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Quand on aime 
le cinéma, 

on a toujours 
vingt ans 

r n 
DOSSIER 
K J / 

prepare par 
Jean Marc Larivière 

En 1995, année du centième anniver­

saire du cinéma, le Centre ontarois 

de l'Office national du f i lm célébrera 

le vingtième anniversaire de l'entrée 

en fonction de son tou t premier pro­

ducteur, le regretté Georges-André 

Prud'homme. Pour commémorer cet 

événement, nous vous proposons un 

survol de l'ensemble de la production 

cinématographique ontaroise en deux 

temps : une rétrospective crit ique 

de ces vingt premières années et un 

examen plus approfondi de trois séries 

de films coproduites avec la télévision. 

e 1975 à ce jour, la filmographie ontaroise compte 

près de 75 films, dont une soixantaine de produc­

tions du Centre ontarois de l'Office national du film 

(ONF) et une dizaine de productions indépendantes, dont la première 

remonte à 1981. Il va donc sans dire que le Centre ontarois a joué un 

rôle déterminant dans l'évolution de cette jeune cinematographic, sur-tout 

quand on sait qu'à peu près toutes les productions indépendantes 

ont reçu une aide logistique souvent critique de l'ONF. 

RÉTROSPECTIVE DU CINÉMA ONTAROIS 

Notons tout de suite que cette filmographie n'a rien d'exhaustive 

puisqu'elle ne fait pas état des films de commande pour divers minis­

tères et organismes gouvernementaux, dont l'Office de la télévision 

éducative de l'Ontario, prédécesseur de La Chaîne de TVOntario. 

Certaines de ces productions, assez nombreuses d'ailleurs et qui n'ont 

jamais été recensées à ma connaissance, ont su déborder leur cadre 

essentiellement éducatif ou informatif, déployant des trésors d'ima­

gination dans le traitement de leur sujet. Nickeler le monde (1981) de 

Valmont Jobin en est sans aucun doute le meilleur exemple. Ce film 

sur le nickel, métal franco-ontarien s'il y en a, s'est mérité le prix du 

meilleur court métrage éducatif de l'AMTEC en 1981 et a été large­

ment diffusé. Encore de nos jours, ces films de commande demeurent 

non seulement une importante source de boulot pour les cinéastes 

mais aussi un lieu privilégié de formation et de perfectionnement. 

Il n'a pas été possible non plus (le sera-t-il jamais) de recenser 

les productions artisanales, tournées en 8 mm, en 16 mm ou même en 

vidéo, ni les films expérimentaux qui occupent sans doute un nombre 

considérable de tablettes aux quatre coins de la province. 

Aussi, sans préjuger des intentions ni de la qualité de tous ces films, 

je choisis de m'attarder aux œuvres de création dans le sens le 

plus traditionnel du terme sachant que, ce faisant, j'adopte les con­

ventions du langage dominant qui peut être si néfaste aux cultures 

de l'exiguïté, pour paraphraser François Paré. J'espère, toutefois, que cet 

avertissement servira de phare pour éviter que nous échouions 

en eau trop peu profonde. 

1975-1977: L'EXPÉRIMENTATION LUDIQUE 

Dans les trois premières années de son existence, le Centre ontarois 

fait paraître six titres : deux documentaires et quatre fictions. Para­

doxalement, de ces six films, c'est la dramatique Rien qu'en passant 

(1976), de Jacques Ménard, qui a la facture la plus traditionnelle. 

C'est aussi la seule réalisation, avec Viens-t-en danser (1977) de 

Serge Bureau, qui se penche sur un sujet «franco-ontarien» : l'assi­

milation des jeunes dans le premier cas et la première franco-fête de 

l'Est de la province dans le second. 

Le tout premier né du Centre ontarois, La différence (1975), 

un documentaire signé aussi Serge Bureau, porte sur les femmes 

seules et est d'actualité universelle en cette année internationale de la 

femme. Or, malgré les entrevues typiquement documentaires, la plaque 

tournante du film est une émission de télévision communautaire où 

PHOTOS : OFFICE NATIONAL DU FILM 

«ht *6 * £ * « * 



un animateur s'entretient avec deux représentantes de Femme Plus, 

organisme venant en aide aux femmes dans le besoin. On ne doute 

pas de l'existence de ce regroupement, ni de l'authenticité des propos 

de ses deux porte-parole, mais il est tout à fait évident dans le tour­

nage et le montage qu'il s'agit d'une mise en scène, en commençant 

par la caméra en coulisse. À la toute fin du film, on entend le régis­

seur de plateau annoncer que l'émission est terminée —NOIR — pendant 

les deux prochaines minutes une femme en voix hors champ, 

sur le bord des larmes, nous raconte la détresse et la solitude d'un 

premier Noël passé seule après l'effondrement de son mariage. 

Malgré ce témoignage émouvant, le ton un tant soit peu pamphlétaire 

de La différence et sa facture tous azimuts (entrevue intimiste, entrevue 

homme dans la rue, mise en scène documen-

tarisée, etc.) ne donnent pas des résultats très convain­

cants, mais force est de constater que, dès sa pre 

mière œuvre, le cinéma ontarois ne craint 

pas d'explorer non seulement des thèmes 

universels mais de jouer avec ce nouvel 

outil qu'est le cinéma. 

Malgré que Bureau adopte, dans 

Viens-t-en danser, l'approche du 

cinéma direct en documentant 

impassiblement l'organisation et 

les activités de la franco-fête 

d'Embrun, il n'abandonne pas 

pour autant ses explorations for­

melles. Au montage, il refuse de donner 

à l'événement une cohé­

rence qu'il n'a vraisemblablement 

pas eue, comme s'en plaignent d'ailleurs 

à l'écran quelques participants. Aucune 

narration n'ordonne les séquences, ni ne situe 

les enjeux pendant les quelque 45 minutes que dure 

le film. C'est tout juste si de rares sous-titres identifient l'occa-sion 

de ce rassemblement et quelques personnalités clés. De plus, Bureau 

amplifie cette distance implacable vis-à-vis de son matériel 

en commençant et en terminant le film avec un plan d'ensemble dérou-tant 

du preneur de son enregistrant la conversation d'un intervieweur 

et d'un organisateur discutant du festival pendant qu'ils marchent 

tous trois dans un vaste terrain vague. 

Viens-t-en danser gagne-t-il le pari du cinéma direct ? Pas tout 

à fait. Sans aucun repère, le non-initié au monde artistique franco-ontarien 

ne s'y retrouve pas et risque fort de décrocher. Sans tension dramatique 

apparente, même le spectateur averti trouve le temps 

long par moment. Mais Bureau, en refusant de faire un film de diver­

tissement, nous livre un document anthropologique intemporel. En 

le visionnant presque vingt plus tard, moi qui n'étais pas de la fête, 

j'ai eu l'impression non pas de la vivre mais étrangement de l'avoir vécue, 

comme si je me rappelais lentement un rêve oublié. 

C'est résolument sous le signe du rêve que s'inscrivent deux autres 

fictions de ces toutes premières années : Fignolage (1976) 

de Diane Dauphinais, raconte le voyage féerique d'une fillette partie à 

la recherche de ses ballons perdus dans un monde où les ballons sont 

devenus des pierres depuis que les hommes jaloux ont crevé la lune 

en tentant de voler plus haut qu'eux. Remarquable pour sa cinema­

tographic noir et blanc de paysages tout à fait lunaires et un long 

plan séquence tout en travelling, Dauphinais signe un conte onirique pour 

enfants de tout âge, raconté sans prétention pour se faire plaisir 

et faire plaisir aux autres. C'est une création libre comme le vent de liberté 

qui souffle sur le Nouvel-Ontario à cette époque et le géné­

rique collectif en simple ordre alphabétique, sans attribution profession­

nelle, se lit comme un «Who's Who» de lajeunesse créatrice du Nord. 

Moins bien fignolé que le précédent,/,? rêve de... (1977) de Cédéric 

Michaud partage à peu près le même générique collectif 

que celui-ci. S'inspirant d'un texte du poète sudbu-rois 

Robert Dickson sur l'amour à toutes les sauces, la 

mise en scène de Michaud s'ap-puie trop 

littéralement sur la création théâtrale dont 

elle est issue pour que 

le film décolle comme Fignolage, 

mais ce n'est certainement pas 

par manque d'enthousiasme de 

la troupe du Théâtre du Nouvel-

Ontario. 

À bien des égards, T'as déjà vu ça 

quelque part, toi ? (1976) de Paul 

Turcotte, est le plus ambi-tieux 

projet et l'un des mieux 

réussis de cette première époque, 

si on entend par là qu'il va jusqu'au 

bout de sa démarche malgré les acci­

dents de parcours. D'abord, c'est une 

dramatique d'une heure. Ensuite, le jeu des 

comédiens, qui improvisent leur dialogue avec 

une très grande adresse, est d'un naturel désarmant, ce qui 

n'est pas sans rappeler la fraîcheur des premiers films de la Nouvelle 

Vague française. De fait, les cinéphiles reconnaîtront l'influence 

manifeste de Truffaut et de Godard surtout, au point où on s'attend 

presque à voir Jean-Pierre Léaud faire son apparition à tout moment. 

L'histoire relate les difficultés d'adaptation d'un jeune photo­

graphe vietnamien, Tran, récemment débarqué à Toronto et le film 

commence même comme un documentaire, mais il a tôt fait de bifur­

quer de façon tout à fait surprenante dans la fiction la plus fantaisiste. 

Le titre provient d'un personnage qui, croisant la caméra dans la 

montée d'un escalier étroit, s'arrête soudainement, la fixe et demande 

d'un air tout à fait perplexe : «On s'est pas déjà vu quelque part ?» 

Ce véritable «Masculin-Féminin» franco-ontarien n'est pas 

sans failles et après la première moitié il s'effrite progressivement 

mais je lui pardonne volontiers ses impairs et ses écarts pour toutes 

ses étonnantes trouvailles de mise en scène, ses improvisations magis­

trales, son travail de caméra à l'épaule époustouflant et une trame 

sonore d'une limpidité exemplaire. 

FIGNOLAGE, OE DIANE DAUPHINAIS 
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Evidemment, aucun de ces six premiers films, n'est un chef-

d'œuvre du septième art, le contraire eut été surprenant. Mais ce qu'il faut 

retenir, c'est que malgré leur manque d'expérience, les jeunes réalisateurs 

et documentaristes n'ont pas froid aux yeux et que leur imaginaire ludique 

n'a d'égal que le dynamisme de leur jeune équipe 

de création. 

1978-1979: REPLI STRATÉGIQUE 

Les trois films suivants se démarquent de leurs prédécesseurs tant 

dans la forme que dans le fond. D'abord, il s'agit tous de documen­

taires à facture foncièrement traditionnelle. Ensuite, J'ai besoin d'un nom 

(1978) de Paul Lapointe et CANO, notes sur une expérience collective 

(1979) de Jacques Ménard abordent de front des sujets 

franco-ontariens, tandis que Les petites séances ( 1979) de Georges-André 

Prud'homme a l'Ontario français comme toile de fond. De quoi relève ce 

changement de cap ? 

Après quelques années d'expérience, la qualité des 

productions des bureaux régionaux de Toronto, de 

Moncton et de Winnipeg est remise en question 

par la haute-direction du programme fran 

çais de l'ONF ' qui craint pour l'image de 

marque de la boîte à Grierson. Il est 

même question de mettre tout sim­

plement fin à la régionalisation. 

Georges-André Prud'homme, pro­

ducteur du Centre ontarois à 

l'époque, a beau multiplier les 

notes de service revendiquant un 

espace cinématographique spéci­

fiquement franco-ontarien, il sait 

que c'est à l'écran que ça se jouera. 

Il n'est donc pas surprenant, après 

les premières années d'expérimenta­

tion ludique et quelque peu débridée, que 

le Centre ontarois mette la fiction tempo­

rairement au rancart, revienne à une approche 

documentaire plus rigoureuse et se rapproche sensible­

ment de son mandat social. 

Il ne faut pas croire pour autant que les documentaires 

susmentionnés soient moins intéressants de ce fait. Au contraire, J'ai 

besoin d'un nom, fort du montage fébrile de Valmont Jobin, prend 

d'assaut la crise d'identité de la francophonie ontarienne et ne craint 

pas de juger sévèrement nos élites dirigeantes pour ses tergiversa­

tions interminables. Il reste à voir si, à l'aube d'une nouvelle crise 

constitutionnelle, on rediffusera ce document choc sur les ondes de 

Radio-Canada comme ce fut le cas à l'été de 1990, tant il est encore 

d'actualité. 

Premier long métrage franco-ontarien, CANO, notes sur une 

expérience collective, suit les musiciens de la renommée Coopéra­

tive des artistes du Nouvel-Ontario (CANO) en tournée et en studio 

1. Claude Dallaire, Regard vers une enfance publique, 1993. 

pour l'enregistrement du microsillon «Au nord de notre vie». Ménard 

manie cette fois-ci le documentaire avec autant de compétence qu'il 

avait démontré pour sa dramatique Rien qu'en passant, mais ce qui 

démarque CANO... des autres films du même genre, c'est son explo-ration 

du fonctionnement coopératif unique à ce groupe exception­

nel, aidé en cela par les observations probantes et toujours justes 

de Robert Dickson, consacré «poète, grand vizir et confident», titre 

dont il se montre extrêmement digne quand, à la fin, il est appelé à 

commenter la mort prématurée d'un des membres de CANO, André 

Paiement. 

Les petites séances, est un film sur et par les enfants; capté 

habilement et tout en douceur, il ne nous révèle rien de spectaculaire 

mais il a la vertu, dans la conjoncture, de s'inscrire naturellement dans le 

corpus de l'ONF. 

Ainsi, voilà trois films à contenu social, mené professionnelle­

ment, de quoi redorer le blason ontarien de l'Office national du film, 

si jamais ce blason avait été terni. 

1980-1985: CONSOLIDATION 

De 1980 à 1985, dix films sont lancés, 

dont les trois premières productions 

indépendantes, et chacune de ces 

dix créations est l'œuvre de nou­

veaux réalisateurs. Au Centre 

ontarois de l'ONF, où Paul La­

pointe remplace Georges-André 

Prud'homme comme producteur 

en avril 1980, on revient à la fic­

tion sans toutefois abandonner 

e documentaire, oscillant entre 

• ^ r l'un et l'autre. 

Les trois documentaires de 

cette époque — 8 400 skis (1981) de 

André Lavoie, L'âge des pigeons (1982) 

de Jean-Marc Félio et Le cerf-volantiste (1983) 

de Guy Bénard —, bien que mené convenablement, 

sont dans l'ensemble fort décevants. Pourquoi ? En raison du person­

nage. Dans 8 400 skis, il n'y en a tout simplement pas. Pourtant, il ne 

fait nul doute que nombre des 4 200 sportifs à ce marathon de ski de 

fond de deux jours auraient pu être des sujets intéressants. Le fait 

de passer une nuit d'hiver à la belle étoile aurait pu aussi susciter l'inté­

rêt. Le film en fait malheureusement peu de cas et les quelques skieurs 

interviewés n'ont rien de mémorable ni de touchant à partager. 

Dans L'âge des pigeons, Félio est tiraillé entre documenter 

«Les papillons de velours», troupe de théâtre composée entièrement 

d'aînés mais dont il se lasse visiblement en cours de route, et Jean Dumas, 

membre de la troupe, philosophe et articulé mais qui risque 

de prendre toute la place et d'envoyer le film sur une autre piste. À 

courir deux lièvres à la fois, Félio n'en attrape aucun. 

Enfin, dans Le cerf-volantiste, l'artiste Claude Thibodeau, dé­

crit ouvertement par sa conjointe comme un grand bébé, ne fait rien 
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pour la démentir et le réalisateur ne fait rien pour le confronter à 

ses contradictions, avec le résultat que malgré la beauté indéniable de 

son travail, on décroche bien avant la fin du film. 

Cette carence débilitante ne passera pas inaperçue aux yeux de 

Paul Lapointe qui fait du personnage la pierre angulaire de tous les 

documentaires qu'il est sur le point d'entreprendre dans le cadre des séries 

en coproduction, mais nous y reviendrons. 

Du côté de la fiction, le Centre ontarois a décidément plus 

de succès. Exception faite de Un père Noël d'occasion (1981) de 

Pierre Vallée, qui ne décolle malheureusement pas, Un homme à sa 

fenêtre (1980) du même réalisateur, Un gars de la place (1983) de 

Valmont Jobin et Métallo Blues (1985) de Michel Macina, gagnent 

chacun à leur façon le pari d'une dramatique d'une demi-heure, ce 

qui n'est jamais chose facile. 

Le Centre ontarois déploie des ressources sans précédent pour 

réaliser ces deux dernières dramatiques ambitieuses. Aucun film 

auparavant n'a fait appel à des comédiens de la trempe 

de Lothaire Bluteau, Claude Léveillée et Gabriel 

Arcand. Jamais n'y a-t-il eu un aussi grand 

nombre de plateaux, de scènes d'action, 

de personnages. C'est la totalité ou 

presque du budget annuel qu'on en 

gage, ce qui explique, entre outre, 

qu'aucun film ne sorte en 1984. 

Malheureusement, on ne reverra 

plus jamais ce sommet de moyens 

et de maîtrise en fiction; en effet, 

aucune autre dramatique n'est 

parue, depuis, à l'enseigne du 

Centre ontarois. 

Pendant que le Centre conso­

lide ses assises, les premiers films in­

dépendants viennent enrichir la produc-tion 

cinématographique et, tout de suite, ils mettent 

la barre très haute. Les mots dits (1981) 

de Valmont Jobin, fait découvrir au grand public les 

Patrice Desbiens, Robert Dickson et Jean Marc Dalpé lors d'un spec-tacle 

de poésie mémorable, et ce, avant leurs années de gloire. Dans 

la même veine, Appartenance (1983) de Michel Macina croque sur 

le vif l'un des légendaires festivals de Théâtre Action à une époque 

de grande effervescence. Pour sa part, Jean Marc Larivière signe 

révolutions, d'ébats amoureux, éperdus, douloureux (1982), premier 

long métrage de fiction réalisé en Ontario français qui a été invité 

au Festival international de films de Toronto. 

1986-1991: A L'HEURE DE LA TÉLÉVISION 

Avant de devenir le producteur du Centre ontarois, Paul Lapointe a connu 

le bouillonnement créatif des toutes premières années, ayant 

été sur les plateaux de Fignolage, Le rêve de... et de T'as déjà vu 

ça quelque part, toi ? Lui-même créateur, il connaît bien la soif 

de création des cinéastes qui l'entourent. Il est donc naturel qu'à son 

entrée en fonction il réserve une place privilégiée à la fiction. Mais 

il a aussi été des luttes, il sait la précarité du Centre ontarois, dont le budget 

ne lui permet d'entreprendre qu'un seul film de l'envergure 

de Métallo Blues par année. Or, cela ne suffit pas pour remplir son 

mandat vis-à-vis de la communauté ou des mandarins montréalais. 

La solution : miser sur les effets multiplicateurs des partenariats 

avec la télévision et le secteur privé afin d'avoir accès aux enveloppes 

de production de Téléfilm Canada. Dans les meilleures conditions, le 

montage financier de tels projets tient de la prestidigitation; sans précé­

dent aucun dans l'histoire de l'ONF en région, l'accomplissement de 

Lapointe tient quasiment du miracle. 

C'est ainsi que naissent trois séries de coproductions avec 

La Chaîne de TVOntario: 20 Ans Express (1986), Transit 30/50 

(1987) eta4 la recherche de l'homme invisible (1991). Trente-sept films en 

six ans ! Qui plus est, le Centre ontarois a encore suffisamment 

de ressources financières pour faire paraître trois autres documen­

taires : Deux voix comme en écho (1987) de Claudette 

Jaiko, qui est un cri de cœur poétique sur 

l'être départagé entre deux cultures; 

Paraître ou ne pas être ( 1989) de Marguerite 

Cleinge, qui est un regard sur le monde 

d'une jeune culturiste, (ce 

documentaire souffre malheu­

reusement de ne pas avoir appro­

fondi suffisamment son sujet); 

enfin, La rage de vaincre (1991) 

d'André Lavoie (long métrage sur 

Jean-Yves Thériault, champion 

mondial en kickboxing, lancé en 

salle à Montréal et à Toronto en version 

35 mm et stéréo Dolby. 

Puisque la seconde partie du 

dossier, «Le documentaire scénarisé — 

L'imaginaire documenté», examinera en 

^ ^ ^ profondeur les trois séries susmentionnées et 

plus particulièrement ce qu'on nomma la méthode 

Lapointe, je noterai simplement que, dans l'ensemble, l'entre­

prise a été une grande réussite malgré l'inégalité des résultats indi­

viduels. En outre, il y a une nette progression de la qualité 

moyenne des films et du nombre de films réussis d'une série à l'autre. 

Pendant cette même période, quatre autres films indépendants 

viennent s'ajouter au palmarès. Divine Solitude (1986) de Jean Marc 

Larivière documente l'insolite travail chorégraphique de Nana Glea­

son, une danseuse d'origine américaine vivant en France. Le film est 

primé au Festival international de Toronto et est décoré au American Film 

and Video Festival, ainsi qu'au Dance On Camera Festival, de 

New York. Marguerite Cleinge, avant de réaliser Paraître ou ne pas 

être, se fait la main avec un cour métrage dramatique d'une grande 

fraîcheur, À double tour (1987).2 La même année, Stéphane Lestage 

2. Marie Cadieux a aussi réalisé un film qui porte le même titre. 

LOTHAIRE BLUTEAU DANS UH GARS DE LA PLACE, DE VALMONT JOBIN 
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produit Un amour de cuisine, une dramatique fantaisiste qui mérite 

le Prix du public au Festival international de Chavannes, en Suisse. Enfin, 

Yves Bisaillon allie son expérience en journalisme aux compé-tences 

d'Alan Collins en production pour brosser un portrait engageant 

du poète, comédien et dramaturge Jean Marc Dalpé, dans Le cri du silence 

(1991). 

Il est opportun de noter, ici, la grande complicité du milieu 

cinématographique avec les autres secteurs artistiques. En deux décen­

nies, vingt et un films ont la musique, le théâtre, la danse, la poésie, 

le cinéma ou les arts plastiques comme sujet, ou un artiste comme 

personnage. Cette complicité peut s'expliquer de trois faits. Pre-mièrement, 

l'entreprise artistique en Ontario français a toujours été 

une affaire collective, que ce soit le Théâtre du Nouvel-Ontario, 

CANO, la Cuisine de la poésie, Perspective 8, le duo Dalpé-Haentjens 

ou le trio Bellefeuille-Marinier-Dalpé, pour ne donner que quelques 

exemples. Souvent isolés en région, les jeunes artistes n'ont pas hésité 

à mettre leur talent en commun pour se manifester. Deuxièmement, 

le milieu minoritaire est naturellement prompt à souligner et à diffu­

ser publiquement ses accomplissements. Enfin, c'est dans l'intérêt propre 

des institutions garantes de la culture franco-ontarienne de finan-cer cette 

diffusion publique et, ainsi, les cinéastes réussissent à faire financer ces 

projets plus facilement que d'autres. 

1992-1994: À BOUT DE SOUFFLE OU DEUXIÈME 

SOUFFLE ? 

Depuis 1992, le Centre ontarois a produit six films et en aura lancé 

un septième au moment de la parution de ce dossier, Kap sur l'avenir 

(1994) de Fadel Saleh, documentaire portant sur le défi des villes 

à industrie unique, une première dans l'histoire du cinéma ontarois 

puisque jamais encore on ne s'est penché directement sur le dossier 

économique. Cette carence donne à réfléchir, surtout dans le contexte des 

propos de Louis Tanguay qui, dans Acheter la boulangerie, déclare qu'il 

vaut mieux être propriétaire de la boulangerie si on veut être 

sûr d'avoir toujours du pain ! 

La série L'urgence de se dire, une collection de quatre films 

sur la relève artistique, sortie en 1993, n'est malheureusement pas 

la digne héritière des trois séries précédentes. Exception faite de Les 

murs de Pier de Léon Laflamme, l'urgence d'un dire individuel ou 

collectif fait défaut. Ce sont des portraits d'artistes léchés, certes, 

mais sans grande conviction. C'est comme si seule la forme a été scé-

narisée, le fond étant mis aux oubliettes. La boîte est bien emballée, 

mais elle est vide. La formule de la coproduction est-elle en train d'épuiser 

les cinéastes ? 

On le croirait à en juger par la qualité largement supérieure 

de Franchir le silence ( 1992) de Claudette Jaiko et deÀ double tour ( 1993) 

de Marie Cadieux, deux documentaires d'auteur parus durant 

la même période. La comparaison peut paraître abusive à la lumière 

des ressources plus considérables consacrées à ces deux films d'une heure, 

mais on doit se rappeler qu'un bon nombre d'œuvres des trois premières 

séries se sont accommodées avec distinction de budgets semblables à ceux 

de L'urgence de se dire. 

Dans le secteur indépendant, le très faible volume de produc­

tion témoigne des difficultés grandissantes de financement. Seule­

ment un court métrage, Première (1993) de Luc St-Laurent, un poésie-

clip, Sur le bord (1993) de Jean Marc Larivière, et un documentaire 

d'une heure, Le quatuor de l'exil (1994) d'Yves Bisaillon, sont sortis 

en trois ans. Ce dernier film, portant sur quatre jeunes Somaliens récemment 

immigrés au Canada, bien qu'informatif, relève toutefois 

un peu trop du reportage télé et pas assez du cinéma. 

Après vingt années hautes en couleur, le cinéma ontarois est-il 

en train de s'essouffler ? Faut-il s'inquiéter de l'absence quasi totale 

de dramatiques depuis dix ans, par exemple ? À cette dernière ques­

tion, je réponds un oui catégorique et vigoureux. Une cinematogra­

phic dynamique doit s'abreuver à la source du réel ET de l'imaginaire, 

c'est le sang et l'oxygène du cinéma. Privé d'oxygène, le sang perd 

progressivement son pouvoir de donner la vie. Comme on le consta­

tera dans la seconde partie du dossier, les documentaires scénarisés 

des trois premières séries ont l'originalité et le mérite d'allier juste­

ment réel et imaginaire sous un même toit. Cela ne veut pas dire qu'il faille 

toujours les réunir dans un seul et même film. Les reportages ou 

les portraits auront toujours leur place dans une cinematographic Mais on 

ne doit pas évacuer l'imaginaire. Étant donné que le financement 

des dramatiques est de plus en plus difficile, il faudra continuer de trouver 

d'autres entrées pour l'imaginaire des cinéastes ontarois. 

Quant à l'essouflement, je réponds avec optimisme. Il est fort 

encourageant de remarquer l'arrivée du documentaire d'une heure 

qui permet d'aborder des sujets d'envergure et de les approfondir. 

On doit, à cet égard, féliciter la nouvelle productrice du Centre onta­

rois, Mikale-Andrée Joly. Quand on allie la sensibilité envers son sujet 

et l'expérimentation formelle d'une Marie Cadieux, par exemple, les 

résultats sont éblouissants : À double tour n'a-t-il pas été en lice, cette 

année, pour le Gémeau du meilleur documentaire d'auteur ? 

J'estime toutefois qu'on doit conjuguer trois facteurs pour que 

la cinématographie ontaroise puisse trouver un deuxième souffle vigoureux. 

D'abord, il faut absolument que tous les intervenants —l'ONF, la Chaîne 

de TVOntario, la Société Radio-Canada, la Société 

de développement de l'industrie cinématographique de l'Ontario, Télé­

film Canada et les Conseils des arts — harmonisent leurs actions, tiennent 

compte de la spécificité de cette jeune cinématographie et se mettent à son 

service, plutôt que l'inverse. Pour leur part, les cinéastes doivent être 

extrêmement vigilants quand ils composent avec les ensembles de 

production de plus en plus grands et globalisants pour 

ne pas devenir des faiseux de «Mac-films». Enfin, et c'est vérité de 

La Palice, il est impératif de miser sur l'esprit créateur des artistes 

afin de leur permettre de faire éclater sur nos écrans, petits et grands, 

leur imaginaire ludique enrichi de vingt ans d'histoire et d'expé­

rience. 
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