DIAS DE INVIERNO de Judith Colell
ENTRE VIVIR Y SONAR de Alfonso Albacete et David 
Menkes
INCONSCIENTES de Joaquim Oristrell
KAS HORAS DEL DIA de Jaime Rosales 

2020

2018

2016

2015

2014

2013
2012
2011

2010

2008

2007

2006
2004

2003

ALEX BRENDEMÜHL 
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MADRE de Rodrigo Sorogoyen
D’UNE FOLIE L’AUTRE de Gilles Blanchard
AT ETERNITY’S GATE de Julian Schnabel
7 MINUTI de Michele Placido
ABDELKADER ET LA COMTESSE de Isabelle Doval
LA DEUXIEME ETOILE de Lucien Jean-Baptiste
ELLE de Paul Verhoeven
HISTORY’S FUTURE de Fiona Tan    
VOUS N’AVEZ ENCORE RIEN VU de Alain Resnais
CE QUE LE JOUR DOIT À LA NUIT de Alexandre 
Arcady
RAPT ! de Lucas Belvaux
BAMBOU de Didier Bourdon
LES HERBES FOLLES de Alain Resnais
LA PREMIÈRE ÉTOILE de Lucien Jean-Baptiste
JOHN RABE de Florian Gallenberger
LARGO WINCH de Jérôme Salle               
UN CONTE DE NOËL de Arnaud Desplechin
LE GRAND ALIBI de Pascal Bonitzer  
LE SCAPHANDRE ET LE PAPILLON de Julian 
Schnabel
DU JOUR AU LENDEMAIN de Philippe Le Guay
JE NE SUIS PAS LÀ POUR ÊTRE AIMÉ de Stéphane 
Brizé
L’ÉQUIPIER de Philippe Lioret
LE BISON (ET SA VOISINE DORINE) de Isabelle 
Nanty
LA COMPAGNIE DES HOMMES de Arnaud 
Desplechin
LE SOULIER DE SATIN de Manoel de Oliveira

2020

2018

2017
2016
2015
2012

2009

2008

2007

2005

2004
2003

1985

ANNE CONSIGNY
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FRÉDÉRIC PIERROT

MADRE de Rodrigo Sorogoyen 
GRÂCE À DIEU de François Ozon 
HORS NORMES de Eric Toledano et Olivier Nakache	
PERSONA NON GRATA de Roschdy Zem
À DEUX HEURES DE PARIS de Virginie Verrier
LUNA de Elsa Diringer 
PLACE PUBLIQUE de Agnès Jaoui
ESPÈCES MENACÉES de Gilles Bourdos
TUER UN HOMME de Isabelle Czajka 
ROAD GAME de Abner Pastoll 
CHOCOLAT - Roschdy Zem
MARGUERITE ET JULIEN - Valérie Donzelli
ANTON TCHÉKOV 1890 de René Féret 
L’ANNÉE PROCHAINE de Vania Leturcq
LES BÊTISES de Alice et Rose Philippon
TOUTE PREMIÈRE FOIS de Noémie Saglio et Maxime 
Govare
JEUNE ET JOLIE de François Ozon 
LE PROCHAIN FILM de René Féret
L’INNOCENT de Pierre Boutron 
POPULAIRE de Régis Roinsard
 LA CERISE SUR LE GÂTEAU de Laura Morante
LA GUERRE EST DÉCLARÉE de Valérie Donzelli
POLISSE de Maïwenn
EN VILLE de Valérie Mrejen
ELLE S’APPELAIT SARAH de Gilles Baquet-Brennier
SANS QUEUE NI TÊTE de Jeanne Labrune
LES FRILEUX de Jacques Fansten
PARLEZ-MOI DE LA PLUIE de Agnès Jaoui
IL Y A LONGTEMPS QUE JE T’AIME de Philippe Claudel
LES FOURMIS ROUGES de Stephan Carpiaux
TRÈS BIEN MERCI de Emmanuelle Cuau
LA RAVISSEUSE de Antoine Santana
HOLY LOLA de Bertrand Tavernier
AVANT L’OUBLI de Augustin Burger

2020

2019

2018

2016
2015

2013

2012

2011

2010

2008

2007

2005
2004

CLARA ET MOI de Arnaud Viard
LES REVENANTS de Robin Campillo
IMMORTEL de Enki Bilal
CETTE FEMME-LÀ de Guillaume Nicloux
INQUIÉTUDES de Gilles Bourdos
MONSIEUR N de Antoine de Caunes
VA PETITE de Alain Guesnier
LES DIABLES de Christophe Ruggia
UNE HIRONDELLE A FAIT LE PRINTEMPS de Christian 
Carion
IMAGO de Marie Vermillard
LA FILLE DE SON PÈRE de Jacques Deschamps
LA VIE MODERNE de Laurence Ferreira Barbosa
CAPITAINES D’AVRIL de Maria de Medeiros
DIS-MOI QUE JE RÊVE de Claude Mourieras
DISPARUS de Gilles Bourdos
À VENDRE de Laetitia Masson
CA NE SE REFUSE PAS de Eric Woreth
INSIDE OUT de Rob Tregenda
ARTEMISIA de Agnès Merlet
PORT DJEMA de Eric Heumann
FOR EVER MOZART de Jean-Luc Godard
CAPITAINE CONAN de Bertrand Tavernier
LES AVEUX DE L’INNOCENT de Jean-Pierre Améris
MON HOMME de Bertrand Blier
LAND AND FREEDOM de Ken Loach
CIRCUIT CAROLE de Emmanuelle Cuau
LES ARPENTEURS DE MONTMARTRE de Boris 
Eustache
L 627 de Bertrand Tavernier
LA NEIGE ET LE FEU de Claude Pinoteau
LA VIE ET RIEN D’AUTRE de Bertrand Tavernier
PAPILLON DU VERTIGE de Jean-Yves Carree

2003

2002
2001

2000

1998

1997

1996

1995

1992

1991
1989
1987
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MARTA NIETO
JULES PORIER
ALEX BRENDEMÜHL
ANNE CONSIGNY
FRÉDÉRIC PIERROT
GUILLAUME ARNAULT

RODRIGO SOROGOYEN
RODRIGO SOROGOYEN
ISABEL PEÑA
ÁLEX DE PABLO
ALBERTO DEL CAMPO
LORENA PUERTO
JULIE NAVARRO
NICOLAS MAS
FABIOLA ORDOYO
NICOLAS DE POULPIQUET
ANA LÓPEZ COBOS		
OLIVIER ARSON

MARIA DEL PUY ALVARADO, IBON 
CORMENZANA, RODRIGO SOROGOYEN, 
IGNASI ESTAPÉ, THOMAS PIBAROT, 
JEAN LABADIE, ANNE-LAURE LABADIE, 
JÉRÔME VIDAL			 
EDUARDO VILLANUEVA, JOFRE FARRÉ
MARÍA DEL PUY ALVARADO	
MARÍA JOSÉ DÍEZ ÁLVAREZ
LE PACTE
LE PACTE

ELENA
JEAN

JOSEBA
LEA

GREGORY
BENOIT

RÉALISATION
SCÉNARIO

IMAGE
MONTAGE 

DIRECTION ARTISTIQUE
CASTING

SON 

COSTUMES
MUSIQUE

PRODUIT PAR

PRODUCTEURS DÉLÉGUÉS
PRODUCTRICE EXÉCUTIVE

DIRECTION DE PRODUCTION
DISTRIBUTION FRANCE

VENTES INTERNATIONALES

LISTE ARTISTIQUE LISTE TECHNIQUE
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