




LE VENT DANS 
LES ROSEAUX
Programme de 5 courts métrages d'animation
France / Belgique / Suisse 2015-2017 Durée totale : 1h02

POUR LES ENFANTS À PARTIR DE 5 ANS
Tarif unique : 4 euros

Dentelles et dragon  (Anaïs Sorrentino, 5 mn)
Par un bel après-midi, une petite fille joue à la dînette avec 
ses copines. Mais elle préférerait de beaucoup jouer au che-
valier. Elle part donc à la recherche de compagnons de jeu. 
Elle croise un dragon qui en a marre de toujours incarner le 
méchant, un chat qui voudrait qu'on lui donne enfin un grand 
rôle et un coq mélomane…

La Chasse au dragon (Arnaud Demuynck, 6 mn)
Deux jeunes frères, princes de sang, partent à la chasse au 
dragon. Mais d'abord ils décident de chasser leur sœur de 
leur terrain d'opérations car, disent-ils, « ce n’est pas une af-
faire de fille ! » La princesse leur fera une réponse tout enfan-
tine, en douceur, mais imparable ! D'après le livre d'Andréa 
Nève et Jean-Luc Englebert

La Petite fille et la nuit (Madina Iskhakova 8 mn)
Une petite fille vivait avec trois buffles. Quand l’obscurité tom-
bait, ils se dépêchaient de rentrer. Portes, fenêtres et rideaux 
étaient consciencieusement fermés. Mais un soir ils ont ou-
blié de fermer la fenêtre…

La Licorne (Rémi Durin, 13 mn)
Un jour, un petit roi aperçoit dans la forêt de son petit royaume 
un être extraordinaire, blanc comme la neige et rapide comme 
le vent. Le petit roi ordonne au chevalier Petitpas de lui rame-
ner la créature, sans succès ! La petite reine réussit à faire ve-
nir la licorne au château. L’animal mythique, malgré les bons 
soins prodigués, tombe malade. Comment la guérir ? D'après 
l'album La Licorne de Martine Bourre.

Le Vent dans les roseaux 
(Nicolas Liguori et Arnaud Demuynck, 27 mn)
Eliette, une petite fille de huit ans, vit dans un pays où le roi 
a interdit la musique. Un troubadour venu d’Orient s’y fait 
confisquer ses instruments. Eliette et le troubadour se lient 
d'amitié. Ensemble ils vont entraîner le peuple à se libérer de 
la tyrannie royale.

UN CONTE PEUT 
EN CACHER 
UN AUTRE
Film d'animation de Jakob SCHUH et Jan LACHAUER
GB 2016 1h Version Française
D'après le livre de Roald Dahl illustré par Quentin Blake

POUR LES ENFANTS À PARTIR DE 5/6 ANS
Tarif unique : 4 euros

C'est ce qui s'appelle une fameuse équipe ! D'un côté Roald 
Dahl, champion toutes catégories de la littérature pour en-
fants, et de la bonne, de l'intelligente, de la savoureuse : 
Charlie et la chocolaterie, Matilda, James et la pêche géante, 
Fantastic Mr Fox… pour ne citer que quelques titres qui ont 
d'ailleurs donné lieu à de fameuses adaptations au ciné-
ma. De l'autre une société de production, la bien-nommée 
Magic Light Pictures, qui a déjà à son actif quelques réus-
sites majeures du cinéma jeune public : Le Gruffalo, Le Petit 
Gruffalo, La Sorcière dans les airs, Monsieur Bout-de-Bois… 
Autant vous dire qu'Un conte peut en cacher un autre a tout 
pour plaire, d'autant que son générique se paie le luxe d'affi-
cher quelques vedettes internationales, jamais rassemblées 
dans le même film : le Petit chaperon rouge, le loup sans qui 
la première citée ne serait pas grand chose, Blanche Neige, 
Cendrillon, Jack et son haricot magique, l'un des Trois petits 
cochons… Les héros célèbres se bousculent au portillon, re-
vus et corrigés en même temps que leurs aventures par la 
verve malicieuse et volontiers iconoclaste de l'ami Roald Dahl.

C'est un loup habillé comme Humphrey Bogart qui va ra-
conter toute la vérité sur ces histoires qu'on croit connaître à 
Mademoiselle Hunt, une placide baby-sitter qui buvait tran-
quillement son thé dans un café tranquille. Il commence par 
dire qu'il ne peut pas blairer le Petit chaperon rouge, insuppor-
table pimbêche selon lui, et par affirmer que Blanche-Neige 
était blonde, n'en déplaise à Walt Disney qui était quand 
même le roi de la désinformation ! Et le loup bavard enchaîne 
en révélant que les deux héroïnes sus-citées se connaissaient 
depuis l'enfance et étaient devenues des super copines… Et 
c'est parti pour un dépoussiérage radical et réjouissant des 
plus intouchables de nos contes de fées…

Pour des séances scolaires, 
nous contacter au 04 90 82 65 36



Contraluz est une association de culture hispanique basée à 
Avignon. Projections, conférences, cours et stages d’Espagnol, 
cours de tango, expositions... Contraluz prépare ses voyages 
de l’année prochaine : Gérone (Espagne), Chili-Bolivie, Pérou. 
Renseignements 06 87 23 11 41 ou contact@contraluz.fr

Que nous les appellions 
migrants, immigrés, réfugiés…
Qu’ils soient partis de 
chez eux pour des raisons 
économiques, de famine ou 
de guerre, raisons religieuses, 
orientation sexuelle…
Ils ont fui l’âme abimée, 
espérant trouver un endroit où 
la vie serait possible.
Ils sont jeunes et viennent de 
temps en temps au cinéma. 
Souvent en groupe dans le 
cadre du Cinéchange, ils 
viennent découvrir des films 
français et peuvent en discuter 
avec les autres spectateurs à 
l’issue de la projection.
C’est vrai que Cinéchange 
est un collectif assez étonnant, 
maintenu vaille que vaille par 
essentiellement des femmes, 
essentiellement des quartiers 
comme on dit !   
Le collectif choisit le film, une 
personne le présente et cela 
se termine en générale au 
Chêne Noir avec victuailles 
et discussions. Il est 
monnaie courante de voir 50, 
60 personnes se réunir.
Vous pouvez bien sûr vous 
joindre à elles et eux. Voici les 
jours de projections, les titres 
des films seront déterminés 
ultérieurement et les 
projections ont lieu le matin : 
Lundi 11/12, mardi 9/01, 
jeudi 15/02, vendredi 16/03, 
mardi 17/04, jeudi 17/05 
et lundi 18/06.
Enfin pour celles et ceux 
qui veulent bien participer 
à l’achat du billet d’entrée 
des migrants (la place est 
à 3€) vous trouverez une 
tirelire à la caisse de La 
Manutention où vous pouvez 
glisser une piécette.
Promis si nous faisons fortune 
nous ouvrons un compte à 
Malte… euh… enfin non ! 
Nous donnerons le surplus à 
l’association 100 pour un 
qui le mérite bien.

En collaboration avec l’association Contraluz, 
séance unique le jeudi 7 décembre à 20h30 suivie d’une 

rencontre avec les cinéastes Brigitte BOUSQUET et Marco BENTZ. 
Vente des places à partir du lundi 27 novembre.

LOS MUERTOS NO 
QUIEREN NADAR

 LES MORTS NE VEULENT PAS NAGER

Un film écrit et réalisé par 
Marco BENTZ et Brigitte BOUSQUET
France/Pérou 2017 1h30

«  Quand on regarde un gringo, on est 
mal à l’aise. On se dit qu’ils vont nous 
voler, nous tuer ou autre… Ces histoires 
de gringos qui volaient les femmes, ou 
de tigres qui mangeaient les gens… ce 
sont les contes réels des souffrances des 
Kukamas. » (un protagoniste du film)

En Amazonie péruvienne, de petits 
groupes se forment pour faire face aux 
abus de l’État et de l’argent, d’autres ne 
font rien et d’autres encore ne savent 
rien. À travers le portrait de plusieurs per-
sonnages et d’une fiction poétique qui 
rappelle tant l’Histoire que les mythes, 
le documentaire questionne la réalité 
amazonienne. Il expose au quotidien les 
conséquences de l’économie globalisée 
avec en arrière plan du pétrole, des dé-

sirs, de la corruption, beaucoup de cor-
ruption, des multinationales délictueuses 
et puissantes, des luttes improbables, 
des individus intègres et volontaires, des 
indigènes de là-bas.
Los muertos no quieren nadar s’interroge 
sur la place de l’humain dans un monde 
sans divin. Au gré de la lente remontée 
du fleuve, les faits et les personnages 
rencontrés illustrent la réalité de cette 
trame complexe où se confrontent plu-
sieurs frontières culturelles, environne-
mentales et spirituelles. 
Le film, dont la photographie est magni-
fique,  se développe à hauteur humaine, 
auprès « d’indiens » sans plumes ni ma-
quillages, d’occidentaux plus ou moins 
égarés et de la pauvreté ordinaire. La fic-
tion, inspirée dans sa forme du théâtre 
Nô, reprend tant les mythologies que 
l’histoire ou les rêves et par sa poésie, 
elle ouvre le film sur d’autres perspec-
tives, d’autres possibles.



SAMEDI SOIR ET 
DIMANCHE MATIN
(SATURDAY NIGHT AND SUNDAY MORNING)

Karel REISZ GB 1961 1h29 VOSTF
avec Albert Finney, Shirley Anne Field, 
Rachel Roberts, Norman Rossington…
Scénario d'Allan Sillitoe 
d'après son roman

Ouvrier tourneur dans une usine de 
Nottingham, Arthur Seaton oublie son 
travail abrutissant quand arrive le week-
end. Durant ces quelques heures de ré-
pit, il partage son temps entre le pub où 
la bière coule à flots, le lit de Brenda, une 
femme mariée à l'un de ses collègues, et 
les parties de pêche. Alors qu'il vient de 
rencontrer une jeune fille, Brenda lui an-
nonce qu'elle est enceinte de lui. Cette 
nouvelle bouleverse Arthur qui ne sait 
trop comment se sortir de cette situa-
tion…
Film manifeste du « Free cinema » bri-
tannique, Samedi soir et dimanche matin 
est une œuvre révolutionnaire dans l'An-
gleterre des années 60 : le spectateur 
découvre une vision inédite du monde 
ouvrier. Il n'est plus ici question d'une 
classe sociale victime du capitalisme et 
inspirant la compassion. Arthur est un 
électron libre, désireux d'échapper au 
conformisme et à l'intégration – pour lui 
synonyme d'effacement – dans le col-
lectif. Albert Finney est pour beaucoup 
dans l'intensité et l'énergie du film : il est 
incroyable de présence et de charisme 
brut.

UN GOÛT DE MIEL
(A TASTE OF HONEY)

Tony RICHARDSON
GB 1961 1h40 VOSTF Noir & Blanc
avec Rita Tushingham, Dora Bryan, 
Robert Stephens, Murray Melvin…
Scénario de Tony Richardson 
et Shelagh Delaney, d'après 
sa pièce de théâtre

Jo, une petite lycéenne un peu gauche, 
vit à Manchester avec sa mère Helen 
qui se soucie plus de trouver un nouvel 
amant que de s'occuper de sa fille. Un 
soir que sa mère l'a mise dehors pour 
avoir le champ libre, Jo vit une brève 
idylle avec un marin noir.
Enceinte et abandonnée par sa mère 
qui s'est mariée, elle rencontre Geoffrey, 
jeune homosexuel qui lui propose de 
vivre à ses côtés. Mais la mère ne l'en-
tend pas de cette oreille…

Dans ce film centré sur des personnages 
de femmes – une exception dans le « free 
cinema » –, Tony Richardson aborde des 
thématiques explosives dans l'Angle-
terre conservatrice de l'époque : la qua-
si prostitution de la mère, la frigidité, la 
grossesse adolescente, la mixité raciale 
et l'homosexualité. Pourtant jamais le 
cinéaste ne tombe dans le film dossier, 
dans la démonstration lourdingue. Le 
film vit au rythme de ses personnages, 
d'une authenticité et d'une justesse ex-
traordinaires.

LA SOLITUDE DU 
COUREUR DE FOND
(THE LONELINESS OF THE 
LONG DISTANCE RUNNER)

Tony RICHARDSON
GB 1962 1h44 VOSTF Noir & Blanc
avec Tom Courtenay, Michael Redgrave, 
Alec McCowen, James Fox…
Scénario d'Allan Sillitoe, 
d'après son roman

Un triste soir d'hiver à Notthingham, 
Colin Smith et un copain cambriolent 
une boulangerie et s'enfuient avec la 
caisse. Colin est arrêté et aussitôt en-
voyé en maison de redressement. Là, 
le directeur va vite découvrir ses talents 
de coureur de fond. C'est pendant ces 
longues courses solitaires que le jeune 
homme s'évade en rêveries, déroule le 
film de sa vie passée, avec ses douleurs 
familiales et ses joies amoureuses.
La Solitude d'un coureur de fond est 
peut-être le plus contestataire, le plus 
radical des films du « free cinema » an-
glais. À travers ses longues courses 
en solitaire, Colin parvient à une sorte 
d'état second qui lui permet d'expri-
mer sa détestation de la société qui 
l'entoure, représentée jusqu'à la carica-
ture par ses parents qui étouffent dans 
le conformisme et la bêtise satisfaite. 
Contestataire, le film l'est aussi dans 
sa forme, son récit qui transgresse les 
règles de la narration classique.

TROIS CHEFS-D'OEUVRE DU « FREE CINEMA » ANGLAIS

SAMEDI SOIR ET DIMANCHE MATIN

LA SOLITUDE DU COUREUR DE FOND





Film documentaire 
d'Emmanuel GRAS
France / Congo 2017 1h36 VOSTF

FESTIVAL DE CANNES 2017 : GRAND 
PRIX DE LA SEMAINE DE LA CRITIQUE

S'il fallait encore une démonstration 
qu'un film documentaire peut s'avé-
rer aussi beau, aussi captivant, aussi 
émouvant que le plus réussi des films 
de fiction, ce superbe Makala, juste-
ment récompensé au dernier Festival de 
Cannes par le Grand Prix de la Semaine 
de la critique, s'en charge haut la main.
A partir d'un dispositif d'une lumineuse 
simplicité, Emmanuel Gras nous offre 
tout ce qu'on peut attendre d'une œuvre 
marquante : un personnage fort et bou-
leversant, une action palpitante, pleine 
de rebondissements, au fil de laquelle 
le spectateur tremble pour le devenir du 
héros, et des plans sublimes de beauté.

Le héros, c'est Kabwita Kasongo, un 
modeste paysan congolais. On sait que 
le Congo, malgré des ressources infinies 
en matières premières et précieuses, fait 
toujours partie des pays en lice pour le 
triste record du nombre d'habitants vi-
vant en dessous du seuil de pauvre-
té. Un pays endeuillé par des guerres 

civiles monstrueuses dont le nombre 
de victimes égale celui de la seconde 
Guerre Mondiale. Autant dire que quand 
on est paysan comme Kabwita, on s'at-
tache aux choses essentielles, celles 
qui contribuent à la survie de sa fa-
mille, et son objectif immédiat est juste 
de pouvoir acheter quelques plaques 
de tôle pour agrandir sa maison. Le 
peu d'argent qu'il lui faut, il ne peut le 
gagner qu'en vendant du charbon de 
bois, qu'il fabrique et qu'il doit écouler 
à Kinshasa, à environ 50 kilomètres de 
son village. Pas facile de les parcourir, 
ces 50 kilomètres, quand on ne possède 
qu'un vélo brinquebalant et que la route 
jusqu'à la capitale est longue, poussié-
reuse, cahoteuse et pleine de dangers. 
Le film va suivre Kabwita tout au long de 
son périple, de la production à la mise 
en vente : le choix de l'arbre, son abat-
tage, la transformation en charbon, l'en-
tassement surnaturel de la cargaison sur 
le vélo chargé de plusieurs dizaines de 
kilos, le voyage périlleux et harassant 
sur ou le plus souvent à côté du deux 
roues qu'il doit pousser à bout de bras 
jusqu'au marché de Kinshasa… S'il y ar-
rive, car les obstacles sont nombreux : 
le vélo qui tombe, les policiers corrom-
pus qui menacent d'interrompre le par-
cours…

Ce qui est magnifique, c'est que la ca-
méra d'Emmanuel Gras est comme un 
compagnon de voyage, jamais intru-
sif, suivant le paysan et ses efforts sur-
naturels dans les paysages superbes 
du Congo. Gras fait des plans in-
croyables dans la nuit équatoriale quand 
d'énormes camions lancés à 100 km/h 
sur les pistes poussiéreuses frôlent le 
frêle vélo de Kwabita. Mais dans cet uni-
vers dantesque, il filme aussi les ren-
contres chaleureuses et consolatrices 
avec des proches et témoigne ainsi de 
la solidarité des plus fragiles qui, même 
dans ces situations de survie, ne cèdent 
pas au chacun pour soi.

Les dernières phrases à M. Macheret, 
dans Le Monde : « Un homme, un vé-
lo, une route. Depuis Bovines (2012), 
qui s’intéressait à la vie des vaches, 
Emmanuel Gras a l’habitude de ramas-
ser le principe de ses films en un concept 
sec et percutant. Mais s’il atteint ici à 
une forme supérieure d’émotion, ce 
n’est pas seulement grâce à l’incroyable 
mobilité de la caméra et aux perspec-
tives épiques qu’elle dessine. De par sa 
simplicité et sa linéarité, Makala s’ouvre 
à une dimension allégorique, dans la-
quelle on peut voir une image limpide 
de la condition prolétarienne, voire, 
tout simplement, de la condition hu-
maine. Kabwita, forçat de la terre, c’est 
l’homme condamné à traîner son lourd 
fardeau, le long d’une route sans fin et 
semée d’obstacles, qui ressemble à s’y 
méprendre à l’âpre cheminement de 
l’existence. » On ne saurait mieux écrire.

MAKALA



Séance unique le jeudi 23 novembre à 20h00, suivie d’une rencontre 
avec le réalisateur Christian Volckman. En partenariat avec l’association Image de Ville 
d’Aix-en-Provence et Volubilis, dans le cadre des Entretiens de Volubilis qui porteront sur 

« les paysages virtuels ». Vente des places à partir du 16 novembre.

Christian VOLCKMAN
France 2005 1h46
Scénario, adaptation, et dialogues 
Matthieu Delaporte, Alexandre 
De La Patellière, Patrick Raynal 
et Jean-Bernard Pouy. Histoire 
originale Matthieu Delaporte 
et d’Alexandre De La Patellière.

Renaissance est un véritable film de 
SF, un polar futuriste aux relents cyber-
punk, pimenté d’un zeste de recherche 
génétique (on pense évidemment aux 
grandes heures de la BD éditée dans 
Métal Hurlant et Pilote). Le film est à un 
croisement entre l’univers d’Enki Bilal et 
de Sin City. Une expérience graphique, 
réalisée et scénarisée sur une idée forte, 
tout faire passer via l’utilisation des deux 
tons extrêmes du spectre graphique, 
un noir et blanc sublime, sans nuance 
de gris. Le résultat surprend durant les 
2 premières minutes puis on est littéra-
lement accroché, drainé vers un ailleurs 
artistique enchanteur, on plonge illico 
presto dans l’intrigue, et un Paris futu-

riste admirablement repensé par les au-
teurs.

Nous sommes en 2054, une mégapole 
européenne que l’on suppose tentacu-
laire. Ilona Tasuiev, brillante généticienne 
travaillant pour Avalon, la multinationale 
du moment, disparaît, enlevée du jour au 
lendemain. Quasiment aucun indice sur 
les conditions du rapt, pas de piste en 
vue. C’est donc Karas, officier de Police 
spécialisé dans les affaires de kidnap-
ping qui est chargé de l’enquête. Autant 
dire qu’Avalon et les autorités gouverne-
mentales espèrent rien moins qu’un mi-
racle pour retrouver Ilona Tasuiev ! 

Cependant, derrière la belle et savante 
disparue, une ou plusieurs « bêtes » sont 
tapies dans l’ombre. Karas comprend 
très vite qu’il n’est pas seul sur le coup. 
Petit à petit, réveillant ses contacts au 
plus haut niveau dans les milieux de la 
pègre parisienne, se fiant à son instinct 
infaillible, le flic obstiné va apprendre de 
plus en plus de choses. Trop de choses, 
même... Quels terribles secrets se 
cachent derrière la disparition d’Ilona ? 
Quel est donc ce mystérieux protocole 
appelé « Renaissance » ? Karas va de-
voir éviter nombre d’embûches et batail-
ler ferme pour découvrir les tenants et 
les aboutissants de cette intrigue... 
Un film de SF d’envergure est une ga-
geure pour notre cinéma hexagonal 
qui prend peu de risque sur ce terrain. 
Renaissance a le mérite d’ouvrir une 
nouvelle voie, pour une école française 
du cinéma d’animation qui rappelons-
le, sans cocorico excessif, est une réfé-
rence hors de nos frontières et très peu 
utilisée à l’intérieur.

RENAISSANCE

Volubilis (Réseau euro-méditérranéen pour la Ville et les paysages) organise 
les Entretiens (conférences et ateliers) le 24 novembre de 9h à 17h au théâtre 
des Halles sur le thème des paysages virtuels et nous amène à réfléchir sur 
l’impact des nouvelles technologies sur nos modes de vie et la perception des 
paysages. Plus d’infos sur www.volubilis.org et au 04 32 76 24 66.



Écrit et réalisé par Sara FORESTIER
France 2017 1h40
avec Sara Forestier, Redouanne 
Harjane, Jean-Pierre Léaud, Maud 
Thimault, Guillaume Verdier…

C'est un très joli conte moderne qui fait 
du bien au moral dans ces temps grisail-
leux où l'espoir s'est un peu trop per-
du dans les cumulonimbus menaçants. 
Un conte, donc ne tentez pas d'y cher-
cher coûte que coûte le réalisme sous 
peine de vous gâcher le plaisir. Il est par 
exemple évident que Sara Forestier se 
fiche de la sacro-sainte vraisemblance 
lorsque, avec ses trente ans, elle se 
donne le rôle d'une lycéenne qui en a 
seize ou dix-sept ! Et très rapidement 
on s'en fiche aussi parce qu'elle le joue 
avec un tel talent et une telle sincérité 
qu'elle emporte l'adhésion.
Comme souvent dans les contes, il va 
s'agir d'une belle, d'une magnifique his-
toire d'amour, d'autant plus magnifique 
qu'elle est a priori improbable, voire im-
possible…

Lila est donc lycéenne et brillante élève, 
en particulier en français. À l'écrit tout va 
bien, elle est à l'aise, elle a un vrai talent 
d'expression qui lui vaut d'excellentes 
notes et les encouragements enthou-
siastes de son prof. Mais à l'oral, c'est 
la panique : Lila est bègue et elle perd 
totalement ses moyens dès qu'elle doit 
prendre la parole – le film aborde remar-

quablement le handicap que constitue 
le bégaiement et la première séquence 
montre d'ailleurs un vrai groupe de pa-
role réunissant des personnes bègues. 
Et cette année, Lila doit passer l'oral de 
français du bac : l'angoisse ! Elle n'arrive 
à s'exprimer à peu près que lorsqu'elle 
est en famille, avec sa petite sœur vo-
lontiers peste qu'elle aide à faire ses 
devoirs, et son père dépressif depuis le 
décès de sa femme, qui traîne sa mé-
lancolie taiseuse en peignoir mordoré 
devant la télé (génial Jean-Pierre Léaud 
décidément au mieux de sa vieillesse 
depuis La Mort de Louis XIV).
Mo est un solitaire au grand cœur, un 
beau brun ténébreux un peu voyou sur 
les bords, un James Dean suburbain qui 
vit de paris sur des courses de voitures 
clandestines se déroulant la nuit dans 
de gigantesques hangars désaffectés et 
qui habite dans un autobus à impériale 
immobilisé sur un terrain vague. Mais le 
grand dur cache un secret : il ne sait pas 
lire, il n'a jamais appris…
Le coup de foudre va se produire à un 
arrêt de bus d'une de ces banlieues fran-
ciliennes indistinctes, entre la jeune fille 
apeurée murée dans son silence, harce-
lée par quelques imbéciles moqueurs de 
sa classe, et le caïd qui parle fort. Entre 
celle qui ne communique que par des 
petits mots écrits sur son carnet et celui 
qui ne veut pas avouer qu'il ne sait pas 
les lire, ça ne va pas être facile mais ça va 
faire des étincelles, ça va être grandiose !

D'une générosité et d'une énergie dé-
bordantes, M repose avant tout sur l'al-
chimie un peu miraculeuse entre ses 
deux personnages, donc entre ses deux 
acteurs principaux : Sara Forestier a 
une capacité de métamorphose fabu-
leuse entre le mutisme et la passion 
amoureuse, et la révélation Redouanne 
Harjane, peu connu au cinéma mais 
identifié par les amateurs de stand up, 
fait preuve d'une présence rare, entre 
charisme viril, fragilité cachée et bles-
sure indicible. 
Mais M est aussi une belle réflexion sur 
l'importance du langage, véritable enjeu 
de la lutte incessante des personnages 
qui en sont privés. L'amour permettra t-il 
à Lila de briser enfin son mur de silence 
et d'affronter en confiance son épreuve 
d'oral de français ? L'amour poussera-t-
il Mo à éteindre son orgueil pour révéler 
son secret ?

Si on a un peu suivi le parcours de 
Sara Forestier, ici réalisatrice pour la 
première fois, M apparaît comme une 
nouvelle étape, aussi logique qu'indis-
pensable : révélée par L'Esquive d'Ab-
dellatif Kechiche, qui la filmait en ly-
céenne s'attaquant avec ses camarades 
de classe à la langue presque étran-
gère de Marivaux, césarisée pour son 
rôle de militante volubile et irrésistible 
dans Le Nom des gens, elle montre ici 
magnifiquement la magie des mots qui 
changent le cours des vies…

M



Médée
Pier Paolo PASOLINI
Italie 1969 1h50 VOSTF
avec Maria Callas, 
Giuseppe Gentile, Laurent Terzief... 
Scénario de Pier Paolo Pasolini 
d’après le mythe d’Euripide.

Réalisé avant sa Trilogie de la Vie (Le 
Décameron, Les Contes de Canterbury, 
Les Mille et Une Nuits), trois adaptations 
littéraires qui engageaient un dialogue 
optimiste et trivial avec le public popu-
laire, Médée clôt un cycle de films explo-
rant les origines du mythe et du sacré, 
qui fascinaient Pasolini. Le cinéaste pré-
sentait lui-même son film comme « l’ex-
ténuation du thème religieux », qui lui 
permit ensuite de s’adonner aux plaisirs 
de la trivialité et de l’érotisme, prélude au 
plongeon dans l’abyme de Salò ou les 
120 journées de Sodome.

Un film culte finit toujours par prendre 
la poussière, un film maudit n’en finit ja-
mais de revenir la mordre et donc de re-
venir tout court. C’est le cas de Médée, 
de Pasolini (1970), un western aride et 
archaïque, sanglant et symboliste, qui 
a tout pour défier le spectateur d’au-
jourd’hui comme il déconcerta celui 

d’hier. Médée est à peu près le contraire 
d’une illustration de tragédie grecque. 
Le mythe, mis en forme par Euripide, 
de la magicienne passée de l’Asie à la 
Thessalie, aimée et trahie par Jason, puis 
mère infanticide, n’est qu’un point de dé-
part. À travers l’itinéraire de son héroïne, 
Pasolini fantasme, réinvente un monde 
perdu, une nuit des temps antérieure à 
l’hellénisme, entre barbarie et sacré. Et 
au milieu du fabuleux « délire d’interpré-
tation personnelle » (Jean-Louis Bory) 
propre au cinéaste poète, il y a l’ano-
malie Maria Callas dans le rôle-titre. À 
l’époque, les attentes de grand spec-
tacle attachées à son nom contribuèrent 
à l’échec sans appel du film. Aujourd’hui, 
elle est la première raison de le (re)voir. 
Mais pas comme une bête curieuse, 
un sphinx ou une décalcomanie pres-
tigieuse collée sur la toile de Pasolini. 
L’adresse du cinéaste est précisément 
d’avoir su faire disparaître la vedette et 
faire apparaître son clone cinématogra-
phique, vierge de tout faste scénique  : 
un vrai corps et non une icône ou un 
mythe. Pasolini filme la Callas comme il 
filme les hommes : il enregistre une pré-
sence charnelle, vulnérable, émouvante, 
offerte. Cette manière de profanation, au 
seul bénéfice du cinéma, était sans pré-
cédent et resta sans suite. Compte tenu 
de son échec, Médée fut la seule incur-
sion de la chanteuse à l’écran.

D’après Olivier Père d’Arte 
et Louis Guichard de Télérama.



Maria by Callas

Film documentaire de Tom VOLF
France 2017 1h53 VF et VOSTF
avec la voix de Fanny Ardant

Votre serviteur a un point commun avec 
le réalisateur Tom Volf, auteur de ce do-
cumentaire passionnant sur celle qui in-
carne dans la mémoire collective l’ar-
chétype de la diva d’opéra. Il l’a avoué 
en effet dans une interview : Tom Volf, 
avant d’entamer ce projet il y a quatre 
ans, ne connaissait rien ou presque de 
la cantatrice d’origine grecque, et était 
comme votre rédacteur un béotien, un 
philistin, un barbare, un ignare, un âne 
bâté en matière d’art lyrique. Et pour-
tant il aura suffi à Tom Volf la découverte 
par hasard de quelques images et docu-
ments sur Maria Callas pour qu’il se pas-
sionne pour le personnage et y consacre 
donc plusieurs années. Il faut dire que 
Maria Callas est une des rares chan-
teuses lyriques dont le talent et le cha-
risme furent capables de rallier à son art 
le plus grand nombre. Alors que les can-
tatrices étaient peu ou prou assimilées 
par le grand public à la Castafiore chère 
à Hergé, alors que l’opéra était presque 

exclusivement l’affaire des classes bour-
geoises, Maria Callas en fit dans les an-
nées 50 et 60 un art populaire et média-
tique, propulsant Verdi, Puccini, Rossini 
à la une des magazines, grâce à son in-
croyable technique vocale, grâce aussi 
à son véritable talent de comédienne qui 
lui permettait d’incarner pleinement ses 
personnages, de leur donner une âme.
Le film de Tom Volf a le double mérite de 
dérouler la vie de Maria Callas avec une 
grande richesse d’archives tout en lais-
sant le temps et la place à de grandes 
plages d’interprétation des airs my-
thiques (restitués dans leur intégralité) 
qui ont fait triompher la chanteuse sur 
les scènes non moins mythiques de la 
Scala de Milan, de l’Opéra de Rome, du 
Metropolitan de New York, de la Fenice 
de Venise ou du Covent Garden de 
Londres : autant de moments intenses 
qui réjouiront les mélomanes avertis et 
épateront ceux qui découvrent l’artiste.

Au-delà de l’aspect musical, le roma-
nesque de la vie mouvementée de Maria 
Callas, à qui l’on a prêté une réputa-
tion de femme volcanique, est parfaite-

ment restitué par les archives et par la 
lecture de quelques unes de ses nom-
breuses lettres par la voix envoûtante 
de Fanny Ardant. De ses débuts, entre 
son New York natal et la Grèce d’où 
étaient originaires ses parents et où 
elle fit très jeune ses premiers pas au 
conservatoire, jusqu’aux premiers suc-
cès sur les scènes européennes puis 
jusqu’aux soubresauts de sa vie senti-
mentale compliquée qui l’éloigna de sa 
carrière, on suit le cours captivant de sa 
vie avec ses moments cruels (l’hallali du 
public ou de la presse lorsqu’elle annule 
à Rome une représentation suite à une 
bronchite, sa solitude malgré la gloire…) 
et ses moments magiques (son unique 
rôle au cinéma pour le fascinant Médée 
de son ami Pasolini, programmé sur 
cette gazette). Et se dessine ainsi, par 
de multiples entrées, le portrait d’une 
immense artiste soucieuse de tout don-
ner à son public (comme pour son retour 
à New York où des jeunes gens dorment 
dans la rue pour s’arracher les dernières 
places) en même temps que celui d’une 
femme complexe et brisée qui finit par 
nous bouleverser.



Séance unique le mercredi 22 novembre à 18h15, 
suivie d’une rencontre avec Rosen Hicher, des 
membres des associations l’Embellie et la déléga-
tion du Mouvement du Nid d’Avignon afin d’évoquer 
les évolutions législatives sur la prostitution. Dans le 
cadre de la journée internationale de lutte contre 
les violences faites aux femmes, en partenariat 
avec la Mairie d’Avignon. Entrée libre.

LES SURVIVANTES
DE LA PROSTITUTION
Écrit et réalisé par Hubert DUBOIS
France 2013 54 mn

Des années durant, Laurence Noëlle et Rosen Hicher ont 
vendu leur corps. Toutes deux ont réussi à sortir de la pros-
titution, et, aujourd’hui, en dénoncent les outrages, loin de 
l’image d’Epinal de la « fille de joie » à l’ancienne. Ouvertement 
partisan, le film ne cherche pas à ouvrir un débat contradic-
toire. S’il contextualise son propos, il accompagne claire-
ment et franchement le combat abolitionniste de ces mili-
tantes, fondatrices de la branche française de l’association 
des Survivantes.

Le réalisateur les a suivies plusieurs mois durant (jusqu’au 
vote par l’Assemblée nationale de la proposition de loi péna-
lisant les clients, le 4 décembre 2013), et, d’interventions pu-
bliques en confidences, filme leur quotidien. Décidées à por-
ter la voix de toutes celles qui se taisent, ces deux battantes 
témoignent sans fausse pudeur, analysent leur propre expé-
rience, aident aussi d’autres femmes à se reconstruire.

Ce que capture le mieux ce film, c’est la sincérité crue de leur 
parole, qui raconte les enfances bousillées par les violences 
familiales, les mauvaises rencontres, les sévices, les humilia-
tions, le dédoublement presque schizophrène entre le corps 
et l’esprit... Les expériences sont dramatiques, et la douleur 
est encore présente. Etayé par de nombreuses interventions 
(anciennes prostituées, mais aussi la députée Maud Olivier 
ou Danielle Bousquet, présidente du Haut Conseil à l’égalité 
hommes-femmes), ce document révèle la part la plus obs-
cure, indéfendable, de tout un système.
Hélène Marzolf, Télérama

En collaboration avec Contraluz, séance unique 
le vendredi 24 novembre à 18h15 présentée 
par Carlos Belmonte, maître de conférence à 
l’université d’Évry et Emmanuel Vincenot, maître 
de conférence à l’Université de Marne la Vallée, 
tous deux spécialistes de cinéma latino-américain. 
Vente des places à partir du 15 novembre.

LA LIBERTAD 
DEL DIABLO
(LA LIBERTÉ DU DIABLE)

Everardo GONZÁLEZ  Mexique 2017 1h14
Enquête de Daniela Rea et Everardo González
Prix Amnesty International au Festival de Berlin 2017

Au cours des cinq dernières années, la bataille contre le tra-
fic de drogue au Mexique a ôté la vie d’environ 100 000 per-
sonnes. Si on devait compter les enfants, les femmes et les 
maris, les parents et les amis du défunt, le chiffre s’élèverait 
alors à 400 000 victimes. Ce film raconte les histoires qui se 
cachent derrière les chiffres…

« Les personnages portent un masque pendant 72 minutes. 
Les masques montrent les coutures des mâchoires, des yeux, 
des lèvres, du nez… 72 et pas 74 minutes - le temps total du 
film - puisqu’au final il n’y aura qu’un seul personnage qui 
osera s’en débarrasser et se montrer face à la caméra d’Eve-
rardo González dans La Libertad del Diablo.
« Les coutures sont, en fait, des cicatrices toujours visibles sur 
les corps et les esprits de tous ces témoins liés, soit du côté 
des victimes, soit du côté des bourreaux, au narcotrafic. En 
plus, les masques uniformisent les gens et donnent le temps 
d’un seconde l’illusion que tous sont des êtres humains ca-
chés derrière un bout de tissu ; mais l’illusion s’efface très vite 
car il est impossible de ne pas les individualiser. Les masques 
laissent voir les “fenêtres de l’âme”, les yeux et la bouche : les 
larmes finissent par déformer le tissu et les paupières expri-
ment la douleur des uns, alors que les lèvres et les langues 
rappellent la rancune et l’indifférence des autres. 
González et Rea se sont lancés à la recherche des témoins 
de familles touchées par la violence (kidnappings, tortures 
et meurtres) alors que ceux-ci cherchent les disparus et les 
corps. González et Rea ont retrouvé des acteurs de cette 
violence. Ils se sont enfermés avec eux, leur ont mis ces 
masques et les ont laissé raconter leurs histoires. Il n’y a que 
leurs voix et juste parfois la question de González pour insis-
ter sur les détails de la narration. Les moments passés en de-
hors  de ces pièces (extérieurs des maisons, routes, champs 
pendant des journées grises, nuageuses et pluvieuses) ne 
font qu’intensifier la sensation de non-humanité. » 
Carlos Belmonte Grey



Écrit et réalisé par Fabien GORGEART
France 2017 1h27
avec Clotilde Hesme, Fabrizio 
Rongione, Thomas Suire, Grégory 
Montel, Olivier Rabourdin… 

C’est une histoire presque banale, l’his-
toire d’une jeune femme enceinte pour 
la première fois. Belle, radieuse, en 
pleine forme, Diane attend un enfant et 
ces premiers mois sont tout ce qu’il y a 
de plus ordinaires : la fatigue qui vous 
tombe dessus sans prévenir, les matins 
nauséeux, l’envie irrépressible d’une 
bière alors que la faculté vous l’a for-
mellement interdit, et puis l’énergie un 
peu euphorisante que procure imman-
quablement cette grande révolution in-
térieure. D’ailleurs, Diane, au lieu de se 
reposer tranquillement, a décidé de re-
taper la maison de famille laissée en dé-
samour. Casser quelques murs à grands 
coups de pioche : rien de tel pour vous 
donner la pêche. Et comme il est dit 
dans le titre du film, Diane a les épaules 
: assez larges pour porter un bébé, cas-
ser des murs, filer sa vie toute seule 
comme une grande…

C’est une histoire presque banale, à un 
petit détail près : Diane porte un enfant 
qui n’est pas vraiment le sien puisqu’il 
est le fruit improbable mais pourtant 

bien concret de l’amour entre Thomas 
et Jacques, ses meilleurs amis. Écrite 
comme ça, comme une évidence, la si-
tuation est assez simple et c’est bien 
ainsi que la vivent les trois protagonistes 
de cette grossesse. Les deux papas 
suivent avec bienveillance le ventre de 
Diane qui s’arrondit, s’inquiètent et pa-
niquent comme tous les futurs pères et y 
vont de leur petite analyse, de leur petit 
conseil comme il est d’usage de le faire 
face à cet état au féminin que l’on a par-
fois tendance à assimiler à  une patho-
logie.
Mais Diane, plus que quiconque sans 
doute, parce qu’elle n’aime pas trop se 
poser de questions, parce qu’elle n’a ni 
port d’attache, ni mari, ni amant, ni ma-
rin à aimer, vit tout à fait sereinement 
cet état des choses qui pose finalement 
bien plus de problème aux autres et à 
la société qu’aux principaux concer-
nés. Diane vit, Diane rit, Diane dort, 
Diane fait de la démolition, Diane s’ar-
rondit à vue d’œil, mais jamais Diane ne 
doute, jamais Diane ne regrette, jamais 
Diane ne se trouble quant à cette gros-
sesse hors cadre qui est juste un état de 
fait qu’elle a choisi et qu’elle assume, 
par amour pour ses amis, par généro-
sité sans doute, par insouciance aussi. 
Mais va arriver la chose que personne 
n’avait prévue. Il est électricien et doit 

faire des travaux dans la maison. Il est 
aussi calme, posé, discret que Diane est 
pétillante, exubérante, agitée. Entre eux 
deux l’étincelle prend immédiatement 
et très vite, Diane doit dire tout de son 
état…
Thomas et Jacques ne peuvent alors 
que suivre le mouvement car après tout, 
Diane fait ce qu’elle veut de son corps et 
de son cœur et n’a de compte à rendre 
à personne sur sa vie amoureuse. Mais 
même avec la meilleure volonté du 
monde, même en étant une grande fille 
menant sa barque, il va lui devenir diffi-
cile de jongler avec trois mecs, un enfant 
qui prend de plus en plus de place et 
pas mal de questions sur comment tout 
cela va se goupiller. Une chose est sûre 
pourtant : l’enfant qui va naître ne man-
quera ni d’amour ni d’attention, quelle 
qu’en soit la source.

Diane a les épaules est un film solaire 
qui rayonne sous le charme de Clotilde 
Hesme. Elle incarne une Diane qui sait 
être tour à tour femme enfant un brin im-
mature, puis jeune femme déterminée 
se moquant du regard des autres, mais 
portant toujours en elle avec panache et 
noblesse une droiture, une générosité 
que rien peut altérer. Sur un sujet émi-
nemment casse-gueule mais ô com-
bien d’actualité, il est rassurant de voir 
que ce regard de cinéaste sur la gesta-
tion pour autrui est naturellement bien-
veillant. Loin de tout manichéisme, de 
tout discours moralisateur, Diane a les 
épaules écarte d’un geste tendre tous 
les clichés et replace au cœur du débat 
les sentiments.

DIANE A LES ÉPAULES



THE SQUARE
Écrit et réalisé par Ruben ÖSTLUND
Suède 2017 2h22 VOSTF (suédois et anglais)
avec Claes Bang, Elisabeth Moss, 
Dominic West, Terry Notary…

PALME D'OR, FESTIVAL DE CANNES 2017

The Square est une fable contemporaine grinçante, une sa-
tire sociale et culturelle d’une férocité délicieuse. Une sorte 
d’opération de dissection raffinée et hilarante qui s’en va tri-
fouiller dans le dédale des mauvaises consciences de notre 
époque moderne. 
Christian est le directeur du Musée d’art contemporain de la 
ville de Stockholm avec tout ce que cela implique. C’est évi-
demment un être brillant et classieux. Évidemment toujours 
à l’aise avec ses congénères, maniant tantôt l’art du copi-
nage, tantôt celui de la nécessaire distance. Un être incontes-
tablement supérieur donc, mais qui s’efforce de se garder de 
la condescendance, contraire à ses valeurs humanistes. Car, 
toujours aussi évidemment, Christian a des valeurs et la main 
sur le cœur, du moins s’en persuade-t-il… Fraternité, égalité, 
solidarité envers les plus démunis… autant de grands mots 
dont il se gargarise.
Mais si Christian s’affiche généreux pour les causes huma-
nitaires lointaines, on constate vite en le regardant faire qu’il 
est incapable de tendre la main à ses congénères qu’il côtoie 
au quotidien… Manque de bol, le jour où il s’y résigne en-
fin, se sentant plus ou moins consciemment en contradiction 
avec la nouvelle œuvre présentée dans son musée  , « The 
Square », un carré sensé changer la face du monde et le taux 
de bienveillance chez les humains, cela va vite déraper dans 
un sens inattendu. Celui qui crie à l’aide dans la rue, et auquel 
Christian décide de porter secours, fait partie d’une bande 
bien organisée : voilà notre officiel de la culture dépouillé de 
quelques effets personnels, son portefeuille, ses boutons de 
manchettes, souvenir de son paternel irremplaçable… mais 
c’est curieusement son portable qui va focaliser son atten-
tion  : tout un symbole ! Et ce banal vol de smartphone va 
se transformer en véritable cauchemar ubuesque suite aux 
choix que fera Christian, aux actions extravagantes et peu re-
luisantes qu’il va entreprendre…

LOGAN LUCKY
Steven SODERBERGH
USA 2017 1h58 VOSTF
avec Channing Tatum, Adam Driver, Daniel Craig, 
Seth MacFarlane, Riley Keough, Katherine Waterston, 
Katie Holmes, Hilary Swank…
Scénario de Rebecca Blunt

Soderberg met tranquillement ses personnages en place 
avec un art consommé du détail, travaillant dans la finesse et 
l'humour. Chômeurs, largués, estropiés par la guerre, le sport 
ou le boulot… C'est la famille Logan, une fratrie de malchan-
ceux qui foirent tout de père en fils (et en fille ?) : c'est dans 
les gènes, murmure-t-on dans ce coin paumé de Virginie oc-
cidentale. Et pourtant…
Le frère aîné se fait lourder de son boulot pour cause d'infir-
mité non déclarée (qui lui donne une faiblesse dans le genou 
gauche) et va entraîner les autres dans un coup fumant, com-
pliqué à souhait, astucieux (et jubilatoire). Non seulement ils 
vont oser se lancer dans l'aventure invraisemblable du casse 
le plus fabuleux depuis l'attaque du train Glasgow Londres, 
avec des moyens de fortune astucieusement transformés en 
outils imparables (confier la réussite de leur coup à une légion 
de cafards passés au vernis rouge, il fallait y penser !) mais 
ils réussissent auparavant la performance improbable de faire 
évader l'expert perceur de coffres-forts dont ils ont besoin 
d'une taule pourtant largement sécurisée (mais privatisée… 
et là réside la faille) !

Ce n'est pas racontable, c'est brillant, drôle, intelligent… et 
ça donne, mine de rien, un aperçu quasi documentaire de 
l'Amérique de Trump. Le film est féroce, mais jamais irrespec-
tueux envers les sans grade, même si tous ces andouilles ont 
des têtes à avoir voté pour l'actuel président, débordant de 
bons sentiments, couillons et crédules. 
Féroce, donc, lucide mais jamais méchant… du coup, si le 
mécanisme d'horlogerie de précision, inventé pour ce casse, 
fonctionne au quart de poil, on en est bien content : revanche 
des « sans dents », de ceux « qui ne sont rien » sur un sys-
tème vulgaire et stupide qui aurait dû les briser…



Avant-première le lundi 27 novembre à 20h30 suivie d’une rencontre avec la cinéaste 
Marcela Said, en collaboration avec Miradas Hispanas. Vente des places à partir du 15 novembre.

(LOS PERROS)

Écrit et réalisé par Marcela SAID
Chili / France 2017 1h34 VOSTF
avec Antonia Zegers, 
Alfredo Castro, Rafael Spregelburd, 
Alejandro Sieveking…

Instantanément on sait que Mariana ne 
fait pas partie de la race des serfs. Son 
regard gris qui joue à être glaçant, son 
sourire qu’elle fige à loisir, sa prestance, 
sa démarche, sa posture assurées, tout 
en elle semble induire, avec un naturel 
désarmant, qu’elle est née pour com-
mander. Commander dans l’espace qui 
lui est concédé par les hommes, bien 
sûr. On a tôt fait de comprendre aussi 
que sa liberté est sensée se limiter à faire 
ce que son père, son mari, les autres pa-
trons du coin attendent d’elle. La haute 
société bourgeoise dont elle est issue 
ne tolère pas un cheveu qui dépasse et 
les prises de paroles de ces dames se 
bornent à entretenir un peu de fantaisie 
dans les conversations ou à donner des 
ordres aux domestiques du domaine. 

Mariana vit mal cette dichotomie un peu 
schizophrénique. Elle ne sait qu’être en-
tière. Dressée pour diriger, elle s’entête 
à le faire en toutes circonstances et dé-

borde du cadre imposé par son paternel 
quand il lui confie la main. Sans doute 
pour ce dernier eût-il était plus simple 
qu’elle soit née homme, il aurait pu dès 
lors lui lâcher la bride, se reposer sur 
elle, mais lui aussi est victime des codes 
de sa classe sociale, de son époque, de 
son pays. Bien des années après le ré-
gime militaire de Pinochet, le Chili reste 
encore corseté par un virilisme aveuglé-
ment puissant. 

Dans ce no woman’s land où on ne la 
traite jamais complètement comme 
une adulte malgré sa quarantaine, 
Mariana navigue à vue, essaie de grat-
ter là où ça fait mal puisque sa condi-
tion lui en laisse le temps. Indomptable 
mais bien consciente que cela en aga-
cera quelques-uns, elle décide d’aller 
prendre des leçons d’équitation chez ce-
lui que l’on nomme le colonel (Juan). Ce 
bel homme de vingt ans son aîné, entou-
ré de mystère, l’intrigue, la fascine. Entre 
eux se noue progressivement une rela-

tion délicieusement ambiguë, exacerbée 
par la sensualité des chevaux, leur force 
vitale, l’odeur du foin, le claquement de 
la cravache. Mais il ne saurait-être ques-
tion de batifoler légèrement alors que les 
rumeurs sur le passé trouble de Juan le 
rattrapent, que la pression extérieure se 
fait plus intense et qu’un flic vient rô-
der, enquêtant sur sa responsabilité du-
rant les sombres années de dictature. 
Mariana aura beau insister, Juan refu-
sera toujours de lui en parler comme si 
cela pouvait réveiller d’indésirables fan-
tômes. Mais la curiosité imprudente de 
notre héritière réveillera plus que cela. 
La classe dominante dont elle est issue 
et qui sans vergogne exploite les terres 
et les hommes, protégeant jalousement 
ses privilèges, n’a pas non plus intérêt à 
ce que les cadavres remontent à la sur-
face.

C’est un film palpitant de bout en bout, 
brillamment porté par les acteurs et prin-
cipalement Antonia Zegers qui interprète 
Mariana. C’est aussi une œuvre trans-
gressive, profondément désobéissante 
qui vient interroger le pays de la réali-
satrice sur les dessous dérangeants de 
son histoire de façon intelligente et sa-
lutaire.

MARIANA

Miradas hispanas est une association avignon-
naise de diffusion des cinémas du monde hispa-
nique. Voir site : miradashispanas.free.fr



AU REVOIR LÀ-HAUT

Comme nous, vous avez envie 
d’une société plus juste et moins 
discriminante ? SOS homophobie 

organise à Avignon des 
événements, des interventions en 
milieu scolaire, des formations, 
des débats et réflexions. Venez 
nous rencontrer et échanger 

autour d’une grignote et découvrir 
notre association ! Pourquoi pas 

vous engager et militer à nos 
côtés ? Hétéro, Lesbienne, Gay, 

Bi, Trans ou autre, nous sommes 
toutes et tous concerné-es par 

la société de demain !

Centre LGBTQI d’Avignon 
10 rue Râteau AVIGNON 

Nous contacter 0783906422
sos-homophobie.org/delegation/paca

VOTRE
PUBLICITÉ 

dans la gazette 
06 84 60 07 55

utopia.gazette@wanadoo.fr

Albert DUPONTEL 
France 2017 1h55
avec Albert Dupontel, Laurent Lafitte, 
Nahuel Perez Biscayart, Niels Arestrup, 
Mélanie Thierry, Emilie Dequenne, 
Jonathan Louis… et la formidable 
Héloïse Balster de Pontoise
Scénario d’Albert Dupontel 
et Pierre Lemaître, d’après 
son roman, Prix Goncourt 2013

Le roman de Pierre Lemaître, ample récit 
foisonnant de personnages inoubliables, 
de situations fortes, de rebondissements 
captivants, représentait un sacré défi 
d'adaptation au cinéma. Et on se dit en 
voyant le film qu'Albert Dupontel était 
l'homme de la situation : il saute aux 
yeux que son univers, peuplé de margi-
naux de tous poils qui peinent à trouver 
leur place dans une société qui les re-
jette, embrasse complètement l’œuvre 
de Lemaître. Et puis il y a son côté cor-
saire du cinéma, son appétit démesuré, 
sa folie déjantée que rien ne semble pou-
voir effrayer, et sûrement pas un prix litté-
raire, aussi prestigieux soit-il.
Quoiqu’il en soit, Dupontel signe un beau 
film à la fois épique et burlesque, lyrique 
et caustique, politiquement incorrect et 
poétique en diable qui réunit toutes les 
qualités que l’on aime chez lui. Quant à 
l'éternelle question de la fidélité à l'œuvre 
littéraire, on dira que Dupontel a pris 
quelques libertés quant à la lettre – ajou-
tant quelques épisodes purement ciné-

matographiques – mais a tout à fait res-
pecté l'esprit du roman, dont on retrouve 
à l'écran toute la verve et la puissance 
(Pierre Lemaître lui-même co-signe d'ail-
leurs le scénario).

Novembre 1918. À quelques jours de 
l’Armistice, Edouard Péricourt sauve 
Albert Maillard d’une mort certaine. Rien 
en commun entre ces deux hommes si 
ce n’est la guerre et le lieutenant Pradelle 
qui, en donnant l’ordre d’un assaut ab-
surde, brise leurs vies en même temps 
qu’il lie leurs destins. Sur les ruines du 
carnage de la première guerre mondiale, 
chacun va tâcher de survivre : Pradelle, 
plus cynique que jamais, symbole du 
grand capitalisme, s’apprête à faire for-
tune sur le dos des morts tandis qu’Al-
bert et Edouard, condamnés à vivre, vont 
tenter de monter une arnaque monumen-
tale, comme une revanche sur tous ces 
salauds planqués qui les ont envoyés au 
casse-pipe. Au revoir là-haut, c’est l’his-
toire d’une tragédie racontée comme une 
farce, c’est un cœur tendre enrobé dans 
le mauvais esprit d’un voyou, c’est la 
puissance d’un regard généreux qui en-
globe aussi dans cette sublime histoire 
d’amitié une charge contre les puissants, 
les salauds, les politiques véreux ou va-t-
en guerre… et c’est le film le plus roma-
nesque d’un vrai cinéaste.

Pour des séances scolaires, 
nous contacter au 04 90 82 65 36



Écrit et réalisé par 
Guillaume GALLIENNE
France 2017 1h47
avec Adeline D'Hermy, Xavier Beauvois, 
Vanessa Paradis, Alice Pol, Eric Ruf, 
Lars Edinger, Pascale Arbillot…

Après le triomphe de Guillaume et les 
garçons, à table, coup d’essai en forme 
de coup de maître, dans lequel il était 
au four et au moulin, présent derrière et 
devant – deux fois plutôt qu’une ! – la 
caméra, faisant montre d’une volubili-
té à faire pâlir de jalousie le champion 
incontesté qu’était jusque là Fabrice 
Lucchini… Guillaume Gallienne a l’au-
dace, l’intelligence, l’élégance de ne pas 
chercher à exploiter le filon et de chan-
ger résolument de registre. Refusant 
même de se donner un rôle, il rend 
dans Maryline un splendide hommage 
à une des choses qui lui tient de toute 
évidence le plus à cœur, lui le socié-

taire fidèle de la Comédie Française  : 
l’art de la comédie, le jeu d’acteur.
Et il le fait avant tout à travers le cadeau 
d’un rôle magnifique à une magnifique 
comédienne : Adeline d’Herny, lumineuse 
révélation pour les cinéphiles, moins 
pour les amateurs de théâtre puisque la 
jeune femme est sociétaire elle aussi de 
la Comédie Française depuis cinq ans.

Maryline est le portrait, sur une période 
de 15 ans, d’une jeune actrice provin-
ciale qui tente de percer. Fruit du té-
moignage d’une actrice bien réelle dont 
Guillaume Gallienne préfère taire le nom, 
le récit débute à la naissance des an-
nées 1980, quand la jeune femme fuit sa 
campagne natale et une vie familiale un 
peu lourde pour passer un premier cas-
ting, séquence d’ouverture impression-
nante qui révèle en quelques secondes 
le talent fou d’Adeline d’Herny. Maryline 
est choisie pour le nouveau film d’un ré-

alisateur culte au fort accent allemand 
qui s’avère être un monstre d’égotisme, 
qui la traite sadiquement et la chasse du 
tournage après qu’elle s’est rebellée…
La suite du film relatera le long chemi-
nement de l’apprentie comédienne pour 
se reconstruire, retrouver foi en sa vo-
cation, grâce à ceux qui lui tendront la 
main : un metteur en scène qui ne l’a pas 
oubliée (bouleversant Xavier Beauvois, 
révélant en miroir ses propres failles que 
l’on retrouve dans cette gazette comme 
réalisateur avec Les Gardiennes), une 
actrice vedette qui accepte de lui re-
donner confiance (troublante Vanessa 
Paradis)… Maryline est à la fois un film 
sur la dureté, la cruauté incroyable du 
monde du cinéma et sur la passion de 
jouer envers et contre tout : l’âge qui 
avance, l’alcoolisme qui frappe la jeune 
femme, la prédestination sociale (quand 
on sait que la jeune Adeline d’Hermy 
vient du bassin minier du Pas de Calais 
et a cru à une erreur quand elle fut ap-
pelée par la Comédie Française, cela 
prend tout son sens). Mais c’est aussi 
un film extrêmement touchant sur les 
gens bienveillants, sur les gens géné-
reux qu’on finit toujours par rencontrer 
et qui changent le cours de notre exis-
tence.

MARILYNE



Écrit et réalisé par 
Petra BIODINA VOLPE
Suisse 2017 1h36 VOSTF 
avec Marie Leuenberger, Maximilian 
Simonischek, Rachel Braunschweig, 
Sibylle Brunner… 

1971. Le monde est en effervescence : 
le Summer of love à San Francisco et les 
événements de Mai 68 sont passés par 
là. La parole se libère, les corps aussi, les 
femmes s’émancipent. Partout, un besoin 
de se faire entendre, une envie de liber-
té, une nécessité de changer le monde. 
Partout ? Pas tout à fait. Dans le petit vil-
lage suisse d’Appenzell, niché au cœur 
des montagnes, le temps semble s’être 
arrêté. Un décor de carte postale que la 
neige cotonneuse et les blancs sommets 
semblent rendre hermétique à la rumeur 
du monde. C’est là que vit Nora. On la dé-
couvre les mains sur le guidon, un fichu 
sur la tête, qui pédale en danseuse sur 
une route sinueuse. 

Ce trajet, qu’on devine quotidien, la 
conduit à la ferme familiale où elle aide sa 
belle-sœur Théresa dans les tâches mé-
nagères. Un domaine qu’elle connaît et 
qu’elle maîtrise parfaitement, elle n’a pas 
le choix ! Épouse aimante et mère atten-
tionnée, elle s’acquitte de son rôle de maî-
tresse de maison avec la patience et la 
bonne humeur requises. Elle n’a de cesse 
d’être au service des hommes qui ne 
lèvent pas le petit doigt pour l’aider, seu-

lement les pieds quand elle passe l’aspi-
rateur. Dévouée comme il se doit, elle est 
une présence douce et affectueuse pour 
ses fils et un soutien pour son mari. La ré-
partition des rôles est on ne peut plus tra-
ditionnelle, mais Nora semble s’en accom-
moder car après tout, bonheur et amour 
règnent au sein du foyer. Ce qui n’est pas 
vraiment le cas pour Théresa : les dis-
putes avec son mari sont incessantes et 
le comportement de sa fille, adolescente 
en pleine rébellion, mettent à mal l’équi-
libre conjugal déjà précaire. La précarité – 
économique et sociale – c’est aussi le lot 
d’une autre femme du village : Vroni. Cette 
septuagénaire a dû vendre son auberge 
car feu son mari était plus cigale que four-
mi. Désormais à la retraite, elle vit aux 
crochets de sa fille. Une situation qu’elle 
exècre mais qu’elle est contrainte d’ac-
cepter. Pour Nora, Théresa, Vroni et les 
autres, la vie pourrait continuer à s’écou-
ler ainsi, tranquille, trop tranquille…

Et puis un jour, Nora tombe sur une offre 
d’emploi dans ses cordes et se prend à 
rêver à de nouvelles aventures, loin des 
basses besognes domestiques. Mais à 
l’époque, une femme suisse a besoin de 
l’autorisation de son mari pour travailler. 
Et le sien ne voit pas du tout pourquoi son 
épouse prendrait un emploi à l’extérieur. 
Pour le coup Nora sent que la situation est 
vraiment injuste et commence à se poser 
des questions : n’est-il pas temps pour les 
femmes de s’affirmer davantage ? 

Et justement, un référendum sur le droit 
de vote des femmes approche. Les ha-
bitudes et l’ordre établi pourront-ils être 
ébranlés ? Rien n’est moins sûr. Dans ce 
microcosme où les apparences comptent, 
la vindicte est aussi bien masculine que 
féminine. Face à la virulence des oppo-
sants au suffrage féminin, Nora s’éveille 
et, soutenue par quelques amies et bien-
tôt par sa belle-sœur, va entamer une pe-
tite révolution.

Il y a un plaisir jubilatoire à suivre le combat 
de ces femmes, leur prise de conscience 
féministe filmée avec justesse, chaleur et 
tendresse, sans oublier une bonne dose 
d’humour. Et la réalisatrice n’hésite pas 
à associer étroitement émancipation et 
révolution sexuelle : se connaître soi-
même, pour reprendre la maxime socra-
tique, passe aussi par une connaissance 
physique, immédiate et sensorielle de 
son corps (scène cocasse d’éducation 
sexuelle de groupe sous la houlette d’une 
Suédoise libérée…).
Le film saisit bien l’atmosphère d’une 
époque qui n’est finalement pas si 
lointaine et pas tout à fait révolue. 
L’appropriation de l’espace public, l’égali-
té des droits, la liberté de disposer de son 
corps sont des luttes résolument contem-
poraines. Les victoires sont fragiles et les 
retours en arrière toujours possibles. De la 
dénonciation à la conquête, il y a encore 
à faire pour laisser le vieux monde derrière 
nous.

LES CONQUÉRANTES



Anne FONTAINE
France 2017 1h53
avec Finnegan Oldfield, Gregory 
Gadebois, Vincent Macaigne, Catherine 
Salée, Jules Porier, Catherine Mouchet, 
Charles Berling, Isabelle Huppert… 
Scénario de Pierre Trividic 
et Anne Fontaine. 

Dans ce petit village des Vosges que la 
jeunesse fuit dès qu’elle a atteint l’âge 
de décider seule, dans cette famille de 
paysans bourrus et guère attentifs dont 
la vie ne fait pas rêver, Marvin semble, 
comme le vilain petit canard du conte, 
s’être trompé de couvée, résolument 
pas à sa place : joli comme un ange, trop 
aimable, trop tendre, il est une proie fa-
cile pour les balourds de sa classe qui lui 
imposent jour après jour harcèlements 
et plaisanteries douteuses d’ados frus-
trés et bas du front dans un contexte so-
cial qui ne pousse pas à la finesse. On 
dirait même que cette grâce presque fé-
minine qui se dégage de ses moindres 
regards, ses moindres gestes, les excite, 
tout comme elle désole son père qui a 
un peu honte de ne pas avoir engendré 
un bon gros bagarreur primaire et bu-
veur de bière, à l’image de ce qu’on at-
tend d’un rejeton mâle dans ces coins-
là, en ce temps-là.

Avec le recul, pourtant, quand Marvin 
raconte son histoire, on ne lui sent pas 

vraiment de rejet ni de haine pour un 
passé qui le marque pourtant d’une 
souffrance qui entrave sa vie, l’empêche 
d’exister : c’est que rien n’est si simple 
et, malgré tout, sous l’air bourru du père, 
les coups de gueule et les mots mala-
droits d’une famille à la vie précaire trop 
coincée dans une pauvreté qui ne peut 
qu’engendrer une vision sommaire et 
réactionnaire du monde, il y a quelque 
chose qui ressemble à de l’amour. 
Le jour où la nouvelle principale déboule 
dans son collège, elle repère vite que ce 
garçon délicat et solitaire a du goût pour 
les lettres. L’horizon de Marvin va alors 
s’ouvrir : il suffit qu’elle lui demande de 
jouer quelque chose de sa vie dans un 
petit cours de théâtre pour qu’un déclic 
se produise et que le jeune garçon com-
mence à sortir de l’enlisement qui sem-
blait fatal… Labiche, Victor Hugo, son 
plaisir pour les mots, leur subtilité libéra-
trice vont le faire choisir pour une classe 
théâtre, puis il y aura d’autres ren-
contres, surtout celle avec Abel, metteur 
en scène grâce à qui il va pouvoir nom-
mer ce qui l’oppresse et franchir une 
étape de plus… Abel, humain, bienveil-
lant et attentif pour les autres, dont l’his-
toire ressemble à la sienne, et qui a su 
« faire quelque chose de sa différence » 
et en tirer le meilleur.
Ce qui est formidable dans le film et 
qu’Anne Fontaine utilise à merveille, 
c’est sa construction qui nous fait tan-

guer entre le passé et le présent de 
Marvin, nous fait ressentir très fort le 
processus de son évolution, d’autant 
que le spectacle qu’il sortira de son 
histoire va devenir comme une forme 
de dialogue entre l’enfant qu’il était 
et l’adulte qu’il est en train de devenir. 
Dans ce spectacle, il joue sa vie, inter-
prétant tous les personnages, dans un 
dialogue avec son père, avec sa mère, 
avec lui-même jusqu’à ce qu’il parvienne 
à une forme de catharsis, de réconcilia-
tion avec lui-même, assumant ses dé-
sirs, ses amours, sa différence…

Le film ne serait pas aussi attachant si 
les acteurs n’étaient tous exception-
nels  : Grégory Gadebois qui arrive à 
donner de la subtilité et de la tendresse 
au personnage pourtant épais du père 
brutal au point de nous le faire aimer, les 
deux Marvin, le grand, comme le petit 
sont en parfaite cohérence… Catherine 
Mouchet, dans le rôle de la principale, 
tout comme Vincent Macaigne dans ce-
lui d’Abel font exister leurs personnages 
avec une foultitude de nuances… Et 
Charles Berling en pygmalion charisma-
tique, et Isabelle Huppert qui joue ici son 
propre rôle avec beaucoup d’élégance 
et d’humanité : tous contribuent à faire 
en sorte que le film soit une sorte d’ode 
à l’éducation et à la culture qui nous en-
traînent au-delà de nous-même, nous 
aident à nous aimer et à grandir.

MARVIN ou la belle éducation



ce thriller tendu, de haute tenue, est une 
œuvre éminemment politique, qui offre 
une analyse terriblement lucide et dé-
capante des dessous d’une société où 
il n’existe guère d’autre alternative que 
d’être oppresseur ou opprimé, corrup-
teur ou corrompu.

Reza, l’homme intègre du titre, est à 
la tête d’un petit élevage de poissons 
rouges – lesquels font partie intégrante 
de la tradition de Norouz, le nouvel an 
iranien. Reza a quitté Téhéran pour s’ins-
taller à la campagne et il compte sur son 
élevage pour se refaire un avenir. Sous 
l’apparence paisible de la jolie bicoque 
familiale perdue entre deux étendues 
d’eau, se trame un drame, et la petite 
ferme piscicole paraît bien fragile, tout 
comme la vie, sous les couleurs mor-
dorées de l’hiver interminable. Tous, à 
l’image de la nature endormie, semblent 
attendre un renouveau qui tarde à venir. 
Son regard ténébreux, son allure obsti-
née, chaque fibre, chaque geste de Reza 
témoignent qu’il est un homme qui bout 
intérieurement, habité par une juste co-
lère. Plus chêne que roseau, il fait par-
tie de ces êtres qui ne plient pas, qui ne 
cèdent à aucune compromission. Même 
pour obtenir un report d’échéance pour-
tant salvateur, il ne peut se résoudre à 
verser un pot-de-vin à son banquier, pra-
tique communément admise. « Ne pas 
monter bien haut peut-être, mais tout 
seul ! » reste son leitmotiv… 
Reza a le panache qui sied aux vrais hé-
ros, aux justes… Mais à quoi cela sert-
il dans un pays où règne la loi du plus 
fort et la corruption à tous les étages ? Il 
serait seul contre tous sans la présence 
complice et les conseils avisés d’Hadis, 
son épouse, une belle femme à l’intelli-

gence brillante : elle est directrice d’un 
lycée. Mais aussi admirable soient-elles, 
les convictions de Reza ne suffisent plus. 
Se débattre dans un milieu hostile, dont 
on n’est pas issu, nécessite plus que de 
la vaillance et de la grandeur d’âme et 
ses efforts acharnés, son travail opiniâ-
tre, risquent bien d’être anéantis par les 
magouilles scélérates d’une compagnie 
de distribution d’eau prête à tout pour 
l’exproprier. Reza se trouve pris dans un 
véritable cauchemar éveillé. À l’instar de 
son entourage découragé, on se dit qu’à 
sa place, dans une situation à ce point 
inextricable, David lui-même aurait pu 
sans déchoir renoncer à combattre une 
armée entière de Goliath déloyaux ! Reza 
va-t-il apprendre la résignation ?

Le récit de cet affrontement implacable 
est ponctué de moments de douceur 
et de grâce indicibles… Comme ceux 
où Reza vient se réfugier dans un havre 
secret au creux des collines, une grotte 
placentaire aux eaux opalines. Il se love 
dans cette matrice tiède, se laissant gri-
ser loin des affres du monde par un vin 
de pastèque fabriqué en cachette. Petite 
gorgée de bonheur nécessaire pour 
continuer de croire à cette humanité qui 
lui est chère, se ressourcer et repartir in-
lassablement au combat. On est tenus 
en haleine jusqu’au dénouement, très 
fort, d’une férocité ravageuse…
On se doute que le personnage de Reza 
est un reflet de Mohamed Rasoulof, 
le réalisateur qui vit constamment aux 
aguets, dans la peur des représailles. 
« J’étais prêt à être arrêté et emprison-
né… Finalement, le bureau de la censure 
m’a juste demandé de faire un film op-
timiste. Je crois, dit-il avec malice, que 
c’est le cas, non  ? »

UN HOMME INTÈGRE
​Vendredi 22 décembre à 21h00

TARKOS OPERA
ou éloge de l’idiotie

Création Inouï Productions
Le Chant de la Carpe

Sortie de résidence, avec
Stéphane Keruel : Jeu, chant, 
mise en scène, scénographie

Guigou Chenevier : Compositions 
musicales, percussions, 
clarinette, clavier, sons

Emmanuel Gilot : Création so-
nore, fabrication, bidouillage

Nous retrouverons le Collectif 
Inouï pour un ciné-concert le 
31 décembre à 18h30. Nicolas 
Chatenoud à la mandoline basse 

et guitare électrique, clavier, 
sampler - Guigou Chenevier à 

la guitare espagnole, clarinette, 
marimba, batterie - Guillaume 

Saurel au violoncelle, flûte bam-
bou, clavier - Emmanuel Gilot 

à la création sonore.
Ils accompagneront 

L’Inconnu, le film diabolique 
de Tod Browning (plus d’infos 

sur la prochaine gazette)



George CLOONEY
USA 2017 1h45 VOSTF
avec Matt Damon, Julianne 
Moore, Noah Jupe, Oscar Isaac, 
Glen Fleshler, Jack Conley… 
Scénario de Ethan et Joel Coen, 
George Clooney et Grant Heslov. 

Bienvenue à Suburbicon, le sixième film 
signé George Clooney, pourrait s’ap-
peler « Bienvenue à Charlottesville ». 
L’acteur-réalisateur n’avait certes pas pu 
prédire les récentes éruptions de haine 
raciale en Amérique, mais impossible de 
ne pas penser à celles-ci quand, dans 
les premières minutes du film, on voit 
une famille noire emménager dans l’idyl-
lique petite bourgade de Suburbicon, à 
la fin des années cinquante, et déclen-
cher par leur simple présence la colère 
de leurs voisins blancs, qui sortent aus-
sitôt les fourches et les drapeaux confé-
dérés… Toute ressemblance avec l’ac-
tualité la plus brûlante ne serait certes 
qu’une pure coïncidence. Mais souli-
gnerait également encore plus la dimen-
sion anti-Trump du film. 

A l’origine, Clooney voulait s’inspirer 
d’une histoire vraie (des Blancs s’op-
posant à l’installation d’une famille 
noire dans leur quartier), survenue à 

Levittown, Pennsylvanie, en 1957. Mais, 
ne parvenant pas à trouver le bon angle 
d’attaque pour en tirer un scénario digne 
de ce nom, il s’est souvenu d’un vieux 
script des frères Coen, que le duo était 
censé mettre en scène à la fin des an-
nées 90, puis avait fini par abandon-
ner. Et c’est ainsi que la dissertation 
du citoyen Clooney sur le fossé racial 
en Amérique s’est métamorphosée en 
comédie zinzin dans la veine de Blood 
Simple et Fargo, avec héros crétins, 
tueurs bas du front, arnaque à l’assu-
rance et violence façon cartoon. 

Comique ? Sérieux ? Insouciant ? 
Engagé ? Au début du film, ça part un 
peu dans tous les sens façon puzzle, 
mais la mécanique bien huilée se met fi-
nalement en place et on comprend as-
sez vite où Clooney veut en venir avec 
ce script 100% frères Coen au ton et 
au style reconnaissables parmi cent. Et 
là, le plaisir est monstre. Toute l’histoire 
est vue à travers les yeux d’un garçon 
de dix ans, qui observe le sordide ballet 
des adultes autour de lui : les cinglés ra-
cistes qui hurlent leur haine dans le jar-
din d’à côté et la bande de minables qui 
lui sert de famille, en train de s’engluer 
dans leurs combines lamentables.
On pourrait ainsi résumer le film de deux 

façons. Version Clooney : c’est l’histoire 
d’un enfant qui comprend que le rêve 
américain est un mensonge. Version 
Coen, plus prosaïque : c’est l’histoire 
d’un enfant qui comprend que son père 
est un vrai connard. Le paternel en 
question est joué par un Matt Damon 
à son maximum de bonhomie hébétée, 
toujours absent, ailleurs, massif mais 
presque transparent. Damon joue très 
bien les sales types. Tous les acteurs ici 
ont d’ailleurs l’air de s’amuser comme 
des petits fous, de Julianne Moore dans 
un double rôle de sœurs jumelles à Glenn 
Fleshler en tueur sadique. Mais rien ne 
vaut l’extraordinaire apparition d’Os-
car Isaac en détective moustachu sorti 
tout droit d’un roman de James M. Cain, 
qui vole le show en deux scènes et in-
suffle une énergie démentielle à la der-
nière demi-heure (c’est le rôle qui était 
destiné à George Clooney lui-même si 
les frères Coen avaient tourné le film à 
l’époque…).

Difficile de ne pas essayer d’imaginer 
à quoi aurait ressemblé la version des 
frangins Coen s’ils étaient allés au bout 
de leur projet… Est-ce que ça aurait été 
un grand Coen ou un petit Coen ? En 
tout cas c’est un bon Clooney et c’est 
déjà très bien ! (merci à Première)
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UN HOMME INTÈGRE

Écrit et réalisé par 
Mohamed RASOULOF
Iran 2017 1h57 VOSTF
avec Reza Akhlaghirad, Soudabeh 
Beizaee, Nasim Adabi, Missagh Zareh…

FESTIVAL DE CANNES 2017 : 
GRAND PRIX UN CERTAIN REGARD

Les mollahs à la triste figure voudraient 
sans doute nous faire oublier à quel 
point l’Iran est un grand pays de libre-
penseurs, d’artistes aussi audacieux 
que talentueux. Et c’est particulière-
ment vrai pour ses cinéastes, qu’on ad-
mire d’autant plus qu’ils savent ce qu’ils 
risquent en bravant la censure. Si vous 

avez pu ignorer un ou deux films récem-
ment, il faut d’urgence voir ce magistral 
Un homme intègre et signer la pétition 
en ligne sur change.org afin de soute-
nir son réalisateur Mohamed Rasoulof 
qui risque six ans de prison dans son 
pays et vient de se voir confisquer son 
passeport. Il vous sautera aux yeux que 
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