








Écrit et réalisé par Yann LE QUELLEC
France 2018 1h47
avec Bonaventure Gacon, 
Anaïs Demoustier, Gustave Kervern, 
Jocelyne Desverchère, Christophe 
Paou, Denis Lavant… et la voix 
chaude d'Iggy Pop… D'après le ro-
man Le Meunier hurlant de Arto 
Paasilinna (Denoël, Folio)

Il était une fois Cornélius. Fils de la terre 
et de la mer, littéralement sorti du sable, 
mis au monde et fait homme par le res-
sac, sur un littoral inconnu, Cornélius a 
les épaules solides d'un bûcheron, le re-
gard clair d'un enfant, la barbe rousse 
en pétard et la dégaine d'un Jeremiah 
Johnson mal fagoté. Notre ersatz de 
cowboy sans monture arrive, au terme 
d'une longue errance à travers les forêts 
et les causses désertiques, dans une 
vallée, jusqu'à un petit hameau sans 
âge, comme figé quelque part entre le 
xixe et le tout début du xxe siècle, niché 
au creux d'une falaise. Cornelius y pose 
son barda, prend le sens du vent – im-
portant, le sens du vent – et décide de 
s'établir meunier. Là-haut, au bord du 
promontoire qui domine le village, il en-
treprend, avec la bénédiction de la po-
pulation, de clouer les planches, en-
clencher rouages et engrenages, poser 
portes, fenêtres et fauteuils au milieu 
des pierres et des chardons. Et contre 
toute attente, alors que ça ne ressemble 
pas à grand chose de connu en la ma-
tière, c'est bien un moulin à vent qu'il 

érige. Et un jardin fleuri. Obligatoire, le 
jardin fleuri, puisque la jeune et jolie et 
mutine Carmen, fille du Maire et conseil-
lère horticole, en a décidé ainsi. Et de 
toute évidence on ne contredit pas faci-
lement Carmen. Bien vite, l'ours plus ou 
moins bien léché, qui vit à l'écart de la 
place publique mais fournit l'épicier en 
belle farine bien blanche, ployant sous 
ses sacs en passant le long de la rivière, 
attise les convoitise des lavandières. 
Et éveille concomitamment la méfiance 
des hommes, au premier rang des-
quels le promis de la belle Carmen. Mais 
Cornélius trimbale un secret lourd à por-
ter : certaines nuits, même pas forcé-
ment de pleine lune, comme acculé par 
un mal-être impossible à contenir, son 
corps se convulse, ses membres se rai-
dissent – et longuement, puissamment, 
rageusement, tel un loup blessé, il hurle 
son désespoir à tout vent, du haut de sa 
falaise. Au risque de perturber le som-
meil de ses (lointains) voisins.

L'improbable transposition dans une 
France intemporelle, montagnarde, 
rude, transforme assez radicalement le 
roman fameux de Paasilinna en conte 
farfelu et cruel – presque en comptine 
tant le rythme, la musique et la danse, 
l'expressivité des corps y prennent 
de l’importance. L'univers de Yann Le 
Quellec, on le sait depuis ses courts 
métrages, c'est du décalé, du barré, 
du poétique, du joyeusement foutraque 
et du furieusement burlesque. Il donne 

avec Cornélius la pleine mesure de son 
sens de l'espace, du cadre et des situa-
tions absurdes, apporte une attention de 
tous les instants aux détails, aux cou-
leurs, aux paysages secs et rocailleux 
des Grands Causses (principalement le 
cirque de Navacelle) qui sont le décor 
grandiose de cette rieuse tragi-comédie 
humaine aux accents, donc, de western 
solaire.

La galerie de personnages qui évoluent 
autour du poor lonesome hero sont à 
la fois loufoques et touchants, parfois 
pathétiques ou inquiétants, conden-
sé d'une humanité grégaire qui peine, 
c'est un euphémisme, à accepter les 
différences. Le village peut exploser de 
générosité, chanter et danser son bon-
heur jusqu'au bout de la nuit, et l'ins-
tant d'après se replier farouchement 
sur lui-même, se débarrasser radicale-
ment d'un élément perturbateur. Prêtant 
ses traits à l'intrépide Don Quichotte qui 
tente de bâtir des moulins plutôt que 
de les combattre, Bonaventure Gacon, 
inconnu jusqu'alors au bataillon, in-
carne avec évidence ce chevalier à la 
pas-si-triste figure. Aux côtés d'Anaïs 
Demoustier plus lumineuse que jamais, 
il éberlue, époustoufle et émeut avec 
une vivacité peu commune, mêle dans 
un même corps la force tellurique du ti-
tan et la fragilité d'un enfant. On lui doit 
beaucoup du charme troublant, du bon-
heur léger que distille le film.

CORNÉLIUS, LE MEUNIER HURLANT



UN POUR UN
Un accompagnement scolaire individualisé 

(Ecoles publiques St Roch, Scheppler, Louis Gros) 

UN POUR UN Avignon
C’est un adulte qui va 

aider un enfant d’origine 
étrangère (en classe 
élémentaire) quelques 

heures par semaine 
(maîtrise de la langue 

française, ouvertu-
res culturelles) en 

liaison avec sa 
famille et son 

enseignant 

DES ENFANTS ATTENDENT UN TUTEUR 
1 pour 1 Avignon MPTChampfleury 

2, rue Marie Madeleine- 84000 Avignon  
Tel. 04 90 82 62 07 - http://1pour1-avignon.fr

LOCATIONS : 04 90 86 74 87 
du mardi au vendredi de 14h à 18h

www.chenenoir.fr
Théâtre du Chêne Noir • 8 bis, rue Sainte-Catherine  • 84000 Avignon

Du jeudi 3 au dimanche 6 mai, les comédiens 
amateurs du Chêne Noir font leur festival  !

Emmenés par des comédiens professionnels, les comédiens amateurs 
du Chêne Noir investissent les planches. Venez donc découvrir ces 

nouveaux talents, à l’énergie communicative !
  

Jeudi 3 mai à 20h : Troupe amateur menée par Damien Rémy
Ring de Léonore Confino

Vendredi 4 mai à 20h : 
Groupe adultes mené par Guillaume Lanson
Cirquement dingue Création collective

Samedi 5 mai à 20h : Groupe ados mené par Véronique Blay 
librement inspiré de Peter Pan 
d’après l’adaptation d’Irina Brook

Dimanche 6 mai à 16h : Groupe ados mené par Véronique Blay 
librement inspiré de Pinok et Barbie 
de Jean-Claude Grumberg

Pourquoi pas vous  ? 
Enfants, adolescents ou adultes, sautez le pas, et participez vous aussi à 
l’aventure théâtrale du Chêne Noir en brûlant les planches l’an prochain  ! 

INSCRIPTIONS & RENSEIGNEMENTS : 04 90 86 58 11 
du mardi au vendredi de 14h à 18h

www.chenenoir.fr



Xabi MOLIA
France 2018 1h25
avec Kad Merad, Kacey Mottet 
Klein, Sylvie Testud, Tiphaine Daviot, 
Amir El Kacem… Scénario de 
Xabi Molia et Frédéric Chansel.

Un film épatant porté par deux acteurs 
qui le sont tout autant ! Si on voit régu-
lièrement sur nos écrans le jeune et dé-
cidément excellent Kacey Mottet Klein 
(déjà à l’affiche de Vent du Nord), c’est 
moins le cas pour Kad Merad, souvent 
associé à des comédies françaises qui 
font les beaux jours des multiplexes mais 
pas d’Utopia… Bienvenue à lui, il est 
parfaitement à sa place dans le cinéma 
chaleureux et généreux de Xabi Molia !

Kad Merad est Joseph, un escroc à la 
petite semaine, un roi de la débrouille à 
l’ancienne. Quand il ne fait pas du porte 
à porte pour essayer de fourguer de la pi-
quette embouteillée dans la cave de son 

immeuble qu’il fait passer pour un grand 
cru, il se déguise en chauffagiste pour 
s’introduire chez une grand-mère et en 
profiter pour piquer ses bijoux de famille 
et des liasses de billets… qui se révèlent 
être des francs ! Un brave gars finale-
ment, même si pas trop regardant sur 
la morale, qui aimerait sans doute avoir 
un boulot « normal » mais qui n’a pas 
trop le choix, acculé par son propriétaire 
de plus en plus pressant, prêt à envoyer 
des gros bras pour récupérer ses loyers 
impayés ou jeter toute sa famille à la rue.
Pour monter ses pauvres arnaques, il 
vaut mieux être deux et Joseph se fait 
aider par son fils Micka, qui en a marre 
des combines foireuses, qui se sent de 
plus en plus mal à l’aise dans son rôle 
d’assistant bonimenteur et qui voudrait 
intégrer une école d’acteurs à Paris…

La beauté et le charme de Comme des 
rois  est de marier la chronique sociale 
et la comédie. Xabi Molia, on le sait de-

puis son premier film  Huit fois debout, 
est très à l’aise dans ce mélange des 
registres et ici l’ironie douce amère se 
nourrit de l’observation lucide des situa-
tions ubuesques dans lesquelles se dé-
mènent les plus démunis, les péripéties 
presque burlesques n’empêchent pas 
les séquences bouleversantes rappelant 
la force des sentiments familiaux chez 
les exclus de tout poil.

Xabi Molia dit avoir eu l’idée de son film 
après s’être fait soutirer 20 euros sur le 
parvis de la Gare Montparnasse par un 
remarquable bonimenteur dont il admi-
ra le travail a posteriori. Mais il a aus-
si enrichi son observation en travaillant 
pour un documentaire sur de jeunes 
footballeurs d’Aubervilliers, une ville 
où il a rencontré des familles comme 
celle de Joseph, qui n’avaient rien ou 
si peu et gardaient néanmoins la force 
de se battre et d’en rire. Et dans le re-
gard qu’il pose sur cette famille bordé-
lique mais bougrement attachante (avec 
Sylvie Testud formidable en mère insub-
mersible), il y a toute la justesse, toute 
la tendresse, toute la compréhension de 
celui qui connaît bien les gens qu’il filme. 
Sans jamais oublier l’humour !

COMME DES ROIS



LE FEU QUI NE S’ÉTEINT JAMAIS
Il y a sept ans nous apprenions avec effroi l’explo-
sion de 3 réacteurs nucléaires dans la centrale de 
Fukushima au Japon. Au pays du shintoïsme – un culte 
dédié à la nature -, le choc fut terrifiant. Il venait im-
placablement raisonner avec la mémoire traumatique 
d’Hiroshima et Nagasaki.

Grand perdant de la seconde guerre mondiale, le pays 
entreprit de devenir une puissance incontournable en 
quelques décennies. Cette croissance phénoménale 
s’articulait à un parti pris énergétique, la multiplica-
tion de centrales nucléaires dans l’archipel nippon. 
La même énergie qui l’avait terrassé serait utilisée 
pour redresser le pays. Les États-Unis, les mêmes qui 
avaient commis le crime d’expérimenter la première 
bombe nucléaire sur des populations civiles, assure-
raient la construction et la vente des réacteurs sur le 
territoire le plus sismique de la planète.

Sept ans plus tard, 100 000 personnes sont toujours 
déplacées et le nombre de cancers augmente de façon 
exponentielle dans la région. Sur le chantier, des robots 
« décèdent » compte tenu de l’intensité des radiations. 
Et pendant ce temps le lobby nucléaire bataille pour 
une augmentation des seuils de radioactivité admis-
sibles par l’être humain.
Quotidiennement ce sont plusieurs milliers de litres 
d’eau qui refroidissent le combustible usagé des pis-
cines, les cœurs de réacteurs en fusion. Une fois conta-
minée cette eau est ensuite stockée. Tepco (exploitant 
de la centrale) a obtenu l’autorisation -  l’été passé -, 
d’en déverser 700 000 litres dans l’océan Pacifique.

De Montélimar à Aix en Provence, l’Est de la Région 
Paca est cerné par l’atome. Fort heureusement et 
« grâce » à Fukushima, nous sommes passés de la lo-
gique du confidentiel défense à la transparence. Ce qui 
permet au président de l’Autorité de Sureté Nucléaire 
de contredire 50 ans de propagande en déclarant : un 
accident majeur comme ceux de Tchernobyl ou de 
Fukushima, ne peut être exclu nulle part.

Il est bon de rappeler que le Japon a vécu ces der-
nières années avec ses 54 réacteurs à l’arrêt (seuls 5 
réacteurs ont été remis en service depuis 2 ans). 
Avignon Mon Amour
avignonmonamour.wordpress.com

Petit rappel : La France a aujourd’hui 
58 réacteurs nucléaires.

Séance unique le samedi 28 avril 
à 10h30 suivie d’une discussion avec 
Marie-Hélène Mancinho, présidente de 
AVENIR (Association Vauclusienne d’Éducation 
aux Énergies Non-polluantes, Indépendantes 
et Renouvelables), représentante de 
l’association Les Enfants de  Tchernobyl. 
Vente des places à partir du 18 avril.

TCHERNOBYL,

LE MONDE D’APRÈS 
Film de Marc PETITJEAN et Yves LENOIR  France 2018

Depuis plusieurs dizaines d’années quelques personnes, les 
héros de ce film, représentent ce qu’il y a de meilleur dans 
la société des hommes : des personnes qui consacrent leur 
vie à leurs semblables. Ce sont de vrais héros, au sens strict, 
des héros modestes et déterminés. Des héros persévérants 
et conscients. Des héros qui ont choisi un destin, celui de me-
ner une lutte qui ne connaîtra pas de victoire.
Le monde dans lequel ils rendent ce service est particulier. 
C’est le monde de Tchernobyl, le monde laissé par le nuage 
de Tchernobyl. Un monde déterminé par l’omniprésence de 
la radioactivité et par la transmission de ses effets. L’ennemi 
invisible a frappé brutalement ; il s’est ensuite inséré dans le 
tissu écologique et affecte depuis la transmission de la vie.

Parmi les enfants nés il y a dix ans il y a plus d’infirmes et 
de malades chroniques que dans la génération précédente, 
celle née dans les quelques premières années après l’explo-
sion de la centrale. Ces enfants tombent plus souvent ma-
lades que leurs parents lorsqu’ils étaient enfants. Ce tableau 
désastreux touche tout le Belarus, et certainement aussi une 
grande partie de l’Ukraine et de la Russie. Il ne se limite pas 
aux territoires où les retombées ont été les plus intenses. Par 
exemple, plus de 20% des enfants de Minsk, la capitale du 
Belarus, une ville quasiment épargnée par les retombées, ont 
aujourd’hui une malformation cardiaque, dix à vingt fois le 
taux normal.
Le modèle classique dose-effet montre ses limites. Aussi 
l’arrêt quasi complet des études scientifiques sur les méca-
nismes à l’œuvre conforte-t-il un état des connaissances ad-
mises pourtant pris en défaut par les observations de terrain. 
Alors le négationnisme ne rencontre-t-il que peu de contra-
dictions savantes. Les enjeux sont brouillés, avec le risque 
que l’action se perde dans une routine inadaptée. Ce film 
marque ce tournant. Il bouscule les perceptions les plus lar-
gement répandues des conséquences de Tchernobyl.
Yves Lenoir, mars 2018



(UNA ESPECIE DE FAMILIA)

Diego LERMAN
Argentine 2017 1h36 VOSTF
avec Barbara Lennie, Daniel Aráoz, 
Claudio Tolcachir, Yanina Avila, Paula 
Cohen… Scénario de Diego Lerman 
et Maria Meira

Le titre original du film est littéralement 
« Une espèce de famille »… Cela donne 
la tonalité du récit, suggérant qu’on 
s’éloigne des sentiers battus, des pon-
cifs sur la famille biologique classique, 
idéale. Mais cette dernière existe-t-elle 
vraiment ? Après tout on choisit rare-
ment ses enfants et encore plus rare-
ment ses parents, on prend ceux que 
la vie nous donne et on fait avec. Les 
insatisfaits n’ont plus qu’à recréer une 
famille de toutes pièces après coup. À 
quoi tient le désir d’enfant ? L’envie de 
pouponner qui se transforme soudain 
en nécessité absolue ? Un besoin na-
turel plus fort que notre entendement, 
l’appel impérieux de la reproduction de 
l’espèce ? Et pourquoi d’autres ne res-
sentent rien de tout cela ? Malena, elle, 
en deviendrait presque dingue ! Son uni-
vers lui semble vide tant le seul être dont 
elle rêve lui manque violemment. Rien ne 
la console : ni son enviable situation de 
médecin à Buenos Aires, ni son aisance 
financière, pas plus que son mignon ma-
ri… On ne voit d’ailleurs pas tellement 
ce dernier au début du récit et on aura 
du mal, par la suite, à bien comprendre 
sa position. Sans doute suit-il un peu le 
mouvement, dépassé par une démesure 

des émotions qui le déroute.

On entre dans la vie de Malena au mo-
ment où un coup de téléphone retentit, 
la plongeant dans un étrange mélange 
de doute, de peur et de surexcitation. À 
l’autre bout du pays, la mère qui porte 
le bébé qu’elle doit adopter est en train 
d’accoucher. Malena hésite encore puis 
fonce, flanquée de son chat timoré 
qu’elle arrache à son ronron quotidien. 
800 kilomètres plus tard, une fois par-
venue à l’extrême Nord de l’Argentine, 
tout ne va pas s’avérer aussi simple que 
prévu et va avoir tendance à déraper. La 
pression monte, l’ambiance devient de 
plus en plus pesante et ambiguë. Malena 
semble proche de perdre pied, surtout 
lorsqu’on exige d’elle qu’elle fasse venir 
son époux sous peine de compromettre 
l’adoption. Ce qui devait être l’aboutis-
sement de mois d’espérance se révèle 
être le commencement de la fin.

Rien n’est lourdement appuyé, le film 
évite adroitement tout manichéisme. 
On perçoit toute l’ambiguïté de ces dé-
marches complexes dans lesquelles les 
familles désespérées s’engouffrent faute 
de pouvoir adopter un enfant par les 
voies officielles. Chacun à son niveau fi-
nit par flirter dangereusement avec l’illé-
galité. On se questionne constamment 

sur les intentions et les actes de chaque 
protagoniste, des autorités locales. Qui 
dans le lot agit de manière totalement 
désintéressée ? Qui cherche à en ti-
rer un profit ? Est-ce que ces deux ten-
dances ne finissent pas par se chevau-
cher de manière tout à fait malsaine  ? 
N’a-t-on pas affaire à une véritable 
mafia, à un plan savamment orches-
tré dans lequel les plus démunis seront 
toujours perdants ? Le scénario remar-
quable distille judicieusement le doute, 
en restant constamment sur le fil du 
rasoir et à la bonne distance des per-
sonnages. Barbara Lennie, qui incarne 
Malena, déploie une palette de jeu com-
plexe et remarquable. Elle réussit à pro-
voquer en nous des sentiments ambiva-
lents, presque incompatibles entre eux. 
Inquiétante, Malena l’est. Rassurante ? 
Très peu. Sympathique souvent, antipa-
thique parfois, imprévisible toujours… 

On ne sait jamais comment les choses 
peuvent tourner tant son acharnement 
à se raccrocher à son fantasme devient 
toujours plus déraisonnable. En parallèle 
de son parcours, celui de la mère por-
teuse est d’autant plus poignant que se 
pose la question de la marchandisation 
du corps humain. Car celle qui est tout 
au bout de la chaîne est inévitablement 
celle qui n’a pas le choix.

NOTRE ENFANT

Les inscriptions au voyages Contraluz (Pérou 
et Catalogne) sont ouvertes. Voir sur contraluz.fr

En collaboration avec Contraluz.
La séance du mercredi 2 mai à 

20h00 sera suivie d'une discussion 
avec Graziela Villanueva, profes-

seure à l'université Paris-Est Créteil, 
spécialiste de la civilisation argentine.

Vente des places à partir du 23 avril.



MOBILE HOMES

Écrit et réalisé par 
Vladimir de FONTENAY
Canada 2017 1h48 VOSTF
avec Imogen Poots, Callum 
Turner, Callum Keith Rennie, 
Cindy Day, Shane Daly…

Nous sommes à la frontières entre le 
Canada et les États-Unis. La jeune Ali, 
son copain Evan et son fils Bone, âgé 
d'à peine 8 ans, sillonnent la région dans 
leur van brinquebalant, allant de motel en 
motel et de petits trafics en minables ar-
naques. À l'arrière du camion, le couple 
transporte entre autres des coqs de com-
bats dont le soin est confié au pourtant 
tout jeune Bone, coqs qu'Evan tente de 
monnayer au prix fort, promettant tou-
jours à Ali des jours meilleurs qui tardent 
à venir… Pour Ali qui aspire encore en 
priorité à l'amour et à la liberté, Bone est 
plus souvent un boulet que l'objet de son 
affection et il sert aussi à détourner l'at-
tention des serveuses et du patron quand 
les amants fauchés comme les blés sont 
obligés de filouter dans un restaurant : 
c'est plus facile quand un blondinet à qui 
on donnerait le bon dieu sans confession 
fait semblant de garder la table…
Le film du Français Vladimir de Fontenay 
est nourri par sa fascination pour le 
mythe de la route américaine, celui qui a 

tant inspiré les écrivains depuis Kerouac 
& co, et tant de cinéastes après eux. 
Mobile homes est ainsi transcendé par la 
beauté des grands espaces, fussent-ils 
glacés et désolés, et par le mouvement 
du voyage, fut-il voué à des destinations 
bien peu exaltantes. Mais si le film est 
beau, c'est aussi par le regard que le réa-
lisateur porte sur ses personnages, bal-
lottés au gré d'improbables pérégrina-
tions. Un regard jamais hautain, jamais 
culpabilisant, jamais fataliste. Ainsi, dans 
la deuxième partie du film, Ali va se poser 
quelques temps dans un parc de mobile 
homes – ces maisons toujours prêtes à 
être déplacées sur une remorque tractée 
par un camion, titre du film et symbole s'il 
en est de la vie d'Ali – et y trouver la bien-
veillance d'un homme bon, loin du ma-
nipulateur Evan. Elle y trouve aussi une 
tranquillité, un confort presque oubliés, 
peut-être même l'espoir d'une nouvelle 
vie, d'un nouveau foyer. Pour combien 
de temps ?
Mobile homes impressionne par la maî-
trise de sa mise en scène, remarquable 
pour un premier film. Et d'une distribu-
tion impeccable émerge la merveilleuse 
Imogen Poots, bouleversante en trop 
jeune mère irresponsable, égoïste, intré-
pide, aimante… Rien que pour elle il faut 
voir le film.

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

LES AMIS 
DE L’HUMANITÉ
Jeudi 12 avril à 18h30
Salle de l’Antichambre 

Mairie d’Avignon.
MENACE SUR LA SÉCU !

Conférence animée par Marcel 
Touati, médecin généraliste dans 
un centre de santé à Marseille, 

membre du PCF.

COMPAGNIE 
FRACTION

Ingmar Bergman, le récit de 
l’intime. Stage pour comédiens 

dirigé par Jean-François 
Matignon, metteur en scène, et 
Thomas Rousselot, comédien. 

Du 14 au 25 mai au Théâtre des 
Carmes - Avignon. Stage Afdas- 
Renseignements 06 10 44 02 83



La projection du mercredi 25 avril à 18h00 
sera suivie d’une rencontre avec des membres de SOS Homophobie

COBY
Film documentaire 
de Christian SONDEREGGER
France 2017 1h17 VOSTF

Dans une petite ville du Midwest, au 
cœur de l'Amérique profonde, Suzanna 
Hunt est devenue Jacob, alias Coby. 
C'est Coby qui est au centre du film 
documentaire réalisé par Christian 
Sonderegger, qui se trouve être son de-
mi-frère. Coby et son histoire, Coby et 
les gens qui l'aiment et qu'il aime, Coby 
et son bonheur d'être celui qu'il a tou-
jours voulu être.

« Transformation et normalité. A prio-
ri opposées, ces deux notions ali-
mentent de part en part le premier film 
de Christian Sonderegger. S'engager sur 
la voie de l'acceptation de soi, vaincre 

l'isolement, les doutes qui assaillent. 
Tous ces obstacles sont subtilement 
déployés sur le chemin du jeune Coby 
pour devenir homme, dans un émou-
vant récit qui évite l'écueil de la sur-dra-
matisation. Tout le long d'un film où les 
chairs s'exposent, où les meurtrissures 
des uns et des autres viennent enrichir 
les liens qui les unissent, le réalisateur 
ouvre grand la possible transformation 
d'un corps social trop souvent enclin au 
rejet de l'Autre. Ainsi, la question iden-
titaire (sexuelle, familiale, culturelle) est 
ramenée à sa plus simple expression, à 
savoir qu'elle n'est qu'une question de 
norme. Et c'est l'amour au sens large du 
terme qui vient résoudre l'équation. Un 
amour qui transparaît chez chacun des 
protagonistes et jusqu'à travers le re-
gard d'un réalisateur soucieux d'apaiser, 
d'accompagner par les moyens du ciné-
ma un processus qui ébranle les corps 
et nos idées reçues. Entre une mise en 
scène maîtrisée et la modernité du pro-
pos, l'histoire de ce film est celle d'un 
monde où l'altérité est chaleureuse-
ment accueillie, peut-être même dési-
rée. C'est celle d'une utopie devenue ré-
alité. »  (Idir Serghine, cinéaste)

« Le cinéaste doit avoir un regard. Je 
ne voulais surtout pas tomber dans le 
piège du “spectacle” de la condition hu-
maine. Mettre en scène la souffrance. 
J’avais le sentiment que ce parcours in-
time avait transcendé toute cette famille. 
Depuis que Coby a fait sa transition, il y 
a quelque chose qui circule mieux dans 
cette famille. Il a libéré une énergie…
Je ne voulais pas faire un film pour les 
“convaincus”. Je voulais sortir du re-
gistre LGBT. Je souhaitais atteindre 
des gens qui ne se seraient pas spon-
tanément intéressés à ce type de thé-
matiques. Donc pour cela il fallait avant 
toute chose faire de Coby un être hu-
main. Pas un sujet de société. Il fallait 
emmener lentement le spectateur dans 
l’univers de Coby. Construire celui-ci. 
Ou plutôt le déconstruire par rapport aux 
idées que l’on peut se faire. J’ai eu envie 
de le filmer dans son quotidien. Que l’on 
découvre un garçon sympathique, créer 
un peu d’empathie, prendre du temps 
avec lui pour filmer son univers. Mais ce 
que je ne voulais surtout pas c’était sus-
citer de l’apitoiement. en revanche que 
l’on puisse se dire que oui, ce pourrait 
être un proche… »  Christian Sonderegger



Jhonny Hendrix HINESTROZA
Cuba 2017 1h27 VOSTF
avec Veronica Lynn, Charles 
Alden Knight James, Manuel 
Viveros, Philipp Hochmair…
Scénario de Maria Camila Arias et 
Jhonny Hendrix Hinestroza

Le héros masculin de ce film épatant 
est Victor Hugo ! Un Victor Hugo qui n'a 
rien à voir avec notre barbu national, un 
Victor Hugo qui est né et habite à Cuba, 
qui vit non de littérature mais de trafic 
de cigares…

Nous sommes en 1994, à Cuba donc, au 
moment où l'embargo se montre aussi 
féroce qu'un rhinocéros braconné. Les 
privations sont le lot quotidien des habi-
tants de l'île et chacun traficote comme il 
peut pour grappiller quelques piécettes. 
Victor Hugo et sa femme Candelaria 
cherchent comme tout le monde à tirer 
leur épingle du jeu et à affronter, tant bien 
que mal, la disette alimentaire. Même si 
cela implique de manger les cinq petits 
poussins qui gambadent dans la maison 
et que Candelaria traite comme des en-
fants-rois ? Hors de question, bien sûr : 
car quand Victor Hugo évoque le sujet, 
Candelaria se crispe et rouspète aussi 
sec. Il faudra donc se contenter de l'éter-
nel gâteau de carottes et des quelques 
bouts de viande que Victor Hugo se pro-
cure grâce aux cigares volés qu'il vend 
sous le manteau… Tant pis si les murs 
de la baraque s'effritent comme des 
peaux mortes et si l'électricité est cou-
pée : un joli dessus de lit, des dîners aux 

chandelles et hop, on finirait presque 
par trouver tout cela romantique. 
D'ailleurs, de romantisme, Candelaria 
n'en manque pas quand elle chante tous 
les soirs dans un bar pour touristes : il 
n'y a qu'à voir la minutie qu'elle met à 
farder sa bouche et ses joues, à souli-
gner sa paupière d'un léger trait de noir 
et à se vêtir de sa robe rouge, qui lui 
donne le chien d'une danseuse de fla-
menco. Et l'on comprend pourquoi son 
prénom a été choisi comme titre du film, 
puisqu'il porte en lui les mêmes quali-
tés que cette Cubaine au cœur chaud 
comme une bouillotte : tendresse, intel-
ligence, humanisme et un brin de ma-
lice qui ferait rougir les plus coincés 
d'entre nous… Car il faut préciser que 
Candelaria va sur ses 80 printemps, ty-
piquement l'âge où l'on s'imagine que le 
vieux lambda fait des mots croisés pen-
dant que fiston pousse le chariot et que 
pimprenelle arrose les plantes… Sauf 
que Candelaria n'a jamais eu d'enfants 
(à son grand dam, d'ailleurs) et que tout 
ce qu'elle a, elle le doit à elle seule. Y 
compris cette petite étincelle qu'elle ra-
vive et qui va pimenter sa vie de couple 
avec Victor Hugo, avec qui elle entrete-
nait depuis quelques temps une relation 
bien plus de l'ordre fraternel que char-
nel…

Tout arrive quand elle trouve un jour une 
mystérieuse caméra, égarée dans la pile 
de linge sale de l'usine où elle travaille. 
Tentée de la rendre à son patron, elle 
se ravise : voilà un engin qui rapportera 
plus gros que les quelques cigares vo-
lés de son mari et qui mettra fin, pour 
un temps du moins, à l'intérêt glouton 
que celui-ci porte à ses poussins chéris. 
Mais plutôt que d'être revendue, la ca-
méra devient peu à peu l'intermédiaire 
d'un jeu malicieux entre nos deux hé-
ros, ravivant la passion enfouie de leur 
jeunesse… Comme si voir l'autre par le 
prisme d'un écran permettait de le voir 
d'une autre manière, là où il n'y avait que 
routine et fatalité du temps qui passe. 
« Quand ai-je cessé de te regarder ? » 
s'étonne même Victor Hugo, ébloui par 
la beauté de sa femme qu'il avait perdu 
l'habitude de remarquer.

Voilà un joli film d'amour, un teen movie 
du troisième âge, généreux, drôle, vivi-
fiant, avec des acteurs tellement com-
plices et merveilleux que le moindre de 
leurs fous rires nous fait fondre, le tout 
rehaussé d'un retournement de situa-
tion tout à fait inattendu, et dont il serait 
dommage de vous parler ici… Allez, un 
indice : « c'est pour faire plaisir aux tou-
ristes ».

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

CANDELARIA

En collaboration avec l’association 
Miradas Hispanas, la séance du 

jeudi 3 mai à 20h00 sera suivie 
d’une rencontre avec Sébastien 

Pruvost, maître de conférences 
de l’Université de Bourgogne, 

spécialiste des cinémas 
hispaniques.



LA ROUTE SAUVAGE

(LEAN ON PETE)

Écrit et réalisé par Andrew HAIGH
USA 2017 2h01 VOSTF
avec Charlie Plummer, 
Steve Buscemi, Chloë Sevigny, 
Travis Fimmel, Thomas Mann (II)…
D'après le roman de Willy Vlautin

Comme le magnifique  The Rider,  La 
Route sauvage  trouve son ancrage et 
son inspiration dans les paysages et les 
mythes ô combien cinématographiques 
du western et nous entraîne dans un 
splendide voyage dans le Grand Ouest 
américain, adaptant un roman du folk 
singer de l’Oregon Willy Vlautin.

Au cœur du récit, le jeune Charley, 
15  ans, laissé à lui-même par un père 
inconstant, fêtard et séducteur, aimant 
sans doute mais plus encore irrespon-
sable. Charley retrouve goût à la vie 
et espoir dans un avenir jusque là mal 
barré quand il croise le chemin de Del, 
entraîneur de chevaux de courses qui 
lui propose un petit boulot. Charley 
se construit là une famille de substitu-
tion, avec également Bonnie, une jeune 

femme jockey désabusée, brisée par 
les chutes et par les déceptions de la 
vie. Mais surtout l’adolescent se prend 
d’affection pour Lean on Pete (c’est le 
titre original du film), un vieux cheval 
qui dispute sans doute ses dernières 
courses et qui risque bien d’être rapide-
ment conduit à l’abattoir : le milieu des 
courses n’est pas tendre avec les che-
vaux devenus inutiles… Mais Charley ne 
va pas laisser faire : quand il sent que le 
sort funeste de Lean on Pete est scellé, 
il se lance avec lui dans une fuite aven-
tureuse à travers les montagnes et les 
étendues arides du Nord-Ouest améri-
cain, à la recherche d’une tante adorée 
dont la vie l’a séparé.

La Route sauvage, dont le titre fran-
çais sonne comme celui d’un western 
de John Ford ou d’Henri Hattaway, est 
un grand beau film à la fois exaltant et 
désenchanté. Andrew Haigh décrit bien 
l’univers agité et pathétique des courses 
de chevaux de deuxième zone, petits 
gagnants et grands perdants, avec ses 
entraîneurs magouilleurs dont on ne 
sait trop si on doit les trouver antipa-
thiques ou pittoresques. Mais on trouve 

en contrepoint, aussi bien dans le re-
gard usé mais qui veut encore y croire 
de Bonnie que dans l’œil neuf et can-
dide de Charley, le profond amour des 
chevaux qui les habite et qu’ils nous 
transmettent. Et puis il y a le plaisir du 
voyage dans ces espaces où nulle fron-
tière d’État ne semble pouvoir vous ar-
rêter, de la balade dans ces immensités 
qui font partie intégrante de l’histoire du 
cinéma américain et de l’amour qu’on lui 
porte, ici magnifiées par le travail remar-
quable du directeur de la photographie.

C’est aussi et surtout le film d’une re-
construction, celle de Charley (impres-
sionnante interprétation du jeune Charlie 
Plummer, récompensé dans plusieurs 
festivals), adolescent formidablement 
attachant qui, avant de basculer dans 
l’âge adulte dont il pressent bien tous 
les renoncements qui l’accompagnent, 
veut retrouver coûte que coûte la cha-
leur d’un foyer incarnée par cette tante 
perdue dont il cherche inlassablement la 
trace à l’autre bout de l’État , autant dire 
à l’autre bout du monde. Et cette quête 
est aussi bouleversante que le voyage 
lui-même.





FESTIVAL PLAY IT AGAIN ! Les films d'hier dans les salles d'aujourd'hui

La séance du samedi 14 avril à 10h00 
sera suivie d’un « Ciné Chiacchiere ». 
Ciné Chiacchiere, que l’on pourrait peut-être 
traduire par Ciné causette, est un moment après la 
projection où l’on pourra causer du film avec des 
membres de l’AFIA (Association Franco Italienne 
Avignon)… esclusivamente in italiano ovviamente !

LE BEL ANTONIO
Mauro BOLOGNINI
Italie 1960 1h35 VOSTF Noir & Blanc
avec Marcello Mastroianni, Claudia Cardinale, 
Pierre Brasseur, Rina Morelli, Thomas Milian…
Scénario de Pier Paolo Pasolini, Gino Visentini et Mauro 
Bolognini, d'après le roman de Vitaliano Brancati

Tourné en 1959, Le Bel Antonio est le dixième film et sans 
doute le chef d'œuvre du mésestimé Mauro Bolognini. Un film 
qu'il a co-écrit entre autres avec Pier Paolo Pasolini, scéna-
riste à l'époque et complice de Bolognini sur plusieurs films.
Après avoir vécu un certain temps à Rome, où il s'est essayé 
sans grand succès à la carrière diplomatique, le bel Antonio 
Magnano revient dans sa ville natale de Catane, en Sicile. Son 
charme et sa réputation de séducteur invétéré, complaisam-
ment entretenue par son père qui en tire une fierté toute ma-
chiste, lui valent un grand succès auprès des femmes. Mais la 
famille est de petite fortune et le père a dores et déjà arrangé 
un mariage avec Barbara, la ravissante fille du notaire.
Tout semble aller pour le mieux d'autant qu'Antonio, il en est 
le premier surpris, tombe réellement amoureux de sa jeune 
épouse… Mais une année passe et il devient de notoriété 
publique que le mariage n'a pas été consommé, par la faute 
d'Antonio…
Le sujet, le personnage central du mari impuissant par amour, 
auraient pu donner lieu à une comédie plus ou moins lourde… 
Au contraire Bolognini réalise une œuvre insidieusement sub-
versive, révélant le machisme, l'hypocrisie et les contradic-
tions d'une société bourgeoise et bondieusarde.
Mastroianni et Cardinale sont magnifiques. 

La séance du mercredi 18 avril à 18h15 
aura lieu dans le cadre du ciné-club 
de Frédérique Hammerli. Cette séance est 
bien entendu ouverte à tout le monde.

DU SILENCE ET DES OMBRES
(TO KILL A MOCKINGBIRD)

Robert MULLIGAN
USA 1962 2h09 VOSTF Noir & Blanc
avec Gregory Peck, Mary Badham, Philip Alford, 
John Megna, Frank Overton, Robert Duvall…
Scénario de Horton Foote, d’après le roman de Harper 
Lee, Ne tirez pas sur l’oiseau moqueur (Livre de Poche)

Trois Oscars 1963, dont celui de Meilleur acteur 
pour Gregory Peck (le seul de sa carrière)

Du silence et des ombres est la merveilleuse adaptation à 
l’écran d’un roman ultra-célèbre aux Etats-Unis : To Kill a 
mockingbird de Harper Lee, prix Pulitzer en 1961, est l’un des 
livres les plus étudiés dans les collèges américains.
L’action, racontée à travers le regard d’une fillette de 6 ans, 
prend place dans une petite ville fatiguée du comté imagi-
naire de Maycomb, dans le Sud des États-Unis, au début 
des années 1930, en pleine dépression économique. Elle met 
en scène deux enfants, un frère et une sœur, qui vont être 
confrontés au monde des adultes lorsque leur père avocat 
accepte de défendre un Noir accusé à tort d’avoir violé une 
Blanche…

Du silence et des ombres traite de la justice à travers son beau 
personnage d’avocat, qui incarne la foi inébranlable dans le 
droit comme régulateur de la société et dans un système judi-
ciaire censé donner à tout citoyen les mêmes chances…
En contrepoint de cet aspect « judiciaire », le vrai trésor du film 
de Mulligan est dans la peinture de l’enfance où le cinéaste 
excelle. Il parvient à éviter la mièvrerie, l’émotion au rabais, 
par la vivacité, la spontanéité de toutes les séquences où les 
enfants en vacance s’inventent, à partir du réel, un monde 
imaginaire qui anime leurs journées…



NOTRE PAIN QUOTIDIEN
(OUR DAILY BREAD)

King VIDOR
USA 1934 1h15 VOSTF Noir & Blanc
avec Tom Keen, Karen Morley, 
John Qualen, Barbara Pepper…
Scénario de Joseph L. Mankiewicz, 
King Vidor et Elizabeth Hill

Avec Notre pain quotidien, King Vidor 
imagine un film qui évoquerait crûment 
les conséquences du krach boursier de 
1929 (le chômage de masse) et envisa-
gerait une sortie de crise par la solidari-
té et le collectivisme. Le projet est reje-
té par tous les studios, y flairant sans 
doute un ferment de socialisme, et atter-
rit entre les mains de Charlie Chaplin, qui 
lui ouvre l’accès au réseau de distribution 
des Artistes associés. Mais encore faut-
il financer le tournage, pour lequel Vidor 
hypothèque une partie de ses biens, réu-
nit un casting sans véritable star et s’ins-
talle dans le décor atypique d’un terrain 
de golf.
Le résultat est une petite merveille qui 
parvient, en soixante quinze minutes à 
peine, à raconter rien moins que la consti-
tution politique d’une communauté et la 
conquête de son autonomie. John et Mary 
Sims, un couple de citadins subissant le 
chômage de plein fouet, s’installent dans 
une ferme hypothéquée pour fuir la pau-
vreté et tout recommencer de zéro. Leur 
inexpérience en matière d’agriculture les 
conduit à recruter des travailleurs, mais 
c’est toute une foule hagarde et désœu-
vrée – les laissés-pour-compte de la crise 
– qui se presse à leur porte.
Tout ce petit monde forme bientôt un vil-
lage aux allures de phalanstère, où les 
compétences, les biens et les outils de 
production sont mis en commun, afin de 
cultiver la terre…  (M. Macheret, Le Monde)

LES BOURREAUX MEURENT AUSSI
(HANGMEN ALSO DIE)

Fritz LANG
USA 1943 2h15 VOSTF Noir & Blanc
avec Brian Donlevy, Anna Lee, 
Walter Brennan, Gene Lockhart…
Scénario de Bertold Brecht, Fritz Lang 
et John Wexley

En mai 1942, dans Prague occupée 
par les nazis, Heydrich, le bras droit de 
Himmler, est victime d'un attentat qui lui 
coûte la vie. Le leader du complot, le doc-
teur Svoboda, se réfugie chez son ami 
le professeur Novotny. Mais la Gestapo 
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multiplie les rafles, menaçant de tuer des 
centaines de personnes si le coupable 
ne se dénonce pas…
Les Bourreaux meurent aussi est le deu-
xième des quatre films que Fritz Lang 
réalise en lutte contre le régime na-
zi –  il  vient après Chasse à l'homme et 
précède Espions sur la Tamise et Cape 
et poignard. Comme eux, c'est un film 
de combat ayant pour but premier, 
comme l'expliquait Lang, « d'informer 
les Américains, de leur montrer qu'il 
existait en Europe des faits et des idées 
dont ils ignoraient sûrement la portée. » 
L'Histoire aura voulu que ce cinéaste vi-
sionnaire filme à chaud et combatte par 
les moyens du cinéma cet empire du mal 
nazi que certains de ces films allemands 
des années 20 et 30 avaient par certains 
aspects pressenti et préfiguré.

QUAI DES ORFÈVRES
Henri Georges CLOUZOT
France 1947 1h47 Noir & Blanc
avec Louis Jouvet, Suzy Delair, Bernard 
Blier, Simone Renant, Charles Dullin…
Scénario de Clouzot et Jean Ferry, 
d’après le roman Légitime défense 
de S.A. Steeman

Jenny Lamour est chanteuse de music-
hall, prête à tout pour réussir. Maurice, 
son mari, l’accompagne au piano et il 
est jaloux comme un tigre. Jenny ac-
cepte un rendez-vous avec Brignon, un 
producteur libidineux qui peut être utile 
à sa carrière. Maurice l’apprend et se rue 
chez Brignon, de mauvaises idées en 
tête. Quand il arrive, le sale type est déjà 
mort… L’inspecteur Louis Jouvet mène 
l’enquête.

Un vrai bonheur de polar d’atmosphère, 
magnifié par l’intelligence de la mise en 
scène, la virtuosité des mouvements 
de caméra, l’univers parfaitement rendu 
des bureaux de la PJ ou d’un petit mu-
sic-hall. C’est aussi une vision très noire 
et très amère de toute une société avec 
une galerie de personnages étonnants, 
que ce soit la photographe lesbienne 
ou le vieillard pervers. Quant à l’ins-
pecteur Antoine, magnifiquement incar-
né par Louis Jouvet, il garde toute son 
ambiguïté, cachant son humanité sous 
un masque de froideur et d’ironie. Une 
grande réussite qui n’a pas pris une ride.

BILLY ELLIOT
(DANCER)

Stephen DALDRY GB 2000 1h50 VOSTF
avec Jamie Bell, Gary Lewis, Julie 
Walters, Jamie Driven, Jean Heywood, 
Stuart Wells… Scénario de Lee Hall

VISIBLE EN FAMILLE, 
À PARTIR DE 10 ANS

Billy Elliot est un conte de fées qui va 
vous emballer en trois coups de cuiller 
à pot, une histoire comme un pied-de-
nez aux préjugés, un hymne à la volon-
té, mais attention, pas n'importe laquelle, 
celle qui se met au service de la poésie 
et des rêves.
Dans une petite maisonnette en briques 
bien collée à une autre petite maison-
nette en briques, habitent Billy et sa fa-
mille… Son père est mineur, son grand 
frère est mineur et la grande grève des 
gueules noires (nous sommes en 1984 et 
ça s'agite pas mal dans le nord de l'An-
gleterre) rythme leur quotidien. 
Billy, lui, du haut de ses onze ans, doit 
s'occuper de sa grand-mère un peu gâ-

teuse qui bat régulièrement la campagne. 
Aux combats des grands, il préfère le 
doux souvenir d'une maman morte trop 
tôt vers laquelle flotte sa pensée…
Et puis Billy fait de la boxe… C'est pas 
vraiment son truc, mais bon, son père 
boxait, alors Billy suit le chemin, un jour 
d'ailleurs, forcément, il sera mineur…
Mais voilà que le gymnase où Billy prend 
des gnons accueille une leçon de danse 
tout ce qu'il y a de plus classique : avec 
fillettes en tutus blancs, ballerines et pia-
no… Pour le gamin, c'est la révélation : il 
sera danseur, coûte que coûte !

QUAI DES ORFÈVRES

LES BOURREAUX MEURENT AUSSI



LA FORME DE L’EAU
Guillermo del TORO  USA 2017 2h03 VOSTF
avec Michael Shannon, Sally Hawkins, Richard Jenkins, 
Michael Stuhlbarg, Octavia Spencer…
Scénario de Guillermo del Toro et Vanessa Taylor

Quelques séances du 11 au 17 avril mais tous 
les vendredis à 21h40 jusqu’au vendredi 4 mai.

C’est un grand conte gothique, brillant, drôle, émouvant, bril-
lamment mis en scène par Guillermo del Toro, qui allie maî-
trise du style et poésie de la narration.
Femme de ménage dans un laboratoire gouvernemental ul-
tra-secret, Elisa mène une existence solitaire, d’autant plus 
isolée du reste monde qu’elle est muette. Sa vie est rythmée 
par ses horaires de travail, monotones, le tic tac de sa pen-
dule, monocorde, le trajet en bus pour se rendre au labo, im-
muable, et ses petites habitudes de célibataire, plus ou moins 
avouables… Une existence qui n’est ni triste ni gaie, qui est 
juste la sienne et qu’embellit une foisonnante vie intérieure 
peuplée de rêves d’eau, de pas de danses et de séances de 
cinéma. 
Mais il va suffire d’un regard, un seul… Le motif romantique 
par excellence, le déclic d’une fraction de seconde qui va tout 
faire basculer, et l’amour va arriver, chamboulant tout sur son 
passage, traînant dans son sillage son cortège de malheurs 
car c’est bien connu : il n’y a pas d’amour heureux, à plus 
forte raison quand ceux qui s’aiment sont séparés par un peu 
plus qu’une simple lettre dans un code génétique. Le parte-
naire de coup de foudre, « l’actif » comme ses geôliers l’ap-
pellent, est une étrange créature mi-homme mi… non, ne rien 
dire, vous laisser découvrir.

Où est l’humain ? Qui est le monstre ? Guillermo del Toro 
interroge une fois encore cette thématique chère à son uni-
vers. Comme il l'avait fait dans Le Labyrinthe de Pan, il intro-
duit dans un contexte historique tendu – dans Le Labyrinthe 
c'était l'Espagne au début du franquisme, ici les Etats-Unis 
de la guerre froide – un élément fantastique qui va exacerber 
les pires comme les meilleures attitudes humaines..
Mais là où son film parvient à créer l'émotion à l’état pur, c’est 
dans l’alchimie que la mise en scène parvient à faire naître 
entre ses deux personnages principaux. La prestation des ac-
teurs n’y est évidemment pas pour rien : face à Doug Jones, 
qui a déjà interprété presque toutes les créatures du bestiaire 
de del Toro, Sally Hawkins fait preuve d’un charme magné-
tique irrésistible et parvient à exprimer, sans un mot, une can-
deur et une sensibilité qui la rendent bouleversante.

RAZZIA
Nabil AYOUCH
Maroc 2017 1h59  VOSTF
avec Maryam Touzani, Arieh Worthalter, 
Dounia Binebine, Amine Ennaji, Abdelilah Rachid…
Scénario de Nabil Ayouch et Maryam Touzani

Dans le Maroc d'aujourd'hui, Razzia suit cinq destinées qui se 
croisent sans se rencontrer vraiment, mais toutes reflètent la 
même soif de liberté, déchirées qu'elles sont entre le passé et 
le présent, par la perte de repères et les troubles identitaires.
Tout commence dans les années 80 avec Abdallah, un institu-
teur qui enseigne dans une petite école berbère perdue dans 
les montagnes, guidant pas à pas ses élèves sur la voie de 
l'émerveillement doublé d'une raison sensible et tolérante… 
Jusqu'au jour où on lui interdit de continuer l'enseignement 
en berbère, parce que la seule langue désormais officielle est 
l'arabe classique. Quelques décennies plus tard nous voilà en 
2015 à Casa, ville moderne et lumineuse, au moment où les 
manifestations des islamistes battent leur plein, en réaction à 
la réforme du code de l'héritage (qui instaure l'égalité homme-
femme dans les successions). On y rencontre Salima, révolu-
tionnaire de l'intime qui s'oppose quotidiennement aux dik-
tats de son mari, hostile à ce qu'elle fume, travaille, attire les 
regards, attise les convoitises… Hakim, jeune des milieux po-
pulaires qui aimerait être chanteur comme Freddie Mercury, 
son idole, inspirateur de son look fantasque et vilipendé dans 
les rues… Monsieur Joe, le Juif épicurien qui sédimente mal-
gré lui des conflits enfouis… Et Inès, adolescente comme pri-
sonnière dans son ghetto de riches, où l'impudeur régnante 
se passerait bien de moralité et d'humanisme. Au beau mi-
lieu de ce foisonnement culturel et social, chacun a des rêves 
d'ailleurs et vit dans une société qui, elle, n'est pas du tout 
ailleurs. Cela crée chez eux des paradoxes insensés, un re-
fus de ployer, de laisser l'obscurantisme hisser son drapeau 
noir, car ce serait admettre qu'on puisse accabler ad vitam 
les femmes, la culture berbère, les gays, les atypiques et ceux 
qui ne manquent pas d'humour…
Razzia est un film sans concessions qui n'arrangera pas la si-
tuation de Nabil Ayouch au Maroc, quand on se souvient du 
tollé que Much loved, son précédent film, y avait soulevé en 
2015. 



SONATE POUR ROOS

Boudewijn KOOLE
Pays-Bas / Norvège 2016 1h32 VOSTF
avec Rifka Lodeizen, Elsie de Brauw, 
Marcus Hanssen, Jakob Oftebro…

L’histoire débute par un souffle, celui 
d’une petite fille, une jeune concertiste 
à peine plus haute que trois pommes, 
fragile silhouette immaculée dans l’im-
mensité sombre d’une salle de concert. 
On sent la tension qui contracte ses 
mains inquiètes. Soudain ses doigts se 
mettent en mouvement, les notes lim-
pides s’élèvent du piano et semblent tra-
verser le temps, jusqu’à venir planer, des 
années plus tard, sur la nuque de Roos 
qui conduit dans la nuit enneigée. Le 
rapport entre elle et la fillette, on le devi-
nera au fil du temps, en attendant cette 
mélodie cristalline bercera tout le récit, 
lui donnant ampleur et épure. 
Roos est une solide jeune femme de 
trente ans au regard métallique, sa-
chant contrôler ses sourires. Sachant 
aussi les laisser éclater. Malgré sa rete-
nue de façade, elle semble bouillonner 
de l’intérieur. Au fin fond de la Norvège, 
elle vient visiter Louise sa mère, Bengt 
son adolescent de frère, dans leur mai-
son perdue au creux des bois sombres. 
L’élevage de chiens surexcités l’ac-
cueille avec la même joie que son fré-
rot espiègle. Plaisir de chahuter dans la 

poudreuse, complicité immédiate, sen-
suelle, qui réchauffe le cœur. Un amour 
qui fait littéralement fondre… Instants de 
chaleur primitive, éphémère, vite estom-
pés au contact d’une Louise qui s’avère 
plus rigide et cassante que de la glace, 
dont les silences tranchants lardent le 
cœur de Roos qui attend désespéré-
ment un mot, un improbable geste cha-
leureux. Loin de toute spontanéité, leur 
relation mère-fille semble être un com-
bat perpétuel entre deux ogresses mu-
tiques. Une incommunicabilité enkys-
tée, marmoréenne, avec laquelle essaie 
de composer Bendt, en savant diplo-
mate, de la même manière qu’il com-
pose des mélodies harmonieuses avec 
des stalactites de glace : instants ma-
giques, de toute beauté, dans l’intimi-
té d’un écrin glacé où chaque murmure 
porte aussi loin que les rêves. Des mo-
ments de grâce pure, il y en a constam-
ment dans ce petit film, qui maintiennent 
un lien ténu avec l’espoir, la vie. Comme 
la rencontre avec cet ex qui fait renaître 
un lien évident, fulgurant, hors des prin-
cipes idiots et du temps. Tandis que l’hi-
ver pose sa chape sur le cœur des êtres, 
leurs gestes rudes, la vie se débat, or-
ganique, grouillante, faite d’humeurs, 
de sang, de salive, d’ébats amoureux… 
Progressivement, sans que ce soit énon-
cé, on ressent chaque frémissement de 

Roos, on devient ses complices et les 
mélodies qui l’accompagnent nous pro-
curent les mêmes frissons.
Il faut savoir lâcher prise, se laisser ber-
cer par ces petites musiques intérieures 
qui viennent se briser en un éternel re-
commencement dans un océan de soli-
tude. Car on le devine trop bien, entre 
deux gorgées d’alcools forts, une par-
tie de pêche sur le lac gelé et une ba-
lade improvisées, Roos cette fois a des 
choses à dire, des mots qui ne sortent 
pas et qui ne peuvent être, en définitive, 
que maladroits… Un impossible aveu 
qui installe à pas feutrés un ressort dra-
matique qui se tend à chaque réplique.

Il suffit donc de se laisser délicieuse-
ment transporter à l’instar de ces traî-
neaux qui glissent dans les étendues au 
charme brut et sauvage, dans la lumière 
du soleil nordique qui tamise chaque 
aspérité du paysage. Écouter, regarder, 
ressentir. Attendre patiemment l’impro-
bable rencontre, émus par cette inca-
pacité de deux êtres à se rencontrer. 
Histoire particulière, pourtant d’une ba-
nalité universelle, dont la trame initiale 
trouve sa genèse dans l’expérience fa-
miliale du réalisateur, celle de la relation 
épineuse entre sa mère et ses sœurs, 
racontée avec une distanciation et une 
tendresse salutaires.

Avant-première du film le 
dimanche 15 avril à 18h00.
La projection sera suivie d’une 

rencontre avec le cinéaste 
Boudewijn Koole. Vente des 

places à partir du 4 avril.



ABRACADABRA

Vous réalisez que votre environnement matériel
vous encombre.

Je vous accompagne pour trouver les motivations
afin de sélectionner ce qui n’a plus de sens dans votre vie.

Avec convivialité, nous trierons, donnerons,
recyclerons, jetterons toutes choses inutiles.

Pour tous devis
contactez Alexandra FOULON :

Tél. 06 07 81 09 01
alexandra.foulon@dbmail.com

www.atout-trie.com

L’aide à trier... et revivez !

Écrit et réalisé par Pablo BERGER
Espagne 2017 1h36 VOSTF
avec Maribel Verdu, Antonio de la Torre, 
José Mota, Josep Maria Pou, Quim 
Guttierez, Priscilla Delgado…

Carmen est mariée à Carlos, un conduc-
teur de grue macho, fan de foot, qui ne 
lui prête plus guère attention. Après une 
séance d’hypnose dont il est le cobaye 
pendant un mariage, Carlos devient le 
parfait époux. Pas de doute, quelque 
chose a changé…
Le moins que l'on puisse dire c'est que 
le réalisateur espagnol Pablo Berger 
aime mettre en scène des histoires ori-
ginales et composer des univers à part. 
Après avoir fait sensation il y a cinq ans 
en adaptant Blanche neige en noir et 
blanc (Biancanieves) à la manière d'un 
film muet et en transposant le conte dans 
l'univers de la tauromachie, le voici qui 
nous propose un scénario aux multiples 
facettes, entre drame amoureux, comé-
die fantastique et thriller psychologique.

C'est le personnage de la femme qui est 
au centre d'Abracadabra : Carmen et ses 
désirs oubliés, ses espoirs enfouis de 
plus en plus profond, cet amour auquel 
elle a pratiquement renoncé, la faute à 
un homme, qui est malheureusement son 
mari, dominé par la colère, l'impatience, 
la frustration. La transformation aus-
si soudaine qu'imprévisible du compor-

tement de Carlos est alors le vecteur de 
fantasmes et désirs qui pourraient bien 
reformer une envie de couple, une envie 
de vie… Mais le scénario ahurissant ima-
giné par Pablo Berger réservera bien des 
surprises, interrogeant à la fois la capa-
cité à repartir sur de nouvelles bases et 
l'essence même du sentiment amoureux.
Maribel Verdú excelle dans ce registre, 
entre incrédulité et espoirs renaissant, 
disséquant chacun des gestes de son 
bourrin de mari, pour mieux percevoir le 
réel changement. Face à elle, Antonio de 
la Torre (vu récemment dans Que dios 
nos perdone) est lui aussi impeccable.

Mais ce sont finalement les personnages 
secondaires qui apportent une touche 
d'étrangeté à l'ensemble, du cousin hyp-
notiseur à l'agent immobilier drama-
turge, du couple obsédé par le catalogue 
Ikea au professeur obnubilé par l'argent, 
sans oublier le singe voleur de sand-
wich ! Pablo Berger enchaîne avec maes-
tria d'improbables séquences dignes de 
films d'horreur et des scènes de pure co-
médie. Se permettant des clins d'œils 
aussi bien à L'Exorciste qu'à Taxi driver 
ou La Fièvre du samedi soir, Abracadabra 
est de ces films qui vous surprennent à 
chaque nouvelle scène, pour mieux vous 
égarer dans ses multiples pistes, ou vous 
émouvoir dans ses conclusions.

(d'après abusdecine.com)



Film documentaire de Claus DREXEL
France / USA 2017 1h22 VOSTF

Au moment même où nous écrivons ces 
lignes, un jeune Américain de Floride 
vient d’abattre au fusil d’assaut – ache-
té tout à fait légalement chez l’armu-
rier du coin – 17 élèves et professeurs 
du lycée dont il avait été exclu depuis 
peu… Et malgré l’interpellation d’élèves 
survivants, malgré les appels boulever-
sants des parents de jeunes victimes, 
le président Donald Trump s’est refusé 
à condamner le libre accès à de telles 
armes de guerre devenues armes de 
massacres de masse ordinaires. Autant 
dire qu’America, le passionnant docu-
mentaire de Claus Drexel, tombe à pic. 
Cette plongée dans l’Amérique qui a fait 
élire le « numéro 49 » – pour reprendre 
le code de Paul Auster qui se refuse à 
prononcer son nom – nous donne des 
pistes pour essayer de comprendre, 
sans les stigmatiser, ces Américains dé-
boussolés qui ont fait le choix du pire.

Claus Drexel a posé ses valises et sa 
caméra à Seligman, Arizona, peu avant 
l’élection présidentielle. Un endroit em-
blématique puisque situé à deux pas 
des paysages mythiques de Monument 

Valley et du Grand Canyon. Une toute 
petite ville située sur la route 66 reliant 
Chicago et Los Angeles, qui fut celle 
de l’exil des fermiers durant la Grande 
Dépression, et qui devint la favorite des 
voyageurs dans les années 70. Sauf que 
la route 66 a été déclassée en 1978 au 
profit d’une autoroute qui contourne 
Seligman et la cité a irrémédiablement 
périclité, les commerces ont fermé, le re-
venu moyen des habitants s’est effondré. 
Seligman est donc devenue un des sym-
boles de cette Amérique des laissés-
pour-compte, de ceux qui se sont sen-
tis oubliés, sur laquelle Trump a labouré 
son terreau électoral. Claus Drexel ra-
conte qu’il a été convaincu de faire son 
film en découvrant une scène étonnante 
: deux cowboys au bord de la route dé-
peçaient un cerf suspendu à la verticale 
en sirotant des bières. Une image ciné-
matographique s’il en est, comme il y 
en a des dizaines dans America. Claus 
Drexel s’est fait connaître par son docu-
mentaire Au bord du monde, qui magni-
fiait la parole des SDF parisiens, filmés 
en miroir de la beauté architecturale de 
la ville dorée. Son film évoquait les ta-
bleaux ténébreux du Caravage, ou ceux 
dantesques de Bosch. Pour les habi-
tants de Seligman, il a employé globa-

lement le même dispositif : leur parole 
frontale en plan fixe dans le décor qui 
leur est cher, confrontée aux paysages 
incroyables dans lesquels vivent ces dé-
classés de l’Amérique, qui constituent 
une population finalement assez diverse 
(il y a même des indiens Hopis). C’est 
ainsi que le titre globalisant, qui identifie 
une bourgade de 500 habitants à la pre-
mière puissance mondiale, prend toute 
sa légitimité.
Des interviews de John et Lorie, deux 
serveurs qui ont dû beaucoup abuser 
de leur cave, de Corinne, une des rares 
supportrices de Bernie Sanders, de 
Mike, fossoyeur local, ou de Sandy, la 
vétéran de l’armée qui a fait toutes les 
guerres, du Vietnam à l’Afghanistan… 
on retire quelques précieux enseigne-
ments : les gens n’aimaient pas spécia-
lement Trump mais ils détestaient tout 
ce qu’incarnait Clinton, les revirements 
en politique, l’accointance avec la fi-
nance, le mépris des urbains envers les 
ruraux. On saisit mieux, sans l’accep-
ter, cet engouement obsessionnel – et 
constitutionnel – pour les armes de la 
part des habitants d’un gros village où 
il faut basiquement se protéger des ser-
pents et autres bestioles dangereuses, 
et où les services publics sont tellement 
déficients qu’il faut attendre au moins 
une heure avant de voir la police interve-
nir en cas de problème…

En fin de course, le peu d’enthousiasme 
pour la soirée électorale est significa-
tif : les électeurs de Seligman sont heu-
reux d’avoir dégagé Clinton, pas forcé-
ment d’avoir élu Trump. Il va sans dire 
qu’America résonne au-delà de son ter-
ritoire d’observation : il est un outil de ré-
flexion universel sur les tentations sim-
plistes pour l’extrême-droite.

AMERICA
QUE RESTE-T-IL DU RÊVE AMÉRICAIN ?



Écrit et réalisé Chloé ZHAO
USA 2017 1h45 VOSTF
avec Brady Jandreau, Mooney, Tim 
Jandreau, Lilly Jandreau, Leroy Pourier, 
Tanner Langdeau, James Calhoon Lane 
Scott, Caemron Wright

GRAND PRIX – FESTIVAL DU CINÉMA 
AMÉRICAIN DE DEAUVILLE 2017

« Je crois qu’il est très important que le 
féminisme ne se borne pas à inculquer 
aux filles qu’elles doivent se montrer 
plus fortes. Il faut aussi apprendre aux 
garçons qu’ils ont le droit d’être vulné-
rables. » Chloé Zhao

Nous avons découvert Chloé Zhao il 
y a deux ans avec le splendide Les 
Chansons que mes frères m'ont ap-
prises, immersion dans la vie d'adoles-
cents d'une réserve d'indiens Lakota. 
Au-delà du sujet passionnant et quasi-
inédit dans le cinéma américain, ce qui 
frappait et bouleversait était le dispositif 
cinématographique imaginé par Chloé 
Zhao : plutôt que de faire un documen-
taire ou une fiction, elle choisissait une 
voie intermédiaire, construisant avec la 
communauté lakota le scénario d'une 
fiction où chacun rejouait son propre 
rôle, sa propre histoire même quand 
celle-ci était extrêmement douloureuse 

(une maison incendiée, le suicide d'un 
proche, etc.). Et le film prenait de ce fait 
une dimension impressionnante, déga-
geant une extraordinaire sensation d'au-
thenticité tout en faisant preuve d'un 
romanesque digne des meilleurs wes-
terns.
Lors du tournage de ce premier film, 
Chloé Zhao avait rencontré Brady 
Jandreau, un jeune cowboy vivant dans 
la réserve, concurrent émérite de rodéo, 
dompteur incroyable d'étalons sau-
vages, un de ces hommes mythiques 
qui savent parler à l'oreille des che-
vaux. Un garçon fascinant en soi, une 
rencontre marquante, mais pas de quoi 
sans doute en faire un film… Et puis un 
jour Bradley a fait une mauvaise chute, 
son cheval a eu la mauvaise idée de lui 
donner un coup de sabot qui lui a fra-
cassé la boite crânienne, le laissant pour 
mort. Bradley a survécu mais il lui a été 
formellement interdit de remonter sur un 
cheval. Un conseil qu'il a été incapable 
de suivre, puisque pour lui, monter à 
cheval est aussi essentiel que respirer ! 
Cette fois Chloé Zhao tenait son film, un 
drame qui résume le mythe américain, 
celui d'un jeune homme qui préfère ris-
quer sa vie plutôt que de ne pas suivre 
sa destinée. 
Dès la première séquence on découvre 
la cicatrice de Bradley qui partage son 

crâne en deux. Bradley, le champion 
de rodéo adulé mais convalescent, qui 
s'est résolu à accepter un petit boulot 
de caissier au supermarché. Bradley qui 
passe des soirées avec ses potes ap-
prentis cowboys, qui évidemment mini-
misent la gravité de sa blessure et es-
pèrent le voir remonter en selle. Bradley 
qui revoit, nostalgique, les vidéos de 
ses exploits alors que sa jeune sœur ai-
mante, probablement atteinte d'un syn-
drome d'Asperger, lui colle sur tout le 
corps des autocollants. Mais Bradley 
qui est aussi lucide quand il rend visite à 
son meilleur ami, bloqué dans un centre 
de rééducation, paralysé et en partie 
mutique, qui lui ne se remettra jamais 
de sa chute et à qui il rappelle le bon 
vieux temps : scènes absolument bou-
leversantes.

The Rider est un film magnifique, à la 
fois sur le mythe de l'homme américain, 
ses valeurs, son incapacité à accepter la 
fragilité, mais aussi à travers lui sur ces 
gens des états oubliés de l'Amérique 
profonde qui ont élu Trump pour retrou-
ver par de mauvais moyens et de ma-
nière illusoire leur dignité perdue : Chloé 
Zhao, la jeune chinoise adoptée par 
l'Amérique, New-yorkaise progressiste, 
leur rend un très bel hommage, sans 
amertume. Sa mise en scène est somp-
tueuse, aussi évocatrice quand elle 
montre en plan large les magnifiques so-
leils couchants sur les Badlands où ap-
paraissent les cavaliers à horizon que 
lorsqu'elle saisit en plan serré les gestes 
méthodiques de la préparation des che-
vaux, les approches tendres de Bradley 
pour entrer en contact avec un mustang 
sauvage effrayé.

THE RIDER



Mes Provinciales

Écrit et réalisé par 
Jean-Paul CIVEYRAC
France 2018 2h17 Noir & Blanc
avec Andranic Manet, Sophie Verbeeck, 
Gonzague Van Bervesselès, Corentin 
Fila, Jenna Thiam, Diane Rouxel…

Un jeune homme entreprend de se 
rendre à Paris pour étudier le cinéma, et 
c’est toute une initiation sentimentale et 
intellectuelle que nous propose cet ad-
mirable film de Jean-Paul Civeyrac. Mes 
Provinciales  est ce que l’on pourrait 
qualifier – pour employer un terme litté-
raire – de film d’apprentissage, avec ce 
que cela comporte de romanesque et 
d’essentiel dans les sujets qu’il aborde. 
Un âge où se mêlent sans distinction les 
grandes aspirations et la découverte de 
l’amour, les utopies et leur lot d’hésita-
tions, les amitiés véritables et les pre-
miers compromis. En somme, tout ce 
que l’avenir réserve d’espoirs, fussent-
ils incertains, et de déceptions aussi. Il 
y a quelque chose d’exaltant à voir au 
cinéma des personnages assumer plei-
nement leurs sentiments et leurs idéaux, 
entreprendre avec ardeur la réécriture 
du monde détraqué qui se présente à 
eux. Et il est tout aussi fascinant de les 
voir élaborer des réponses au gré de 
leurs rencontres, au contact d’œuvres 
d’art qui les marquent ou dans des ex-
traits de pages de la littérature. Jean 
Paul Civeyrac a su trouver à son film 
une forme limpide et apaisée – héritière 

d’un cinéma à la première personne, 
de Eustache à Truffaut – qui parvient à 
saisir quelque chose d’infiniment beau 
dans cette jeunesse empreinte d’ab-
solu, confrontée pour la première fois 
à l’épreuve des ambitions qu’elle s’est 
fixée.

Le personnage qui traverse tout le film, 
c’est Étienne Tinan. Il n’y a pas que sa 
ville de Lyon qu’Étienne laisse en « mon-
tant » à Paris, mais également ses pa-
rents, toujours attentionnés, et sa petite 
amie Lucie, aux sentiments fusionnels 
fragiles, anxieuse de cette séparation 
physique. Il faut dire qu’Étienne va au 
devant d’étapes décisives et de fortes 
rencontres. À commencer par la fac de 
Paris VIII, où il assiste d’emblée à des 
discussions enflammées sur le cinéma. Il 
est de tempérament réservé et certaine-
ment intimidé par la verve de ses cama-
rades, mais lui qui dit admirer Bresson et 
Pasolini saura montrer qu’il aspire éga-
lement à une radicalité en la matière. Il 
y rencontre d’abord Jean-Noël, avec qui 
il tissera une longue relation de bienveil-
lance. C’est Jean-Noël qui lui parlera en 
premier de Mathias, un étudiant à l’assi-
duité très irrégulière dont les partis-pris 
auront tôt fait de le fasciner. Mathias est 
un provocateur à la vie secrète, séduc-
teur à la langue bien pendue et puriste 
en arts. Il faudra une bonne dose de per-
sévérance pour qu’Étienne lui démontre 
sa valeur et que se noue entre eux une 

amitié en pointillés, ponctuée de rivalité 
et d’admiration.
Et puis bien sûr, il y a les passions. 
Valentina, la colocataire d’Étienne, qui 
ne cache pas ses sentiments, et à la-
quelle il résiste par attachement à son 
premier amour Lucie. Sans compter les 
tentations charnelles des filles de la fac. 
Mais c’est sûrement la militante enga-
gée Annabelle, « la fille de feu », qui le 
marquera le plus durablement. À travers 
Annabelle, l’étudiant en cinéma entre-
voit un monde diamétralement opposé 
au petit microcosme intellectuel qui était 
jusqu’ici le sien. Tous ces personnages 
s’attirent, se confrontent, se perdent et 
réapparaissent, pour s’enrichir mutuelle-
ment selon des trajectoires propres que 
le film ne sacrifient jamais au nom du ré-
cit.

En quatre chapitres et un épilogue, 
Civeyrac orchestre une narration parfai-
tement fluide. Les personnages sont fil-
més sans angélisme, avec leurs excès 
ou leur immaturité parfois, mais avec 
une fascination profonde pour la pureté 
de leur regard. Le choix du noir et blanc, 
la place centrale des livres et la récur-
rence de la musique classique confèrent 
à Mes Provinciales une délicate distan-
ciation. Et c’est justement de là que sur-
git toute la beauté mélancolique du film : 
alors que les intentions se mesurent aux 
actes, Étienne Tinan aura appris l’écart 
entre la vie rêvée et la vie vécue.



L'action nous transporte dans futur 
proche au Japon, pays où c’est plutôt le 
chat qui est vénéré : le « maneki-neko 招
き猫 », qui apporte bonheur et prospé-
rité. En raison d’une épidémie de grippe 
canine, le Maire de Megasaki, le très sec 
et autoritaire Kobayashi, ordonne par 
décret la mise en quarantaine de tous 
les chiens de la ville. Envoyés sur l’Ile 
poubelle, lieu de stockage des détritus 
plus ou moins biodégradables de la cité, 
les chiens de toutes races et de toutes 
conditions sociales se retrouvent ainsi li-
vrés à eux-mêmes et à leurs questions 
existentielles, contraints de survivre en 
nombre dans cet espace clos bientôt 
appelé « L’île aux chiens ». 
Mais débarque un jour en avion le jeune 
Atari Kobayashi, bien décidé à bra-
ver tous les interdits pour retrouver son 
compagnon Spots. Aidé par une bande 
de cinq chiens aussi intrépides qu'at-
tachants, il découvre une conspiration 
qui menace la ville. Pendant ce temps, 
à Megasaki, la résistance pro-canine 
s’organise et un éminent scientifique 
cherche l’antidote à la grippe. Et arrivé 
là, on ne vous a presque rien dit…

C'est drôle, intelligent, profond sans en 
avoir l'air et plastiquement sublime. Ecrit 
à huit mains, en hommage à un grand 
cinéaste japonais : « Akira Kurosawa et 
ses modestes équipes de coauteurs tra-
vaillaient ensemble à l’élaboration des 
scénarios », explique Wes Anderson. 
« C’est une pratique également assez 
courante dans le cinéma italien : les 
films sont écrits à plusieurs autour d’une 

table. On a essayé de s’en inspirer à 
notre façon ». Le résultat est là : un film 
d'aventures captivant qui est aussi une 
fable d'anticipation, un conte politique, 
une échappée poétique… Une familière 
sensation de foisonnement, d'imagina-
tion en ébullition, saisit le spectateur de 
L'Île aux chiens, comme souvent dans 
les films de Wes Anderson où chaque 
dialogue aux petits oignons, chaque 
plan millimétré, bien que chargés de ré-

férences, semblent n'appartenir qu'à lui, 
ainsi que ce délicieux mélange de nos-
talgie et de modernité.
Nous nous refusons à croire qu'une 
éventuelle allergie au cinéma d'anima-
tion pourrait vous amener à vous priver 
de ce film absolument emballant, ce se-
rait un gâchis sans nom. On vous attend 
donc, en anglais ou en français. Pas im-
possible même que vous ayez envie de 
voir les deux versions !

À LA DEMANDE EXPRESSE DE WES ANDERSON, DEUX VERSIONS POUR L'ÎLE AUX 
CHIENS : une version en anglais sous-titrée en français, une version en français.

Wes Anderson, francophile invétéré et résident parisien à temps partiel, a souhaité 
montrer son film en France dans une double version : la version originale anglaise 
sous-titrée et la version française qu'il considère comme une seconde version origi-
nale puisqu'il l'a réalisée lui-même avec son souci habituel de la perfection, choisis-
sant avec soin les comédiens. Son distributeur a ainsi demandé aux salles qui habi-
tuellement ne programment les films qu'en VOSTF de projeter les deux versions.
Cette version française n'est donc pas du tout projetée pour un public enfantin puisque 
le film ne s'adresse pas aux plus jeunes : nous ne le conseillons pas aux enfants 
avant 10/12 ans. D'ailleurs cette version française est en partie sous-titrée puisque 
les humains nippons du film s'expriment en japonais, seuls les chiens parlent français 
(c'est la même chose dans la version anglaise : seuls les chiens parlent la langue de 
Shakespeare avec divers accents américains). 
Dans les grilles horaires, le film est donc annoncé : ÎLE AUX CHIENS VO ou ÎLE 
AUX CHIENS VF. À vous de choisir, ou pas. Les voix de la version en anglais : 
Bryan Cranston, Edward Norton, Bob Balaban, Bill Murray, Jeff Goldblum, Liev Shreiber, 
Scarlett Johansson, Greta Gerwig, Frances McDormand, F. Murray Abraham, Harvey 
Keitel… Les voix de la version en français : Vincent Lindon, Romain Duris, Yvan 
Attal, Hippolyte Girardot, Mathieu Amalric, Louis Garrel, Léa Seydoux, Greta Gerwig, 
Isabelle Huppert, Daniel Auteuil, Jean-Pierre Léaud…

L'ÎLE AUX CHIENSL'ÎLE AUX CHIENS



Agnès JAOUI
France 2018 1h38
avec Agnès Jaoui, Jean-Pierre 
Bacri, Léa Drucker, Kevin Azaïs, 
Nina Meurisse, Sarah Suco, Héléna 
Noguerra, Miglen Mirtchev, Frédéric 
Pierrot, Sam Karmann…

Ils sont tous tellement excellents qu'on 
voudrait citer tous les protagonistes de 
ce « drame gai » ou « fantaisie drama-
tique » comme disait Jean Renoir à pro-
pos de sa Règle du jeu qui, autour d'une 
partie de chasse à la campagne, bros-
sait une peinture drôle, subtile, féroce de 
l'aristocratie des années 30 et de ceux 
qui la servent, posant sur eux un regard 
critique mais tout autant humaniste… 
80 ans plus tard, on pense fatalement au 
chef-d'œuvre du « maître » et on se dit 
que Jaoui et Bacri se placent sans ridi-
cule dans cette filiation et réussissent, 
en toute modestie, un portrait gai, drôle, 
grinçant, et néanmoins bienveillant de 
notre époque et de la société qui s'y agite, 
à partir d'une fête qui va durer jusqu'aux 
aurores, dans un lieu unique et sublime.

On notera à quel point la collaboration 
Jaoui/Bacri a un effet stimulant : les dia-
logues comme les situations sont nour-
ris, font sens, et si le rythme est virevol-
tant, on capte au vol avec jubilation les 

petites finesses qui pointent et piquent 
ça et là. La musique de Fernando 
Fiszbein est superbe et quand Jean-
Pierre Bacri chante Yves Montand ou 
Alain Bashung, une douce mélancolie 
vient alors colorer la fête d'émotion.
Castro, star il n'y a guère du petit écran, 
est à présent un animateur sur le déclin. 
Son chauffeur Manu le conduit à la pen-
daison de crémaillère de Nathalie, sa 
productrice et amie de longue date, qui 
a emménagé dans une belle maison en 
pleine campagne bien qu'à 35 minutes 
à peine de Paris. Son ancienne femme, 
Hélène, est invitée, tout comme sa nou-
velle amoureuse qui n'en finit pas d'arri-
ver. Il y a là aussi une palanquée d'amis, 
de connaissances, d'admiratrices, de 
nouveaux venus du show-biz qui font 
le buzz sur les réseaux sociaux… La 
fête monte en puissance au gré des ar-
rivées, les sentiments anciens et ina-
voués font surface, les petites jalousies 
et les regrets aussi, les générations se 
confrontent et Nathalie suit au téléphone 
les variations des courbes de l'audimat 
qui menacent de provoquer l'éjection de 
Castro : la fête est privée, mais par les 
effets diaboliques des réseaux sociaux, 
chacun se précipitant pour se mettre en 
valeur en postant photos et extraits tous 
azimuts, ce jardin secret se transforme 
en Place publique.

Les autochtones non invités font ir-
ruption parmi cette population « bran-
chouille » qui refuse de baisser la sono 
au mépris du sommeil des braves pay-
sans voisins qui doivent se lever aux au-
rores…
Confrontation des classes sociales, rôle 
des réseaux sociaux, constat pour soi et 
pour les autres que le temps passe, que 
valeurs et convictions s'essoufflent aus-
si… L'air du temps veut qu'on persifle 
le « politiquement correct ». Désormais 
c'est une pseudo « incorrection » qui a 
la cote parmi les animateurs nouveaux : 
le cynisme a le vent en poupe et finale-
ment, dans ce rayon là, Castro a encore 
de beaux jours… Hélène, par contre, a 
bien du mal à caser sa petite afghane et 
ses pétitions.

Après la pluie qui va perturber la fête, 
la fille de Castro trouvera l'amour, le ro-
mantisme l'emportera donc sur le cy-
nisme et la comédie sur le drame :
« Sans doute sommes nous un peu neu-
neus ! On croit en l'amour, en la jeu-
nesse et la possibilité de fins heureuses. 
On a, malgré tout, espoir dans l'huma-
nité, nous ne pouvons nous empêcher 
d'espérer »… disent les deux auteurs / 
acteurs qui excellent dans le maniement 
de l'humour vache ! Lucides, mais bien-
veillants…

PLACE PUBLIQUE



L'ÎLE AUX CHIENS

(ISLAND OF DOGS)

Film d’animation de Wes ANDERSON
USA 2017 1h41 VOSTF et VF
Scénario de Wes Anderson, Roman 
Coppola, Jason Schwartzman et 
Kunichi Nomura 

SUPERBE FILM D'ANIMATION 
CERTES, MAIS PAS POUR LES 
ENFANTS AVANT 10 / 12 ANS

L'Île aux chiens est une merveille 
qui prouve, après le déjà formidable 
Fantastic Mr Fox (mais L'Île… est plus 
adulte), que Wes Anderson est un maître 
du cinéma d'animation : ce moyen d'ex-
pression particulier est un terrain idéal 
pour son invention débordante, sa fan-
taisie tendre, sa poésie loufoque, sa phi-
losophie candide. C'est évidemment 
l'animation qui permet à Wes Anderson 
de faire exister Chief, Rex, King, Boss, 

Duke ou Spots… ces chiens folle-
ment courageux, débrouillards, tchat-
cheurs, gouailleurs, et finalement bien 
plus sensés que ces humains vaniteux 
qui croient tout savoir sur tout… Nous 
sommes ici devant une réussite majeure 
du cinéaste, qui enchantera tous ceux 
qui sont sensibles à son univers unique, 
qu'il vive à travers des personnages en 
chair et en os ou à travers des marion-
nettes.
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