
LES BANSHEES D’INISHERIN

Écrit et réalisé par Martin McDONAGH
Irlande 2022 1h54 VOSTF
avec Colin Farrell, Brendan Gleeson, 
Kerry Condon, Barry Keoghan…

FESTIVAL DE VENISE 2022 : Prix du 
meilleur scénario – Prix d’interpréta-
tion masculine pour Colin Farrell

Vous n’avez pas oublié – nous non 
plus  !  – le formidable Three billboards, 
précédente réalisation de Martin 
McDonagh. Mais plusieurs années au-
paravant, Martin McDonagh avait si-
gné un polar savoureux, sobrement 
intitulé In Bruges dans les pays anglo-
saxons et avec moins de bonheur en 

France Bons baisers de Bruges, mettant 
en scène deux tueurs à gages irlandais 
envoyés dans la petite Venise du Nord. 
Les deux gaillards, le jeunot et le vété-
ran, étaient incarnés respectivement par 
Colin Farrell et Brendan Gleeson.

Quinze ans plus tard, Martin McDonagh 
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a décidé de réunir à nouveau ces deux 
remarquables acteurs et de les plonger 
cette fois dans une histoire totalement ir-
landaise, bien que située sur l’île imagi-
naire d’Inisherin. Nous sommes en 1923, 
un an après que l’indépendance de la 
partie méridionale de l’Irlande a été dé-
clarée. Une période qui est celle de la 
guerre civile entre ceux qui veulent se 
contenter de cet accord avec les Anglais 
et ceux, plus radicaux, qui veulent conti-
nuer le combat pour obtenir l’indépen-
dance de l’Ulster. Depuis les impression-
nantes falaises d’Inisherin, on aperçoit 
au loin sur le continent les combats et 
leurs explosions.

Mais on est loin du fracas des armes sur 
l’île très peu peuplée, avec ses landes 
battues par les vents, dont les quelques 
habitants vivent chichement du petit éle-
vage et de la pêche, tout aussi modeste. 
L’unique point de convivialité est depuis 
toujours, comme dans beaucoup de vil-
lages irlandais, le pub. Padraic (Colin 
Farrell), un garçon aussi simple et dénué 
d’arrière-pensée que l’âne qui est son in-
séparable compagnon, ne louperait pour 
rien au monde son rendez-vous quoti-
dien autour d’une pinte avec son vieux 
pote Colm (Brendan Gleeson). Ce jour-là, 
quand il ne le voit pas arriver et s’installer 
à leur table habituelle, l’inquiétude le sai-
sit. Il descend jusqu’à la petite chaumière 
à flanc de falaise d’où s’échappe la fu-
mée de la cheminée et toque. Pas de ré-
ponse. Et pourtant, à travers la fenêtre, il 
aperçoit Colm dans son fauteuil, sourd à 
ses appels. Face à son insistance, Colm 
finit par se manifester et assène à celui 
qui était son ami (du moins Padraic en 
était-il persuadé)  : «  Je crois que je ne 
t’aime plus. Tout ce que tu dis n’a aucun 
intérêt. Tu es ennuyeux, tu me fais perdre 

un temps qui, à mon âge, est précieux. » 
Mais comme un amant soudainement 
éconduit, Padraic va s’acharner, ne com-
prenant pas la raison de la décision uni-
latérale de Colm. Lequel, muré dans sa 
volonté irrévocable de rupture, va en ar-
river à menacer de se couper un doigt à 
chaque nouvelle tentative de réconcilia-
tion de la part de Padraic…

Tragi-comédie métaphysique d’une sin-
gularité réjouissante, construite sur des 
situations fortes autant que cocasses et 
des dialogues remarquablement écrits, 
savoureux et parfois surréalistes,  Les 
Banshees d’Inisherin  propose une as-
sez vertigineuse réflexion sur les choix 
de vie : le respect des conventions face 
au libre-arbitre, la quête d’absolu face 
au compromis. Parabole peut-être de ce 
qui se joue sur le continent alors que les 
Irlandais se déchirent entre pragmatiques 
et indépendantistes irréductibles… Mais 
c’est aussi une étude d’une grande jus-
tesse sur la masculinité et sa violence. Ce 
que soulignent en contrepoint deux per-
sonnages formidables : Siobhan (magni-
fique Kerry Condon), la sœur aimante de 
Padraic qui, elle, étouffe dans ce hameau 
insulaire et aspire à développer son in-
telligence et sa culture loin de ce micro-
cosme confit dans ses habitudes et ses 
mesquineries ; et le jeune Dominic (éton-
nant Barry Keoghan), considéré comme 
l’idiot du village mais dont la personna-
lité est anéantie par un père flic, sadique 
et violent.
Magnifié par une ample mise en scène 
qui met en valeur des paysages stupé-
fiants, porté par une troupe de comé-
diens tous impeccables,  Les Banshees 
d’Inisherin  est bien plus qu’une pitto-
resque balade irlandaise : un film riche et 
profond qui vous marque durablement.

LES BANSHEES D’INISHERIN FUMER FAIT 
TOUSSER
Écrit et réalisé 
par Quentin DUPIEUX
France 2022 1h20
avec Gilles Lellouche, Anaïs 
Demoustier, Vincent Lacoste, 
Oulaya Amamra, Jean-Pascal Zadi,
Adèle Exarchopouloulos… 
et les apparitions savoureuses 
de Blanche Gardin, Doria Tillier, 
Benoît Poelvoorde…

Quentin Dupieux ressuscite pour ri-
goler les héros de science fiction en 
costumes fluo de la série japonaise 
Bioman, qui narrait les exploits im-
probables d’une escouade de super 
héros luttant contre des créatures ve-
nues détruire la terre. 
Dans Fumer fait tousser, nos hé-
ros constituent la « Tabac Force  », 
un groupe dont l’arme absolue est 
le jet de fumée de cigarette qui ter-
rasse les pauvres extraterrestres. Et 
ils obéissent à un chef, Didier, qui 
n’intervient que par l’entremise d’un 
écran vidéo désuet. Sachant que 
le Didier en question est un rat tout 
moche et baveur qui parle avec la 
voix d’Alain Chabat.
Chef Didier va envoyer les membres 
de la «  Tabac Force  » en stage de 
renforcement d’équipe à la cam-
pagne, et c’est l’occase pour les pro-
tagonistes de raconter tour à tour 
quelques histoires horrifiques et ab-
surdes que nous voyons évidemment 
à l’écran (la palme revenant à celle où 
figurent Blanche Gardin et un mal-
heureux ouvrier d’une scierie broyé 
dans une machine...). Le crétinisme 
poussé jusqu’à l’absurde de toutes 
les scènes est parfaitement assumé 
donc hilarant, d’autant plus qu’il est 
porté avec une conviction impertur-
bable par une bande d’acteurs épa-
tants...



LE PARFUM VERT

Écrit et réalisé par Nicolas PARISER
France 2022 1h41
avec Sandrine Kiberlain, Vincent Lacoste, 
Rüdiger Vogler, Léonie Simaga…

Après l’excellent Alice et le maire (et plu-
sieurs épisodes de la fameuse série En 
thérapie), Nicolas Pariser s’attaque à la 
comédie d’espionnage et le moins qu’on 
puisse dire, c’est que, dans un paysage 
cinématographique pas toujours des plus 
fendards, Le Parfum vert fait un bien fou !
Le réalisateur affirme ici un goût cer-
tain pour le film de genre dans lequel il 
semble se mouvoir comme un poisson 
dans l’eau, avec une forme de désinvol-
ture talentueuse et décomplexée tout à 
fait irrésistible.
Une intrigue rocambolesque, un uni-
vers un brin surréaliste, des ambiances 
et décors joliment désuets  : c’est 
l’écrin dans lequel va s’épanouir l’une 
des plus belle trouvailles de casting de 
cette année cinématographique, le duo 
Kiberlain-Lacoste. Ces deux-là étaient 
vraiment fait pour tourner ensemble tant 
leur couple comique fonctionne à mer-
veille, mélange d’élégance nonchalante 
et de burlesque de cartoon. Si l’alchi-
mie opère, c’est aussi grâce à la préci-
sion des dialogues, à l’intelligence de ré-
pliques qui fusent, comme un coup de 

Berreta 418, mettant en évidence tout le 
talent des deux comédiens. Vous cher-
chez la petite pépite sympa, séduisante 
et pétillante pour finir cette année cala-
miteuse et entamer la suivante  (2023  : 
on y croit !!) : la voilà.

Soir de représentation de théâtre clas-
sique à la Comédie-Française. Devant 
le public médusé, un comédien meurt 
brutalement sur scène, de toute évi-
dence assassiné. Martin, comédien 
lui aussi, est témoin direct de cet évé-
nement macabre et devient rapide-
ment le suspect numéro un. Recherché 
par la police, poursuivi par la mysté-
rieuse organisation qui a commandité 
le meurtre, il échoue suite à une impro-
bable et néanmoins brillante déduction 
dans une librairie spécialisée en BD. En 
moins de temps qu’il n’en faut au capi-
taine Haddock pour lancer un « Moule à 
gaufres ! », il embarque dans ses péripé-
ties Claire, dessinatrice, qui va l’accom-
pagner autant pour trouver des réponses 
à ses propres questions existentielles 
que pour fuir ses propres tracas. Voilà 
nos deux pieds nickelés prêts à toutes 
les expérimentations pour tenter d’élu-
cider le mystère de cette mort violente : 
une enquête échevelée qui va les lancer 
dans un voyage à travers l’Europe.

Le Parfum vert avance sur un rythme en-
levé, avec un entrain contagieux, nous 
entraîne dans une aventure à la Tintin, 
au fil d’un récit plein de rebondisse-
ments et de fausses pistes, peuplé de 
personnages hauts en couleur, dont 
deux policiers quasi jumeaux et s’expri-
mant avec un décalage, façon Dupond 
et Dupont. On pense aussi à Hitchcock 
période anglaise (Une femme disparaît, 
Jeune et innocent, Les 39 marches…) 
et à son utilisation génialement désin-
volte du MacGuffin, ce fameux prétexte 
de scénario qui permet tous les dévelop-
pements et les retournements possibles.
Parallèlement, l’air de rien mais quand 
même, le film nous balance une petite 
dose de rappel historique tendance froid 
dans le dos en évoquant ouvertement la 
montée des nationalismes et l’antisémi-
tisme en Europe. Car petit détail, Martin 
et Claire sont tous les deux Juifs ash-
kénazes tendance parano et option hu-
mour noir.

Élégant dans sa mise en scène et fran-
chement réjouissant, le film est une sorte 
de partie de Cluedo inspirée qui réchauf-
fera vos soirées d’hiver. Mais surtout 
n’oubliez pas une chose : l’agent infiltré 
du Parfum vert peut être n’importe qui, 
ouvrez l’œil !



Une femme indonésienne

Kamila ANDINI
Indonésie 2022 1h43 VOSTF
Avec Happy Salma, Laura Basuki, 
Rieke Diah Pitaloka... Scénario de 
Kamila Andini et Ahda Imran.

De l’Indonésie on sait fort peu de choses 
depuis l’Occident si ce n’est les images 
de carte postale de Bali. Pourtant l’In-
donésie, plus grand archipel au monde, 
parmi les pays les plus peuplés d’Asie 
du Sud-Est, a connu moult bouleverse-
ments politiques.
C’est au milieu des années 60 que dé-
bute notre histoire. Même s’il n’y sera fait 
que des allusions discrètes, c’est une 
des pires périodes du pays. L’Indonésie 
est indépendante des Hollandais de-
puis les années 50, mais a vu se suc-
céder rebellions armées, communistes 
ou islamistes, et autres coups d’État. 
Et en 1965 c’est l’arrivée au pouvoir du 
général Soeharto, qui va organiser le 
massacre sauvage des communistes 
et entraîner la mort d’au moins 500 000 
personnes !
Mais cette histoire, nous allons la suivre 
en filigrane, à travers le destin d’une 
femme, Nana. Nous la voyons fuir dans la 

forêt avec son enfant en bas âge. La vio-
lence est bien là. Elle se retourne et croit 
voir l’image fantomatique d’un homme 
dont on comprend qu’il est son mari dis-
paru corps et biens dans les tourments 
des conflits. Elle revoit aussi son père, 
sauvagement assassiné avant sa fuite.
On retrouve Nana quelques années plus 
tard dans un tout autre contexte, dans 
une grande maison bourgeoise élégante. 
Elle est entourée de quatre enfants dont 
trois ont semble-t-il grandi loin d’elle à 
la campagne pour les protéger des sou-
bresauts de la guerre. Elle a épousé un 
homme riche plus âgé, semble-t-il aimant 
et prévenant mais à l’infidélité facile.
Et quand soudainement le premier ma-
ri qu’elle croyait mort réapparaît de ma-
nière inexplicable, quelle sera sa ré-
action  ? Abandonnera-t-elle cette vie 
familiale rangée et confortable mais sen-
timentalement instable pour retrouver ce 
premier amour ?

Une Femme indonésienne, signé par 
une jeune réalisatrice de 35 ans qui 
a pourtant déjà trois films à son actif, 
est le portrait très subtil d’une femme 
face au choix de son émancipation. Un 

double portrait en fait puisque Nana a 
une rivale, une bouchère, indépendante 
et à fort caractère, dont elle ne va pas 
se faire une ennemie mais une alliée et 
bientôt une amie face à un homme in-
décis et pusillanime. Et la description 
de cette sororité inattendue est extrê-
mement réussie, grâce en particulier à 
l’interprétation de Laura Basuki qui in-
carne magnifiquement la bouchère. On 
sait grâce aussi à Kamila Andini de ne 
pas dresser une image caricaturale du 
couple que forment Nana et son mari 
inconstant, ni violent ni méprisant, mais 
simplement acteur d’une sorte de pa-
triarcat soft et économique qu’il fait pe-
ser sur son épouse. Le film décrit parfai-
tement le poids social larvé qui pèse sur 
cette femme de la bonne société indo-
nésienne, prisonnière notamment de sa 
position de mère.
Un autre point fort du film est sa mise 
en scène, qui n’est pas sans évo-
quer la magie surréelle d’Apitchapong 
Weerasethakul quand elle filme la forêt 
ou le charme intemporel du Wong Kar-
Wai de In the mood for love quand elle 
montre les atermoiements de l’âme face 
au choix, entre passion et raison.



PAR COEURS
Benoît JACQUOT
France 2022 1h16
avec Isabelle Huppert 
et Fabrice Luchini...

Le film de Benoît Jacquot nous propose 
une expérience étonnante. L’expérience 
d’une proximité presque intime avec 
deux immenses comédiens vivant les 
dernières répétitions de deux œuvres 
radicalement différentes mais tout aus-
si complexes à maîtriser. L’expérience 
de la relation entre un artiste et son art, 
mais il serait plus juste de dire entre un 
artisan et l’objet de son art tant le travail 
qui se construit sous nos yeux de pro-
fanes est minutieux, précis, technique. 
En filigrane, discrètement, c’est aussi 
un appel à vivre le théâtre dans la salle, 
avec tout ce que cela suppose d’impré-
vu, de surprises et de vivant.

Tout se passe durant l’été 2021, en 
Avignon comme on dit, quelques jours 
avant le début du Festival. Isabelle 
Huppert s’apprête à jouer La Cerisaie 
dans la Cour d’honneur du Palais des 
Papes, représentation prestigieuse et 
un brin solennelle dans un lieu chargé 
d’histoire et d’émotion, habité par d’il-
lustres fantômes. À quelques rues de là, 
à l’hôtel Calvet, autre lieu dédié au festi-
val mais plus intime, plus discret, moins 
oppressant aussi sans doute, Fabrice 
Luchini se prépare à donner deux re-
présentations de son seul-en-scène 
autour des écrits de Nietzsche. Deux 

expériences, deux partitions, deux dis-
positifs complètement différents  : pour 
l’une la troupe, les décors, les répliques 
du théâtre classique et pour l’autre une 
table, une chaise et des textes alliant 
philosophie et poésie, pas forcément 
écrits pour être dits. Pourtant, si ces 
deux monstres de scène ont chacun leur 
style, leur diction, leur musicalité et leur 
manière propre d’appréhender cet exer-
cice d’équilibriste sans filet (contraire-
ment au cinéma), ils partagent tous les 
deux le même trac, les mêmes doutes, 
la même fragilité.

Et c’est ici que le film de Benoît Jacquot 
devient fascinant et terriblement émou-
vant dans ce qu’il montre de la très 
grande vulnérabilité de ces deux artistes 
et dans la manière dont il se livrent, en-
tièrement, sans masque et sans arti-
fices, à cette caméra complice et amie.
Durant ces ultimes répétitions, Isabelle 
Huppert va buter sur une phrase : « Le 
malheur me paraît tellement invraisem-
blable que j’en viens même à ne plus 
savoir que penser, je m’y perds. » Cette 

phrase elle va la répéter, la ressasser 
comme un mantra, la tordre, la dérou-
ler, la déployer, la chambouler, pour ten-
ter de parvenir à la dompter, à la faire 
sienne. Pourtant la phrase va résister… 
car oui, même une ligne a priori anodine 
de Tchekhov peut résister à Isabelle 
Huppert ! De son côté, Luchini va devoir 
composer avec la rigueur de Nietzsche, 
mais surtout avec le mistral qui sera 
pour lui encore plus indomptable que 
le philosophe. Ces deux motifs seront 
comme le fil conducteur du film, un pré-
texte à montrer l’équation complexe du 
métier de comédien et d’en saisir toute 
la grâce et l’intensité. Avec la complici-
té de Caroline Champetier, directrice de 
la photographie d’une finesse et d’une 
sensibilité rares, Par cœurs (qui ajoute 
en un clin d’œil un simple « s » au titre 
d’un précédant documentaire de Benoît 
Jacquot filmant déjà Fabrice Luchini 
seul sur scène avec La Fontaine, Céline 
et Flaubert) est une très belle déclara-
tion d’amour au labeur et à la magie du 
théâtre.

La séance du jeudi 29 décembre à 20h30 sera suivie d'une rencontre 
avec le réalisateur Benoît Jacquot. Vente des places à partir du 17 décembre.



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. De l’exté-
rieur, on ne verra que la délicatesse de 
sa taille menue, sa silhouette presque ju-
vénile, son pas léger. Sous les taffetas, 
la fourrure et les rubans de ses parures, 
nul ne pourra percevoir ni le corps mal-
mené, ni le feu qui bouillonne. Quarante 
ans, c’est un âge que la plupart des 
femmes du peuple de son Empire n’at-
teignent pas, parce qu’elles succombent 
avant en couche, de maladie ou d’épui-
sement. Quarante ans, c’est à l’époque 
un âge avancé et l’impératrice se plie à 
un régime strict et contraignant pour gar-
der la ligne et rester à jamais la jeune et 
belle épouse de François Joseph 1er. 
Car la cour l’observe et la cour est sans 
pitié : déjà le diktat des apparences, de 
la norme, des conventions. Les chucho-
tements au détour d’un couloir, les ru-
meurs derrière l’étal du marchand, les ra-
gots, 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 préroga-
tives, aujourd’hui lui échappe  : ses en-
fants ont grandi et endossent à la per-
fection 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 compagnie 
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. Avec une maîtrise visuelle im-
pressionnante, au fil d’un récit d’une mo-
dernité percutante, sur lequel règne une 
Vicky Krieps éblouissante.

Corsage

ENSEIGNANTES, 
ENSEIGNANTS

Nous pouvons 
organiser des
séances à la carte 
pour vos classes, 
en matinée.
Vous trouverez 
une liste des 
films programmables sur 
notre site internet, rubrique 
« Jeune public et scolaires ».
Pour les maternelles : 
Zébulon le dragon, Le 
Gruffalo, La petite taupe…
Pour les primaires : Shaun 
le mouton, Kiki la petite 
sorcière, Brendan et le 
secret de Kells…
Pour les collèges : Animal, La 
panthère des neiges, Josep…
Pour les lycées : 
Indes galantes, West side 
story, Le sommet des dieux, 
Même la pluie…

Nous sommes disponibles 
pour construire des parcours 
en lien avec vos projets 
et programmes.
Contact : 04 90 82 65 36
ou utopia.84@wanadoo.fr

Pour les écoles inscrites au 
dispositif École au cinéma, 
le prochain prévisionnement 
aura lieu le samedi 7 janvier.
Rendez-vous à la Manutention 
à 9h00. Au programme : Le 
petit monde de Léo, Le chant 
de la mer et Billy Elliot.



VIVRE
Oliver HERMANUS
GB 2022 1h43 VOSTF
avec Bill Nighy, Aimee Lou Wood, 
Alex Sharp, Adrian Rawlins…
Écrit par Kazuo Ishiguro, d’après le 
scénario du film Vivre (Ikiru, 1952) 
d’Akira Kurosawa

Se lancer dans l’adaptation de 
Ikiru (1952), le chef-d’œuvre d’Aki-
ra Kurosawa, n’était pas sans risque. 
D’autant plus que le sujet abordé avec 
force par ce maitre du cinéma japo-
nais était du genre costaud  : face à 
votre mort annoncée, comment choisi-
rez-vous de vivre le reste de vos jours ? 
C’est pourtant ce qu’a osé et réussi le 
talentueux réalisateur sud-africain Oliver 
Hermanus, assumant un style 100% bri-
tish pour aborder cette histoire univer-
selle, initialement inspirée de l’œuvre de 
Tolstoi La mort d’Ivan Illitch.
La séquence d’ouverture nous plonge 
dans le Londres de 1953, sur une to-
nalité d’archives technicolor, volontai-
rement appuyées, où valsent chapeaux 
melons, parapluies et bus anglais plus 
rouges que jamais, contraste total avec 
l’univers en noir et blanc de Kurosawa. 
Tout en restant très fidèle au scénario 
original, Hermanus jouera tout au long 
du film la carte de l’ambiance des mé-

lodrames de Douglas Sirk. Une manière 
pour le réalisateur de rendre le récit 
plus léger et plus accessible. Mais aus-
si d’établir ainsi des liens intéressants 
entre la reconstruction du Japon après 
la Seconde Guerre mondiale et la situa-
tion difficile de la Grande-Bretagne qui 
panse encore ses plaies.

Après cette mise en place d’une 
Angleterre en pleine effervescence, 
nous sommes rapidement aspirés dans 
l’univers kafkaien de la bureaucratie lon-
donienne, incarnée par le personnage 
de Williams, fonctionnaire chevronné au 
centre d’un système administratif hiérar-
chisé et glacial. Bill Nighy, célèbre acteur 
anglais peu familier de ce genre de rôle, 
interprète ce personnage avec la raideur 
qu’il suppose. Gestes répétés, attitudes 
ultra codifiées, traitement des dossiers 
sans aucune once d’humanité, expres-
sions du visage momifiées, Williams 
semble terroriser ses employés, étouf-
fant les initiatives de ses jeunes recrues. 
Situation caricaturale dont on se doute 
qu’elle ne va pas durer. En effet, le film 
bascule dans une autre dimension dès 
lors que notre bureaucrate apprend qu’il 
est atteint d’un cancer qui ne lui laisse 
que quelques mois à vivre. Le person-
nage perd ses repères et nous assistons 
alors à sa métamorphose. Au person-
nage initial d’apparence « mort-vivant », 
succède un homme mélancolique à la 
recherche du temps perdu. Après une 
phase de désespoir, il voit surgir en lui 
un élan de vie insoupçonné et la néces-
sité de faire tomber les masques. La per-
formance de Bill Nighy dans ce sens est 

remarquable, avec un point d’orgue lors 
de la séquence où il exprime en chan-
tant la nostalgie de son amour perdu, 
clôturant une nuit d’errance dans les ca-
barets londoniens. Il va ainsi se réveiller 
au monde et s’accrocher à ses derniers 
mois en concrétisant un projet plein de 
sens au service de la vraie reconstruc-
tion de son pays…et de lui-même. Le 
réalisateur ne se prive pas d’évoquer le 
cinéma de Franck Capra à travers l’in-
terprétation soudainement enjouée de 
ses personnages, nous rappelant ain-
si que «  la vie est belle ». Hermanus et 
son scénariste (le Prix Nobel de littéra-
ture Kazuo Ishiguro, excusez-du peu  !) 
ont également la main sûre dans leurs 
contributions personnelles à l’adapta-
tion. Ils traitent avec habileté les blo-
cages qui empêchent de vivre et de 
communiquer, comme en témoignent 
certaines scènes de réunions familiales 
ou de situations professionnelles, avec 
un festival de non-dits et de communi-
cation non-verbale.

Les questionnements existentiels, le 
thème du bilan de vie avant de mourir 
ont alimenté nombreux films déjà  ! Ce 
qui aurait pu être un mélodrame pa-
thétique est transformé en une œuvre 
d’espoir social doublé d’une critique 
politique  : le film s’avère très moderne 
puisqu’il propose un regard profond sur 
le sens du travail et sur l’intégrité des 
hommes dans un système qui tend à 
broyer leur dignité et leur libre arbitre. 
Mais Vivre montre surtout qu’il n’est ja-
mais trop tard pour construire et laisser 
de belles traces au service des autres…



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’an-
née où Stella doit passer le bac. Elle fré-
quente un lycée dans un quartier huppé 
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 mixi-
té sociale dans les établissements sco-
laires était 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 
les 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 vienne chatouiller 
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 nécessaire d’avoir 
vu ce premier film pour suivre notre Stella 
dans un tout autre moment de sa vie, 
mais ce qui est palpable et très convain-
cant 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 cou-
tures et qu’elle a mûri la manière idéale 
de nous faire partager ses sentiments. Et 
si le récit est solidement ancré dans son 
époque, le propos est universel et trou-
vera un écho immédiat chez les specta-
teurs d’aujourd’hui.

Des nouvelles 
de Rosmerta

L’association soutient l’action 
de jeunes majeurs étrangers 

qui ont obtenu des autorisations 
(récépissés de demande de 

carte de séjour) leur permettant 
de travailler (le plus souvent en 
apprentissage). Depuis, ils sont 
dans l’attente de leur carte de 
séjour, qui tarde pendant de 

nombreux mois… ce qui les oblige 
à demander le renouvellement 

de leurs récépissés tous les 
3 mois, et les maintient dans une 

situation d’attente perpétuelle, 
de précarité et d’anxiété.

Ils ont mis en place une campagne 
de lettres à la Préfète, massive-

ment signées également par leurs 
employeurs. Une pétition  circule : 

https://chng.it/4cnRWnJPHb

Les jeunes et leurs employeurs 
interpellent la Préfète !

Venez nombreux au rassemble-
ment le vendredi 16 décembre à 
15h00 devant la préfecture pour 

remettre la petition.

À la suite du rassemblement, 
retour à Rosmerta pour le 

Marché de Noël Solidaire organisé 
cette année par Mingafolk. 

Des prix solidaires, une buvette, 
vendredi de 16h à 21h.

EN PANNE D’IDÉES 
DE CADEAUX À METTRE 

SOUS LE SAPIN ? 
« Tu vois, hum, le monde 

se divise en deux catégories : 
ceux qui ont la hotte chargée et 
ceux qui l’ont creuse. Toi tu… » 
… peux offrir le cadeau idéal 
et super original en 

cette fin d’année : 
des carnets d’abonne-

ments  Utopia mais 
aussi des T-shirts, 
des sacs et même 

des tabliers de cui-
sine (regardez comme 

Clint est charmant !) 
estampillés Utopia.



Saim SADIQ
Pakistan 2022 2h08 VOSTF
avec Rasti Farooq, Alina Khan, Sarwat 
Gilani, Ali Junejo, Salmaan Peerzada…
Scénario de Saim Sadiq 
et Maggie Briggs

Festival de Cannes 2022 : 
Prix du Jury Un Certain Regard 
+ Queer Palm Grand Prix 
Festival Chéries-Chéris 2022

Joyland, magnifique mélodrame familial 
pakistanais (le premier film pakistanais 
jamais sélectionné à Cannes !), fait par-
tie de ces grands films qui, mine de rien, 
nous font faire un pas de côté, remettent 
en cause mille et une idées préconçues 
(sur la famille, sur le rigorisme religieux, 
sur le Pakistan, sur le désir et la sexua-
lité…), et sont une salutaire bouffée d’air 
frais pour nos petits neurones ankylo-
sés dans un confortable ronron ethno-
centré. Rien de ce qui est humain ne 
nous est étranger, peut-être, encore 
faut-il avoir l’occasion de s’y intéres-
ser. Par exemple, qui irait se pencher 
sur la famille de Haider  ? A priori, rien 
de bien folichon dans cette maison un 
peu vétuste où cohabitent trois généra-
tions d’une même famille : les vieux pa-
rents, le jeune Haider et son épouse, le 
frère de Haider et sa descendance qui, 
de grossesse en naissance, ne cesse de 
s’agrandir. Les uns travaillent pour assu-
rer le minimum vital à la petite commu-

nauté, les autres font tourner la maison-
née. Mais si on y regarde d’un peu plus 
près, ce microcosme est moins banal 
qu’il n’y paraît. Dans cette cellule fami-
liale dominée par des principes patriar-
caux, Haider, faute d’emploi, est celui 
qui s’occupe du ménage et des enfants. 
Consécutivement, la pression pater-
nelle vis-à-vis d’un fils jugé trop faible, 
pas assez entreprenant et de surcroît in-
capable de lui fournir un héritier, se fait 
de plus en plus pesante, jusque dans 
sa vie de couple. Comble de l’indigni-
té, c’est le salaire de sa femme qui per-
met de pourvoir aux besoins du jeune 
ménage – et de participer à ceux de la 
maisonnée, où chacun vit sous le regard 
des autres. Lorsqu’un ami l’aiguille sur 
une place dans un cabaret, Haider n’hé-
site pas longtemps. Mais s’il raconte à 
sa famille qu’il a trouvé un poste de ré-
gisseur, la réalité est tout autre : malgré 
son inexpérience, Haider a été embau-
ché comme danseur dans la troupe de 
Biba, une performeuse transexuelle qui 
rêve d’être en haut de l’affiche. Le jeune 
homme découvre peu à peu le monde 
de la nuit et, écartelé entre les injonc-
tions qui pèsent sur lui et l’irrésistible 
appel de la liberté, se découvre gagné 
par une attirance inattendue pour Biba.

Le réalisateur aurait pu forcer le trait de 
la tragédie pour surligner l’éphémère 
de l’impossible amour entre la diva fan-
tasque et le garçon timide et marié, dont 

les plaisirs sont aussi lumineux, brefs 
et illusoires que les tours de manège 
de Joyland, le parc d’attractions voisin 
qui donne son titre au film. Mais c’est 
avec finesse et intelligence que Saim 
Sadiq décrit le triangle amoureux, en 
accordant une grande place à l’épouse. 
Femme pétillante et moderne, elle n’est 
pas dupe de la situation et montre une 
empathie étonnante pour son époux 
–  elle-même victime collatérale du jeu 
de mensonges auquel se livrent tous 
les membres de la famille pour tenter 
de garder sa cohésion. Quand au per-
sonnage de Biba, elle est étonnamment 
représentative de l’ambigüité des per-
sonnages transgenres au Pakistan. Les 
Hjiras sont à la fois rejetés et souvent 
pauvres mais aussi objet de fascina-
tion et constituent une caste reconnue. 
Cette fascination ambivalente de la so-
ciété pakistanaise, Saim Sadiq la magni-
fie dans sa mise en scène, saisissante 
dans la captation des chorégraphies qui 
évoquent l’univers coloré de Lollywood 
(l’équivalent pachtoune de Bollywood) 
ou dans des scènes teintées de poésie 
surréaliste – notamment cette très belle 
séquence dans laquelle Haider trans-
porte à moto à travers Lahore, de nuit, 
l’effigie géante en carton de Biba. Tout 
en nuances et en complexités subtile-
ment dénouées, au-delà de ses attraits 
pittoresques vite estompés, Joyland est 
une pure merveille de délicatesse, qui 
met à bas bien des préjugés.

JOYLAND



ANNIE COLÈRE
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 exal-
tant. Une des premières scènes, bouleversante, est en effet 
portée par Les Enfants du Pirée, un des titres les plus cé-
lèbres de la chanteuse : nous sommes dans les années 70, 
plusieurs femmes réunies autour 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 prenant la main de Monique qui lui chante magnifiquement 
cette chanson. Dans cette scène s’incarnent la solidarité et 
l’engagement d’un groupe de femmes qui, réunies au sein 
du MLAC (Mouvement pour la Liberté 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 aussi orga-
niser, grâce à la nouvelle méthode Karman, simple et révo-
lutionnaire, des centaines d’interruptions de grossesse afin 
que plus aucune femme ne risque de mourir d’avortements 
pratiqués à la maison ou dans des officines plus ou moins 
louches.
Annie Colère, c’est c’est aussi l’histoire d’un éveil en poli-
tique, chez l’ouvrière matelassière 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 dé-
terminé qui s’ensuit que le film est particulièrement enthou-
siasmant.
On connaît évidemment l’épilogue heureux de la Loi Veil du 
17 janvier 1975 mais très justement, le film rappelle que cette 
loi fut votée grâce à la mobilisation des femmes, grâce au 
combat du MLAC, grâce aux prises de position courageuses 
de personnalités comme Gisèle Halimi ou Delphine Seyrig… 
Il rappelle aussi qu’il fallut attendre huit ans de plus pour que 
l’interruption volontaire de grossesse soit prise en charge par 
la sécurité sociale…

Séance unique et en avant-première, mercredi 
18 janvier à 20h30. Elle sera suivie d’une ren-
contre avec Joël Chapron, traducteur, rédacteur 
de sous-titres. Joël Chapron participe à la sélec-
tion des films des pays de l’ex-URSS et des pays 
d’Europe de l’Est pour les festivals de Cannes, 
Locarno… Il intervient également à l’Université 
d’Avignon. Vente des places à partir du 4 janvier.

À RÉSIDENCE
(DELO)

Aleksey GUERMAN Jr.
Russie 2021 1h46 VOSTF
avec Merab Ninidze, Anna Mikhalkova, Anastasia Melnikova, 
Alexandra Bortich, Roza Khairullina, Alexander Pal…

FESTIVAL DE CANNES 2021
SÉLECTION UN CERTAIN REGARD

Le nouveau film d’Aleksey Guerman Jr. fait partie des curio-
sités que l’Histoire du cinéma devra aux réponses de la gou-
vernementalité mondiale à la pandémie de Covid. Tourné par 
le cinéaste russe en vingt-cinq jours pendant une période de 
confinement, alors que le tournage de son prochain film était 
interrompu par la situation, À résidence, comme son titre fran-
çais l’indique, prend ses conditions de production à la lettre. 
Un professeur y est assigné à résidence entre son apparte-
ment et les quelques cachettes offertes par le jardin collectif 
de son immeuble : privé de liberté, sous un autre prétexte ap-
paremment fallacieux, pour avoir dénoncé sur Internet la cor-
ruption du maire de sa petite ville.

Confiné dans le fouillis de son logis encombré, cerné par les 
reproches des voisins, les visites de l’inspecteur de la police 
locale et les passages peu consolateurs de la femme qui l’a 
quitté, David, un homme insupportable comme seul le cinéma 
sait en faire l’autoportrait, cherche du réconfort auprès de sa 
mère redoutable, de sa fille fâchée, de ses anciens étudiants, 
de la médecin qui n’a pas le droit de le soigner ou de l’avo-
cate qui tente de le défendre. Où ce monde extérieur nommé 
Russie vient confirmer à chaque seconde la paranoïa du hé-
ros. Loin de redoubler cet étouffement par la mise en scène, 
Guerman filme sa métaphore de façon relâchée, restant à la 
limite de la satire sans sauter le pas du genre – la comédie 
humaine bureaucratique qui a fait la gloire de son pays, de 
Boulgakov en Panfilov. (LUC CHESSEL, Libération)



SOUS 
LES FIGUES
Erige SEHIRI 
Tunisie 2022 1h30 VOSTF
avec Ameni Fdhili, Fide Fdhili, Feten Fdhili, 
Samar Sifi, Leïla Ohebi…
Scénario d’Erige Sehiri, Ghayla Lacroix 
et Peggy Hammam

C’est un film d’une simplicité biblique, qui s’approprie les 
codes du théâtre classique et ses sacro-saintes trois unités : 
de lieu (le verger), de temps (une journée de travail) et d’action 
(la cueillette des fruits). Sobre, efficace, cet espace de travail 
et de jeu laisse toute lattitude à son écriture et à ses comé-
diennes pour y tresser moult historiettes, relations, situations, 
qui décrivent avec chaleur un microcosme social, une petite 
communauté qui a évidemment valeur d’instantané de la so-
ciété tunisienne.
Le film commence au petit matin, quand un jeune patron vient 
récupérer les ouvrières et ouvriers du jour qui s’entassent à 
l’arrière de son pick-up. Il y a beaucoup de jeunes filles par-
fois à peine sorties de l’adolescence, mais aussi quelques 
femmes d’âge mûr et enfin quelques rares hommes (qui, se-
lon le petit employeur, «  ne travaillent pas aussi sérieuse-
ment »). Tous se retrouvent sous les figuiers pour un ramas-
sage dont le rituel et les techniques semblent immuables : il 
s’agit de ramasser les fruits suffisamment mûrs, en évitant 
soigneusement de casser les branches. Tandis que les heures 
de la journée s’égrènent, la récolte est l’occasion de discus-
sions entre filles, de retrouvailles, de flirts… Voilées ou non, 
elles se confient, se racontent et l’on découvre peu à peu les 
histoires d’amours plus ou moins contrariées des unes et des 
autres. Et à travers elles, les blocages encore bien présents 
dans la société tunisienne.
À travers une galerie de portraits aux petits oignons servie 
par des comédiennes non professionnelles adorablement 
bluffantes, et une mise en scène dynamique qui circule de 
manière quasi chorégraphique entre les arbres et les groupes, 
Erige Sehiri décrit magnifiquement la complexité des rapports 
hommes-femmes, et le poids encore lourd du patriarcat – ses 
abus, les violences faites aux femmes. Mais aussi le rapport 
de classe, omniprésent.
Brodé tout en délicatesse, avec ce qu’il faut d’humour et à 
peine de cruauté, Sous les figues émeut, passionne, amuse – 
bref : c’est littéralement un film touché par la grâce.

MES RENDEZ-VOUS 
AVEC LÉO
(GOOD LUCK TO YOU, LEO GRANDE)

Sophie HYDE
GB 2022 1h37 VOSTF
avec Emma Thompson, 
Daryl McCormack, Isabella Laughland…
Scénario de Kathy Brand

«  Il y a des bonnes sœurs plus calées en sexe que moi.  » 
Nancy dans Mes rendez-vous avec Léo

Voilà une brillante et étonnante comédie sentimentale por-
tée avec une classe folle par l’impériale Emma Thompson. 
Qu’on découvre en Nancy, tailleur austère de femme mûre de 
la middle class, attendant fébrilement son rendez-vous dans 
une chambre d’hôtel. Il n’y a guère professeur d’éducation re-
ligieuse, veuve depuis deux ans après un mariage plan-plan 
qui en a duré 31, mère de deux enfants, Nancy a toujours me-
né une existence sans aspérités ni aventures. Côté sexualité, 
elle reconnaît n’avoir jamais connu le plaisir – c’est bien cette 
lacune qui l’a convaincue de faire appel à un professionnel. 
Face à ce jeune homme au visage d’ange et au corps su-
blime, cultivé, doux, à l’écoute des désirs et des sentiments 
de sa «  cliente  », s’exprimant parfaitement et sans tabous 
sur son activité, elle est dans un premier temps désarçonnée 
voire tétanisée, lourde de préjugés bien qu’elle souhaite pro-
fiter du « savoir-faire » de Léo. Et peu à peu, au gré des ren-
dez-vous successifs, des discussions et des ébats, ces deux 
êtres que l’âge et la condition opposent vont s’apprivoiser, 
apprendre à s’apprécier pour ce qu’ils sont vraiment.

À travers une forme très simple, grâce à des dialogues savou-
reux et souvent très drôles, le film aborde des sujets qui nous 
concernent toutes et tous et d’abord les préjugés agistes 
d’une société qui accepte aisément les couples où l’homme 
est plus âgé mais trouve incongru qu’une femme d’un certain 
âge batifole avec un jeune homme… Sans angélisme (un épi-
sode montre que le jeu de rôle entre cliente et travailleur du 
sexe a ses limites), Mes rendez vous avec Léo est clairement 
une ode à la relation libre entre adultes consentants, qu’elle 
soit monnayée ou non.



L’ENVOL
Pietro MARCELLO
France 2022 1h40
avec Raphaël Thiéry, Juliette Rouan, 
Noémie Lvovsky, Louis Garrel, 
Yolande Moreau…
Scénario de Pietro Marcello, Maurizio 
Braucci, Maud Ameline et Geneviève 
Brisac, librement adapté du roman 
Les Voiles écarlates d’Aleksandr Grin

Les retours de guerre sont toujours dif-
ficiles et souvent douloureux, et les 
films qui les mettent en scène en té-
moignent… Que l’on pense au très 
moyen Le Retour de Martin Guerre de 
Daniel Vigne avec Gérard Depardieu ou 
au génial Voyage au bout de l’enfer de 
Michael Cimino, le constat est le même, 
quels que soient les époques, les conti-
nents ou les conflits : la fracture est pa-
tente entre ceux qui reviennent, brisés 
et déconnectés du monde qu’ils ont 
abandonné des années auparavant, et 
ceux qui sont restés au pays. Et se ma-
nifestent souvent entre eux une incom-
préhension, voire des rancœurs impos-
sibles à combler. Dans L’Envol, Raphaël 
(qui porte le même prénom que son in-

terprète, le marmoréen et impression-
nant Raphaël Thiéry, au visage massif et 
aux mains comme des battoirs) revient 
cabossé de la Grande Guerre, qui a dé-
peuplé les villages de leurs hommes du-
rant quatre longues années. Son épouse 
est morte dans des conditions mysté-
rieuses et Juliette, sa fille toute jeune (là 
encore, la comédienne Juliette Jouan, 
belle découverte, porte le même prénom 
que son personnage), a été recueillie par 
la veuve Adeline (Noémie Lvovsky), qui 
accepte d’héberger le solide et taiseux 
gaillard moyennant sa participation ac-
tive aux travaux de la ferme. Il s’avère 
rapidement que Raphaël a de l’or dans 
les mains, notamment pour le travail du 
bois, ce qui va lui permettre non seule-
ment d’aider à moult constructions mais 
aussi de fabriquer de jolis jouets, qu’il 
va vendre à la ville histoire de gagner 
quelques sous.
Mais dans le village, Raphaël fait bizar-
rement l’objet d’une sourde suspicion, 
si bien qu’un climat hostile et malsain 
plane autour de lui, alors que le mystère 
de la mort de sa femme s’épaissit.

Pietro Marcello, à qui l’on doit le magni-
fique Martin Eden, adaptation du roman 
d’apprentissage de Jack London, réa-
lise avec L’Envol son premier film en 
langue française, et propose, en parti-

culier dans la première partie, une belle 
fresque sociale et psychologique sur 
cette France rurale brisée par la guerre 
et qui a bien du mal à se reconstruire 
alors que s’éloigne le souvenir de la 
prospérité et que se perdent les réseaux 
de solidarité qui faisaient le ciment de la 
communauté.
La deuxième partie du film, qui se dé-
roule une bonne quinzaine d’années 
plus tard, alors que l’enfant de Raphaël 
est devenue une belle jeune femme qui 
attire tous les regards, prend la forme 
d’un récit d’émancipation, qui flirte éton-
namment avec le surnaturel. Juliette, qui 
a hérité du talent de son père pour le tra-
vail du bois, va voir sa vie basculer avec 
l’arrivée d’un bel aviateur (Louis Garrel), 
contraint d’atterrir en catastrophe à 
proximité du village. Avec lui, c’est un 
amour dévastateur qui vient bouleverser 
Juliette, en même temps que l’espoir 
d’un ailleurs, d’un «  envol  », bien loin 
des secrets enfouis et de la médiocrité 
des voisins. Avec sa dimension musi-
cale (Juliette chante encore et encore) et 
littéraire (on voit Juliette, ce n’est pas un 
hasard, lire Louise Michel), L’Envol de-
vient alors un vibrant plaidoyer artistique 
pour la liberté, l’altérité contre la norme 
sociale qui peut conduire à la négation, 
au rejet, à l’élimination de tout ce qui 
peut apparaître comme différent…



16 ANS
Écrit et réalisé par Philippe LIORET
France 2022 1h34
avec Sabrina Levoye, Teïlo Azaïs, 
Jean-Pierre Lorit, Nassim Lyes…

Dans la France périphérique de 2022, 
notre Juliette a 16 ans, elle s’appelle en 
fait Nora et vit dans une cité pas tota-
lement ravagée par la misère, mais pas 
bien riante pour autant. Elle a une grande 
soif d’apprendre et, à partir du lycée, de 
s’extirper de son milieu, d’une vie de fa-
mille pas bien méchante mais un peu 
étouffante, où la parole d’un père, d’un 
frère a plus de poids que ses propres 
aspirations. Au lycée, donc, l’aborde 
un surprenant Roméo, un camarade de 
classe inattendu tant il n’est, justement, 
pas de sa classe – sociale, s’entend. 
Fils unique d’un directeur de supermar-
ché sur le point d’être embringué dans la 
politique locale, enfant choyé qui s’épa-
nouit entre deux parents peu présents 
mais aimants dans une magnifique villa 
avec piscine du quartier résidentiel de la 
même banlieue, Léo a fait le choix, au 
désespoir de ses géniteurs, du lycée pu-
blic et de la mixité sociale contre l’éta-
blissement privé pour rejetons cossus 
qui lui était promis. Léo, redoublant plein 

d’assurance, en opposition mais pas en 
guerre avec sa famille, fait le siège des 
sentiments de Nora, qui, aussi réservée 
qu’elle veuille paraître, n’est pas insen-
sible aux charmes du garçon.

Une affaire qui roule, donc. Mais voi-
là  : il y a Tarek, le grand frère de Nora. 
Tête brûlée, Tarek a connu la petite dé-
linquance et ses conséquences – et as-
pire à se ranger dans la société. Il est 
pour l’heure manutentionnaire dans 
le supermarché dirigé par le père de 
Léo, et si le boulot est dur, la place est 
bonne, l’avenir se fait pour lui plus sou-
riant. Jusqu’au jour où une bouteille de 
Château-Margaux hors de prix disparaît 
du rayonnage où elle trônait – une de 
ces bouteilles que la clientèle habituelle 
ne peut évidemment pas se payer et 
que les enseignes n’exposent que pour 
mettre en lumière le tout-venant du vin 
qu’elles écoulent. En raison de son pas-
sé, de son origine, de mille prétextes, 
Tarek est soupçonné, accusé, et manu-
militari viré de son boulot. Pour Nora, la 
sœur de Tarek, et Léo, le fils du gérant, 
rien dans cette situation ne devrait se 
mettre en travers de leurs sentiments. 
Mais pour la famille, et pour leurs entou-
rages, ce n’est pas la même chanson.

Extrêmement simple et sensible, la re-
lecture par Philippe Lioret de Roméo et 
Juliette est une très belle évocation de 
l’adolescence, d’hier et d’aujourd’hui. 

Et si les Capulet et les Montaigu, fa-
milles rivales mais pareillement nobles, 
ne règlent plus leurs différents au fil de 
l’épée dans les rues de Vérone, les rap-
ports de classes que convoque le réali-
sateur pour s’interposer entre ses jeunes 
amants maudits sont tout aussi violents 
et inextricables. Les portraits de Nora 
et de Léo sont extrêmement attentifs 
et justes, chacun dans sa famille, cha-
cun prisonnier des préjugés sociocul-
turels inhérents à son extraction, à son 
environnement, contre lesquels l’une 
et l’autre s’efforcent de s’arc-bouter. 
Philippe Lioret évite la caricature dans 
les descriptions qu’il en fait : que ce soit 
du côté des grands bourgeois volontiers 
donneurs de leçons ou de la vie dans les 
grands ensembles des quartiers popu-
laires, qu’il s’agisse du père ou du frère 
de la jeune fille, des parents du garçon, 
rien n’est simple, rien n’est manichéen. 
Et si des réalités, des conditions de vie, 
sont évoquées sans angélisme, le pro-
pos même de cette relecture de la tra-
gédie shakespearienne est de s’opposer 
au déterminisme social. On ne saurait 
trop en recommander la projection aux 
familles et aux classes de lycées. Les 
jeunes comédiens, Sabrina Levoye et 
Teïlo Azaïs, absolument épatants, ap-
portent à Nora et Léo leur juvénilité lu-
mineuse, une justesse de ton qui n’est 
pas pour rien dans la réussite du film et 
de cette très belle démonstration de l’in-
temporalité de Roméo et Juliette.





LES SORTIES DE MICHEL FLANDRIN sur www.michel-flandrin.fr
Retrouvez critiques et interviews sur ce site qui se veut être un compte-rendu subjectif et suggestif 

de ses  pérégrinations à travers la vie artistique d’un territoire et le quotidien de ceux qui la façonnent.

Film d’animation écrit et 
réalisé par Alberto VAZQUEZ
Espagne 2022 1h32 VF (conçue 
et souhaitée par le réalisateur)
Interdit au moins de 12 ans

FILM D’ANIMATION POUR 
ADULTES ET ADOLESCENTS

Les oursons et les licornes sont en 
guerre depuis toujours. Le soldat 
Célestin convoite le sang des licornes, 
car le boire rend éternellement beau, se-
lon le grand livre sacré. Son frère Dodu, 
lui, n’aime pas la guerre. Il est obsédé 
par la nourriture et ne cherche que la re-
connaissance de son frère et de ses ca-
marades de régiment. Une unité d’our-
sons peu préparée quitte alors le camp 
pour une mission dans la Forêt Magique. 
La bataille finale approche… Seront-ils à 
la hauteur ?

Bon, si comme moi, vous avez une pe-
tite fille de 5 ans, il faudra probablement 
éviter de dévoiler l’existence de cette 
terrible histoire qui voit s’affronter ses 
deux personnages préférés… Tout ça 
pour vous dire que c’est bien aux ados 
et aux adultes que s’adresse cette petite 
merveille d’animation totalement irrévé-
rencieuse !

Unicorn wars d’Alberto Vázquez était 
l’un des films les plus attendus du 
Festival d’Annecy 2022. Son auteur a en 
effet été primé pour son court métrage 
Decorado en 2016 et avait fait sensation 
avec la noirceur assumée de son pre-
mier long Psiconautas (Goya du meil-
leur film d’animation espagnol en 2017 
et programmé en son temps à Utopia). 
Étendant ici l’un de ses courts métrages 
(Sangre de unicornio, 2013), l’auteur dé-
veloppe un univers fantastique bien à 

lui, à la beauté picturale flamboyante et 
aux personnages belliqueux assez in-
croyables. Ainsi, la fausse mignonne-
rie de ces peluches utilisant des flèches 
en forme de cœur crée un saisissant 
contraste avec les propos haineux qu’ils 
tiennent – « Une bonne licorne est une 
licorne morte ! » – et les bains de sang 
qu’ils provoquent sur ces pauvres li-
cornes… qui trouveront quand même 
le moyen d’en empaler quelques uns au 
passage !
Tout au long du film, on se régale de 
l’animation de chaque séquence, de la 
richesse des arrières plans, des réfé-
rences cinématographiques assumées 
(le Dark Vador de Star wars, Bambi, 
Princesse Mononoke, Full Metal Jacket 
ou encore Aguirre de Werner Herzog) et 
des passages totalement délirants dans 
cette «  Forêt Magique  », jungle luxu-
riante et tropicale, diablement hostile.
Fable écologiste, film de guerre (et donc 
anti-guerre), charge anticléricale, allé-
gorie sur l’être humain et sa relation 
conflictuelle avec la nature, Unicorn wars 
s’amuse à dégommer mythes et image-
ries des contes afin de mieux révéler la 
noirceur de notre monde. Bonne nuit les 
petits mais les grands, on vous attend !

UNICORN WARS



LOUIS MALLE, GENTLEMAN PROVOCATEUR

ASCENSEUR 
POUR 
L’ÉCHAFAUD
France  1958  1h28  Noir & Blanc
avec Jeanne Moreau, Maurice Ronet, 
Georges Poujouly, Lino Ventura, Jean-
Claude Brialy, Charles Denner...
Scénario de Louis Malle et Roger 
Nimier, d’après le roman de Noël Calef
Musique de Miles Davis

Louis Malle (il avait alors 24 ans) a conçu 
son film comme un lent compte à re-
bours. Un homme assassine le mari de 
sa maîtresse. Elle a imaginé et préparé le 
meurtre avec lui. Au moment de s’enfuir 
en voiture, il réalise qu’il a oublié la corde 
qui lui a servi à grimper d’un balcon à 
l’autre. Il retourne sur les lieux et prend 
l’ascenseur. Le gardien coupe soudai-
nement le courant pour le week-end. Le 
meurtrier reste coincé entre deux étages. 
À l’extérieur, sa maîtresse l’attend...
D’un côté, un homme enfermé ; de 
l’autre, une femme qui erre dans Paris. 
Entre eux : l’ombre du crime.  L’intrigue 
policière laisse place, tout doucement, 
à une atmosphère à la fois morbide et 
sensuelle. Pour accompagner Jeanne 
Moreau déambulant dans les rues, la 
trompette de Miles Davis improvise, ex-
primant le désarroi indicible de la jeune 
femme...

LES AMANTS
France  1958  1h31  Noir & blanc
avec Jeanne Moreau, Jean-Marc Bory, 
Judith Magre, Alain Cuny...
Scénario de Louis Malle, d’après le 
roman Point de lendemain, de Vivant 
Denon, dialogues de Louise de Vilmorin
Assistant-réalisateur : Alain Cavalier
Musique : Johannes Brahms

Jeanne Tournier, 30 ans, s’ennuie. Elle 
vit dans le luxe et l’oisiveté, auprès d’un 
mari, directeur d’un grand journal, qui 
l’indiffère, entourée d’amies qui ne l’inté-
ressent guère plus, courtisée par des fats 
et des bellâtres. Elle va rencontrer, au ha-
sard d’une panne de voiture, un jeune ar-
chéologue qui est aux antipodes de son 
univers. Ils vont devenir amants, naturel-
lement, passionnément...
Le film fit scandale à l’époque de sa sor-
tie, prétendument pour ses scènes d’une 
audace érotique peu courante à la fin des 
années 50, mais probablement bien da-
vantage pour sa célébration de la liberté 
d’action d’une femme qui ne veut pas se 
soumettre aux conventions donc au car-
can de son milieu, et pour sa vision fé-
roce de la bourgeoisie française et de sa 
morale faisandée.

LE FEU FOLLET
France  1963  1h49  Noir & blanc
avec Maurice Ronet, Lena Skerla, 
Yvonne Clech… Scénario de Louis 
Malle, d’après le roman de Drieu la 
Rochelle. Musique : Erik Satie

En 1963, Louis Malle adapte le roman 
de Drieu La Rochelle, écrit plus de trente 
ans auparavant, et transpose la situation 
dans l’après-guerre d’Algérie.
Un homme qui n’a plus goût en la vie, un 
homme anesthésié, en cure de désintoxi-
cation dans une clinique de Versailles. Un 
parfum vénéneux plane, la prescience 
d’une fin imminente. Dernière ivresse, 
dernière virée pour vérifier qu’il n’y a 
plus d’argent, plus de jeunesse, plus 
de séduction. L’itinéraire d’Alain Leroy 
(Maurice Ronet, magnifique) le conduit 

ASCENSEUR POUR L’ÉCHAFAUD

LE FEU FOLLET



Six films, 1958 - 1971

de bars hier mythiques en visites chez 
des amis. Dérivant sur fond de bourgeoi-
sie rêveuse, de tentation droitière (des 
amis infréquentables de l’OAS), de fêlure 
fitzgéraldienne, ce personnage velléitaire 
oppresse le cœur. Dandy qui se déteste 
de l’être, il souffre d’un mal romantique 
qui lui a fait entrevoir une vie puissante et 
phénoménale avant de l’en priver.
Impitoyable dans sa délicatesse, la mise 
en scène de Louis Malle filme son an-
goisse tout en soulignant la beauté des 
femmes, la majesté des jardins et des 
rues. (J. MORICE, Télérama)

VIVA MARIA !
France  1965  2h
avec Jeanne Moreau, Brigitte Bardot, 
George Hamilton, Paulette Dubost...
Scénario de Louis Malle 
et Jean-Claude Carrière
Musique de Georges Delerue

L’action se déroule en 1907, dans un pays 
imaginaire des tropiques, la République 
de San Miguel. À l’occasion de leur pre-
mier duo sur scène, deux jeunes femmes, 
qu’un prénom commun (Maria bien sûr), 
le hasard... et quelques morts violentes, 
ont réunies au sein d’une troupe de mu-
sic-hall ambulante, tirent parti d’un acci-
dent vestimentaire pour inventer le strip-
tease. Tout irait bien pour elles (succès 
croissant, vie privée tumultueuse !) si, un 
jour, elles ne se trouvaient mêlées à une 
révolution paysanne conduite par un ar-
dent jeune homme dont elles s’éprennent 
toutes deux...
Louis Malle s’offre et nous offre une es-
capade endiablée avec ce film d’aven-
ture débordant d’action et d’humour, qui 
célèbre une fois de plus la liberté des 
femmes et qui se place clairement, même 
si c’est la fantaisie absurde qui domine, du 
côté du peuple contre tous ceux qui l’op-
priment : propriétaires terriens, banquiers, 
bourgeois, dictateurs... et jésuites !

LE VOLEUR
France  1966  2h
avec  Jean-Paul Belmondo, Geneviève 
Bujold, Marie Dubois, Julien Guiomar, 
Charles Denner, Françoise Fabian, 
Marlène Jobert, Martine Sarcey, Paul le 
Person, Bernadette Lafont...
Scénario de Jean-Claude Carrière 
et Louis Malle, d’après le roman 
de Georges Darien

Notre film préféré de Malle (ex-aequo 
avec Le Feu follet  ?) et l’un des plus 
grands rôles de Jean-Paul Belmondo.
Une sombre nuit, Georges Randal entre 
par effraction dans une maison bour-
geoise, qu’il cambriole sans coup férir. 
Dans la pénombre, il se souvient : orphe-
lin adopté par un oncle plein aux as, il 
a commis son premier cambriolage par 
défi envers ce tuteur qu’il n’aimait pas et 
qui le lui rendait bien, et envers sa belle 
cousine Charlotte qui l’avait snobé. Puis 

il y a pris goût, surtout après avoir ren-
contré le très cynique Abbé Lamargelle, 
qui le fait pénétrer dans le milieu trou-
blant des prostituées, des cambrioleurs, 
des anarchistes : il est alors devenu un 
maître dans son domaine.
On pourrait penser à Arsène Lupin, mais 
non : Georges Randal n’a rien d’un gent-
leman. Il opère avec une rage froide et 
désenchantée. Une façon de régler ses 
comptes avec une bourgeoisie qu’il mé-
prise : « Je fais un sale métier mais j’ai une 
excuse, je le fais salement. » Formidable !

LE SOUFFLE 
AU COEUR
France  1971  2h
avec Léa Massari, Benoît Ferreux, 
Daniel Gélin, Michael Lonsdale...
Scénario de Louis Malle

De retour d’Inde, où il a réalisé plusieurs 
documentaires, Louis Malle débute avec 
Le Souffle au cœur un cycle consacré 
à des héros adolescents. Avec ses as-
pects autobiographiques, le film est une 
chronique adolescente sensible et fine. 
On y retrouve une peinture féroce du mi-
lieu bourgeois provincial, de son hypo-
crisie et de son cynisme. Il oscille ainsi 
entre la hargne dans la description d’une 
société haïe et la tendresse dans l’évo-
cation d’une relation fusionnelle entre 
une mère et son fils.
Lors de sa sortie, le film scandalise et on 
l’accuse de célébrer l’inceste sans au-
cune culpabilité ; la censure l’interdit aux 
moins de 18 ans. Pour autant, c’est une 
œuvre très pudique, qui suggère les faits 
plus qu’elle ne les montre, portée par une 
justesse de ton et une interprétation (Léa 
Massari notamment) remarquables. Mais 
il ne porte aucun jugement, c’est bien ce 
qui dérange.

LE SOUFFLE AU COEUR

VIVA MARIA !





Ursula MEIER
Suisse 2022 1h41
avec Stéphanie Blanchoud, Elli 
Spagnolo, Valeria Bruni Tedeschi, 
India Hair, Benjamin Biolay…
Scénario de Stéphanie Blanchoud, 
Ursula Meier et Antoine Jaccoud

Remember… Avec Home, Ursula Meier 
signait un premier long métrage dans le-
quel le foyer familial s’établissait sur un 
improbable territoire, totalement isolé au 
bord d’une autoroute. Dans La Ligne, il 
est encore question d’un étrange et dé-
routant espace, délimité par une ligne 
bleue tracée naïvement par la jeune 
Marion, la cadette de cette famille dys-
fonctionnelle. Ce que raconte cette ligne 
est au cœur de ce film puissant et orga-
nique : à la fois symbole de la distance 
béante qui sépare parfois les membres 
d’une même famille mais aussi incarna-
tion matérielle d’une mesure judiciaire 
visant à protéger l’agresseur de sa vic-
time.

Le film s’ouvre en effet par une scène 
sans dialogue audible et filmée en un ra-
lenti d’une rare élégance où des corps 
en mouvement semblent danser. La mu-
sique, douce et harmonieuse, dénote 
avec les images que l’on découvre peu à 
peu. On comprend vite que ce n’est pas 
du tout une chorégraphie, mais une dis-
pute d’une extrême violence qui se joue 

ici. Dans l’intérieur d’un pavillon cossu 
niché au pied des montagnes, des objets 
valsent, se cassent et les visages se dé-
forment sous l’effet des coups, pris sou-
dain de rictus grotesques qui racontent 
la bestialité des humains quand ils ne 
parviennent pas à communiquer. Sur 
cet improbable ring, deux femmes s’af-
frontent : Margaret et sa mère Christina. 
L’objet de leur différent… une histoire 
de robe, celle de Marion, la jeune demi-
sœur de Margaret.
Cette scène inaugurale est le socle sur 
lequel repose le film. Au fur et à me-
sure de l’intrigue, la mécanique qui a 
mené les protagonistes à cette esca-
lade de violence va nous être révélée 
et les pièces de ce puzzle familial vont 
se mettre en place, construisant les 
contours d’un territoire impossible à 
conquérir pour ces deux femmes : celui 
de l’amour filial. Car, c’est une évidence, 
les tensions ne datent pas d’hier… Elles 
remontent même sans doute à la nais-
sance, non souhaitée, de Margaret, 
quand Christina, jeune pianiste à l’avenir 
prometteur, a dû renoncer à une carrière 
de concertiste pour élever sa fille.
Après l’épisode violent de la première 
scène, Christina va porter plainte contre 
sa propre fille. C’est ainsi que dans l’at-
tente de son procès, il est interdit à 
Margaret d’entrer en contact avec sa 
mère et de s’approcher à moins de 100 
mètres de son domicile. Alors chaque 

jour, Margaret se poste à ce seuil déli-
mité par la ligne bleue pour voir sa jeune 
sœur Marion, et lui donner les cours de 
chant que sa mère ne peut ou ne veut 
plus assurer.

Dans ses trois premiers longs métrages 
(le deuxième étant L’Enfant d’en haut), la 
réalisatrice s’intéresse donc à des rap-
ports familiaux dysfonctionnels, voire 
toxiques, où la figure maternelle est sou-
vent malmenée. Cela va encore plus loin 
ici avec cette mère-ogresse incarnée 
avec force par Valeria Bruni Tedeschi 
dont le jeu à fleur de peau rend son per-
sonnage imprévisible, au bord du dérail-
lement – la méchanceté parfois gratuite 
de Christina lui donne un relief fascinant. 
Dans le rôle de Margaret, on découvre 
Stéphanie Blanchoud, qui est également 
chanteuse et co-scénariste du film. Elle 
incarne avec une intensité poignante ce 
personnage complexe, toujours sur le 
point d’exploser, dont on saisit les bles-
sures secrètes autant que l’irrépressible 
désir de briser l’armure de sa mère.

La Ligne est tout sauf linéaire. Comme 
celle tracée au sol par Marion, le film 
parcourt et dessine les obstacles de 
ce terrain familial miné pour tenter d’en 
percer à la fois les mystères et les trau-
mas. L’exploration de ce territoire men-
tal est fascinante.

LA LIGNE



Écrit et réalisé par Marc FITOUSSI
France 2022 1h50
avec Laure Calamy, Olivia Côte, 
Kristin Scott Thomas, Alexandre 
Desrousseaux, Panos Koronis…

Le titre n’est pas trompeur  : bienvenue 
dans les paysages rocheux, aux bâti-
ments couverts de craie blanche et aux 
eaux azurs des Cyclades, et leurs images 
de cartes postales ! Mais avant de nous 
y rendre par le premier ferry, faisons un 
petit saut dans le passé. En 1989, pré-
cisément : outre que c’est un millésime 
exceptionnel pour les vins de Bordeaux, 
l’année du bicentenaire de la Révolution 
française voit tomber le Mur de Berlin, 
lancée une fatwa contre Salman Rushdie 
par l’Ayatollah Khomeini (qui défuncte 
quelques mois plus tard), s’achever les 
règnes de Pinochet et Ceaucescu, la ré-
pression des manifestations de la place 
Tian'Anmen, le début de la fin de l’Apar-
theid en Afrique du sud… Mais pour 
Magalie et Blandine, 15 ans et toute 
l’insouciance de l’adolescence, l’évé-
nement phare de 1989, c’est, forcé-
ment… la sortie au cinéma de la version 
longue du Grand bleu – et la musique 
d’Eric Serra qu’elles écoutent en boucle 
en se partageant un casque de walk-
man. Blandine c’est la grande blonde ti-

mide et raisonnable, et Magalie la petite 
brune pile électrique qui lui torpille ses 
plans de baby-sitting. Si dissemblables 
mais amies pour la vie, que la passion 
du film à la gloire de Jacques Mayol ré-
unit. Et, promis, juré, un de ces jours 
elles vont partir, en vrai, vivre la vie pas-
sionnante et passionnée de Jean-Marc 
Barr et Rosanna Arquette sur les plages 
grecques adorées, soleil, rochers, cock-
tails au malibu, serviettes de plages, à 
elles la liberté !

30 ans ont passé, et la fugue toujours 
remise à demain ne s’est jamais faite. 
Blandine et Magalie se sont perdues de 
vue. La grande blonde n’a pas vraiment 
changé, elle est toujours introvertie, li-
mite dépressive, se remet difficilement 
de la rupture avec son mari et appré-
hende de voir son grand fils prendre son 
envol. Ce dernier, tentant par tous les 
moyens de lui changer les idées, pro-
voque un jour les retrouvailles de sa mère 
avec Magalie, cette soit-disant grande 
copine dont il n’avait jamais enten-
du parler avant de tomber sur un vieux 
compact disc ciglé à son nom. Magalie 
qui n’a guère changé non plus. Tout au 
plus la pile est-elle passée du 12V au 
220V – les deux anciennes ados ne se 
laissent pas rapprocher si facilement.

Ça pourrait, ça devrait en rester là si le fils 
de Blandine n’organisait en douce pour 
les deux prétendues amies un voyage 
vers Amorgos, capitale depuis 30 ans 
des aficionados du Grand Bleu. Mais, et 
ce n’est pas Ulysse qui nous contredira, 
la route maritime qui doit vous mener à 
bon port, a fortiori sur la mer Égée, est 
semée d’embûches. Et les rencontres 
inopinées que l’ont peut faire sur les îles 
des Cyclades réservent bien des sur-
prises. Dans des paysages à couper le 
souffle, on se laisse d’abord porter avec 
entrain par le jeu tout en complicité des 
actrices. Aux côtés de Laure Calamy, 
survoltée et au mieux de sa forme en 
quadragénaire sans tabous ni limites, 
Olivia Côte est absolument parfaite de 
tristesse raisonnable et renfermée, en 
femme maltraitée par la vie qu’une étin-
celle pourrait décoincer. Et petit à petit, 
tandis que les deux femmes s’efforcent 
de faire revivre une indéfectible ami-
tié perdue, se dessinent les contours 
d’une histoire moins spontanément ri-
golote, plus grave. Celle de deux amies 
vraies, sincères, qui seraient subrepti-
cement passées l’une à côté de l’autre, 
sans vraiment se voir et sans s’en rendre 
compte. Et qu’un rien, finalement, pour-
rait faire se retrouver. Par exemple l’in-
tervention, sous le soleil des Cyclades, 
d’une artiste hippie solaire (Kristin Scott 
Thomas, géniale), qui vit au jour le jour 
comme si c’était le dernier. Au-delà de 
la comédie, Marc Fitoussi réussit trois 
beaux portraits de femmes, bien plus 
subtils et délicats que le postulat de dé-
part ne le laissait présager.

LES CYCLADES



À l’initiative du Mouvement contre le Racisme et pour l’Amitié entre les Peuples, 
la séance du lundi 23 janvier à 20h sera suivie d’une discussion avec des membres 

des associations regroupées dans le collectif La Grande Chamaille. 

YOUSSEF SALEM A DU SUCCÈS

Baya KASMI
France 2022 1h37
avec Ramzy Bedia, Noémie Lvovsky, 
Abbès Zahmani, Tassadit Mandi, 
Melha Bedia, Caroline Guiela Nguyen, 
Kheddam Rachid, Lyes Salem, Vimala 
Pons… Scénario de Baya Kasmi 
et Michel Leclerc

Qu’on soit Français né de parents ma-
ghrébins ou Neversois d’origine vague-
ment catalane, il ne fait pas toujours bon 
mélanger création littéraire et histoire fa-
miliale. Surtout si la famille en question 
est susceptible de lire la-dite création 
– et de s’y reconnaître. À moins, sans 
doute, de brosser au long des pages les 
portraits les plus avantageux de parents 
aimants, de fratries heureuses, de narrer 
avec émerveillement les exploits plus ou 
moins enjolivés des unes ou des autres… 
mais le cerveau de l’écrivain est ainsi fait 
que, inexorablement, c’est au mieux 
dans les petits travers de chacun, au pire 
dans la face cachée, sombre, honteuse 
de la vie, qu’il tire le meilleur de son ins-
piration. Tel est le dilemme de Youssef 
Salem. Obscur écrivaillon de livres sans 
lecteurs, il se trouve soudainement pro-
pulsé sous les projecteurs à la parution 
de Choc toxique, un roman au succès 
inattendu, couvert de louanges par une 
critique extatique et dont il va répétant 
sur les plateaux télé que c’est le pur fruit 
de son imagination. Mais Choc toxique 
ne trompe pas grand monde, et surtout 

pas ses sœurs et son frère. Parisien rela-
tivement fauché au train de vie joyeuse-
ment dissolu, Youssef s’est un peu éloi-
gné, c’est un euphémisme, du mode de 
vie familial. Et lorsqu’il revient de loin en 
loin visiter sa famille restée dans la ban-
lieue de Port-de-Bouc, cité ouvrière à un 
jet de boule de pétanque de Marseille, 
il romance également gentiment sa vie 
parisienne, de façon à la rendre accep-
table par des parents qui, sans être des 
foudres de traditionnalisme rigoriste, ont 
encore quelques valeurs morales à faire 
valoir à leurs rejetons. Pour l’heure, au 
moment du retour du fils prodigue, non 
seulement les frangines et le frangin sont 
furax de se retrouver sans l’avoir voulu 
dans les pages de leur cher frère, mais il 
devient très vite urgent de multiplier les 
subterfuges pour empêcher les parents 
de lire ce satané livre. Tiraillé, sollicité de 
toute part, Youssef s’épuise en d’inces-
sants allers-retours en train qui font le 
lien entre son passé et son avenir litté-
raire, ses aveux et ses mensonges, ses 
souvenirs et ses aspirations.
Inspiré de la propre expérience de Baya 
Kasmi à la sortie de son précédent film 

Je suis à vous tout de suite, Youssef 
Salem a du succès se place naturelle-
ment dans la lignée des films qu’elle écrit 
avec Michel Leclerc. Le couple de ci-
néastes à la joie de vivre communicative 
n’en finit pas, depuis Le Nom des gens, 
de parler avec humour, avec loufoque-
rie même, et avec beaucoup de sérieux 
cependant, de la, de ses familles, des 
questions d’origines qui le touchent de 
près, du vivre-ensemble, de la politique, 
des patronymes, et donc aujourd’hui de 
la difficulté même de se raconter… avec 
une grâce et une légèreté sans cesse 
renouvelées. Servi par des acteurs hi-
larants et formidables (Ramzy Bedia au 
mieux de sa forme, la trop rare Vimala 
Pons, mais aussi Melha Bedia la sœur 
de Ramzy, Lyes Salem…), le film est en-
levé mais sait gentiment gratter là où ça 
fait mal. Notamment sur les préjugés liés 
à la famille maghrébine, d’où qu’on en 
parle. Et ce n’est pas le moindre des ta-
lents de Baya Kasmi comme de Michel 
Leclerc que d’arriver, à partir de leurs 
petites historiettes intimes et rigolotes, à 
tendre à l’universel. En l’occurrence : on 
l’aime, mais c’est compliqué, la famille !

La Grande Chamaille est un collectif d’associations qui 
se donne pour objectif d’animer régulièrement des discussions 

autour de films dédiés à la défense des Droits humains.





Écrit et réalisé par Mikko MYLLYLAHTI
Finlande 2022 1h39 VOSTF
avec Jarkko Lahti, Hannu-Pekka 
Björkman, Livo Tuuri, Ulla Tapaninen…

Dans l’hiver silencieux d’une forêt la-
pone, un homme foule la neige à grand 
pas décidés. Gravissant les collines 
jusqu’à leur apogée, il y trouve une ca-
hute, malmenée par les vents. Il s’y en-
gouffre et s’assoit à une table : en face 
de lui une femme, l’air furieux, mais pié-
gée. Ni l’un ni l’autre n’ont l’air d’appar-
tenir à ce monde de glace et de vent  : 
lui en costume de ville, attaché-case 
en cuir, elle en tenue de soirée, embi-
joutée de perles. Mais ils ont rendez-
vous, et il n’a rien de galant. L’homme 
sort un contrat où la femme s’engage à 
abandonner ses terres à la rapacité de 
l’industrieux coquin, et avec elles,  les 
hommes qui vivent dessus.
C’est par cette scène d’ouverture pour 
le moins mystérieuse que s’ouvre le film 
de Mikko Myllylahti. Qui sont ces gens ? 
Que font-ils là ? Est-ce qu’on vient vrai-
ment d’assister à une banale transac-
tion commerciale entre vendeur et ache-
teur ? Mais alors pourquoi là, au milieu 
de nulle part  ? Cet homme et cette 
femme seraient-ils davantage que ce 
qu’ils donnent à voir ?

À peine avons-nous le temps de nous 
poser ces questions que le film change 
de braquet et nous introduit dans le 
quotidien de Pepe, modeste ouvrier 

d’une scierie faisant vivre l’entièreté 
d’un village perdu dans le nord de la 
Finlande. Il y mène une vie calme et ran-
gée, partagée entre son travail, ses par-
ties de cartes avec ses beaux-parents, 
de pêche avec son fils et ses virées au 
bar local où tout le monde se retrouve. 
Bref une vie minuscule, qui va pourtant 
prendre à son corps défendant des di-
mensions bibliques lorsque l’équivalent 
nordique des sept plaies d’Égypte va 
déferler sur sa communauté. D’abord, 
c’est l’usine qui ferme, puis c’est le meil-
leur ami de Pepe, Tuomas, qui est pris 
de folie criminelle, puis sa femme qui le 
quitte en emmenant les enfants, enfin sa 
maison qui brûle du grenier à la cave. 
Face à un tel déluge d’avanies, d’aucuns 
se seraient déjà passé la corde au cou, 
mais Pepe, lui, ne dit rien. Pepe, c’est 
celui qui voit toujours le verre à moitié 
plein, qui cherche constamment des ex-
cuses à ceux qui lui font du tort, qui ne 
condamne pas, ne hurle jamais avec les 
loups, au risque de les voir se retourner 
contre lui. Mais que peut-il contre l’Ad-
versaire, à part garder espoir ?
Alors Pepe, figure christique ou idiot du 
village ? À vous de voir, car toute la ma-
lice du film tient dans sa faculté à dé-
rouler son récit sur plusieurs niveaux de 
lecture sans jamais en privilégier un aux 
dépens des autres. Ainsi, on peut tout 
à fait prendre cette histoire au pied de 
la lettre (un commentaire sur la brutalité 
du capitalisme envers la société rurale), 
ou y percevoir une dimension allégo-

rique, et en cela, Pepe se rapproche-
rait davantage d’un Prince Mychkine ou 
d’un Jonas que d’un Candide. Figure 
d’une pureté d’âme et d’une bonté que 
rien n’altère, il rentre la tête dans les 
épaules mais ne met jamais un genou à 
terre. Face à des événements de plus en 
plus désarçonnants, quand un mage in-
quiétant surgit en ville en mesmérisant 
les esprits faibles, que les poissons se 
mettent à parler et des automobiles en-
flammées à rouler toutes seules, Pepe 
endure, doute parfois, mais avance tou-
jours.

Aux manettes de ce petit bijou de poésie 
surréaliste, Mikko Myllylahti, qui de fait 
fut poète avant de passer derrière la ca-
méra, infuse dans chacun de ses plans 
un sens du merveilleux d’autant plus 
déconcertant qu’il s’inscrit dans les si-
tuations les plus prosaïques. Si par son 
choix des couleurs, froides, délavées – 
comme si la tristesse des hommes avait 
déteint sur les murs des salons –, si par 
la sobriété hiératique des personnages 
– qui se biturent ou tuent leurs congé-
nères dans le plus grand des calmes –, 
par son sens de l’absurde et du pince-
sans-rire, on pense évidemment au ci-
néma d’Aki Kaurismaki (surtout dans la 
première partie), L’étrange histoire du 
coupeur de bois sifflote néanmoins un 
air qui lui est propre, une petite mélo-
die qui, sous des airs de chansonnette, 
développe des thèmes dignes des plus 
grands opéras.

L’ÉTRANGE HISTOIRE DU COUPEUR DE BOIS





En partenariat avec l’ARCA-Sud, séance 
unique le jeudi 19 janvier à 20h30, suivie 
d’une discussion avec l’auteur et producteur 
Jérôme Adam, des membres d’ARCA-Sud et 
de dispositifs spécialisés en addictologie 
d’Avignon.

TOUT POUR ÊTRE HEUREUX
UN VOYAGE INÉDIT AU CŒUR DES FAMILLES
Jérôme ADAM et Olivier LE BRIS
France 2021 

Jérôme, père de famille d’un naturel optimiste, craint de re-
vivre avec sa fille ce qu’il a connu avec Cédric, son frère aî-
né  :  beau gosse, intelligent, d’un milieu privilégié… Cédric 
avait tout pour être heureux. Pourtant à l’adolescence, il a 
basculé dans une addiction fatale aux stupéfiants et à l’al-
cool. Jérôme décide de partir à la rencontre de femmes et 
d’hommes que l’on entend rarement : les sœurs et les frères 
des personnes dépendantes. Ensemble, ils vont briser les si-
lences, lever les tabous, soulager les blessures, y mêler le rire 
et l’espoir. De la Champagne à la Normandie, de Paris à New 
York et Barcelone, la quête de Jérôme nous entraîne dans un 
voyage qui libère la parole… 

C’est un film singulier, qui pourrait jouer un rôle important en 
matière de santé publique. 
Nathalie Latour, déléguée générale de la Fédération Addiction  
souligne que ce documentaire est un matériau précieux car, 
à travers les témoignages, beaucoup de messages passent, 
comme l’importance du dialogue dans la famille et la néces-
sité pour l’entourage de se faire aider. Pour elle, ce film par-
ticipe aussi à la lutte contre certains clichés, qui voudraient, 
par exemple, que les drogues touchent principalement les mi-
lieux défavorisés et ne concernent que les autres. 
D’après Marine Lamoureux, La Croix

ARCA-Sud, Association Régionale de Coordination 
en Addictologie territoire de Vaucluse, est un dispositif 
de coordination des parcours de santé et d’appui 
à la pratique professionnelle dans le champ des 
conduites addictives. www.resad84.org

En partenariat avec le Point de Capiton, 
séance unique le samedi 21 janvier à 10h30, 
suivie d’une discussion avec la réalisatrice 
Séverine Mathieu, Caroline Renard 
Maîtresse de conférences en cinéma à l’Uni-
versité d’Aix-Marseille, et Simone Molina, pré-
sidente du Point de Capiton.

HABITÉS
Séverine MATHIEU
France 2021 

Séverine Mathieu brosse le portrait de trois hommes et une 
femme qui ont en commun d’être habités par une maladie 
mentale. Leur folie ne les quitte jamais, elle peut seulement 
se taire quelque temps après un séjour à l’hôpital ou avec un 
suivi médicamenteux. Ils cherchent à habiter un espace nor-
mal, en prise avec la réalité, bien que leur espace mental les 
entraîne dans un tourbillon d’angoisses et de délires.

Les mots trébuchent sur leur pensée modelée par la folie, 
les raisonnements convoquent des métaphores à la frontière 
de l’entendement, et parfois des fulgurances langagières 
émergent.
Habités rend compte du conflit permanent entre la vie inté-
rieure de ces personnes et le monde extérieur : ils sont tra-
vaillés par une folie, une maladie, des voix, mais aussi par des 
événements externes. 
Ainsi l’élection de Jair Bolsonaro au Brésil provoque une dé-
pression chez Wilfreed et un nouvel internement ; Nicolas 
s’astreint à l’écriture d’un livre prouvant mathématiquement 
l’existence de Dieu. 
Habités s’achève sur l’écran de l’ordinateur de Nicolas mon-
trant en gros plan un fragment de son livre en cours. De ce 
chaos de mots, sans points ni virgules, qui semble jeté sur 
la page, émerge le générique, et les noms des protagonistes 
et des collaborateurs se détachent peu à peu du texte du 
jeune homme. Comme si la carte d’une ville sans points car-
dinaux ni noms de rues soudain prenait sens. Une manière 
d’inscrire l’ordre du film dans le chaos de la pensée, et d’ha-
biter la page. 
D’après Adèle Bossard-Giannesini, Les Fiches du Cinéma



La séance du jeudi 26 janvier à 20h sera suivie d'un rendez-vous 
des spectateurs d'Utopia. La discussion sera animée par deux d'entre 

eux, Jean-Louis Puricelli et Christophe Lebon.

David LYNCH
USA 1997 2h15 VOSTF
avec Bill Pullman, Patricia Arquette, 
Balthazar Getty, Robert Blake…

«  Je n’ai pas de caméra. J’aime garder 
mon propre souvenir des choses  » af-
firme le jazzman Fred Madison aux deux 
inspecteurs de police qui l’interrogent. 
Dans Lost Highway, David Lynch propose 
une expérience qui dépasse les présup-
posés classiques du film. Œuvre narra-
tive et picturale unique en son genre, ce 
septième long-métrage est une poursuite 
de ses obsessions en même temps qu’un 
point de rupture dans la carrière du réali-
sateur culte. En 1997, Lynch reprend une 
fois de plus à son compte une Amérique 
50's spectrale qui ne cesse de revenir 
nous hanter et plonge le film néo-noir 
dans une reverb sans fin. Un saxopho-
niste (Bill Pullman) soupçonne sa femme 
(Patricia Arquette) de le tromper. Son an-
goisse est amplifiée de jour en jour par 
la réception de mystérieuses bandes vi-
déos contenant des images de leur inti-
mité puis par des rêves effrayants. Pris 
de folie, il finit par la tuer et est condamné 
à la peine capitale. A cet endroit, Lynch 
déchire la narration classique et ouvre 
une deuxième enquête, celle que doit ré-
soudre le spectateur pour avancer dans 
le film. Les points de vue se mélangent, 
les « déjà vus » et les indices sont semés 
au gré d’un schéma chronologique aussi 
free que le jazz joué par son anti-héros. 
Cette route perdue, qui a bien plus à voir 
avec celle de Cormac Mccarthy que de 

celle de Jack Kerouac, nous mène par le 
bout du nez dans les limbes d’une mé-
moire populaire effrayante et fascinante 
à la fois.

On ne compte plus les théories et inter-
prétations du sens plus ou moins caché 
de Lost Highway. Film «  lynchien  » par 
excellence, sommet d’une esthétique de 
l’inquiétude tant de fois copiée mais ja-
mais égalée, ce récit évoque un mythe 
hollywoodien qui se dissout plus qu’il ne 
s’effrite. Prenant pour décor une version 
esthétisée à l’extrême de Los Angeles, le 
réalisateur (qui a d’abord été peintre) y 
exprime son talent pour les tableaux vi-
suels hypnotisants. Dans Lost Highway, 
Lynch ne s’interdit rien (à commencer par 
ses petites gouttes d’humour acide et ab-
surde disséminées par endroits) et se po-
sitionne à contre-courant d’une grande 
partie du cinéma de divertissement. La 
clé de cette énigme sans solution c’est 
(peut-être) l’abandon à la liberté créa-
tive du cinéaste. Sa seule concession au 
monde contemporain tangible est peut-
être sa bande-originale où brillent David 
Bowie, Nine Inch Nails, Cocteau Twins et 
Lou Reed. Quelques pistes de pop music 
que vient brouiller son habituel compo-
siteur Angelo Badalamenti, frère siamois 
d’une vision du monde comme un laby-
rinthe, tantôt effrayant, tantôt cotonneux.
25 ans après sa sortie initiale, Lost 
Highway n’a rien perdu de sa puissance. 
Le film reste une des œuvres majeures 
d’un des cinéastes les plus importants 
de notre temps. (ADRIEN DURAND)

LOST HIGHWAY

LES GAZETTES 
EN INTRAMUROS
Vous pouvez les retrouver 

dans plus de 90 points 
et entre autres :

Aux Halles d’Avignon, un marché 
couvert situé au centre-ville, lieu 
de rencontre et de convivialité, 
quarante commerçants sont à 

votre service. De 6h à 14h, sauf 
le lundi, vous pourrez faire vos 
courses mais également vous 

restaurer sur place. 
L’accès au parking de 556 places 
se fait par la rue Thiers et vous 
vous retrouvez directement au-

dessus du marché. 
Une heure de parking est offerte 

par les commerçants des 
Halles aux clients.

Déambulation féerique 
et artisanale de Noël !

Le rendez-vous est 
donné par la compagnie 

DERAÏDENZ.  Retrouvez le 
Père Noël accompagné de 
ses 17 lutins malicieux à 

partir de 17h30, le mardi 20  
décembre, au départ de la 
place des Corps Saints !

Crédit photos Serge Gutwirth



LA VOIE DES SAMOURAÏS : les séances du mardi 10 janvier auront lieu dans le cadre 
du ciné-club de Frédérique Hammerli, professeure de cinéma. À 18h15 présentation de Ghost 
dog suivi d’une discussion, petite pause, puis à 21h30 présentation et projection de Driver. Deux films 

qui rendent entre autres hommage au Samouraï de Melville. Vous êtes toutes et tous bienvenus !

GHOST DOG
LA VOIE DU SAMOURAI
Écrit et réalisé par Jim JARMUSCH
USA 1999 1h56 VOSTF
avec Forest Whitaker, John Tormey, Cliff Gorman, 
Henry Silva, Isaach de Bankolé, Victor Argo…

Ghost Dog, dès les premières images rythmées par un rap 
tranquille, c’est d’abord le personnage hors du commun qui 
donne son nom au film  : un grand Noir tueur professionnel, 
icône fantômatique à lui tout seul des minorités peuplant ce 
bas monde, les Noirs et les Indiens, et puis les derniers ours 
bruns… Son corps massif, trop encombrant, trop imposant, 
on le dirait de marbre… pourtant c’est à la manière d’un fu-
nambule qu’il traverse le film  : sans un bruit, avec légèreté, 
comme un flottement… Ghost Dog semble depuis longtemps 
être ailleurs que dans ce monde où il fait son boulot avec une 
efficacité radicale… Il habite au dessus de la ville, loin des 
hommes : dans une cabane, sur le toit d’un immeuble aban-
donné qui abrite une immense volière à pigeons. De là-haut, 
entre deux missions, il prie et s’entraîne à la manière des sa-
mouraï  : entre une pensée zen et un coup de sabre fendant 
l’air, il médite les préceptes d’un ancien texte japonais qu’il a 
fait sien… Quand il redescend dans la rue pour travailler, il de-
vient fantôme et se fond dans la ville. Il n’a qu’un employeur, 
un mafieux italien sur le retour, qui eut un jour la bonne idée de 
lui sauver la vie. Depuis, ils communiquent par pigeon voya-
geur interposé et ses contrats de l’année lui sont réglés en une 
seule fois : au premier jour de l’automne…
Suite à une mission plus foireuse que les autres, Ghost Dog 
se retrouve avec une famille mafieuse rivale à ses trousses. 
Commence alors une drôle de poursuite entre le loup solitaire 
et les requins…

Un film à la croisée des genres, en état d’apesanteur, sur les 
pas d’un Forrest Whitaker époustouflant, fantôme naviguant 
dans la même barque que Dead man, en attendant d’atteindre 
on ne sait trop quelle autre rive…

DRIVER (THE DRIVER)

Écrit et réalisé par Walter HILL
USA  1978  1h31 VOSTF
avec Ryan O’Neal, Isabelle Adjani, 
Bruce Dern, Ronee Blakley…

Los Angeles. Dans cet espace indéfini, déroulant ses blocks 
géométriques tel un échiquier géant, le meilleur chauffeur à 
gages de la ville se fait prendre en chasse par un flic obses-
sionnel. Animés tous deux par une quête chimérique de per-
fection, ils s’enfoncent dans une compétition malsaine alors 
qu’une femme entre dans la vie du chauffeur pour tenter de lui 
dérober le butin de son dernier contrat.
Après une brève carrière de scénariste (pour Peckinpah entre 
autres), Walter Hill fut un des cinéastes américains les plus 
remarquablement singuliers de la seconde moitié des an-
nées 70. Pour preuve, The Driver, son second film, scintille 
comme un diamant noir à l’heure où Hollywood célébrait avec 
Star Wars l’avènement du divertissement régressif et spec-
taculaire. Véritable réanimation du Film Noir américain des 
années 40 passé à la moulinette européenne (Bresson et 
Melville sont les influences assumées de Hill), le cinéaste se 
sert d’une intrigue prétexte pour orchestrer une sorte de ballet 
immobile, une partie d’échec mentale, entre trois archétypes 
anonymes (le chauffeur, le flic, la joueuse) seulement mus 
par leurs névroses respectives ou par une destinée morbide 
qu’ils semblent désirer plus que subir. Sous le ciel nocturne 
d’une mégapole déserte, ces trois fantômes se cherchent, se 
croisent, s’évitent, dans une partie jouée d’avance et dont les 
courses-poursuites automobiles – parmi les plus impression-
nantes jamais tournées – les mènent de plus en plus sûrement 
vers leur fin. Dans un monde vidé de substance, tout mouve-
ment n’est qu’une fuite en avant, semble nous dire Hill, et il 
convient donc de le faire avec grâce, pour la seule beauté du 
geste.
Objet fantasmatique, pur film de mise-en-scène, The Driver est 
une réussite étourdissante, Hill parvenant à marier avec une 
grâce et une subtilité déconcertantes l’épure Bressonienne 
et la vigueur du cinéma d’action américain pour un résultat 
aux confins de l’abstraction. Nicolas Winding-Refn  s’en sou-
viendra trente ans plus tard pour Drive, quasi-décalque de ce 
Driver à la beauté et à la puissance de fascination toujours in-
tactes. (B GRIMAULT, Monoquini)



La Ménardière : un habitat partagé en construction…
À Bérat, à mi-chemin entre l'Ariège et Toulouse, la Ménardière est un beau domaine aux multiples possibilités. 
Acquis en 2019 par une douzaine de personnes au bord de la retraite qui refusaient le destin peu folichon, que 
nos sociétés réservent à leurs vieux : ni solution privée au coût exorbitant, ni solution publique, ni solitude…
Garder le choix de sa vie jusqu'à la dernière seconde en mettant moyens et forces en commun pour inventer un 
habitat collectif où il serait possible de planter un jardin extraordinaire (avec des canards qui parlent anglais), 
mais surtout, encore et encore, de cultiver sa relation aux autres et au monde en ouvrant le domaine au plus 
grand nombre par des activités culturelles et agriculturelles… favoriser les échanges qui préservent du repli sur 
soi, compter pour la société parce que ce qui s'y passe compte pour ceux qui ont choisi de vivre dans ce lieu, à 
la recherche d'un équilibre entre vie privée et convivialité partagée.
Contre vents, marées et covid, le navire avance vers la pleine mer : les haubans craquent, mais le mât tient bon 
et si certains ont pris la « poudre d'escampette », d'autres le rejoignent à la rame… 
Un an et demi qu'on l'habite, deux étés de musique, de cinéma, de théâtre, d'expositions, de débats multiples… 
trois chambres d'hôtes répertoriées Gîtes de France, ouvertes toute l'année, des maisons à construire, des pro-
jets, des idées… 

Grâce à Lola et Patrick, un site internet vous raconte depuis peu tout ça et plein d'autres choses encore. 
www.lamenardiere.org

Vous pouvez nous rejoindre
Pour quelques heures le temps d'un 
film, d'une rencontre, d'un moment 
de musique, vous pouvez participer 
aux activités,  en proposer d'autres… 
séjourner pour quelques jours en 
chambres d'hôtes, pour un mois ou 
plus longtemps, pour expérimenter et 
voir si l'aventure vous tente, participer 
aux réflexions… 
Nous avons aussi besoin de financer la 
suite, de trouver la meilleure formule 
pour assurer la pérennité économique 
et humaine du projet… beaucoup reste 
à réfléchir et à construire. 
Question sous : vos « Donativo » sont 
les bienvenus, mais si vous souhaitez 
accompagner et renforcer le dévelop-
pement de la SAS Coopérative qui gère 
le domaine, vous pouvez acquérir des 
parts :

Certificats Coopératifs d'investisse-
ment (CCI) un placement non déduc-
tible de vos impôts mais légèrement 
rémunéré… une façon de participer à 
l'aventure sans trop de risques, être 
informés, sans toutefois vous engager 
(50 euros la part).

Devenir coopérateurs en parts B :
Vous souhaitez contribuer, participer à 
la vie de la coopérative avec, dans le 
coin de la tête, la perspective de vous 
installer plus tard… 

Les parts A sont réservées à ceux qui 
s'engagent sur la durée, habitent et 
s'immergent ainsi totalement dans la 
coopérative et ses multiples activités.

Il reste de la place dans la grande mai-
son, dans les dépendances… mais il y 
a aussi des arbres à planter, 5 petites 

maisons à construire, un «  espace 
constructible » du côté de la route de 
Longages (notre rêve c'est de voir s'y 
installer un resto/épicerie qui propo-
serait les produits des paysans voi-
sins)… sans oublier le bistrot et un 
ciné-théâtre à aménager dans des es-
paces déjà existants… 

On commence à préparer l'été, mais il 
y va y avoir désormais régulièrement 
des concerts et des rencontres les sa-
medis d'hiver dans les salons au coin 
du feu et dans le parc s'il fait soleil : ca-
fés/débats, scrabble et tricot, ateliers 
d'écriture autour d'un film…
 
https://www.lamenardiere.org
écrire : lamenardiere.berat@gmail.com
tél : 06 88 33 53 89 – 06 72 18 97 48
84 route de Gratens 31370 BÉRAT

Association Egregore  : à Toulouse, 
une association engagée en faveur du 
«  bien vieillir  » vient de voir le jour. 
Fondée par Marie Clérivet et Roland 
Bugat…  Egregore s'engage dans la 
création d'un habitat sur mesure. Et 
vise une maison fabuleuse à deux 
coups d'aile de la Ménardière. Les liens 
qui se tissent entre les habitants de la 
Ménardière et l'association Egregore 
laissent présager des collaborations 
futures… à suivre...
https://ferme.yeswiki.net/egregore/
habiterautement.egregore@gmail.com

MiraLamar Duo
concert dans les salons de la 
Ménardière le samedi 17 décembre à 
17h, « Moudone » (lieux de mémoire)
Réservez vos places à l'avance : 10 eu-
ros. Concert suivi d'un thé à la menthe 
et petits gâteaux de Djamila.



TÁR
Écrit et réalisé par Todd FIELD
USA 2022 2h38 VOSTF
avec Cate Blanchett, Nina Hoss, 
Noémie Merlant, Mila Bogojevic, 
Sophie Kauer, Mark Strong…

FESTIVAL DE VENISE 2022 : 
PRIX DE LA MEILLEURE ACTRICE 
POUR CATE BLANCHETT

« Le scénario a été écrit pour une seule 
artiste : Cate Blanchett. Si elle avait re-
fusé, le film n’aurait jamais vu le jour. 
Les spectateurs de cinéma, cinéphiles 
et autres, ne s’en étonneront pas. Après 
tout, elle est maîtresse absolue dans 
son domaine. Sa virtuosité et la vrai-
semblance de son interprétation, qui 
dépassent toutes communes mesures, 
nous ont stupéfiés tout au long du tour-
nage. Elle nous tire tous vers le haut. Il 
est difficile de rendre justice à l’impact 
qu’une collaboration avec une artiste de 
sa carrure peut avoir sur un film. Celui-
ci est, de tous points de vue, son film. » 
TODD FIELD

Ces mots du réalisateur de Tár disent 
bien tout ce que le film doit à la perfor-
mance de Cate Blanchett, exception-
nelle en cheffe d’orchestre passionnée, 

perfectionniste, monomaniaque, exces-
sive au point d’en devenir dangereuse, 
toxique pour son entourage – et acces-
soirement pour elle.

Le film s’ouvre sur une interview de Lydia 
Tár par un journaliste du New Yorker, 
lors du festival organisé chaque année 
par le magazine phare. On apprend ain-
si qu’elle est sortie major de sa pro-
motion de Harvard, qu’elle a décroché 
ensuite un Master de piano à la Curtis 
Institute, puis un Doctorat en musicolo-
gie à l’université de Vienne, se spéciali-
sant dans la musique d’un peuple indi-
gène du Pérou, avec lequel elle a vécu 
cinq années durant  ! Un parcours aty-
pique qui l’a tout droit amenée à deve-
nir cheffe d’orchestre, à conduire en tant 
que telle les cinq plus prestigieux or-
chestres symphoniques des États-Unis 
– ceux de New York, Boston, Chicago, 
Philadelphie et Cleveland – tout en 
continuant à composer. Elle a parallè-
lement remporté quatre récompenses 
majeures de la profession… Enfin, achè-
vement suprême, après avoir été ponc-
tuellement invitée à diriger l’orchestre 
symphonique de Berlin, l’un des plus fa-
meux du monde, Lydia Tár en a pris la 
direction, poste qu’elle occupe depuis 
sept ans. Bref, c’est une star incontes-
tée du monde musical.
Une star qui s’engage pour la promo-
tion des femmes qui désirent embrasser 
la carrière encore très majoritairement 
masculine de la direction d’orchestre  : 
avec l’aide d’un ami banquier d’affaires 

et mélomane amateur, elle a créé une 
fondation qui a pour mission de favoriser 
la carrière de jeunes cheffes d’orchestre. 
Elle coche, comme on dit, toutes les 
cases de la réussite, tempérant une am-
bition féroce autant que légitime par sa 
volonté affichée d’en faire profiter ses 
actuelles et futures consœurs  : c’est 
ainsi qu’elle sert de mentor à Francesca 
Lentini (Noémie Merlant), son assis-
tante, qui nourrit des espoirs de devenir 
cheffe à son tour…
Quand elle n’est pas sur l’estrade, 
Lydia Tár partage sa vie avec Sharon 
Goodnow (Nina Hoss), premier violon de 
l’orchestre de Berlin, et leur fille adop-
tive Petra (Mila Bogojevic), originaire de 
Syrie, dans un immense appartement 
moderne. La cheffe est proche de son 
mentor et prédécesseur Andris Davis 
(Julian Glover), qui la conseille et la 
guide dans les méandres qui entourent 
son poste.

Alors que l’orchestre se prépare à un 
enregistrement en direct, pour la cé-
lèbre Deutsche Grammophon, de la 5e 
symphonie de Gustav Mahler, nouvelle 
étape dans l’ascension de Lydia, des 
fêlures commencent à apparaître, des 
signes avant-coureurs de complications 
se manifestent, le bel édifice de la car-
rière imparable de la cheffe Tár se fis-
sure… L’orchestre (un corps démocra-
tique composé de musiciens qui élisent 
leur cheffe ou chef) commence à l’ap-
préhender différemment, les rapports de 
pouvoir évoluent et se tendent…
























































































