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One Piece : Red One Piece : Red de de Gorō TaniguchiGorō Taniguchi

En allant voir One Piece Film – Red, j'ai fait l'expérience d'aller voir au cinéma un film pour
lequel je n'avais aucune connaissance à laquelle me rattacher : je ne connais l'univers du
manga que dans les grandes lignes, et je voulais savoir si je pourrais apprécier le film sans me
perdre dans une avalanche de clins d’œil et de fan service.
On suit ainsi l'équipage du Sunny, qui se prépare à assister au concert très attendu de la
chanteuse la plus populaire du monde, Uta ; ce qui me permet d'introduire cette fois-ci l'un
des défauts majeurs du film, ses chansons. Elles sont au cœur de l'intrigue, à la fois dans le
fond, puisqu'elles constituent le pouvoir que possède Uta pour se battre et manipuler la
population ; et dans la forme, puisque chaque grand mouvement du film va avoir droit à sa
chanson.
Si l'on prend chaque morceau à l'unité, c'est un excellent choix ; l'ambiance musicale est
entraînante et colle parfaitement à l'action. Mais, prise dans l'ensemble, cette idée de faire de
One Piece Film – Red un genre de comédie musicale animée devient écrasante : comme les
titres musicaux sont pour la plupart oubliables et systématiques, j'étais moins emporté dans
un tourbillon d'émotions qu'accablé. Les deux dernières ont été les plus pénibles.
Mis à part ce gros point noir qui, je vous rassure, ne gâche pas l’entièreté du film, ce dernier
suit une narration classique, mais néanmoins efficace et lisible, même si on regrettera un
usage abusif de flashbacks. Après une première confrontation perdue et plusieurs questions
dans la tête du spectateur, Luffy et sa bande vont découvrir la vérité sur Uta, et s'allier avec
leurs rivaux habituels pour la vaincre. Le film joue sur un concept intéressant d'opposition
entre la réalité et le monde des rêves (coucou Inception !), avec des personnages qui vont
progressivement découvrir que ce qu'ils voient est illusoire et qu'il faut, pour vaincre Uta, faire
se coordonner ceux restés dans la réalité et ceux bloqués dans le rêve.
Cette idée permet des choix cinématographiques remarquables. Je pense notamment aux
multiples montages alternés qui montrent des actions similaires et simultanées, mais aussi et
surtout aux jeux de lumière entre une réalité grise et désaturée et un rêve aux couleurs
chatoyantes, qui sont un microcosme de la vision manichéenne qu'a Uta du monde et de
l'histoire, avec l'âge d'or des pirates auquel elle veut mettre fin et l'utopie qu'elle souhaite offrir
à la population.
En substance, le message du film n'a rien d'original : on ne peut troquer la réalité, aussi dure
soit-elle, pour un monde dit « idéal », mais froid et déshumanisé. L'innovation est à trouver
davantage dans l'incarnation de cette idée à travers les rêves brisés de la petite Uta qu'on a
trahie et qui s'est juré de combattre les pirates pour offrir à la population un monde meilleur.
Cette désillusion de la découverte d'un monde imparfait, c'est donc celle d'un enfant qui
grandit. Derrière cette facette de combats de shônen hauts en couleur et de musiques à
rallonge se cache donc une très jolie histoire de passage à l'âge adulte pour une jeune adulte
qui apprend à accepter la réalité.
One Piece Film – Red est un film tout à fait excellent que je conseille à n'importe qui, même
aux non-initiés du manga, car même étant de ces derniers je l'ai beaucoup apprécié !
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One Piece : Red One Piece : Red de de Gorō TaniguchiGorō Taniguchi

Cela fait déjà près de 23 ans que l’on sillonne les mers à l’écran et autant rappeler que la grande
aventure d’Eiichiro Oda touche bientôt à sa fin. La continuité de l’anime trouve ainsi de plus en plus
d’écho avec la sortie de la quinzaine de films en parallèle. Les propositions de « Gold » et Stampede »
nous ont offert de généreux moments d’affrontements, sans pour autant oublier ce vers quoi tout le
monde se tourne depuis un bon moment, le One Piece. Pour cela, Gorô Taniguchi est mis aux
commandes de ce dernier projet et il est loin d’être le dernier clampin en matière d’animation ou
d’adaptation. Les fans reconnaitront immédiatement sa contribution à la réalisation de « Code Geass :
Lelouch of the Rebellion », tandis que d’autres sauront qu’il est passé par l’OAV de la saga de pirates «
Vaincre Ganzack le pirate ! ». Nostalgie, chansons et autres sucreries seront ainsi les clés de cette
nouvelle extension d’univers, où un certain Shanks le Roux trône dans l’ombre depuis trop longtemps.
 
Sans se positionner comme étant un prolongement canon, on retrouve l’équipage de Luffy, toujours
aussi dynamique et joyeux autour d’un festin. Cette fois-ci, ce sera autour du concert de la talentueuse
Uta, venue avec des idées aussi grandes que le futur roi des pirates. Un changement d’air s’impose,
sous l’égide d’une cause humanitaire et écologique, où la violence emporte tout sur son passage,
notamment des liens forts entre des parents et leurs enfants. Il est donc assez évident que l’on déclare
l’identité de la pop-star à l’ouverture, afin de développer les enjeux qui l’obsèdent, quitte à sombrer
dans une folie désespérée de trouver le pardon d’un père manquant. Toute l’aventure fera graviter les
mugiwaras et leurs précédentes rencontrent autour de celle qui possède la « voix du monde », selon ses
dires. Une tragédie se lit dans son désespoir, qui ne trouve jamais la bonne harmonie pour que l’action
s’imbrique parfaitement.
 
D’un côté, la voix de la jeune chanteuse japonaise Ado nous convainc d’une puissance folle, lorsqu’il
s’agit d’acoustique. De l’autre, des personnages doivent exister dans la mini-aventure. Les rares
moments de complicités se situent dans des flashbacks, qui entretiennent correctement une vérité
que l’on aurait laissée en suspens, le temps de trouver une raison à un nouveau mashup jubilatoire sur
l’île d’Elegia. Hélas, si nous devions seulement nous contenter du parti-pris de l’action, le film fait le bon
choix de museler l’aura musclée, qui capitalise chaque épisode ou générique de la série animée. Une
grande sincérité épouse la quête d’Uta et de sa vision limitée d’un monde qui ne veut finalement plus
de ses services. Elle doit ainsi trouver le juste milieu entre son influence et sa position, de même qu’un
terrain d’entente où concilier son fantasme, qui tient de la matrice et la réalité, qui répond de l’avenir
du monde. Le film n’ambitionne pas d’explorer toute cette facette et préfère jouer avec ses
personnages, comme des pions ou des figurines à exploser, le temps de quelques actions, à la fois
épiques et timides.
 
« One Piece : Red » n’est rien d’autre qu’un produit bien conçu pour exciter les fans, en attendant de se
replonger dans la dernière ligne droite d’un voyage bien chargé. Le petit break est évidemment le
bienvenu, mais ce n’est pas une raison de surcharger le récit, qui superpose rapidement ses
nombreuses fêlures. Techniquement moins bien emballé que le film précédent, à bien des égards,
faute d’une voix cassée et d’un sens du tempo qui heurtent les bons sentiments de fans venus en
découdre avec leurs stars, le film ne déploie qu’à moitié son concept orchestral, qui manque de lisibilité
par endroit. Et arrivée au bout du suspense, il ne restera qu’une mauvaise sensation qu’on aurait
préféré laisser dans le monde confus de la chanteuse.
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One Piece : Red One Piece : Red de de Gorō TaniguchiGorō Taniguchi

Je vous écris aujourd'hui pour vous parler de l'œuvre "One Piece - Red" sortie le 10 août au cinéma. Ce film
est tiré de l'univers d'une longue série comptabilisant aujourd'hui plus de 1000 épisodes.

Dans ce film, nous parlons de Uta, jeune chanteuse très célèbre, étant considérée comme la plus grande
chanteuse de tous les temps. L'histoire non-canon se déroule après les événements de l'arc de Wano.
L'équipage au chapeau de paille, les personnages principaux, vient assister au premier concert d'Uta :
dans cet équipage, Sanji (cuisinier de bord), Brook (épéiste réincarné) et Chopper (un renne devenu
humain) sont très fan des musiques de Uta. Malheureusement, lorsque la vérité concernant les liens de
parenté d'Uta sont révélés, les ennuis vont s'enchaîner, ce qui va déclencher la suite du déroulement de
l'histoire.

Personnellement, ce film m'a déçu, et je n'ai pas été le seul de cet avis. Voici plusieurs raisons 

1- L'animation au premier plan est en générale de qualitée, mais lorsqu'on regarde ne serait-ce qu'une
seconde l'arrière plan, il y a d'énormes chances de tomber sur un plan fixe alors qu'il y est censé se
dérouler une bataille.

2- L'équipage du chapeau de paille attaque d'une manière très "bourrine". Tous en même temps, en y
allant à fond, sans vraiment exploité comme dans la série tout le potentiel de chacun. On peut vraiment le
ressentir lors du combat final, même si pour mieux comprendre il est préférable d'avoir connaissance de
cet univers.

3- Même si cela rassemble légèrement les 2 premiers arguments, je trouve que Luffy, chef de l'équipage
au chapeau de paille, n'utilise ses capacités que pour devenir plus fort, alors que dans la série, chacune des
ses "améliorations" à un sens et une utilité. De plus, l'attaque la plus puissante de Luffy fut "Leo Bazooka"
et non pas un simple condensé d'attaque sous sa forme "Snake-Man". 

Malgré ses défauts, le film possède quelques bons arguments pour lui :

1- Le "pouvoir" de Uta est comme plein de pouvoir dans la série : malgré une apparence d'invincibilité, il
est possible à vaincre. Son "pouvoir" possède beaucoup de failles : par exemple, si on l'attaque avant
même qu'elle n'est ensorcelé quelqu'un, c'est une victoire assurée. De plus, comme dans le film, on voit
bien que Uta est instable mentalement, laissant donc beaucoup d'opportunités pour s'en prendre à elle.

2- Beaucoup de personnages de la série originale sont repris, mais la Marine est l'un des camps les mieux
écrits et surtout fidèles à l'histoire : leurs actions sont logiques, et leurs réflexions semblables à la série.

3- La VO et la VF possèdent des doublages de qualités, et surtout des chansons magnifiques, en rythme :
les OST de One Piece resteront toujours parmi les meilleurs, et les chansons ne les gâchent pas. On
pourrait presque dire qu'elles les subliment.

Je conseille ce film pour ceux qui aiment la musique et les combats. En revanche, en allant regarder cette
œuvre, il ne faut pas s'attendre à la qualité de l'écriture de Eiichirō Oda, mais à un film qui permet de
passer un bon moment avec des visages reconnaissables. Il faut donc dissocier "One Piece" et "One Piece -
Red", car l'un est une longue histoire remplie de foreshadowing, rebondissement et de personnages qui
ont mis des années à êtres développés, et l'autre un film pour l'événement du 1000ième de cette série !
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Sans filtre Sans filtre de de Ruben ÖstlundRuben Östlund

Sisyphe d’un autre temps, trimballant son cynisme à bouts de bras qu’il a ballants, Östlund
s’enferme de plus en plus dans un cinéma qu’on peut qualifier de misanthropique. Certes cette
punition, ou plutôt récompense imposée par la critique cannoise n’est pas de son ressort mais le
cinéaste suédois continue de pousser avec enthousiasme son rocher de cynisme le long de la route
cinématographique. Aussi reprend-il sur le modèle de son précédent film The Square, l’analyse d’un
milieu – le conservateur devenant influenceur – dans un monde de plus en plus guindé.
Or si le sourire est analysé dès le début du film comme l’apanage des pauvres, son film tend plus à
faire rire qu’à transcender par son propos.
Scindé en trois, son triptyque a le mérite d’effacer sa plus grande faiblesse, celui d’être un réalisateur
d’une idée unique voire d’une unique scène.
Les trois parties dont le liant est ce couple moderne - trop moderne – positionne l’homme dans des
situations qu’un regard, que le réalisateur qualifie de matérialiste, englobe. Quelques bourdieuseries
à l’image du hamburger du capitaine face aux huîtres de ses invités proposent une lecture sociale
de ce film.
De même un propos assez platement présenté se dégage dans les deux premières parties : la
beauté est un revenu, les nouveaux-riches étant désormais les plus beaux, Pareto oblige. Ce travail
sur la beauté est un exutoire pour le cinéaste, qui magnifie entre autres la regrettée Charlbie Dean.

Psychanalyste des milieux qu’on dit de gauche, Östlund nous propose une vision faussement acide
et acerbe de ses composantes. Un regard qui ne reste qu’en surface, qui s’intéresse moins à
l’homme qu’aux Hommes dans un amalgame assez grossier. La structure familiale, structurante de
son œuvre, est pour le coup ici moins percutante que dans son film coup de poing Snow therapy.
#AllEqual, l’égalité ne devient plus celle devant la mort pour citer Berdiaev mais celle devant le droit
de tuer, ou plutôt la possibilité de le faire, rendue possible par le pouvoir. Que ce soit l’industriel de la
grenade, les pirates ou la responsable de surface de la mouscaille, tous tuent, tous sont tués dans un
film ou les bons sentiments ne sont pas les attributs des pauvres, où les riches ne sont pas plus
stupides que les autres. Cependant le cinéaste doublement palmée pourtant, peine à garder la tête
hors de l’eau. A l’image du yacht, son film fait finalement naufrage. Son inversion des rôles s’enlise
sur la plage d’une île sans danger ni but. Tout enjeu scénaristique s’évapore dans une farce
marivaudesque de l’île aux esclaves.
Cette troisième partie, vulgairement rappelée par une interruption transitionnelle ne propose plus la
jouissance que notre Midas de la Croisette tirait de la merde – ou ici du vomi – tout en faisant
disparaître le capitaine, un Woody Harrelson flamboyant, pilier alcoolique d’un film qui tangue de
plus en plus.

Sans capitaine, c’est à la responsable des toilettes ( notre Midas cannois étant toujours aussi discret
dans l’allusion ) de s’occuper de ces riches. Une mise en scène laborieuse pour aboutir à un système
« matriarcal » moins dirigé par une femme que par l’incompétence des autres ou seul un love boat, -
bateau de passe d’un monde à l’autre - fait aboutir un nouvel ordre. Un rapprochement alors visuel
avec le film du même nom de James Franco dont les éclaboussures vertes se teintent ici d’un
marron vomi.
Certes plus réussi que ses derniers films, Östlund ne parvient toujours pas à retirer le filtre
faussement acide de sa vision du monde.
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Libre Garance ! Libre Garance ! de de Lisa DiazLisa Diaz

Un titre n’aura jamais aussi bien décrit son film. Libre garance est un film sur la nature quasi
documentaire à certains instants et ode à la fiction à d’autres moment. Il n’y a besoin
d’expliquer pour comprendre. Avec un jeu subtile des acteurs et, quelques dialogues bien
placés, la réalisatrice laisse les images parler. Ce film est un film de campagne. Il montre la
montagne, la vie calme que mène ses rares habitants et leur façon de vivre, de penser. On suit
une fille vivant dans un monde d’adultes où rien n’est caché aux enfants. Des idéaux qui
pourtant deviennent réalité aux yeux de la fille. Ce film mélange le monde d’un enfant et ses
espoirs, à celui des adultes et des désillusions. Il y a des milliers de façon de raconter la même
histoire et pourtant, la réalisatrice a choisi de raconter une histoire de policiers, de suspense
avec cette dynamique de films de Godard. On se croirait presque à retrouver la nonchalance de
Pierrot et de Marianne dans Pierrot le Fou, tellement des évènements qui n’ont rien de
commun sont relayés au rang de fait divers. Ainsi, on a cette fille qui se met à aider un braqueur
de banque pour retrouver sa mère. Si au début on a l’impression de voir un film très similaire à
Sibel de Çagla Zencirci et Guillaume Giovanetti avec ces plans contemplatifs de nature, cette
histoire de secret. On se rend vite compte que cette tension entre le secret de cacher un fugitif
et de continuer à vivre normalement est quasi inexistante et même, est considérée comme un
secret sans moindre importance. Ce film nous montre qu’il n’y a pas besoin de grands effets
spéciaux pour dire de grandes choses. Le réalisme de cette fiction est si perturbant, quasi
parfait que l’on s’attend à chaque instant qu’il y ait un retournement de situation. Et pourtant la
vie continue. Dans le quotidien il n’y a quasiment jamais d’évènements extraordinaires
comparables à ceux des films Holywoodiens. Il est vrai que dans la vie, si l’on garde bien un
secret, il n’y aucune raison qu’il soit dévoilé. Rares sont les retournements de situation. Il y a une
certaine linéarité à la quotidienneté qui n’existe pas forcément dans des films où tout est fait
pour que l’on ne s’attende pas à la fin. Lisa Diaz nous dit que la vie est imprévisible et, que
souvent la raison l’emporte et que ce n’est pas parce que vous pensiez connaître la fin dès le
début que vous connaissez l’histoire. 
On nous présente une histoire, un village, un évènement et c’est au spectateur de relier tout et,
de comprendre le raisonnement de chacun. Le décor est le point central du film. On nous
présente des Hommes dans la nature et non pas des Hommes confrontés à cette nature.
L’harmonie qui règne dans ces montagnes n’est jamais perturbée. Chacun vit sa vie, se
confronte aux autres et, conserve l’équilibre. L’histoire est d’ailleurs si réaliste que l’on se
demande presque si ce n’est pas une histoire réelle. Un secret qui a longtemps été conservé et
qui n’attendait qu’à être révélé. Cet épisode qui ne dure le temps que d’un été, d’un mois
deviendrait presque une illusion, un mensonge de cette fille baignant dans des idéaux
confrontée au monde cruelle qui l’entoure pour se réconforter. Rien n’est plus extraordinaire
que ce qui n’est pas spectaculaire. Le secret d’un enfant ne vaudra jamais celui d’un adulte.
Seulement, parfois il faudrait s’y intéresser.
Enfin, ce film renferme la force du cinéma français, d’un cinéma oublié, d’un cinéma renaissant. 
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  I'm your man I'm your man de de Maria SchraderMaria Schrader

Une comédie romantique ne prétendant pas révolutionner les codes cinématographiques du
genre mais les exploiter avec justesse et sensibilité dans un univers de science-fiction aux
questionnements philosophiques : voilà ce qu’a réussi Maria Schrader dans son troisième film I’m
Your Man.
Le premier succès du film est la vraisemblance de ses protagonistes, primordiale dans un monde
futuriste ; ainsi grâce à sa subtile interprétation, Maren Eggert nous fait plonger dans la vie d’Alma :
son travail passionnant, ses échecs passés, ses habitudes, son existence agréable à défaut d’être
heureuse.
Mais ce sont surtout ses doutes qui définissent le personnage, en plus de le rendre identifiable pour
le spectateur. Si la majorité des récits romantiques sont souvent linéaires, voir évidents, la
complexité du protagoniste confère aux péripéties un élan inattendu et captivant qui nous emporte
délicatement dans le monde futuriste d’Alma.
La réalisatrice propose en réalité une œuvre intimiste puisque c’est à travers les yeux d’Alma (parfois
littéralement : caméra en vues subjectives) que Maria Schrader souhaite que nous découvrons, non
sans méfiance ou préjugés, l’androïde de ses rêves ; puis que nous apprenions à lui faire confiance
jusqu’à remettre nos plus grands principes en question.
A elle seule, la romance n’est pas bouleversante tant elle suit le déroulement connu et habituel
d’une histoire d’amour au cinéma (l’idée-même d’un couple humain-androïde a déjà été vue). Aussi
c’est bien l’attachement pour les personnages et l’envie de suivre leurs évolutions communes et
respectives qui rendent intéressante la relation centrale du film. De plus, le passé très travaillé
d’Alma, entre traumatismes, regrets et oublis, justifie son originalité en tant que femme, et donc ses
choix inattendus, surprenants qui dérogent aux codes simplistes des comédies romantiques.
I’m your man s’inscrit aussi dans le genre de la science-fiction et traite du sujet toujours plus
actuel de la relation entre l’humain et la machine. Cette dichotomie est d’abord source de rire car
Tom n’applique pas encore les codes (moraux, linguistiques...) des humains, créant un décalage
entre le sérieux, la rigueur d’Alma et ses actions à lui, apparaissant comme fantaisistes.
Puisque le grand thème du film est l’opposition entre les humains et leurs copies, il est
nécessaire de montrer ce qui les différencie. Ceci est d’autant moins aisé que le scénario se base sur
la ressemblance physique des androïdes aux humains. Ainsi Maria Schrader parsème (ou inonde)
son film d’Art, signifiant sans cesse au spectateur que l’humain n’existe que par celui-ci. Alors que
Alma trouve sa raison de vivre dans la poésie antique, Tom danse algorithmiquement ; alors qu’elle
tourne une page de son passé suite à la perte d’une photographie, il calcule ses « sentiments » en
regardant un tableau ; alors qu’elle évolue dans le film entourée d’œuvres d’art, Tom, devant les
colonnes spectaculaires du musée, n’est qu’un objet parmi les autres. Le plan de Tom admirant une
pierre recouverte d’écritures antiques, suggère l’image touchante de la plus vieille fabrication
humaine face à sa plus novatrice.
Quant à son esthétique, I’m your man s’inscrit dans un registre sobre et méticuleusement soigné
permettant à son histoire d’être imaginée dans un avenir très proche d’aujourd’hui. La
photographie, les décors et les costumes oscillent entre un classicisme, une élégance passée et une
vision pure, dépouillée du futur.
Enfin il s’agit d’un film qui redéfinit le spectateur, sur ses connaissances, opinions, croyances et
valeurs quant à l’évolution de la société, en interrogeant divers sujets: Quelle place pour l’art dans le
futur ? Le bonheur est-il atteignable ? Sommes-nous Humains par nos sensations ? Nos émotions ?
Notre amour ? L’Humanité et l’humanité appartiennent-elles toujours aux êtres humains ?

https://www.google.com/search?rlz=1C1VDKB_frFR1028FR1028&sxsrf=ALiCzsaf2Dh6f2et0fDwAcSdfm4UC09d4A:1669631210556&q=Maria+Schrader&stick=H4sIAAAAAAAAAOPgE-LVT9c3NMwrji9Jz0gzVeLSz9U3MCo0zKoo1xLLTrbST8vMyQUTVimZRanJJflFi1j5fBOLMhMVgpMzihJTUot2sDLuYmfiYAAAL2Zi-E4AAAA&sa=X&ved=2ahUKEwjh59f51ND7AhXdUKQEHX9tASAQmxMoAHoECH0QAg


ALMA - ORLÉANS - 18 ANSALMA - ORLÉANS - 18 ANS

Leila et ses frères Leila et ses frères de de Saeed RoustayiSaeed Roustayi

Avec Leila et ses Frères, de Saeed Roustaee nous sommes autant immergé dans un univers très fort
qu’avec la Loi de Téhéran, le précédent film du réalisateur iranien. Long métrage censuré en Iran,
cette famille frappée par la crise économique en Iran dresse un portrait de la détresse de chaque
habitant, toutes générations confondues.
Esmail, père de cinq enfants, tente d’être à la tête du clan familial, lorsque d’un autre côté les
enfants tentent à eux cinq d’ouvrir une boutique dans un centre commercial très prisé, ce qui va les
amener à se diviser.
Le personnage de Leila qui est la figure pilier de la famille, se rend détestable par sa présence
autoritaire étant entourée de quatre frères, c’est son unique manière d’exister. Elle est un exemple
de femme qui s’émancipe et se bat en tant que femme.
L’ensemble du film est marquant d’un point de vue cinématographique, nous remarquons la
séquence d’ouverture qui est un montage parallèle impressionnant mettant en scène différents
protagonistes aux diverses occupations. Entre la violence des manifestations ouvrières, un massage,
mais également le patriarche qui tente de séduire les membres de la famille pour choisir qui sera le
nouveaux parrain; ces moments montrent que les personnages sont dans des réalités séparées et
différentes qui ne se trouvent pas et ne vont pas se retrouver jusqu’à la fin du film, sauf peut-être
unis par le deuil.
De plus, la séquence du mariage, faisant écho au film Le Parrain de Francis Ford Coppola de part
l’esthétique de la scène, la mise en scène mais également une musique marquante, nous sommes
plongés dans un cadre de fête joyeuse, qui semble faire oublier les ennuis de tous.

Ce moment particulièrement vivant et poétique nous fait s’échapper le temps d’un instant de la
misère et de la pauvreté de la famille de Leila.
Le jeu des acteurs est particulièrement impressionnant, la puissance des rôles dans ce long
métrage est remarquable. Nous nous apercevons rapidement que nous suivons le point de vue de
tous les protagonistes, montrant les différentes problématiques de chacun.
Le personnage du père l’est notamment de part son ignorance, insouciance de la vie de sa famille
et de sa vieillesse qu’il ne maîtrise pas.
La première heure film étant longue et bavarde, nous sommes dans l’histoire lorsque la famille est
au fur et à mesure totalement divisée entre les parents qui veulent utiliser l’argent mis de côté au
profit du prestige de la nomination du père comme parrain, et à l’inverse des enfants qui veulent
s’en servir pour acheter un boutique et voulant sortir de la précarité. Cette fracture familiale ne
conduit qu’à des disputes qui sont très puissantes compte tenu des envies si fortes et presque
vitales de chacun.
La présence du réel et des actualités marquent le film dans son temps, cela est très intéressant avec
la hausse des prix et la valeur du dollar qui augmente sans cesse. C’est ce qui est remarquable avec
le tweet de Trump montrant qu’un seul tweet a des répercussions immédiates en Iran, dans une
société en déclin. Ce rapport au réel montre les convictions d’un réalisateur qui cherche à faire un
film social dénonçant les fortes inégalités entre les pays.
Pour conclure, Leila et ses frères est un film social bouleversant et marquant, décrivant le malaise
du pays, de la société, mais aussi les répercussions de la crise en Iran. Ce long métrage est à
caractère psychologique ce qui amplifie l’empathie que nous avons sur les personnages.
Saeed Roustaee présente un film authentique, mettant en scène la réalité qui est d’autant plus
marquante car elle est véritable.

https://www.google.com/search?rlz=1C1VDKB_frFR1028FR1028&sxsrf=ALiCzsY5vLAfMSQXRyPUnGlzlrZtd7tqEQ:1669631664399&q=Saeed+Roustaee&stick=H4sIAAAAAAAAAOPgE-LVT9c3NCyqNE4yyU7OVYJwk3OK4rOTs7O1xLKTrfTTMnNywYRVSmZRanJJftEiVr7gxNTUFIWg_NLiEiBrByvjLnYmDgYAx2exPlEAAAA&sa=X&ved=2ahUKEwj-h4zS1tD7AhUnXaQEHbiUD1YQmxMoAHoECHcQAg


ROMANE - ORLÉANS - 17 ANSROMANE - ORLÉANS - 17 ANS

Ninjababy Ninjababy de de Yngvild Sve FlikkeYngvild Sve Flikke

Rakel vole avec légèreté d’un point à l’autre de sa vie, sans jamais regarder en arrière ou
regretter quoi que ce soit. Elle boit, elle couche, elle rit, elle dessine et prend même des cours
d’arts martiaux. Ce que pense les autres ne lui importe pas le moins du monde. Mais Rakel
tombe enceinte et le poids qui grandit dans son ventre la force à atterrir, à son grand désespoir.
Emergent alors contre son gré toutes les questions qu’elle aurait préféré ne jamais se poser.
Rakel doit dire adieu à tous les repères sur lesquels elle avait construit sa vie puisque quelqu’un
d’autre est venu la vivre avec elle, en elle, dans son propre corps.
Elle envisage directement l’IVG, mais il est trop tard. Ce sera donc l’adoption, car une chose est
sûre, elle ne veut pas d’enfant. L’idée d’être mère, remplie d’appréhension face aux
responsabilités qui seraient les siennes, trace cependant lentement son chemin dans la tête de
Rakel. Mais nous suivons avant tout une jeune femme qui a véritablement été agressée par
cette maternité qu’elle n’avait jamais envisagée, en témoignent notamment les différentes
conversations ponctuées de cris, d’insultes et de ressentiment. 
Tout au long de séquences aussi drôles qu’émouvantes, souvent interrompues par les
commentaires sarcastiques de Rakel qui masquent son angoisse, nous suivons avec
compassion ce qui peut être considéré comme le parcours initiatique de cette dernière. De la
réflexion sur la nécessité des hommes à systématiquement recourir à la vasectomie au
moment où elle admet ne pas penser qu’elle serait une bonne mère, Rakel fait de plus en plus
d’efforts pour gérer la situation de la meilleure façon possible.
L’apparition de ‘ninja baby’, qui oblige Rakel à faire face à la réalité, permet de montrer avec
justesse que le caractère insouciant de cette dernière (parfois puéril, lorsqu’elle décrit ses
métiers de rêve par exemple) ne représente pas sa personne toute entière, que cette légèreté
est aussi traversée par des réflexions complexes sur son rapport à la maternité. Cette
matérialisation du fœtus à travers un dessin de Rakel permet de manière efficace et créative de
mettre en lumière la séparation réelle entre Rakel et son enfant à venir (bien qu’il soit dans son
corps) et souligne par conséquent le fait que du point de vue de Rakel, ce qui l’unit d’abord à
son bébé s’approche plus d’une opposition, d’une lutte et non d’un lien d’affection immédiat et
naturel, qui évoluera cependant durant le film.
Nous pouvons également saluer le fait que l’opposition n’est jamais faite entre le courage et la
force dont fait preuve Rakel et sa sensibilité, son besoin d’être soutenue, ce qui lui permet de ne
pas faire d’elle un personnage féminin stéréotypé mais une jeune femme à laquelle il est
possible de s’attacher et de s’identifier. Grâce aux différents personnages secondaires qui
essaient de la soutenir à leur manière (Mos, Ingrid, Mie…), Rakel comprend qu’elle n’est pas
obligée d’affronter sa grossesse (et l’anxiété que celle-ci provoque) seule. 
Ninja Baby aborde avec humour un sujet complexe sans jamais renier sa gravité, établissant
une atmosphère douce et chaleureuse dans ce film qui n’a pas la prétention de donner une
leçon au spectateur sur la « bonne manière » de gérer la grossesse de Rakel mais qui au
contraire, ne juge pas son personnage et en donne ainsi une vision réaliste et pleine
d’empathie. Après avoir suivi avec bienveillance mais aussi avec amusement les dures épreuves
physiques et émotionnelles traversées par Rakel, jeune femme attachante et plus fragile qu’elle
n’y paraît, nous avons simplement envie de crier avec elle : « Le sperme, quelle saloperie ! ». 

https://www.google.com/search?rlz=1C1VDKB_frFR1028FR1028&sxsrf=ALiCzsblbD1xbpF3ZY1UYnhgiS3nTs1EOA:1669631890748&q=Yngvild+Sve+Flikke&stick=H4sIAAAAAAAAAOPgE-LVT9c3NCwsMkpPsjQ3U4Jwk8wtDMoKTXK0xLKTrfTTMnNywYRVSmZRanJJftEiVqHIvPSyzJwUheCyVAW3nMzs7NQdrIy72Jk4GAAYm2RNVQAAAA&sa=X&ved=2ahUKEwitroO-19D7AhVCT6QEHf8bBYAQmxMoAHoECGEQAg
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Les Cinq Diables Les Cinq Diables de de Léa MysiusLéa Mysius

 Un don. Voilà ce que Vicky, une petite fille, possède : elle peut sentir et reproduire toutes les
odeurs qu’elle désire et les conserve précieusement dans des bocaux. Un jour, elle tente de
reproduire l’odeur de Julia, sa tante, qui fait soudainement irruption dans sa vie. Mais elle est
alors transportée dans ses souvenirs sombres qui lui permettront de découvrir les secrets de sa
famille et de son village. 

 Mon opinion sur ce film de Léa Mysius est réellement partagée. D’une part, j’ai été
agréablement surprise par l’élément fantastique de l’histoire, qui est le don de Vicky. En effet, je
trouve que le choix de mettre en avant l’odorat est original et osé puisqu’il stimule un sens
supplémentaire en plus de celui de la vision et de l’ouïe même si nous ne pouvions pas sentir
ses préparations. J’ai aussi trouvé que la musique a bien rempli son rôle, elle accompagnait
toujours les moments stressants et était donc d’une grande efficacité pour accentuer le
suspense. J’ai également beaucoup aimé le fait qu’on ne savait jamais totalement ce qui allait
se passer, ce qui me poussait constamment à me questionner et à faire des hypothèses sur la
suite. De plus, j’ai énormément apprécié que d’autres sujets soient mis en avant, comme par
exemple le racisme et le harcèlement scolaire, car ce sont des sujets importants et ils
apportaient un aspect réel qui permettait ainsi de ne pas tomber totalement dans un film
fantastique sans queue ni tête. 

 Cependant, diverses éléments m’ont gênés dans ce film. En effet j’ai trouvé que les
personnages n’étaient pas du tout attachants. Vicky est une petite fille très étrange et qui, selon
moi, ne dévoile que peu ses sentiments, ce qui lui donne un aspect assez froid. Joanne, sa mère,
a l’air malheureuse du fait de la succession de mauvais choix fait dans sa jeunesse, comme celui
de s’être mariée avec le frère de la fille dont elle était tombée amoureuse. Ce choix m’a d’ailleurs
grandement déplu car cette union était totalement inutile puisque tous deux étaient amoureux
de quelqu’un d’autre. Je pense aussi que Jimmy, le père de Vicky, n’a strictement rien apporté à
l’histoire et que s’il n’avait pas été là, je n’aurais pas vu le différence. 

 Pour conclure, dans l’ensemble j’ai apprécié regarder ce film, cependant, j’aurais aimé ressentir
une connexion plus importante avec les personnages pour pouvoir adhérer totalement avec
l’histoire.

https://www.google.com/search?rlz=1C1VDKB_frFR1028FR1028&sxsrf=ALiCzsbyT3l5W6u5zHZt6M0FVImMBVdDAw:1669632088744&q=L%C3%A9a+Mysius&stick=H4sIAAAAAAAAAOPgE-LVT9c3NMwxMSvINiwxU-LWz9U3MDTISUkqq9QSy0620k_LzMkFE1YpmUWpySX5RYtYuX0Or0xU8K0sziwt3sHKuIudiYMBAFdwQJZMAAAA&sa=X&ved=2ahUKEwiQk7ic2ND7AhVhV6QEHQCFAioQmxMoAHoECH8QAg
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Leila et ses frères Leila et ses frères de de Saeed RoustayiSaeed Roustayi

Leila et ses frères de Saeed Roustaee, est un drame et une satire sociale iranien sortis en salles le 24 août
2022.

 Dans ce film, nous suivons une famille iranienne endettée mais unie face à une crise financière ; Leila, la
seule femme de la fratrie organise tout un stratagème pour permettre à sa famille de s'en sortir grâce à
l'achat d'un magasin. Mais c’est sans compter la démarche que vient de faire son père, en s’endettant,
pour acheter de l'or et s'intégrer au mieux dans sa communauté.

 C'est au travers de Leila, une femme non mariée, qui s'occupe et vit avec ses parents, que l'on peut voir
comment tout un système : ici, celui de la dictature iranienne et de la place de la femme, peut remettre
en cause le statut, l'honneur, l'intégrité et la confiance que l'on accorde aux siens, comme cette famille.
 La famille est alors confrontée à diverses fatalités ; Leila et ses 4 frères qui tentent de s'en sortir et d’avoir
un magasin rencontrent énormément de problèmes jusqu'à perdre la confiance de certains. 
De l'autre côté, un portrait se forme, celui du père, vieux et faible ; ayant un tout autre projet toujours
avec ce même argent, mais pour cette fois-ci ,avoir la reconnaissance de ses pairs.

 En outre, c'est avec beaucoup de violences et de coups de couteau dans le dos qu'on découvre le pot
aux roses, une histoire qui nous tient en haleine, mais qu'on savait déjà perdue depuis le début du film.
Nous voyons l’inexorable chute de la famille qui se déchire, qui ne peut remonter la pente à cause des
relations intrafamiliales et du système particulier iranien. 

 Comme dans son film La loi de Téhéran, on est interpelé par la violence physique et surtout sociale de
par son contexte : les personnages sont pris dans un labyrinthe dont ils ne peuvent s’échapper. Avec une
caméra franche, vue de façon omnisciente, qui révèle le drame avant la parole. On pense à la scène de la
cérémonie du patriarche, dans laquelle la tension est sans parole, qui nous montre des plans des pièces
d’or tant convoitées et les différentes expressions de toute la famille et des membres participant à la
cérémonie.

 Puis, le personnage de Leila voulant l'indépendance et la réussite de sa famille, s'oppose à son père et à
ses frères, et peut nous sembler froide et impitoyable. Néanmoins avant toute chose, elle pense à elle, à
ses frères et à sa liberté financière et sa liberté de femme. Cela n’est pas sans rappeler Polly Gray-Shelby,
la tante, dans la série Peaky Blinders dans une Angleterre des années 1920-1930, qui gère en partie les
affaires familiales.

 Enfin, nous sommes face à une histoire dramatique dans laquelle la fatalité, le système et les remises en
question sont très fréquentes comme dans le très récompensé Une séparation d'Asghar Farhadi, long
métrage dans lequel nous sommes face à un vrai casse-tête administratif mêlant traditions et
oppressions.
 L'honneur, l'argent et l'image sociale s’écrouleront petit à petit pour laisser place à une véritable satire
dénonçant les travers humains, les apparences données et les rumeurs.  

 Ces 2h40 de film passent très vite, la tension est palpable et dure longtemps, faisant sombrer peu à peu
chaque membre de la famille. C’est pour toutes ces raisons que j’ai aimé ce film qui a, aujourd’hui, une
résonance particulière avec le soulèvement actuel des iraniennes face au pouvoir et au système
traditionnel patriarcal du pays.

https://www.google.com/search?rlz=1C1VDKB_frFR1028FR1028&sxsrf=ALiCzsY5vLAfMSQXRyPUnGlzlrZtd7tqEQ:1669631664399&q=Saeed+Roustaee&stick=H4sIAAAAAAAAAOPgE-LVT9c3NCyqNE4yyU7OVYJwk3OK4rOTs7O1xLKTrfTTMnNywYRVSmZRanJJftEiVr7gxNTUFIWg_NLiEiBrByvjLnYmDgYAx2exPlEAAAA&sa=X&ved=2ahUKEwj-h4zS1tD7AhUnXaQEHbiUD1YQmxMoAHoECHcQAg


LOU - CHÂTEAUROUXLOU - CHÂTEAUROUX

Ce drame fantastique commence de façon à ce qu’on s’attende à une histoire de famille
normale qui aurait vécu un drame, mais très vite le spectateur comprend que c’est bien plus
que cela...
Le film commence par la fin ce qui dès le début met le spectateur dans l’ambiance et installe
un suspense ainsi qu’une envie d’en savoir plus sur cet incendie. Les premiers plans au-dessus
du lac qui peuvent d’ailleurs rappeler le début de Shining, nous montre le cadre de l’histoire, en
l’occurrence les montagnes, puis nous découvrons peu à peu les quatre personnages
principaux; le couple et leur fille ainsi que la sœur du mari. Très vite le spectateur comprend
que des tensions sont palpables au sain de ce couple et que l’arrivée de Julia, la sœur ne va pas
arranger les choses. L’ambiance de ce film est assez étrange et l’atmosphère est particulière
surtout avec la petite fille ,Vicky qui a un odorat très développé et qui ,dès le début, installe un
malaise avec par exemple les bocaux qu’elle garde avec des odeurs qui lui rappellent certaines
personnes ou certains évènements. Cette ambiance pesante est accentuée avec la musique
choisie ainsi qu’avec la présence de différentes couleurs froides comme le bleu qui amène
également l’effet fantastique à ce film. Bien d’autre détails appuie ce coté mystique comme le
fait d’insister sur le regard particulier de la fillette ainsi que sur celui de Julia qui, comme on s’en
rendra compte plus tard, ont leur esprit en lien. 
  Jusque ici, l’ histoire est assez banale et n’a rien d’extraordinaire, jusqu’au moment où l ‘on
découvre que la petite Vicky peut aller dans les souvenirs de sa famille en s’évanouissant grâce
à une odeur très forte. A partir de là, le réel rencontre le surnaturelle et l’intrigue commence
réellement. Grace a ce « pouvoir », Vicky découvre l’histoire de ses parents ainsi que de sa tante
et en même temps le spectateur découvre peu à peu la vérité sur l’incendie du début.
On pourrait vite se perdre dans le film avec le changement d’époque régulier mais avec la
réalisation particulièrement précise de Léa Mysius on comprend parfaitement lorsque ce sont
les souvenirs ou bien le présent avec notamment les couleurs plus chaude durant les souvenirs
mais aussi avec les émotions du personnage et surtout de Joanne qui est beaucoup plus
souriante et joyeuse dans les souvenirs que dans le présent. 
Contrairement a beaucoup de film, l’histoire que l’on suit évolue en s’améliorant l’histoire
débute chaotiquement pour finir avec tous les personnages principaux heureux. C’est une
manière d’écrire que j’ai beaucoup aimé et en particulier le fait de découvrir l’histoire de
l’incendie petit à petit. La dernière particularité de ce film est qu’il possède une fin qui laisse
part à l’imaginatif avec une fin ouverte et mystérieuse qui permet de se faire son propre avis sur
la suite.
    Pour finir, c'est un très bon film fantastique qui s’ajoute à notre cinéma français.         

Les Cinq Diables Les Cinq Diables de de Léa MysiusLéa Mysius

https://www.google.com/search?rlz=1C1VDKB_frFR1028FR1028&sxsrf=ALiCzsbyT3l5W6u5zHZt6M0FVImMBVdDAw:1669632088744&q=L%C3%A9a+Mysius&stick=H4sIAAAAAAAAAOPgE-LVT9c3NMwxMSvINiwxU-LWz9U3MDTISUkqq9QSy0620k_LzMkFE1YpmUWpySX5RYtYuX0Or0xU8K0sziwt3sHKuIudiYMBAFdwQJZMAAAA&sa=X&ved=2ahUKEwiQk7ic2ND7AhVhV6QEHQCFAioQmxMoAHoECH8QAg


CONSTANCE - CHÂTEAUROUX - 15 ANSCONSTANCE - CHÂTEAUROUX - 15 ANS

On ne peut pas dire que le genre fantastique soit un genre très exploité dans les films français,
souvent considéré trop lisible ou prétentieux car c’est un genre qui laisse davantage de place
au suspense et à l’indécision que les autres. Cependant, Léa Mysias a réussi à nous emporter au
coeur d’une tempête d’émotions grâce à son film Les Cinq Diables sorti cette année. Ce film où
se mêlent fantastique et drame familial raconte l’histoire d’une femme nommée Joanne,
introvertie, ancrée dans une réalité morose avec un mari, Jimmy, et une fille, Vicky, qui possède
le don de reconnaitre toutes les odeurs et de les reproduire. L’arrivée de la soeur de son mari,
Julia, va dégrader la relation entre Joanne et Jimmy qui n’était déjà pas très bonne. Dès l’arrivée
de Julia, Vicky sent que quelque chose ne va pas. Elle a un mauvais pressentiment qui se
confirmera par le biais de son don. En effet, l’enfant arrive a reproduire l’odeur de sa tante.
Grâce à cela, elle voyage dans le passé de Julia de sorte qu’elle seule puisse la voir, ce qui va la
faire passer pour une folle.
 Un peu plus haut, je parlais de magie mais j’aurais peut-être dû employer le terme de
sorcellerie. Le début du film s’ouvre sur une scène de nuit mais éclairée comme en plein jour
par des flammes floues à l’arrière plan. Dans le fond, on entend des hurlements et on voit le
personnage de Joanne jouée par Adèle Exarchopoulos se tourner vers la caméra. Plus tard dans
le film on voit également Vicky cuire un corbeau. Tout ces petits détails rappellent le diable
mentionné dans le titre du film et font référence aux sorcières que l’on brulait au Moyen-Âge.
 Cette première scène est issue du passé de Joanne. Elle arbore, ainsi que toutes les autres
scènes du passé, les couleur chaudes du feu et de la passion. A l’inverse, les scènes du présent
montrent des couleurs froides qui insistent sur la morosité et la lenteur de sa vie. 
 On apprend assez rapidement que le métier de Jimmy est celui de pompier qui ramène
beaucoup au feu. Au contraire, celui de Joanne est maitre-nageuse. Avec ses vêtements
souvent de couleur bleue et son obsession pour la nage au lac, cela indique une volonté
d’échapper à son passé et peut-être même de l’effacer.
 Ce film est très complexe car on s’aperçoit vite que, sans les interventions de se fille, Joanne
n’aurait pas eu cette réalité qu’elle trouve ennuyante mais sans cette réalité, elle n’aurait pas eu
cette fille qu’elle aime tant. D’autre part, dans le passé, Joanne affirme à Julia qu’elle ferait
disparaitre la petite fille de ses visions si elle le pouvait mais quand Vicky lui demande si elle
l’aimait avant qu’elle existe, sa mère affirme qu’elle l’aimait déjà beaucoup. Avec ces passages,
Joanne nous montre qu’elle n’aurait pu avoir son amour et sa fille dans une même réalité.
 La réalisatrice affirme avoir voulu mettre en scène dans Les Cinq Diables comment le racisme
et l’homophobie s’insinuent dans le quotidien plutôt que de dénoncer ces derniers, lui donnant
un sens différent des autres films dénonciateurs. Le film aborde surtout les thèmes de l’amour,
familial comme passionnel, des différences entre les êtres humains et de la sexualité refoulée.
 Il y a néanmoins quelques défauts à ce film dont le plus important est, selon moi, qu’il y a
quelques longueurs. Malgré cela, je dirais que ce film est assurément une bonne découverte et
un bon moyen de réfléchir à certains points de la vie.

Les Cinq Diables Les Cinq Diables de de Léa MysiusLéa Mysius
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AGATHE - CHÂTEAUROUX - 16 ANSAGATHE - CHÂTEAUROUX - 16 ANS

Flee est un documentaire d’animation sorti le 15 juin 2022 et réalisé par Jonas Poher
Rasmussen. Il retrace le parcours d’Amin et de sa famille pendant 83 minutes. Amin est un
réfugié afghan qui a deux frères et deux sœurs, il quitte l’Afghanistan suite à la guerre pour
rejoindre la Suède ou se trouve son frère ainé. Il mettra des années avant d’arriver en Suède en
passant tout d’abord par la Russie puis le Danemark. L’animation est entrecoupée par des
images d’archives et des scènes d’interview pour mieux situer le contexte.
Dans le premier souvenir qu’Amin nous raconte, il a aux alentours de 3 ou 4 ans et se situe a
Kaboul. Nous réussissons à comprendre que la scène se situe dans les années 80 grâce à la
musique Take on me de A-Ha. Comme Amin est très jeune le souvenir est flou donc les traits de
l’animation aussi, avec très peu de couleur, simplement de l’ocre pour le fond, couleur qu’on le
retrouve principalement dans les souvenirs en Afghanistan, du bleu et du rose pour son casque
et ses vêtements. Plus tard, on comprend grâce à la voix-off d’Amin la situation complexe de
l’Afghanistan, qu’il est forcé de quitter avec sa famille, il part juste avant la chute de Kaboul. Il
arrive en Russie un an après la chute du communisme, à un moment ou la Russie est très
pauvre. Il doit partir en Suède à l’aide de passeurs, alors il s’enfuit de Russie pendant la nuit. Il
doit traverser la mer Baltique pour rejoindre les côtes suédoises. Les réfugiés sont entassés
dans la cale du bateau dans des conditions insalubres. Amin décrit l’enfer de son trajet pendant
une tempête, on entend des cris, voit des gens qui courent. L’ambiance est très sombre est les
couleurs sont plutôt du bleu très foncé ou du noir. Le narrateur nous parle de ses pensées et
questionnements à travers une scène dans laquellle on le voit essayer de nager, il est
représenté par une simple silhouette blanche sur le fond bleu de la mer, les dessins sont flous
pour désigner ses pensées qui le sont également à ce moment-là.
 
J’ai personnellement beaucoup aimé ce film. Tout d’abord car je me suis beaucoup attaché et
identifié aux différents personnages, notamment celui d’Amin. J’ai trouvé l’animation très bien
faite et la manière de raconter cette histoire très originale. Le fait que l’on fasse des allé et
retour entre le passé et le présent d’Amin nous permet de mieux comprendre son histoire. Puis
pour finir, ce témoignage m’a permis d’éclaircir ma vision sur le contexte politique de
l’Afghanistan à cette époque-là. Je recommande ce film à quiconque voulant se documenter
sur ce sujet ou plus globalement, voir un témoignage touchant et intéressant.

Flee Flee de de Jonas Poher RasmussenJonas Poher Rasmussen
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NOAH - ARDENTES - 16 ANSNOAH - ARDENTES - 16 ANS

 Le film La Cour des miracles est un film de comédie réalisé par Carine May et Hakim Zouhani
en 2022. Le film aborde les dysfonctionnements, inégalités, injustices, manques de moyens et
la gentrification d’une partie du 93.  
 C’est l’histoire de Zahia, directrice de l’école primaire Jacques Prévert en Seine-Saint-Denis,
qui se bat pour défendre son école face à l’arrivée d’une nouvelle école. Cette nouvelle école
est construite en même temps que des immeubles qui vont être habité par des futurs
habitants aisés. L’établissement scolaire de Zahia n’a pas une bonne réputation au sein de la
ville et souhaite de la mixité sociale. Elle va s’associer avec Marion, une nouvelle professeure
qui adore la nature, pour créer la première « école verte ».  
 Ce film traite de l’écologie, un sujet important de nos jours. C’est grâce à Marion que
l’établissement va devenir une école verte. Elle arrivée tout droit de la campagne pour
travailler en tant que professeur en banlieue. Elle souhaite transmettre à ses élèves le plaisir
qu’elle a d’être en contact avec la nature. Lors de son premier jour elle est assez mal vu par les
professeurs déjà présent avant son arrivé, car elle va emmener tous ses élèves dans une
petite forêt. Alors que les autres enseignants font cours traditionnellement en classe.  
 Ensuite, ce film évoque la mixité sociale. Les futurs habitants des quartiers à côté de l’école
Jacques Prévert ne veulent pas venir dans l’école de Zahia, car il n'y a soit disant aucune
embauche une fois sortie de cet établissement. Également très peu de parents des enfants
ont des « métiers reconnu » par exemple médecin. Les futurs habitants veulent tous aller
dans la nouvelle école toute neuve et ne pas se mélanger aux autres habitants du quartier.
De plus, la mairie de la ville veut donner une bonne image du quartier et a modifié celle-ci qui
avait à la base comme école de secteur celle de Zahia qui est finalement devenue nouvelle
école.  
 Enfin nous en apprenons plus sur l’envie des professeurs à enseigner aux enfants grâce à la
scène d’ouverture où des enseignants répondent à des questions sur pourquoi ils veulent
faire professeur. Dans le film Marion, va avoir un élève qui s’appelle Luc et qui ne parle pas. Et
on va apprendre qu'un événement tragique a eu lieu dans sa vie qu’est la mort de son père.
La première fois qu’il va parler depuis cet événement est lorsque Zahia veut arrêter l’école
verte et qu’elle enlève le poulailler. Luc va dire que la maison de la poule est ici, dans cette
école. 
 Pour conclure, ce film nous montre qu’il y a des solutions concernant les écoles défavorisées.
Je conseille ce film car on ressent beaucoup d’émotions. Par exemple la tristesse lorsqu’une
institutrice de l’école Jacques Prévert va quitter l’établissement pour aller à la nouvelle école.
On s’attache rapidement aux personnages qui sont touchants. J’ai trouvé ce film très
intéressant, car il traite de plusieurs sujets importants en seulement en 1h34min.

La cour des miraclesLa cour des miracles  
de de Carine MayCarine May & &  Hakim ZouhaniHakim Zouhani
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THELMA - CHÂTEAUROUX - 15 ANSTHELMA - CHÂTEAUROUX - 15 ANS

 Les Cinq Diables est un film de 2022 où le drame familial se mêle au fantastique.
Effectivement, ce film de Léa Mysius croise l’histoire d’une mère ancrée dans sa réalité morose
à celle de sa fille, dotée d’un odorat hors du commun. Cette petite fille dont l’unique
échappatoire à ses camarades sont ces bocaux dans lesquels les odeurs de ses proches sont
scellées, est tout aussi touchante et attachante que surprenante et intrigante. En effet, même
si cela n’est pas montré de la sorte, l’image de la sorcière est suggérée dans le film, grâce
notamment aux corbeaux et aux bûcher mais aussi aux couleurs du film.  

 De fait, ces changements de couleurs marquent les passages entre passé et présent. Celles-ci
permettent une meilleure compréhension du film et une approche visuelle très intéressante de
celle-ci. Les couleurs chaudes que l’on retrouve essentiellement dans les retours dans le passé,
peuvent rappeler le feu, présent dés le début du film et qui marque le basculement de la vie
des personnages. Au contraire, les couleurs froides que l’on retrouve dans le présent des
personnages est porteur de sens puisqu’il montre leur morosité, leur ennui et leur vie sans
relief. La ressemblance flagrante qu’il y a entre la scène d’ouverture du film Les Cinq Diables,
tournée grâce à un drone, et celle de Shining de Stanley Kubrick permet une entrée directe
dans le film. Que ce soit la manière de filmer ou les couleurs utilisées dans cette scène, le lien
entre ces deux films est inéluctable.  

 De plus, le jeu d’acteur de la jeune et talentueuse Saly Dramé, Vicky dans le film, permet de
véhiculer de vives émotions et de donner encore une autre dimension à ce film puisqu’elle
arrive à attirer le spectateur sur son personnage en le rendant vraisemblable et sincère.  
 Le jeu d’Adèle Exarchopoulos est également un élément important à la réussite de ce film
puisque son personnage arrive à nous déstabiliser. Le personnage de Johanne est complexe
car il présente différentes facettes. Malgré cela, l’actrice arrive à distinguer et transmettre les
diverses émotions de son personnage. 
 En réalité, ce film est porteur de nombreux messages comme, par exemple, les conséquences
de la vision des gens sur nos décisions ou encore les impacts que peuvent avoir certaines
décisions sur la vie des gens. 
 Ce que l’on pourrait cependant reprocher à ce film, malgré ses nombreuses qualités, est le flou
quasi-constant que l’on peut ressentir en tant que spectateur sur le suivi de l’histoire. Le
passage entre les différentes époques n’est pas toujours suffisamment clair et empêche un peu
la compréhension des décisions des personnages. 
 Pour conclure, ce film est une très bonne découverte qui permet de réfléchir à certains aspects
de la vie tout en passant un agréable moment.

Les Cinq Diables Les Cinq Diables de de Léa MysiusLéa Mysius
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ANGEL - ETRECHET- 16 ANSANGEL - ETRECHET- 16 ANS

Le film Les cinq diables parut le 31 août 2022 et produit par la réalisatrice Léa Mysius, jeune
réalisatrice de 33 ans née en avril 1989, elle commença sa carrière à l’âge de 23 ans avec le court
métrage Cadavre exquis. Elle à notamment réaliser les films : Ava en 2017, L’Adieu à la nuit en
2019 ou encore Tout le monde aime Jeanne en 2022.

 L’un des personnages principaux du film qui en fait le fil conducteur est Vicky, cette petit fille
qui est solitaire, a une sorte de don qui fait qu’elle peut sentir et reconnaître des odeurs et
repérer à la trace quelqu’un, son don consiste également à retourné dans le passé et interagir
avec des personnes qui peuvent la voir, ce qui est le cas de sa tante, Julia. Le film ce porte
également sur une grande histoire d’amour entre Joanna et Julia, Joanna étant la mère de
Vicky. 

Le film se passe sur deux époques distinctes, l’époque de la jeunesse et de l’amour entre
Joanna et Julia et notre époque actuelle. En outre le film est une fiction classer dans le genre
cinématographique du drame et son titre Les cinq diables est tiré du nom du gymnase où
commence cette histoire et où finie le film. Dans ce film on peut remarquer que trois couleurs
sont primaire, on peut cité les suivantes : le bleu, le rouge et le blanc. Parmi ces trois couleurs, le
bleu est la couleur majoritaire, on le retrouve dans le lac, le ciel, la piscine, les vêtement des
personnages du film, la laverie dans la maison des personnages principaux, … On se rend
compte que pendant les scène où Vicky se retrouve seule, on retrouve des couleur chaude, le
seul moment où l’on retrouve c’est teinte chaude en l’absence de Vicky, c’est pendant
l’incendie du gymnase. On peut en dire que cette couleur est omniprésente dans le film. 

De plus les personnages principaux de ce film sont Vicky et sa famille où l’on compte son père
Jimmy, sa mère Joanna, Julia qui est la sœur de Jimmy et la tante de Vicky et pour finir le
grand-père de Vicky et père de Joanna. La musique Total eclipse of the heart de Bonnie Taylor
revient à chaque fois que l’amour entre Joanna et Vicky est montré explicitement où qu’il en
est fait référence dans les différentes scènes du film. Personnellement je donnerais un avis
positif à ce film parce que plusieurs aspect m’y ont plus comme les choix musicaux, ou même
le don qui est attribué au personnage de Vicky.

Les Cinq Diables Les Cinq Diables de de Léa MysiusLéa Mysius
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EMMA - MONTLOUIS/LOIRE - 17 ANSEMMA - MONTLOUIS/LOIRE - 17 ANS

Ce film est un exemple parfait de la maîtrise d’un sujet et de la transmission d’émotions fortes. Ce
récit, basé sur des évènements réels, que nous avons tous connus, de manière plus ou moins
intime, mais, à la sortie de ce film, nous sommes tous devenus en quelque sorte des témoins
intime de ces attentats. Selon moi, c’est la mise en scène qui appuie vraiment sur cette idée
d’intime.
 Ainsi, en tant que spectateur, nous sommes confrontés tout au long du film à des plans moyens,
rapprochés épaule, voire des gros plans… Ce qui accentue rapidement cette sensation d’intime,
on s’immisce soudainement au plus près de ses personnages, et de leur histoire commune. Ces
choix peuvent aussi apporter une sensation d’étouffement, similaire à de l’angoisse, comme celle
que ressent le personnage de Virginie Efira à la suite de ses évènements. Cette sensation
d’étouffement est aussi appuyée par le peu de lumière que contient le film. La plupart des plans
sont des plans de nuits, ou, puisque le film se passe fin novembre, les journées sont plutôt
sombres. Le seul plan large que nous offre le film, et qui nous permet de souffler se situe au tout
début du film, comme si, une fois les évènements passés, nous serons en tant que spectateurs,
totalement immergés dans cette angoisse permanente, et l’intimité des personnages.   
Ce sentiment d’angoisse passe certes par des choix de mise en scène intéressants, mais aussi, par
le son. Ainsi, la plupart des bruitages, bruits de rue etc… Sont utilisés de telle sorte qu’ils sont
amplifier contrairement à la réalité, comme lorsque l’on fait face à un évènement angoissant, le
son semble amplifier, il nous donne vite mal au crâne, comme si on vivait sous une cloche. Et bien,
le son, tout au long du film est traité de cette manière, ce qui appuie encore cette angoisse
constante. 
J’ai aussi beaucoup apprécié comment le film se construisait d’un point de vue narration, avec ces
récits enchâssés. Nous partageons tout d’abord le point de vue du personnage d’Efira, puis, de fil
en aiguille, au fur et à mesure que son personnage recolle les morceaux, nous aussi, nous allons
découvrir le récit d’un autre personnage sur le même évènement, et qui à de près ou de loin
assisté à ce qui est arrivé au personnage d’Efira. J’aime beaucoup cette idée de voix off, sur des
images qui datent d’avant les évènements, sur lesquelles les personnages se présentent et
présente leur lien avec ce personnage. Ce système de récits enchâssés permet à la réalisatrice de
bien développer ses personnages secondaires, et de leur donner une dimension importante, car
eux aussi servent le récit, et on le sent à leur écriture. 
Niveau casting, le film est parfait, et nous prouve une nouvelle fois que Virginie Efira est l’une des
meilleures actrices francophones de sa génération. Mais, elle ne porte pas le film à elle seule, loin
de là. Ainsi, Benoît Magimel dans le rôle de Thomas est très convaincant, premier rôle dans lequel
je le trouve vraiment convaincant et émouvant. Deux des rôles secondaires m’ont vraiment
marqués, par l’émotion qu’ils faisaient passer, mais surtout pour l’interprétation de ces derniers
que nous offraient les acteurs, il s’agit d’Amadou Mbow dans le rôle du jeune Assane, et de la
jeune Nastya Golubeva Carax, très émouvante dans le rôle touchée de plein fouet par ses
évènements, et le décès de ses parents dans ses derniers. 
Même si ce sujet n’est pas simple à aborder, Winocour elle, réussi parfaitement à le faire.

Revoir Paris Revoir Paris de de Alice WinocourAlice Winocour
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CHARLY - MARON - 16 ANSCHARLY - MARON - 16 ANS

 Les Cinq Diables est un film français de 1h35 sorti durant l’année 2022, et ce dernier est réalisé par
Léa Mysius. Il s’agit d’une oeure où les genres cinématographiques du drame et du fantastique se
mêlent. L’histoire qui va nous être racontée est celle d’une famille composée d’une mère, d’un
père et de leur fille Vicky, qui sera la protagoniste du long métrage. 
 Chacun de ces personnages a le droit à une présentation claire et efficace dès le début. Le
spectateur comprend facilement que la mère travaille dans une piscine nommée « Les Cinq
Diables », que le père est pompier et que Vicky dispose de dons très mysterieux. Mais un jour, la
petite fille fera une rencontre très particulière qui éveillera ses capacités fantastiques. Tout ces
éléments mis en avant dans l’introduction seront bénéfiques à l’intrigue, et nous voyons déjà
l’unes des grandes qualités de ce film : Aucun élément n’est placé au hasard. 
 Sans en dire plus sur le scénario, Les Cinq Diables fourmille de nombreux détails parfois discrets,
qui feront évoluer l’intrigue petit à petit. D’ailleurs, la mise en scène est très efficace, car le
spectateur découvre souvent l’histoire du point de vue de Vicky, ce qui est un choix scénaristique
intéressant. Nous mettre à son niveau d’enfant donne lieu à une mise en scène qualitative, et
nous fait ressentir à la fois un sentiment de découverte et de fragilité, qui amplifie l’immersion. Le
long métrage n’hésite pas à instaurer le silence quand il y en a besoin, pour augmenter la tension,
donner un sentiment de suspense ou pour nous laisser découvrir les sentiments des personnages,
à l’aide de leurs expressions faciales par exemple. Ces êtres fictifs paraissent d’ailleurs bien vivants,
notamment grâce à l’excellent jeu d’acteur, surtout celui de la talentueuse actrice Sally Dramé
dans le rôle de la petite Vicky. 
 Il est aussi important de souligner que beaucoup des personnages principaux ont le droit à un
développement complet. Je pense par exemple au père, incarné par Moustapha Mbgengue, qui,
pendant une bonne partie du film fait de son mieux pour être exemplaire auprès de sa femme et
de sa fille. Cependant, il n’est pas le seul à bénéficier d’un développement exemplaire, car Joanne
(la mère) dispose d’une évolution de personnage crescendo, qui se découvre à travers les yeux de
la jeune fille. De nombreux flash-back sont utilisés pour montrer la relation entre Joanne et un
autre personnage dont je ne dirais rien pour ne pas vous gâcher le plaisir de la découverte.
L’évolution de chacun est intéressante à sa manière, et certains trouveront que ce procédé
dynamise le récit. Cette histoire est d’ailleurs valorisée par de nombreux décors et effets de
lumières très agréables. 
 Cependant, Les Cinq Diables n’est pas un film parfait. Parfois, le surplus d’informations
bénéfiques pour le scénario peut échapper au spectateur, trop le perdre et le désintéresser de la
trame principale. De plus, si vous n’êtes pas intéressé par les personnages, ce qui leur arrive, et
leur évolution, il est possible d’avoir du mal à suivre le long métrage. Il est donc
 difficile de définir un public cible pour ce film, mais il est assez différent de la plupart des autres
productions cinématographiques de cette année. 
 Finalement, Les Cinq Diables est un film très ambitieux, qui certes ne parlera pas à tout le monde,
mais qui possède beaucoup de qualités. Comme son image, son jeu d’acteur ou sa narration très
particulière. C’est un long métrage unique en son genre, qui sera probablement une expérience
intéressante et enrichissante pour n’importe quel public. 

Les Cinq Diables Les Cinq Diables de de Léa MysiusLéa Mysius
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ANNA - AMBRAULT - 16 ANSANNA - AMBRAULT - 16 ANS

VOYAGE DANS LES SOUVENIRS À TRAVERS LES ODEURS

 Pour les amateurs d’intrigues, le film « Les Cinq Diables » de Léa Mysius raconte une histoire d’amour
inachevée dans un petit village français au milieu des montagnes.

 Tout d’abord, les genres de ce film sont le fantastique et le dramatique.
Le thème du fantastique est développé sur les pouvoirs surnaturels du personnage de la jeune Vicky,
qui revoit les souvenirs de jeunesse de ses proches à travers des odeurs qu’elle capture dans des
bocaux. Ce sont des souvenirs vécus comme si elle y était présente. À chaque souvenir ou flash-back,
l’histoire se dévoile au spectateur et devient troublante.
Le côté dramatique est donné dès la première scène de l’incendie d’un bâtiment vu par des
personnages dont la mère de Vicky, Joanne, et qui transmet par son visage la peur et
l’incompréhension. Après cet événement, les gens considéraient Julia, la tante de Vicky et sœur de
Jimmy comme une pyromane. Ils en avaient peur alors qu’elle-même ne comprenait pas comment
mettre un terme à ce qu’elle voyait et vivait. Par la suite, ce drame s’avère familial où Joanne paraît
malheureuse, phénomène amplifié par l’arrivée de Julia. Jimmy est le père de Vicky, personnage moins
présent au cours du film, à cause de son métier de pompier qui lui prend beaucoup de temps. Il est
néanmoins proche de sa fille et témoin des événements qui vont se produire. Il se montre très aimant
envers sa famille et accepte des choses douloureuses pour le bonheur de celle-ci. Joanne est déprimée
au début du film et semble avoir retrouvé sa joie de vivre à la fin. Un autre personnage peu présent
mais donnant du poids au côté dramatique est Nadine, avec son visage défiguré, victime de l’incendie.
Ce film présente une originalité par rapport aux autres films de son genre car le fantastique n’apparaît
qu’à travers les souvenirs que Vicky voit.

 La mise en scène met en valeur le côté dramatique et fantastique qui se joue. Les scènes tournées en
extérieures et en intérieures sont valorisées par les couleurs vertes et bleues qui donnent une
impression de froid et d’intrigue. Les scènes de souvenirs sont, quant à elles, tournées avec des
couleurs jaunes et oranges, ce qui procure un côté plus chaleureux.
La musique qui accompagne ces scènes est également intrigante, et parfois, accentue le mystère qui
se déroule.
Vicky s’évanouit et apparaît dans un souvenir à chaque fois qu’elle sent l’odeur du bocal dédié à sa
tante.
L’une des scènes importantes est l’arrivée de Julia car c’est à ce moment-là que tout commence. La
scène où Joanne assume ce qu’elle ressent en public, sans se soucier du regard des autres est aussi
importante.
Le film se finit bien pour certains personnages mais est plutôt difficile pour d’autres.
La fin du film est ouverte car un personnage qu’on ne connaît pas fait son apparition.

 Léa Mysius transmet également, dans son film, un message contre le harcèlement, l’homophobie, et le
racisme. Un discours qui n’est pas le sujet principal, mais qui dénonce l’intolérance et accentue
l’ambiance pesante qui se déroule au fur et à mesure du film.

 « Les Cinq Diables » présente des personnages ordinaires, mais qui, en se retrouvant tous ensemble, et
grâce au pouvoir surnaturel de Vicky vont dénouer leur histoire passée. Ce film de 95 minutes mérite
d’être vu. De plus, ce long métrage pose aussi la question du chemin de vie qui aurait pu être différent.
Si un autre choix avait été réalisé auparavant quelles en seraient les conséquences ? 

Les Cinq Diables Les Cinq Diables de de Léa MysiusLéa Mysius
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INÈS - ORLÉANS - 25 ANSINÈS - ORLÉANS - 25 ANS

 Mia revient à Paris après quelques mois de repos à la campagne. Elle a quitté la capitale
après un attentat dans un restaurant parisien où elle se trouvait. Dans Revoir Paris, Alice
Winocour filme la lente reconstruction de Mia. Le récit de son frère, rescapé du Bataclan, a
grandement influencé les choix narratifs de la réalisatrice. Elle s’est également nourrie de
récits de survivants afin de construire un scénario crédible. Le film n’est jamais larmoyant
mais l’empathie du spectateur envers les personnages est immédiate.  
 Dans une société de plus en plus individualiste, Revoir Paris met en perspective l’importance
du collectif dans la reconstruction des individus après un traumatisme. Mia retrouve Paris
après plusieurs mois d’introspection durant lesquels elle s’est coupée de sa vie d’avant. Mais
peut-elle vraiment retrouver cette vie d’avant, son conjoint, ses amis, son travail ? Son
entourage est-il capable de l’accompagner dans sa reconstruction alors qu’il n’a pas vécu
l’évènement ? 
Alice Winocour a recours à de nombreux flash-back afin que le spectateur visualise l’attentat
dont Mia a été victime. L’une des scènes les plus poignantes du film retrace l’attaque. C’est un
moment clé pour le spectateur qui subit frontalement l’assaut. Les mouvements de caméra
sont lents, s’attardant sur chaque figurant, chaque visage. Lors de l’attaque, le point de vue
du spectateur est réduit à ce que voit Mia, immobile et couchée au sol. La vue est réduite
mais les sons sont amplifiés. La scène est violente, rythmée par les tirs de fusils
assourdissants. Le spectateur discerne l’impensable et ressent véritablement la peur des
personnages. Cette scène est nécessaire pour comprendre l’errance de Mia dans la suite du
récit. 
 Mia a peu de séquelle physique mais elle est profondément perturbée par ce qu’elle a vécu.
Les membres de son entourage proche ont malgré eux modifié leur comportement et la
communication semble très altérée. La seule issue pour Mia est de rencontrer des personnes
présentes sur les lieux le soir du drame, parler à ces inconnus qui partagent le même vécu, et
reconstituer grâce à eux les évènements. Mia souffre en effet d’amnésie post traumatique ; 
elle a oublié le déroulement précis des faits mais se souvient d’avoir serrer les mains d’un
homme durant l’assaut. C’est cet homme, Assane, qu’elle veut retrouver afin de clore le récit
de cette terrible nuit.  
 Cette quête passe par de nombreuses rencontres qui insufflent un rythme au film. On pense
notamment au personnage de Sara qui, au travers de son association, met en relation les
victimes. Sara évoque d’ailleurs la notion de diamant au cœur du trauma : des évènements
positifs surviennent autour d’un évènement traumatique. La rencontre entre Mia et Thomas
illustre cette théorie. Liés par ce triste souvenir, ils se comprennent en peu de mots. Leur virée
dans la nuit parisienne est l’une des plus lumineuses ; ils s’aident mutuellement à surmonter
leur peur et redécouvrent ensemble la vie. Le duo formé par Efira et Magimel fonctionne
d’ailleurs parfaitement.  
Revoir Paris est un film poignant et saisissant ; la tragédie est encore très présente dans nos
mémoires. Alice Winocour filme ces personnages avec la pudeur et la sensibilité nécessaires.
Pétri d’humanité, Revoir Paris ne laisse pas le spectateur indifférent. 
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ELISE - SAINT-AVERTIN - 20 ANSELISE - SAINT-AVERTIN - 20 ANS

 Avec Flee, le cinéaste danois Jonas Poher Rasmussen nous immerge dans un douloureux
mais lumineux récit de voyage migratoire. Amin -dont le nom a été changé - n’est pas
uniquement l'archétype du réfugié de guerre, il est aussi un homme homosexuel qui
constamment doit se battre, intérieurement, pour avancer. Son histoire est puissante, emplie
d'événements qui nous marquent de façon indélébile. Je pense notamment à la scène où
une migrante se fait violer par des soldats russes. La vivre à travers les yeux enfantins d’Amin,
impuissant face à la situation, fut d’autant plus traumatisant. Ce film reflète une violence
réelle vécue par des personnes dont le témoignage ne nous parvient que rarement. Amin
justement se métamorphose en une sorte d’ambassadeur : il est un réfugié qui prend la
parole de tous ceux qui ne le peuvent pas. 
 L’une des nombreuses forces de Flee est sa capacité à entrer en profondeur à la fois dans les
enjeux migratoires mais aussi au sein de ceux portant sur la question de l’homosexualité.
Avec comme support la vie tumultueuse d’Amin, Jonah Poher Rasmussen est parvenu à
mettre en cause la vision que j’avais de la difficulté. Rien ne semble plus dur en effet que de
se déraciner de sa famille, de ses origines, tout en mettant perpétuellement sa vie en péril.
Pourtant Amin l’a fait avec une ténacité prodigieuse. Et c’est avec une humilité et une
maturité qui me glace qu’il nous dit être un homme non pas impétueux mais chanceux.
Jamais il ne fait mention de son courage et de son imprudence ! J’ai parfois eu envie de le
secouer et de lui dire :” Amin, tu ne dois pas avoir honte !”. La honte. Présente tout le long du
film, elle est ce que Amin utilise pour cacher ce passé qui l’a façonné. S’il se dévoile à travers
Flee, il convient de garder en mémoire que le secret persiste puisque l’histoire est
anonymisée. 
 Vous l’aurez compris, Flee est loin de m’avoir laissé indemne. Il est l’un de ces rares chefs-
d'œuvre qui laisse des marques profondes tant il interroge et brise les codes. Plus
précisément, il m'a emmené dans une réflexion profonde sur mon rapport à l’immigration.
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