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Collège au cinéma est un dis-
positif national porté conjoin-
tement par le Ministère de 
l’Éducation, le Ministère de la 
Culture, le Centre national du 
cinéma et de l’image animée 
(CNC) et les collectivités terri-
toriales. Il est initié à Paris par 
la Ville de Paris, le Rectorat de 
Paris et la Drac Île-de-France.

De la 6e à la 3e, Collège au ciné-
ma a pour objectif de sensibili-
ser les collégiens à l’art ciné-
matographique, en leur propo-
sant de découvrir trois œuvres 
cinématographiques par an 
lors de projections organisées 
spécialement à leur intention 
dans les salles de cinéma.
Grâce au travail pédagogique 
mené parallèlement par les en-
seignants, qui bénéficient de 3 
jours et demi de formation, les 
élèves acquièrent les bases 
d’une culture cinématogra-
phique.

Les partenaires institutionnels 
ont confié la coordination de ce 
dispositif aux Cinémas Indé-
pendants Parisiens. L’associa-
tion est chargée de sa mise en 
œuvre : suivi technique, calen-
drier des projections, diffusion 
des documents pédagogiques, 
propositions d’accompagne-
ment culturel et organisation 
des stages de formation. 

—
Le public concerné
Le dispositif s’adresse aux 
classes de 6e, 5e, 4e, 3e, des 
collèges publics et privés sous 
contrat d’association. 

—
Les inscriptions
Les inscriptions s’effectuent 
du 31 août au 15 septembre 
2023 inclus, sur le site internet 
des Cinémas Indépendants 
Parisiens : www.cinemasinde
pendantsparisiens.fr. Les mo-
dalités d’inscription seront 
communiquées par le rectorat 
à tous les chefs d’établisse-
ment et sont à retrouver dans 
le formulaire d’inscription. 
L’engagement au dispositif est 
annuel. Il est possible d’ins-
crire jusqu'à 8 classes par éta-
blissement. L’inscription des 
établissements est saisie di-
rectement par l’enseignant-
coordinateur du projet, il est 
l’interlocuteur privilégié de la 
coordination tout au long de 
l’année. 
En fin d’année scolaire, un for-
mulaire bilan sera envoyé à 
l’ensemble des enseignants 
inscrits qui s’engagent à le 
remplir pour pouvoir s’inscrire 
l’année suivante.
—
Les formations
destinées 
aux enseignants
La formation, inscrite au Plan 
Académique de Formation, est 
conçue et organisée par la co-
ordination en collaboration 
avec la DAAC du Rectorat de 
Paris. 

Plusieurs journées de forma-
tion, réparties en deux mo-
dules différents, sont propo-
sées à tous les enseignants :
· formation sur les films au pro-
gramme (octobre 2023)
· formation thématique (second 
trimestre)

Les inscriptions aux forma-
tions font l’objet d’une inscrip-
tion individuelle par l’ensei-
gnant demandeur sur Adage 
du 1er au 15 septembre 2023.

—
Les documents 
pédagogiques
Les élèves reçoivent un docu-
ment de 4 pages édité par le 
Centre national de la cinéma-
tographie et de l’image animée 
(CNC), comportant synopsis, 
fiche technique et artistique 
ainsi que quelques éléments 
d’analyse du film. Chaque 
classe reçoit également une 
affiche du film. Les ensei-
gnants reçoivent un livret pé-
dagogique au format numé-
rique, ce livret est conçu pour 
permettre de travailler sur les 
films avec les élèves avant et 
après la projection.

—
Les modalités financières
Le prix des places est fixé à 
3,50 € par élève et par film, 
soit une participation de 
10,50 € pour l’année scolaire 
(gratuit pour les enseignants 
et les accompagnateurs). Sauf 
pour les établissements clas-
sés REP et REP+ pour qui le ta-
rif est à 3 € par élève et par 
film soit une participation de 
9 € pour l’année scolaire. 
—
Le rôle 
des salles de cinéma
Les salles de cinéma oc-
cupent une place essentielle 
dans la réussite de ce disposi-
tif. Chaque cinéma partenaire 
s’engage à garantir une qualité 
optimale lors des séances : 
· accueil des élèves et des en-
seignants,
· présentation de la salle et du 
dispositif,
· respect des formats de pro-
jection de l’image et du son.
—
La carte Collège au cinéma 
Les élèves et les enseignants 
parisiens inscrits au dispositif 
Collège au cinéma pour l’an-
née 2023-2024 bénéficient 
d’une carte leur donnant ac-
cès tous les jours et pour 
toutes les séances au tarif 
préférentiel de 5 € dans les 
salles partenaires. 

—
Collège 

au 
cinéma
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—
Les propositions 
d’accompagnements 
culturels
Les classes inscrites peu-
vent bénéficier d’un ac-
compagnement culturel as-
suré par des profession-
nels : critiques, universi-
taires, réalisateurs, mon-
teurs, scénaristes… 

Les propositions d’accom-
pagnement culturel sont 
consultables et téléchar-
geables sur le site des Ci-
némas Indépendants Pari-
siens à partir du mois d’oc-
tobre 2023. 

Inscriptions dans la limite 
des places disponibles.

2023
— 2024

Pour aller 
plus loin 

—
Expériences 
de cinéma
20h en classe qui s’articulent 
entre la réception et l’étude 
d’un ou plusieurs films et la 
réalisation d’un exercice de 
création cinématographique. 

—
Résidence 
l’art pour grandir
Accueil d’un artiste 40h dans 
l’année scolaire afin de faire 
participer les élèves à un pro-
jet créatif.

—
Ateliers courts
2h en classe consacré à l’ini-
tiation à une technique ciné-
matographique ou à l’étude 
d’un genre.
—
Rencontres 
professionnelles
2h en classe autour de la dé-
couverte des métiers du ciné-
ma avec un professionnel.
—
Découverte 
de festivals de cinéma
Paris International Fantastic 
Film Festival au Max Linder, 
Carrefour de l’animation au 
Forum des Images, Festival 
Close Up : ville, architecture et 
paysage au cinéma.

L’ensemble de cette program-
mation est présenté dans les 
pages suivantes par Oriane 
Sidre, doctorante et formatrice 
en cinéma et audiovisuel. 
Depuis 2017, elle donne régu-
lièrement des formations sur 
l'histoire et l'analyse des films 
pour des institutions et des as-
sociations d'éducation à 
l'image. Intéressée par le ciné-
ma d'animation et les cinémas 
d'Asie, elle poursuit en parallèle 
un travail de recherche docto-
rale à l'Université d'Amiens. 
Sa thèse porte sur les adapta-
tions en animation des récits 
d'un célèbre conteur japonais, 
Kenji Miyazawa. Elle a publié 
plusieurs articles sur son tra-
vail (par exemple, dans Liens 
entre films animés, bandes 
dessinées et livres illustrés, di-
rigé par Jérôme Dutel chez 
l'Harmattan) et écrit parfois 
pour la revue de cinéma Positif.

—
Programmation
Classes 6e — 5e

2e trimestre
Wardi
de Mats Grorud
France, Norvège, Suède | 2019 | animation | 
couleur | 1h20 | VOSTF

1er trimestre
Les Quatre Cents Coups
de François Truffaut 
France | 1959 | noir et blanc | 1h33 | VF

3e trimestre
Tous en scène
de Vincente Minnelli
États-Unis | 1954 | couleur | 1h52 | VOSTF

3e trimestre
Invasion Los Angeles
de John Carpenter 
États-Unis | 1988 | couleur | 1h33 | VOSTF

2e trimestre
The Rider
de Chloé Zhao 
États-Unis | 2018 | couleur | 1h44 | VOSTF

1er trimestre
Le Pays des sourds
de Nicolas Philibert
France | 1993 | couleur | 1h39 | VF

Classes 4e — 3e



—
Programmation
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Dans le Paris des années 1950, Antoine 
Doinel, quatorze ans, partage son quo-
tidien entre l'école et le petit apparte-
ment de ses parents, deux univers qu'il 
tente de garder séparés. Un peu cha-
huteur, il n'écoute pas beaucoup en 
classe et se fait souvent réprimander 
par l'instituteur, surnommé « Petite 
feuille ». 

À la maison, il cache ses difficultés 
scolaires et garde le sourire, même si 
sa mère, épuisée par son travail, se ré-
vèle parfois dure avec lui. Un matin, An-
toine décide de faire l'école buisson-
nière avec son ami René et les deux 
garçons passent toute la journée dans 
les rues de la capitale. Mais lorsque 
l'enfant aperçoit sa mère à la sortie 
d'une bouche de métro, ses relations 
avec sa famille ne seront plus jamais 
les mêmes.

—
Le miroir Antoine Doinel
Avec Les 400 Coups, François Truffaut 
signe un premier long-métrage inspiré 
de sa propre enfance. Il écrit le per-
sonnage d'Antoine Doinel, joué par 
Jean-Pierre Léaud, comme un alter ego 
qu'il fera grandir dans d'autres films 
(Antoine et Colette, Baisers volés, Do-
micile conjugal...). Dans ce premier vo-
let se noue déjà la confiance entre le 
cinéaste et son acteur, qui incarne 
avec un naturel frappant ce garçon 
« gouailleur » comme les jeunes Pari-
siens de l'époque. 

Nourri par les souvenirs heureux 
comme malheureux de Truffaut, le film 
brosse le portrait sans fard de la sortie 
de l'enfance, qu'il s'agisse de la décou-
verte enchantée de Paris ou du vécu 
plus douloureux de la délinquance. Il 
suit ainsi la fuite de Doinel loin de son 
appartement familial vétuste, et vers 
d'autres foyers de fortune.

—
Des éducations
Lors du premier tour de manivelle pour 
le film, Truffaut apprend la disparition 
soudaine de son mentor André Bazin, 
rédacteur en chef de la célèbre revue 
Les Cahiers du cinéma qui l'avait pris 
sous son aile. L'histoire des 400 Coups 
questionne justement le rôle du parent 
ou de l'éducateur. 
L'instituteur « Petite feuille », joué par 
Guy Decombles, représente un univers 
de la vieille école fondé sur des puni-
tions et des moqueries. La scène avec 
la psychologue reflète en revanche une 
approche plus moderne, motivée par la 
discussion avec Antoine. Les parents, 
d'abord complices puis autoritaires 
avec leur enfant, semblent dépassés 
par la situation. 
Même si parcellaires, ces différents 
portraits d'adultes nuancent le seul 
point de vue d'Antoine en apportant 
d'autres regards sur la fuite et la re-
cherche de liberté du garçon. À l'édu-
cation première, tenue par les adultes, 
répond également une éducation ca-
chée, venue des camarades de classe 

et de la rue, mais aussi de l'auteur Ho-
noré de Balzac, cet autre maître dont 
Doinel lit intensément l'œuvre.

—
Un premier film 
devenu un classique
Les 400 Coups remporte tout de suite 
un succès critique au Festival de 
Cannes en 1959. Auréolé du Prix de la 
Mise en scène à l'époque, il est depuis 
devenu un classique admiré par de 
nombreux cinéaste dans le monde – 
James Gray s'en inspire pour son der-
nier film, Armageddon Time. 

Même si Les 400 Coups est embléma-
tique de la Nouvelle Vague française, ce 
courant des années 1960 qui voit adve-
nir le passage à la réalisation de toute 
une nouvelle génération prête à en dé-
coudre avec les codes établis et les 
normes de production de l'époque, il 
pose surtout les premières pierres du 
cinéma de Truffaut. Ainsi, l'amour du 
réalisateur pour la capitale éclate dès 
les premiers plans du générique, tour-
noyant autour de la Tour Eiffel. 
Puis, à travers les sorties buissonnières 
d'Antoine et de René, on retrouve les 
thèmes d'une enfance drôle et inso-
lente, de l'irrévérence face au sérieux 
des adultes, et bien évidemment de la 
découverte de la cinéphilie.

—
Les 
Quatre 
Cents 
Coups
—
de François Truffaut
France | 1959 | noir et blanc | 1h33 | VF
—

1er trimestre
6e

— 5e
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Dynamique et curieuse, Wardi, onze 
ans, ressemble à toutes les petites 
filles de son âge. Seule différence avec 
ses camarades de classe, elle est née 
et a grandi au sein d'un camp de réfu-
giés palestiniens à Beyrouth. Depuis la 
guerre israélo-palestienne de 1948, 
tous ses ancêtres ont été déplacés 
dans ce lieu de fortune au Liban, un re-
fuge temporaire devenu par la force 
des choses une cité pour les généra-
tions suivantes.

Lorsqu'il apprend la progression de sa 
maladie, Sidi, l'arrière-grand-père de 
Wardi, décide de lui léguer la clé de sa 
maison d'origine. Mais la fillette refuse 
de l'entendre perdre espoir et part en 
quête de réponses dans le camp. D'un 
étage à un autre, elle se met à interro-
ger ses proches, qui lèvent peu à peu 
le voile sur les origines de leur condi-
tion de réfugiés.

—
À l'écoute des réfugiés
Venu du milieu humanitaire, le réalisa-
teur Mats Grorud a longuement fré-
quenté les camps de réfugiés et s'est 
mis à récolter des histoires et des té-
moignages sur le sujet de la migration 
forcée. Pour valoriser ces paroles, il 
réalise plusieurs documentaires avant 
d'envisager une fiction en technique 
animée. Wardi est ainsi un film d'anima-
tion hybride mêlant plusieurs tech-
niques, et son écriture mélange des 
éléments réels à des récits imaginés. 

Pour ce projet, Grorud s'est en effet 
inspiré des rencontres et des échanges 
qu'il a pu avoir avec des Palestiniens 
déplacés à la suite du conflit. 

Le changement de médium permet 
d'inscrire les récits personnels de mi-
gration dans une optique plus symbo-
lique et universelle. Wardi, avec ses 
cheveux bouclés et ses grands yeux 
ouverts sur la cité, s'impose comme 
l'intermédiaire idéal pour transmettre 
les paroles intimes aux spectateurs de 
tout horizon – la figurine est atta-
chante, et le personnage écoute avec 
une grande attention les adultes tout 
en bousculant leurs opinions précon-
çues sur un passé douloureux. Venues 
de Pologne et du studio Foliascope en 
France, les équipes d'animation ont 
élaboré avec minutie des décors 
proches des vrais camps de réfugiés, 
respectant par exemple leur architec-
ture par étages successifs. Mais elles 
ont aussi travaillé sur des univers gra-
phiques évocateurs.

—
Le jardin secret du passé
Le film aborde avec une réelle délica-
tesse la mémoire douloureuse des ré-
fugiés. Les souvenirs se suivent et se 
complètent, et Wardi découvre une 
pluralité de visions avant de formuler 
sa propre réponse. Une véritable di-
versité graphique répond à cette poly-
phonie dans la narration. Le long-mé-
trage combine ainsi la technique du 

stop-motion, employée pour les scènes 
du présent, et celle de la 2D numérique 
pour accompagner les histoires du 
passé. Dans le premier niveau tempo-
rel, le dédale pyramidal de la cité des 
réfugiés, avec ses nombreux étages, 
ses intérieurs chaleureux et fourmillant 
de détails, fournit un cadre évolutif à la 
quête de Wardi. Les différents proches 
rencontrés par l'héroïne présentent 
des physionomies et des caractères 
divers, dans lesquels chacun peut se 
reconnaître.

Du côté du passé, l'animation a été réa-
lisée à partir du style détaillé et surréa-
liste d'un artiste du Mozambique, Rui 
Tenreiro. La singularité graphique de 
son univers, tout en touches vives et 
en torsions, rend compte de percep-
tions plus mentales, ainsi que de la va-
riété des émotions liées à des souve-
nirs difficiles, parfois traumatisants. En 
cela, le film n'évite pas la violence que 
suscite le déracinement loin de la Pa-
lestine : il choisit d'y répondre par une 
forme poétique et des signes porteurs 
d'espoir. Parmi ceux-ci, on trouve le jar-
din de petites plantes sur le toit, un mi-
crocosme faisant barrage à la douleur 
et au manque de foyer, que lègue l'ar-
rière-grand-père Sidi à la petite Wardi 
du présent.

—
Wardi
—
de Mats Grorud
France, Norvège, Suède | 2019 | 
animation | couleur | 1h20 | VOSTF
—

2e trimestre
6e

— 5e
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Ancien acteur à succès de comédies 
musicales, Tony Hunter vit mal les 
changements de l'industrie et le pas-
sage du temps. Contacté par un couple 
de scénaristes, Lily et Lesley Marton, il 
espère revenir sur le devant de la 
scène grâce à une pièce de théâtre 
musicale divertissante intitulée Tous en 
scène (The Band Wagon). Lorsqu'un 
dramaturge en vogue, Jeffrey Cordova, 
accepte la mise en scène, le projet de-
vient une ambitieuse version moderne 
du récit de Faust. Déjà réticent à cette 
nouvelle idée, Tony doit en outre tra-
vailler avec une partenaire avec la-
quelle il ne s'entend pas, Gabrielle Gé-
rard, une jeune danseuse de ballet 
classique.

—
Le film est une scène
Le scénario de Tous en scène a recourt 
à un processus de mise en abîme cou-
rant dans les comédies musicales hol-
lywoodiennes des années 1950. Les 
numéros de danse et de chant ont lieu 
à la fois sur et hors de la scène, et ac-
compagnent autant le récit de la pièce, 
intitulée The Band Wagon dans sa ver-
sion originale, que la création de cette 
dernière. Dans la veine de son refrain 
principal, « le monde est une scène, la 
scène est un monde de divertisse-
ment », le film joue donc avec les pas-
sages de frontières et les clins d'œil à 
l'industrie d'Hollywood ou encore à la 
scène de Broadway. Fred Astaire in-
carne un protagoniste évoquant sa 

propre carrière dans le music-hall et 
les comédies musicales des années 
1940. Cyd Charisse est issue du même 
milieu que Gabrielle, le ballet classique. 
Le couple de scénaristes à l'origine de 
l'histoire, Betty Comden et Adolph 
Green, se représente dans les survol-
tés Lily et Lesley. Et enfin les décors, en 
perpétuel changement, glorifient au-
tant les artifices scéniques que l'imagi-
naire de New York, telle l'iconique 42e

Rue des théâtres.

—
Art et divertissement
À l'intégration d'un spectacle fictif ré-
pond un réjouissant mélange de tons 
et de styles, que dynamisent les 
contrastes entre le classique et le mo-
derne, entre le grand art et le divertis-
sement. Si le dramaturge Cordova pré-
sente la pièce comme le défi de cet im-
probable alliage, le long-métrage s'en 
fait l'écho. Les deux stars n'appar-
tiennent pas aux mêmes milieux ni aux 
mêmes registres de danse, et la choré-
graphie, comme la musique, souligne 
l'association de ces contraires, entre 
les gestes de la ballerine Charisse et 
les claquettes souples d'Astaire, depuis 
des airs romantiques vers des glisse-
ments plus jazzy. Les décors instaurent 
des atmosphères très diverses, gran-
deurs baroques, esthétiques vives et 
modernes… La dernière partie s'inspire 
des canons du genre policier et ache-
mine ces disparités de manière spec-
taculaire. Nourries par le goût pour la 

peinture du réalisateur Vincente Min-
nelli, les scènes d'enquête et d'action 
forment une série de tableaux mou-
vants et colorés.

—
L'esprit de la troupe
Tous en scène porte un regard mêlé 
d'humour et d'ironie sur les tourments 
rencontrés par la troupe. La mise en 
scène souligne volontiers les tensions 
entre le groupe et les auteurs du projet, 
en particulier le grandiloquent Cordova, 
incarné par Jack Buchanan, qui en-
traîne tout ce petit monde avec pas-
sion et ruse. Le metteur en scène n'est 
pas le seul personnage haut en cou-
leur, nombreux étant ceux renvoyant à 
des formes comiques réjouissantes, du 
mime, du dialogue sophistiqué, des ex-
pressions potaches. L'énergie du film 
est fondée sur cette galerie de person-
nages truculents, qui exagèrent certes 
les enjeux de la création mais qui rap-
pellent aussi l'esprit de la troupe théâ-
trale, dans ses peines et ses joies. 
Enfin, le projet est l'occasion de ré-
soudre l'association dissonante entre 
les deux stars, le fringant Tony et la dé-
licate Gabrielle. Au milieu du film, tous 
deux s'échappent des répétitions et 
apprennent à se connaître. Leur cé-
lèbre chorégraphie en costumes de 
ville, sur l'air doux de Dancing in the 
Dark, nous suggère que le plaisir de 
danser et de jouer ensemble n'a plus 
besoin des artifices de la scène pour 
se concrétiser.

—
Tous 
en scène
—
de Vincente Minnelli
États-Unis | 1954 | couleur | 1h52 |
VOSTF
—

3e trimestre
6e

— 5e
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Ce film documentaire suit plusieurs 
personnes sourdes dans leur quotidien 
et nous fait entrer dans le monde des 
signes. Voguant en plusieurs lieux, 
l'équipe de Nicolas Philibert filme au-
tant les cours de Langue des Signes 
des adultes que les exercices d’élocu-
tion des enfants. Plusieurs portraits se 
succèdent, des jeunes élèves Florent, 
Karine ou Tomo, du comédien Levent, 
du jeune couple Poncet, des profes-
seurs Jean-Claude et Odile… Chacun et 
chacune revient sur leur gestion de la 
surdité, les réactions de leurs proches 
ou celles de la société, mais aussi leurs 
rêves et leurs aspirations.

—
Une autre vision du handicap
Le Pays des sourds offre une peinture 
juste et sans misérabilisme de la com-
munauté sourde. Le documentaire dé-
joue l’image d’un handicap contrai-
gnant en nous partageant directement 
le regard des personnes concernées. 
Plusieurs personnes sourdes racontent 
ainsi en Langue des Signes leur par-
cours face caméra, expliquant com-
ment elles ont appris à compenser la 
surdité par des facultés diverses, telles 
l'observation visuelle, la pratique de la 
Langue des Signes et des interpréta-
tions gestuelles et mimées en théâtre 
et en musique. 
Parmi les récits, celui du professeur 
Jean-Claude Poulain occupe une place 
importante, notamment parce que l'in-
terrogé défend avec humour les atouts 

acquis avec la surdité et en vient 
même à plaindre les personnes enten-
dantes. D'autre part, le film complète 
ces témoignages par une dimension 
plus sociale et inclusive en démontrant 
que la vie des personnes sourdes n'est 
guère si différente que celle des per-
sonnes entendantes, qu’elle apporte 
son lot de repas de famille, de réunions 
amicales et d'unions amoureuses.

—
La question de l’apprentissage 
Nicolas Philibert développe sa tech-
nique d'observateur attentif dans ce 
film. Il filme plusieurs scènes dans une 
classe d'élèves sourds et nous dé-
voile les méthodes d'apprentissage ap-
pliquées dans les années 1990 en 
France. En cela, le film ébauche un por-
trait des stratégies adoptées par les 
éducateurs, pour la plupart non-
sourds. Par exemple, il montre l'utilisa-
tion de jeux interactifs sur ordinateur, 
moderne pour l'époque et souvent au 
service de l'oralisme, qui consiste à 
faire verbaliser les mots pour ap-
prendre le français à l'oral. Les enfants 
sourds répètent en boucle les mêmes 
sons et doivent donc se conformer à 
une méthode destinée aux personnes 
entendantes. Posée au plus près des 
visages, la caméra de Philibert cerne 
sans détour les difficultés des jeunes 
apprenants pour répondre à l'injonc-
tion des éducateurs. Bien que l'ora-
lisme peut nous apparaître a posteriori 
comme un moyen coercitif, ces scènes 

témoignent du travail en classe de 
l'époque et nous incitent aujourd'hui à 
élargir le regard sur la question de l'ap-
prentissage.

—
La méthode Philibert
Le Pays des sourds est l'un des pre-
miers longs-métrages documentaires 
en solo de Nicolas Philibert qui révèle 
une pratique de tournage plus person-
nelle. Avec son équipe, le cinéaste se 
concentre sur un milieu en apparence 
marginal, d'où finissent par jaillir des 
touches ordinaires. Cette conjugaison 
entre le particularisme et l'universel 
renvoie à toute une école aujourd'hui 
reconnue d'un cinéma de l'observation 
(Mariana Otero, Frederick Wiseman). Le 
Pays des sourds traduit aussi l'intérêt 
de Philibert pour des thèmes de l'ap-
prentissage et du soin que l'on retrouve 
sur ses documentaires suivants (Être 
et avoir, La Moindre des choses, Sur 
l'Adamant). Grâce à une méthode de 
travail accumulant un grand nombre 
d'heures de rushes et jouant sur le ha-
sard, le film associe au portrait authen-
tique du quotidien des sourds une lec-
ture plus métaphorique des interac-
tions humaines. Des moments tou-
chants et évocateurs en témoignent, 
comme une scène de chansigne hyp-
notique, interprétation musicale en 
Langue des Signes, ou encore l'interac-
tion ludique entre l'un des enfants et la 
caméra.

—
Le Pays
des
sourds
—
de Nicolas Philibert
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Dans la réserve amérindienne Lakota à 
Pine Ridge, le jeune Brady Blackburn se 
remet difficilement d'une blessure à la 
tête causée par un accident de rodéo. 
Persuadé de pouvoir remonter en selle, 
il trompe l'attente auprès de ses proches 
dont son père, avec lequel le dialogue 
est difficile, et sa petite sœur autiste 
Lilly, une jeune fille enjouée. Brady rend 
aussi fréquemment visite à son ami 
Lane Scott, un génie du rodéo lourde-
ment paralysé à la suite d'un accident 
similaire. Mais très vite, l'appel de la 
compétition devient plus fort et le cow-
boy commence à prendre des risques…

—
Portrait des cavaliers
Pour son second long-métrage, la réali-
satrice Chloé Zhao met en œuvre une 
méthode de travail originale mêlant fic-
tion et réalité. Des acteurs non-profes-
sionnels incarnent des rôles similaires 
à leur personne et le scénario est 
construit à partir de leurs vies. Ainsi, 
Brady a été vraiment victime d'un acci-
dent de rodéo. Ce mode de création 
confère une qualité authentique au film 
et avoisine parfois le documentaire, 
comme en témoignent d'impression-
nantes scènes de dressage de che-
vaux. De plus, il permet de livrer un por-
trait juste et sincère de la réserve amé-
ridienne en s'immergeant dans le quo-
tidien de la communauté, des ranchs à 
chevaux, des foires au bétail et bien 
évidemment des spectacles de rodéo. 
Le rétablissement de Brady nous est 

peu à peu dévoilé, tandis que le jeune 
homme continue de visiter ses amis, 
de se faire tatouer et de s'entraîner 
avec le matériel équestre. De fait, par 
le biais de ce double-portrait, l'homme 
et son environnement, The Rider ra-
conte le retour d'un cowboy dans son 
propre milieu, la manière dont il par-
vient à s'y forger une autre place.

—
Vers le renoncement
Si le long-métrage se concentre sur le 
cheminement solitaire de Brady, les 
personnages présents autour de lui 
traduisent une variété de regards sur 
son accident. Tandis que le père Black-
burn reproche les risques encourus à 
son fils, la sœur fait preuve d'une com-
plicité plus ambivalente. La position de 
Lilly reflète très clairement le dilemme 
traversant Brady, puisqu'elle encourage 
son frère à poursuivre librement ses 
rêves tout en s'inquiétant des réper-
cussions fatales du rodéo. Le cowboy 
croise aussi la route de garçons aspi-
rant à devenir star du milieu, ainsi que 
de collègues persuadés qu'il reprendra 
la compétition. En revanche, Lane 
Scott, l'ami paralysé de Brady, reflète 
une réalité plus violente de la condition 
d'accidenté. Entouré par ces regards 
divergents, Brady se renferme, hésite, 
apparaît dérouté. Son progressif re-
noncement, ainsi que l'acceptation 
d'un autre futur, est restitué avec at-
tention et délicatesse. Deux répliques 
situées en début et en fin de film 

mettent en lumière cette évolution : s'il 
fallait auparavant « chevaucher la dou-
leur », il est maintenant nécessaire 
« d'apprendre à lâcher prise ».

—
Mutisme et sensorialité
Brady incarne un jeune homme mu-
tique aux réactions minimalistes. Pour 
cerner au plus près ce personnage, le 
film prend la forme d'un microcosme 
sensoriel situé au cœur de la réserve. 
Des atmosphères souvent crépuscu-
laires et nocturnes bordent la lente 
mutation de Brady, et les sons du quo-
tidien, proches de la perception du 
cowboy, résonnent plus fortement à 
l'oreille. C'est une esthétique de l'intime, 
refusant le spectaculaire, qui est ainsi 
prônée. 
À la brutalité du rapport aux montures 
durant les séances de rodéo répond la 
communication secrète entre l'homme 
et l'animal lors des chevauchées noc-
turnes. De fait, le long-métrage défie 
les stéréotypes de genre attachés à ce 
milieu. Entre Lilly qui découpe ses sou-
tiens-gorge ou Brady qui approche 
sans violence les chevaux, les person-
nages se distancient des poncifs mas-
culins ou féminins et présentent des 
comportements plus singuliers. L'es-
thétique et l'écriture du film aident en 
vérité à déconstruire le mythe de la vi-
rilité attenante au cowboy invitant en 
regard à la douceur et l'onirisme.

—
The 
Rider
—
de Chloé Zhao
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Dans l'Amérique des années 1980, un 
homme solitaire en quête de travail, 
John Nada, trouve refuge dans un cam-
pement en marge de Los Angeles. Là, il 
remarque des phénomènes étranges. 
La chaîne de télévision locale est régu-
lièrement piratée par des messages 
d'avertissement. Quant à l'église voi-
sine, elle abrite un réseau de conspira-
teurs projetant de distribuer d'étranges 
lunettes de soleil. Alors que John tente 
d'en savoir plus, le campement et 
l'église sont attaqués par les forces de 
l'ordre. L'homme s'enfuit en dérobant 
une paire de lunettes. Avec ces der-
nières, il découvre avec effroi une 
toute autre réalité.

—
Le jeu des apparences
Invasion Los Angeles débute sur le 
mode de la chronique sociale avant de 
virer au film de genre. Inspiré d'une 
nouvelle de Ray Faraday Nelson, le récit 
s'appuie sur un ressort courant de la 
science-fiction, l'invasion de la Terre 
par des extraterrestres capables de 
dissimiler leur apparence. Après la dé-
couverte de ces êtres paranormaux, 
John Nada, qu'incarne le catcheur Rod-
dy Piper, passe du statut de simple 
chômeur à véritable héros de film d'ac-
tion. Le renversement suscité par la ré-
vélation d'une autre réalité se réper-
cute donc sur la forme du film, qui pré-
sente plusieurs moyens de crypter les 
données visuelles et mêle la peinture 
sociale aux codes de la série B. 

Lorsque John revêt les fameuses lu-
nettes noires, la perception du monde 
s'inverse, passant de la couleur au noir 
et blanc pour dévoiler, à la manière 
d'une radiographie surréelle, le terrible 
faciès squelettique des envahisseurs, 
ainsi que les messages de contrôle dis-
simulés sous les images médiatiques. 
La dualité qui envahit le film est enri-
chie par des touches d'humour noir, 
des scènes d'affrontement spectacu-
laires, ou encore la partition originale 
composée par le réalisateur, un alliage 
de blues et de musique électronique 
qui instille peu à peu de la tension au 
récit.

—
Croire ou ne pas croire
De manière symbolique, c'est l'église 
épiscopale du coin qui abrite les résis-
tants au système, ceux souhaitant bri-
ser l'illusion imposée par les envahis-
seurs. Le thème de la foi christique, ré-
current chez John Carpenter, suggère 
une hésitation entre le besoin de croire 
ou de ne pas croire aux réalités pré-
sentées. Au début du film, John Nada 
affirme qu'il croit au rêve américain, à 
la possibilité d'ascension au sein de 
l'échelle sociale. L'un des membres du 
campement, Frank Armitage, un ou-
vrier noir joué par Keith David, réfute 
cet idéalisme. Plus tard, les positions 
s'inversent tandis que John exige de 
Frank qu'il porte les lunettes pour 
croire à l'impossible. Dans cette para-
bole sur la foi, il s'agira jusqu'au bout de 

rejeter un premier niveau de réalité et 
de surmonter les apparences, quitte à 
perdre le confort d'un monde illusoire, 
celui entretenu par les symboles de la 
consommation de masse et des mé-
dias. 

—
L'Amérique des opprimés
Difficile de ne pas entrevoir une forte 
dimension critique et sociale dans ce 
long-métrage, qui peut faire écho aux 
crises économiques vécues par les 
États-Unis durant les années 1980. Le 
mode du film de genre et le jeu sur les 
apparences exacerbent le discours sur 
les oppressions de classe en démon-
trant le pouvoir fallacieux des indus-
tries capitalistes, la télévision en pre-
mier lieu, et la violence des différences 
entre riches et pauvres. 
En outre, un troisième genre, celui du 
buddy movie, ouvre indirectement le 
sujet à des enjeux plus raciaux, propres 
au contraste entre John et Frank. Les 
deux hommes sont d'abord dans une 
opposition radicale, jusqu'à lutter lon-
guement, avant d'affronter, à égalité, la 
société fallacieuse. Ce corps-à-corps 
brutal représente à vrai dire la dimen-
sion fortement cathartique, et par-là 
réjouissante, du long-métrage : la dé-
monstration se fait à travers le portrait 
d'une société entre deux pôles, et le 
passage en force des héros pour faire 
tomber les envahisseurs.

—
Invasion 
Los 
Angeles
—
de John Carpenter
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