Je deviens plus exigeant
Nanni Moretti évoque la mort de sa mère dans un film bouleversant de pudeur et de justesse
Revenu bredouille de Cannes, Nanni Moretti livre pourtant l’un de ses plus beaux films. Avec une humanité et une délicatesse exceptionnelles, Mia madre suit Margherita, une réalisatrice perturbée durant un tournage par des soucis très privés. Rencontre avec le cinéaste italien.

L’équilibre a-t-il été difficile à trouver entre drame et comédie?

Nanni Moretti: J’ai toujours recouru au même procédé pour raconter des histoires. Ce n’est ni un programme esthétique, ni quelque chose de très calculé. Je n’ai jamais eu en tête un film purement dramatique ou purement omique.

Comment se déroule le processus d’écriture de vos films?

Je n’écris pas vite. Et moins vite qu’avant, car je deviens plus exigeant. Contrairement à autrefois, cela ne me plaît plus d’écrire seul. Je pense qu’il faut être trois pour aboutir à un bon scénario. Cela devient une aventure humaine et personnelle. On n’écrit pas le scénario d’emblée, mais d’abord le sujet, puis un traitement. Je n’aime pas rédiger plusieurs versions du même scénario.
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Qui a inspiré le personnage d’acteur américain joué par John Turturro?

Je n’avais personne de précis en tête. Certains dialogues ont été inventés par Turturro lui-même. Comme lorsqu’il raconte que Kevin Spacey le tue dans un cauchemar. Il s’est livré à d’autres improvisations qu’on n’a pas pu garder dans le montage final. A la lecture du scénario, il a tout de suite capté le personnage et ce qu’il pouvait ajouter.

Quelle part de liberté laissez-vous à vos acteurs?

Il y a trente ans, aucune! Ici, Turturro a été le seul à jouir de ce privilège. Faire des lectures autour d’une table avec les comédiens, ça ne m’intéresse pas. J’ai peur que le film se consume avant même qu’il soit tourné. Sur le plateau, je travaille le texte de chaque réplique, sans théoriser ou donner trop d’explications. Je sais exactement quelle tonalité je veux pour telle scène, quelle nuance doit avoir telle ligne de dialogue. Je fais beaucoup de prises. Et ce n’est pas vrai que ça diminue l’authenticité. Pas du tout! Je n’aime pas quand le comédien disparaît derrière son rôle. Ces performances ont beaucoup de succès critique et public, mais je préfère une autre forme de jeu. Je veux voir simultanément le personnage et l’acteur qui l’interprète, avec de préférence un peu de détachement vis-à-vis de ce qu’il est en train de faire.

Pourquoi y a-t-il si peu de femmes cinéastes?

C’est une des raisons pour lesquelles j’ai voulu montrer une réalisatrice. Il y a l’éternelle difficulté à concilier vie professionnelle et vie privée. Mia madre parle de cela.

Pourquoi vous êtes-vous donné le rôle, en retrait, du frère de Margherita?

L’attention ne devait se porter ni sur mon travail de réalisateur, ni sur ma présence en tant qu’acteur. Je ne tenais pas à exhiber mes talents de metteur en scène. Il était important que l’humanité des personnages, leurs émotions, leur vérité, soient au centre du film.

Margherita est très impliquée avec sa mère malade, mais pas toujours encline à se mettre à sa place. Vous reconnaissez-vous dans cette attitude ambivalente?

Il ne m’est jamais arrivé de détruire à dessein la voiture de ma mère ou de lui hurler dessus parce qu’elle ne pouvait pas faire trois pas. En revanche, je me suis souvent senti emprunté face à ma mère malade. En ce sens, je m’identifie davantage à Margherita qu’à son frère. Il est celui qu’elle voudrait être. Margherita n’est pas en paix avec elle-même. Elle ne se sent pas à la hauteur, ni dans sa vie privée, ni dans son travail.

Pour Margherita, l’acteur américain est un peu comme la maladie de sa mère: un élément incontrôlable...

Je n’y avais jamais songé sous cet angle, mais je vais utiliser votre idée dans les prochaines interviews. En me l’appropriant, bien sûr! Plus sérieusement, le rythme du film est calé sur la courbe des émotions de Margherita: les préoccupations envers sa fille adolescente, le chagrin que lui cause sa mère, ses problèmes avec le film qu’elle tourne. Tout cela se mélange avec ses rêveries, ses souvenirs, dans une même urgence. A l’écriture et au montage, j’ai veillé à travailler ces différentes couches narratives. J’aimerais que le spectateur ne sache pas s’il a affaire à la réalité, à une scène du film de Margherita, à un rêve ou à un souvenir.

Pourquoi ce film dans le film renvoie-t-il à des luttes syndicales?

Il fallait un thème très différent de ce que vit Margherita au quotidien. Alors qu’elle est pleine de doutes, je tenais à ce que son film soit rempli de convictions. Je ne voulais surtout pas qu’elle fasse un film «à la Nanni Moretti», où elle aurait parlé de sa vie privée. Ma mère est décédée alors que je montais Habemus papam. J’ai ensuite eu l’idée de m’inspirer de cette expérience vécue. J’ai du reste apporté sur le tournage des effets personnels: des chandails de ma mère, des livres, ma voiture... Cela me plaisait d’injecter de la réalité. Il y a même quelques répliques que j’avais consignées dans mon journal après mes visites à l’hôpital. Il était assez douloureux de s’y replonger, mais je devais en passer par là pour boucler le scénario. Je ne pense pas que les films peuvent avoir un effet thérapeutique pour les réalisateurs. Pour certains spectateurs, oui. 
Propos recueillis à Cannes par Christian Georges
© La Liberté / Le Courrier
4 décembre 2015
