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UN FILM DE ESTIBALIZ URRESOLA SOLAGUREN



SYNOPSIS
Cocó, huit ans, a bien du mal à savoir qui elle est. 
Au cours d'un été passé parmi les ruches du 
Pays Basque, elle  éveille  sa singularité au sein 
des femmes de sa famille, elles-mêmes en proie au 
doute. Dans un monde où il existe 20 000 espèces 
d'abeilles différentes, il existe forcément une iden-
tité qui corresponde à Cocó…



ENTRETIEN AVEC 
ESTIBALIZ URRESOLA SOLAGUREN
D’OÙ EST VENUE L’ENVIE DE RACONTER 
L’HISTOIRE D’UNE FILLETTE TRANS ? POURQUOI 
AVOIR VOULU ABORDER CETTE QUESTION ?
L’histoire du film est née du besoin d’interroger les 
limites d’un système où le sexe équivaut stricte-
ment au genre, niant l’existence du genre comme 
d’un spectre. C’est une sanction sociale, qui est 
à l’origine de beaucoup de souffrances, encore 
aujourd’hui. Cette vision pesante est représentée 
dans le film par la figure du père et son travail, et 
par sa vision stéréotypée de la féminité et de la 
masculinité. On le voit aussi dans la passation de 
l’atelier, un héritage dont Ane, pourtant le person-
nage le plus progressiste du film, ne veut pas se 
débarrasser.

EST-CE UN SUJET QUI VOUS CONCERNE 
PERSONNELLEMENT  OU ÉTA I T -CE  UNE 
QUESTION À LAQUELLE VOUS ÉTIEZ EXTÉRIEURE 
JUSQU’À PRÉSENT ?
Les questions d’identité de genre m’intéressent 
depuis longtemps. Je suis la cinquième de six 
enfants, dont une majorité de filles. J’ai toujours 
senti un décalage entre les rôles qu’on m’assignait 
à la maison et le comportement qu’on attendait 
de moi à l’extérieur. J’ai fait de la natation de 6 
à 13 ans  : je m’entraînais tous les jours, je par-
ticipais aux compétitions dans la catégorie fémi-
nine et je me changeais dans des vestiaires non 
mixtes. La transformation sexuelle et symbolique 
de mon corps a marqué mon passage de l’enfance 
à l’adolescence. Comme j’aimais le sport, j’ai pas-
sé la plus grande partie de mon enfance dans des 
groupes de garçons. Ce qui me plaisait, c’était l’ac-
tion, la compétition, les jeux… Malgré tout, je ne 

me suis jamais sentie complètement intégrée dans 
ces groupes. La différence s’est creusée à l’adoles-
cence, quand mon corps s’est mis à changer.

COMMENT VOUS A-T-ON CONSEILLÉE SUR 
LE SUJET  ? AVEZ-VOUS TRAVAILLÉ AVEC DES 
ENFANTS TRANS ET LEURS FAMILLES ?
J’ai pris contact avec une association qui m’a mis 
en rapport avec une vingtaine de familles dont les 
enfants avaient entre 3 et 9 ans. Tous m’ont donné 
accès à leur intimité avec une immense générosité, 
et la richesse de ces rencontres est venue nourrir 
le scénario. Je retiens notamment ce que m’ont 
dit certaines familles sur le parcours de leur en-
fant, qu’elles voyaient comme une expérience po-
sitive qui leur avait permis de se redéfinir en tant 
que familles. Elles ne l’avaient pas vécu comme 
un problème, mais comme un processus qui ve-
nait mettre en lumière et questionner leur cadre 
familial. Pour les parents, cela interrogeait leur re-
lation avec leurs fils et filles et leurs rôles en tant 
que pères et mères, ainsi que leurs ressentis au 
sujet de leur propre identité. Ce que j’ai trouvé tou-
chant, c’est que ces familles ne parlaient jamais 
de « transition » pour définir le processus que leurs 
fils et filles transgenres traversaient. Au contraire, 
c’était la perception des familles et de leur entou-
rage qui était en phase de transition. Les enfants 
restaient qui ils étaient  ; c’étaient aux autres de 
devoir changer et évoluer. C’est ce point de vue 
qu’on retrouve dans mon film.



AU-DELÀ DE LA TRANSIDENTITÉ CHEZ LES 
ENFANTS, LE FILM ABORDE D’AUTRES SUJETS, 
EN PARTICULIER LE POIDS DE LA FAMILLE, DES 
TRADITIONS SOCIALES ET CULTURELLES AVEC 
LESQUELLES ON DOIT COMPOSER NOTRE VIE 
DURANT, POUR DEVENIR DES INDIVIDUS LIBRES.
C’est une question fondamentale dans le film. 
C’est pour cela qu’il y a un double point de vue, 
même si on me l’a beaucoup déconseillé dans 
les programmes d’écriture, en raison d’un dogme 
scénaristique qui veut qu’on privilégie le point de 
vue d’un seul personnage. Ici, on a la perspective 
de la fille, mais aussi de la mère, qui est le per-
sonnage auquel je m’identifie le plus, étant donné 
mon vécu et la génération à laquelle j’appartiens. 
Le film raconte l’odyssée ordinaire de ces deux 
protagonistes. 

Pour moi, la transidentité chez les enfants n’est 
qu’une facette de plus de la diversité humaine, 
une façon parmi une infinité d’autres de vivre et 
de cheminer dans ce monde. Dans le contexte du 
film, c’est ce questionnement qui est le moteur de 
l’action, car il transforme les liens familiaux et fait 
remonter les conflits à la surface. Toutefois, mon 
intention n’a jamais été de faire un film autour 
d’un seul sujet, principalement parce que je ne 
suis pas trans moi-même et que je ne voulais pas 
m’exprimer au nom de cette communauté. Ce qui 
m’intéressait, c’était la question de l’identité au 
sens large, et la manière dont les relations fami-
liales peuvent affecter notre chemin vers l’autodé-
termination.

VOTRE FILM CRITIQUE-T-IL LA FAMILLE COMME 
INSTITUTION ?
Nous sommes des créatures sociales qui vivons 
en groupe. Le premier groupe est toujours notre 
famille. Cette appartenance nous façonne de la 

même manière qu’Ane modèle ses sculptures. 
J’ignore s’il est possible de s’en libérer complète-
ment. Le regard d’autrui nous conditionne forcé-
ment, c’est inévitable. Autrui, ce sont nos parents, 
les gens du coin, nos amitiés, la société avec ses 
institutions, et les traditions dont on hérite. Dans 
le film, ce sont les voisins, ou encore la piscine mu-
nicipale qui fonctionne comme une microsociété : 
sa carte d’accès, qu’il s’agit d’obtenir, représente 
la possibilité d’agir sur notre propre existence.

D’OÙ VIENT LA MÉTAPHORE DE L’APICULTURE 
ET QUE REPRÉSENTE-T-ELLE DANS LE FILM ?
Dans une ruche, chaque abeille remplit un rôle dis-
tinct et nécessaire au fonctionnement du groupe. 
Toutefois, une ruche dépasse la somme de ses in-
dividus. C’est un organisme vivant en soi qui me 
semblait faire écho au thème du film, en raison de 
la tension entre l’individu et la communauté. Dans 
une ruche, les abeilles sont interdépendantes, mais 
en même temps, chacune y joue un rôle spécifique. 
À mon sens, cette image permettait d’évoquer les 
relations familiales telles qu’elles sont représen-
tées dans le film. Par ailleurs, les abeilles et les 
ruches jouent un rôle important, à la fois social 
et spirituel, dans la culture traditionnelle basque 
que je souhaitais montrer à l’écran. L’abeille y est 
considérée comme un animal sacré. En langue 
basque, on utilise les mots « zu » (toi) ou « usted » 
(vous) pour parler des abeilles avec respect.

ON ENTEND DEUX LANGUES DANS VOTRE FILM, 
L’ESPAGNOL ET LE BASQUE. VOUS PASSEZ AVEC 
FLUIDITÉ DE L’UNE À L’AUTRE, CE QU’ON NE 
VOIT GUÈRE DANS LE CINÉMA ACTUEL.
Faire un film monolingue dans ce type de contexte 
n’aurait pas été pertinent, car dans le monde que 
je décris, les gens alternent spontanément les deux 
langues, y compris au sein d’une même famille. De 
plus, le Pays basque est divisé par une frontière qui 

coupe le territoire en deux. Cette frontière repré-
sente non seulement une séparation géographique, 
mais aussi une barrière mentale, une limite que les 
protagonistes doivent surmonter. Des études éco-
logiques affirment que c’est autour des frontières 
géographiques qu’on trouve la biodiversité la plus 
riche et la plus grande abondance de faune et de 
flore. Ce sont aussi des lieux où de nombreuses 
langues cohabitent, dans une diversité identitaire 
et multiculturelle que j’avais à cœur de dépeindre. 
On y retrouve une certaine binarité : la norme est 
représentée par une langue hégémonique, tandis 
que le basque incarne l’altérité.
Pour moi, l’usage du basque était incontournable, 
car sa grammaire n’est pas genrée, ce qui corres-
pondait parfaitement à mon personnage  : pour 
elle, cette langue est un moyen de s’émanciper.

LE FILM OSCILLE ENTRE DIFFÉRENTS RYTHMES. 
POURQUOI ?
Au début, le film va vite car je voulais mettre en 
scène le quotidien d’une famille de trois enfants. 
Cette partie reflète nos vies pressées qui nous 
empêchent de prendre conscience de ce qui se 
passe sous nos yeux. Cette dynamique disparaît en 
arrivant au village. J’avais dans l’idée d’’instaurer 
une temporalité plus lente afin de suivre chaque 
personnage de plus près. C’est la partie centrale 
du film, qui fonctionne comme un jeu de miroirs : 
chaque action d’un personnage se répercute sur la 
trajectoire des autres.



VOUS AVEZ OPTÉ POUR UNE ESTHÉTIQUE NATURALISTE.
Je voulais montrer la réalité de la façon la plus naturelle possible, pour que le public n’ait 
pas l’impression de se trouver devant un spectacle artificiel, mais devant une vie normale, 
ou presque. Cette décision a conditionné d’autres choix esthétiques  : par exemple, l’ab-
sence de musique extradiégétique. La musique est jouée par les personnages eux-mêmes, 
ce qui me permet au passage de les caractériser.

J’ai beaucoup joué avec la lumière naturelle. J’ai cherché à filmer les endroits que traverse 
Cocó en lumière naturelle, autant que possible. Pour les cadrages, je voulais être au plus 
près des personnages, en alternant les gros plans avec des plans plus larges, pour montrer 
l’impact de leur environnement sur eux et pour inviter le public à se mettre dans la peau de 
chaque personnage.

Pour obtenir cette esthétique naturaliste, je me suis surtout appuyée sur les répétitions. 
Pendant plusieurs mois, les acteurs ont répété des scènes qui ne faisaient pas partie du 
scénario pour développer les relations entre les personnages  : entre les frères et sœurs, 
entre la mère et la fille, entre la mère et la grand-mère… Les enfants n’étant pas des acteurs 
professionnels, j’ai cherché chez eux une certaine spontanéité, même s’ils devaient tout de 
même suivre le scénario. L’un des plus gros défis du tournage était sans doute de mettre les 
acteurs, professionnels et non professionnels, au diapason.



COMMENT AVEZ-VOUS CHOISI LES ACTRICES  ? 
PATRICIA LÓPEZ ARNAIZ EST L’UNE DES ÉTOILES 
MONTANTES DU CINÉMA ESPAGNOL  : L’AVIEZ-
VOUS EN TÊTE EN ÉCRIVANT LE RÔLE D’ANE ?
Pas vraiment. Pour offrir une expérience réaliste au 
spectateur, je voulais une comédienne hors des ra-
dars, que le public ne reconnaîtrait pas, pour qu’il 
suive l’histoire d’une femme « anonyme ». J’ai passé 
en revue plusieurs actrices basques qui n’avaient 
pas encore percé, ce qui n’était pas le cas de Pa-
tricia quand j’ai commencé le travail sur ce film. En 
fin de compte, je me suis retrouvée à l’auditionner 
quand même : sa compréhension intime du scé-
nario et le dialogue qui s’est immédiatement noué 
entre nous m’ont convaincue que notre collabora-
tion serait fructueuse. Nous arrivions à communi-
quer et c’était, à mes yeux, le plus important.

COMMENT AVEZ-VOUS TROUVÉ L’ACTRICE QUI 
JOUE COCÓ ? 
J’ai dû voir 500 fillettes. J’ai rencontré Sofía au début 
des auditions et je l’ai tout de suite imaginé dans le 
rôle de l’une des filles pauvres du film. Elle était très 
bonne en improvisation, mais elle ne correspondait 
pas à l’idée que je me faisais de Cocó au début. À la 
fin du casting, je me suis rendu compte que je ne lui 
avais jamais vraiment proposé de jouer Cocó et j’ai 
décidé de l’auditionner une dernière fois. Son essai 
m’a ôté tout doute : ce serait elle, et pas une autre.



AUJOURD’HUI, IL Y A UNE VRAIE EFFERVESCENCE 
DANS LE CINÉMA ESPAGNOL, OÙ SE SONT 
DÉMARQUÉES PLUSIEURS FEMMES CINÉASTES : 
CARLA SIMÓN (NOS SOLEILS), ELENA LÓPEZ 
RIERA (EL AGUA), PILAR PALOMERO (LAS NIÑAS, 
LA MATERNAL). EXISTE-T-IL UNE CONNIVENCE 
ENTRE CETTE GÉNÉRATION DE RÉALISATRICES 
ET VOUS ?
Je me sens très proche d’elles, que ce soit en ma-
tière d’esthétique ou de thèmes, d’autant que nous 
avons toutes environ le même âge. On voit actuel-
lement les retombées d’un long processus qui a 
permis aux femmes cinéastes d’obtenir plus de 
soutien des institutions, avec des mesures pour les 
valoriser. Autant d’actions qui ont cherché à com-
penser une asymétrie historique dans le cinéma… 
une asymétrie qui n’a pas encore disparu, d’ail-
leurs. Il est très important pour nous d’avoir des 
figures tutélaires pour s’imaginer marcher dans 
leurs pas, des modèles pour nous donner un sen-
timent de légitimité comme cinéastes. Dans tous 
les cas, j’ai bien conscience qu’on ne part pas de 
zéro  : il y a toujours eu des metteuses en scène 
dans le cinéma espagnol, même si elles n’ont pas 
toujours reçu l’attention qu’elles méritaient.

D’un point de vue personnel, je m’interroge sur 
l’étiquette de « femme cinéaste », qui me semble 
parfois utilisée de façon réductrice et restrictive. 
Pour les gens, c’est souvent synonyme de cinéma 
plus sensible, avec un regard intime, des films qui 
se veulent moins prétentieux, mais aussi moins 
ambitieux sur le plan du budget. Le cinéma espa-
gnol vit en ce moment une époque bénie et pré-
cieuse et il y a tout lieu de s’en réjouir, mais ce 
serait dommage de s’en contenter. On est encore 
loin de vivre une utopie et il nous reste encore bien 
du travail à accomplir.



Diplômée en communication audiovisuelle (Université 
du Pays basque, Bilbao) et théorie du montage (EICTV, 
Cuba), elle a décroché un master en réalisation et un 
master en économie du film (ESCAC, Barcelone). Elle 
a réalisé les courts-métrages ADRI et POLVO SOMOS, 
ainsi qu’un long-métrage documentaire, VOCES DE PA-
PEL, sélectionné au Festival international du film de 
Saint-Sébastien. Son dernier court-métrage, CUERDAS, 
a été projeté à la Semaine de la critique à Cannes et 
a remporté plusieurs prix en Espagne et à l’étranger, 
dont le prix du Meilleur court-métrage aux Prix Forqué. 
Son premier long-métrage de fiction, 20 000 ESPÈCES 
D’ABEILLES, est présenté en compétition officielle à la 
Berlinale 2023, où la jeune Sofia Otero a gagné le prix 
d’interprétation. 
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