https://www.youtube.com/watch?v=avF2Pl4bKdE  crash - uncanny short movie by john stewart 
“Deep End”: le sublime ancêtre des teen-movies

On a pu dire que les meilleurs films anglais modernes avaient été réalisés par des étrangers : Blow up d’Antonioni, Répulsion de Polanski et surtout Deep End de Jerzy Skolimowski. 

En règle générale, les films des grands cinéastes en exil possèdent une qualité d’étrangeté et d’observation qui les rend fascinants. Skolimowski, dans Deep End, ne quitte presque jamais les locaux d’une piscine (filmés à Munich, coproduction oblige !), mais un coin de rue, une entrée de boîte de nuit et un bout de campagne enneigée suffisent à restituer le Londres de l’époque, beaucoup moins glamour que celui d’Antonioni mais absolument authentique, avec ce mélange de mauvais goût, d’ambiances glauques et de candeur érotique. 

Considéré à juste titre comme un des meilleurs films jamais réalisés sur l’état d’adolescence (thème déjà traité dans les premiers films de Skolimowski et son premier long métrage hors de Pologne, Le Départ, tourné en Belgique avec Jean-Pierre Léaud), Deep End fut longtemps confiné à un culte confidentiel en raison de sa rareté, seulement visible dans de pauvres copies 16 mm ou 35 mm en mauvais état qui avaient survécu aux outrages du temps depuis le début des années 70, période sinistrée des nouveaux cinémas du monde entier, dont la redécouverte est toujours autant d’actualité. 

Ceux qui avaient eu la chance de le découvrir par hasard en gardaient un souvenir ébloui. Ils n’avaient pas rêvé. La ressortie providentielle de Deep End en apporte la preuve éclatante.

Le film enfin restauré avec ses rutilantes couleurs pop venant balafrer la grisaille londonienne est un chef-d’œuvre de mélancolie et de cruauté, ancêtre pas si lointain des teen-movies sensibles signés Gus Van Sant dans son exploration empathique des émois définitifs de l’adolescence. 
C’est un film de peintre (ce que le réalisateur deviendra lorsqu’il cessera de mettre en scène pendant dix-sept ans), de poète (ce qu’il avait été avant de faire des films) mais aussi de boxeur, autre activité du cinéaste dans sa jeunesse, qui a maintenu dans tous ses films une violence incisive, une précision du geste et une énergie virile qui n’appartiennent qu’à lui.

Un jeune garçon timide devient employé dans des bains publics de l’East End londonien. Chargé d’assister les client(e)s, il découvre un univers clos où la promiscuité et la nudité humide des corps sont propices à divers échanges et trafics pas très éloignés de la prostitution.

Il s’amourache surtout de sa collègue, une belle fille à la réputation facile qu’il épie et tente maladroitement de séduire. Deep End a l’idée géniale d’inverser les rôles : au garçon de jouer les pucelles effarouchées devant les avances sexuelles des rombières ménopausées, tandis que la fille (Jane Asher, fiancée de Paul McCartney au moment du tournage), cynique et libérée, s’amuse avec les hommes et les envoie balader à la première occasion.

La beauté de porcelaine de John Moulder-Brown, petit prince prolo et héros rimbaldien de ce roman d’apprentissage désastreux en vase clos, ajoute au charme fou d’un film tour à tour drôle et tragique, où explose l’art de Skolimowski : ce mélange de poésie et de trivialité, d’énergie et de morbidité que l’on a retrouvé intact dans son dernier opus, le superbe Essential Killing (encore une histoire de désir vital et de voyage vers la mort). 
Douze ans après Deep End, Skolimowski réalise un deuxième chef-d’œuvre à Londres, Travail au noir. Un film ouvertement politique, mais avant tout une aventure humaine absurde et obsessionnelle, comme toujours chez le cinéaste. 

Décidé et filmé dans l’urgence, Travail au noir répond au traumatisme du coup d’Etat polonais de décembre 1981, vécu de loin par l’exilé perpétuel Skolimowski.

Le contremaître Nowak et trois maçons polonais viennent travailler au noir à Londres pour effectuer des travaux dans la maison d’un riche compatriote. Lorsque Nowak, le seul à parler anglais, apprend la nouvelle du coup d’Etat militaire, il décide de ne pas en informer les ouvriers, de les maintenir dans un état d’ignorance et de retarder le plus possible l’échéance de leur retour impossible au pays. 

Encore un film de claustration, Travail au noir est l’histoire d’un projet insensé voué à l’échec, et la métaphore astucieuse de la douleur d’un pays et de ses exilés. Jeremy Irons, plus que crédible en travailleur polonais, y livre une performance extraordinaire. 

Les Inrocks12/07/2011 

Rencontre avec Jerzy Skolimowski, réalisateur du splendide “Essential Killing”

Jean-Luc Godard lui a écrit qu’il était le meilleur cinéaste du monde, à égalité avec lui. Après un long détour par la peinture et quelques films mal reçus, le Polonais Jerzy Skolimowski sort le magnifique Essential Killing, film de traque sous influence Gus Van Sant.

Travelling aérien sur des canyons désertiques, échanges radio en américain. Puis on descend à terre avec des soldats, ou des miliciens, en tenue du désert. C’est le début, magnifique et scotchant, d’Essential Killing. On se croirait dans Redacted de Brian De Palma ou dans un film de guerre tiré vers l’abstraction par Gus Van Sant. L’auteur de ce survival movie, c’est Jerzy Skolimowski, cinéaste polonais inclassable et revenant du cinéma.

Superbement sanglé dans un costume crème, cravate, lunettes noires, chevelure ondulante, Jerzy Skolimowski arrive tel un dandy de 72 piges, enquillant les bloody mary avec une certaine allure. On attaque en évoquant la charge politique d’Essential Killing, qui renverse les perspectives hollywoodiennes en faisant d’un crypto-taliban le héros du film, traqué sauvagement par une armée occidentale. 

Un rapport avec l’actualité récente de l’Irak ou de l’Afghanistan ? Le vieux renard se rebiffe : 

"Je ne nomme aucun pays, les personnages ne parlent pas, on ne connaît pas leur langue, leur nationalité, tout est volontairement indéterminé, ambigu. Rien n’indique que mon personnage est un taliban ou un terroriste. Ce n’est pas forcément un ange non plus. C’est surtout quelqu’un qui s’est trouvé au mauvais endroit au mauvais moment. Je raconte une histoire universelle et intemporelle d’homme traqué par une meute et qui pour survivre en est réduit à la condition d’animal."

L’animal, c’est Vincent Gallo, choix génial qui n’avait rien d’évident. Lors d’une projection cannoise de Tetro de Coppola, Skolimowski est bluffé par la performance de l’acteur. Il le croise à l’hôtel et lui donne son script en se disant que Gallo lui répondra dans six mois – s’il le lit. 

Deux heures plus tard, Gallo le rappelle, hystérique : "Non seulement je veux faire ton film, mais surtout, je dois le faire !" 

Un peu surpris, le cinéaste temporise, vérifie que Gallo pourra supporter un tournage physiquement difficile puis l’engage. Skolimowski admet aujourd’hui qu’il ne voit pas qui aurait pu mieux que Gallo habiter ce rôle. Nous non plus.

On est heureux que Skolimowski présente aujourd’hui un film aussi beau, puissant et contemporain : "J’ai voulu prouver que les films de guerre hollywoodiens ne sont pas si géniaux, que je pouvais faire mieux avec mille fois moins d’argent et de moyens techniques", explique-t-il tel le boxeur qu’il fut dans sa jeunesse. 

Ce cinéaste qui entend remettre les cadors des studios à leur juste place vient de très loin. Du fin fond de la Pologne et des années 60. Plus exactement de la fameuse école de cinéma de Lodz, enclave de liberté dans la grisaille du communisme réel, où il fait ses classes avec des gandins comme Roman Polanski. 
"C’était fantastique, raconte-t-il l’oeil malicieux entre deux gorgées de bloody mary. Nous étions jeunes, beaux, sexy, parés du prestige de futurs cinéastes ! Nous passions notre temps à faire la fête, à voir des films géniaux avec des bataillons de groupies à nos pieds ! Roman avait trois ans de plus que moi, il était le roi de l’école, le chéri de ces dames. Après son départ, j’ai pris le relais."
Peu attentif en cours, le jeune Jerzy en profite surtout pour utiliser les outils et les étudiants techniciens afin de réaliser son premier film. La première partie de la filmographie de Skolimowski (Signes particuliers : néant, Walkover, La Barrière…) est fortement autobiographique : il y joue à chaque fois son double fictif, Andrzej, jeune homme rebelle à toute norme sociale. 

Disposant de peu de moyens, il filme tout en une seule prise pour ne pas gâcher la pellicule. A New York, où il montre ses films avec succès, il s’attire un jour une mauvaise critique du New York Times qui reproche à ses films de n’être que des collages de rushes peu travaillés. 

"Ce critique n’avait pas complètement tort, sauf que c’est ce "défaut" qui rendait mes premiers films si originaux. J’ai reçu à l’époque une lettre de Jean-Luc Godard, que j’ai toujours en ma possession, où il me disait : ‘N’écoute pas ces imbéciles d’Américains ! Toi et moi sommes les meilleurs cinéastes du monde !’"

En 1967, le film Haut les mains, virulente charge antistalinienne, lui vaut d’être expulsé de Pologne. Il se retrouve largué en Europe de l’Ouest, où il a noué divers contacts, avec Godard mais aussi Truffaut, Milos Forman et toute l’internationale des nouvelles vagues émergentes. Skolimowski se rend compte que ces jeunes cinéastes filment comme lui, avec la même sensibilité, la même énergie et le même dédain pour l’académisme.

Il tourne Le Départ en Belgique et en français, avec Jean-Pierre Léaud. Une merveille de légèreté, de vitesse et de mélancolie propulsée par une irrésistible BO jazz. Il se retrouve ensuite à la tête d’une superproduction européenne, Les Aventures du brigadier Gérard. "Je n’étais pas fait pour ce genre de production, qui comportait trop de lourdeurs, de contraintes."
Un fait divers banal lui remet les idées en place : l’histoire d’un couple de riches qui perd un diamant dans la neige. Skolimowski se demande pourquoi personne n’a pensé à faire fondre la neige à l’endroit de la perte, le diamant aurait ainsi été facilement retrouvé. 

"J’ai compris que cette anecdote définissait le cinéma que je devais faire. Pour dénicher des diamants filmiques, il faut faire fondre la neige autour. Simplicité et petits budgets plutôt que complications et gros moyens."

Le diamant à suivre sera Deep End (1970), son premier grand succès international, film culte qui ressort en copie neuve le 13 juillet prochain. Une histoire de désir, de sexe et de mort, presque entièrement située dans une piscine publique. Vision étrange et sombre du Swinging London, comme déjà rattrapée par la gueule de bois des seventies. 

"Mes films ne sont pas issus de projets conceptuels compliqués, c’est beaucoup plus simple. Je filme ce que je vois, ce que je ressens. Deep End est peut-être marqué par le regard d’un étranger sur l’Angleterre. Un stand de hot dogs me fascinait parce que ça n’existait pas en Pologne, alors que les Anglais ne le remarquaient même plus."

Roman Polanski faisait le même type de remarque en parlant de Répulsion. Comme son aîné de Lodz, Skolimowski connaîtra sa période british. Son autre film anglais marquant sera Travail au noir (1982), comédie grinçante sur l’exil. Le film raconte la vie quotidienne d’ouvriers du bâtiment polonais qui retapent une maison londonienne et ignorent tout du coup d’Etat du général Jaruzelski dans leur pays natal. 

Skolimowski a puisé l’idée de ce film dans sa propre vie. Il hébergeait à Londres des immigrés polonais et l’un d’eux n’arrêtait pas de pleurer en regardant les informations télévisées. Le prenant en pitié, le cinéaste lui traduisait les JT en enjolivant les situations pour le rassurer. 

"A un moment, bing ! Je me suis dit que c’était le sujet de mon prochain film. Un type qui manipule ses compatriotes en exil pour les protéger. J’ai choisi Jeremy Irons pour jouer mon rôle, et mon invité polonais pleurnichard jouait son propre personnage." 

Une illustration de la conception instinctive du cinéma selon Skolimowski.
La suite sera moins favorable. En 1984, Le Succès à tout prix n’est pas un succès. Skolimowski s’exile aux Etats-Unis où il signe Le Bateau-phare dans des conditions de production plus confortables mais aussi plus formatées. "Mes souvenirs sont mitigés. Klaus Maria Brandauer était un type très difficile. En revanche, j’ai pu travailler avec Robert Duvall, un très grand. Un jour, il a déclaré dans une revue américaine avoir appris la mise en scène de cinéma grâce à moi."
Le film ne marche pas et Skolimowski, éternel nomade du cinéma, se retrouve en France pour une adaptation d’un roman de Witold Gombrowicz, Ferdydurke. Une fois de plus, le projet tourne mal. "J’avais pourtant de bonnes actrices comme Fabienne Babe ou Judith Godrèche. Mais cette production était un europudding : acteurs anglais et français, producteur français, réalisateur polonais… Ça ne pouvait pas fonctionner." 

Après ce nouvel échec, le cinéaste prend du recul. "Je voulais redéfinir mes priorités de cinéaste, arrêter trois ou quatre ans. Je n’avais pas prévu que mon break en durerait dix-sept !" Dix-sept ans sans aigreur. Jerzy Skolimowski en profite pour savourer la vie et renouer avec une vieille passion : la peinture. Il aménage sa maison de Malibu en studio d’artiste et se met à peindre. Il expose à Los Angeles, New York, puis dans le monde entier.

Jack Nicholson, Helen Mirren, le producteur Jeremy Thomas lui achètent des toiles. La belle vie, facile. Pourquoi reprendre une caméra ? Skolimowski ne perd pas contact avec le cinéma et, se souvenant peut-être qu’il a joué dans ses premiers films, entame, en pointillé, une carrière d’acteur. On le voit faire des panouilles dans Soleil de nuit de Taylor Hackford, Mars Attacks! de Tim Burton, jusqu’à un véritable rôle dans Les Promesses de l’ombre de David Cronenberg (le papa raciste de Naomi Watts, c’est lui). 

"Je ne me considère pas comme un acteur mais je sais le faire. C’est facile, il n’y a pas trop à réfléchir et c’est surtout très bien payé. Entre ça et la peinture, je n’avais aucune angoisse sur mon retour à la réalisation. Je m’étais dit que si je réalisais de nouveau un film, ce serait sans compromis. Je reviendrais derrière une caméra uniquement pour faire de grands films selon mes règles." 

Promesse tenue, d’abord en 2008, avec le superbe et bressonien Quatre nuits avec Anna, qui n’a pas rencontré le succès qu’il méritait, puis avec cet haletant Essential Killing.
Quand on évoque l’éventuelle influence de De Palma ou Gus Van Sant sur Essential Killing, Jerzy Skolimowski sourit et dit ne pas connaître leur travail. Il voit peu de films et pas grand-chose l’excite. Il cite quand même trois films récents qui lui ont plu : Un prophète d’Audiard, Démineurs, le film de guerre irakien de Kathryn Bigelow et The Ghost Writer de son vieil ami de Lodz. 
"Certaines de mes toiles sont dans le film, on les voit bien dans les scènes où Pierce Brosnan est dans son canapé", glisse-t-il avec une fierté touchante. 

Vu son parcours et sa filmographie, de Lodz à Malibu en passant par les bouleversements esthétiques et politiques des sixties, il a le droit de crâner un peu.
Serge Kaganski  Les Inrocks 07/04/2011 

Rétrospective intégrale Jerzy Skolimowski 
Revoir l’œuvre de Jerzy Skolimowski, cinéaste libre et jazzy, c’est tenter de saisir des films vifs, burlesques, à fleur de peau. Qui filent trop vite pour être figés. 
Jerzy Skolimowski est un cinéaste qui ne tourne plus. Il vit désormais à Los Angeles et se consacre à la peinture. Son dernier film (Ferdydurke, adapté de Gombrowicz, pas tout à fait convaincant) remonte à 1992. Ce n’est pourtant pas un cinéaste oublié : les rétrospectives de son œuvre se multiplient depuis quelques années et ses admirateurs se partagent entre plusieurs générations de cinéphiles, de ceux qui ont reçu Walkover (1965) comme une bouffée de chaleur juvénile à ceux qui n’ont jamais oublié Travail au noir (Moonlighting, 1982), un des plus grands films sur l’exil et l’oppression, avec le très british Jeremy Irons en maçon polonais. 
La rétrospective intégrale que lui consacrent le Festival de Belfort puis la Cinémathèque française est un événement majeur de cet hiver, l’occasion de suivre le parcours d’un auteur insaisissable qui, de Varsovie à Londres en passant par Bratislava ou Bruxelles, a continué à faire un cinéma qui ne ressemble qu’à lui, porté par une énergie dont l’épuisement a marqué la fin, comme si le concept courant du “film de plus” ne pouvait pas s’appliquer à Skolimowski, cinéaste-aventurier qui a préféré faire ses films plutôt que de faire carrière, jusqu’à ce qu’il se retrouve à bout de souffle.
De la génération de Polanski, comme lui élève de la fameuse école du cinéma de Lódz, Skolimowski a surgi avec des films aussi personnels que Signes particuliers : néant (Rysopis, 1964), le génial Walkover ou La Barrière (1966). Toujours en mouvement, sur les nerfs et à fleur de peau, les films de cette trilogie prenaient le risque d’une réinvention constante, portés par une inventivité formelle qui semblait alors inépuisable. 
Interdit par la censure polonaise, Haut les mains ! (dont on pourra voir les deux versions, de 1967 et 1981) précipite Skolimowski à l’Ouest et permet sa rencontre avec Jean-Pierre Léaud. De cette collision entre l’acteur emblème de la Nouvelle Vague et le cinéaste boxeur polonais naîtra le splendide Le Départ (1967), mais aussi l’épisode skolimowskien du film à sketches Dialogue 20-40-60, où Léaud interprète un jeune rocker qui se perd dans la nuit de Bratislava, en un rêve éveillé qui le ramène à son point de départ. Empreints de burlesque et d’onirisme jazzés, les films des années 60 sont aussi portés par un humour ravageur. 
Cette vision corrosive se retrouve aussi dans les grands moments de la période anglaise, et des films tels que Deep End (1970) ou Le Cri du sorcier (The Shout, 1978) sont autant de regards acérés sur une société qui balance entre immobilité et pulsions sexuelles incontrôlées. Cette vivacité de trait, et cette façon unique de ne jamais insister sur rien, d’être déjà ailleurs, là où personne ne vous attend, faisait dire à Serge Daney que les films de Skolimowski passaient devant nous comme des trains lancés à grande vitesse, et qu’on ne pouvait en capturer que le sillage de beauté. Découvrir cette œuvre, aussi cohérente qu’éclatée, revient à se frotter à cette fulgurance. 

par Frédéric Bonnaud  Les Inrocks  01 janvier 2001

deep end  Chronique culte de l’Angleterre glauque des 70’s.
Un film vu à l’adolescence, soit au parfait diapason avec le sujet et le personnage principal : un garçon de quinze ans, employé dans une piscine municipale de Londres, est initié à l’amour par une collègue de vingt ans et quelques. On n’a pas pu oublier la rousseur de Jane Asher, alors compagne de Paul McCartney, dont la discrète sensualité embrase ce film froid et aquatique placé sous le signe de la désespérance. Aussi ludique (l’épisode célèbre du diamant perdu) que tragique (le final quasi shakespearien), cette chronique de l’Angleterre glauque des années soixante-dix, portée par la musique de Can et la ritournelle entêtante de Cat Stevens (le tube Wild World), est l’un des plus beaux films de Jerzy Skolimowski, le meilleur réalisateur polonais, mais aussi l’un des rares à avoir apporté au cinéma britannique une vision presque sarcastique, grotesque de l’Angleterre, alliée à un sens du réalisme social. Ce conte dramatique sur le passage à la vie adulte témoigne également d’une exemplaire recherche plastique. C’est une espèce d’antithèse parfaite, presque à la (Edward) Hopper, de la série des piscines de David Hockney : au bleu céruléen de la Californie, Skolimowski oppose le vert sale de l’Angleterre ordinaire, puis fait in fine un emploi éclatant et expressionniste de la couleur rouge. A noter : deux fins semblent avoir été tournées pour ce film ; la première, à la Roméo et Juliette, fut présentée à Venise en 1970 ; la seconde, que l’on verra ici, est plus nuancée. 

L'histoire
Mike (John Moulder Brown) est un jeune homme de quinze ans qui, pour acquérir son indépendance, trouve un emploi dans un établissement de bains londoniens. Il y rencontre Susan (Jane Asher), une jeune fille à peine plus âgée qui l'initie aux secrets du lieu. Susan - qui s'occupe de la partie dédiée aux femmes - propose à Mike d'échanger certains clients afin de gagner des pourboires plu importants. En effet, nombre d'habitués fréquentent l'établissement pour se faire servir par de jeunes éphèbes ou de belles demoiselles et assouvir discrètement leurs fantasmes... Mike tombe rapidement sous le charme de Susan - pour ne pas dire son emprise - et le jeu de la séduction auquel elle se livre provoque chez le jeune homme un intense sentiment de jalousie. De plus en plus entreprenant, il la suit le soir et tente de manière malhabile d'empêcher la jeune fille de fréquenter son fiancé ainsi qu'un professeur de sport qui l'entretient.

Analyse et critique
Réalisé en 1967, Haut les coeurs est interdit par la censure polonaise et Jerzy Skolimowski décide de quitter son pays pour continuer à exercer librement son art. Il erre à travers l'Europe, tournant Le Départ avec Jean-Pierre Léaud en Belgique, puis Les Aventures du brigadier Gérard en Italie. C'est finalement l'Angleterre qui devient sa nouvelle patrie de cinéaste. Entre 1970 et 1989, il y tourne ainsi Roi, dame, valet (1973, avec David Niven, Gina Lollobridgida et le jeune John Moulder-Brown, le héros de Deep End), Le Secret de mon succès (1984), Les Eaux printanières (1989) et surtout ses deux chefs-d'œuvre que sont Le Cri du sorcier (1978) et Travail au noir (1982).

C'est Deep End qui ouvre en 1970 cette nouvelle carrière. Alors qu'il est logé à Londres, le cinéaste écrit une histoire thématiquement très proche de celle du Départ qu'il propose au producteur Judd Bernard. Celui-ci est emballé et monte une co-production avec l'Allemagne pour lancer le film. La première grande réussite de Skolimowski, c'est son casting. Il auditionne une douzaine de jeunes hommes avant de trouver en John Moulder-Brown son interprète idéal et débauche la petite amie de Paul McCartney, Jane Asher, pour le rôle de Susan. (1) Skolimowski, qui parle alors très mal anglais, laisse ses interprètes enrichir leurs personnages et modifier les dialogues à leur guise. Loin d'être un handicap, ce peu de familiarité avec la langue anglaise contribue au final beaucoup au sentiment de réalité et de liberté qui émane du film.

Skolimowski tourne très rapidement, sans longs préparatifs, sans même avoir de scénario terminé. Il laisse une large place à l'improvisation des comédiens et s'offre la même liberté pour ce qui est de la mise en scène de son film. Cette approche confère au film un aspect fragmenté, accidentel, parfois même confus, ce qui le nourrit tout autant que ne le font la spontanéité et la fraîcheur des comédiens. On n'est pas devant un film pensé de la première à la dernière minute, mais plutôt devant une improvisation Free Jazz... mais menée par un musicien de génie.
Deep End est très symptomatique de ce qu'est un cinéma de l'exil. D'un côté - et alors même que le film est co-produit avec l'Allemagne, où une grande partie du tournage se déroule - Jerzy Skolimowski signe une œuvre profondément londonienne. De l'autre, sa façon de raconter l'histoire par le biais d'un humour noir et absurde vient tout droit de ses origines polonaises. Deep End est ainsi pour Skolimowski à la fois un nouveau départ et la directe continuation d'une œuvre déjà bien établie dans son style et dans ses thématiques.

Malgré son statut de nouvel immigrant, Skolimowski parvient donc à merveilleusement bien capter l'atmosphère de Londres - on sent ainsi vraiment frémir en arrière-plan le Swinging London - tout comme il restitue assez génialement ce comportement typically british, cette façon hypocrite de taire ses émotions et ses désirs, si symptomatique d'une société anglaise corsetée. Deep End, malgré son apparence pop, n'est effectivement pas une célébration simpliste de la libération des mœurs des années 60. Musicalement, le film est porté par les mélopées synthétiques incantatoires du Mother Sky du groupe allemand CAN et par les folk-song tristes de Cat Stevens qui s'éloigne alors du style qui a fait son succès et va vers quelque chose de plus mystique et épuré. Cat Stevens, qui signe également d'intrigants petits intermèdes musicaux qui ponctuent le film et qui intègre au refrain d'une de ses compositions un « But I might die tonight » imaginé par Skolimowski. La bande originale de Deep End, qui fait se rencontrer la folk psyché américaine et le krautrock, est ainsi très éloignée des refrains insouciants et légers de la pop music qui fleurit alors sur les ondes du Swinging London. De même, les couleurs éclatantes qui ponctuent le film ne sont pas celles acidulées et pleines de peps de l'imagerie des 60's, elles participent au contraire à créer une atmosphère inquiétante et font glisser le film du réalisme vers une sorte de fantastique mental assez angoissant. Skolimowski évoque la fin des années 60 à travers la vision de la déliquescence de l'imagerie de la pop culture : les couleurs acidulées ne sont ainsi plus que quelques flashs perdus dans un ensemble architectural (le bain public, les rues de Soho) en décrépitude et tout semble brinqueballant, rafistolé à la va-vite, vaines tentatives de lutte contre le pouvoir corrupteur du temps qui passe. 

Skolimowski fait un constat assez noir et désespéré sur le mouvement de libération des années 60, un constat d'ailleurs totalement raccord avec une actualité marquée par cet événement très fort symboliquement pour toute une génération que représente la séparation des Beatles. Ainsi, le cinéaste montre d'abord Susan comme étant l'archétype de cette jeunesse sexuellement libérée : elle affiche des publicités pour le planning familial et parle très naturellement de sexe avec Mike. Le cinéaste oppose à cette figure quasi archétypale un environnement social dans lequel l'obsession du sexe est partout mais cachée : les quartiers interlopes de Londres, les cinémas X, la prostitution et bien sûr les cabines de bains où Mike et elle œuvrent, dans le secret des alcôves, à assouvir les fantasmes de dames opulentes frustrées ou de vieillards libidineux. 

Mais Jerzy Skolimowski quitte très vite cette opposition binaire et montre comment Susan, qui pense être au-dessus des clients du bain, est finalement happée par ce monde où le sexe se marchande : elle se fiance pour un magnifique diamant, se laisse entretenir par un amant, s'affiche dans les boîtes chics de la capitale... Susan est loin d'être la jeune femme libre et indépendante dont tombe amoureux Mike. Son naturel, sa fraîcheur ont fasciné le jeune homme et accompagné ses premiers émois sexuels ; et c'est ainsi tout un monde fragilement bâti qui s'écroule lorsqu'il découvre cette facette de Susan, sa part adulte.

Skolimowski filme la fin d'une époque, mais ce qui l'intéresse vraiment c'est de créer un écho entre ce contexte social et quelque chose de plus universel, de plus humain, qui est le rapport de tout un chacun au temps qui passe. Il s'attache ainsi à décrire la manière dérisoire avec laquelle les adultes essaient de combattre l'implacable horloge : le professeur de gym qui s'accroche à sa jeunesse en draguant des gamines, la gardienne de la piscine qui force sur le maquillage dans l'espoir de se rendre séduisante aux yeux de Mike, une ancienne top model devenue bedonnante qui se jette sur le jeune homme (apparition remarquée de Diana Dors, ancienne sex-symbol des fifties)... Cette question du temps est centrale dans l'œuvre de Skolimowski et depuis ses premiers films - Walkover et Signes particuliers, néant - il s'intéresse tout particulièrement au passage entre l'adolescence et l'âge adulte. C'est ainsi qu'il suit dans Le Départ le jeune Jean-Pierre Léaud qui découvre avec amertume que ses rêves ne sont que des chimères, et qu'il filme ici un jeune garçon perturbé par ses premiers émois sexuels.

Skolimowski reprend d'ailleurs dans Deep End beaucoup d'images directement issues de ses premiers films, notamment de La Barrière (une dame âgée draguant le jeune héros du film et le poussait à prendre un bain ; une jeune fille lui couvrant le visage avec une affiche ; un combat contre une voiture à coups de sabre ; des trainées de peinture que l'on imaginait déjà rouges malgré le noir et blanc de l'image) et du Départ (Jean-Pierre Léaud renversant un motard avec sa voiture). Comme dans ces films, le cinéaste évoque une nouvelle fois le passage à l'âge adulte comme étant un échec. Il montre qu'il y a quelque chose qui irrémédiablement se perd à ce moment de la vie d'un homme. Le monde que l'on voyait avec des yeux d'enfant devient peu à peu déliquescent, putride, les rêves et les fantasmes deviennent moins vrais et s'étiolent, les mystères du monde ne fascinent plus, l'horizon se rétrécit... En grandissant, il y a en nous un individu qui meurt. 

L'espace de la piscine et des bains incarne ce passage. Lieu d'apprentissage (le premier emploi, la découverte de la sexualité) et de mort mêlés, c'est un espace mental dans lequel se reflètent les doutes de Mike. La géographie des lieux est au départ bien définie, Susan s'occupant du couloir des femmes et Mike de celui des hommes. Mais en les faisant s'échanger leurs rôles, Susan brouille ces repères simples et dès lors les bains deviennent une sorte de labyrinthe dans lequel Mike se perd. Chaque cabine renferme un secret : Mike ne sait pas ce qui l'attend lorsqu'il prend une nouvelle cliente, et il meurt de découvrir ce que Susan est en train de faire dans le secret des alcôves. De structurant, l'espace devient trouble, opaque, friable. Si l'on remarque tout de suite l'aspect vieillot des lieux, bientôt la décrépitude des murs, les moisissures, la peinture qui s'écaillent, le plâtre qui se fend envahissent chaque image.

Il y a un combat constant dans le film entre la candeur et la jeunesse de Mike et la décrépitude du monde des adultes qu'il pénètre. La piscine est un lieu à la fois déliquescent (tout est vieux, usé) mais aussi plein de couleurs vives : le bleu des T-Shirt de Mike et Susan ou celui des murs, la rousseur de la chevelure de la jeune fille, le jaune de son ciré, les verts des portes... Skolimowski utilise constamment ces couleurs pour donner corps au trouble intérieur de Mike. Il a pénétré un monde - un moment de sa vie - plein de promesses (les teintes vives, ces chairs qui provoquent en lui ses premiers émois) mais il va rapidement découvrir que tout est corrompu, sale et triste. Au départ, la piscine offre un trop plein de sensations qui s'oppose à un dehors plongé dans la nuit et la grisaille, un espace figé et sans vie. C'est un lieu rassurant et où tout éveille les sens. Susan accueille gentiment Mike, l'accompagne dans ses premiers pas d'adulte en lui apprenant un métier, elle éveille sa libido. Il est comme dans un rêve, dans l'espoir que la vie d'adulte n'est que la douce continuation de l'enfance, une nouvelle étape de la vie plus riche encore de mystères et de plaisirs.

Mais tout s'écroule rapidement. Il y a ces jeunes lycéennes qui viennent nager et sont tripotées par un professeur libidineux, il y a ces femmes d'âge mur qui l'étouffent sous leurs opulents attributs... et il y a Susan. Dans les précédents films de Skolimowski, le personnage féminin a toujours une fonction salvatrice : c'est lui qui guide le héros, le sauve de lui-même. Le motif est ici complètement inversé, Susan perdant Mike, le détruisant, annihilant ses rêves. Elle incarne la jeunesse, mais une jeunesse qui a déjà décidé de jouer le jeu des adultes. Une jeunesse calculatrice, perfide, où l'on ne retrouve plus que de loin en loin ce goût du jeu et cette liberté qui la caractérisent. 

Poussé hors des bains, Mike suit Susan jusqu'à Soho, nouveau lieu filmé avec éclat par Skolimowski alors que jusqu'ici tout ce qui était en dehors de cet espace se révélait terne, sans saveur. La réalité du dehors envahit l'espace mental que s'est fabriqué Mike. Il n'y a plus d'un côté le cocon protecteur de la piscine et de l'autre un dehors inquiétant, sans saveur ; d'un côté l'enfance, l'adolescence, et de l'autre le monde des adultes. C'est en travaillant sur les couleurs et les détails que Skolimowski opère ce glissement. Bien en amont, il travaille par petites touches, glissant des détails à l'image qui annoncent le renversement de la situation (un homme qui peint un mur en rouge, le mouvement de balancier de la lampe qui surplombe la piscine) et le drame final. Une construction faite d'échos qui travaille en nous de façon secrète, qui nous amène à un niveau inconscient jusqu'à la terrible conclusion du film. Ainsi, lorsque Mike divague en nageant au fond de la piscine ou lorsqu'il étreint la silhouette cartonnée d'une femme qu'il croit être Susan, ces images nous saisissent mais ne font pas forcément sens et c'est seulement par la suite que la construction mentale se fait. Le cinéma de Skolimowski est toujours très pensé mais sa plus grande qualité est peut-être que, malgré cette précision, il parvient toujours à laisser de la place au mystère, de la place au spectateur. 

La place qu'occupe la piscine dans le film est à ce titre très parlante. Mike, en découvrant ce que signifie grandir et ce de quoi est fait le monde des adultes, essaye vainement de se réfugier dans son fantasme. Il se replie vers la piscine - image matricielle s'il en est - et essaye d'entraîner avec lui Susan. C'est là que le récit doit se conclure, là que Jerzy Skolimowski pourra achever de montrer que grandir c'est mourir... D'évidence, le film n'aurait pu se passer ailleurs que dans ce lieu fortement symbolique. Skolimowski est un poète, aussi il aime manier - et brille à le faire - symboles et métaphores. C'est aussi un peintre qui aime travailler en laissant toute sa place à l'inconscient. Il préfère se fier à son instinct, faire confiance aux idées qui lui viennent naturellement plutôt que d'avoir une démarche purement intellectuelle et rationnelle. Aussi la piscine a un rôle prépondérant, bien défini dans le film, mais dans un même temps cet espace reste ouvert et chaque spectateur peut y glisser ses propres images. 

Si Deep End est une œuvre sombre et troublante, c'est aussi un film très drôle et plein d'ironie, l'humour un brin décalé du cinéaste empêchant sans cesse le film de tomber dans le glauque et le sordide. La manière dont Skolimowski travaille le tempo, l'agencement des séquences, la temporalité, sa capacité à changer de registre au détour d'une séquence font que le film déjoue constamment nos attentes, nous surprend, nous heurte. Jerzy Skolimowski manie admirablement la légèreté et le tragique et son film - drôle, sexy et enlevé - ouvre l'air de rien sur des considérations humaines, philosophiques, existentielles profondes et graves. Deep End fait partie de ces films vraiment uniques, singuliers, qui apparaissent on ne sait trop comment dans le paysage cinématographique et qui, l'air de rien, marquent leur époque et le septième art.


(1) Leur séparation lui inspirera la chanson For No One.
http://www.dvdclassik.com/critique/deep-end-skolimowski
	Deep End

	Réalisé par Jerzy Skolimowski  


Drame - Grande Bretagne - 1970
	

	Aucune diffusion prévue à ce jour. 

	Mike (John Moulder Brown) est un jeune homme de quinze ans qui vient de trouver un emploi dans un établissement de bains londoniens. Il y rencontre Susan (Jane Asher), jeune fille à peine plus âgée qui l'initie aux secrets du lieu. Susan - qui s'occupe de la partie dédiée aux femmes - propose à Mike d'échanger certains clients afin de gagner des pourboires plus importants. En effet, nombre d'habitués fréquentent l'établissement pour se faire servir par de jeunes éphèbes ou de belles demoiselles et assouvir discrètement leurs fantasmes... Mike tombe rapidement sous le charme de Susan - pour ne pas dire son emprise - et le jeu de la séduction auquel elle se livre provoque chez le jeune homme un intense sentiment de jalousie. De plus en plus entreprenant, il la suit le soir et tente de manière malhabile d'empêcher la jeune fille de fréquenter son fiancé ainsi qu'un professeur de sport qui l'entretient... En 1967, Skolimowski réalise Haut les coeurs, qui est est interdit par la censure polonaise : le cinéaste décide de quitter son pays pour continuer à exercer librement son art. Il erre à travers l'Europe, tournant Le Départ avec Jean-Pierre Léaud en Belgique, puis Les Aventures du brigadier Gérard en Italie. C'est finalement l'Angleterre qui devient sa nouvelle patrie de cinéaste.C'est Deep End qui ouvre en 1970 cette nouvelle carrière. Alors qu'il est logé à Londres, il écrit une histoire thématiquement très proche de celle du Départ qu'il propose au producteur Judd Bernard. Celui-ci est emballé et monte une co-production avec l'Allemagne pour lancer le film. La première grande réussite de Skolimowski, c'est son casting. Il auditionne une douzaine de jeunes hommes avant de trouver en John Moulder-Brown son interprète idéal et débauche la petite amie de Paul McCartney, Jane Asher, pour le rôle de Susan. Skolimowski, qui parle alors très mal anglais, laisse ses interprètes enrichir leurs personnages et modifier les dialogues à leur guise. Loin d'être un handicap, ce peu de familiarité avec la langue anglaise contribue au final beaucoup au sentiment de réalité et de liberté qui émane du film. Skolimowski tourne très rapidement, sans préparation, sans même avoir de scénario terminé. S'il laisse une large place à l'improvisation des comédiens, c'est aussi ainsi qu'il met en scène le film. Celui-ci a ainsi un côté fragmenté, parfois confus, accidentel, qui le nourrit tout autant que ne le fait la spontanéité et la fraîcheur des comédiens. On n'est pas devant un film pensé de la première à la dernière minute mais plutôt devant une improvisation free jazz... mais menée par un musicien de génie. Exilé, Skolimowski n'en parvient pas moins à merveilleusement bien capter l'atmosphère de Londres - on sent ainsi frémir en arrière plan le Swinging London - tout comme il restitue assez génialement ce comportement tipically british. cette façon hypocrite de taire ses émotions et ses désirs, si symptomatique d'une société anglaise corsetée. Deep End, malgré son apparence pop, n'est donc pas la simple célébration des pernicieuses et libératrices années 60. Musicalement, le film est porté par les mélopées synthétiques incantatoires du Mother Sky de CAN et les folk-song tristes de Cat Stevens qui s'éloigne alors du style qui a fait son succès et va vers quelque chose de plus mystique et épuré. Il signe également d'intriguants petits intermèdes musicaux qui ponctuent le film. La bande originale de Deep End, qui fait se rencontrer la folk psyché américaine et le krautrock, est ainsi très éloignée des refrains insouciants et légers de la pop music qui fleurit alors sur les ondes du Swinging London. De même, les couleurs éclatantes qui ponctuent le film ne sont pas celles acidulées et pleines de peps de l'imagerie 60's, elles participent au contraire à créer une atmosphère inquiétante et font glisser le film du réalisme vers une sorte de fantastique mental. Si Deep End est une œuvre sombre et troublante, elle est aussi très drôle et pleine d'ironie, l'humour un brin décalé du cinéaste empêchant sans cesse le film de tomber dans le glauque et le morbide. La manière dont Skolimowski travaille le tempo, l'agencement des séquences, la temporalité, sa capacité à changer de registre au détour d'une séquence font que le film déjoue constamment nos attentes, nous surprend, nous heurte. Skolimowski manie admirablement la légèreté et le tragique et son film - drôle, sexy et enlevé - ouvre l'air de rien sur des considérations humaines, philosophiques, existentielles profondes et graves. Deep End fait partie de ces films vraiment uniques, singuliers, qui apparaissent on ne sait trop comment dans le paysage cinématographique et qui l'air de rien marquent leur époque.

	Olivier Bitoun http://www.tvclassik.com/notule2.php?id_film=2499 


LA CRITIQUE TV DE TELERAMA DU 20/07/2013

| Genre : drame d'apprentissage.

Mike, 15 ans, est embauché dans un établissement de bains d'un quartier pauvre de Londres. Il est attiré par Susan, un peu plus âgée que lui, et par le monde adulte, libre et sans complexes, qu'elle incarne à ses yeux.

C'est probablement le chef-d'oeuvre de Skolimowski, avec Travail au noir, preuve que le cinéaste polonais est à l'aise en expatrié dans Londres, qu'il filme comme une métropole d'Europe centrale. S'agit-il d'un roman (tragique) d'apprentissage ? D'un témoignage sur les dernières années des Swinging Sixties londoniennes ? D'une fable onirique sur l'amour fou ? Un peu des trois... C'est surtout un magnifique film d'atmosphère, recréant le monde à travers les yeux d'un adolescent en proie au doute, parvenant à faire d'une piscine un espace mental, lieu du désir sublimé, de l'acte sexuel accompli, lieu d'amour et de mort. En deçà de cette réflexion, Skolimowski conduit son récit avec une ironie et une maîtrise époustouflantes, rappelant la liberté de ton du jeune cinéma de l'Est de ces années-là, regard faussement naïf sur un monde retors, incompréhensible. Suivre le jeune Mike dans sa découverte de la ville, de la vie et de l'amour est un pur plaisir. — Aurélien Ferenczi

Allo ciné :

Genèse

Secret de tournage sur Deep End 
Jerzy Skolimowski nous raconte la genèse de Deep End : "Nous étions en 1969. Je venais de terminer, à Rome, le tournage de mon plus mauvais film: Les Aventures du brigadier Gérard. La postproduction de ce film avait lieu à Londres. Je louais un appartement à Kensington, au 73 Cornwall Garden. Au bout de quelques semaines passées à Londres, j’ai commencé à envisager Deep End. On m’a raconté une histoire vraie à propos de quelqu’un qui avait perdu un diamant dans la neige et qui avait dû faire fondre la neige pour le récupérer. Ce petit épisode possédait un certain potentiel. En quelques jours, j’avais écrit une dizaine de pages de notes, tout en polonais. À l’époque, je ne parlais pratiquement pas anglais, mais je suivais des cours auprès d’une jeune Polonaise installée à Londres et qui m’apprenait les bases de la langue. Elle m’a aidé à traduire mes notes et à les mettre en forme comme un scénario. Avec ces quelques pages, je suis allé voir un producteur américain relativement connu, Judd Bernard, qui avait fait de très bons films et vivait à Londres. Judd Bernard a lu le scénario devant moi et l’a trouvé très bon." 

Lorsqu'il entama l'écriture du scénario de Deep End, Jerzy Skolimowski avait comme voisin Jimi Hendrix. 

Pour le rôle de Mike, l'équipe du film a auditionné plusieurs douzaines de garçons. Jerzy Skolimowski se souvient : "À l’instant où John Moulder-Brown est entré dans la pièce, j’ai su que c’était lui. Il possédait un je-ne-sais-quoi dans sa façon de bouger, sa timidité, son comportement, qui m’a convaincu instantanément. Le personnage de Mike ressemble un peu au héros de l’un de mes films précédents : Le Depart. Jean-Pierre Léaud y jouait le rôle d’un jeune homme qui se cherche, pris dans les affres de l’adolescence." 
Deep End s'est tourné sans répétitions préalables, comme nous l'explique le réalisateur : "Nous n’avons pas du tout eu le temps de répéter. Il a fallu sauter dans l’avion tous ensemble et nous sommes arrivés à Munich à la veille du tournage. Impossible de tester l’alchimie entre les deux acteurs : s’ils fonctionnent si bien ensemble, c’est uniquement par chance ! Ils ne se connaissaient pas, ne s’étaient jamais rencontrés auparavant, mais ils étaient très intelligents et se sentaient parfaitement à l’aise dans leurs rôles." 

A cause du manque de répétitions, les dialogues du film sont largement improvisés. "Lors du tournage, Diana Dors a improvisé le tiers, voire la moitié, de ses répliques. Et avec quel talent ! Grâce à son sens de l’humour et à sa générosité, elle s’est laissée diriger dans un registre que beaucoup d’actrices refuseraient, un registre presque grotesque. Ce sont ces improvisations, associées au fait qu’il n’y avait ni répétitions ni scénario fini, qui ont permis à Deep End de paraître si vivant. Cela a déterminé la forme même du film. Je jetais mes idées devant la caméra, j’accueillais les propositions et les solutions alternatives avec bienveillance. C’est à cause de ces choix instinctifs que le film paraît très leste, très libre. Il ne possède pas de lourdeur", confie Jerzy Skolimowski. 

Il explique les raisons qui l'ont poussé à choisir Diana Dors, considérée comme la Marilyn Monroe anglaise, pour le rôle de la cliente : "Je dois avouer que sa participation est entièrement de mon fait. Jeune homme, je l’avais beaucoup admirée dans ses films des années 50. C’était littéralement une bombe sexuelle ! Elle était si belle, si sexy, si attirante, qu’elle m’avait laissé une sacrée impression." 

Pour l'une des scènes principales du film, la neige devait tomber à gros flocons. Ce qui aurait pu être un processus compliqué, a finalement était plus facile que prévu. "Fin avril, j’étais de retour à Munich, prêt à tourner. Il n’y avait pas la moindre trace de neige. Le printemps s’était installé, les oiseaux chantaient et les feuilles des arbres étaient vertes. Nous avions prévu de commencer par l’épisode du diamant dans le jardin enneigé. Nous avions donc délimité une zone qu’il fallait couvrir de neige artificielle. Soudain, le matin du 27 avril, avec ma chance légendaire, j’ai vu qu’il se mettait à neiger ! Nous avons pu tourner toute la séquence avec de la vraie neige ! Si on regarde la scène de près, on se rend compte que la neige fond très rapidement. Nous avons tourné de 8 heures du matin à 4 heures de l’après-midi, quelque chose comme ça. À la fin de la journée, l’épaisseur de la neige diminuait entre chaque prise. Le film donne l’impression qu’on a vraiment tourné en hiver", raconte le réalisateur. 

Bien que Deep End se déroule entièrement en Angleterre, le film a largement été tourné à Munich. Pour des raisons évidentes, l'équipe du film a quand même dû s'envoler pour Londres durant quelques jours, comme l'explique Jerzy Skolimowski : "Il était important de filmer la façade extérieure des bains publics anglais, car l’architecture des bâtiments en Allemagne ne correspondait pas. Les seuls intérieurs que nous avons filmés dans les bains de Londres sont les scènes autour de la piscine. Nous avons aussi tourné, à Soho, toute la séquence qui a lieu dans la rue avec la devanture peinte en jaune. La scène du métro a dû également être tournée à Londres, pour des raisons évidentes. On voit dans cette scène l’obsession grandissante de Mike et le fait qu’il perd les pédales. Son comportement déraille, il nage en plein fantasme. En tournant cette scène, on ne savait pas jusqu’où ça irait !" 

J S est peintre, ce qui confère à son œuvre un style pictural très prononcé. Par exemple, dans Deep End, les couleurs sont volontairement criardes et la chevelure de Jane Asher, plus rousse qu'à l'accoutumée. 

JS n'a pas hésité une seule seconde lorsqu'il a eu l’opportunité de travailler avec Cat Stevens et Can. Le réalisateur raconte comment s'est déroulée leur collaboration : "J’ai rencontré Cat Stevens plusieurs fois à Londres et nous avons parlé du film. Il a composé la chanson-titre exprès pour Deep End. Je lui ai soumis l’idée des paroles "But I might die tonight" ("Je pourrais mourir ce soir"), et il les a brillamment intégrées ! C’est également lui qui a composé les petits intermèdes instrumentaux, ces morceaux presque accidentels. J’étais présent pendant l’enregistrement. Quant à Can, toute la séquence de Soho correspond à une longue piste de leur musique. Je crois qu’ils m’ont présenté plusieurs démos, peut-être seulement des ébauches, et j’ai choisi ce morceau-là, Mother Sky, en leur demandant explicitement de rallonger la piste afin qu’elle dure pendant toute la séquence." 

En 2010, JS s'est prononcé sur l'intemporalité du film : "En revoyant Deep End après tant d’années, je suis surpris par sa fraîcheur. Le film ne vieillit pas. Avant tout, nous avons bénéficié de beaucoup de chance, d’une bonne alchimie et d’un enthousiasme général. On était persuadés de construire quelque chose de particulier, de spécial. Je crois que je peux être très fier de ce film." 
Deep End est un "film virtuose mais jamais poseur, sexy en diable, drôle et désespéré". Une oeuvre "au charme fou dissimule une puissance métaphysique qu’elle ne révèle que dans ses dernières images", N. Saada

Comme son compatriote Roman Polanski, Jerzy Skolimowski n'a jamais vraiment habité en Pologne. A cause de la seconde guerre mondiale puis de la guerre froide, il a passé une grande partie de son existence exilé en Europe de l'ouest et en particulier en Allemagne de l'Ouest et en Angleterre. 

Fraîchement exilé de sa Pologne natale où il avait réalisé quatre longs-métrages (dont les fascinants Walkover et La Barrière), Jerzy Skolimowski sort Deep End en 1970 et fait de cet impétueux récit initiatique l’une des plus belles pièces de sa filmographie. Fulgurant, grotesque, romantique, social et pop, le film est un étrange mélange, resté trop rarement visible jusqu’à ce que Carlotta ait la bonne idée de le rééditer.

L’année 2011 est un peu celle de Jerzy Skolimowski : dans le sillon de la sortie d’Essential Killing, remarqué au dernier festival de Venise, le réalisateur fait l’objet d’une rétrospective lors de l’édition 2011 du festival Paris Cinéma et voit l’un de ses films les plus fameux, Deep End, bénéficier d’une ressortie en salles à la faveur de l’été, quelques mois seulement après la reprise de Walkover. Le pied de nez est plutôt joli, sachant qu’avant de signer son retour en 2008 avec Quatre nuits avec Anna, le réalisateur avait déserté les écrans depuis 1991 après une série de films qui s’était avérée nettement moins convaincante. Sorti en 1970, le projet de Deep End n’est pas sans faire penser à celui – devenu bien plus mythique – d’Harold et Maude (sorti l’année suivante), de la relation passionnelle entre un adolescent et une femme plus âgée que lui (le film d’Ashby allait nettement plus dans les extrêmes cependant) à la musique de Cat Stevens, imprégnant les deux films d’un charme si british (un comble lorsqu’on sait que ni Skolimowski, ni Ashby ne sont anglais). Mais la comparaison doit s’arrêter là car, si Deep End est bien empreint de ce romantisme qu’on prête habituellement peu au réalisateur et que le film se déroule à Londres (mais tourné en grande partie à Munich), loin de la Pologne natale, on y retrouve incontestablement une véritable patte, entre absurde et fulgurances stylistiques et poétiques.
Souvent, les films de Skolimowski prennent pour personnage central un homme en bute avec le système, sommé de composer avec les contraintes (sociales, culturelles, naturelles) pour dégager un espace de survie. Il est plus inhabituel que le réalisateur ait choisi un personnage d’adolescent comme point d’accroche de ses films. Ici, il s’agit du jeune Mike, quinze ans, embauché dans les bains publics d’un quartier populaire de Londres pour tenir les cabines privées. Il y rencontre la belle Susan (Jane Asher, ex-fiancée de Paul McCartney du temps des Beatles), jeune femme libérée aussi mystérieuse que joueuse, dont il va tomber amoureux, jalousant chacune de ses conquêtes. Si cette relation et la violence des sentiments naissants sont le nerf central du film, le jeune Mike, à l’instar des personnages principaux des autres films de Skolimowski, est le témoin – sinon l’acteur par défaut – d’un petit théâtre de l’absurde où le discours social est toujours emprunt d’un étonnant sens du grotesque. Les bains publics, cet antre d’un désir nouveau pour l’adolescent, ressemblent davantage à une maison close de fortune où les personnages se disputent la palme du ridicule dans l’expression de leurs fantasmes. Les corps sont instrumentalisés, les personnages ne se posent plus d’interdits et s’abandonnent à leur lubricité la plus primitive (voir l’hallucinante scène où le maître-nageur pervers donne une claque sur les fesses à toutes ses élèves lors du cours de natation).

Loin d’un Londres de carte postale (on croise seulement deux touristes cherchant Picadilly), le réalisateur filme la capitale britannique comme une de ces villes communistes qu’il a longuement fréquentées, assemblage de grands espaces froids et déshumanisés. Tourné en couleurs mais en plein hiver, le film semble avoir déteint, privilégiant ainsi les tonalités d’un gris froid comme la mort, comme si la solitude clairement affichée de chaque personnage empêchait toute échappée sentimentale. Pire, un « je l’aime » fait de vous un pervers aux yeux d’un patron d’établissement où sont diffusés des films pornos. Pourtant, au milieu de cet océan de gris, le réalisateur injecte quelques tonalités de couleurs assez surprenantes. Jouant parfois les tons sur tons qui donnent à certains plans un vrai sens de l’absurde (des cheveux roux sur un mur orange, le pull vert de la caissière sur l’encadrement d’une fenêtre de la même couleur), le réalisateur injecte par fulgurances de violentes tonalités rouges (annonciatrices du drame à venir), accentuant le décalage entre l’impétuosité des sentiments de l’adolescent et un environnement qui ne les comprend pas. Les tourments auquel condamne cet amour fétichiste de Mike pour sa collègue (jeux avec les objets – miroir, collants – ou les photos qui cristallisent un désir sexuel voué à rester frustré) sont également relayés par le rythme de montage du film. Ne lésinant jamais sur les coupes dans le plan, les faux-raccords qui accentuent l’impression laissée par les décadrages, privilégiant un son brut où chaque choc semble résonner à l’infini, Skolimowski construit un environnement relativement hostile où chaque témoignage amoureux charrie son lot de fracas et de blessures (physiques, psychologiques), jusqu’à ce final d’une désespérante beauté où, d’un coup, l’excès d’un désir mal maîtrisé ne semble plus avoir que la mort pour seule issue.
http://www.critikat.com/actualite-cine/critique/deep-end
La critique : Chef-d'œuvre pop et déchirant. 
A la fin des années 50, Jerzy Skolimowski est fraîchement diplômé de l'École Polonaise de Film à Lodz. Là-bas, il fréquente Roman Polanski et lui écrit le scénario du Couteau dans l'eau. Parallèlement, il cherche une révolution cinématographique comparable à la Nouvelle Vague en France et devient l'équivalent d'un Milos Forman en Tchécoslovaquie ou d'une Márta Mészáros en Hongrie. Il agit comme poète-acteur-cinéaste révolté contre les canons politiques/esthétiques et témoigne du mal-être de la jeunesse désœuvrée. Ça donne quelques monuments comme Signes particuliers : néant ; Walkover (1965), tous deux sur les errances désenchantées du boxeur qu'il a été ; ou encore La barrière (1966) sur la transformation amoureuse d'un rapace. Au moment où la censure fait rage sur Haut les mains (1966), Skolimowski fuit la Pologne pour élire la Grande-Bretagne, comme son ami Polanski. Ce sont paradoxalement ses meilleures années en tant que cinéaste : les récompenses pleuvent à Berlin (Ours d'or pour Le départ) et au festival de Cannes (grand prix spécial du jury pour Le cri du sorcier). En 1970, il réalise son plus beau film, une sorte de chef-d'œuvre pop : Deep End, qui retranscrit les battements de cœur d'un garçon de bain (John Moulder Brown), conquis par une collègue nymphette (Jane Asher, la compagne de Paul McCartney dans les années 60). Afin de donner un sens à son existence morbide, elle fréquente des hommes plus âgés et, la pureté évaporée, se moque bien des tentatives désespérées du puceau obnubilé par sa grâce. 
La force de ce film inoubliable réside dans ce portrait somnambulique de jeune mec paumé qui, sous sa carapace de Dandy romantique, soumet le monde au rythme de son élégance, cherche la poésie dans les baffes et traine comme un poids le malheur d'être trop sensible, trop timide, trop candide dans un univers marchand - où tout s'achète, même les sentiments. Les questions qui le hantent sont celles que tout le monde s'est déjà posé, sans nécessairement trouver les réponses. L'action se déroule au lendemain gueule-de-bois du Swinging London du Blow Up d'Antonioni - le cinéaste italien étant une référence que Skolimowski citera jusque dans son dernier Essential Killing. Si, au départ, on est tenté de créer d'autres liens cinéphiles, notamment avec Fellini pour les mamas esseulées en quête d'étreintes furtives ou encore le cinéma de Roman Polanski première période ne serait-ce que dans la caractérisation de son jeune héros perdu avant d'avoir atteint l'âge adulte, il vaut mieux se concentrer sur cette œuvre unique de peintre, aux couleurs tantôt vives tantôt délavées, qui interroge tout ce que peut le cinéma en matière de raccords impossibles, de corps à corps fantasmés, d'expédition sensuelle sans craindre le burlesque ni les trous noirs. C'est aussi et surtout l'un des plus beaux films sur les amours adolescentes, paumées au fond de la piscine, noyées dans un bassin vide. En découvrant ça, on éprouve le sentiment rare de toucher du doigt le nirvana. 
Romain LE VERN  http://lci.tf1.fr/cinema/films/deep-end-4614443.html
Deep End (ou Grand bain) est un film britannico-polono-ouest-allemand réalisé par Jerzy Skolimowski, sorti le 1er septembre 1970 à la Mostra de Venise.
Peinture crépusculaire du Swinging London finissant1, où la révolution sexuelle débouche sur la marchandisation des corps et des sentiments, Deep End a été un succès public et critique immédiat, avant de disparaître des écrans jusqu'à sa ressortie en salle et en DVD en version restaurée en 20112.

Le titre du film fait allusion à l'expression anglaise « to be thrown in at the deep end » (« être jeté tout de suite dans le bain »)1.
Deep End reçut un excellent accueil critique et public lors de sa première sortie en salle et il fut presque immédiatement classé dans la catégorie des « films cultes
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3. » Présenté à la Mostra de Venise, il fut considéré comme le plus sérieux prétendant à l'obtention du Lion d'or, si celui-ci avait été décerné cette année-là4 (de 1969 à 1979, la Mostra eut lieu sans palmarès).
Pour Olivier Père, Deep End est un chef d'œuvre5 : « Le film enfin restauré avec ses rutilantes couleurs pop venant balafrer la grisaille londonienne est un chef-d’œuvre de mélancolie et de cruauté, ancêtre pas si lointain des teen-movies sensibles signés Gus Van Sant dans son exploration empathique des émois définitifs de l’adolescence. »
La majeure partie de l'action du film se déroule dans un établissement de bains publics londoniens aux couleurs « pop », mais poisseuses et défraîchies, qui sont comme la métaphore de la décadence de la période du Swinging London, dont l'un des sex symbol, l'actrice Diana Dors interprète un petit rôle dans le film où elle apparaît « adipeuse, bouffie, méconnaissable [...] symbole vivant de la fin d'une époque6. » La Révolution sexuelle opérée à la fin de la décennie précédente a donné naissance à une réification et à une marchandisation effrénée des corps, dans un monde où, par une curieuse inversion des valeurs, un jeune homme romantique qui avoue des sentiments amoureux se voit traité de « sale petit pervers » par le gérant d'une salle de cinéma qui diffuse des films pornographiques7. 
· Ce film est considéré par certains critiques [Qui ?] comme le meilleur de son auteur. L'action se déroule dans le Londres de années 70, baignée par la chanson de Cat Stevens But I might die tonight. Mais l'histoire, c'est-à-dire les relations amoureuses entre Mike et Susan se passe à l'intérieur de ce bain public dans lequel le garçon va rapidement tomber amoureux de la jeune femme, qui est beaucoup plus expérimentée. Et c'est dans cette piscine qu'il va découvrir l'amour, la sexualité et la mort [réf. nécessaire]. 
· Jerzy Skolimowski apparaît en caméo dans la scène du métro, où il figure un passager lisant un journal communiste 8. 

· Le film est entièrement tourné en Allemagne aux Studios Bavaria. 

Jerzy Skolimowski
Thierry Jousse

Il y a du funambule et du danseur chez Skolimowski. Mais aussi du poète et du boxeur ou même, pourquoi pas, du jazzman. En fait, dès Walkover, son second film, le polonais volant joue cartes sur table. Son personnage principal, en l'occurence lui-même, puisque déjà il est devant et derrière la caméra, est bien tout cela à la fois. Quand au metteur en scène, son double, il nous éblouit par son talent à l'état pur, comme s'il était né avec le cinéma dans le sang. Rarement, on aura vu un tel déploiement de virtuosité, pourtant jamais gratuite, à part chez Orson Welles en personne. Plus d'une fois on pense dans Walkover à La Soif du mal et à son générique plan-séquence en forme de compte à rebours. Car, dans le film de Skolimowski, tout est affaire de course contre la montre. Vivre et filmer d'un seul tenant, c'est se battre contre le temps. Chaque plan séquence est donc comme un coup de dés ou une arabesque dont on ne sait jamais quel va être le point d'aboutissement ou d'arrêt. De même, le boxeur du film attend l'heure de son anniversaire ou du train pour Varsovie. Il ne cesse d'exhiber les montres qu'il a gagnées au gré de ses combats, et surtout, il est obsédé par les trois minutes que dure un round ou le décompte de l'arbitre qui signifie que le corps est au sol et qu'il est urgent de se relever.

Walkover est donc entièrement sous le signe du temps réel. De là vient sans doute que la plupart des films de Skolimowski soit marquée du sceau du présent. On dirait même qu'ils sont obsédés par l'inscription de l'instant d'énonciation, qu'il soit lié à une situation politique ou personnelle, ce qui revient souvent, pour l'exilé Skolimowski, au même.

Par exemple, lorsqu'en 1980, il termine finalement Haut les mains, son dernier film polonais, resté inachevé à son départ du pays, en 1967, il lui ajoute un long prologue qui prend très vite la forme d'un journal intime, entremêlant à la fois le présent de Skolimowski cinéaste et celui du film en train de se reconstruire, comme s'il était inconcevable et surtout dérisoire, de se replonger dans un film vieux de treize ans sans inscrire littéralement cette inéluctable distance du temps. De même, les deux films qui suivent, Travail au noir et Le Succès à tout prix sont-ils totalement déterminés par les évènements polonais de 1981 et les répercussions du coup d'état de Jaruzelski.

Cette obsession du présent implique très souvent une sorte de fièvre, une apparence brouillonne, une manière d'inachèvement formel qui correspond à une volonté d'être au plus près de soi, de son tempo propre, de ses humeurs et de leurs variations, comme si le geste du filmeur était branché directement sur la démarche de l'homme. De ce point de vue, Skolimowski est plus proche de l'écrivain ou de l'essayiste que du metteur en scène, du moins au sens traditionnel du terme. Il s'inscrit dans le courant d'un cinéma moderne à la première personne dans lequel on pourrait classer aussi bien le Bertolucci de Prima Della Revoluzione que le Godard de Pierrot le fou, courant où la subjectivité pure alliée au discours indirect libre (c'est-à-dire un cinéma où la caméra joue un rôle important et visible et tient un discours parallèle à celui du personnage et du metteur en scène) produit un cinéma de poésie. La poésie n'équivaut d'ailleurs pas ici à l'effusion ou à l'effet poétique, mais possède au contraire le tranchant de la lame de rasoir.

Même dans les films où il n'interprète pas lui-même le rôle principal, Skolimowski donne à la démarche de ses personnages, cette instabilité très personnelle qui est la sienne. Le plus bel exemple est sans doute celui de son fils qui interprète un rôle important dans Le Succès à tout prix et Le Bateau-phare, reprenant le flambeau de son père tout en jetant un regard pour le moins critique sur la lâcheté de celui qui représente l'autorité, Michael York dans le premier film et Klaus Maria Brandauer dans le second. Même l'adolescent de Deep End porte en lui cette sorte d'inquiétude fondamentale, cette absence de certitude comme un oscilloscope enregistrant la moindre variation de rythme, la moindre saute d'humeur, le moindre accident, la moindre catastrophe. Tous personnages qui nous mènent directement au sujet fondamental de Skolimowski, l'immaturité. De Rysopis (Signes particuliers : néant) à Thirty Door Key, en passant par Walkover, La Barrière, Deep End, ou Le Succès à tout prix, il s'agit de traquer ces moments de passage où la tentation de la régression est fondamentale. C'est cet entre deux que Skolimowski n'a pas cessé de filmer, ce moment d'indécision, de déséquilibre où tout peut basculer d'un instant à l'autre. Pas étonnant alors qu'il ait fini par s'attaquer au Ferdydurke de Gombrowicz, écrivain avec lequel il partage assurément plus d'un trait commun, ne serait-ce que l'exil, l'ironie grinçante, la lucidité poussée à son terme, l'absence de croyance dans la duperie du monde et le regard oblique porté sur toutes choses. Il y avait de nombreux risques dans cette adaptation que Skolimowski a choisi d'intituler Thirty Door Key pour bien différencier, par un jeu de mot aussi absurde que le titre du roman de Gombrowicz, le film et le livre, mais le polonais, de retour sur le sol natal, dans un pays plus nulle part que jamais, les a tous effacés d'un revers de main. Thirty Door Key est un retour, après l'errance des Eaux printanières son précédent film, à la meilleure veine de Skolimowski, celle qui manie le grotesque et le saugrenu pour mieux défaire les certitudes et les conventions d'un monde incapable de se regarder en face.

Au fond, le cinéma de Skolimowski est souvent à la limite du fantastique, tant il construit tout en sapant ses bases, en le détruisant de l'intérieur, un univers régi par le lapsus, le dérapage, le moment d'absurde. Ainsi, on pourrait décrire l'art de Skolimowski comme une façon de scier la branche sur laquelle il est assis, cultivant jusqu'au dandysme, mais avec la souffrance de l'écorché vif, le point d'inconfort le plus grand. Ce qui explique, en dehors des conditions d'ordre strictement politique qui jouent évidemment un rôle primordial, un parcours international quelque peu sinueux et parfois cahotique, qui ne renvoie pourtant jamais l'exilé au rang de ces serviteurs de la qualité internationale qu'ont eu tendance à devenir Bernardo Bertolucci ou Milos Forman. L'ironie, la distance, le mordant finissent toujours par sauver Skolimowski. Même dans son unique film américain, Le Bateau-phare, il parvient, dans un style cette fois-ci plus proche de Conrad (autre grand exilé) que de Gombrowicz, à introduire, sur un ton qui n'appartient qu'à lui, cet art du mineur, lisible dans le moindre détail. Par exemple, la voix de Robert Duvall, caverneuse jusqu'à l'excès dans Le Bateau-phare introduit un décalage permanent qui dessine une ligne de fuite dont le film tire évidemment partie. De la même façon, la multitude d'obstacles, objets ou personnes, surgissant sans cesse pour empêcher la course rectiligne du plan séquence dans Walkover ou l'accumulation de détails plus saugrenus les uns que les autres dans Travail au noir, jouent ce rôle de mise à distance ironique. C'est en ce sens que le cinéma de Skolimowski est et demeure moderne, par ce déséquilibre presque stable (à moins que ce ne fut un équilibre complètement instable), ce geste sinueux et insaisissable, cette morale de l'exilé, souverainement soustraite à toute récupération, qu'elle soit idéologique ou formelle.
http://www.festival-larochelle.org/festival-1992/jerzy-skolimowski
