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une certaine direction. 

PROtestant et FILmophile, 
un regard chrétien sur le 
cinéma..
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« Tout film, au-delà de l’histoire racontée, 
nous délivre plus ou moins explicitement un 
message sur la condition humaine » 

Telle est la thèse que défend Michel Tozzi, 
professeur de philosophie. Il explique, dans 
un article passionnant, la méthode d’analyse 
de films qu’il propose, fondée sur une grille de 
lecture philosophique, méthode qui a structuré 
le séminaire sur la guerre et le cinéma organisé 
par le groupe de Narbonne et dont vous trouverez 
le compte rendu dans notre dossier. Cette idée 
rejoint notre vision profilienne d’un cinéma  

« ouverture sur le monde et sur la nature 
humaine » 

et enrichira sûrement nos méthodes d’analyse de 
films. 

Comme en écho, Edouard Grave, expert en 
intelligence artificielle, répond à Waltraud 
Verlaguet qui l’interroge sur l’impact de l’IA sur le 
cinéma que l’IA est un outil mais n’est pas capable 
de traduire des émotions ni d’avoir un but. La 
machine peut aider mais c’est l’homme, l’artiste, 
qui est seul capable de savoir quel message il 
veut transmettre et qui est seul capable de le 
faire passer par des émotions. La vie dans un 
monde virtuel évoquée par le film Matrix est une 
dystopie plus crédible aujourd’hui qu’à sa sortie 
en 1999, mais la volonté des machines de prendre 
le pouvoir sur les hommes, point de départ du 
film, est encore heureusement de la science-
fiction !

Jacques Champeaux
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A voir en ce moment

Charme et désenchantement 

A près avoir dit précédemment 
qu’il renonçait au cinéma, Aki 

Kaurismäki nous offre, pour notre plus 
grand bonheur, un nouveau film plein de 
poésie, d’humour et d’un émouvant éloge 
de l’amour. Deux solitaires en butte aux 
difficultés de la vie et du travail dans la 
société actuelle se rencontrent… puis se 
perdent malencontreusement de vue. 
Ils s’enfoncent alors dans la misère et 
le découragement, lui dans l’alcoolisme 
et elle dans des travaux pénibles, sans 
avenir ou non déclarés, et vivent tous 
deux la petite vie des marges de la 
société. Dans leurs itinéraires dans la 
ville, on reconnaît les lieux favoris des 
films de Kaurismäki  : salles de cinéma, 
où l’on voit une grande affiche du film 
L’argent de Robert Bresson, bar karaoké, 
petit café où joue un groupe de rock. 

Mais au final, malgré tous les obstacles, 
ils finissent par se retrouver et partir 
ensemble, à la manière des films de 
Charlot. 
Avec compassion mais sans misérabilisme, 
le cinéaste nous raconte une belle histoire 
classique dans la Finlande d’aujourd’hui, 
le genre d’histoires qu’on retrouve dans 
les films de Capra ou de Leo McCarey par 
exemple, toujours aussi émouvantes, 
avec le suspense de rigueur. La mise en 
scène très épurée, plans au cordeau, 
personnages filmés frontalement, 
situations un brin anachroniques, 
transmet la vision désenchantée mais 
profondément humaniste d’un des 
meilleurs cinéastes contemporains.

Philippe Raccah

Les feuilles mortes d’Aki Kaurismäki (Finlande, 1h47, sortie le 20 septembre 

2023, Prix du jury au festival de Cannes 2023)

R éalisé avec une équipe féminine par 
une des meilleures documentaristes 

mondiales, ce film déploie l’épopée 
des corps féminins à l’hôpital, dans 
toute la diversité des pathologies qui 
émaillent de la naissance à la mort leur 
trajectoire. Après un prologue intimiste 
à la première personne, auquel fera 
écho au cours du tournage l’annonce à la 
réalisatrice d’une maladie grave qui sera 
traitée dans le même lieu, la caméra, 
comme une sœur et non pas une intruse, 
aide à voir la singularité, la beauté et 
la matérialité des corps féminins sur le 
chemin de la vie – un parcours de désirs, 
de peurs, de luttes et d’histoires uniques 
que chacune est seule à éprouver. Ainsi 
verra-t-on défiler, dans le respect des 
contraintes sanitaires comme de la 

pudeur des émotions des patientes, une 
femme évoquant avec la psychologue 
son accouchement, tout en allaitant 
son bébé  ; la représentation réaliste 
d’une césarienne  ; le processus de la 
PMA dévoilé au laboratoire dans toutes 
ses étapes  ; la réalité de la chirurgie 
assistée par robot de l’endométriose 
grave  ; la gratitude d’une femme qui, 
avant son opération d’un cancer de 
l’ovaire, remercie Claire Simon d’être 
là  ; enfin, reflet des convictions de 
l’auteure, le filmage d’une manifestation 
contre les violences obstétricales et 
gynécologiques. Ce film féministe sur le 
corps des patientes est aussi émouvant 
que magnifique et passionnant.

Jean-Michel Zucker

Tout en pudeur
Notre corps de Claire Simon (France, 2h48, Festival de Berlin 2023, 

sortie le 4 octobre 2023)
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A voir en ce moment

E lle croyait à une erreur judiciaire, cette mère surmenée qui élève 
seule ses deux fils. Elle les aime, elle 
s’en occupe bien, elle fait comme elle 
peut. Mais voilà, elle doit travailler le 
soir, dans un bar – mauvais point pour 
une mère – et quand le plus jeune se 
blesse lors d’un accident domestique et 
que le grand frère, adolescent, l’amène 
à l’hôpital parce que maman, avec le 
bruit dans le bar, n’a pas entendu le 
téléphone, les services sociaux (Aide 
Sociale à l’Enfance) s’en mêlent et lui 
enlèvent son jeune fils. Elle, brut de 
décoffrage, maladroite, impulsive, 
excessive, se jette alors à corps perdu 
dans une lutte inégale, mais l’amour 

maternel ne connaît pas de limites. Mais 
quoi qu’elle fasse, elle ne s’enfonce que 
davantage – et que peut bien faire une 
femme seule contre une grosse machine 
qui, en plus, croit bien faire ? Les services 
sociaux, en sous-effectifs, du haut 
de leur bien-pensance et pris dans un 
principe de précaution qui peut virer à la 
paranoïa, sont incapables de regarder la 
personne humaine, de réaliser qu’ils sont 
en train de détruire une famille aimante.
Virginie Efira incarne cette mère-
courage avec une énergie qui crève 
l’écran. D’ailleurs, elle a reçu une 
standing ovation à n’en plus finir lors 
de la présentation du film à Cannes. 
La force à la fois du sujet et de son 

interprétation font du premier film de 
cette jeune cinéaste une vraie pépite. 
La fin est jouissive.

Waltraud Verlaguet

Rien à perdre de Delphine Deloget (France, 112 min).  

Un Certain Regard, Cannes 2023, sortie 22 nov. 2023.

Tout à perdre

Une plongée dans l’obscurantisme

P our ses 83 ans, Marco Bellochio met en scène un drame historique 
bouleversant. Nous sommes en 1858 
à Bologne. Le jeune Edgardo Mortara, 
âgé de 7 ans, vit dans une famille juive 

aimante. Les soldats du pape font 
irruption dans l’appartement familial 
pour le récupérer : il aurait été baptisé 
en secret par une servante et doit donc 
recevoir une éducation catholique 
conformément à la loi pontificale. Ses 
parents, dévastés, vont tout faire pour 
le récupérer. L’affaire prend rapidement 
une dimension qui les dépasse, car ils 
sont soutenus par l’opinion publique de 
l’Italie libérale et par la communauté 
juive internationale. Malgré les pressions, 
le pape refuse de rendre l’enfant.
Un thème digne de la combativité 
toujours vive du cinéaste. Après avoir 
fustigé la famille (Les poings dans les 
poches, 1965), l’armée (La marche 
triomphale, 1976), la bourgeoisie 
(La nourrice, 1999), le terrorisme 
(Buongiorno notte, 1980 et dans sa 
récente série Esterno notte, 2022), le 
fascisme (Vincere, 2009), la mafia (Le 
traître, 2019), l’Église (Au nom du père, 
1972), il s’attaque à l’antisémitisme de 

celle-ci. Le film suit au plus près l’enfant 
dans toutes les institutions où le clergé 
le place et opère un lavage de cerveau 
en règle de cet être encore si malléable. 
Une opération qui réussira pleinement. 
Un film sombre, de facture classique, 
qui se déroule essentiellement dans 
les églises ou les couvents, avec des 
cadrages resserrés, comme une plongée 
dans l’obscurantisme de la pensée et 
de l’humanité. Un film poignant d’où 
émerge tout le talent du réalisateur. 
Toutefois, Bellocchio a voulu également 
embrasser le contexte historique de 
cette affaire. Sur une durée de 15 ans 
il balaie l’Histoire, celle de l’unité 
italienne, le Risorgimento, et la prise 
progressive des États pontificaux par les 
troupes de la maison royale de Savoie. 
C’est dommage, car cela affaiblit un peu 
son propos.

Marie-Jeanne Campana

L’enlèvement (Rapito) de Marco Bellochio (Italie, Cannes 2023, 
sortie 1er nov. 2023)

Virginie Efira dans Rien à perdre
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 Parmi les festivals

Festival de La Rochelle 2023

B ien que sans jury et sans prix comme à l’accoutumée, 
cette 51ème édition de l’un des festivals de cinéma les 

plus passionnants de l’hexagone a été marquée du 30 juin au 
9 juillet par l’affluence considérable d’un public d’une grande 
fidélité, dans une atmosphère d’échanges et de convivialité 
dont il faut créditer l’équipe organisatrice. Dans la plantureuse 
programmation décrite sur le site du FEMA, j’ai suivi trois 
pistes  : celle du cinéma muet – accompagné comme chaque 
année depuis 2005 par un virtuose du genre, le merveilleux 
pianiste Jacques Cambra, qui superpose sa partition improvisée 
à celle des images – pour découvrir l’actrice danoise Asta 
Nielsen, une des premières stars du cinéma mondial, pionnière 
anticonformiste dynamitant avec humour et sensualité la 
société patriarcale  ; celle de deux rétrospectives qui m’ont 
permis d’admirer la fascinante et insoumise Bette Davis, sa 
carrière d’actrice couvrant six décennies, ses cinq nominations 
aux Oscars entre 1939 et 1943, ses démêlés avec la Warner, 
comment elle a tenu tête à ses prestigieux réalisateurs (Wyler, 
Vidor, Mankiewicz, Aldrich), et de retrouver la prodigieuse 
vitalité de l’œuvre de Sacha Guitry, trop souvent reléguée 
au statut de théâtre filmé, et ses dialogues étincelants dans 
Faisons un rêve, La poison, Le diable boiteux et... tous les 
autres. 
Enfin, dans le cadre de l’année du documentaire, trois films 
de la grande Dominique Cabrera dont Bonjour Monsieur 
Comolli et l’émouvant Un Mensch  ; et des avant-premières 
parmi lesquelles les incontournables Jeunesse de Wang Bing 
(Compétition internationale Cannes 2023), No hay camino 
de Heddy Honigmann, et le prodigieux Notre corps de Claire 
Simon (présenté dans la section Forum de la Berlinale 2023).
A ces trois fortes thématiques se sont ajoutés quatre hommages 
originaux.   Depuis 10 ans, héritières notamment de Moufida 
Tlatli (Les silences du palais, 1994), ce sont les cinéastes 
tunisiennes qui, autour de Kaouther ben Hania (La belle et la 
meute, 2017), ont su capter la modernité d’un pays en plein 
bouleversement depuis le soulèvement populaire, conjuguer 
critique sociale et intimisme, et estomper la frontière entre 
documentaire et fiction (Les Filles d’Olfa, 2023). Dernier 
descendant de la lignée des grands burlesques et créateur d’un 
personnage à la gestuelle à la fois élastique et élégante, Pierre 
Richard a pu, par sa présence au FEMA, accompagner ses films 
de sa présence. Les fans de Lars von Trier et de son cinéma 
provocateur où l’esthétisme, la folie, le sexe et la mort se 
tiennent la main se sont régalés avec une quinzaine de films 
emblématiques. Enfin une journée consacrée à Nicole Kidman 
a comblé ses admirateurs.

Jean-Michel Zucker
Autre rétrospective

Outre ces films prestigieux, le festival a également permis de 
mesurer l’importance de l’œuvre d’un jeune et grand cinéaste 
kazakh : Adilkhan Yerzhanov. Nous avons adoré son inventivité 
constante, son art du plan (et de sa durée  !), son jeu subtil 

avec le cadre et une mise en scène précise et millimétrée, 
avec des acteurs taiseux et expressifs, comme dans L’éducation 
d’Ademoka, sorti en juillet dernier.

Sorties prochaines

Nous avons vu également quelques pépites dont la sortie 
prochaine est annoncée  : 20 000 espèces d’abeilles de 
Estibaliz Urresola Solaguren. Une thématique assez tendance, 
questionnement sur l’identité de genre, réalisée avec 
l’impressionnante maîtrise et le tact d’une réalisatrice dont 
c’est le premier long métrage de fiction. Elle filme avec 
délicatesse un garçon qui se sent fille, incarné de façon 
magistrale par la petite Sofia Otero (prix d’interprétation à 
Berlin en 2023), sa mère, sa famille, ce qui les relie et ce qui 
les sépare, les visages ou les paysages, les tourments ou les 
câlins… Une réussite.
Le ravissement d’Iris Kaltenbäck, film qui a reçu le prix SACD 
Semaine de la Critique à Cannes. Prix mérité, qui salue tant 
le jeu des acteurs (Hafsia Herzi, formidable) que le rythme 
et la tension du récit, un enchaînement funeste qui entraîne 
inéluctablement vers le gouffre une femme a priori normale et 
solide. La voix off et l’histoire racontée du point de vue d’un 
des protagonistes donnent de la profondeur et de la distance à 
cette histoire d’une sage-femme très investie dans son travail, 
larguée par son compagnon le jour où sa meilleure amie, 
Salomé, lui annonce qu’elle est enceinte.
Perfect Days, le dernier film de Wim Wenders (Prix du jury 
œcuménique Cannes 2023), transcende un sujet à première vue 
prodigieusement ennuyeux et répétitif, mais que l’impériale 
caméra du cinéaste rend passionnant : la vie quotidienne d’un 
nettoyeur de toilettes publiques à Tokyo qui s’épanouit dans 
une vie simple et un quotidien très structuré, où il entretient 
une passion pour la musique, les livres, et les arbres qu’il 
aime photographier. On en retient le regard bienveillant, 
quasi empathique, que le personnage porte sur le monde, ses 
partenaires de travail aussi bien que sa famille. Le film, en 
sélection officielle à Cannes, a permis à l’acteur principal de 
remporter un prix d’interprétation masculine parfaitement 
justifié. Presque constam
ment muet, Kōji Yakusho 
irradie le film.
Enfin nous avons pu voir 
le tout dernier opus de 
Jean-Luc Godard, Drôles 
de guerres, en fait un 
brouillon de vingt minutes 
de ce qui serait peut-être 
devenu le dernier film de 
ce grand cinéaste.

Philippe Raccah

Pour les films présentés à Berlin 
ou Cannes, voir aussi les pages 
de ces festivals avec les billets 
d’humeur sur notre site

Adilkhan Yerzhanov
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 Parmi les festivals

Zlin 1 - 7 juin 2023
Prix du Jury oecuménique : Juniors de Hugo P. Thomas (France, 
2023). Jordan et Patrick vivent dans un petit village du sud de 
la France et s’ennuient un peu. La seule chose qu’ils apprécient 
est Call of Duty, un jeu vidéo de guerre populaire. Mais un 
jour, un drame se produit... Monté comme une comédie, le 
film aborde les thèmes de l’amitié, de la culpabilité, de la 
prise de responsabilité et de la recherche du pardon et du sens 
de la vie.

Mention spéciale : Sweet As de Jub Clerc (Australie, 2023). Un 
road movie de jeunes à travers l’Australie. Leur rencontre à 
la campagne se transforme en une situation de guérison pour 
tous.

Karlovy Vary 30 juin au 7 juillet 2023
Prix du Jury oecuménique : Urotcite na Blaga (Les leçons de 
Blaga*) de Stephan Komandarev (Bulgarie / Allemagne, 2023). 
Quand Blaga, veuve septuagénaire, est victime d’escrocs 
au téléphone, sa boussole morale se détraque. Stephan 
Komandarev dénonce systématiquement la situation sociale 
précaire dans la Bulgarie post-communiste.

Mention spéciale : Mokalake Tsmindani (Le saint de la ville*)
de Tinatin Kajrishvili (Géorgie / France / Bulgarie, 2023). 

La statue du saint local est enlevée pour restauration. Une 
autocritique de la religion chrétienne : pourquoi adorons-nous 
les morts, immobiles, interchangeables au lieu des vivants ?

Locarno 2-12 août 2023
Prix du Jury oecuménique  : Patagonia de Marc Evans (Italie, 
2023). Où se situe la frontière étroite entre dépendance et 
liberté  ? Entre amour et soumission  ? Entre empathie et 
responsabilité ? Yuri, vulnérable et protégé, quitte sa maison 
pour suivre Agostino, un artiste mystérieux plein d’énergie 
sombre. Leur relation les entraîne tous deux dans un dangereux 
voyage vers eux-mêmes.

Mention spéciale  : N’attendez pas trop de la fin du monde 
(Nu aștepta prea mult de la sfârșitul lumii) de Radu Jude 
(Roumanie, 2023). Le film suit l`histoire d`Angela, une 
assistante de casting qui parcourt Bucarest jour et nuit 
pour une société de production à la recherche d’acteurs 
authentiques pour un film d’entreprise. Le film séduit par sa 
critique concise du capitalisme et son mode autoréflexif. Les 
protagonistes d’Europe de l’Est conservent leur souveraineté 
culturelle malgré les conditions de travail répressives.

Rappelons que cette année encore, le festival 
de Kiev n’a pas pu avoir lieu...

Asteroid City de Wes Anderson

« Pour se réveiller, il faut 
s’endormir  »  : ces quelques 

mots seront répétés en chœur dans 
les dernières minutes du nouveau 
chef-d’œuvre de Wes Anderson. Le 
réalisateur nous livre un beau rêve 
de metteur en scène de théâtre. Il 
raconte – en montage alterné – le 
processus d’écriture de cette pièce et 

des répétitions en parallèle, grâce à 
des images très colorées de sa galerie 
de protagonistes qui prennent place 
dans la ville imaginaire d’Asteroid 
City. Comme le dit si bien le 
Présentateur au début : 

«  Asteroid City n’existe pas. Les 
personnages sont fictifs, le texte 
imaginaire, les événements une 

pure invention douteuse – mais 
réunis, ils témoignent avec 
authenticité du fonctionnement 
interne d’une production théâtrale 
moderne ».

Tout en rendant hommage à Broadway 
et aux films américains des années 50, 
Wes Anderson prend plaisir à raconter 
le quotidien, découpé ainsi en actes, 

Les autres Festivals

L’histoire se déroule à deux niveaux : une partie est en noir et blanc où le célèbre écrivain 
Conrad Earp rédige et monte une pièce intitulée Asteroid City et une partie en couleurs qui 
présente le sujet de la pièce. Cette dernière se situe en 1955, en plein désert des États-Unis, 
où se déroulent à l’époque des essais atomiques. Un cratère de météorite et un observatoire 
astronomique attirent pour un week-end les familles de cinq enfants surdoués, pour y présenter 
les inventions qui les ont fait distinguer par militaires et astronomes.

Voir les pages des différents 
festivals sur notre site
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Une mise en abyme du cinéma

Champ-contrechamp
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Scarlett Johansson et Grace Edwards dans Asteroid City

C ertes, Asteroid City est un film 
qui ne peut laisser indifférent. 

Des images très soignées, des couleurs 
magnifiques, un casting cinq étoiles, 
beaucoup d’inventivité et une 
imagination débridée, voilà qui devrait 
déjà faire porter un regard bienveillant 
sur ce film. Et pourtant  ! Il risque de 
laisser sur le bord de la route beaucoup 
de spectateurs. Un film trop riche, 
à la vérité. Comme souvent chez le 
réalisateur, un cinéma gigogne, ici du 
cinéma dans du théâtre, du théâtre 
dans du cinéma, avec des situations 
compliquées, un enchaînement de 

saynètes, des histoires qui s’emboîtent 
sans réelle cohérence ni finalité claire ; 
des dialogues débités à un rythme de 
mitraillette qu’on a beaucoup de mal à 
suivre, des répliques faussement ironiques 
qu’on n’a pas le temps d’apprécier, une 
ambiance burlesque et foutraque, des 
personnages fantasques, une intrigue 
faible, un scénario dont on ne perçoit 
pas la finalité créent chez certains 
spectateurs, au mieux l’agacement ou 
un ennui profond, au pire l’indigestion 
qui donne envie de fuir. Il est sans doute 
vain de chercher à trouver un sens à cet 
exercice, virtuose par certains côtés. Le 

réalisateur en fait lui-même 
l’aveu. Lorsqu’un comédien 
tente de trouver un sens à 
la pièce et s’inquiète de ne 
toujours pas la comprendre, 
un personnage lui répond 
que ce n’est pas grave, que 
l’important est de continuer 
à raconter, à poursuivre la pièce même 
sans savoir où elle va ! Comme beaucoup, 
je n’aime pas ne pas comprendre !

Marie-Jeanne Campana

Une imagination débridée

de ses protagonistes qui se retrouvent 
bouleversés par une arrivée inopinée. 
Les deux metteurs en scène – à la fois le 
réalisateur mais aussi l’auteur de la pièce 
de théâtre du film – nous montrent ainsi 
comment une intrusion vient perturber 
un village d’irréductibles Américains  : 
un photographe de guerre veuf, un 
double de Marilyn Monroe (interprété 
divinement par Scarlett Johansson) ... ou 
encore de jeunes génies de la science  ; 
voici quelques personnages qui gravitent 

dans le microcosme de cette œuvre, 
véritable mise en abyme du cinéma. Le 
réalisateur imbrique son film en mode 
poupée russe, et ce pour notre plus grand 
plaisir  : dans le dossier de presse, Wes 
Anderson précise en effet :

« On finit par voir une actrice qui joue 
une actrice jouant elle-même une 
actrice ». 

Certains pourraient lui reprocher son 
caractère trop fourre-tout, mais j’ai au 
contraire apprécié ce côté très cadré 

et je n’ai jamais eu l’impression de me 
perdre dans les méandres de ses histoires 
entremêlées. 
«  Continue à raconter l’histoire, tu 
le fais très bien  » s’exclamera un des 
personnages. Le spectateur aurait pu 
également s’exprimer ainsi car Wes 
Anderson, avec son nouveau film et 
sa joyeuse bande, a réussi un coup de 
maître !

Maxime Pouyanne
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Le programme

Ce dossier reprend les éléments d’un séminaire organisé par le groupe de 
Narbonne les 24 et 25 juin 2023 sur le thème de la guerre au cinéma.
L’optique choisie était celle de croiser différents regards, celui d’une 
lecture cinématographique des images (Richard Lehmann), et celui d’un 
questionnement sur le contenu philosophique de ces mêmes images 
(Michel Tozzi). Philippe Perrenoud a assorti le culte et sa prédication 
d’extraits du film La colline aux mille enfants qui illustre la digne attitude 
des habitants du Chambon-sur-Lignon où les villageois pendant la 
Seconde Guerre mondiale ont caché un nombre considérable d’enfants 
juifs. Dans le culte, et avec sa prédication, Philippe a repris les thèmes 
qu’avait développés dans le film le pasteur Fontaine (incarné par Patrick 
Raynal) et repris aussi les cantiques d’alors, nous offrant ainsi à partager 
la solidarité avec l’autre, l’accueil de l’autre, d’où qu’il vienne, questions 
qui restent encore posées de nos jours. 

U ne ‘matrice de lecture’ proposée par Michel Tozzi, 
professeur de philosophie bien connu à Narbonne, 

permit de prendre du recul et de chercher les enjeux de 
l’œuvre. Puis, nous avons pu débattre lors de trois 
autres moments constitués chacun de trois extraits 
de film, présentés par Richard Lehmann qui décrypta 
quelques techniques et modes d’expressions. 

Trois modules

Pour le premier module autour du film Matrix (Les 
Wachowski, 1999), nous avons pu découvrir, outre 
un extrait du début de ce film, des extraits de 
2001, l’Odyssée de l’espace (Stanley Kubrick, 1968) 
et de La porte du paradis (Michael Cimino, 1980). 
Le deuxième, autour de La 317e section (Pierre 
Schoendoerffer, 1965), a également associé des 
extraits du début de ce film à ceux de deux autres, 
Apocalypse Now (Francis Ford Coppola, 1979) et Le 

tombeau des lucioles (Isao Takahata, 1988). Le troisième 
module finalement, autour de La vie et rien d’autre 
(Bertrand Tavernier, 1989), a associé à ce dernier des 

Deux jours, trois films différents, avec des débats permettant de renouveler 

nos regards

Matrix
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Notre séminaire s’est placé sous la règle de trois  : trois longs métrages 
projetés, trois débats philo, trois sessions d’analyses cinématographiques 
avec à chaque fois trois extraits (‘surprises’) analysés.

 Sous le signe de la règle de trois

P remier film projeté et première 
surprise  : Matrix (1999) des 

Wachowski. Un choix qui a intrigué le 
public. La guerre ne semble pas être 
au centre de ce film qui est surtout 
connu pour sa simulation virtuelle 
de la réalité... et pourtant, c’est la 
guerre perdue des humains contre 
l’intelligence artificielle qui est la 
cause de ce monde virtuel appelé ‘la 
Matrice’, à l’intérieur duquel les êtres 
humains sont gardés inconsciemment 
sous contrôle. L’analyse des images des 
quatre premières minutes de Matrix nous 
révèle la manière de filmer des deux 
réalisateurs  : utilisation de la couleur 
verte, effets spéciaux, mouvements 
de caméra, ambiance, hors-champ, 
raccords entre plans, costumes, bande 
son. 
Presque 30 ans plus tôt, Stanley Kubrick 
mettait déjà en scène le conflit entre 
l’astronaute David Bowman et le super-

ordinateur HAL. Un extrait de 2001, 
l’Odyssée de l’espace (1968) nous 
permet d’admirer les mouvements 
et les positions de caméra et nous 
confronte à un questionnement très 
actuel  : l’intelligence artificielle est-
elle capable de ressentir et d’exprimer 
des émotions (voir l’entretien p. 15) ? 
Le troisième extrait La Porte du paradis 
(1980) de Michael Cimino nous ramène 
sur terre en 1890, dans le comté de 
Johnson aux USA, avec les prémices de la 
guerre qui dressa de pauvres immigrants 
d’Europe de l’Est récemment arrivés au 
Wyoming contre les riches propriétaires 
de bétail.

L’Indochine

Deuxième long métrage  : La 317e 
Section (1965) de Pierre Schoendoerffer, 
filmé en noir et blanc, est issu de son 
roman publié en 1963. Schoendoerffer 

craignait en effet de ne pouvoir réaliser 
son film faute de moyens financiers et 
avait donc commencé par un roman. Dès 
les premières images du film, le metteur 
en scène nous laisse deviner ce que vont 
devenir ces hommes. 
Un nid de termites, une forêt vue 
d’avion, et qui a l’air de ne vouloir 
jamais finir, un drapeau français que 
baisse le lieutenant devant des soldats, 
un dernier ‘garde à vous’ sous le regard 
d’une petite foule de paysans serrés les 
uns contre les autres, devinant quel sera 
leur sort une fois le drapeau baissé et 
les Français partis. Au même instant, 
le drapeau pas tout à fait baissé, des 
coups de feu éclatent, on voit alors le 
lieutenant récupérer le drapeau et le 
glisser sous sa veste à même sa peau. La 
fin est proche. Dien Bien Phu va tomber.
L’image des termites annonce 
l’effondrement  ; la forêt c’est 
l’humidité, la 

extraits de Au revoir là-haut (Albert 
Dupontel, 2017) et Les sentiers de la 
gloire (Stanley Kubrick, 1957).

Et un culte

Au milieu du week-end, le culte fut 
bien sûr illustré cinémato
graphiquement  : à partir d’extraits 
de La colline aux mille enfants, 
retraçant l’accueil d’enfants juifs 
au collège cévenol au Chambon-sur-
Lignon et dans sa région pendant 
la guerre. L’interpellation de la 
Parole, à partir de l’Évangile selon 
Matthieu au chapitre 25, versets 31 
à 40, fut celle du pasteur en chaire 
dans le film et lors de notre culte  ; 
un passage de l’Evangile qui nous dit 
la présence de notre Seigneur, et ses 
conséquences ; avec des questions et 

des réflexions également illustrées 
par des extraits du film : différentes 
réactions, différentes approches, 
dont la question de la résistance 
non violente ou armée ? 
Et pour nous aujourd’hui : notre foi 
passe par l’humain, concrètement 
et infiniment, comme Jésus-Christ 
l’a fait. Il nous invite toujours à 
rentrer dans ce mouvement...
Des réflexions partagées dans 
une belle convivialité  : n’est-ce 
pas cela, l’Église et ses services  ? 
Particulièrement quand elle 
sait sortir de ses habitudes, 
voire limites, pour offrir un lieu 
d’échanges, de recherches, de 
paix, d’humanité...

Philippe Perrenoud, pasteur

suite page suivante
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pluie, les maladies, les bêtes… A la fin du 
film le lieutenant gravement blessé, 
réclamera une arme pour se suicider en 
avouant « j’ai peur des bêtes ». 
Pierre Schoendoerffer, avant de filmer 
la guerre, filme des hommes, leurs 
rapports, leurs divergences et ce qui les 
rapproche, dévoilé par leurs regards. Les 
plans sur les comédiens sont étonnants 
de vie ainsi les gros plans sur les visages 
de Bruno Cremer et de Jacques Perrin 
en désaccord sur l’attaque d’un village 
que le lieutenant veut faire pour ‘la 

gloire’ contre l’avis de l’adjudant qui 
suivra quand même  : sous le désaccord 
reste le respect dû au grade. Les regards 
trahissent la jeunesse et la fougue de 
l’un, le respect dû au grade de l’autre, 
mais une confiance mutuelle peu à peu 
va naître entre eux.
Le film a été tourné au Cambodge  ; il 
s’agit de l’un des rares films français 
réalisés sur la guerre d’Indochine. Pierre 
Schoendoerffer, qui a été cinéaste 
aux armées pendant cette guerre et 
a participé au siège de Dien Bien Phu, 
a voulu donner un réalisme quasi 
documentaire à son film avec une prise 
de vue en caméra subjective. 
Jean Louis Bory dans le Nouvel 
Observateur confiera : 

« Je suis profondément antimilitariste 
et c’est la première fois que je 
comprends des militaires de métier. La 
mort du sous-lieutenant me scandalise 
toujours autant, mais Schoendoerffer 
a réussi à me faire admettre que le 
sous-lieutenant, selon son échelle de 
valeurs à lui, n’est pas mort pour rien. 
Je n’en suis pas encore revenu. J’ai 
compris ce que signifiait l’honneur 
pour lui. »

A la fin de la projection les personnes 
présentes qui ne connaissaient pas le 

film avouaient leur plaisir devant un film 
« dur et tellement humain ».

Tellement humain

Après l’analyse du début de La 317e 

Section nous décortiquons les quatre  
premières minutes de Apocalypse Now 
(1979) de Francis Ford Coppola qui, à 
travers les superpositions d’images, la 
bande son des Doors et les plongées de 
la caméra nous délivre le même message 

que le film précédent.
Deuxième surprise avec la 
projection d’un extrait du 
début de Le Tombeau des 
lucioles, un film d’animation 
japonais d’Isao Takahata du 
studio Ghibli, sorti en 1988. 
Célèbre pour sa noirceur et sa 
grande profondeur tragique, 
le film relate la mort de 
deux jeunes enfants japonais 
abandonnés par les adultes 
après les bombardements 
de l’US Air Force en 1945. A 
remarquer le raccord de plan 
entre le monde des esprits où 
le jeune garçon a rejoint sa 
sœur décédée avant lui, et le 
flash-back sur le monde réel 
au moment du bombardement 
de Kobé. 

Richard Lehmann

suite de la page précédente

La Première Guerre mondiale

Troisième surprise avec le film de Bertrand Tavernier La Vie et rien d’autre (1989) 
où l’action se déroule en 1920, soit deux ans après la fin de la Première Guerre 
mondiale. De villages en ruines en usine désaffectée mais intacte, de tunnel effondré 
en hôpitaux provisoires, le bilan de la guerre est effroyable mais Tavernier lance un 
vibrant hymne à la vie à travers l’histoire d’amour pudique de deux êtres que tout 
devrait séparer. L’extrait proposé nous permet d’assister à la manière de filmer le 
champ-contrechamp de la première rencontre entre le commandant Delaplane et 
Irène. En écho au long métrage, deux extraits d’Au revoir là-haut (2017) par Albert 
Dupontel qui, avec son style si particulier, revient sur l’arnaque aux cercueils et aux 
monuments aux morts.
Et pour finir, deux extraits qui nous montrent deux façons très différentes de filmer 
les tranchées de 14-18 : Les Sentiers de la gloire (1957) de Stanley Kubrick et Un long 
dimanche de fiançailles (2004) de Jean-Pierre Jeunet.

Patrick Duprez

Bruno Cremer et Jacques Perrin dans La 317e section
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C ette session poursuivait deux 
objectifs :

Tout d’abord faire connaître, expliciter 
et s’approprier une grille de lecture 
philosophique proposée, en la 
remplissant après chacun des trois 
films visionnés, comme support de la 
discussion
Chaque film projeté était suivi d’une 
discussion philosophique de 45 à 60 
minutes prenant appui sur les questions 
posées dans la fiche de lecture. 
L’hypothèse qui soutient la grille 
est qu’un film, au-delà de l’histoire 
racontée, de son aspect narratif, nous 
délivre plus ou moins explicitement 
un message sur la condition humaine, 
même si ce n’est pas un film à thèse, et 
qui peut être rationnellement formulé.
Ensuite, progresser dans sa connaissance 
du langage cinématographique, en 
analysant des extraits de films (c’est la 
partie que traite Richard Lehmann). 

Trois étapes de la discussion 

I. 	 Formulez une question 
(courte phrase terminée par un point 
d’interrogation) que vous vous posez ou 
que le film (vous) pose (exemple à partir 
de Matrix : Notre monde est-il réel ?). La 

question doit porter sur le sens profond 
du film (Qu’est-ce que ce film cherche 
à me faire comprendre d’important sur 
l’humain ?). 
Puis lire sa question. Plusieurs questions 
s’expriment. 
•	 Le film est un référent commun pour 

le groupe, puisque tous viennent 
de le voir. Mais les questions 
construites manifestent des entrées 
différentes dans le film. 

•	 Chaque question est subjective, 
mais tend par sa généralité et sa 
profondeur à rendre compte d’un 
aspect universel du problème 
soulevé. 

•	 On est ici dans le champ de 
l’interprétation, droit du specta
teur, dont aucune ne peut prétendre 
sans dogmatisme formuler la vérité 
absolue sur le film, mais pense avoir 
quelque pertinence à s’énoncer 
comme vraisemblable.

•	 Les formulations de ces questions 
convoquent certaines notions (Ex. 
pour Matrix : la réalité, l’illusion). 
Une notion est une idée générale 
et abstraite, que l’on tente en 
philosophie de configurer (Deleuze), 
pour lui donner la consistance d’un 
concept. Cette notion est corrélée 
à d’autres, qui peuvent être 
mobilisées dans le film (Ex. pour 
Matrix : réalité corrélée à illusion).

II. 	 Formulez la thèse du film (une 
courte phrase affirmative) qui répond 
à la question précédente, qui est la 
réponse du film à cette question, sa 
thèse (Ex. sur Matrix : Nous vivons dans 
un monde illusoire, virtuel et non réel, 
dont on  - l’élu  - peut nous délivrer, 
comme le prisonnier de la grotte de 
Platon…).

III. 	 Explicitez comment l’auteur 
soutient sa thèse, l’argumente. Par les 
situations proposées (les hommes sont 
prisonniers, branchés sur la matrice 
qui se nourrit de leur énergie)  ; les 
personnages imaginés (Morpheus 

et Trinity sont conscients de cette 
aliénation, Néo s’entraîne aux arts 
martiaux pour combattre ceux qui 
défendent le pouvoir de la matrice 
etc.)  ; les dialogues tenus dans le film 
(sur le réel et l’illusion, la vérité etc.) ; 
les procédés cinématographiques (Ex. 
tous les effets spéciaux qui montrent la 
force des combattants, dans une guerre 
à mort etc.).

La discussion vise ici à éprouver la 
pertinence des thèses formulées et des 
argumentations qui les soutiennent.
Exemple pour le 2e film, sur les questions 
et les thèses, La 317e section :

•	 Peut-on conserver certains 
éléments de son humanité en temps 
de guerre (Question)  ? Certains 
éléments, pas tous : la fraternité 
d’arme, la solidarité, on ne vole pas 
et ne viole pas les civils… (Thèse)

•	 Comment un groupe de soldats 
réagit dans un contexte hostile (Q) ? 
La guerre n’arrive pas totalement 
à briser l’humain que chaque être 
possède (T).

•	 Comment atteindre son objectif 
en respectant ses valeurs dans une 
situation de crise (Q)  ? On peut 
garder ses valeurs, mais non sans 
risque. L’expérience joue (T).

•	 Une guerre est-elle toujours inutile 
(Q)  ? Les guerres de colonisation 
sont particulièrement stupides.

•	 La fin justifie-t-elle les moyens (Q) ? 
Non (T).

•	 Qui doit commander, celui qui a les 
galons ou celui qui a l’expérience 
(Q)  ? Celui qui a l’expérience  : il 
s’en sort vivant (T).

Michel Tozzi

Michel Tozzi est enseignant en philo
sophie, auteur de nombreux ouvrages 
dont Apprendre à philosopher par la 
discussion.

Cinéma et Philosophie
Une approche philosophique des films - préparer et approfondir leur vision
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L es lectures croisées, entre analyse d’image et réflexion philosophique, 
nous ont permis d’aller au-delà d’une 
première impression laissée par le 
visionnage d’un film, pour en construire 
une compréhension approfondie, tout 
en étant attentifs aux moyens mis en 
œuvre pour servir le propos. Ce week-
end aura contribué à faire de nous des 
spectateurs plus avertis. La grille de 
lecture systématique de Michel Tozzi, 
bien que d’allure un peu scolaire, s’est 

avérée porteuse, particulièrement au 
moment de la discussion. Elle était 
un bon cadre pour que les propos des 
participants ne se dispersent pas, 
tout en permettant d’accueillir la 
pluralité des interprétations avec leurs 
justifications. Richard Lehmann de 
son côté attirait notre attention sur 
la technique cinématographique. Lui 
aussi très pédagogue nous demandait 
souvent avant le visionnage de l’extrait 
sélectionné de repérer tel ou tel 

procédé mettant l’accent sur quelque 
chose de significatif pour le propos. Un 
exercice pas évident. Le programme 
copieux et varié – science-fiction, drame 
psychologique, animation, etc. a réussi 
à éviter un cumul de propos et d’images 
insoutenables. 
En conclusion  : être intelligent à 
plusieurs est tout simplement être plus 
intelligent.

Marcelle Tozzi

3. Des lectures croisées pour une compréhension approfondie.

2. Des discussions stimulantes

N ous savions que le cinéma réunit en 
lui toutes les formes d’art, mais il est 

bon qu’il réunisse aussi les cinéphiles. A 
Narbonne, une quarantaine de personnes 
sont venues au rendez-vous pour croiser 
cinéma et philosophie. Michel Tozzi avait 
préparé des fiches de lecture sur le modèle 
de l’analyse de texte philosophique ce qui 
nous a donné une grille de lecture d’une 
redoutable efficacité pour aller à l’essentiel. 
Face aux réactions diverses et variées des 
participants me manquait cependant une 

analyse surplombante qui aurait répertorié 
tous les modes d’approches du film de 
guerre. 
Toutefois un bel éclectisme était offert, 
puisque nous avons pu voir la guerre entre 
hommes et machines (Matrix et 2001, 
l’Odyssée de l’espace)  ; la guerre idéalisée 
(La 317e Section)  ; celle contre les pauvres 
(La Porte du paradis)  ; ainsi que les lourdes 
conséquences des guerres sur les trajectoires 
personnelles (La vie et rien d’autre, Au revoir 
là-haut, Un long dimanche de fiançailles, 

Les sentiers de la gloire) qui dénoncent 
l’entreprise guerrière avec une force inouïe. 
Les échanges enrichissants avec des 
personnes venues de Toulouse ou de Paris 
nous ont permis de comparer leur mode 
de fonctionnement. Notre attachement au 
cinéma d’auteur s’est vu renforcé puisque 
rien n’est plus stimulant qu’une discussion 
sur le cinéma.

Annie Coll

« Que leurs auteurs en soient 
conscients ou non conscients, 

les films, même les plus anodins, 
portent témoignage du temps qui les 
a vu naître. » (Jean Thevenot) 

La guerre est-elle inévitable  ? Une 
fatalité  ? Qu’est-ce qu’un héros  ? Y 
a-t-il des guerres justes  ? Comment 
se reconstruire après une guerre  ? A 
qui profite la guerre  ? Ce sont tous 
ces questionnements et bien d’autres 
autour de la guerre, qu’a permis de 
poser ce séminaire. Ce thème est d’une 
actualité terrible puisque la guerre fait 
malheureusement encore rage en Europe 
et ailleurs dans le monde. 
Nous avons essayé de décrypter le 
langage cinématographique. Que nous 
apporte-t-il ? C’est ce qu’ont voulu nous 
montrer Michel Tozzi et Richard Lehmann 

dans leurs interventions. La grille de 
lecture philosophique proposée par le 
premier nous a permis de donner du 
sens à ce que l’on voyait. La démarche 
complémentaire du second nous a aidés 
à aiguiser notre regard sur les images 
filmées grâce aux différentes techniques 
cinématographiques  : jeux de caméra, 
cadrage, mais aussi les ambiances, 
les couleurs... nous permettant ainsi 
de mieux comprendre comment le 
réalisateur avait procédé pour étayer sa 
thèse. Le cinéma est bien un oeil ouvert 
sur le monde.
Les trois films visionnés posent trois 
regards différents sur la guerre. Ils lui 
confèrent une apparence visuelle et 
sonore, certes incomplète ou partiale, 
avec des partis pris, ce qui nous a permis 
de nourrir une réflexion collective d’une 

grande richesse. Même Matrix, film de 
science-fiction, n’a pas qu’une mission 
récréative  : il anticipe le combat des 
Humains contre l’Intelligence artificielle 
mortifère et interroge le mythe du héros 
dans la résistance à l’oppression et au 
totalitarisme.
Le film de Schoendoerffer, beaucoup plus 
réaliste, nous interpelle sur la place de 
l’humain dans l’horreur de la guerre. 
Enfin, dans La vie et rien d’autre, c’est 
la question de la reconstruction de soi, 
des autres et de la société au sens large, 
dans un contexte d’anéantissement mais 
aussi d’exploitation de la guerre, qui est 
au final posée.

Martine Jeandenans 

Quatre réactions de Profiliennes
1. Une réflexion chrétienne et humaniste sur la guerre à travers le cinéma.
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Un culte en lien avec le week-end cinématographique 
Pro-Fil sur la guerre au cinéma, mais pas uniquement. 

Un culte autrement

C e culte s’appuie sur des extraits du film La colline aux mille 
enfants (Jean-Louis Lorenzi, 1994) dont 
l’histoire s’inspire de l’engagement et 
de l’action du pasteur André Trocmé 
pendant la Seconde Guerre mondiale. 
André Trocmé (1901-1971), pasteur au 
collège cévenol de  Chambon-sur-Lignon, 
enclave huguenote en Haute-Loire, 
fonde un lycée d’enseignement privé 
protestant qui servira de base d’accueil, 
de Refuge, à tous ceux qui fuient les 
persécutions et notamment à des 
centaines d’enfants juifs. En ce sens, il 
s’inscrit dans la résistance organisée par 
l’Eglise réformée de France, présidée 
par le pasteur Marc Boegner qui, dans 
son sermon de l’Assemblée du désert du 
6 septembre 1942, rappelle aux fidèles 
leur devoir d’être de bons Samaritains 
envers les Juifs qui souffrent (Luc 10, 
29-37).
Ce beau culte organisé par notre pasteur 
Philippe Perrenoud reprend les psaumes 
et les éléments du sermon du pasteur 
entendus dans le film et permet tout en 
« réveillant une mémoire endormie » de 
nous questionner sur le sens de notre 
foi. L’extrait de l’Evangile de Matthieu 

(25, 31-40) peut apparaître ardu mais 
son message est limpide au final : quand 
l’étranger est accueilli, protégé et 
soigné, il est dit que 

«  toutes les fois que vous avez fait 
cela à l’un de ces plus petits de mes 
frères, c’est à moi que vous l’avez 
fait ». 

Deux temps de réflexion ont permis à 
la parole de circuler. Peut-on résister 
uniquement avec les ‘armes de l’esprit’, 
par l’amour et la prière  ? La non-
violence est-elle suffisamment efficace 
face à la barbarie ? Qu’aurions-nous fait 
à la place de ces familles protestantes 
qui ont accueilli ces enfants, en se 
mettant hors-la-loi et risquant leur vie 
et leur propre liberté  ? Comment faire 
face à la peur ? La foi peut-elle braver 
toutes les peurs ? Plus de questions que 
de réponses. Le doute, aussi. Face au 
choix cornélien de sauver un enfant en 
prenant ou pas une arme qui tue. C’est 
visiblement une réponse collective qu’il 
faut apporter afin de pouvoir lutter 
contre ‘la bête immonde’ (toute forme 
de fascisme et de totalitarisme).
Notre réflexion collective a permis 
de nous interroger sur la profonde 

humanité de notre foi et de nos 
engagements de chrétiens. Saurons-nous 
suivre en cela l’exemple de ces habitants 
du Chambon-sur-Lignon  ? Ce culte qui 
repose sur l’enseignement de la Bible 
à travers l’expérience tragique de la 
Seconde Guerre mondiale est essentiel 
pour ne pas oublier ce qui est l’essence 
même de notre identité protestante ou 
tout simplement d’humain qui suit la 
Parole de Dieu. 

Martine Jeandenans

André Trocmé en 1941

L es discussions entre participants, les films choisis, le langage des 
images mis en avant lors des extraits 
présentés, et le culte du dimanche 
matin, tout cela nous a apporté de la 
nourriture cinéphilique, intellectuelle 
et spirituelle.
J’ai trouvé de l’intérêt à regarder le 
film blockbuster Matrix (blockbuster est 
un terme anglais signifiant littéralement 
qui fait exploser le pâté de maison), 
ainsi que le très classique film de 
Schoendoerffer La 317e Section, au noir 
et blanc très dépaysant. 
Nous avons même pu partager des rires 
(parfois grinçants) et les émotions lors de 
la projection du film de Tavernier La vie 
et rien d’autre, où la terrible Première 

Guerre mondiale (y a-t-il seulement 
des guerres «  non-terribles  »  ?) est 
paradoxalement omniprésente tout en 
restant hors champ : pas de tranchées, 
pas de chair à canon, pas de feux 
d’artifices mortels !
Mais Tavernier met en scène l’après-
guerre de 1920  : des civils qui sautent 
sur des mines (dans les années 1980, des 
enfants jouant à proximité du village 
alsacien de Memmelshoffen sont morts 
à cause d’une bombe de la Deuxième 
Guerre mondiale), des disparus ‘à la 
pelle’, des estropiés de l’âme et du corps, 
le commandant Dellaplane désabusé, 
sans parler des ruines désolées et des 
arnaques florissantes en tous genres, le 
tout couplé avec les pulsions de vie - vie 

bigrement entêtante quand même - qui 
affleurent malgré le marasme passé. 
Alors que le conflit ukraino-russe 
s’éternise aux portes de l’Europe, 
avec ses bien réelles péripéties 
‘wagnériennes’ venant télescoper  - 
de façon bien distanciée quand 
même  - la tenue de la rencontre-
cinéma au temple narbonnais, et que 
des mèches de conflits s’allument 
de par le monde, il est pertinent de 
réfléchir sur les images de cinéma 
fictionnelles (ou documentaires) et sur 
les questionnements philosophiques 
ou éthiques liés au thème de cette 
rencontre. 

Christiane Lehmann

4. Nourriture cinéphilique, intellectuelle et spirituelle.
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Une violence assumée

T out d’abord, la Bible 
n’est pas un livre 

d’Histoire, mais une collection 
de témoignages situés dans un 

contexte historique, témoignant de la 
foi d’Israël. Ce sont donc des confessions 
de foi marquées historiquement. Les 
récits historiques doivent ainsi se lire sur 
fond de cette confession et non comme 
un genre documentaire avant l’heure. 
Prenons en particulier le livre de Josué, 
riche en récits d’une extrême violence. 
Au chapitre 8 il relate la prise d’Aï et dit 
aux versets 24-25 :

«  Lorsqu’Israël eut achevé de tuer 
tous les habitants d’Aï dans la 
campagne, dans le désert où ils 
l’avaient poursuivi, et que tous furent 
entièrement passés au fil de l’épée, 
tout Israël revint vers Aï et la frappa 
du tranchant de l’épée. Il y eut au 
total douze mille personnes tuées ce 
jour-là, hommes et femmes, tous gens 
d’Aï. »

Or, la ‘ville’ d’Aï n’était tout au plus, aux 
temps de la conquête de Canaan, qu’un 
modeste village. Tout comme d’ailleurs 
les fameux murs de Jéricho n’existaient 
déjà plus au moment où les Israéliens sont 

censés les faire tomber (Jos. 6-7). Le récit 
est marqué par des formules en cours 
dans la littérature du Proche-Orient de 
l’époque, notamment chez les Assyriens, 
avec une injonction de départ de ne rien 
craindre, l’affirmation que c’est Dieu qui 
a livré d’avance les ennemis dans la main 
des attaquants, et le passage au fil de 
l’épée des vaincus comme une offrande 
à la divinité. La critique textuelle révèle 
que le récit primitif a été retravaillé 
lors de la réforme deutéronomiste 
pour servir la propagande du roi Josias 
et justifier ses conquêtes. La réalité 
historique de la grande tuerie est 
fortement sujette à caution, il s’agit 
plutôt d’un avertissement aux ennemis 
d’Israël de ne pas se frotter au peuple 
d’un Dieu si puissant. Des fake news 
avant l’heure, en somme. Hier comme 
aujourd’hui, rappeler des exploits passés 
pour justifier une agression actuelle est 
censé mobiliser les troupes et effrayer 
l’ennemi…
Fallait-il garder ce récit dans les 
Ecritures saintes ?

Violence et images de Dieu

Assurément oui, tout comme il fallait 
garder, à l’autre 
bout du spectre des 
genres, le Cantique 
des Cantiques. Le fait 
que la Bible parle de 
violence est sain, car 
sinon elle occulterait 
une large part de la 
réalité humaine, tout 
comme il est sain 
d’intégrer l’amour 
entre l’homme et 
la femme dans le 
canon sacré au lieu 
de bannir la sexualité 
dans une quête 
mortifère de pureté.
Mais la Bible enseigne 
aussi comment trans-
former la violence 

en énergie vitale (violence et vie ont 
la même étymologie !). Tout au long de 
ses livres, les exemples se multiplient, 
où Dieu soutient le faible contre le fort 
jusqu’au Nouveau Testament et son 
injonction à pardonner et à aimer son 
ennemi.
Tout comme l’amour entre l’homme et la 
femme sert de métaphore pour l’amour 
divin, notamment dans le livre d’Osée, 
la gestion de nos pulsions est toujours 
aussi liée à l’image que nous nous faisons 
de Dieu. Nous en appelons volontiers à sa 
force quand nous nous sentons acculés, 
mais davantage à son amour quand nous 
avons besoin de pardon. Le summum 
de cette instrumentalisation de Dieu à 
des fins personnelles est atteint par les 
dictateurs en tout genre qui, à l’image 
d’Hitler, se réfèrent volontiers à la Bible 
et à la volonté divine pour justifier leurs 
exactions. Ainsi le Führer affirme que la 
conquête de territoires est justifiée 

« … devant Dieu, dans la mesure où 
nous sommes mis au monde et voués 
à y mener le combat éternel pour le 
pain quotidien… »1.

Il faut réfuter cette perversion avec 
force, y compris dans nos propres désirs. 
La Bible nous montre la voie : les livres 
des Prophètes promettent la victoire 
quand tout semble perdu et annoncent 
des défaites quand le peuple se sent 
trop en sécurité. Ils peuvent nous guider 
pour nous laisser interpeler et mettre 
en question nos stratégies de vie, qui se 
parent si volontiers de l’image de Dieu 
qui nous convient.
La violence est présente dans l’Ecriture, 
certes, mais dans une logique d’ensemble 
qui tend à la sublimer pour la mettre au 
service de la vie.

Waltraud Verlaguet

1   Je le cite dans mon livre Quand les mots 
trompent. La perversion du langage chrétien 
dans les écrits d’Hitler, L’Harmattan 2023, p. 
17.

Prise de Jéricho, Flavius Josèphe, Les Antiquités judaïques, enluminure de Jean 
Fouquet, vers 1470-1475 Paris, BnF, département des Manuscrits, Français 247, fol. 
89 (Livre V). Remarquons combien Jéricho ressemble ici à une ville médiévale.
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Vu de Pro-Fil : Bonjour Edouard Grave. 
Vous êtes un des meilleurs spécialistes 
de l’intelligence artificielle (IA) en 
France et je vous remercie d’accepter 
notre invitation. Notre question 
concerne l’influence de l’intelligence 
artificielle sur le cinéma. Quel va être 
le rôle des acteurs si on peut les créer 
virtuellement ?
Edouard Grave : Bonjour. Tout d’abord 
merci pour l’invitation. Je pense que 
le rôle des humains a encore beaucoup 
d’importance dans la création et dans 
le cinéma en particulier. Aujourd’hui 
on peut créer des images, mais les 
systèmes actuels ne sont pas capables 
de transmettre des émotions. C’est là 
qu’un acteur a encore énormément de 
choses à apporter.
VdP : Mais pour combien de temps ?
EG : On est aujourd’hui au point où on 
peut créer des images très réalistes, 
mais nous sommes encore assez loin de 
pouvoir traduire des émotions. L’IA n’est 
pas non plus capable d’avoir un but. 
Quand un humain crée une image, une 
photo, une peinture etc., il a un but, 
là où l’intelligence artificielle est juste 
un outil. Ce qui est possible aujourd’hui 
c’est que l’humain se serve de cet outil 
avec une idée en tête. C’est là que 
l’humain a encore toute sa place dans 
la création artistique, du moins jusqu’à 
ce qu’on arrive à donner à l’intelligence 
artificielle un but.
VdP : Et ça sera pour quand ?
EG : Je ne sais pas. Il y a eu des avancées 
assez extraordinaires ces dernières 
années, mais de là à dire où on en 
sera dans cinq ou dix ans… Il est dur de 
savoir si les techniques actuelles vont 
nous permettre de passer les prochains 
paliers. Pour moi, actuellement, que 
ce soit pour créer des images ou du 
texte, il manque encore quelque chose 
pour que ces ‘intelligences artificielles’ 

deviennent intelligentes et arrivent 
à faire tout ce que les humains font, 
notamment dans un but particulier. Pour 
parler du langage, qui est le domaine 
que je connais mieux, aujourd’hui les 
intelligences artificielles créent du 
texte, elles sont capables de répondre 
à des questions, mais l’humain doit 
d’abord demander ce qu’il veut obtenir 
et donner une direction dans laquelle 
aller. L’intelligence artificielle ne se 
lève pas le matin en se disant : « Tiens, 
je vais écrire un poème sur tel sujet ». 
Cette motivation, si importante dans 
la création, manque totalement à la 
machine.
VdP : Alors pour l’écriture de scénarios, 
c’est du texte, là ça serait possible ?
EG  : Ça peut être un outil qui va 
probablement être utilisé de plus en 
plus, mais je ne crois pas, à court ou 
moyen terme, à la possibilité de faire un 
scénario complet par l’IA, et cela pour 
plusieurs raisons : les systèmes ne sont 
pas encore assez bons pour écrire un 
scénario complet qui soit intéressant, 
mais cela peut être résolu à moyen 
terme. Puis il y a encore beaucoup de 
travail pour que l’IA soit capable ce 
créer un scénario original par rapport 
à tout ce qui se passe dans le monde. 
Car elle est programmée à partir de 
textes jusqu’à un certain moment, 
mais elle n’est pas au courant de tout 
ce qui se passe après. Donc elle n’est 
pas en mesure d’écrire un scénario sur 
un problème de société qui donne une 
nouvelle perspective. On pourra sans 
doute s’en rapprocher petit à petit, 
mais pour l’instant nous n’y sommes 
pas.
VdP  : Je crois que c’est Enzensberger 
qui disait que la création naît toujours 
d’une blessure et que l’art est un moyen 
de panser ces blessures. Peut-être, ce 
qui manque à l’IA c’est cette blessure ?
EG : Pour pouvoir avoir une blessure, il 
faut une distance par rapport au monde. 
Chaque fois qu’on interagit avec GPT4 
on repart d’une page blanche, il n’a pas 
de mémoire, pas de personnalité. Donc 
nous sommes loin encore de quelque 

chose qui soit créatif. Mais dans le futur 
on peut imaginer qu’il pourrait y avoir 
une IA qui ait de la mémoire et qui, pour 
chaque utilisateur, développe un genre 
de personnalité avec laquelle celui-ci 
interagit. Techniquement ce n’est pas 
évident, cela fait partie des sauts de 
niveau à franchir.
VdP : Pourtant pour les deep fakes ça va 
déjà assez loin : on peut faire dire à un 
ancien président ce qu’il n’a jamais dit, 
de façon parfaitement réaliste.
EG : Oui, si l’humain sait ce qu’il veut 
faire, la machine peut l’aider à le 
réaliser. On peut donner à la machine 
une description assez précise, par 
exemple pour un scénario, lui dire quel 
thème on souhaite traiter et comment 
l’aborder, et là la machine va pouvoir 
écrire le texte, mais la part de l’humain 
dans ce processus de création ne saurait 
être remplacée. On peut déjà, depuis 
pas mal de temps, réaliser des images 
et avec l’IA cela devient plus facile et 
surtout moins cher, mais il faut d’abord 
savoir ce qu’on a envie de faire. C’est la 
force de Pixar qui ne sait pas seulement 
générer de bonnes images mais surtout 
d’avoir un vrai projet artistique… 1

VdP : Pour finir, une petite cerise sur le 
gâteau : est-ce que vous avez vu le film 
I’m Your Man (Maria Schrader, Allemagne 
2021) ?
EG : Non.
VdP  : Il faudra aller le voir. Ce sont 
des robots (joués par des humains) qui 
sont programmés pour satisfaire tous 
les désirs de la personne à laquelle ils 
appartiennent. C’est une réflexion assez 
stimulante sur la question de savoir s’il 
est bon pour l’humain de voir tous ses 
désirs satisfaits.
EG : J’irai le voir. Je ne sais pas si une IA 
aurait pu écrire un tel scénario.
VdP : Merci beaucoup et au revoir.
EG : Merci pour l’invitation et au revoir.

Propos recueillis par Waltraud Verlaguet

1 Je ne transcris pas ici la partie qui suit et qui 
parle surtout du traitement de texte. Voir la 
vidéo de l’entretien complet sur le site.

Cinéma et intelligence artificielle
Entretien avec Edouard Grave

Edouard Grave
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C ’est après le premier séjour de 
François Truffaut aux Etats-Unis, le 

21 janvier 1960, que commence l’amitié 
entre Helen Scott et François Truffaut. 
Helen a 45 ans, vit à New York et 
assure la promotion du cinéma français. 
François a 28 ans et habite Paris. Il 
vient de connaître son premier succès 
international pour le film Tirez sur le 
pianiste. François ne parle pas l’anglais 
et Helen devient la ‘voix américaine’ 

du cinéaste. Entre eux se noue une solide amitié. Pendant six 
ans, ils s’écrivent, Helen deux fois plus que François, au sujet 
de réalisateurs, d’acteurs, de journalistes, d’écrivains, sur 
des scénarios, des films, des livres. Ils échangent des livres, 
articles, photographies et musique. Ils parlent de la difficulté 
à trouver du financement, de la société de production créée 
par Truffaut, les Films du Carrosse, de diffusions américaines, 
des projets et films de François : Tirez sur le pianiste, Jules et 
Jim, Fahrenheit 451, La peau douce, son livre Le cinéma selon 
Hitchcock par Truffaut. Helen vient parfois à Paris et rencontre 
la famille de François, Madeleine sa femme, Laura et Eva ses 
filles avec qui elle nouera une solide amitié.Tous deux sont 
engagés politiquement. Truffaut a signé la déclaration de 

Jean-Paul Sartre sur le droit à l’insoumission dans la guerre 
d’Algérie (06/09/1960). Helen, jeune, a fréquenté les milieux 
communistes. La réactivation de la loi McCarran risque en 1961 
de lui interdire de voyager à l’étranger et le renouvellement 
de son passeport temporaire. Helen refuse le soutien financier 
de François, le choie comme une mère, le conseille, le secoue 
quand il ne répond pas à ses lettres. François s’enquiert 
régulièrement de la santé d’Helen souvent dépressive, de sa 
situation financière et de sa recherche de travail après son 
congédiement.
Ils livrent leurs états d’âme, parlent de leurs sentiments 
amoureux en s’exprimant librement. Très vite, le « Mon cher 
François » se transforme en « François mon cœur », « François, 
mon héros, la joie de ma vie  », «  Truffe de mon cœur  », 
etc. François ne se permettra que « ma belle Hélène ». Mais 
il l’embrasse vigoureusement et ose signer «  ami, amie, 
amitiés  ». Tous les deux emploient par moments un langage 
familier. François s’aventure à faire une petite scène de 
ménage à Helen en lui reprochant de ne pas expliciter ses 
réactions négatives à l’égard d’un film. La barrière de la langue 
provoque des malentendus entre eux vite surmontés. Plaisant 
à lire car très vivant, plein d’humour, un régal.

Marie-Christine Griffon

Mon petit Truffe, ma grande Scottie
Correspondance François Truffaut-Helen Scott, 1960-1965. Edition établie et 
commentée par Serge Toubiana, Paris, Denoël, 2023. 450 p., 16 p. de photos.

C e recueil de lettres réunies et commentées par le 
journaliste et historien du cinéma Bernard Bastide 

est un petit bijou. Il complète le très riche volume de 
correspondance générale de Truffaut paru en 1988. Il s’agit 
ici des lettres échangées avec des écrivains. Ceux dont 
Truffaut aime et apprécie l’œuvre  : Genet, né comme lui 
de père inconnu, Audiberti à qui il confie une chronique 
dans les Cahiers du cinéma, Cocteau qui lui demande tout le 
temps des services. Mais il écrit aussi à Louise de Vilmorin, 
Elie Wiesel, Henry Miller, Milan Kundera, Graham Greene, 
François-Régis Bastide… Ou à des auteurs qu’il a adaptés à 
l’écran : Maurice Pons (Les Mistons), David Goodis (Tirez sur 
le pianiste), Ray Bradbury (Fahrenheit 451), Henri Pierre 
Roché (Jules et Jim et Les deux anglaises et le continent).
On parcourt au fil des pages toute la vie de Truffaut  : on y 
retrouve sa passion des livres et du cinéma, des récits de 
tournage, des péripéties d’un film depuis son projet initial, 
des problèmes d’adaptation d’un livre, des questions de 
droits, des témoignages de travail, d’amitié ou d’admiration 
de la part d’écrivains très ou moins connus. Les lettres sont 
parfois banales, mais souvent très éclairantes sur la manière 

de travailler du cinéaste. On y voit 
comment il se fabrique une famille de 
cœur composée des écrivains qu’il aime.
On le savait, François Truffaut était un 
fou de littérature, lui qui aurait voulu 
être écrivain, lui qui déclarait dans une interview en 1982 
« vouloir faire des films qui ressemblent à des romans ». Il se 
présentait volontiers comme un autodidacte timide et pas à 
l’aise : « Si je savais écrire, je ne ferais pas le singe derrière 
la grosse Mitchell 300 », disait-il à Serge Rezvani. Or, ces pages 
nous démontrent que François Truffaut était une plume, un 
épistolier prodigue, fougueux et original. Il savait le prix de 
ces échanges (il conservait des copies des lettres envoyées), 
lui qui, selon Bastide, confiait au même Rezvani en 1980  : 

« Faire un film ou écrire une lettre, ce n’est pas tellement 
différent. Il m’arrive de tourner un film en pensant 
exclusivement à une personne qui n’ira peut-être pas le voir 
et je me dis que je suis en train de dépenser cinq millions, alors 
que si j’écrivais une lettre, ça coûterait un franc trente… »

Philippe Raccah

Truffaut écrit aux écrivains
Correspondance avec des écrivains (1948-1984). Edition établie 
et commentée par Bernard Bastide, Gallimard, 2022
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Le séminaire d’INTERFILM 2023
Cette année le séminaire qu’organise INTERFILM tous les trois ans a eu lieu à 
Budapest, du 26 au 30 avril, sur le thème ‘Dans des temps incertains’.

P réparé par Viktor Kôkai-Nagy, fondateur d’INTERFILM Hongrie, sa femme Timea, et par Karsten Visarius, 
directeur exécutif d’INTERFILM, le séminaire a réuni une 
trentaine de personnes venues d’Allemagne et de Hongrie 
mais aussi de Tchéquie, de Suisse, des Pays-
Bas et de France, représentée par Waltraud 
Verlaguet et Jacques Champeaux. Le 
programme de ce séminaire, qui se tenait dans 
le plus vieux cinéma de Hongrie, centenaire, 
comportait huit films hongrois et un ukrainien, 
plusieurs conférences par des universitaires, et 
de nombreuses discussions,
Comme l’a rappelé le professeur Peter 
Muszatics dans sa conférence introductive, le 
cinéma a débuté très tôt en Hongrie avec un 
premier documentaire en 1901. Dans les années 
30, plusieurs réalisateurs hongrois émigrés ont 
rejoint Hollywood  : Michael Curtiz, Alexander 
Korda et Charles Laughton notamment. En 
1941, Les hommes de la montagne de István 
Szőts a reçu un accueil enthousiaste à la Mostra 
de Venise et certains critiques considèrent que ce film a 
inspiré le néoréalisme italien. Entre 1950 et 1970, le cinéma 
hongrois est très contrôlé par le parti communiste mais la 
censure, parfois allégée pour des raisons de propagande, 
permet l’émergence de grands réalisateurs comme Zoltán 
Fábri, Miklós Jancsó, Márta Mészáros et István Szabó. Enfin, 
plus près de nous, Béla Tarr, Ildikó Enyedi ou Komél Mundruczó 
sont connus des cinéphiles du monde entier.
Une conférence très intéressante d’Ingrid Glatz a analysé 

l’importance de la religion dans le film Sunshine (1999) de 
István Szabó1 qui relate, sur quatre générations, l’histoire 
d’une famille juive pendant les événements qui ont marqué 
la Hongrie  : la fin de la monarchie austro-hongroise, les 

deux guerres mondiales et la période 
communiste. Une autre conférence du 
professeur Gabriella Rácsok portait sur les 
éléments religieux dans les films hongrois.
Le premier film vu et discuté fut le 
fameux Cheval de Turin (2011) de Béla 
Tarr, un film apocalyptique dans lequel on 
voit la terre et ses habitants disparaître 
en quelques jours. Le film se passe dans 
une ferme éloignée de toute habitation, 
dans laquelle vivent misérablement un 
vieil homme et sa fille. Tourné en noir 
et blanc dans de longs plans séquences, 
dont certains se répètent inlassablement, 
le film a déconcerté certains spectateurs, 
mais tous ont reconnu la fascination qu’il 
exerce et la somptuosité des images.

Une histoire de la Hongrie très présente

Merry-Go-Round (1955) de Zoltán Fábri est un film plus 
léger, qui raconte les amours d’un jeune employé et de la 
fille d’un propriétaire terrien dans la Hongrie paysanne des 
années 50 bouleversée par la collectivisation des terres. Le 
film a une connotation sociale, mais est aussi une ode à la 
liberté, la jeune fille osant défier son père pour épouser celui 
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1 Ingrid Glatz a publié sa thèse sur István Szabó sous le titre Menschenbilder in István Szabós 
Filmwerk. Schüren 2023. Elle a également animé une table ronde lors du festival de Locarno à 
l’occasion du prix d’honneur décerné au réalisateur.



18 / Vu de Pro-Fil N°57 – Automne 2023

Découvrir

Abonnement seul Vu de Pro-Fil : 1 an = 4 numéros 
(pour les adhésions voir page 17)

Pour m’abonner à Vu de Pro-Fil, je joins un chèque de 15 € 

(18 € pour l’étranger) et je l’envoie avec ce bulletin à :
Pro-Fil, secrétariat national 
390 rue de Font Couverte Bât. 1
34070 Montpellier 

Date :

Signature :

Nom et Prénom :			 

Adresse : 

Code Postal :

Téléphone : Courriel : 

Ville : 

qu’elle aime. Cette liberté est traduite 
en images par une caméra très mobile 
qui suit les deux amoureux dans la folle 
course d’un manège, une scène iconique 
qui a assuré la célébrité du film. 

Communisme encore

Deux autres films s’intéressaient à la 
période communiste : Père (Apa) (1966) 
d’István Szabó, relate les événements 
de l’après-guerre et la révolte de 1957, 
matée dans le sang par les Russes, vus 
par les yeux d’un jeune garçon qui a 
perdu son père pendant la guerre et qui 
s’invente une image idéalisée et héroïque 
de ce père qu’il n’a pas connu. Malgré 
les événements dramatiques, 
le film est plein d’humour et 
de poésie. Adoption (1975), 
de Márta Mészáros, à travers 
l’histoire d’une femme qui veut 
un enfant et secourt une jeune 
fille en fugue, s’intéresse à la 
vie quotidienne sous le régime 
communiste, en scrutant les 
sentiments des deux héroïnes 
par de gros plans sur leurs 
visages. Les sans-espoir (1965) 
de Miklós Janscó, autre film 
portant sur un épisode historique, 
relate la persécution des participants 
à la révolution de 1848 dans l’empire 
austro-hongrois, dans des images noir 
et blanc somptueuses dont l’esthétisme 
proche d’Eisenstein fait parfois oublier 
la noirceur du sujet.
Après ces films déjà anciens, tournés 
sous la période communiste, trois films 
plus récents étaient à l’affiche. Kontroll 
(2003) de Nimrod Antal, entièrement 

tourné dans le métro de Budapest, met 
en scène une équipe de contrôleurs dans 
un style qui mélange burlesque, thriller 
et fantastique. Plus sombre, Natural 
Light (2020) de Dénes Nagy raconte un 
épisode de la Seconde Guerre mondiale, 
dans lequel une section allemande, dans 
les territoires russes occupés, traque les 
partisans dans les villages et finit par 
incendier une grange avec les habitants 
à l’intérieur, un crime qui rappelle celui 
d’Oradour-sur-Glane. Le film montre 
comment des hommes ordinaires 
peuvent devenir des monstres. Autre 
film sur la guerre, Atlantis (2019) de 
l’Ukrainien Valentyn Vasyanovych suit 

un ancien soldat, 
traumatisé par la 
guerre qu’il a faite 
dans le Donbass en 
2014, qui participe 
à la recherche des 
cadavres de soldats 
ukrainiens dans 
des terrains minés 
ou pleins d’obus. 
Un film dur sur les 
horreurs laissées  
par la guerre mais 

qui se termine par une note d’espoir 
dans l’amour qui surgit entre ce soldat et 
une volontaire de l’équipe.

Cerise sur le gâteau

Enfin le séminaire se terminait par la 
projection d’un film de Ildikó Enyedi 
(Ours d’or en 2017 pour Corps et âme) 
suivi d’un débat passionnant avec la 
réalisatrice. Mon XX° siècle a reçu 
le prix de la Caméra d’or à Cannes en 

1989. Il évoque le début du 20e siècle 
par le destin de deux sœurs jumelles 
orphelines, Dora et Lili, qui, enfants, 
survivent en vendant des allumettes. 
Elles vont suivre des voies différentes 
et se retrouver à 20 ans, l’une demi-
mondaine et voleuse, l’autre militante 
féministe et anarchiste. Rêve des 
fillettes ou réalité de la vie, le film est 
ambigu, mais peint avec élégance et 
humour le début du siècle.
Ce séminaire passionnant nous a permis 
de parcourir l’histoire de la Hongrie 
et a enrichi notre connaissance du 
cinéma hongrois. Les œuvres très 
diverses présentées ont suscité de belles 
discussions sur les significations sym-
boliques et les valeurs morales portées 
par ces films.

Jacques Champeaux

suite de la p. 17

Ildikó Enyedi lors de sa conférence
au séminaire d’INTERFILM
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Dimanche 1er oct. 2023, 10h
Ma Foi – Equilibre 
Avec Yolande Schwab, psychopraticienne, 
et Jean-Claude Martin, ingénieur forestier. 
Réalisation : Damien Boyer. 

Dimanche 8 oct. 2023, 10h
Ecriture. s – Le Mal
L’émission de Marion Muller-Colard XXI siècles après Jésus-
Christ fait peau neuve et laisse place à une nouvelle formule : 
Ecriture. s. Pour ce premier numéro, Marion Muller-Colard 
rencontre Frédérique Leichter-Flack  - Professeure des 
Universités en Littérature et Humanités politiques au Centre 

d’Histoire de Sciences Po - et l’interroge sur le rapport entre 
malheur et culpabilité à la lecture de l’Evangile de Jean, 
chapitre 4, versets 1 à 7. Réalisation : Denis Cerantola.

Dimanche 15 oct. 2023, 10h
Vanités d’hier et d’aujourd’hui 
Dans la collection « Peindre la Bible » : « Memento mori ». 
Vanité des vanités. Réalisation  : Audrey Lasbleiz, co-écrit 
avec Marie-Laure Ruiz-Maugis. 

Présence Protestante sur France 2

Dans son approche critique on sait que Pro-fil prétend 
faire le grand écart entre un regard chrétien - le contenu 
de solidarité, d’humanisme, de spiritualité, de courage, 
de respect des différences culturelles, d’ouverture au 
monde contemporain - et la cinéphilie - la valorisation 
cinématographique formelle de ce contenu par l’écriture et 
le style de l’auteur. 
De fait, un sujet généreux traité platement, sans mise en 
scène, sans surprise, sans transposition, ennuie. 
Pour l’appréciation d’un film, le prisme personnel - la 
subjectivité du cinéphile - joue un rôle majeur  : Il s’agit 
de l’écho intérieur à un contenu et à une forme (genre, 
scénario, mise en scène…), qui est le fruit d’un parcours 
de vie personnel, et de sa réceptivité à la traduction 
cinématographique d’une narration et des émotions des 
personnages. Pour comprendre les opinions émises dans nos 
groupes par un participant, il faut se poser la question : que 
recherche-t-il dans un film ? André Bazin distingue 

« ... les metteurs en scène qui croient à l’image… et ceux 
qui croient à la réalité ».

Ne peut-on en dire autant des spectateurs, dont l’attitude 
critique ne sera pas la même devant un film selon qu’ils 
appartiennent à l’une ou l’autre catégorie. 
Dès lors on peut comprendre la diversité des réceptions 
d’un film de même que les contradictions dans lesquelles 
sont pris des Profiliens aux convictions humanistes voisines 
mais aux références culturelles différentes. Quelle place 
chacun accorde-t-il à la surprise, au mystère, à la poésie, 
à l’humour  ? Accepte-t-il sans réserves d’être la proie de 
la manipulation du metteur en scène ? Dans ces conditions 
il ne faut pas s’étonner que les spectateurs, lorsque que 
leurs codes de compréhension sont bousculés, leurs repères 
artistiques débordés, ou leur attention émoussée, s’érigent 
volontiers en juges de la longueur d’un film et des coupures 
qu’il conviendrait d’y faire ! Parler du cinéma, c’est surtout 
parler des images qui le constituent. Ne faudrait-il pas 
aborder l’analyse d’un film à partir de ces images  ?

Jean-Michel Zucker
(Voir la version longue sur le site)

Les + sur le site
Emissions radio :
•	 Ciné qua non du 20 juin 2023 
•	 Champ Contrechamp du 27 juin 2023

Festivals : 
Zlin, Karlovy Vary et Locarno 2023

Autres :
•	 Maxime Pouyanne, « Festival Cinélatino, Toulouse, 2023 »
•	 Maxime Pouyanne, «Dans le Labyrinthe de Tim Burton »
•	 Denyse Muller, « Echos de Cannes 2023 »
•	 Jean-Michel Zucker, la version longue de son article.
•	 La vidéo de l’entretien complet avec Edouard Grave

Grand écart dans les groupes

Rappel 

Notre  séminaire  annuel  aura  lieu   
les 30 sept. et  1er octobre 2023 - 4 rue Titon 75011 Paris 

sur le thème « rire pour convaincre »
(Voir la page séminaire sur le site)



A la fiche

Titres de films ayant fait l’objet d’une fiche depuis VdP 56 :
La famille Asada (Asada-ke !) (Ryôta Nakano) - L’Ile rouge (Robin Campillo) - L’Amour et les Forêts (Valérie Donzelli) - Wa-
hou (Bruno Podalydès) - Vers un avenir radieux (Il sol dell’avvenire) (Nanni Moretti) - How to save a dead friend (Marusya 
Syroechkovskaya.) - Promenade à Cracovie (Polanski, Horowitz. Hometown) (Anna Kokoszka-Romer, Mateusz Kudla) - La 
Sirène (Sepideh Farsi ) - Il Boemo (Petr Vaclav) - Asteroid City (Wes Anderson) - Les herbes sèches (Kuru Otlar Ustune) (Nuri 
Bilge Ceylan) - Une nuit (Alex Lutz) - Yannick (Quentin Dupieux) - Blanquita (Fernando Guzzoni) - Rendez-vous à Tokyo (Just 
Remembering) (Daigo Matsui) - Oppenheimer (Christopher Nolan)

Cette rubrique présente une œuvre analysée dans une de 
nos ‘fiches de Pro-Fil’, récente ou plus ancienne, en rapport 
avec le thème du dossier.

LES GARDIENNES

France, 2017, 134 min

FICHE TECHNIQUE :
Réalisation : Xavier Beauvois 	  
Scénario  : Xavier Beauvois, Frédérique 
Moreau, Marie-Julie Maille d’après 
l’œuvre d’Ernest Pérochon parue en 
1924  - Musique  : Michel Legrand  - 
Photographie  : Caroline Champetier  - 
Montage : Marie-Julie Maill - Distribution 
France : Pathé distribution.

Interprétation : Nathalie Baye (Hortense), 
Laura Smet (Solange), Iris Bry (Francine), 
Cyril Descours (Georges)

AUTEUR : 

Xavier Beauvois, né en 1967, est un 
cinéaste autodidacte. Il est à la fois 
acteur, scénariste et réalisateur. Son 
premier film est Nord (1991). Suivront : 
N’oublie pas que tu vas mourir (1995), 
prix du jury à Cannes, Le petit lieutenant 
(2000), Des hommes et des dieux (2010, 
grand prix du jury à Cannes) et La rançon 
de la gloire (2014).

RESUME :

1915. A la ferme du Paridier, les 
femmes ont pris la relève des 
hommes partis au front. Travaillant 
sans relâche, elles partagent leur vie 
entre le dur labeur pour le travail des 
champs et du bétail, et le retour des 
hommes en permission. Hortense, 
la doyenne, engage une jeune fille 
de l’assistance publique pour les 
seconder, Francine.

ANALYSE : 

Les gardiennes, qui se déroule entre 
1914 et 1920, est un film de guerre qui 
ne montre pas les combats, à l’exception 
d’une très brève scène de cauchemar. Le 
film s’attache à décrire les conséquences 
de la Première Guerre mondiale sur la 
vie de ces paysannes obligées d’assumer 
seules le lourd travail de la terre. Au 
début, le film est axé sur la mère, 
Hortense, et sur sa fille, Solange. On ne 
voit les deux fils, Georges et Constant, 
tous deux soldats, qu’en permission. 
Avec l’arrivée de Francine, l’intérêt se 
porte alors sur la belle orpheline rousse, 
magnifiquement interprétée par Iris 
Bry  : un personnage flamboyant qui va 
bouleverser les codes 
de la vie paysanne. La 
reconstitution de cette 
campagne française 
du début du XXe siècle 
est particulièrement 
soignée et le film 
comporte un réel intérêt 
documentaire, tant 
en ce qui concerne le 
déroulement des travaux 
des champs selon les 
saisons qu’en ce qui 
touche à la mentalité des 
paysans, sortis tout droit 

de l’œuvre de Maupassant. Le fait que 
les femmes assument des responsabilités 
jusqu’alors réservées aux hommes et 
l’arrivée des soldats américains en 
1917 vont faire craquer les conventions 
et changer la société. L’arrivée des 
premières machines agricoles a en outre 
permis une certaine libération de la 
femme. A la fin de la guerre, les femmes 
retrouvent le joug des maris libérés et 
gardent leur ancienne mentalité, mais 
il n’en est pas de même pour Francine. 
Celle-ci, après avoir été chassée de la 
ferme pour une affaire injuste de qu’en 
dira-t-on, va se révéler et devenir enfin 
un personnage à part entière dans une 
scène finale éblouissante : elle y domine, 
par sa présence dans la lumière, le 
pauvre Georges qui l’avait abandonnée. 
Xavier Beauvois a une caméra très sage, 
à la manière des cinéastes d’avant 
la Nouvelle vague  : de longs – trop 
longs  !  - plans pour rappeler la lenteur 
de la nature et des travaux des champs : 
moisson à la faucille et labour tracté par 
les bœufs. Cela donne à l’ensemble du 
film un tempo ralenti, qui n’est pas du 
tout dans l’air du moment.

Jean Wilkowski

Nathalie Baye dans Les Gardiennes


