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Le cinéma étant par définition un média, la thématique de la transmission est au cœur de son mode de fonctionnement, tant au niveau de la production que de la réception. Le cinéma a notamment joué un rôle essentiel dans la transmission de valeurs considérées comme socle d'une société.

 Très tôt, comme l’attestent les déclarations de responsables de l’industrie hollywoodienne aux États-Unis ou les rapports parlementaires au Royaume-Uni, les instances étatiques et l’industrie elle-même ont pris conscience du pouvoir de « soft power » que véhiculaient les films. Certain·es critiques et historien·nes ont également souligné le rôle clé qu’a pu jouer le cinéma dans l’acculturation des émigrants au début du 20e siècle dans les grandes villes états-uniennes. Le cinéma a ainsi pu être instrumentalisé à des fins de propagande, servant à transmettre une idéologie et à imposer une hégémonie, qu'elle soit politique, culturelle ou technologique.

De ce fait, il est envisageable de s'intéresser au cinéma de propagande, aux phénomènes de censure et d’auto-censure, en faisant le lien avec le contexte de production des films. Cette étude peut s'accompagner de questionnements sur la transmission des stéréotypes et autres clichés : que nous disent-ils sur la façon dont une culture se perçoit ? Quel(s) message(s) envoient-ils aux groupes sociaux qui forment une société ou aux potentiels pays rivaux (Grandes Guerres, Guerre Froide) ? Et de façon générale, quelle(s) représentation(s) transmettent-ils ?

Les genres spécifiquement liés à la thématique de la transmission offrent également des pistes d'analyse fertiles, notamment les récits d’apprentissage interrogeant la transmission des cultures et des valeurs, les heritage films questionnant la transmission du pouvoir social et économique ou encore les récits d’anticipation mettant en scène toutes sortes de contaminations, transmissions de maladies, virus ou assimilés. Ils traduisent les peurs et les fantasmes d’une époque, dénoncent la corruption physique et/ou morale, et révèlent les dysfonctionnements de la société.

Outre les déclinaisons thématiques présentes dans les films ou séries, on pourra interroger la question de la transmission en rapport avec les différentes facettes de l’industrie elle-même. Dans un contexte critique de redéfinition du paysage socio-économique de production et de diffusion des films, quelles sont les conditions de transmissions des œuvres elles-mêmes ? Quels sont les enjeux liés à la transmission des savoir-faire techniques, à celle d’une culture cinéphilique ?

Le développement des techniques a fait évoluer les modalités de production et de distribution du cinéma ainsi que les pratiques spectatorielles. On pourra s’intéresser aux phénomènes de continuité et de rupture dans la transmission des technologies. Dans Le Seigneur des anneaux, les spécialistes d’effets spéciaux ont ainsi à la fois recours aux CGI et à des techniques plus anciennes. Les méthodes de diffusion ont également évolué, la distribution au cinéma, à la télévision, puis en VHS et DVD et enfin par l’intermédiaire des plates-formes vient poser la question de l’accès aux films et séries télévisées ainsi que de l’évolution des pratiques spectatorielles.

La diffusion des films dans le monde s’appuie sur des passeurs que sont les distributeurs, les agents de marketing et les traducteurs. On pourra étudier les processus publicitaires et de traduction permettant (ou non) de mettre en contact un film et un ou des publics.

Il est également possible de s’interroger sur la place des femmes et des minorités au sein de l’industrie du cinéma. Cette industrie fonctionnant sur un système de réseau, la transmission se fait au sein de réseaux installés. Comment les minorités peuvent-elles entrer dans un système modelé par une domination patriarchale et blanche ? Les minorités créent-elles leurs propres réseaux, avec leurs propres réseaux de transmission ?

Dans le même ordre d'idées, on peut s'intéresser aux écoles de cinéma, soit en se posant la question du point de vue des minorités (comment les minorités peuvent-elles s’approprier un savoir patriarchal et blanc pour développer leur propres récits?), soit en termes intergénérationnels (comment chaque génération s’approprie-t-elle et transforme-t-elle ce que la génération précédente lui a transmise?)

Les festivals de cinéma, qui connaissent un engouement conséquent ces dernières décennies, ont également un rôle à jouer dans la transmission des films. En effet, ils font non seulement évoluer les pratiques de production et de distribution, mais également les pratiques d'archivage et de conservation des œuvres. Lorsqu'ils concernent les minorités, ils peuvent représenter une plateforme de diffusion de contre-récits qui remettent en question la transmission du récit historique dominant. On peut notamment penser aux festivals indigènes qui, en proposant des films qui racontent l'histoire de leur point de vue, cherchent à faire entendre des voix qui transmettent un récit qui questionne, voire dérange. La thématique de la transmission appelle donc aussi à s'intéresser à la voix narrative, qu'elle soit présente dans les films de fiction ou dans les documentaires.

De façon générale, l'appel encourage à questionner l’héritage des pratiques transmises : doit-il être accepté ou remis en cause ? On peut en outre s’interroger sur les facteurs et critères constitutifs d’une filmographie nationale, ou le rôle des pratiques cinéphiles dans la transmission d’un patrimoine culturel.

Enfin on pourra se pencher sur l’impact environnemental de la production actuellement et sur la façon dont les créateurs et créatrices vont devoir réinventer les pratiques dans un monde aux ressources plus rares. Ces questionnements sont d'ailleurs tout aussi valables pour les séries télévisées et la télévision.

****

Since cinema is by definition a medium, the theme of transmission is at the heart of its mode of operation, both in terms of production and reception. In particular, cinema has played an essential role in the transmission of values that have been considered the bedrock of a society.

Very early on, as witness statements made by Hollywood tycoons in the United States or recorded in parliamentary reports in the United Kingdom, state authorities and the industry itself became aware of the potential “soft power” of films. Some critics and historians have also underlined the key role that cinema played in the acculturation of emigrants at the beginning of the 20th century in American cities. Cinema has thus been instrumentalized for propaganda purposes, used to transmit an ideology and impose a hegemony, whether political, cultural or technological.

As a result, researchers could take an interest in propaganda cinema, in the phenomena of censorship and self-censorship, by replacing the works within their context of production. This study can be accompanied by questions about the transmission of stereotypes and other clichés: what do they tell us about the way a culture perceives itself? What message(s) do they send to the social groups that form a society or to potential rival countries (during the Great Wars or the Cold War)? And more generally, what representation(s) do they convey?

The specific genres that are defined by the theme of transmission also offer fertile avenues of analysis, in particular coming-of-age stories that question the transmission of cultures and values, heritage films dramatising the transmission of social and economic power, or even science fiction narratives featuring all kinds of contamination, transmission of diseases or viruses. In these narratives, viral transmissions convey the fears and fantasies of an era, denounce physical and/or moral corruption, and reveal the dysfunctions of society.

In addition to the variations of the aforementioned themes in films or series, researchers may consider the question of transmission in relation to the different facets of the industry itself. In a critical context in which the socio-economic landscape of film production and distribution faces major upheavals, what are the conditions of the transmission of the works themselves? What are the issues related to the transmission of technical know-how, and of a film culture?

The development of techniques has changed the methods of production and distribution of cinema as well as viewing practices. Researchers could consider the dialectics of continuity and rupture in the transmission of technologies. In The Lord of the Rings, special effects specialists use both CGI and older techniques. Distribution processes have also undergone major changes, and their evolution, in movie theatres, on television, then on VHS and DVD and finally through the platforms raises questions about access to films and television series as well as the evolution of viewing practices.

The distribution of films in the world relies on go-betweens who are distributors, marketing agents and translators. One could examine the advertising and translation processes that make it possible (or not) for a film to be brought in contact with one or more audiences.

Another area of interest is the place of women and minorities within the film industry. As this industry works through networking, transmission takes place within established networks. How can minorities enter a system shaped by patriarchal and white domination? Do minorities create their own networks, with their own transmission networks?

In the same vein, one could consider the role of film schools, from the point of view of minorities (how can minorities appropriate patriarchal and white knowledge to develop their own narratives?), or in intergenerational terms (how does each generation appropriate and transform what the previous generation passed on to them?)

Film festivals, which have enjoyed considerable popularity in recent decades, also have a role to play in the transmission of films. Not only are they changing production and distribution practices, but they also alter the practices of archiving and the conservation of works. When they concern minorities, they can represent a platform for the diffusion of counter-narratives that challenge the transmission of the dominant historical narratives. One can think in particular of indigenous festivals which offer films that tell history from their point of view, and seek to give voices to narratives that question, or even disturb, the status quo. The thematic field of transmission therefore allows for insights into questions that deal with the narrative voice, both in fiction films and in documentaries.

By and large, the call for papers encourages researchers to question the heritage of transmitted practices: should it be accepted or questioned? One could also wonder what factors and criteria are singled out to constitute a national filmography, or what role cinephile practices play in the transmission of a cultural heritage.

Finally, researchers could delve into questions about the environmental impact of current production and the way filmmakers and showrunners will have to adapt their practices in a world with ever scarcer resources. These questions are just as valid for television series and television programmes.
BILLAUDEL Guilhem – l’Université Paul Valéry Montpellier 3

Failing Transmission and Genre Contagion: Mourning Parenthood at the Source of Melodrama in Arrival (Denis Villeneuve, 2016) and First Man (Damien Chazelle, 2018) 

La représentation du voyage interstellaire au cinéma semble laisser peu de place à celle de la transmission entre parent et enfant. Qu’est-ce qui peut circuler et s’échanger entre des êtres que tout éloigne sur les plan spatial et temporel ? L’imaginaire spatial est pourtant nourri de transmissions littérales, du ‘Ground Control to Major Tom’ qui ouvre Space Oddity (1969) de David Bowie au message d’alerte ‘Houston, we’ve got a problem’ d’Apollo 13 (Howard, 1995). L’astronaute en mission rend des comptes à sa hiérarchie, donc, mais maintient aussi un dialogue régulier avec sa famille, et en particulier ses enfants, comme en attestent les vidéotransmissions qui ponctuent tant 2001 (Kubrick, 1968) qu’Interstellar (Nolan, 2014). Élevé au rang de héros ou d’héroïne, le personnage de voyageur(se) spatiale peut aussi devenir une figure exemplaire pour sa descendance, comme on le voit aussi bien dans des épopées telles que The Right Stuff (Kaufman, 1987) ou Marooned (Sturges, 1970). Le cas d’Arrival (Villeneuve, 2016) et de First Man (Chazelle, 2018) apparaît alors des plus singuliers, en ce qu’ils s’ouvrent sur la mort de la fille de leur protagoniste et semblent compromettre par là même tout dialogue ou tout héritage plus ou moins matériel ou symbolique. Centré sur l’arrivée de vaisseaux extra-terrestres au-dessus de la Terre, Arrival a pour personnage principal la linguiste Louise Banks qui, après avoir perdu sa fille, est chargée d’établir une communication avec les formes de vie qui peuplent les vaisseaux en question. First Man, de son côté, est un biopic de Neil Armstrong, encadré par les bornes que sont, d’une part, la mort de sa fille atteinte de leucémie et, de l’autre, l’alunissage de la mission Apollo 11. Dans les deux films, la mort de l’enfant est le point de départ du récit d’aventure spatiale qui suit. La transmission de parent à enfant, qu’il s’agisse d’une forme de dialogue ou d’enseignement, ou d’un héritage symbolique ou concret, est donc d’emblée placée sous le signe de l’entrave. À l’aide des articles « Film representations of Involuntary Childlessness » de Cristina Archetti et « Scoring Loss » de Scott Murphy, on peut alors étudier la manière dont le motif initial de la perte et de l’absence mène à la représentation d’une transmission sans destinataire, d’un domaine intime où rien, dans les valeurs morales ou professionnelles des protagonistes, ne trouve à circuler et à se perpétuer. Le deuil que doivent faire la mère ou le père n’est donc pas un élément du seul récit : au contraire, il semble essentiel d’observer la manière dont le sentiment de perte des protagonistes principaux se transmet, au sens médical de la contagion, à l’ensemble des deux films. Cet élément narratif doit être ainsi questionné comme une rupture générique et modale, qui fait basculer nos œuvres d’études du biopic ou de la science-fiction vers le mélodrame. Dans cette perspective, nous aurons recours aux travaux de Linda Williams, qui envisage le mélodrame comme mode transversal davantage que comme genre cloisonné, comme à l’ouvrage de Jean
Loup Bourget sur le mélodrame hollywoodien et ses motifs, qui se transmettent à plusieurs titres dans les films qui nous intéressent ici. Nous nous proposons donc d’analyser dans ces deux films un double déplacement : d’une part, celui d’une transmission qui ne se fait non plus de parent à enfant, mais bien du vide laissé par l’enfant disparu à la trajectoire de son parent endeuillé ; et d’autre part, celui de la transmission comme seul élément de récit vers un phénomène de contagion formelle et générique, où le tourment intime étend le genre et le mode mélodramatique à l’entièreté de ces films d’aventure ou de science-fiction.

(communication en anglais) 

Guilhem Billaudel est agrégé d’anglais et, depuis septembre 2021, doctorant en études cinématographiques à l’Université Paul Valéry Montpellier 3, où il enseigne l’anglais du cinéma et la traduction. Sa thèse, dirigée par David Roche, a pour sujet d’étude la tension entre intime et spectaculaire dans le cinéma d’exploration spatiale contemporain. 
CHARLERY Hélène - Université Toulouse Jean Jaurès

“‘To hell with it—I’m going to build my own table.’ Ava DuVernay’s activist distribution and crewing models”
In spite of the positive critical reception at the Slam Dance festival in which it premiered, Tina Mabry’s film debut, Mississippi Damned, did not receive a theatrical release in 2009 because, so she was told, “the market couldn’t bear […] two African American dramas […] at the same time” (The Curve). The other drama, Lee Daniels’s Precious was also hailed in festivals but its flamboyant cast and Academy Award potential caught the attention of distributors (Lionsgate), more than Mabry’s film did. Mississippi Damned was eventually spotted by Ava DuVernay who not only used her film distribution collective, ARRAY, to forward the release of Mabry’s film (with a Netflix deal), but also included her in the writing crew of her television series Queen Sugar (2016-2022, Oprah Winfrey Network). In a 2017 interview to Curve, Mabry celebrated these “new distribution models” and voiced her admiration for “people like Ava DuVernay […] who don’t necessarily wait to be invited to your table.” DuVernay gained critical acclaim and visibility in the mainstream industry’s with Selma (2015), the first biopic of Civil Rights leader Martin Luther King, Jr. Relying on her capacity to navigate back and forth from the independent film circuit to the mainstream industry (A Wrinkle in Time, 2018, Walt Disney Studio), in a chapter relevantly titled “More than mainstream”, Christina N. Baker parallels DuVernay’s position to that of Black women intellectuals whom Black feminist scholar Patricia Hill Collins called an “outsider-within”, “individuals whose marginality provided a distinctive angle of vision” (Baker, quoting Collins, 97). Originally called AAFFM (African American Film Festival Release Movement), ARRAY is a “community-based” (Baker 102), “film distribution collective, which seeks to find, foster, and release movies by and about women and people of color” (The Curve). DuVernay described its mission with the spirit and mentality that Mabry championed in her Curve interview: “to further and foster the black cinematic image in an organized and consistent way, and to not have to defer and ask for mission to traffic our films:  to be self-determining” (Martin 67). This paper discusses how DuVernay, through ARRAY’s multimodal distribution model (movie theatres and streaming platforms) and through her collective-based crewing strategy, demarginalizes both the stories about Black inner lives and the artists eager to tell them, challenging the very notions of margins and centers.

Hélène Charlery is an Associate Professor at the University of Toulouse 2 Jean Jaurès. Her research focuses on the representation and staging of gender and race identities in contemporary American films and television series, with an emphasis on intersectionality and black feminist film theory. Her research has also recently addressed Ava DuVernay's civic and artistic activism in films, television series and documentaries.
CIONTU Flavia – Université Paris 8
Extremely Dangerous and Incredibly Familiar: Reconfigurations of Russian Female Characters in U.S. Espionage Film and Television 

Questions of transmission and circulation are at the core of contemporary espionage films and television. Intrinsically associated with Cold War paranoia and mistrust between the Eastern Bloc and the West, these fictions have regained prominence in the last decade, amid tensions caused by an increasingly menacing Russia. Traditionally a masculine genre, spy films have gradually cast women in increasingly important roles, reflecting on changing gender roles in society (White 2007), but not without retaining some problematic themes of over-sexualized and deceptive femininity (Brown 2015). 

Satisfying expectations of both gender representation and nostalgic reimaginings of Cold War intrigues (Prorokova-Konrad 2020; Popescu-Sandu 2022), Russian women have taken center stage as leading characters in recent spy fictions. In Salt (2010), Angelina Jolie plays a highly trained Russian sleeper agent working for the CIA. Elizabeth Jennings from The Americans is a dangerous KGB covert operative doubling as an all-American wife and mother. Dominika Egorova, the protagonist of Red Sparrow (2018), trained in “sexpionage”, is revealed as an astute strategist. These characters accommodate the spy genre conventions of superheroism and treacherous femininity by tapping into the stereotype of the unemotional and restrained Soviet woman while revisiting the image of aggressive, dangerous sexuality associated with Eastern Europeanness (Glajar and Radulescu 2005, 10). This ambivalence, combined with their ability to pass as white American citizens and their wavering loyalties between Russian and American interests, casts them as the perfect double agents.  

These new espionage fictions reconfigure the female spy as the heroine of the cinematic New Cold War (Shaw and Youngblood 2010), engaging in the transmission and renegotiation of stereotypes associated with Russianness and femininity. Through a comparative character analysis, I aim to illustrate how continuing Cold War paradigms, as well as pervading ideologies of whiteness, gender and heteronormativity permeate contemporary representations of Russian women in espionage film and TV.

Flavia Ciontu is a second-year PhD student in American Studies at the University of Paris 8, where she conducts her research under the supervision of Professor Anne Crémieux. Her thesis is entitled “Representing Otherness: Images of East Europeans and Russians in American Cinema and Television 1990-2020” and explores the intersection of nationality, ethnicity, gender, class and queer identities in the construction and reception of contemporary film and TV characters. 
COUTEAU Matthieu - Université Paris 1 Panthéon-Sorbonne
La naissance du film d’espionnage à Hollywood, de la contestation à la propagande antinazie

La production hollywoodienne du début des années 1940 est une production hantée par la situation européenne. Partagée entre son inquiétude grandissante devant la menace idéologique nazie et sa politique isolationniste, l’attitude des Studios à l’égard de l’actualité est placée sous le signe de la censure politique et de l’auto-censure artistique. Dans ce contexte cinématographique étriqué, où la violence fasciste est prohibée, la revalorisation d’un genre mineur comme le film d’espionnage, consacré jusqu’ici aux films de sabotage industriel ou aux films historiques patriotiques, permet de représenter de façon appropriée les intrigues géopolitiques. Sous l’impulsion des réalisateurs européens en exil, le film d’espionnage développe des formes expressives nouvelles, qui permettent à la fois de documenter les exactions des forces de l’Axe et de transmettre les valeurs humanistes, fondées sur l’universalisme. Plutôt que de retracer l’historique de la propagande antinazie aux Etats-Unis, nous nous focaliserons sur la période qui précède l’entrée en guerre américaine de la fin 1941. Ce moment à part, qui anticipe la solution interventionniste, est en effet le terreau fertile de la contestation critique d’auteurs engagés contre le conformisme environnant. A travers un corpus restreint, farouchement opposé aux tendances réactionnaires nazies puis à l’inaction états-unienne, nous verrons comment le genre espionnage se constitue autour d’une narration type, où se tisse des trames anxiogènes, dans lesquelles l’individu doit prendre part à l’histoire. Nous reviendrons ensuite sur ces récits paranoïaques et leurs mises en scène esthétiques, où la menace nazie dissimulée s’attaque à des personnages innocents, lesquels doivent agir pour la reconnaissance des peuples entre eux et la protection d’une commune humanité. Nous aborderons finalement le début de la période de propagande à proprement parlé, avec le renforcement significatif d’un genre nouveau dont l’action sur l’opinion publique permet d’affirmer plus encore le combat moral de la Seconde Guerre mondiale.

Matthieu Couteau prépare actuellement une thèse sous la direction de Térésa Faucon, dont l’intitulé provisoire est Théorie du gros plan sonore et qui porte sur la définition des puissances esthétiques d’un équivalent auditif au gros plan visuel. Ce travail est mené au sein de l’école doctorale 267 « Arts et médias » et de l’unité de recherche IRCAV, toutes deux rattachées à l’Université Sorbonne-Nouvelle, depuis 2019. Il est par ailleurs ATER pour l’université Paris 1 Panthéon-Sorbonne.

DUPONT Jocelyn  - Université de Perpignan - Jocelyn.dupont@univ-perp.fr
Transmission, transfert et contre-transferts dans le film de fiction asilaire 

Dans cette communication, nous nous interrogerons sur les stratégies de mise en scène de situations de « transmission » entre patient et soignant dans le contexte du film de fiction psychiatrique, notamment asilaire, du cinéma américain. Cette problématique sera abordée dans une perspective diachronique délibérément large, allant de Spellbound (Hitchcock, 1945) jusqu’au très récent The Mountain (Rick Alverson, 2018). Si, jusqu’au tournant idéologique des années 1960, l’emprise d’une certaine version édulcorée de la psychanalyse a pu gouverner les modalités des récits de patients internés ou en situation d’analysants  selon un régime conventionnel dont il conviendra d’apprécier les éléments de fonctionnement dans le cadre du film de fiction classique, il sera surtout intéressant de se pencher sur les effets de variation voire de perversion d’un régime transférentiel classique par le biais d’un cinéma post-hitchcockien, plus réflexif et mieux informé des obstacles inhérents à l’émergence du récit réhabilitateur, aux contours presque magiques, de la talking cure hollywoodienne. Plus précisément, il s’agira de voir, à l’aune de certaines théories psychanalytiques contemporaines (Fuery, 2004, Abensour, 2008 et Bal, 2012) comment, dans un certain nombre de textes filmiques, l’espace fictionnel parvient, contre toute attente, à ouvrir un espace projectif pour le patient/personnage psychotique - écran nouveau sur lequel peut s’imprimer un espace de symbolisation du délire, sans pour autant que le film devienne « fou » à son tour. Ces films, quoique restant cantonnés au périmètre de la fiction, permettent ainsi un retour plus éthique vers la figure du psychotique. Habilement circonscrite par le discours du maître à l’issue du célèbre exercice oratoire du psychiatre de Psychose (Hitchcock, 1960), la folie même furieuse peut aussi parfois trouver, grâce à ces exemples filmiques spécifiques, ses voies émancipatrices, « en-deçà, au-delà de la parole » (Abensour, 97), afin d’ériger un « espace d’intensité » (Bal, 117) permettant au spectateur de porter, par un engagement éthique qui l’inscrit lui aussi dans le processus de transmission, au-delà des stéréotypes, dans une situation d’écoute et de regard plus juste sur l’aporie de la psychose. 

Jocelyn Dupont est maître de conférences à l’Université de Perpignan, spécialisé en littérature et cinéma américains contemporains. Il est membre de l’équipe de recherche CRESEM (EA 7379). Il est l’auteur de nombreux articles sur Stanley Kubrick, David Lynch, Francis Ford Coppola et David Cronenberg, mais également sur la littérature américaine et en particulier sur les littératures dites « gothiques » ou « néo-gothiques ». Il a également coordonné huit ouvrages collectifs, dont le dernier paru s’intéresse aux réécritures contemporaines d’Edgar Allan Poe dans la littérature et les arts visuels (Spectres de Poe dans la littérature et les arts, Visage Vert, 2020, co-édité avec G.Ménégaldo). Ses recherches actuelles concernent la représentation de la psychopathologie le cinéma, américain et au-delà, sujet à propos duquel il a coordonné un numéro de la revue Cinémaction (N°157, juin 2016) et prépare actuellement une monographie inédite.
HALBOUT Grégoire - Université de Tours
Fins de non-Recevoir : ruptures générationnelles dans l'actualité du cinéma anglophone


Cette proposition de contribution provient du rapprochement entre le thème du congrès 2023 de la SAES et l'observation d'un faisceau d'indices qui signalent, dans la période récente, une remise en cause des notions d' héritage et de perpétuation. C'est le résultat d'une prise de conscience inattendue de cette tendance transversale, à l'occasion d'une accréditation à la Biennale Cinema (Mostra) 2022 à Venise. Cette observation s'est trouvée renforcée par le constat du considérable succès public et critique du dernier film de James Gray, Armageddon Time ainsi que l'importance accordée à l'œuvre de Hirozaku Kore-Eda (Une affaire de famille, 2018) à l'occasion de la sortie des Belles Étoiles qui confirme l'obsession du cinéaste pour les questions de filiation.


Les sociétés contemporaines semblent en effet tourmentées par l'impossibilité d'une transmission intergénérationnelle. Le cinéma et les séries, avec leur puissance de représentation et de symbolisation, montrent une prise de parole affirmée dans cette conversation générale. Ces formes se caractérisent par la récurrence, voire l'omniprésence des sujets familiaux, de la place de l'enfant et de sa parole, de l'importance du lien parents-enfants.  Cette "famille de sujets" suggère une époque qui s'interroge sur le legs des générations précédentes et sur l'état dans lequel elles transmettent la société sur le plan social, politique, environnemental et moral. Le récent colloque "Qu'est-ce qu'une bonne série ?" organisé dans le cadre du projet européen CRT/Demoseries en novembre 2022, proposait une première réponse par une autre question : " Qu'a-t-on à transmettre à nos enfants ?", soulignant la responsabilité morale de la série comme objet portant une valeur culturelle de transmission. 
Précisément, sur nos écrans se développe la représentation de filiations en déroute. La responsabilité principale en incombe à une communication défaillante ou  refusée entre parents ou substituts parentaux (The Banshees of Inisherin), d'un côté et descendants, de l'autre. Le rejet et l'incompréhension sont mutuels -- entre père et fils (The Son, Armageddon Time) et entre mère et fille (The Eternal Daughter, Pearl). Le sujet n'est pas  nouveau mais le cinéma contemporain, peu confiant en l'avenir, dépeint des générations bloquées par une rupture de transmission.


Cette réflexion écarte les blockbusters fondés sur les franchises et les super-héros, dont le modèle narratif et économique obéit à des règles particulières. Elle s'appuie davantage sur des d'œuvres d'auteur et "indépendantes", issues de la sélection du festival de Venise (films cités ci-dessus). Armageddon Time dont la date de sortie l'intègre à ce cycle vient renforcer ce corpus. En résonance, on pourra évoquer certains films francophones également présentés à Venise (Les miens, Saint-Omer) qui brandissent le motif de la fin de non-Recevoir
 dans la filiation. Le caractère impressionniste de ce corpus est assumé ; il essaie de traduire l'effet d'amalgame produit par cette accumulation symptomatique.


Cette communication s'efforcera d'identifier trois caractéristiques pour tenter de décrypter les fonctions multiples de cette tendance narrative. On peut tout d'abord y voir un cinéma de circonstance qui affiche une posture victimaire très contemporaine et s'inscrit dans le registre de la plainte et du ressentiment. La génération des enfants se retourne contre celle des géniteurs et lui impute la responsabilité de ses traumatismes et de ses souffrances. Elle dit l'inévitable reproduction de la violence (Gray) et la difficulté de devenir père (The Son, Armageddon Time) ou mère (Blondie, Saint-Omer). 

Ensuite, ces impasses intergénérationnelles peuvent s'interpréter comme l'annonce d'un anéantissement social inévitable. Le spectre de cette lecture politique est large. L'allégorie prend la forme de la mort volontaire (The Son), de l'assassinat en série (Pearl), du déni de deuil (The Eternal Daughter), de la mort naturelle (le grand-père dans Armageddon Time). Elle culmine avec la prédiction d'un "collapse" social lorsque, dans ce même film, la famille assiste avec sidération à l'annonce télévisée de la victoire de Ronald Reagan en 1981 et prédit une "guerre nucléaire" après avoir constaté la rupture entre les communautés américaines. 

Enfin, et à la différence d'autres périodes (le Nouvel Hollywood, le film d'horreur, le cinéma politique(), cette expérience du "no future" et de la destruction annoncée s'exprime exclusivement en termes de relations interpersonnelles et d'intimité. C'est la fonction de ces scènes de face à face entre parents et enfants, affrontements mortels qui illustrent sans doute la prépondérance, aujourd'hui, de l'individu et suggèrent la question devenue cruciale de l'individuation.
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“A living conception of the community”: conveying propaganda principles through sound in World War Two British official films

John Grierson, the father of documentary and founder of the British documentary film movement, famously declared in a 1937 article (“The Course of Realism”): “It is worth recalling that the British documentary group began not so much in affection for film per se as in affection for national education”. The ideal of education and transmission was therefore inherent to the documentary genre from its inception.

In the Second World War, when the British documentary film school was integrated to the Ministry of Information and renamed the Crown Film Unit, the movement’s pedagogical ethos crystallized around propaganda requirements, which Grierson seemed to receive as a rejoicing prospect – “we can, by propaganda, widen the horizons of the schoolroom and give to every individual […] a living conception of the community which he has the privilege to serve” (“The Nature of Propaganda”, 1942).

This paper will seek to understand what Grierson meant exactly by “a living conception of the community”. As a matter of fact, propaganda films produced at the beginning of the war were lambasted by the public as unrealistic and too far removed from the daily reality of the war as it was lived by ordinary people. 

Therefore, rather than encouraging people to resist or fight in the name of abstract values considered typical of the British nation (parliamentary democracy, fair play, or sympathy for the underdog), documentary films focused on national icons that were worth fighting for. More specifically, typical sounds of the nation (the chime of Big Ben, the BBC jingle, the sounds of the English countryside, for instance) were hailed as national treasures embodying that “living conception of the community”.
Finally, many official films, rather than featuring aristocratic war heroes whom people felt were alien to the reality of war, gave prominence to the characteristic sounds of the Blitz as a means of sharing the reality of war and transforming a personal and alienating experience of the conflict into a collective and reassuring one. 

Anita Jorge est Maîtresse de Conférences en civilisation britannique et études filmiques au Département d’Études Anglophones de l’Université Toulouse II Jean-Jaurès. Elle est titulaire d’un doctorat en civilisation britannique de l’Université de Lorraine, et est une ancienne élève de l’ENS de Lyon. Sa thèse de doctorat portait sur la représentation du paysage sonore de la Grande-Bretagne de la Seconde Guerre mondiale dans les documentaires officiels britanniques de l’époque. Ses recherches portent sur le cinéma documentaire, les études sonores, le traitement du son au cinéma, la musique électroacoustique et les relations entre cinéma et pouvoir politique.

� On peut aussi comprendre fin de non-Recevoir au sens juridique, défaut de pouvoir juridictionnel, comme le suggère Saint-Omer avec l'impossibilité de décider de la culpabilité d'une mère infanticide.
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