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SINOPSIS


Thomas se está muriendo. Lo acepta. Ha decidido esperar su muerte aquí, en esta casa en la playa, la casa de su infancia. Estoy con él. Todavía es verano. Nunca pensé que la gente pudiera morir en verano.


Yo pensaba que la muerte era algo que siempre venía en invierno, que necesitaba el frío, el cielo gris y el tiempo desapacible. Pero me di cuenta que también puede aparecer con el sol, a plena luz del día. Creo que Thomas la recibirá de día.


Este invierno, cuando estuvo en el hospital, pensé que todo empezaría con un entumecimiento de los brazos y las piernas, que tendría algún tipo de contracción y que después habría alguna urgencia, algo repentino, algo brutal. Pero no. En su lugar hay despreocupación, una especie de vacío, pereza, una renuncia bajo el calor del verano.


Todavía esta previsible, esperada muerte traerá un cataclismo. Afectará a todas nuestras vidas, las modificará, las llevará en una nueva e inesperada dirección. Nos arrastrará hacia este golpe, sin que ninguno podamos luchar contra ello. Esta muerte será el acontecimiento mas importante. Mi hermano se está muriendo.

NOTAS DEL DIRECTOR


Una película sobre el cuerpo humano, sobre la degradación de nuestro cuerpo, sobre como las caras van cambiando. Una película sobre como los cuerpos ocupan un espacio. Una película sobre el silencio y sobre sentimientos incontrolables. 


Examina la piel, los pliegues, las arrugas. Los hematomas, las contusiones y las manchas rojas, los hombros descubiertos, la ropa interior, los calcetines y las medias quitadas, las marcas que dejan. Las cicatrices amoratadas, las supuraciones, las manchas en las sabanas.


Rodada desde diferentes ángulos, desde arriba, desde abajo. De cerca o desde la distancia. Barbas que crecen, jerséis subidos o completamente cerrados, una camisa que se abre para mostrar un pecho totalmente afeitado, pero en el que volverá a crecer el pelo, un tirante de sujetador que se baja, un hombro, una espalda.


Una película silenciosa que tiene, a veces, un buen trato de la conversación. Los palabras que se interrumpen o se superponen. Palabras que se repiten y de repente se detienen. Una película sobre el silencio.


Una película en blanco y negro con un buen trato del color, el color de las caras, su palidez, el color de la piel, el mas bonito de los colores, un color que ayuda en la vida y que devuelve la esperanza.


Un mundo en el que no puedes hacer nada por los demás, donde nadie puede ayudar a nadie, donde el doctor al final admite que no sabe nada y no puede encontrar solución. Una madre que vive en su propio mundo de sueños, un padre distante, uno habla mucho, el otro no habla lo suficiente. Toda una familia que el narrador había dejado de ver y que ahora pasan por delante de él, toda esta gente reaparece para la ocasión; una familia que se desliza por la procesión de la muerte. Nadie hace el amor nunca mas, el deseo está muerto, los cuerpos se vuelven fríos y silenciosos, las miradas son impenetrables. 


Una película sencilla sobre algo bastante común, una enfermedad que no es de las peores pero que puede ser fatal; una enfermedad con la que puedes vivir aceptando el riesgo que supondría un accidente. Eso es; tienes que aceptar el riesgo. De eso trata la película. Thomas no puede aceptarlo. 


Pero al final, la compasión reside junto al superviviente: este hermano pequeño es cogido como rehén, sujeta a su hermano mayor en sus brazos, le masajea, le abraza. Y a cambio le coge a él como rehén. 


Una película corta, una película rápida. Una especie de fragmento. O algo mas, toda una vida. Un fragmento o dos del dolor universal. 
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SU HERMANO (SON FRERE) es la octava película del director francés Patrice Chereau, la última después de su éxito internacional INTIMIDAD, ganadora del Oso de Oro del Festival de Berlín de 2001.

Después de INTIMIDAD, de habla inglesa, SON FRERE marca la vuelta de Chereau a las películas de habla francesa. La épica histórica de Chereau LA REINA MARGOT, protagonizada por Isabelle Adjani, debutó en el Festival de Cannes de 1994 después de que el director pasara años investigando y adaptando la novela clásica de Dumas. Su película de 1983 EL HOMBRE HERIDO, creó una gran conmoción en el Festival de Cannes por su franco retrato sexual de un joven encerrado en el sórdido mundo de una estación de tren. También presentó en el Festival de Cannes de 1998 LOS QUE ME QUIEREN COGERÁN EL TREN que contaba la historia de varias personas que viajan en tren al funeral de un amigo artista. 

Chereau hizo su debut como director con LA CARNE DE LA ORQUÍDEA, adaptada de la novela de James Hadley Chase y protagonizada por Charlotte Rampling. Su segunda película, JUDITH THERPAUVE, de 1978, protagonizada por Simone Signoret, defendía a un periódico de una pequeña ciudad con problemas financieros. Para su comedia dramática HOTEL DE FRANCE de 1987, Chereau trabajó con sus por entonces alumnos del Theatre des Amandiers: Laurent Grevill, Valeria Bruni-Todeschi, Vincent Perez, Marianne Denicourt, Agnes Jaoui y Bruno Todeschini entre otros.

Chereau fue durante casi una década en los años 80 director del prestigioso Theater des Amandiers. “Hamlet” y otras puestas en escena de los trabajos de Bernard-Marie Koites están entre los numerosos éxitos de Chereau desde que empezó a dirigir en el teatro a mediados de los años 60. Su más reciente producción en París es “Phaedre” de Racine con Dominique Blanc.

Chereau ha tenido éxito igualmente como director de ópera, estando notablemente asociado con los trabajos de Alban Berg, como su puesta en escena en 1979 de “Lulu” y en 1992 de “Wozzieck”. Su producción de 1976 de “Wagner´s Ring in Beyreuth” se ha convertido en legendaria. 


Chereau ocasionalmente también actúa en películas, la mas reciente NEAREST TO HEAVEN, protagonizada por Catherine Derleuve y William Hurt. Otros créditos suyos son DANTON de Andrzej Wajda, AMOR EN TIEMPOS DE GUERRA de Claude Berri, EL ULTIMO MOHICANO de Michaeil Marin y ADIEU BONAPARTE de Youssef Chahine en la que interpretaba a Napoleón.


Nacido en 1944, Chereau creció en los círculos bohemios de Paris junto a sus padres, artistas, y su hermano mayor. 


Fue Presidente del Jurado del Festival de Cine de Cannes de 2003.

BRUNO RODESCHINI

(Thomas)


En los últimos 15 años, Bruno Todeschini ha actuado regularmente en cine francés, teatro y televisión. Sus créditos cinematográficos incluyen PEAU D´ANGE de Vincent Perez, FLEURS DE SANG de Alain Tañer & Myriam Meziere, UNE AFFAIRE PRIVEE de Guillaume Niclioux, AVEC TOUT MON AMOUR de Amalia Escriva, VA SAVOIR y HAUT BAS FRAGILE de Jacques Rivette, CODIGO DESCONOCIDO de Michael Hameke, THE LIBERTINE de Gabriel Aghion, TERRITORIO COMANCHE de Gerardo Herrero, LA SENTINELLE de Amaud Desplechin y OUTREMER de Brigitte Rouan. Todeschini anteriormente trabajó con Patrice Chereau en las películas LOS QUE ME QUIEREN COGERAN EL TREN, LA REINA MARGOT y HOTEL DE FRANCE, al igual que en el teatro en obras como “Hamlet” de Shakespeare y “Platonov” de Chekhov. Los créditos televisivos de Todeschini mas destacables incluyen “Le Passeger Clandestin” de Agustí Villaronga y “Jules et Jim” de Jeanne Labrune. Todeschini, de origen suizo, estudió con Patrice Chereau en la prestigiosa Escuela de Teatro Nanterre-Amandiers a mediados de los años 80, después de haber estudiado Arte Dramático en Genova. Veremos a Todechini próximamente en OLGA´S SUMMER de la directora alemana Nina Gross  y pronto empezará a rodar AGENTS SECRETS de Frederic Schoendorffer.

ERIC CARAVACA

(Luc)


Eric Caravaca ganó en 2000 el premio Cesar de la Academia Francesa por su papel en ¿QUÉ ES LA VIDA? De Francois Dupeyron. Su interpretación en EL PABELLÓN DE LOS OFICIALES de Dupeyron le hizo ganar una nominación a los Cesar como Mejor Actor en 2002. Otros créditos de Caravaca incluyen NOVO de Jean-Pierre Limosin, LES AMANTS DU NIL de Eric Heumann, UNLEADED de Muriel Teodon, ENCHANTED INTERLUDE de Michel Spinosa, EMPTY DAYS de Marion Vernoux y LIFE DOESN´T SCARE ME de Noemie Lvovsky. Próximamente le veremos en ELLE EST DES NOTRES de Siegrid Alnoy, CETTE FEMME LA de Guillaume Nicloux y CLANDESTIN de Francois Dupeyron. Caravaca, graduado en 1993 en el Conservatorio Nacional de Arte Dramático de París, también actúa regularmente en teatros franceses.
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Entrevistas dossier de prensa (8 de julio de 2003)
Patrice Chéreau
¿Qué es lo que le gustó de la novela de Philippe Besson, para que se decidiera a adaptarla?
Había leído una reseña sobre el libro de Philippe Besson y, como estaba escribiendo un guión sobre una agonía (la de Napoleón), me compré el libro. Lo que primero me llamó la atención, fue esa extraordinaria descripción que hace de la degradación del cuerpo, de la pasividad de ese cuerpo, que se deja manipular, sin oponer resistencia. Y luego, me olvidé de la novela… No volví a acordarme hasta febrero de 2002, cuando mi proyecto sobre Napoleón fue bruscamente aplazado. Como no tenía proyectos inmediatos, quise probar a dirigir una película en poco tiempo y con pocos medios. Y como con prisa. Me fui con el libro de Philippe Besson a una casa, me aislé totalmente, lo volví a leer, trabajé sobre él. Y entonces, lo que empezó a interesarme fue la historia de los dos hermanos: la enfermedad es la excusa para analizar el reencuentro de los dos, para hablar de la relación que los unía y mostrar el renacimiento del más joven. Porque el hermano pequeño era el que sufría todas las burlas y chanzas de su hermano mayor. Tiene cuentas pendientes con su hermano, al que no ha vuelto a ver desde hace diez años y para iniciar su segunda vida necesita que desaparezca su hermano.
En la película, Luc se implica en la enfermedad de su hermano con muchas más reticencias que en la novela…
A priori, Luc no tiene porque cuidar de su hermano, puesto que no le quiere. En el libro, los dos hermanos se querían desde el principio y el que se moría era el más joven. Por razones personales – yo soy hermano pequeño y no sé cómo se siente un hermano mayor -, pensé que  se tenía que morir el mayor. Me parecía demasiado romántico que fuera el más joven y el más listo el que desapareciera. Por eso, no perdí la idea de que el enfermo fuera precisamente el más brillante, pero preferí que fuera el mayor. El hecho de que no se quisieran, me parecía normal, porque si se hubieran querido desde el principio, no habría película, ni conflicto. También me pareció más coherente que la enfermedad de Thomas hubiera empezado mucho tiempo atrás, mucho antes del inicio de la película. Porque uno no renuncia a vivir así como así, de la noche a la mañana. Por eso, en esta historia, Thomas pierde realmente las ganas de vivir,  parece que ha perdido el valor necesario para luchar y enfrentarse a la angustia permanente de esta hemorragia que puede producirse en cualquier momento. Este rechazo, esta renuncia a la vida, no puede producirse en el espacio de seis meses y preferí que Thomas tuviera una recaída y que fuera esta recaída la que le hiciera tirar la toalla. 

Después, todo va muy rápido. Al principio, escribí un embrión de la historia, luego llegó, Anne-Louise Trividic, con quien ya había escrito Intimidad, y al escribir los diálogos supo darle un punto de vista diferente, carnal. Después de todo, está bien que un guión se aleje de un libro y que la película se aleje del guión. La colaboración con Anne-Louise fue extraordinaria.
Estaba hablando de ese conflicto que había creado entre sus dos personajes…
Creo que se nota que, cada vez que se hablan, dan vueltas alrededor de un conflicto, un contencioso muy antiguo que ambos tienen muy presente en todo momento… Pero esto forma parte de lo que normalmente son las relaciones entre dos hermanos, ¿no? En un momento dado, ambos se ven enfrentados a la pérdida de un paraíso,  a la desaparición de la edad de oro, aquel tiempo, cuando tenían diez, doce años, en que estaban tan juntos, en que formaban una unidad. A veces, hay hermanos que consiguen recuperar el paraíso perdido. La película no habla de otra cosa: Thomas y Luc lo recuperan. En el llanto y el rechinar de dientes, pero lo recuperan – a su manera.
El conflicto parece que viene provocado por la homosexualidad de Luc. Por lo que parece, Thomas no le apoyó…
No, seguramente no. Thomas ha debido olvidar detalles mucho más hirientes que los que le reprocha Luc. Es la razón de que ninguno de los dos hable el mismo idioma. La homosexualidad es algo que, obligatoriamente, separa a los seres, los aísla. Pero tampoco me interesaba ahondar demasiado en el tema. En este punto particular, he seguido el libro. Hay un chico que está con una chica y un chico que está con un chico. Eso es todo. Y además, el conflicto entre Thomas y Luc no puede reducirse a un problema de sexualidad. Los dos hermanos, simplemente, tienen un montón de razones para estar enfadados.
Es una película muy orgánica...
No sé. Es una película sobre el cuerpo en general y sobre la manipulación de un cuerpo en particular. Es una película sobre la piel, sobre la degradación de un cuerpo que era, sin duda, muy activo y, ahora, se ve abocado a dejar que lo manipulen. Se vuelve pasivo y abandonado, lo miramos, lo comparamos con otros cuerpos, los que tienen buena salud.
¿Cuáles eran sus objetivos en la puesta en escena?
Cuando haces una película, normalmente, tienes una charla contigo mismo, como si fueras un crítico de tus películas anteriores. Siempre he tenido una antigua dificultad con los planos generales, por ejemplo. Por eso, en esta ocasión me puse a intentar planos más generales que nunca. Aunque fuera consciente de la paradoja de plantearme la cuestión brutalmente, precisamente cuando estaba haciendo una película para la televisión. Y volví a pensar en ello: ¿cómo conseguir que un único plano general y prácticamente fijo pueda, por sí solo, contar toda una historia. Algunas veces ha funcionado. 

Pero en este caso, la puesta en escena la dictaban también los imperativos económicos de la película. Es decir, su pequeño tamaño y el hecho de que había que hacerla en un breve espacio de tiempo. En total, fueron seis meses. Terminé el guión a principios de marzo y a finales de octubre, el montaje estaba terminado… El equipo de rodaje se limitaba a ocho o nueve personas: había que ir a lo esencial. 

Esto es lo que ocurre, en particular, con las escenas del hospital...
El hospital se rodó después de Bretaña, cuando Bruno estaba más delgado. Esto, evidentemente, nos obligó a ir más tranquilos. Con doce kilos menos, Bruno, iba más lento. Y en el hospital, estábamos rodeados de enfermos, no podíamos correr por los pasillos ni invadir las habitaciones. Lo que me gustaba es que, de repente, salíamos de todos esos días de rodaje en un estado de relativa serenidad. La película, de todos modos, me parece que desprende serenidad, no es todo negro. Es más tranquila que las anteriores. Ha salido así, y me gusta. Es una cuestión de altibajos anímicos: en un momento dado, uno se encuentra alterado durante dos o tres películas y piensa que no quiere volver a hacer lo mismo. Uno piensa en lo que ha salido mal de las películas anteriores, y trata de corregirse. La puesta en escena de una película tiene mucho de eso: es un diálogo que mantenemos con nosotros mismos y con nuestras propias películas.
La secuencia del rasurado es una de las más impresionantes de la película y es una auténtica apoteosis dentro de la historia. ¿Se buscaba este efecto desde el principio?
Fue algo natural porque, creo que había sido por esta secuencia por la que quería hacer la película. Cuando leemos un libro, siempre hay una escena, un momento, que es como un punto de arranque, que crea en nosotros un deseo irrefrenable. En la novela de Philippe Besson, de manera instintiva, es el rasurado. El rasurado es, creo yo, una buena metáfora de la operación. Es algo que impresiona a la gente: todo el mundo parece olvidar que se realiza sistemáticamente antes de cualquier operación. Por eso, sí, es una secuencia que me pareció evidente narrar de manera lenta y con todo detalle, porque era así como me emocionaba a mí. 

Su película está llena de contrastes: el hospital, la playa, el silencio, la canción Sleep de Marianne Faithfull…
La alternancia entre la playa y el hospital ya aparecía en el libro y estos dos tiempos mezclados y alternos me sedujeron desde el principio.  Quería que existiera el mayor contraste posible: por un lado, el hospital, por el otro, la playa más luminosa y bonita del mundo – porque es un sitio en el que se enseñan los cuerpos, y se enseñan, por definición, cuerpos que gozan de tan buena salud que rayan lo insolente. 

En cuanto a la música, había decidido desde el principio, que habría una única música, en un único momento. Me apetecía hacer la prueba. Tengo por costumbre poner demasiada música y, esta vez, decidí hacer lo contrario. Mucho antes de empezar el rodaje ya le había pedido a Marianne Faithfull una de sus canciones y aceptó. Pero hasta el montaje, no elegimos Sep, ni decidimos dónde colocarla. Fue, de hecho, en ese momento, cuando me di cuenta del soplo de vida, de la extraña bocanada de aire que representa la canción en ese momento de la película.
Corresponde a un único momento en que la película deja el mundo de lo concreto y se deja llevar por lo onírico…
Era, sobre todo, la primer vez en mi vida que rodaba un sueño. Los extraordinarios sueños de cine que me vinieron a la mente eran los de las películas de Bergman, que yo conozca, no existen otros más hermosos. Sueños brutales, a menudo colocados al principio de las películas, como el de Fresas salvajes o el de Noche de circo. Estos sueños son, para mí, grandes recuerdos de cine. Por esto, obviamente, me sentía intimidado. Y luego, al final, optamos por un dispositivo muy simple, sin efectos especiales, sin nada. Eric está a la vez de pie en la habitación y en la cama, se ve tumbado, es un sueño en un estado de semi-vigilia en el que se ve a sí mismo sufriendo y también, un momento muy real, en el que vuelve a estar presente el conflicto con Thomas, obstinado y obsesivo. Sólo pusimos muy blanca la imagen, violentamente soleada. Eso es todo. Esta secuencia, que fue idea de Anne-Louise, es como una metáfora, sólo se trata de una manera de decir hasta que punto Luc se pone, literalmente, enfermo con esta historia. 

Su hermano también habla de lo que vence a la enfermedad, incluso a la muerte… 
Quizá... Cuanto más avanzamos en la vida, menos ganas tenemos de saber lo que contamos. En ningún momento pensé antes del rodaje eso es exactamente lo que quiero contar, exactamente, esa emoción, es la que quiero recrear… Uno se plantea cosas más concretas, por ejemplo: uno se pregunta cómo escribir la historia para contarla bien,  luego cómo contar bien la historia que uno ha escrito. Sin embargo, soy consciente del hecho de que la velocidad de ejecución ha sido esencial en el resultado final. Sin duda porque éramos muy pocos, porque la colaboración del personal del hospital fue ejemplar, todo funcionó muy bien, sí, todo fue muy sencillo. Probablemente, esta sencillez se refleja en cierto sentido en la película, aunque no pueda decir exactamente en qué.
Los dos hermanos están solos. Sus respectivos amantes (ella o él) les han abandonado. ¿Era importante para usted describir esta soledad?
Me parecía que había que contarlo. Ya aparece en el libro, pero pensaba que había que abordarlo de manera distinta. Sí, todo el mundo se larga, la enfermedad aísla sin que podamos reprochar nada a los que abandonan la nave, a los que piensan que es una carga demasiado pesada. Pero la verdadera historia de amor de la película es la que nace entre los dos hermanos. Es una historia que renace y que elimina, de golpe y porrazo, todas las demás historias. Ya no hay sitio para otras personas. Y al final, sólo están ellos dos, y lo llevan a gala. 

Quería hacer esta película, no tanto para hablar de la muerte, sino para describir este estado de extraña calma del hermano pequeño al final: Thomas ha muerto, claro, pero ahora está donde quería estar desde hace mucho;  y Luc ha hecho todo lo que tenía que hacer, le ha cuidado, le ha ayudado y le ha hecho compañía. Ha habido reconciliación y, después de la tempestad, ha llegado la calma. Quizá esto era lo que quería hacer: una película sobre la calma que sigue a la tempestad. 

¿Y la deserción de los padres?
No existe tal deserción. ¿Qué pueden hacer, los pobres? Están ahí, en el hospital. Es verdad que no sirven para nada, pero es mejor así.   No se les puede reprochar una deserción puesto que preferiríamos, más bien, que no estuvieran ahí. Es su hijo, por eso, claro, están muertos de miedo. ¿Qué podemos hacer? pregunta el padre. Nada. No pueden hacer nada. Se sienten impotentes. Por eso dicen estupideces, evidentemente. Pero no pasa nada.
¿Cómo eligió a los actores?
Esta película quería hacerla con Bruno Todeschini. Era la idea inicial. Luego me planteé la cuestión de saber quién iba a interpretar a su hermano. Y dos personas, una de ellas Bruno, me hablaron de Éric Caravaca, al que yo casi no conocía. Sólo le había visto actuar en un corto, hace mucho tiempo. Muy bien, por cierto. El primer día en que los reuní, uno al lado del otro, fue muy bonito, muy emotivo verles juntos, a Bruno y a él. Creo que conectaron desde el principio.
¿Ensayaron mucho ?
Leímos los diálogos. Para entenderlos, para cambiarlos y transformarlos. Para buscar lo más conveniente para los actores. Y para conocernos todos. Los actores y los diálogos. 

¿La dirección de actores en una película así es diferente a la del resto de las películas?
No sé cómo describir mi trabajo con los actores. Sé cómo hacerlo, se ha convertido en algo instintivo. Funciono por una especie de movimientos reflejos, que vienen de antiguo, y de los que ya no soy consciente. Una cierta de manera de escuchar y de exigir un poco más de lo que los actores me dan espontáneamente. Soy un poco maniático y tengo buen oído, por eso escucho inflexiones que no son del todo correctas y las corrijo. Pero lo importante, es que, gracias a estas correcciones, los actores terminan encontrando una total libertad. En esta película, los actores sabían exactamente lo que tenían que interpretar, sabían hacia dónde tenían que ir. Yo era sólo la persona que les acompañaba, que, a veces, les decía que el camino era más largo, que la emoción estaba más lejos o que, por el contrario, podían o tenían que retenerla más. Un actor debería tener siempre una recámara, de hecho. El espectador tiene que poder pensar que puede haber más – secreto, emoción. Que todavía guarda algo en la recámara, que el actor no lo da todo, que no está al límite… Tampoco hay que ser más sentimental de lo que exige el tema. Todo el que va a un hospital, por ejemplo, ya sea para visitar a alguien o para hacerse pruebas, está nervioso. Por eso, ya está, no hace falta añadir más al drama. No, realmente, todo el mundo sabía muy bien lo que tenía que contar. Por eso, no era complicado.
Bruno Todeschini
Thomas
El objetivo era no convertirse en el enfermo al que, sistemáticamente, tienen que perdonarle todo. Y eso es lo que más me gustaba de esta historia. Nadie tiene lástima del enfermo. Es un personaje que, al principio, me plantée únicamente desde un  punto de vista físico. Mi primer deseo era hacer la película. Sólo más tarde, pensé en el papel. De hecho, al principio, no le veía tan odioso. Creo que es por su manera de reaccionar a todo lo que le pasa, contra los médicos y enfermeras, sobre todo. 

Thomas se ve como un vegetal. Quizá no sea realmente así, pero él se ve así y se niega a serlo. Cuando el padre dice que siente que no haya sido Luc el enfermo, suena terrible. Pero Patrice me explicó que la convicción real del padre  era que si Luc hubiera caído enfermo, lucharía. Thomas no tiene ni la fuerza, ni el valor para hacerlo. Y creo que, al comprender esta decisión, acaba por ser aceptada en la película. Desde un punto de vista humano, en todo caso.
Para la película, perdí 12 kilos. En Bretaña, estaba a 400 calorías al día, es decir, dos manzanas y un yogurt. De repente, me veía excluido del grupo. Porque no podía ir a cenar con ellos, por la noche. Por la mañana, cuando me daban un beso de buenos días, me daba cuenta de que les resultaba desagradable, ese contacto con mi delgadez extrema. También en esta exclusión, fui encontrando a Thomas.
La relación fraterna
Veo esta relación de los dos hermanos como algo evidente. Más que hacia mi propia familia, me he acercado a Éric para construir y entender esta relación. 

Los que resulta interesante en la relación de los dos hermanos, es esta idea de secuestro. El hermano mayor secuestra al hermano pequeño. No se han visto desde hace un montón de años y, de repente, entra en su vida, invade primero su casa, le obliga a hacer de chacha para él, le manda a buscar sus cosas… 
Creo que hay una diferencia esencial entre el mayor y el pequeño. Este último viene a joder al principito, que hasta ese momento era el rey de la creación. Toda la atención era para él y, de repente, se presenta otro. Creo que a Thomas también le chocaba o le molestaba la homosexualidad de su hermano. Aunque diga lo contrario. Sin duda es el motivo de que no se hayan visto durante tanto tiempo. 

El personaje de Thomas era aún más emocionante de interpretar si pensabas que también había que verlo a través de los ojos de su hermano pequeño. A través de su amor mutuo, lo que no se han dicho o lo que terminan diciéndose en Bretaña. Al irse, Thomas no dejará ninguna carta, ninguna una nota. Cada uno puede pensar lo que quiera, pero es duro. Sin embargo, le dedica algo a su hermano. Estoy seguro. Esta historia produce, obligatoriamente, una nueva vida para Luc. Seguramente vivirá mejor que antes. 

Una película sobre el cuerpo en general
Patrice tenía muchas ganas de hacer una película sobre el tema. Sobre la piel, los granos… De hecho, a mí me parecía que había empezado a tratar el tema ya en Intimidad. En un momento dado, se veía sobre la piel de Kerry Fox los pliegues y las marcas de una colcha sobre la que acaba de hacer el amor. En eso hay algo increíblemente humano. Su hermano es una película que se hace casi sin maquillaje. Quería que nuestros cuerpos estuvieran lo más intactos y reales posibles. Es una película por la que habría dado mi grasa, mi sangre y el vello de mi piel…
La soledad
Es verdad que Luc y Thomas se quedan solos. Forman una bonita pareja, ¿no? Cuando el personaje de Nathalie Boutefeu le dice a Luc que no soportaría una segunda vez, se refiere a la recaída. Sin duda, cargó a cuestas con la primera fase de la enfermedad. Y creo que, de todos modos, Thomas corta los lazos con los demás. Para devolverles su libertad. Es como en una pareja que se separa. Si el otro es demasiado bueno, el dejado se siente mucho peor. Quizá Thomas termina liberando a todos.
Patrice Chéreau
Es un maestro, un hermano y un padre. Patrice al lado de una cámara, es un espectáculo. No para de moverse, reacciona con cada frase, con cada gesto, igual da que sea un protagonista o un extra abriendo una puerta. Creo que durante un día de rodaje, suda mucho más que nosotros. Es verdad que dirige de manera muy concreta. Si piensas mientras actúas, la has jodido. Siempre te escucha, se adapta constantemente a todo lo que surge durante el rodaje. Sólo en Bretaña, por ejemplo, que tenía que controlar el sol, las mareas altas y bajas, llegué a tener hasta cuatro planes de rodaje.  Es agotador y, al mismo tiempo, te da una energía increíble. Durante el rodaje, Patrice iba descubriendo cosas nuevas. Nunca había rodado planos tan lentos, porque había un tío enfermo. Un actor que va a dos por hora, con eso no contaba (se ríe). Algunas veces, se olvidad incluso de que yo estaba débil. Mejor, eso me permitía ser aún más odioso. 

Éric Caravaca
Luc
La historia se cuenta a través de él. Es el que se calla, el que siempre está mirando. Es un personaje hueco, era así como había que plantearse el papel. Esto me venía muy bien, porque prefiero trabajar con algo vacío o algo hueco, a trabajar con algo lleno.  Es interesante trabajar sobre el tema de la desaparición porque, como actores, estamos preparados para recibir cosas, llenarnos con ellas. Si queremos hacer una demostración, lo que utilizamos es nuestro propio ser. 

Al principio, mi personaje está separado de su familia. Casi la odia. Pero descubre que Thomas también ha intentado separarse del núcleo familiar. Aunque reaccionen de manera distinta, tienen eso en común. Es verdad que hay algo de marginal es este personaje, pero yo veo la homosexualidad de Luc como algo combativo, que le hace diferente y no le da un respiro. Creo que cuando uno es así, no hay respiro posible. Es un chico que está inmerso en un combate permanente, reaccionando continuamente ante un montón de cosas. Y luego, las cosas van transformándose poco a poco. Después de negarse a ello, Luc se ve obligado a seguir a su hermano y aceptarle. Al principio, lo hace por orgullo y por el deseo de demostrar ese orgullo a su hermano. Luego, las razones van cambiando. El personaje de Luc está entrelazado con el de su hermano. Descubren que son las dos partes de un mismo cuerpo.
La relación fraterna
Es imposible la fusión inmediata, sobre todo cuando ha habido antecedentes como aquí, silencios que han hecho que los caminos se separaran. Obligatoriamente, tiene que haber un primer momento de recíproca observación. Lo que está bien en la película, es que las interpretaciones de las escenas son antagónicas. Estamos a la vez en el hospital y en la playa. Y entre los dos hermanos, ocurre lo mismo. Cuando uno se cabrea con el otro, el otro no quiere decir nada que no sea te quiero. En esta relación, todo funciona al revés. Resulta apasionante interpretar este papel. Esta relación es lo esencial en la película. Eclipsa el tema de la enfermedad.
Una película sobre el cuerpo en general
Estaba en el guión, pero se ha ido precisando durante los ensayos. La película tenía más diálogo en las primeras versiones pero, poco a poco, Patrice se ha ido concentrando en el cuerpo. Tengo la sensación de que todo el trabajo intelectual lo hace antes del rodaje. Esto le permite funcionar casi sólo por instinto durante el rodaje. Y esto es lo que nos trasmite a los actores. Porque un actor, cuando está trabajando, no lo hace con la inteligencia, sino que se centra en la imaginación, en el instinto. Si enfrente tienes a alguien muy intelectual, no puedes llegar a trasmitir un cierto grado de energía, porque nadie te seguiría. Todo se puede explicar. Pero para entender y sentir, necesitas obligatoriamente el cuerpo. 

La soledad
La soledad extrema se constata, de manera evidente y terrible, cuando alguien sufre y no podemos ponernos en su lugar. Todo lo relacionado con el tacto, con el hecho de coger la mano a ese alguien, puede acercarte, pero siempre queda un rincón de soledad inmutable que es propio del hombre. Por eso, evidentemente, la enfermedad y el amor entre los dos hermanos forman un vacío a su alrededor. 

Era una relación que nadie había intentado arreglar hasta entonces. Y estos dos hermanos, aunque vivían sus propias vidas, sentían que estaban yendo uno hacia el otro. Aunque no se vieran. De manera inconsciente, no van hacia los que están presentes, como sus respectivos amantes, sino hacia alguien que estaba fuera de sus vidas y que no veían desde hace mucho. Creo que Luc y Thomas son más o menos conscientes de que no han arreglado su problema con su hermano y comparten las mismas ganas de hacerlo para avanzar en sus vidas. Y esto elimina, obligatoriamente, a los demás. Creo que cuando te enfrentas a un plazo como éste, tienes ganas de afianzar esta relación. De lo contrario, te cierras en banda y te arriesgas a perder una parte de ti.
Patrice Chéreau
Desde la lectura del guión, nos hablaba de cosas muy concretas. Se refiere a cosas muy variadas que nos hablan y hablan de la película, aunque sea de manera indirecta. Elementos de la vida cotidiana, la propia o la que estamos compartiendo.
Le gusta que un actor sea reservado y es una cualidad que me gusta cultivar. Cuando veo a un actor que llora para demostrar lo bien que sabe llorar, me resulta forzado. Está hecho un mar de lágrimas en el plató, pero no trasmite nada a la sala. Lo que hay que hacer, es tratar de decir las palabras en el tono que pide la situación. Y al cabo de un rato, son ellas las que te ponen en situación a ti. Luego, en el rodaje, basta con añadir un poquito más de sentimiento. Pero sin forzar, porque si no se nota el trabajo del actor. 

Aquí, teníamos mucha suerte porque el guión estaba muy bien escrito. Son las palabras las que nos llevan directamente al sentimiento. El sentimiento personal de un actor nunca ha trasmitido nada. Ni un personaje, ni un texto. Cuando tenemos un texto con fuerza, como ocurría aquí, hay que plegarse a él con humildad. Confiar en él y ya llegará la emoción. Y cuando llega, hay que tratar de ocultarla. Lo bonito, son estos movimientos antagónicos, como cintas elásticas, que crean un tipo de tensión muy interesante. 

Con Patrice Chéreau, estábamos todo el tiempo trabajando. Las palabras iban surgiendo, como en el teatro. Ya habíamos empezado en los ensayos, en los que alimentaba cada palabra con nuestro trabajo común, y durante los que modificó el guión en bastantes ocasiones. Es bastante raro en el cine, y depende, la mayor parte de las veces, del director. Patrice no hace su película. Trabaja con personas. Moldea pasta humana y trata de ir consiguiendo cada vez un poco más. Y, trocito a trocito, termina por hacer una película. Pero nunca tienes la impresión de que sea alguien que se está aprovechando de los demás para conseguir sus fines.
