








oblige) met le cap sur Paris. « Tu as 25 ans 
et tu es vieille.� », assène un photographe à 
Susana (Almudena Amor), qu’il vient de 
«�caster » pour un « shooting ».
En pleine ascension, le mannequin apprend 
que sa grand-mère est hospitalisée. De retour 
à Madrid, elle découvre que l’aïeule (Vera 
Valdez) est désormais grabataire. En recon-
naissance pour celle qui l’a élevée, Susana 
met sa carrière entre parenthèses a�n d’orga-
niser une prise en charge.
«�Abuela est un �lm de monstre et le monstre 
c’est le vieillissement� ». Paco Plaza résume 
ainsi son �lm. Le réalisateur adjoint le geste 
à la parole lorsqu’il s’attarde sur un corps �é-
tri, sali. Face à son miroir, Susana arrache son 
premier cheveu blanc. 
Plaza entr’ouvre des portes, vers la fable 
mémorielle, le cauchemar gériatrique, le sor-
tilège malé�que. Au-delà de l’engagement 
de ses deux interprètes, de son classicisme 
qui privilégie l’atmosphère au spectaculaire, 
Abuela trouble et séduit par son ambivalence. 
Car que ce soit pour conjurer les sorcières, 
assouvir le passé et éloigner l’inexorable, une 
seule solution s’impose�: il faut tuer Grand-
Mère.

EVIL DEAD 2
(Evil Dead 2, Dead by Dawn)

Sam RAIMI  
USA 1987 1h25  VOSTF
Avec Bruce Campbell, Sarah Berry, 
Dan Hicks… Scénario�de Sam Raimi, 
Scott�Spiegel.

Au volant de son automobile jaune (il y a 
toujours un véhicule couleur chamois dans 
un �lm de Sam Raimi), Ash Williams (Bruce 
Campbell) trace la route, pressé de montrer 
la cabane au fond des bois à sa nouvelle 
petite amie (la précédente s’y est perdue pour 
le compte). À l’intérieur le magnétophone et 
le grimoire relié en peau humaine sont tou-
jours à la même place.
Bis repetita� ! Six ans après Evil Dead� , Sam 
Raimi donne un prolongement à un premier 
opus accueilli depuis au Panthéon de l’hor-
reur. Dead by Dawn dé�le comme un remake 
turbo-compressé qui décuple les apparitions, 
sortilèges, ablations et hurlements, toujours 
de bon aloi.
En perpétuel surrégime, ce second séjour 
dose avec un certain brio ré�exes d’effroi et 
éclats de rire. Bruce Campbell se jette à corps 
perdu (au sens propre de l’expression) dans 
ce maelström de plasma écarlate et de paro-
die hallucinée. Au terme du déferlement, se 
dresse une icône que l’acteur endossera sans 
défaillir, dans les multiples déclinaisons de la 
série.

I SEE YOU
Adam RANDALL  
USA 2019 1h36 VOSTF
Avec Helen Hunt, Jon Tenney, Owen 
Teague… Scénario�de Devon Gaye.

C’est un �lm en trois actes. Après un lever 
de rideau qui happe un cycliste sur une 
piste forestière, le premier chapitre circule à 
l’intérieur d’une villa résidentielle. La mère 
dort dans la chambre, le père dans le salon, 
le �ls grommelle devant son ordinateur� ; 
l’humeur n’est pas au beau �xe dans la mai-
sonnée. Dans ce foyer bien rangé, des objets 
commencent à traîner, quelques-uns dis-

paraissent. À l’extérieur, des enfants s’éva-
nouissent dans la nature.
Dans le second acte, l’action progresse par 
retour en arrière. Le troisième repart de 
l’avant. I see you�est une mécanique narra-
tive qui lâche un tueur dans une forêt puis 
multiplie les angles morts. 
Signé par un certain Devon Gaye, le scéna-
rio combine la dissection d’une cellule fami-
liale, une pratique du moment (que nous 
ne dévoilerons pas) et quelques archétypes 
du conte de fée�: d’escaliers en alcôve la villa 
devient un château à proximité d’une forêt 
où rode un ogre et quelques elfes intrusifs. 
Astucieux et référencé, I see you jongle avec 
les perspectives, détourne les apparences 
dans une intelligence à la fois dévastatrice 
et délibérément jouissive.

LES SORTIES 
DE MICHEL FLANDRIN 

sur www.michel �andrin.fr
Retrouvez critiques et interviews 

sur ce site qui se veut être un 
compte-rendu subjectif et suggestif 

de ses périgrinations à travers la 
vie artistique d’un territoire et le 

quotidien de ceux qui la façonnent.



11e édition 
Ouvertures d’Ateliers d’Artistes 

19 et 20 novembre de 11h à 19h

75 artistes ouvrent leurs portes  
au public à Avignon, Villeneuve, 

Pujaut, Morières, 
Les Angles et Le Pontet.

Marche organisée par le 
COLLECTIF 84 

DROITS DES FEMMES, 
avec le soutien de la Mairie d’Avignon

CINÉ-CONCERT LE DIMANCHE 4 DÉCEMBRE À 16H00

NANOUK L’ESQUIMAU
Séance unique accompagnée musicalement par Guigou Chenevier 
aux percussions, pad, casio, machines, petit piano, clarinette, flûte 
bambou, tuyaux, etc. Vente des places à partir du lundi 18 novembre 

(11€ la place - 9€ pour les moins de 14 ans).

(NANOOK OF THE NORTH) 

Robert J. FLAHERTY 
USA 1922 55mn

Le 11 juin 1922, Nanouk l’Esquimau ne 
sortait sur les écrans que pour entrer 
aussitôt dans l’Histoire. En effet peu de 
films sont à ce point réellement portés 
par la grâce. Même que je vous mets au 
défi ne ne pas rire, trembler, pleurer, rire 
encore avec Nanouk et sa famille… ou 
bien vous n’avez pas de cœur. 
Nanouk est un film de poésie pure. Un 
film d’une force incroyable qui ne fait 
rien d’autre que raconter la lutte quoti-
dienne d’une famille (les années 20 dans 
le Grand Nord, aux confins de l’inimagi-
nable aujourd’hui) pour sa survie. Un film 
qui, par sa seule existence, sa puissance 
d’évocation, crée l’imaginaire.
Visionnant ce film, des Esquimaux 
contemporains fondent en larmes. Que 
toute l’énergie vitale de leurs ancêtres 
n’ait finalement débouché que sur une 
existence où le chômage, l’alcoolisme 
et le désespoir sont le lien commun est 
pour eux un drame assourdissant. Voir 
Nanouk, c’est plonger au cœur de la pré-
histoire de l’Humanité.

« Se battre musicalement aux côtés de 
Nanouk, l’accompagner sur la pellicule, 

c’est s’immerger dans 55 minutes de 
vent et de glace ; 55 minutes plongées 
au cœur de la préhistoire de l’Humani-
té. Il faut trouver un souffle musical en 
phase avec ce temps suspendu, cette 
lenteur, cette lutte perpétuelle contre les 
éléments... se mettre en danger à chaque 
instant, comme Nanouk au détour de 
chaque banquise...
« L’histoire de Nanouk et des siens est 
un mélodrame dont on sait à la première 
image quelle en sera l’issue. La musique 
est empreinte de cette gravité, éclai-
rée ça et là d’humour et de tendresse. 
Comment ne pas fondre comme glace 
au soleil lorsque Nanouk joue avec ses 
enfants, un arc, des flêches et de petits 
ours de glace... » Guigou Chenevier

Si vous êtes venus chez nous voir-écou-
ter cet été le ciné-concert La Croisière 
du navigator de Buster Keaton, Guigou 
Chenevier était le batteur du trio.
Dernière chose et c’est plutôt rigolo, 
en feuilletant une vieille gazette de dé-
cembre 2002, hasard, Guigou Chenevier 
était déjà venu nous enchanter avec son 
ami Nanouk ; c’était il y a 20 ans tout juste 
et le billet d’entrée coûtait 40 francs !

PS : si des instits sont intéressés pour 
présenter le film à leurs élèves, contac-
tez-nous au 04 90 82 65 36.



CINÉ-CONCERT en avant-programme de la 41e NUIT FANTASTIQUE 
en collaboration avec l’AJMi.

À l’occasion des cent ans de Nosferatu, chef d’œuvre de F.W Murnau, l’ARFI a composé 
un ciné-concert autour de la première adaptation du mythe de Dracula au cinéma. 

Pour cette création, Guillaume Grenard compose la musique pour un trio à cordes composé de 
Clémence Cognet, Colin Delzant et Christophe Gauvert. La partition repose sur les connexions senti-

mentales ou amoureuses entre les personnages. Ces derniers ayant chacun une esthétique musicale bien 
identifiée : la musique tonale est attachée à Jonathan Harker (l’amour naïf et conventionnel), les mu-

siques de la seconde école de Vienne à Mina Harker (l’amour non conformiste), les musiques contempo-
raines à Renfield-Knock (la folie) et la musique répétitive à Dracula-Orlok (la séduction hypnotique).

Séance unique le samedi 10 décembre à 18h30. Vente des places à partir du 22 novembre. 
Tarif unique 12€. Visible également pour les enfants à partir de 11 ans.

NOSFERATU LE VAMPIRE
(NOSFERATU, EINE SYMPHONIE 
DES GRAUENS)

Friedrich Wilhelm MURNAU
Allemagne 1922 1h34
Avec Max Schreck, Greta Schroeder, 
Gustav von Wangenheim
Scénario de Henrik Galeen adapté 
du roman de Bram Stoker.

En 1838, Hutter, commis d’un agent 
immobilier, est envoyé en Transylvanie 
dans la région des Carpathes, auprès 
du comte Orlock, intéressé par l’achat 
d’une maison à Brême. Il découvre un 
effrayant vieillard, assoiffé de sang… 
Malgré les mises en gardes des pay-
sans, Hutter décide de passer la nuit 
dans le sinistre château du comte. Alors 
qu’il profite paisiblement de l’hospitalité 
d’Orlock, Hutter se coupe accidentelle-
ment le doigt. Il ne tarde pas à constater 
que le propriétaire des lieux a un certain 
goût pour le sang. Il comprend qu’il n’est 
pas en face d’un simple mortel mais bien 
d’un vampire. Pendant ce temps, le na-
vire qui transporte les affaires perso-
nelles d’Orlock accoste dans le port de 
Brême...

Murnau a fidèlement adapté le Dracula 
de Bram Stoker, mais sans en avoir les 
droits. D’où l’absence du nom du ro-
mancier au générique et le changement 
de nom des personnages.
Ce chef-d’œuvre du cinéma muet est ty-
pique du courant expressionniste alle-
mand des années 1920, manifestant un 
attrait morbide pour le ténébreux. Le film 
est l’histoire de la métamorphose d’un 
univers provincial bourgeois déliques-
cent en un chaos dominé par l’irration-
nel. Sa science du cadrage, de l’image 
stylisée, saccadée, a fait de Murnau l’un 
des plus grands cinéastes au monde. 
Voyez comme il suggère la présence du 
surnaturel dans l’univers animal, végétal, 
minéral et humain. Quel impact il donne à 

des chevaux galopant au crépuscule, au 
vacillement monotone d’une lampe. Ou 
à la lenteur exaspérante avec laquelle le 
vampire hideux avance de la profondeur 
extrême d’un plan. Là encore, Murnau a 

une idée de génie : il interrompt brutale-
ment le trajet du monstre par une porte 
qui se ferme et décuple l’angoisse, en 
forçant le spectateur à imaginer l’invi-
sible. (Télérama)

L’Association à la Recherche d’un Folklore Imaginaire 
est un collectif créé en 1978 par l’union de deux or-
chestres : le Marvelous Band et le Workshop de Lyon. 
Au même moment naît son grand orchestre, La Marmite 

Infernale, bateau amiral du collectif toujours à flot, avec tous les artistes à son bord.
L’ARFI a généré une multitude de groupes, spectacles et évènements en France et à 
l’étranger avec toujours la volonté de toucher au-delà du cercle des connaisseurs.





Enseignantes enseignants pour organiser vos sorties cinéma de fin d'année vous pouvez nous contacter au 04 90 82 65 36

Film d’animation de Julien CHHENG 
et Jean-Christophe ROGER
France 2022 1h19
D’après les albums de 
Gabrielle Vincent

POUR TOUTE LA FAMILLE (SANS 
EXCEPTION !) À PARTIR DE 6 ANS

En avant la musique  ! Sortez les trom-
pettes, envoyez la fanfare, Ernest et 
Célestine sont de retour et ça balance 
du tonnerre. Quel bonheur de retrou-
ver la petite souris la plus malicieuse et 
l’ours bougon le plus attachant qu’on 
puisse voir au cinéma pour une nou-
velle aventure en grand format, 10 ans 
pile poil après le premier opus. Il y avait 
bien eu en 2016 un programme com-
posé des courts-métrages créés pour 
la télévision, mais rien de comparable. 
Nous avons ici un vrai film d’animation 
concocté et pensé pour le cinéma avec 
un scénario remarquable, plein d’huma-
nité et d’humour, une bande-son qui dé-
pote et un univers visuel doux et poé-
tique comme on les aime. Après Le Petit 
Nicolas, après Le Pharaon, le sauvage et 
la princesse, le cinéma d’animation fran-
çais est une fois de plus à la fête ! Et les 
enfants, avec, évidemment !

C’est la fin de l’hiver, Ernest sort de son 
long sommeil et comme à son habitude, 
il est… ronchonchon. La raison  : il a 
beau retourner toute la maisonnée, il n’y 
a plus rien à se mettre sous la dent et 
un ours affamé, c’est loin d’être une par-
tie de plaisir, Célestine en sait quelque 
chose ! Qu’à cela ne tienne dit la petite 

souris, il suffit de retrouver leurs bonnes 
habitudes et de reprendre du service  : 
jouer de la musique et gagner quelque 
sous ! Mais patatras, voilà que le violon 
d’Ernest est cassé, et pas qu’un peu…
Une seule solution : aller trouver le fabri-
cant de violon, qui seul pourra le répa-
rer. Mais c’est qu’il n’habite pas tout à 
fait la porte à-côté : il tient boutique en 
Charabie. C’est loin la Charabie, et c’est 
le pays d’Ernest, qu’il a quitté il y a bien 
des années et qu’il ne semble pas fran-
chement impatient de retrouver…
Il faut dire que sous ses allures de pays 
bien sympathique et coloré où tous les 
ours semblent vivre en paix et en harmo-
nie, se cache en réalité un régime tout 
ce qu’il y a d’autoritaire… La devise de 
la Charabie  : « C’est comme ça et pas 
autrement »… tout un programme ! Un 

programme qui ne laisse bien entendu 
aucune place à la musique et traque 
tous les musiciens comme s’ils étaient 
des dangers publics !
Vous imaginez bien que la suite sera ro-
cambolesque et très animée pour nos 
deux amis, bien décidés à faire triom-
pher la folie douce, la poésie, la joie et 
ce précieux souffle de liberté sans les-
quels la vie perd toute sa saveur.
Réunir dans un même récit l’intelligence 
du propos (la liberté et ses privations, la 
résistance, la désobéissance civile) et la 
fantaisie d’une aventure pour toute la fa-
mille : le pari est relevé haut la patte !
Alors ne ratez surtout pas ce moment de 
bonheur, venez en famille, venez avec 
vos classes, avant les vacances, pen-
dant les vacances, avant les cadeaux, 
après la bûche…

Ernest     et Célestine
le Voyage en Charabie



VOTRE
PUBLICITÉ 

dans la gazette 
06 84 60 07 55

utopia.gazette@wanadoo.fr

YUKU ET LA FLEUR 
DE L’HIMALAYA

Film d’animaiton de Rémi DURIN 
et Arnaud DEMUYNCK 
Belgique / France / Suisse  2022  1h05
Conte musical pour les enfants 
à partir de 5/6 ans

Entre la fable et la comédie musicale, 
ponctué de chansons joyeuses bien ba-
lancées, Yuku et la fleur de l’Himalaya 
est une très jolie invitation à pousser les 
portes de l’imagination pour se perdre 
dans les méandres d’un grand livre de 
contes, quand les histoires prennent vie 
et se mettent en mouvement au rythme 
des devinettes. 
En haut des plus hautes montagnes de 
la Terre vit une plante qui se nourrit à la 
source de la lumière du soleil : la fleur de 
l’Himalaya. Yuku, une jeune souris futée, 
quitte sa famille pour partir à la recherche 
de cette fleur à la lumière éternelle et l’of-
frir à sa grand-mère, qui devra bientôt 
suivre la petite taupe aveugle dans les 
profondeurs de la Terre. Mais pour réus-
sir, il faut accomplir un très long voyage, 
semé d’obstacles. Mais Yuku a un allié : 

son ukulélé. Et un don que lui a transmis 
sa grand-mère pour se donner du cou-
rage en chantant à tue-tête, charmer 
ses ennemis et se faire des amis grâce 
à la poésie et le swing entraînant de ses 
chansons...

LE PHARAON, LE SAUVAGE 
ET LA PRINCESSE

Film d’animation de Michel OCELOT
France 2022 1h24
Pour les enfants à partir de 7 ans

Le grand (mais très vaillant) Michel Ocelot 
livre ici un film où l’on retrouve tout ce 
qu’on aime chez lui : des contes inspirés 
par ses lectures, la beauté à couper le 
souffle d’une animation au style inimitable 
et cet humour dont il ne se départit jamais. 
Ajoutez à cela une tonalité clairement 
féministe, un hommage à la diversité des 
cultures, un appel à la fraternité et à la 

connaissance… et vous avez, une fois de 
plus, une merveille de film animé.
Trois contes, trois époques, trois 
univers : une épopée de l’Égypte antique, 
une légende médiévale de l’Auvergne, 
une fantaisie du 18e siècle dans des 
costumes ottomans et des palais turcs. 
Nous sommes emportés dans des 
mondes magiques et contrastés, peuplés 
de dieux splendides, de tyrans révoltants, 
de justiciers réjouissants, d’amoureux 
astucieux, de princesses et de princes 
n’en faisant qu’à leur tête…



GROSSE COLÈRE 
& FANTAISIES
Programme de cinq petits films d’animation
France / Belgique 2021-2022 Durée totale : 42 mn

POUR LES ENFANTS À PARTIR DE 3 ANS
Tarif unique : 4,5 euros

Que ferions-nous sans notre imagination, sans nos pen-
sées, sans nos rêves qui nous donnent le pouvoir d’échap-
per aux monstres, de calmer nos colères ou de retrouver un 
être cher ? Grosse colère & fantaisies, ce sont cinq histoires 
très chouettes, entre espiègleries et émotions, qui nous dé-
montrent que les petits bonheurs découlent souvent simple-
ment de notre esprit et de toutes les inventions, de toutes les 
fantaisies dont il est capable !

Vague à l’âme (Cloé Coutel, 7 mn)
Tandis que son papa fait la sieste, une petite fille va jouer 
dans les dunes. Seule, elle s’ennuie et regarde passer un ber-
nard-l’ermite. Imitant l’étrange animal, elle se met à danser et 
découvre dans la joie une nouvelle liberté.

Grosse colère (Célia Tisserand et Arnaud Demuynck, 8 mn)
Robert a passé une très mauvaise journée. Il n’est pas de 
bonne humeur et en plus, son papa l’a envoyé dans sa 
chambre. Alors Robert sent tout à coup monter en lui une 
chose terrible : la colère…

Les Biscuits de mamy (Frits Standaert, 13 mn)
Basile a six ans et vient de perdre sa grand-mère. Il trouve 
qu’il n’a pas eu assez de temps pour lui dire au-revoir et les 
délicieux biscuits qu’ils faisaient ensemble lui manquent dé-
jà… Mais, le soir, son imagination va lui permettre de retrou-
ver sa mamy…

Quand j’avais peur du noir 
(Célia Tisserand et Arnaud Demuynck, 8 mn)
Robert n’aime pas monter se coucher car il croit qu’il y a 
des monstres dans le placard de sa chambre. Sa maman 
laisse la lumière allumée, mais ça ne marche pas toujours… 
Heureusement Robert peut compter sur l’aide de son nou-
nours…

La Trop petite cabane (Hugo Frassetto, 6 mn)
Papy met le dernier clou à une jolie petite cabane qu’il a 
construite pour son petit-fils. Mais le gamin la trouve juste-
ment un peu trop petite, et puis… il y a un ver dans la ca-
bane ! Mais papy va trouver une solution…

NOËL AVEC LES 
FRÈRES KOALAS
Film d’animation de Tobias FOURACRE
Australie 2022 45 mn Version française

POUR LES ENFANTS À PARTIR DE 3 ANS
Tarif unique : 4,5 euros

Les frères Koalas, ce sont Frank et Buster. Ils sont aussi dif-
férents qu’inséparables ! Frank est l’aîné, c’est le cerveau, il 
aborde les problèmes de manière très réfléchie, très pragma-
tique. Buster, le cadet, est généreux et attentionné mais aussi 
beaucoup plus tête en l’air. On peut dire qu’ils sont parfaite-
ment complémentaires et que les deux font la paire…
Cette année, Noël sera inoubliable dans le désert australien : 
les frères ont décidé d’inviter tous ceux qu’ils aiment, même 
Penny, la petite pingouine qui vit en Antarctique ! Mais celle-
ci se blesse l’aile avant de partir… Qu’à cela ne tienne, les 
frères Koalas décident de traverser l’océan à bord de leur 
avion pour partir à sa recherche sur la banquise.
Pendant ce temps, leurs amis, emmenés par Ned le jeune 
wombat et Mitzi la petite opossum, finalisent les préparatifs 
de la grande fête, ce qui ne se fera pas sans quelques rebon-
dissements !



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



STELLA EST AMOUREUSE

Sylvie VERHEYDE
France 2022 1h50
avec Flavie Delangle, Marina Foïs, 
Benjamin Biolay, Louise Malek…
Scénario de Sylvie Verheyde 
et William Wayole

Premier été sans les parents. Vacances 
en Italie avec les copines. Le soleil, la 
plage, les ragazzi, le rêve. Mais le temps 
passe plus vite au mois d’août, c’est 
bien connu. La rentrée arrive et c’est 
l’année où Stella doit passer le bac. Elle 
fréquente un lycée dans un quartier hup-
pé de Paris qui correspond peu à son 
milieu familial : elle a toujours vécu dans 
le bar tabac de ses parents, plutôt popu. 
Nous sommes en 1985, une époque où 
la mixité sociale dans les établissements 
scolaires était sans doute plus en vogue 
qu’elle ne l’est actuellement.
Toujours est-il que pour Stella (Flavie 
Delangle, belle découverte), le retour à la 
réalité est rude, et pas forcément faciles 
ses retrouvailles avec sa mère, qui tient 

seule le bar depuis que le paternel est 
parti avec une autre, plus jeune. La mère, 
c’est la formidable Marina Foïs, dans sa 
veine drôle et attachante, qui porte à la 
perfection l’humour chaleureux du film.
Stella se replonge dans les études avec 
ce qu’il faut de constance pour se mettre 
en position de décrocher ce bac qui peut 
décider de son avenir. Plutôt mourir que 
de reprendre le troquet de ses parents ! 
Alors elle bûche à peu près conscien-
cieusement… jusqu’à ce que le chant 
des sirènes de la nuit viennent chatouil-
ler ses jeunes oreilles et l’attirer dans ces 
lieux magiques que sont les boîtes de 
nuit parisiennes. C’est dans la célèbre 
boîte Les Bains douches qu’elle va as-
souvir de nouveaux désirs, de nouvelles 
envies, et qu’elle va perdre toute volonté 
d’étudier, tout engagement dans le par-
cours d’obstacles jusqu’à ce foutu bac-
calauréat.

Stella est amoureuse est une comédie 
subtile, sensiblement autobiographique, 

que la réalisatrice dédie à sa mère et 
ce n’est pas étonnant. Sylvie Verheide 
avait réalisé un premier Stella en 2008, 
où l’on découvrait le personnage à son 
entrée en 6e. Il n’est pas du tout néces-
saire d’avoir vu ce premier film pour 
suivre notre Stella dans un tout autre 
moment de sa vie, mais ce qui est pal-
pable et très convaincant dans ce Stella 
est amoureuse, c’est que la réalisatrice 
a développé une longue complicité avec 
son personnage, qu’elle le connaît sous 
toutes ses coutures et qu’elle a mû-
ri la manière idéale de nous faire parta-
ger ses sentiments, ses élans, ses erre-
ments. Le film est fluide, plein de vitalité, 
avance au rythme de ses personnages et 
nous entraîne sur leurs pas, nous place à 
juste distance, ni trop près, ni trop loin, 
ni en retard, ni en avance, pile poil où il 
faut. Et si le récit est solidement ancré 
dans son époque, le propos est univer-
sel et trouvera un écho immédiat chez 
les spectateurs d’aujourd’hui, jeunes et 
moins jeunes.





Écrit et réalisé par Marie KREUTZER
Autriche 2022 1h53 VOSTF
avec Vicky Krieps, Florian Teichtmeister, 
Katharina Lorentz, Jeanne Werner…

Vienne, Noël 1877. L’impératrice 
Elisabeth d’Autriche s’apprête à fê-
ter son 40e anniversaire. Elle demande 
à ses servantes de serrer encore plus 
fort les lacets de son corset, et retient 
son souffle afin que son corps se sou-
mette aux courbes de l’oppressant ac-
cessoire. De l’extérieur, on ne verra que 
la délicatesse de sa taille menue, sa sil-
houette presque juvénile, son pas léger. 
Sous les taffetas, la fourrure et les ru-
bans de ses parures, nul ne pourra per-
cevoir ni le corps malmené, ni le feu 
qui bouillonne. Quarante ans, c’est un 
âge auquel la plupart des femmes du 
peuple de son Empire n’accèdent pas, 
parce qu’elles succombent avant en 
couche, de maladie ou d’épuisement. 
Quarante ans, c’est à l’époque un âge 
avancé et l’impératrice se plie à un ré-
gime strict et contraignant pour gar-
der la ligne et rester à jamais la jeune et 
belle épouse de François Joseph 1er  : 
des exercices physiques réguliers, le 
jeûne, une pesée quotidienne et un sui-
vi à la loupe de l’évolution de son tour 
de taille. Car la cour l’observe et la cour 
est sans pitié : déjà le diktat des appa-
rences, de la norme, des conventions. 
Les chuchotements au détour d’un cou-

loir, les rumeurs derrière l’étal du mar-
chand, les ragots, les commères, les on-
dit, déjà les gala, les voici. Sissi se pliait 
jusqu’alors aux exigences de son rang… 
Mais Elisabeth étouffe, n’en peut plus de 
cette vie de faux semblants. Même son 
rôle de mère, jadis l’une de ses rares 
prérogatives, aujourd’hui lui échappe  : 
ses enfants ont grandi et endossent à la 
perfection le rôle que leur lignée impose. 
La fantaisie de l’enfance est morte, ne 
reste que le sérieux rigide et froid du 
monde adulte.
Alors pour se sentir vivante, Elisabeth 
se confronte à la nature, éprouvant dans 
un rapport presque charnel avec les élé-
ments les pulsions qui ont disparu de 
son existence : les escapades au galop 
à travers la campagne, les bains dans 
les eaux vivifiantes d’un lac, la compa-
gnies de ses chiens…
Et quand la conversation avec l’Em-
pereur son mari devient trop piquante, 
trop distante, trop blessante, elle s’en va 
à l’asile rechercher dans le regard des 
fous un peu de cette humanité qui fait 
tant défaut à son horizon. Peu à peu 
Sissi l’impératrice va se dissoudre dans 
Elisabeth, une femme de son époque 
en quête de liberté, et c’est cette lutte, 
cette conquête, cette renaissance que 
raconte Corsage.

Il y beaucoup de beauté dans chaque 
plan du film. Une délicatesse du re-

gard, un sens du détail, une façon brute 
et presque crue de saisir la lumière qui 
s’évanouit sur un grain de peau, sur une 
pièce d’étoffe ou un panneau de bois… 
Cette maîtrise visuelle pourrait amener 
de la distance, elle va tendre au contraire 
vers une quête superbe d’authenticité. 
Et c’est tout naturellement que la caméra 
se tourne, comme aimantée, vers Vicky 
Krieps, qui n’en finit décidément pas de 
nous épater par son talent, mélange de 
feu et de glace. On pense à Meryl Streep 
pour l’ambivalence des sentiments que 
fait naître chez nous l’interprétation de 
son personnage. Tellement touchante et 
en même temps despotique, enfant gâ-
tée égocentrique et névrosée. Le film ra-
conte aussi par touches subtiles le gron-
dement de l’Histoire dans cette Europe 
qui, bientôt, va exploser : le murmure du 
chaos à venir hante déjà les recoins feu-
trés des majestueux palais viennois… 

Moins primesautier, plus tourmenté que 
le Marie-Antoinette de Sofia Coppola 
avec lequel il partage quelques traits 
communs (les anachronismes, le choix 
de la bande son), Corsage est d’une mo-
dernité percutante dans ce qu’il raconte 
de la superficialité des vies de pouvoir 
et de paraître. Il parvient même avec au-
dace à incarner le cinglant « désormais 
on se lève et on se casse »… et tout cela 
dans un équilibre parfait.

Corsage





HARKA
Écrit et réalisé par Lofty NATHAN
Tunisie 2022 1h22 VOSTF
avec Adam Bessa, Salima Maatoug, 
Ikbal Harbi, Najib Allagui…

Le film est d’abord la révélation d’un 
acteur  : Adam Bessa. Un visage inou-
bliable, fauve, comme sculpté dans les 
reliefs des terres ancestrales d’Afrique 
du Nord. Un regard noir et perçant qui 
vient frapper de plein fouet la lumière du 
soleil tunisien. Une étoile montante et 
brillante donc, à l’image de cette nou-
velle génération de cinéastes venus (ou 
originaires) du Maghreb qui nous en-
chantent avec des films solaires, enga-
gés et courageux, reflets de l’Histoire ré-
cente de leurs pays.

Ali, le jeune héros de Harka, mène une 
existence faite de débrouilles, en ven-

dant de l’essence de contrebande au 
marché noir ou au bord des routes, dans 
les quartiers de la ville de Sidi Bouzid en 
Tunisie. Le peu d’argent qu’il gagne, il le 
planque dans une maison à l’abandon 
car Ali a un projet. Il veut partir pour s’ar-
racher de sa condition entièrement tour-
née vers la rue, sans autre avenir que le 
jour suivant. Un exil quoi qu’il en coûte, 
pour s’extraire de la misère étouffante, 
de la corruption (notamment policière) 
encore trop présente, qui gangrènent 
une partie de son pays et étouffent son 
quotidien.
Dix ans après les espoirs du Printemps 
Arabe, pour lui les promesses de la ré-
volution sont hors d’atteinte. Il le sait, 
il le vit. Alors il s’accroche à cet espoir, 
qui n’en est pas un, pour ne pas som-
brer dans la dépression ou se résigner 
à son sort, comme ce grand frère parti 
sur la côte, à Hammamet, pour travail-
ler comme serveur auprès d’une riche 
clientèle européenne.
Mais quand survient brutalement la mort 
de son père malade, cela bouleverse les 
plans du jeune homme. Ali se retrouve 
tout à coup seul à devoir s’occuper de 
ses deux sœurs cadettes, livrées à elles-

mêmes dans une maison familiale dont 
on menace de les expulser. Face à cette 
soudaine responsabilité et aux injustices 
à répétition auxquelles il est confronté, 
face à l’indifférence de la société et à 
l’incapacité pour lui de trouver des solu-
tions, Ali épuisé, craque et s’éveille à la 
colère, la révolte.

« Harka » a deux significations en arabe. 
La première est «  brûler  ». Et l’histoire 
d’Ali s’inspire de Mohamed Bouazizi, 
dont l’acte d’auto-immolation, à Sidi 
Bouzid justement, a été l’un des cataly-
seurs du Printemps Arabe en Tunisie… 
La seconde, en argot tunisien, désigne 
un migrant qui traverse illégalement la 
Méditerranée.
Tourné en décors naturels,  Harka  dé-
peint le quotidien sans espoir d’une jeu-
nesse désemparée. Une génération qui, 
plus de dix ans après la révolution, es-
saie toujours de se faire entendre. Ce 
film, d’une grande maîtrise formelle, 
en est le témoignage précieux et né-
cessaire. Un appel bouleversant au ré-
veil des consciences dont le cinéma se 
fait, encore une fois, la plus belle des 
chambres d’écho.





COMA
Écrit et réalisé par Bertrand BONELLO
France 2022 1h20
avec Louise Labèque, Julia Faure et 
les voix de Gaspard Ulliel, Louis Garrel, 
Anaïs Demoustier, Vincent Lacoste, 
Laetitia Casta…

Le principe de Coma est au cinéma ce 
que l’étude est à la peinture : un ouvrage 
destiné à chercher la meilleure façon de 
représenter un sujet. Le sujet, en l’occur-
rence, c’est la jeunesse. Le film s’ouvre 
sur la lecture saisissante d’une lettre que 
le cinéaste Bertrand Bonello écrit à sa 
fille adolescente : une puissante décla-
ration d’amour et d’espoir qui, à travers 
elle, s’adresse à toute une génération 
plongée dans une époque résolument 
trouble. À la question de la culpabili-
té de transmettre un monde malade, 
Bertrand Bonello répond par cette ten-
tative filmique de s’introduire littérale-
ment dans la psyché d’une jeune femme 
de son temps et d’explorer sa manière 
de regarder le monde. Il adopte pour 
ce faire une forme ouverte et libre, à la 
manière d’un artisan, convoquant diffé-
rents dispositifs (fiction, animation, dou-
blage…) et utilisant différents registres 
d’images (archives, téléphone portable, 

etc.). S’il peut paraître déconcertant de 
prime abord, le film dégage vite un véri-
table plaisir de créer et invente des pro-
cédés narratifs et graphiques extrême-
ment fascinants. Un portrait inclassable 
et ultra contemporain d’une génération 
qui peut encore tout faire basculer.

Coma a été conçu et autoproduit en 
plein milieu de la pandémie. Nous sui-
vons les journées sans rythme d’une 
adolescente confinée dans sa chambre, 
qui appréhende le monde essentielle-
ment à travers les écrans. Elle suit en 
particulier les vidéos, entre parodie et 
effroi, d’une mystérieuse youtubeuse 
nommée Patricia Coma, dont le champ 
couvre autant les préceptes de bien-être 
façon développement personnel grin-
çant que les bulletins météo apocalyp-
tiques annonçant sur le territoire des 
températures de plus de soixante de-
grés. Prostrée sur son lit, l’adolescente 
zappe vers des conversations de groupe 
avec ses amies où chacune s’épanche 
sur ses désirs et ses fascinations mor-
bides pour les serial-killers. Drôle de 
monde que Bonello filme avec un sa-
voureux plaisir de l’exagération. Et puis 
il y a ces moments plus intimes où notre 
jeune femme confie son envie de vivre 
une histoire d’amour que personne ne 
jugera. Ceux où elle imagine des per-
sonnages de Barbie et Ken qui s’ani-
ment en stop-motion dans le fond de sa 
chambre autour de conversations tout 
droit sorties d’une sitcom décadente. 
Ou encore ce rêve où elle erre perdue 

dans le purgatoire d’une forêt filmée en 
nuit américaine et où elle rencontre « en 
vrai » sa youtubeuse vénérée…
Jonglant entre dérision et gravité, 
Bertrand Bonello mélange les percep-
tions hétérogènes et les envies contra-
dictoires d’une jeunesse au bord de la 
catatonie. Symbole de cet état, le jeu 
vendu par Patricia Coma sur son site in-
ternet sous le nom de « Révélateur » : une 
petite boite de quatre blocs de couleurs 
différentes qui s’allument tour à tour et 
soumettent à notre mémoire des enchaî-
nements de plus en plus complexes à 
reproduire. Sauf qu’ici, impossible de 
perdre : le joueur trouve toujours la solu-
tion, même dans les suites les plus im-
probables à mémoriser. Absurdité d’un 
monde sans issue, auquel nous ne pou-
vons même plus opposer l’humanité de 
nos failles. Cette jeunesse saura-t-elle 
affirmer la liberté de ses choix et conju-
rer la prédestination qui l’enserre ?

Grâce à des procédés créatifs très libres, 
Coma propose une approche étonnante 
de l’identité pluridimensionnelle d’une 
génération déjà propulsée dans l’ubi-
quité du métavers. Désastre écolo-
gique, inégalités, terrorisme  : alors que 
tout semble s’effondrer, Bonello scrute 
avec humour et poésie les lignes de fuite 
de la jeunesse, son besoin de romance, 
sa soif de liberté. Jusque dans son épi-
logue vertigineux, Coma exprime une foi 
sincère dans la capacité de la généra-
tion émergente à investir politiquement 
le monde et à tracer son chemin.



TROIS NUITS PAR SEMAINE

Florent GOÜELOU
France 2022 1h43
avec Pablo Pauly, Romain Eck, 
Hafsia Herzi, Harald Marlot…
Scénario de Florent Gouëlou 
avec la collaboration de 
Raphaëlle Valbrune-Desplechin

Retirer sa robe. Puis son soutien-gorge 
rembourré. Ses fausses hanches qui 
donnent une silhouette galbée. Enlever 
délicatement sa perruque, arracher ses 
faux-ongles. Décoller les faux-cils, dou-
cement, et se savonner pour faire dispa-
raître tout ce maquillage, ces paillettes… 
Voilà le rituel de Cookie Kunty pour rede-
venir Quentin. Un monde avec ses codes, 
tout un savoir-faire. Tout un monde à dé-
couvrir pour Baptiste…
Baptiste, 29 ans, photographe pendant 
son temps libre, en couple depuis des 
années avec Samia qui est étudiante en 
médecine. On sent de la tendresse, un 
reste d’amour entre ces deux-là, mis à 
rude épreuve par le quotidien, l’emploi 
du temps de Samia qui passe souvent en 
coup de vent à leur appartement. C’est 
sans doute pour cela, passer un peu de 
temps avec elle, que Baptiste décide 
de l’accompagner, armé de son appa-
reil photo, à une permanence de rue, où 
les jeunes médecins font du dépistage 
pour les habitués de la vie nocturne, dont 
quelques drag queens. C’est donc à tra-
vers son appareil photo qu’il découvre 

Cookie pour la première fois. Ses che-
veux blonds platines, ses yeux de biches 
dessinés à grand renfort de maquillage, 
sa bouche pulpeuse rehaussée de rouge, 
son corps emmitouflé dans sa veste 
léopard et sa voix. Grave, suave et qui 
semble l’attirer comme un aimant…
Grâce à elle, et à toutes les autres filles 
qu’il va rencontrer et suivre, Baptiste 
s’arrache petit à petit de sa vie normée. 
Il s’autorise enfin à se réinventer, à deve-
nir plus contrasté qu’il ne se le permettait 
jusqu’à présent. C’est d’ailleurs tout ce 
que Samia lui souhaitait, mais il aura fallu 
ce nouveau monde pour y parvenir…
Vient aussi, inévitablement, l’envers du 
décor. La fatigue des corps, le contraste 
entre la magie de la scène et le mo-
ment où il est temps d’enlever le cos-
tume, donnant le sentiment de voir peler 
une banane. Pour le réalisateur, Florent 
Goüelou, c’est donner «  l’idée que sous 
le corps de cette créature féminine se 
tient caché le corps d’un jeune homme. 
Comme une statue qui s’extrairait d’un 
bloc de marbre. »

Trois nuits par semaine nous entraîne 
ainsi dans cet univers fascinant grâce à 
des acteurs et à une partie de l’équipe 
technique issue de la communauté drag 
et nous donne à voir une magnifique his-
toire entre deux personnes qui, au final, 
ne tiennent pas vraiment compte de la 
supposée importance de l’apparence.

Avant-première jeudi 
1er décembre à 20h30 
dans le cadre de Ze Festival 
organisé par l’association 
Polychrome. Présentation 
et discussion après le film 
animé en collaboration avec 
La Langouste à Bretelle et 
le centre LGBT+ Vaucluse.

JOYLAND
Saim SADIQ 
Pakistan 2022 2h06 VOSTF 

Festival de Cannes 2022 
Prix du jury Un certain regard 
et Queer palm.

À Lahore, Haider et son épouse co-
habitent avec la famille de son frère 
au grand complet. Dans cette mai-
son où chacun vit sous le regard 
des autres, Haider est prié de trou-
ver un emploi et de devenir père. Le 
jour où il déniche un petit boulot dans 
un cabaret, il tombe sous le charme 
de Biba, danseuse sensuelle et ma-
gnétique. Alors que des sentiments 
naissent, Haider se retrouve écartelé 
entre les injonctions qui pèsent sur lui 
et l’irrésistible appel de la liberté.
Joyland s’attache à «  déromanti-
ser  » un récit initiatique et se pré-
sente comme un hommage à toutes 
les femmes, à tous les hommes, et 
à tous les transgenres qui paient de 
leur vie le poids du patriarcat. Le film 
célèbre aussi le désir qui tisse des 
liens inattendus et l’amour qui les 
immortalise. En fin de compte, c’est 
surtout un message d’amour adressé 
à ma patrie. (Saim Sadiq)

L’association Polychrome, promeut la 
culture sous toutes ses formes par ou 
pour les personnes Lesbiennes, Gays, 
Bi ou Trans en s’ouvrant sur l’en-
semble de la société et, par là-même, 
diffuser l’identité positive et assumée 
de l’homosexualité et des questions 
de genres. lgbt.zefestival.fr



Écrit et réalisé par 
Christophe HONORÉ
France 2022 2h02
avec Paul Kircher, Vincent Lacoste, 
Juliette Binoche, Erwan Kepoa Falé…

«  Notre vie d’avant est finie  : si c’est 
comme ça, je veux tout changer. » Ces 
paroles, ce sont celles de Lucas, 17 
ans, adressées à sa mère et à son frère. 
Des mots de rage, de colère, des mots 
de désespoir aussi, prononcés par un 
adolescent précipité dans la phase la 
plus douloureuse de sa vie, dont le film 
de Christophe Honoré rend admirable-
ment compte. L’adolescence, dit-on, 
est la période où s’affirment des identi-
tés. Celle de Lucas aura la particularité 
d’être marquée par une perte tragique, 
la mort accidentelle de son père, qui 
va générer en lui une myriade de senti-
ments aussi violents que contradictoires. 
L’histoire de Lucas, c’est l’histoire d’un 
grand bouleversement ressenti au plus 
profond de son être. Et si Christophe 
Honoré la rend si vibrante, c’est sans 
doute parce qu’elle est directement ins-
pirée de la sienne. C’est surtout parce 
que le cinéaste sait tenir sa caméra 
au plus près des affects de Lucas, en 
adopter les courbes et les revirements 
pour restituer avec complexité le che-
min d’un jeune homme en quête de lui-
même. C’est enfin parce qu’il en confie 
le rôle à un gamin épatant, Paul Kircher, 
troublant de vérité, tour à tour sen-

sible et impétueux, agaçant et curieux.

Lucas est interne dans un lycée de 
Chambéry et rentre à la maison les 
week-ends, dans un petit village de la 
vallée de la Maurienne, où sa mère est 
institutrice et son père prothésiste den-
taire. Il mène une scolarité moyenne et 
sans enthousiasme, compensée par la 
relation intense qu’il entretient avec son 
ami d’internat Oscar. Un soir, son grand 
frère Quentin vient le chercher au foyer 
et lui annonce que son père vient d’avoir 
un accident de voiture. Sur le chemin, 
Lucas commence à comprendre. Tout 
est déjà terminé : son père est mort.
Sans arme face à un tel séisme, Lucas 
fait bonne figure, salue poliment la fa-
mille déjà rassemblée, console sa mère 
effondrée (Juliette Binoche, boulever-
sante)… Mais à l’intérieur, tout bouil-
lonne et ce n’est qu’une fois seul dans 
sa chambre que Lucas laisse tout explo-
ser. Une crise puissante qui augure des 
états émotionnels, entre colère et abat-
tement, qui vont rythmer ses jours à ve-
nir. Surtout, Lucas ne se départit pas 
d’une conversation qu’il avait eue avec 
son père en voiture quelques temps au-
paravant, au cours de laquelle ce der-
nier s’était confié à lui pour l’encourager 
à bien travailler au lycée et à se donner 
les moyens de devenir celui qu’il vou-
lait. Lucas avait soudain perçu l’amer-
tume de quelqu’un qui, sans pourtant 
connaître d’échecs, n’avait peut-être 

pas réussi à mener sa vie comme il l’au-
rait désiré et dont l’ambition ne se résu-
mait pas à devenir prothésiste dentaire.
Une fois les obsèques passées, Quentin 
(exceptionnel Vincent Lacoste, tignasse 
blonde et mine boudeuse), étudiant en 
Art, propose à Lucas de venir passer 
quelques jours chez lui à Paris. Et ce se-
ra là la découverte d’un nouveau monde 
qui va fournir à Lucas une grande bouf-
fée d’oxygène. Il se nouera en particu-
lier d’amitié avec Lilio (très beau per-
sonnage, magnifiquement interprété 
par Erwan Kepoa Falé), colocataire de 
Quentin et homosexuel comme Lucas, 
qui va le prendre sous son aile et l’ini-
tier à une vie d’adulte avec beaucoup 
de soin, toujours conscient de l’écart de 
maturité qui existe entre eux.

Christophe Honoré suit avec beau-
coup de sensibilité et un bel élan roma-
nesque les hauts et les bas du parcours 
de Lucas. Dans la lignée de Plaire, ai-
mer et courir vite (un de ses plus beaux 
films), le cinéaste creuse dans une ma-
tière autobiographique que son cinéma, 
vif et sincère, sait rendre poignante. On 
a longtemps associé Honoré à une cer-
taine mélancolie. Si c’est vrai, il faut y 
ajouter quelque chose de lumineux, la 
conviction que la vie se doit toujours 
d’aller puiser dans la beauté des ren-
contres et la richesse des gens qui nous 
entourent.

LE LYCÉENLE LYCÉEN



RIPOSTE FÉMINISTE

Film de Marie PERENNÈS 
et Simon DEPARDON
France 2022 1h27
avec la voix de Marina Foïs…
Jusqu’au 29/11 puis une 
seule séance par semaine

Depuis 2019, on voit fleurir sur les murs 
des villes, sur un principe simplissime, 
une succession de feuilles blanches, 
chacune porteuse d’une lettre capitale, 
noire, épaisse, visible, tracée à la main, 
de façon à former des phrases, des ana-
thèmes ou des slogans, courts, incisifs, 
percutants. Leur point commun  : ces 
message simples, concis, d’une clar-
té lumineuse, sont l’expression exclu-
sivement féminine de la colère face au 
sexisme en propos ou en actes, aux fémi-
nicides, aux violences faites aux femme. 
Une manière pour les « colleuses » d’af-
firmer, en substance, que si « le sexisme 
est partout, elles aussi ».
Marie Perennès et Simon Depardon sont 
partis à la rencontre de ces activistes qui, 
presque sans se concerter, écument les 
quatre coins de la France, dont elles ta-
pissent nuitamment les rues de leurs 
messages pertinents autant qu’imper-
tinents. De Paris au Havre, d’Amiens à 
Compiègne en passant par Montpellier, 
les cinéastes s’effacent discrètement 
derrière les collectifs – elles sont cinq 
ici, parfois deux, là des dizaines… Ils fil-
ment les maraudes, plus ou moins dan-

gereuses, mais surtout prennent le temps 
de les faire parler et de les écouter. À la 
terrasse d’un bistrot, dans l’apparte-
ment d’une activiste, dans un local où 
se formulent les messages à venir, où 
se brassent les seaux de colle et où se 
peignent les lettres, en confiance, elles 
décrivent chacune un parcours person-
nel qui les a conduites à un militantisme 
auquel aucune d’entre elles n’était vrai-
ment préparée et qui leur a donné une 
confiance, un élan irrépressibles. Qu’elles 
soient petite bourgeoise choyée par la 
vie, à la rue, mère célibataire, mariée, étu-
diante… la chaleur du groupe qu’elles se 
sont trouvé leur donne une énergie que 
le film rend communicative. À la violence 
mortifère du patriarcat contre lequel elles 
se sont réunies, elles répondent par une 
lutte qui, pour être grave et infiniment sé-
rieuse, ne se mène pas moins avec vi-
gueur et allégresse.
Aux colleuses, ce film choral n’appren-
dra sans doute pas grand chose – mais 
il contribuera utilement à renforcer le lien 
invisible qui relie les militantes entre elles. 
Aux autres, il fournira des pistes de ré-
flexion. Se parler, s’écouter, se com-
prendre  : c’est tout l’enjeu de Riposte 
féministe, un film de combat pour les 
femmes et pour les hommes, honnête, 
franc, qui donne furieusement envie d’al-
ler touiller le fond d’un seau de colle pour 
badigeonner les murs des villes de slo-
gans féministes rageurs.

Les Amis 
du Monde diplomatique

Samedi 19 novembre à 16h00
au Fenouil à vapeur

145 rue Carreterie à Avignon.

Un pognon de dingue, 
mais pour qui ? L’argent 
magique de la pandémie.

Une conférence débat 
avec Maxime Combes.

Économiste de formation, il tra-
vaille sur la mondialisation et le 

réchauffement climatique, contribue 
au magazine en ligne Basta ! Auteur 
entre autres de Un pognon de dingue 
mais pour qui ? L’argent magique de 

la pandémie.

Contact des Amis du monde 
diplomatique :  06 12 92 90 64



Ali ASGARI
Iran 2022 1h26 VOSTF
avec Sadaf Asgari, Ghazal Shojaei, 
Babak Karimi, Amirezza Ranjbaran…
Scénario d’Ali Asgari 
et Alireza Khatami

Fereshteh, une jeune étudiante, vit seule 
avec son bébé dans un petit apparte-
ment à Téhéran. Ses parents – qui ne 
savent pas qu’ils sont grands-parents ! – 
lui téléphonent et s’invitent à dormir 
chez elle afin de visiter une cousine.
Paniquée, la jeune femme va parcou-
rir la ville de long en large pour trou-
ver quelqu’un chez qui laisser son en-
fant pour la nuit, et garder le secret de 
sa maternité. Mais l’anonymat de la ca-
pitale, qui protégeait la jeune femme de 
cette inavouable naissance, se retourne 
contre elle  : pas de solidarité, chacun 
essaie de s’en sortir de son côté, acca-
blé par la crise financière, les conditions 

de logements précaires, les injonc-
tions sociales et les lois d’un gouver-
nement archaïque et cruel. Ses voisins 
se défilent, le père de l’enfant ne peut 
rien pour elle, les institutions menacent. 
Seule son amie de l’université qui lui 
reste fidèle et l’enfant qu’elle serre très 
fort dans ses bras lui donnent le courage 
de se confronter à la suspicion de mau-
vaise fille qui la condamne à l’errance.
La caméra subjective nous plonge dans 
la peau de Fereshteh, nous sommes ses 
yeux, son souffle, ses peurs et ses es-
poirs. Le rythme est nerveux, les situa-
tions tendues, le dénouement imprévi-
sible.
Juste une nuit, c’est parfois le temps 
qu’il faut pour prendre une décision.

Le périple nocturne de Fereshteh se ca-
ractérise par un déplacement concen-
trique, qui épuise toutes les solutions 
pour n’en retenir qu’une seule. Dans 

sa situation, pouvoir aimer son enfant 
en paix, c’est avoir la force de casser 
les cercles vicieux de la honte et de la 
culpabilité. Cette pugnacité dans la lutte, 
c’est le résultat d’une vie humiliée pour 
le simple fait d’être née femme, et c’est 
la situation d’une jeunesse féminine ira-
nienne fatiguée des injonctions autori-
taires du patriarcat  : le film reflète ainsi 
une actualité politique qui nous annonce 
que la révolution sera féminine ou ne se-
ra pas – et nous prouve une nouvelle fois 
que la vitalité du cinéma iranien est aus-
si bien formelle que sociale et politique.
Ali Asgari porte l’étendard d’un cinéma 
libre et lucide, et ce qui le couronne à 
nos yeux pourrait bien le condamner 
dans son pays, comme sont condamnés 
ses illustres collègues Jafar Panahi (dont 
le nouveau et magnifique film, Aucun 
ours, sort dans la foulée de Juste une 
nuit), Mohammad Rasoulof et Mostafa 
Al Ahmad, actuellement emprisonnés 
pour le simple fait d’être des témoins 
de leur temps. Alors ne laissez pas pas-
ser Juste une nuit, ne laissez pas passer 
Aucun ours, ne laissez pas passer ces 
films qui démontrent que le cinéma est 
essentiel.

JUSTE UNE NUIT



(MAIXABEL)

Icíar BOLLAÍN
Espagne 2021 1h55 VOSTF
avec Blanca Portillo, Luis Tosar, 
Maria Cerezuela, Urko Olazabal…
Scénario d’Isa Campo et Icíar Bollaín

Le monde n’en finit pas d’être à feu et 
à sang, ici on termine à peine les pro-
cès des attentats, la guerre en Ukraine 
ravage durablement les corps et les 
cœurs… Chaque jour nous parviennent 
les images de peuples qui se déchirent…
Dans ce contexte, le film magni-
fique d’Icíar Bollaín prend une réso-
nance particulière. Après les procès, 
les condamnations, l’incarcération… 
Que se passe-t-il  ? Une résilience est-
elle possible ? Un dialogue peut-il s’éta-
blir entre l’auteur d’un crime et ceux qui 
en ont souffert  ?… Comment mettre 
un terme à l’infernal engrenage de la 
haine et du désir de vengeance ? Y a-
t-il la moindre ouverture vers le repen-
tir pour le bourreau, et la victime peut-
elle sortir de son statut de victime pour 
devenir acteur lucide de sa propre tra-
gédie ?… L’humain est-il capable d’évo-
lution  ? Comment faire pour que le 

venin de la haine ne continue indéfini-
ment à ronger les esprits et les cœurs ?

On se souvient des attentats de l’ETA… 
De 2011 à 2012, le gouvernement es-
pagnol a rendu possible des rencontres 
entre les détenus et leurs victimes… Sur 
les 600 membres de l’ETA emprisonnés, 
une vingtaine seulement ont accepté 
l’accord. Peu de victimes ont accepté 
de leur côté.
De telles tentatives ont eu lieu en Afrique 
du Sud, au Rwanda, en Colombie, etc.
La veuve de Juan Mari Jaurégui, 
Maixabel Lasa, fait partie de celles qui 
ont accepté de rencontrer les auteurs 
d’attentats et elle accepte que ce soit, 
en l’occurrence, celui-là même qui a tué 
son époux.
Superbe, Blanca Portillo porte le per-
sonnage de cette femme qui n’accepte 
pas que la douleur mutile son humanité, 
fidèle à sa foi dans l’être humain et à la 
possibilité d’évolution de la société pour 
laquelle elle a toujours milité, refusant 
que ses idéaux soient brisés par le geste 
d’un seul  : comprendre l’autre, l’écou-
ter, surmonter son ressentiment pour 
concéder à celui qui est la cause de sa 
souffrance qu’il reste un être humain 

malgré tout. Une fois que les armes et 
les passions se sont tues, il arrive qu’on 
relativise et réalise les piètres raisons 
qui les ont motivées : les guerres appa-
raissent dans toute leur absurde hor-
reur… Ne restent alors que de pauvres 
humains cassés qui, parfois, prennent 
conscience des limites de ce qui les a 
fait agir.
Condamné à 390 ans de prison, Ibon, 
grand gaillard au visage sombre, après 
de nombreux échanges avec Maixabel, 
vient, avec une émotion visible mais 
contenue, déposer une gerbe de fleurs 
sur la tombe de sa victime… Est-il tou-
jours le même que celui qui a tué pour 
une cause à laquelle il croyait  au mo-
ment de son acte  ? «  Ces gens vont 
un jour sortir de prison, ils vont revenir 
dans la société, il vaut mieux qu’ils aient 
changé et réintègrent la société en ayant 
pris conscience de ce que leurs actes 
ont provoqué de souffrance et d’hor-
reur »… disait Maixabel Lasa.

Le film a eu un énorme succès en 
Espagne. Certains ne croient pas en ce 
processus de confrontation, à la possi-
bilité d’évolution, ni à la sincérité des re-
pentirs… D’autres croient qu’il n’y a pas 
d’évolution possible sans que les uns 
et les autres s’interrogent, essaient de 
comprendre, écoutent… Le film plaide 
pour ceux-là, car il faut une bonne dose 
de lucidité et de courage pour avancer à 
contre-courant du flot de haine qui nous 
tombe dessus chaque jour.

LES REPENTIS



Émilie FRÈCHE
France 2022 1h38
avec Benjamin Lavernhe, Julia 
Piaton, Youssouf Gueye, Catherine 
Hiegel, Bruno Todeschini…
Scénario d’Émilie Frèche 
et Gaëlle Macé

On vit tous un peu comme David  : les 
yeux baissés, histoire de se protéger 
face aux choses trop lourdes qui nous 
entourent, sur lesquelles on pense ne 
pas avoir de prise à notre petit niveau… 
Kiné à Briançon, David partage sa vie 
entre son cabinet, sa nouvelle vie de fa-
mille avec Gabrielle, mère de deux ga-
mins, qui a quitté son mari et Marseille 
pour le rejoindre, et ses escalades de fin 
de semaine, encordé à son flic de pote 
Vincent (nobody's perfect), sur les verti-
gineuses parois alpines toutes proches.
Tout à ses patients et à sa recomposi-
tion familiale (ces choses-là ne sont ja-
mais très simples), il n’aurait sans doute 
jamais vraiment prêté attention aux 
drames de l’immigration qui se jouent 
dans sa ville si, un soir de retour de vi-
rée montagnarde, le hasard n’avait mis, 
littéralement, Jocojayé, un de ces ga-
mins perdus, en travers de sa route. 
Quasiment sous ses roues, pour être 
précis. Jocojayé est ce que l’adminis-
tration appelle un MIE, un mineur isolé 
étranger. Un enfant qui a traversé un, 
parfois deux continents, par tous les 
moyens imaginables, qui a vécu un cal-
vaire, traqué, enfermé, violenté, dans 
un voyage acharné vers l’occident et 

ses promesses, sinon de bonheur, du 
moins de conditions de vie décentes. 
D’abord guidé par la culpabilité et mal-
gré la peur de poursuites judiciaires, 
David planque le gamin dans sa voiture, 
le réchauffe, le nourrit, avant de l’em-
mener au Refuge où, dit-on, une infras-
tructure gérée par une petite armada de 
bénévoles serait à même de le prendre 
en charge. Espérant bien sûr oublier là 
cette histoire pour s’en retourner à sa 
vie somme toute agréable. Mais voilà  : 
on ne se débarasse pas comme ça de 
sa conscience. Les quelques scènes en-
trevues de la vie quotidienne au refuge, 
le chemin de croix qui attend Jocojayé 
pour se faire reconnaître comme MIE 
par des autorités qui préféreraient l’en-
voyer séance tenante au diable, les pe-
tits liens qui ont commencé à se tisser 
entre cet ado perdu et les enfants de sa 
compagne, conduisent instinctivement 
David à se rapprocher des bénévoles et 
à aider plus avant son jeune protégé.

Welcome, bienvenue dans les Alpes. Tout 
comme Calais ou la vallée de la Roya, 
la région de Briançon est un incontour-
nable des parcours de la migration «  il-
légale  ». Comme ailleurs, il est si facile 
de faire abstraction et ne jamais voir les 
réfugiés traqués, planqués – qui pour 
l’essentiel ne sont que de passage, ten-
tant d’échapper qui aux guerres, qui aux 
massacres, aux persécutions, aux fa-
mines ou tout simplement à la misère… 
Des ombres sur les bords des routes et 
des gros titres dans les journaux, à peine 

un caillou dans la chaussure des élus lo-
caux. On les sait là, du fait de la forte pré-
sence des policiers et gendarmes qui, in-
lassablement, traquent et reconduisent à 
la frontière. Émilie Frèche a longuement 
enquêté, rencontré, discuté avec ces 
hommes et ces femmes qui, poussés par 
l’urgence, bravent les polices du monde 
entier. Elle a tout aussi longuement travail-
lé auprès des Briançonnais qui, comme 
les Calaisiens, comme le premier Cédric 
Herrou venu, offrent spontanément, sans 
tergiverser, du temps, de l’argent, de leur 
vie, pour venir en aide aux exilés en dé-
tresse. Passent leurs nuits en maraudes 
dans la montagne, accompagnent les 
enfants dans les démarches administra-
tives, les habillent, les nourrissent, vont 
parfois jusqu’à les héberger… Par simple 
souci d’humanité. Les Engagés est le fruit 
de ce travail d’enquête, mis en histoire 
et en images, magnifiquement. Devant 
la caméra attentive de la réalisatrice, 
Benjamin Lavernhe campe énergique-
ment ce kiné de province, redresseur de 
tors, que les aléas de la vie vont amener 
à se vouloir redresseur de torts. Au risque 
d’y perdre ses proches lorsque, passé de 
l’autre côté de la barrière, la police de son 
pays se met à le surveiller, à le harceler. 
Vous avez dit : « délit de solidarité » ?

Au moment où sort le film, le refuge 
solidaire de Briançon est menacé de 
fermeture, le nouveau maire refusant 
de renouveler le bail du refuge.
refugessolidaires.wordpress.com

LES ENGAGÉS



LE SERMENT DE PAMFIR
Écrit et réalisé par Dmytro SUKHOLYTKYY-SOBCHUK
Ukraine  2022  1h42  VOSTF
avec Oleksandr Yatsentyuk, Stanislav PotIak, 
Solomiya Kyrylova, Olena Khokhlatkina...

Un premier film impressionnant par sa maîtrise !
Ancien contrebandier repenti, Pamfir retrouve femme et enfant après 
de longs mois d’absence. Lorsque son fils se trouve mêlé à un incendie 
criminel, Pamfir se voit contraint de réparer le préjudice. Mais devant les 
sommes en jeu, il n’a d’autre choix que de renouer avec son passé, de 
pactiser à nouveau avec les truands de cette ville frontalière et toute la 
chaîne de corruption qui en régit les rapports sociaux.
Formellement brillant, le film se dessine en surimpression sur un arrière-
plan aux motifs qui en soulignent subtilement la nature tragique et 
ancestrale. Il mêle couleurs sanglantes, formes primitives du carnaval, au 
feu, à la violence du récit, et à des personnages superbement interprétés, 
avec au centre la figure de Pamfir, dont la brutalité marmoréenne et 
la détermination portent cette histoire de guerre personnelle contre le 
destin, dans une région frontalière, sur ces limites ténues et floues entre 
les cultures, les peuples, où tout n’est que confusion et chaos.

COMEDY QUEEN
Sanna LEVEN  Suède  2022  1h33  VOSTF
avec Sigrid Johnson, Oscar Töringe, Anna Bjelkerud, 
Camila Bejarano Wahlgren... Scénario de Linn Gottfridsson 
d’après le roman jeunesse de Jenny Jägerfeld, 
La Reine de la comédie (Ed de La Martinière, 2019)
Visible par les ados à partir de 12 ans

Sasha, du haut de ses 13 ans, n’a qu’une idée en tête : devenir une reine 
du stand-up et faire rire. D’abord faire rire sa meilleure amie, aussi douce 
et discrète que Sasha est bouillonnante et impulsive. Puis faire rire ses 
camarades de classe et tout particulièrement celles qui la snobent. Mais 
surtout faire rire son paternel, qui a perdu l’usage de ses zygomatiques 
depuis que sa compagne, la mère de Sasha donc, est morte...
Pour faire face à ce sale tour de cochon du destin, Sasha s’y prend 
comme elle peut, avec ses armes à elles : une bonne dose de colère 
et une puissante envie de balancer au monde ses anecdotes et ses 
blagues, et qu’importe finalement si elles tombent complètement à plat, 
si elle est la seule à trouver ça poilant, si personne ne comprend ses jeux 
de mots.
Mais pour faire du stand-up, il faut un public... et justement, il se trouve 
que l’oncle adoré de Sasha travaille dans un bar qui reçoit régulièrement 
des artistes de ce genre...

LA COMBATTANTE
Film de Camille PONSIN  France  2020  1h34
avec l’incroyable Marie-José Tubiana et les témoignages 
des réfugiés victimes du génocide au Darfour...
Grand Prix du Documentaire National, FIPADOC 2022

C’est le formidable portrait d’une femme formidable : Marie-José 
Tubiana, 92 ans aujourd’hui, ethnologue spécialiste des peuples du 
Soudan et du Tchad, dont elle a parcouru en long et en large les terres 
désertiques depuis les années 60. Elle a même filmé la vie des ces 
populations, après un petit apprentissage auprès de Jean Rouch...
Mais ce n’est pas tant les connaissances approfondies de Marie-
José Tubiana que le film met en exergue que la manière dont elle les 
utilise aujourd’hui. Loin de toute idée de retraite, Marie-José, dans 
son salon surchargé de piles de documents et de livres, dont les 
murs sont couverts de photos et de cartes qui rappellent sa passion, 
reçoit inlassablement des... demandeurs d’asile soudanais ! Car les 
connaissances uniques de l’ethnologue émérite qu’elle est sont la seule 
chance pour ces exilés d’authentifier leurs témoignages auprès de la 
Commission Nationale du Droit d’Asile.
Le film, illuminé par cette femme d’exception, montre à quel point 
la connaissance historique et anthropologique est indispensable 
aux combats d’aujourd’hui.



Clovis CORNILLAC
France 2022 2h15
avec Léa Drucker, Benoît Poelvoorde, 
Alice Isaaz, Clovis Cornillac, Olivier 
Gourmet, Jérémy Lopez, Fanny 
Ardant… Scénario de Pierre Lemaître, 
d’après son roman (Ed. Albin Michel 
2018 puis au Livre de poche)

Le cinéma français n’est pas si riche 
en grandes fresques romanesques 
pour que l’on boude notre plaisir  ! 
Surtout quand on trouve au scénario de 
Couleurs de l’incendie la plume incom-
parable de Pierre Lemaître, adaptant 
son roman éponyme, suite d’Au revoir 
là-haut, adapté à l’écran avec un suc-
cès retentissant par Albert Dupontel – 
Pierre Lemaître a achevé sa trilogie en 
2020 avec Miroir de nos peines. Dans 
un genre certes plus classique que ce-
lui de Dupontel, Clovis Cornillac a re-
pris le flambeau derrière et devant la 
caméra, et nous plonge dans la France 
des Années folles finissantes, en 1929. 
La scène d’introduction nous présente 
Madeleine Péricourt (Léa Drucker) – per-
sonnage déjà présent dans Au Revoir là-
haut sous les traits d’Émilie Dequenne 
–  dont le père, grand banquier d’af-
faires, vient de mourir. Dans la cour 
d’honneur de l’immense hôtel particu-
lier de la famille Péricourt, le Tout-Paris 

en deuil se presse. Mais Paul, le jeune 
fils de Madeleine, est introuvable. Son 
précepteur parcourt en vain les mul-
tiples pièces de la demeure et ne peut 
empêcher que se produise l’impen-
sable, l’inexplicable  : le garçonnet se 
jette d’une fenêtre sur le cercueil de son 
grand-père. Sa chute le laissera paraly-
sé. Madeleine, dévastée, va se retrou-
ver seule pour gérer l’immense héri-
tage convoité tant par son oncle Charles 
(Olivier Gourmet), député idiot et cor-
rompu, que par son fondé de pouvoir 
Joubert (Benoît Poelvoorde), qui espère 
l’épouser et qu’elle va rejeter, provo-
quant ainsi une rancœur amoureuse des-
tructrice. Tandis que le Krach américain 
menace l’économie française, la jeune 
femme va faire l’objet d’une machination 
qui va la ruiner et enrichir les hommes 
qui étaient supposés la soutenir…
Quatre ans plus tard, Madeleine, désor-
mais femme modeste installée dans un 
deux pièces, va fourbir sa vengeance 
avec l’aide de son ancien chauffeur 
Dupré (Clovis Cornillac)…

Le récit de cette vengeance est remar-
quablement construit, et devient assez 
jubilatoire au fur et à mesure que le piège 
se referme sur les salauds qui ont cru dé-
truire Madeleine. Mais Couleurs de l’in-
cendie brosse aussi une grande fresque 

sur une époque. Le film décrit bien 
cette France bourgeoise de la Troisième 
République, finalement très proche du 
xixe siècle balzacien, où, comme dans 
Eugénie Grandet, la cupidité et l’appât 
du gain passent au dessus de l’amour 
familial et de la compassion naturelle, 
avec ses politiciens corrompus, ses pe-
tites gens poussées par la précarité au 
vol ou à la trahison. Mais où d’autres (à 
l’exemple de Dupré, le chauffeur fidèle) 
ont une conscience de classe, marquée 
par la dignité et la loyauté. Un monde 
où la presse aussi est corrompue (et on 
pense là encore à Balzac, en l’occurence 
à Illusions Perdues adapté récemment 
par Xavier Giannoli), un monde profon-
dément sexiste où la femme est dévo-
lue au mariage ou aux jeux de la séduc-
tion et n’a quasiment aucune chance de 
prendre en main son destin. Un monde 
– c’est ce qu’on voit dans la deuxième 
partie du film – qui s’apprête à succom-
ber à la menace fasciste…
Si le film est prenant et convaincant, il le 
doit beaucoup à la composition remar-
quable de tous ses comédiens. On ne 
citera que Léa Drucker, parfaite entre 
dignité et lucidité implacable, Olivier 
Gourmet, génial de grossièreté bour-
geoise, et Benoît Poelvoorde, formi-
dable méchant entre ambiguïté et veu-
lerie.

COULEURS DE L’INCENDIE



Alice DIOP
France 2022 2h02
avec Kayije Kagame, Guslagie 
Malanda, Aurélia Petit, Valérie Dréville, 
Thomas de Pourquery, Xavier Maly…
Scénario d’Alice Diop, Amrita 
David et Marie Ndiaye

FESTIVAL DE VENISE 2022 – LION 
D’ARGENT, GRAND PRIX DU JURY
PRIX JEAN VIGO 2022

Le 19 novembre 2013 à Berck-sur-Mer, 
dans le département du Pas-de-Calais, 
Fabienne Kabou, étudiante en philoso-
phie d’origine sénégalaise, tue sa fille 
de quinze mois en l’abandonnant à la 
mer. Le corps du bébé noyé est retrouvé 
le lendemain, échoué sur la plage. À la 
question des juges : pourquoi avez-vous 
tué votre fille ? Elle répondra : « je ne sais 
pas. J’espère que ce procès pourra me 
l’apprendre. » Elle plaide non coupable. 
Invoque sorcellerie et maraboutage tout 
en affirmant sa pleine appartenance à la 
culture occidentale. Qu’est-ce qu’on fait 
avec ça ?

On pourrait s’arrêter là. Rester sur la 
plage, en état de sidération devant ce 
crime abominable, et envoyer au feu 
celle qui ne peut être qu’un monstre, 
pour espérer conjurer l’insoutenable. 
Alice Diop, elle, choisit d’élargir le champ 
du drame et s’empare de ce fait divers 
par la fiction en mettant en scène un pur 
film de procès. C’est par le personnage 
de Rama, une jeune romancière et pro-

fesseure d’université, que nous suivons 
la comparution, devant la Cour d’assises 
de Saint-Omer, de celle qui s’appelle 
ici Laurence Coly. En prenant le temps 
de l’écouter, loin de tout déterminisme, 
de toute justification, se dessine peu 
à peu le contexte de la lente descente 
aux enfers qui a précédé l’infanticide.
Si, dans le décor de la justice républi-
caine, son sort semble d’emblée scellé, 
tant la maternité et tout ce qui y a trait 
sont du domaine de l’intouchable, le film 
parvient à rendre à son personnage une 
amplitude dense, une épaisseur com-
plexe. Le miroir que constitue Rama 
achève d’enrichir les méandres de l’âme 
humaine que les audiences comme le 
film tentent d’explorer, dans l’espoir vain 
d’en percer les mystères.

Car la psychologie humaine n’est pas 
réductible à une ligne simple, droite ou 
déviante, saine ou aliénée selon de quel 
côté de la frontière on se situe. Elle n’ap-
partient pas plus à son seul hôte, mais 
s’inscrit nécessairement quelque part, 
dans des histoires. Elle est faite d’allers-
retours, de forêts et de plaines estivales, 
d’humus noir, et de quelques fleurs de 
cerisiers, aussi. Éduquée et éloquente, 
issue d’un milieu intellectuel aisé, 
Laurence Coly est venue en France pour 
étudier. Mais elle porte aussi en elle l’his-
toire coloniale et toutes les blessures is-
sues d’une domination multiséculaire, 
lesquelles ne peuvent s’effacer miracu-
leusement ni d’un côté, ni de l’autre. En 
témoigne son langage châtié et les im-

pensés racistes de quelques-uns des 
personnages secondaires à son endroit.

Dans un cinéma clair et dépouillé, no-
tablement calme et d’une précision for-
melle prodigieuse, Alice Diop conserve 
assez naturellement quelque chose de 
sa pratique documentaire (soutenue 
d’ailleurs par le texte, lequel est qua-
si intégralement celui du véritable pro-
cès). C’est en effet après s’être sin-
gulièrement (et brillamment) illustrée 
dans le documentaire (La Permanence, 
Nous…), qu’elle se saisit pour la pre-
mière fois des pleins pouvoirs de la fic-
tion  : à l’instar de l’analyse du travail 
d’écriture de Marguerite Duras lors de la 
scène d’exposition, le film à son tour fait 
de Laurence Coly non seulement un su-
jet à part entière, mais plus encore une 
héroïne : en cadrant au centre de l’image 
ce corps habituellement invisible et 
condamné au hors-champ, elle lui resti-
tue sa force. De monstre fou capable du 
pire, l’accusée devient la lucide Médée, 
maîtresse absolue de son destin. Une 
puissante Médée riche de son feu, de 
sa colère, de sa révolte, que l’on com-
prend et dans laquelle on se reconnaît : 
nul doute que nous partageons avec elle 
notre humanité. Sa voix intelligible nous 
parvient enfin, nous sommes suspendus 
au récit qu’elle fait d’elle-même, et ce 
n’est pas si courant. Alice Diop réussit  
alors le geste politique au cœur de tous 
ses films : « offrir au corps noir la possi-
bilité de dire l’universel ».

Saint Omer



Valeria BRUNI TEDESCHI
France 2022 2h06
avec Nadia Tereszkiewicz, Sofiane 
Bennacer, Louis Garrel, Micha Lescot, 
Clara Bretheau, Vassili Schneider… 
(il faudrait citer toutes les actrices, 
tous les acteurs, jeunes et moins 
jeunes qui sont l’âme du film)…
Scénario de Valeria Bruni Tedeschi, 
Noémie Lvovsky et Agnès de Sacy

Dans ce que beaucoup s’accordent à 
considérer comme son meilleur film, 
Valeria Bruni Tedeschi recrée l’ambiance 
de l’école d’acteurs du théâtre des 
Amandiers, créée par Patrice Chéreau 
et Pierre Romans à Nanterre dans les 
années 80. École que la réalisatrice a 
fréquentée au milieu de toute une géné-
ration exceptionnelle de comédiens, de 
Bruno Todeschini à Marianne Denicourt 
en passant par Agnès Jaoui… Elle reste 
ainsi sur une veine semi-autobiogra-
phique – le personnage principal, Stella, 
s’inspire directement de sa propre expé-
rience – tout en cherchant avant tout à 
retranscrire l’esprit du lieu plutôt qu’à le 
documenter précisément. Seuls Patrice 
Chéreau (Louis Garrel) et Pierre Romans 
(Micha Lescot) sont par exemple iden-
tifiés sous leur propre nom. Les jeunes 
comédiens de l’école, s’ils renvoient 

parfois ouvertement à des personnali-
tés connues, ne sont eux jamais nom-
més sous leur véritable identité, et ne 
cherchent pas à «  ressembler » à leurs 
modèles.

Cette liberté avec la réalité permet à la 
réalisatrice de composer un très beau 
portrait de groupe et, par extension, de 
cette fin des années 80 marquée avant 
tout par une formidable énergie. La 
crise du sida, qui touche de plein fouet 
les personnages, ajoute à l’urgence de 
la jeunesse. Les émotions sont exacer-
bées par ce monde en pleine mutation, 
dont il faut saisir toutes les promesses. 
Dans cet élan perpétuel, le jeu théâ-
tral se confond avec la pulsion de vie, 
et Valeria Bruni Tedeschi livre ce qui est 
peut-être sa vision du jeu d’acteur à tra-
vers une réplique puissante attribuée à 
Chéreau : « Pourquoi regarder des gens 
qui font semblants d’être ? Qui n’ont pas 
nécessité à jouer ? » , suivie, un peu plus 
tard par : « On essaie de jouer parce que 
c’est ce qu’on sait faire » . Jouer, parce 
qu’on a pas le choix, comme le raconte 
en filigrane la scène d’audition dans la-
quelle chacun se met à nu en expliquant 
ce que représente, au plus profond, le 
fait de devenir comédien.
La réalisatrice capte avec beaucoup de 

justesse et de sensibilité ces scènes 
d’auditions et de répétitions, parfois fié-
vreuses, toujours habitées, grâce au for-
midable talent de la troupe de jeunes 
interprètes dont elle a su s’entourer  : 
Nadia Tereszkiewicz, Clara Bretheau, 
Vassili Schneider, Sofiane Bennacer… et 
tous les autres, nouveaux visages, sont 
absolument épatants. Leurs aînés sont 
à l’unisson, avec notamment un Louis 
Garrel très juste en Patrice Chéreau – 
dont le film ne cherche jamais à faire le 
panégyrique.

On est dans la chronique tendre et par-
fois drôle, magnifiée par une image 
splendide, dont le grain nous re-
plonge immédiatement dans les an-
nées 80. Rythmé sans être frénétique, 
le film impose son écriture par petites 
touches, comme des souvenirs d’ins-
tants précis qui remontent à la surface 
et construisent peu à peu le récit sub-
jectif et intime d’une année inoubliable 
dans la vie de ses personnages.
On est touché – quel que soit le de-
gré de l’intérêt qu’on porte au théâtre 
et à sa pratique – par la simplicité et 
la justesse de la proposition de Valeria 
Bruni Tedeschi. Ce ne sont pas tant 
les drames traversés par les protago-
nistes qui nous arrachent des sourires et 
des larmes que l’évocation de quelque 
chose qui n’existe plus : le fol espoir des 
années 80, le laboratoire de recherches 
des Amandiers, la vitalité créative des 
premières années d’apprentissage et – 
pour les plus de cinquante ans – notre 
propre jeunesse. (d’après ecrannoir.fr)

LES AMANDIERS



dire entre parenthèses que Monique est 
incarnée par Rosemary Standley, la for-
midable chanteuse du groupe Moriarty. 
Tout cela pourrait paraître anecdotique 
si cette scène ne résumait pas l’essen-
tiel  : la solidarité et l’engagement d’un 
groupe de femmes qui, réunies au sein 
du MLAC (Mouvement pour la Libération 
de l’Avortement et de la Contraception, 
créé en avril 1973), un peu moins de 
deux ans avant l’adoption de la Loi Veil, 
se sont mobilisées pour non seulement 
faire avancer le débat public mais aus-
si organiser, grâce à la nouvelle méthode 
Karman, simple et révolutionnaire, des 
centaines d’interruptions de grossesse 
afin que plus aucune femme ne risque de 
mourir d’avortements pratiqués à la mai-
son ou dans des officines plus ou moins 
louches.

Dans une autre scène du début du ré-
cit, où plusieurs femmes se retrouvent 
dans l’arrière-boutique d’une librairie, 
on découvre la diversité des femmes qui 
viennent pour avorter  : jeunes filles de 
bonne famille qui n’auraient jamais ima-
giné pouvoir tomber enceintes, amou-
reuses un peu naïves qui croyaient à 
tort en l’engagement de leurs fiancés, et 
aussi beaucoup de mères de famille qui, 
pour des raisons essentiellement écono-
miques, ne peuvent accueillir un nouvel 
enfant. C’est justement le cas d’Annie, 
ouvrière matelassière, mère de deux en-
fants, qui, suite à un drame vécu par son 
amie et voisine, va s’engager plus active-
ment dans le MLAC.
Au-delà de la situation de celles qui sou-
haitent avorter, Annie Colère raconte le 

parcours des femmes qui vont, comme 
Annie, consacrer une bonne partie de 
leur vie à leur engagement, provoquant 
parfois l’incompréhension de leurs 
proches et en particulier de leurs maris – 
celui d’Annie est pourtant un syndicaliste 
mais le féminisme n’a pas forcément per-
cé tout de suite à la CGT ! Annie Colère, 
c’est c’est donc aussi l’histoire d’un éveil 
en politique, chez l’ouvrière Annie, chez 
l’infirmière Hélène (Zita Hanrot), chez 
la jeune médecin Claudine (India Hair), 
chez beaucoup d’autres… C’est dans 
ces moments où il traduit cette prise de 
conscience collective et le combat déter-
miné qui s’ensuit que le film est particu-
lièrement enthousiasmant.

On connaît évidemment l’épilogue heu-
reux de la Loi Veil du 17 janvier 1975 
mais très justement, le film rappelle 
que cette loi fut votée grâce à la mobi-
lisation des femmes, grâce au combat 
du MLAC, grâce aux prises de position 
courageuses de personnalités comme 
Gisèle Halimi ou Delphine Seyrig… Il rap-
pelle aussi qu’il fallut attendre huit ans de 
plus pour que l’interruption volontaire de 
grossesse soit prise en charge par la sé-
curité sociale…
L’exemple américain, avec la remise en 
cause du droit à l’avortement dans cer-
tains États, et chez nous le refus de 
nombreux parlementaires de la majorité 
(et évidemment de la droite et de l’ex-
trême-droite) d’inscrire ce droit dans la 
Constitution nous rappellent que rien 
n’est définitivement acquis, et que nous 
avons le devoir de rester vigilants.

ANNIE COLÈRE ERNEST 
ET CÉLESTINE

LE VOYAGE EN CHARABIE

Note à l’intention 
des enseignants : le film sort 

le 14 décembre mais les 
séances pour les groupes 
scolaires sont possibles 

dès le 11 novembre. 
Pensez à réserver au

04 90 82 65 36.

Reprise des Cin’échange ! 

CIN’ÉCHANGE 
C’EST QUOI ?
Ça se passe discrètement, un 

matin, en semaine, vers neuf-dix 
heures à Utopia Manutention. 

Il s’agit de voir un film, choisi et 
présenté par les membres du 
collectif Cin’échange, et puis 

ensuite de discuter, d’échanger 
des émotions, des idées, et un 

repas tiré du sac puisque la 
séance se termine juste à l’heure 

du déjeuner !
Cette séance ouverte à toutes et 
à tous accueille des spectateurs 

de l’intra et l’extramuros, avec ou 
sans papiers, des groupes venant 
de centres sociaux, associations 

ou collectifs…
Tout le monde est le bienvenu 
et peut parler librement du film 

qui vient d’être vu !
Prochaine date : le mardi 

6 décembre et le film n’est 
pas encore choisi.

Le calendrier pour 2023 sera 
mis en place très prochainement 

et vous le retrouverez sur la 
prochaine gazette.



Maria SCHRADER
USA 2022 2h09 VOSTF
avec Carey Mulligan, Zoe Kazan, 
Patricia Clarkson, Andre Braugher, 
Jennifer Ehle, Samantha Morton, 
Angela Yeoh, Ashley Judd (dans 
son propre rôle)…

Scénario de Rebecca Lenkiewicz, 
d’après le livre #MeToo, L’Enquête 
qui a tout déclenché de Jodi Kantor 
et Megan Twohey, lui-même basé 
sur l’enquête du New York Times 
de Jodi Kantor, Megan Twohey 
et Rebecca Corbett

Tout part d’une enquête du New York 
Times menée par trois femmes  : Jodi 
Kantor, Megan Twohey et leur rédactrice 
en chef Rebecca Corbett, récompen-
sées par le prestigieux Prix Pulitzer. She 
said retrace donc avec brio une enquête 
journalistique, comme nous avions pu le 
voir auparavant dans Les Hommes du 
président, le classique d’Alan J. Pakula, 
ou plus récemment dans l’excellent 
Spotlight de Tom McCarthy. On y re-
trouve la rigueur et la ténacité de jour-
nalistes conscientes de l’importance de 
leur rôle, bien décidées à faire éclater 
au grand jour la vérité. Le film ne tombe 
jamais dans le piège du voyeurisme ou 
du sensationnalisme, et épouse parfai-
tement le travail de ces femmes remar-
quables qui ont su révéler et prouver les 

agissements crapuleux d’un homme qui 
se croyait intouchable.

À l’origine, en 2017, Jodi Kantor et 
Megan Twohey décident d’enquêter 
sur les rumeurs de comportement abu-
sif qui circulent depuis des années au-
tour du puissant producteur de Miramax 
– puis de la Weinstein Company –, 
Harvey Weinstein. Au fil de leurs inves-
tigations, elles constatent rapidement 
qu’un grand nombre de collaboratrices 
proches et d’actrices auraient subi des 
avances sexuelles forcées et répétées 
de la part du mogul. Mais il n’y a jamais 
eu de poursuites judiciaires et les rares 
fois où des femmes ont envisagé de 
porter plainte, leur silence a été acheté à 
prix d’or. Weinstein menaçait également 
les comédiennes qu’il employait de les 
priver d’accès aux médias ou de rôles 
dans ses productions au cas où elles 
seraient tentées de parler. Et d’autres 
étaient contraintes au silence grâce à la 
signature de contrats de confidentialité 
avec clauses de non-divulgation. Plus 
les deux journalistes progressent dans 
leur enquête, plus elles s’aperçoivent 
que Weinstein et une partie de son en-
tourage ont mis en place un système où 
tout est contrôlé  : une véritable omerta 
entoure le prédateur sexuel. Mais grâce 
à la coopération de femmes détermi-
nées à briser ce silence insoutenable, 
un article détaillant les allégations de 

comportements abusifs étouffées de-
puis plus de 30 ans a enfin pu être pu-
blié dans les colonnes de ce grand jour-
nal qu’est le New York Times.

Maria Schrader, actrice-réalisatrice alle-
mande à qui l’on doit entre autres le très 
réussi I’m your man, sorti en juin der-
nier, signe ici un film remarquable de so-
briété et d’intelligence. En évitant toute 
scène superflue de flashback et en ne 
montrant jamais à l’écran le nabab hol-
lywoodien, elle focalise tout l’enjeu du 
film sur le travail minutieux et exemplaire 
des reporters. Car au-delà de l’affaire, 
ce film est un véritable hommage aux 
journalistes d’investigation, en même 
temps qu’aux femmes qui ont trouvé 
la force de dénoncer et combattre les 
abus sexuels commis par un homme 
tout puissant, qu’elles en aient été vic-
times ou témoins. S’il ne faut citer qu’un 
nom, ce sera celui d’Ashley Judd, co-
médienne qui joue d’ailleurs son propre 
rôle dans She said. Leur courage et leur 
engagement commun ont permis d’ou-
vrir un débat national et ont grandement 
favorisé le développement du mouve-
ment #MeToo, ainsi que la dénoncia-
tion publique du système qui permet-
tait aux prédateurs sexuels d’opérer en 
toute impunité. Un film passionnant et 
nécessaire qui marque une étape impor-
tante dans le combat contre cette toxi-
cité masculine qui ronge nos sociétés.

SHE SAID



Blandine LENOIR
France 2022 1h58
avec Laure Calamy, Zita Hanrot, 
India Hair, Rosemary Standley, 
Damien Chapelle, Yannick Choirat…
Scénario de Blandine Lenoir 
et Axelle Ropert

Curieusement, c’est une chanson de 
Dalida qui restera dans nos têtes comme 
l’hymne de ce film vibrant et exaltant. 
Une des premières scènes, boulever-
sante, est en effet portée par Les Enfants 
du Pirée, un des titres les plus célèbres 
de la chanteuse : nous sommes dans les 

années 70, plusieurs femmes réunies au-
tour d’une autre, allongée, sont en train 
de pratiquer un avortement clandestin. 
Angoissée, Annie (Laure Calamy) tente 
d’oublier la tension et la douleur en pre-
nant la main de Monique qui lui chante 
magnifiquement cette chanson – il faut 
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