
Particulièrement face aux bouleversements que traverse notre monde, ce projet s’est transformé en la nécessité d’offrir 
pendant une dizaine de minutes une bouffée d’air frais. Redonner l’essence de ce qui fait nos vies. Le monologue final de 
Raphaël cristallise en ce sens l’essence de voyageur.s. Une ode à la vie. Montrer au spectateur la beauté en chaque instant. La 
futilité de la vie. Les moments éphémères pourtant éternels. Redonner de la valeur à des moments anodins.

Ici la simple action de manger un biscuit sert de fil conducteur au cours des âges. à travers ce banc, ces dialogues paraissant 
ordinaires, j’invite à une forme de minimalisme de l’imaginaire. Nous reconnecter aux détails du quotidien auxquels on 
ne prête plus attention pour redonner un peu d’humanité et transmettre cette valeur de la vie.

Voyageur.s rappelle que la beauté réside en chaque personne en chaque instant et non dans des moments que l’on juge 
comme importants. C’est d’ailleurs souvent avec du recul que l’on découvre que les moments qui nous marquent le plus 
sont les plus anodins. Que même dans les moments tragiques la vie est un miracle. Et c’est aussi grâce à ces moments 
difficiles que nous pouvons en passer de meilleurs. Prendre le temps, et profiter.

L’impact du temps est d’autant plus présent dans les deux derniers épisodes, où ce dernier semble comme rattraper nos 
personnages. Ce projet en lui-même est une course contre la montre. 28 jours pour écrire un scénario avec la sensation que 
le temps vient à manquer. Courir après une idée avec la sensation que les jours passent et filent entre les doigts.

Dans la durée même des épisodes, le temps semble condensé. C’est pourquoi, l’épisode final ne se concentre plus sur une 
course au présent, mais un retour en arrière pour mieux profiter de ce qui a déjà eu lieu. L’épisode final se rapporterait 
poétiquement à un terme japonais : Natsukashii. Ce terme n’a pas d’équivalent français, mais ce qui est Natsukashii  renvoie 
au passé. Une forme de nostalgie douce. On ne ressent pas de regrets car l'action est terminée, mais de la gratitude car on 
l'a vécue. 
Ce projet devient un voyage en 5 étapes pour le spectateur. Pour lui faire voir différemment sa vie au détour de celle d’un 
autre. Faire comprendre par notre finitude la beauté de ce(ux) qui nous entoure, et la nécessité de profiter de ce temps qui 
nous est offert.

Ce projet est l’aboutissement de 28 jours de réflexions. Mais si je voulais être tout à fait honnête c’est plutôt le reflet de 18 
années de questionnements, de doute, d’amitié, d’angoisse, d’amour et de vie. Ce projet c’est Voyageur.s

Voyageur, parce que le personnage de Raphaël est un voyageur de la vie. Ce que nous sommes tous en fin de compte. Des 
voyageurs dans ce miracle de vie. Des rêveurs en quête de sens dans un monde qui n'en a pas. Mais les voyageurs sont aussi les 
spectateurs. Ceux qui parcourent entre chaque épisode la vie de Raphaël. L’évolution d’une vie à travers ce point fixe : ce banc.

Le banc c’est ce lieu commun, anodin, qui voit se dérouler des centaines de moments de vies. Ce banc sur lequel nous nous 
asseyons tous sans prêter grande attention. Qui a accueilli, accueille et accueillera tout un tas de gens. 
Ce banc qui est à l'image d'une vie : en mouvement. On le voit se dégrader, se revêtir, se transformer. Le banc a cette 
fonction de repère mais presque aussi de personnage à part entière qui se métamorphose au fur et à mesure du temps.Il devient 
la seule trace d’un passage. L’idée du graffiti d’Emilie qui serait dessiné par Raphaël et Maxime vient de là. Un souvenir qui par 
l’hommage (re)vit. Les bancs sont ces réceptacles à émotions où coulent les larmes, résonnent les rires, s’affrontent les 
idées et s’échangent les histoires. Ainsi, un simple banc voit le cycle de la vie se dérouler devant lui.

Dès les prémices du projet j'avais à cœur de traiter du temps. Celui que la vie nous accorde. Et ce que nous en faisons. 
Car le temps n'est qu'un concept et son essence humaine. Le temps, le cyclique, permet de traiter de l'Humain.

Alors c’est naturellement que je me suis lancé dans l’écriture d’une vie. Celle de Raphaël. De ce petit garçon pour qui ce banc 
va devenir un point fixe dans la vie. Un lieu de recueillement. de premières fois. De partage. De transmission. De début et de 
fin. Ce banc qui verra accueillir autour de lui sa mère, émilie, sa femme, roxanne, sa fille, hannah, sa petite fille, emilie, et 
son meilleur ami, maxime. Ce banc qui voit le personnage de Raphaël devenir père puis grand père à son tour. 
Créant le cycle infiniment beau de la répétition éternelle, de l’enfant que nous sommes, et de celui que nous devenons. 

Le choix du prénom Hannah n’est pas anodin. Palindrome, il crée un cycle dans un sens comme dans l’autre. Et le prénom de 
sa petite fille emilie est une référence à sa mère, rappelant là aussi la répétition et le cycle au sein de la famille.

Note d’intention

Comme l’écrivait Naâman : Now we a give thanks for being alive, ‘cause that feeling alright is a present from above -



Pour le lieu de tournage, le jardin de ville de Grenoble me semble cohérent à bien des égards. Des plus jeunes écoliers 
aux personnes âgées, ce jardin est traversé par les âges. Traversé par les époques aussi, étant l’un des plus vieux jardins 
de la ville de Grenoble. il sert aujourd'hui de décor au Festival du film court en plein air de la cinémathèque de 
Grenoble, lieu où le projet serait diffusé. 
Comme créant une forme de faille entre réalité et fiction, le but serait dès la projection lors du festival 2026  de 
changer le regard des spectateurs sur ce lieu que l’on foule au quotidien.
Essayer de changer leur regard sur ces bancs, ces vies et cette nature qui les entourent. 

Les quatre premiers épisodes sont entièrement en plan fixe. Le banc est au centre du cadre. Le décor et la lumière 
changeant selon l’ambiance des séquences. Rien ne bouge. Tout change. Nos vies sont ainsi faites. 
Le vide autour du banc permet aux personnages des entrées et sorties de champ naturelles, mais également aux 
spectateurs de se rendre compte du lieu constamment en mouvement, bien que filmé fixement. 
L’épisode final Le Début est le seul contenant des changements de plans. L’épisode commence sur un travelling avant, 
pour se rapprocher de la psyché de Raphaël, jusqu’au moment où l’on rentre dans sa tête. En fermant les yeux, nous 
revoyons des moments clés illustrant son monologue. 

Lorsqu’il rouvre les yeux, une étape est atteinte. 
Un voyage entre le monde sensible, réel, et un monde spirituel tel que l’imagine Raphaël. 
Le choix d’insert pour la suite de la séquence oblige le spectateur à ne plus être à distance de ce qui s’est déroulé, mais 
plutôt de revoir sous un autre angle ce à quoi il a précédemment assisté. 
Le dialogue final entre Émilie et raphaël est filmé de l’arrière du banc, en plan épaule, révélant finalement le 
contrechamp du parc. (voir image de référence page.3 du dossier recherches et iconographie)
Le dernier plan, symétrique au premier de l’épisode 1, apparaît comme cycle au cours duquel le banc s’est transformé. 
Et une vie est passée.

Lieu son et musique

mise en scène

montage

Avec le son je veux amener le spectateur vers une forme de minimalisme. 
Les quatres premiers épisode sont uniquement composés de dialogues et bruits environnants du parc. Je veux créer une 
ambiance sonore unique selon les âges, les heures, les séquences pour créer autour du parc l’idée d’un lieu en constante 
mutation. Mener un travail de captation à différentes heures de la journée à même le jardin de ville pour être au plus proche 
de ce que nous entendons mais n’écoutons plus. 
Marqué par la volontée de créer une bulle dans le chaos permanent de notre société, le climat de tension dans lequel nous 
vivons, et voyant revenir sur le devant de la scène des images que nous pensions reléguées au rang d’archives, nous rattacher 
aux mélodies de la nature me semble nécessaire.
La seule musique présente, Valentin’s Blood Flows de Grandbrothers, vient sublimer le monologue de raphaël et permet de 
marquer le changement entre réalité et rêve de l’épisode 5.
Les compositions de Grandbrothers transcendent et captent quelque chose que nous avons tous en nous. Des mélodies 
hypnotiques qui insufflent un élan de vie commun. 
La poésie du piano s’accorde à la poésie de la mort par laquelle est marquée cet épisode final : Le début.

La difficulté de raconter une vie en une dizaine de minutes permet d’utiliser pleinement la force du montage. chaque cut 
aussi brusque soit-il entre les séquences représente alors cette idée que la vie est courte, et que l’on ne peut pas savoir quand 
elle s'arrête. Chaque épisode permet de traiter d’une période de la vie, sans que l’on sache la période arrivant dans l’épisode 
suivant. Le premier cut au noir à la fin de l’épisode 1 a cette fonction de perdre le spectateur sur les possibilités à venir. 
Nous laissons Raphaël dans le pire moment de sa vie, mais le retrouvons finalement dans l’un des plus beaux. Les cuts au noir 
suivants deviennent le signe pour le spectateur qu’un changement d’âge s’effectue pour la séquence à venir.
Le cut est ici utilisé non pour continuer une action au présent mais amener le spectateur à créer des liens entre des scènes 
distantes dans le temps. Couper la vie de Raphaël à certains moments pour nous amener ailleurs, symbole que la vie continue 
quoi qu’il arrive. 


