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m panoramique 
Une se lec t i on des f i l m s so r t i s e n sa l l e à M o n t r é a l 

O n t c o l l a b o r é s 
Marco de Blois — M.D. Phil ippe Elhem — P.E. Phil ippe Gajan — P.G. 
Gérard Grugeau — G.G. Thierry Horguel in — T.H. Gilles Marsolais — G.M. 
André Roy — A.R. Grégoire Sivan — G.S. 

Christian Clavier. 

LES A N G E S G A R D I E N S 
Gros budget, comédiens de choc (Depardieu face à 

Christian Clavier), effets spéciaux et cascades en série, 
matraquage médiatique : le tandem Poiré-Clavier tente de 
recréer l'effet Visiteurs avec Les anges gardiens, sa dernière 
production gonflée aux amphétamines. À l'arrivée: une 

comédie franchouillarde consternante de médiocrité et de 
ringardise qui enterre le spectateur sous une avalanche de 
gags sans éclat. Il fallait voir Clavier en tournée de pro
motion vanter le savoir-faire français (les Américains n'ont 
qu'à bien se tenir!) et pourfendre au passage les films 
d'auteur jugés en partie responsables de la crise du ciné
ma pour saisir toute la roublardise du personnage. Si Les 
visiteurs parvenait à sauver la mise grâce essentiellement 
au formidable abattage des comédiens et à certains ressorts 
comiques bien exploités, Les anges gardiens sidère par le 
degré zéro de sa mise en scène. Enfilade de gags et de cas
cades (n'est pas John Woo qui veut!) où l'inflation des effets 
tient lieu d'efficacité, montage syncopé ostentatoire à ren
dre jaloux n'importe quel adepte de Musique Plus, situa
tions dramatiques éculées jouant sur les contraires (la cha
rité et la cupidité, la religion et le sexe, le Bien et le Mal), 
scénario indigent et mal ficelé qui ne prend jamais le 
temps de s'attacher aux personnages et qui multiplie les 
ellipses maladroites (surtout vers la fin), recyclage de gags 
(le thème du double des Visiteurs, la scène des ronflements 
de La grande vadrouille): bref, le désastre est total. Reste 
le «bêtisier» du générique de fin (qui arrache quelques 
sourires) où nos joyeux compères Depardieu et Clavier 
s'esclaffent dans des prises supprimées au montage pour 
cause de fou rire. Devant une aussi belle complicité, on 
ne peut que déplorer tant de talent gaspillé et s'ennuyer 
ferme de la bonne époque du Père Noël est une ordure. 
(Fr. 1995. Ré.: Jean-Marie Poiré. Scé.: Jean-Marie Poiré 
et Christian Clavier. Int.: Gérard Depardieu, Christian 
Clavier, Eva Grimaldi.) 110 min. Dist.: CFP. — G . G . 

Valérie Stroh 
et Fabrice 
Luchini. 

L ' A N N É E JULIETTE 
Comédie taillée sur mesure pour un Fabrice Luchini 

en grande forme, le deuxième film de Philippe Le Guay 
repose sur une situation forte qui tourne court. Fuyant 
comme la peste toute forme d'engagement sentimental, 
Camille s'invente une liaison avec une femme imaginaire 
qui le protège d'amantes trop possessives, — pur fan
tasme qui bientôt vire à l'obsession maladive et prend 
dans sa vie une place incontrôlable avant de le piéger. S'il 
marque un indéniable progrès sur Les deux Fragonard, 
Lannée Juliette en reconduit néanmoins les qualités et 
les défauts: un point de départ original, une ambition 
plus que louable au pays de la comédie à la française, des 
penchants morbides qui donnent lieu aux scènes les plus 
étonnantes, avec une discrète allusion à Vertigo; mais 
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aussi un manque de ressort, du mal à tenir la distance du 
long métrage, et, une fois posé (savoureusement) le sujet, 
à aller au bout de son propos: la situation appelait l'humour 
noir et l'absurde, le traitement ne s'évade guère du mari

vaudage et le finale se dérobe par une pirouette. (Fr. 1995. 
Ré.: Philippe Le Guay. Int.: Fabrice Luchini, Valérie Stroh, 
Philippine Leroy-Beaulieu, Didier Flament.) 85 min. 
Dist.: CFP. — T.H. 

A U PETIT M A R G U E R Y 
À bien des égards, le second film de 

Laurent Bénégui (déjà auteur de l'attachant 
et original Un type bien, sorti il y a trois ans 
sur les écrans français) partait avec quelques 
sérieux handicaps à surmonter. Parler au 
cinéma de choses aussi simples que l'amitié, 
la tendresse et le bonheur d'un repas partagé 
autour d'une bonne table pouvait sembler un 
exercice pour le moins périlleux. Le fait que 
le réalisateur considère son propre livre 
comme inadaptable au cinéma ajoutait encore 
à la gageure de l'entreprise. 

Or il faut bien le dire, ce Petit Margue-
ry se révèle au final aussi sympathique et 
délectable qu'un petit gueuleton entre amis. 
Pour plusieurs raisons. Tout d'abord, et c'est 
un euphémisme, grâce aux acteurs. Mention 
spéciale à Stéphane Audran et Michel Au
mont, respectivement l'épouse du chef et le 
chef en personne, constituant à eux deux le 
symbole emblématique de ce petit restaurant de quartier. 
Leur couple fonctionne à merveille, et les flash-backs suc
cessifs qui révèlent les hauts et les bas de leur union sont 
autant de moments d'émotion et de rire acide extrêmement 
bénéfiques au déroulement de l'intrigue. Bénégui a «aéré» 
par moments le repas auquel il nous a invités, et l'on 
revient avec d'autant plus de plaisir dans la salle de restau
rant pour retrouver les convives de la dernière heure. 
L'établissement va fermer et tous les amis du fils du patron 
se sont donné rendez-vous pour un ultime repas-souvenir. 

Bénégui sait rester sobre dans sa mise en scène, très 
proche des visages, avec de longs plans-séquences qui lais
sent la place aux comédiens. Ses acteurs lui rendent 

d'ailleurs assez bien cette humanité. Au petit Marguery 
confirme donc de manière brillante le talent de Bénégui 
pour traiter tout ce qui concerne les rapports humains (pri
vilège donné à la direction d'acteurs, aux dialogues et à la 
mise en relation des individus). Et si l'envie ne vous prend 
pas en sortant d'aller vous régaler de quelques plats ty
piquement français, retournez-y aux heures de repas: vous 
vous rendrez compte à quel point le cinéma peut être un 
émulateur étonnant. Ceux qui ont vu Eat Drink Man 
Woman de Ang Lee sauront de quoi je parle... ( Fr. 1995. 
Ré.: Laurent Bénégui. Int.: Michel Aumont, Stéphane 
Audran, Jacques Gamblin, Agnès Obasdia, Marie-Laure 
Dougnac.) 95 min. Dist.: Alliance. — G . S . 

Stéphane Audran 

(au centre). 

LE B O N H E U R EST D A N S LE PRÉ 
Mon premier n'est pas drôle. Mon deuxième manque 

d'imagination (c'est, comme dans La vie est un long 
fleuve tranquille, une histoire de substitution permettant 
d'opposer deux mondes grossièrement croqués, ici la France 
des villes et la France des champs). Mon troisième est 
malin (tout, la satire sociale prémâchée, la caractérisation 
des personnages, la construction du film, sans compter la 
réclame gratuite (?) pour Nike, Renault et la région du 
Gers, obéit à l'esthétique publicitaire). Mon quatrième est 
crapuleux (c'est un éloge franchouillard et beauf du terroir, 
relevé, si l'on peut dire, de paternalisme droitier, d'une cons
tante misogynie et de quelques traits racistes, ainsi 
l'ouvrière arabe, seule véritable bête noire du film). Mon 
cinquième est mollement vulgaire. Et mon tout est d'une 
grande bassesse. (Fr. 1995. Ré.: Etienne Chatiliez. Int.: 
Michel Serrault, Sabine Azéma, Eddy Mitchell, Carmen 
Maura.) 110 min. Dist.: Alliance. — T.H. Guilaine Londez, Eric Cantona, Eddy Mitchell et Michel Serrault. 
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T H E C R O S S I N G G U A R D 
Sean Penn confirme après The Indian Runner, sa 

première œuvre, sa force créatrice, une force mue par un 
sentiment désespéré des êtres et des choses, un regard 
tourmenté et une mise en scène complexe et crue. Que ce 
deuxième film s'appuie sur une expérience vécue par un 

ami vient renforcer à la 
fois la générosité et 
l'inquiétude qui nour
rissent la matière de ce 
récit mené avec une 
énergie oxymorique 
tant celle-ci semble 
immobile, immobili
sée par la terreur qui 
l'étaye. Son histoire de 
vengeance a des accents 
tragiques, shakespea
riens, amplifiés par le 
lyrisme qui les charge, 
par la douleur qui les 
supporte. Un père, 
Freddie Gale (Jack Ni
cholson, génial comme 
à l'habitude) décide de 
tuer le camionneur, 
John Booth (David 
Morse, très bien) qui a 
fauché sa fille et qui 

vient de sortir de prison. Il en informe son ex-femme, 
Mary (Anjelica Huston, sublime, émouvante), qui s'y 
oppose (l'altercation donne une des scènes les plus belles 
et les plus dramatiques du film). The Crossing Guard est 
une plongée dans la vérité de la douleur qui permet une 
traversée des affects, qui va de la douceur à la virilité, du 
tourment à la vulnérabilité. Ses personnages sont pétris dans 
une chair qui laisse voir ses creux et ses traits qui sont 
comme autant de figures des effets de la souffrance et de 
la rage qui les animent. Penn montre à l'évidence que 
quelque chose a changé dans le cinéma américain depuis 
quelques années (dix? quinze?): les personnages ne sont plus 
des êtres innocents, ahuris, coupables malgré eux (qu'on 
pense aux films de Hitchcock). Ils sont devenus lucides, 
volontaires, acceptant la haine qui les propulse contre les 
autres; ils ne sont plus en retard sur l'événement, ils ne le 
subissent plus car chronologiques avec lui, et le temps du 
film est la durée de leur conscience aiguisée. Mais ils 
sont plutôt proches des exceptions, ceux épingles par un 
Ray ou un Fuller, ou même par un Cassavetes, avec ce côté 
physique palpable, ce mimétisme dans la violence, ce fond 
mélancolique, cette possibilité de rendre proche l'émotion 
(tous ces auteurs sont de grands scénographes). Sous les 
excellents augures de ces maîtres, Sean Penn se révèle l'un 
des plus passionnants cinéastes américains de l'heure. 
(E.-U. 1995. Ré.: Sean Penn. Int.: Jack Nicholson, David 
Morse, Anjelica Huston, Robin Wright.) 115 min. Disc: 
Alliance. — A . R . 

D E S P E R A D O 
La suite de El Mariachi, dont le surprenant budget 

(7 000$) et le succès avaient attiré l'attention, présente 
quelques aspects remarquables. Car plus qu'une suite (El 
Mariachi II), Desperado a tout du remake. Il est en fait, 
et ce n'est pas banal, les deux à la fois. Avec un budget net
tement plus confortable, le réalisateur Robert Rodriguez 
s'autorecycle, s'autoparodie avec un instinct très sûr (un 
nêo-El Mariachi, en quelque sorte). Il ne semble plus y 
avoir de limites au nombre de couches successives de fond 
de teint utilisées pour maquiller la dépouille de «l'origi
nal», dépecé aussitôt après avoir été consommé. 

Ainsi donc, sur un scénario qui n'a pas pris une ride 
en trois ans, c'est-à-dire tout aussi inexistant, Rodriguez 
démontre que la forme (la qualité du fond de teint) prime 
le fond. À l'instar de ses guest stars (Tarantino, le presque 
frère en tête, y va de son numéro, vieux routier qu'il est 

déjà), Desperado surfe sur la vague d'un nihilisme aussi 
réjouissant que vain. C'est du cinéma bande dessinée, un 
produit hybride, brillant et inutile. 

Néo, post (néo western spaghetti, pourquoi pas, pa
rodie de parodie) se bousculent comme des crabes dans un 
panier. La cerise sur le gâteau est sans conteste le regard 
du ténébreux Antonio Banderas, en vengeur démasqué qui 
reprend le rôle-titre, moins réel lui-même que sa fonction 
de représentation. Détail amusant, si dans El Mariachi 
Rodriguez usait et abusait de l'accéléré, c'est le ralenti qui 
domine Desperado, accentuant encore la perte de réel. 
Hommage à Sam Peckinpah, à Sam Raimi ? En tout cas, 
entreprise de démolition. (E.-U. 1995. Ré.: Robert 
Rodriguez. Int.: Antonio Banderas, Joaquim De Almeida, 
Steve Buscemi.) Disc: Columbia. — P . G . 

T H E D O O M G E N E R A T I O N 
Deuxième volet allumé d'une trilogie underground 

sur l'adolescence sacrifiée faisant suite à Totally F...ed Up, 
The Doom Generation revisite le road movie pour l'an
crer dans le monde chaotique et désillusionné des années 
90. Le rêve américain est exsangue. Même l'amour, qui n'a 
pas résisté au cauchemar climatisé d'un monde perclus de 
violence, est à réinventer. Ne reste que le sexe comme 
ultime frontière, le sexe dans tous ses états ( hétéro
sexualité fortement teintée d'érotisme gay... Araki, pionnier 

de la «nouvelle vague Queer», sème la confusion avec 
jubilation) comme ultime point de fusion d'une généra
tion perdue. Et c'est cet espace de l'intime, où se lovent 
encore quelques fastes d'innocence, qu'explore le trio 
débridé de The Doom Generation... jusqu'au retour bru
tal du refoulé d'une société décadente, rongée de l'intérieur 
par ses propres fantasmes puritains et homophobes. 
Séduisant au premier abord (surtout à l'issue d'une journée 
des plus éprouvante au FFM), le film d'Araki résiste mal 
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à un second visionnement. Récit loufoque aux effets 
délibérément grossis et facture recherchée (éclairages psy
chédéliques aux couleurs primaires, décors stylisés, cadrages 
serrés englobant les trois protagonistes, éclats de violence 
«gore», bande musicale branchée): The Doom Generation 
parodie les films de tueurs en série en multipliant les clins 
d'oeil (Lynch, Tarantino, N. Ray, The Night of the Hunter, 
Killing Zoe) avec une prodigalité récupératrice somme 
toute assez vaine. À la longue, cet habillage référentiel aux 
contours prévisibles se déploie au détriment des person
nages et de leur profonde détresse intérieure. Sous son 
vernis hallucinogène en 35mm (pour la première fois, 
Araki a bénéficié d'un budget relativement confortable), 
The Doom Generation est un film sombre, un condensé 
de dérive existentielle sur l'acide qui se plaît à titiller 
le point G d'une génération X en cavale. Le résultat est 
parfois jouissif mais, plus souvent qu'autrement, 
éphémère comme le plaisir sans lendemain... (É.-U.-Fr. 
1995. Ré., scé. et mont.: Gregg Araki. Int.: James Du
val, Rose McGowan, Johnathon Schaech.) 74 min. Dist.: 
Malo Film. — G . G . Rose McGowan. 

J U M A N J I 
Jumanji, c'est le nom d'un jeu de société que trouve 

un jeune garçon dans une vieille malle. Mais ce jeu mys
térieux, ancien, surgi don ne sait où, sorte de Monopoly 
maléfique, vous plonge dans un monde sauvage, celui de 
la jungle, et vous oblige à vivre les situations qu'entraîne 
le déplacement des pions. Imaginez alors des araignées 
gigantesques, des crocodiles affamés, des pluies torren
tielles, des tremblements de terre, des essaims de mous
tiques monstrueux, des hordes de rhinocéros et d'éléphants 
en furie, bref, toutes sortes de plaies s'abattant sur un pai
sible village de la Nouvelle-Angleterre. C'est pire que dix 
Godzillas sur Tokyo. 

On aura compris que Jumanji, allègre mélange 
d'horreur, de film-catastrophe, de cascades et d'aventures, 
est un divertissement honnête et efficace qui, de plus, est 
porté par une réelle intelligence — ce qui est rare pour une 
production de cette ampleur. Le réalisateur Joe Johnston 
s'adresse à un public de jeunes adolescents et il le fait 
avec respect, sans mépris ni facilité. Matérialisant les 
pires frayeurs enfantines — les insectes, les monstres, le 
noir... — pour mieux les stigmatiser, il décrit un voyage 
vers la maturité (le déplacement des pions sur le jeu en étant 
la métaphore), n'oubliant jamais de placer au bon moment 
un gag pour désamorcer le malaise susceptible de sur
venir. Par ailleurs, les spectateurs plus âgés pourront 
savourer des allusions satiriques à la société américaine. Il 
faut voir notamment les bons villageois profiter de la 
panique que provoque l'irruption d'une bande de singes 

maniaques, pour dévaliser les étagères des magasins à 
rayons. Bien que Jumanji demeure dans l'ensemble con
forme à la tradition hollywoodienne du film pour la famille, 
il se hisse néanmoins à l'échelon supérieur de ce genre ingrat 
qui s'appelle «le traditionnel divertissement du temps 
des fêtes». (É.-U. 1995. Ré.: Joe Johnston. Int.: Robin 
Williams, Kirsten Dunst, David Alan Grier, Adam Hann-
Byrd.) 100 min. Dist.: Tri-Star. — M . D . 

Bradley Pierce, 
Bonnie Hunt, 
Robin Wil l iams et 
Kirsten Dunst. 

T H E K I N G D O M 
«The Kingdom, disait Lars von Trier, c'est le vrai nom 

du grand hôpital de Copenhague. C'est drôle aussi d'asso
cier l'idée du royaume avec le Danemark qui est « pour
ri» de toutes façons, tout le monde sait cela : il y a quelque 
chose de pourri au royaume du Danemark. » 

The Kingdom est une série télé remontée pour le ciné
ma, un feuilleton cathodique né d'une double inspira
tion: le Twin Peaks de Lynch qui renouvelait de fond en 
comble (parfois avec génie, toujours avec perversité) le 
genre, et les souvenirs d'enfance d'un jeune téléspectateur 
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durablement impressionné par la vision de l'hexagonal 
Belphegor. À l'arrivée, c'est le meilleur film de von Trier, 
libéré du carcan formaliste de ses précédents opus, débar
rassé de sa cinéphilie envahissante, favorisant l'improvi
sation et la caméra portée, bousculant le montage et dessi

nant une galerie de personnages dont l'inquiétante 
dinguerie n'a rien à envier à ceux qu'a inventés Lynch, mais 
avec un doigt de réalisme en plus (ces gens sont des 
médecins et des employés du plus grand hôpital de 
Copenhague) qui fait froid dans le dos. 

Le film oscille perpétuellement entre humour noir et 
suspense, avec un zeste de paranoïa sur fond de mysticisme 
nordique et païen où transparaît par ailleurs la personna
lité profonde d'un cinéaste à l'idéologie plus qu'ambiguë 
(cf. Europa, premier film révisionniste de l'histoire du ciné
ma célébrant la noblesse des nazis vaincus face à la veulerie 
des Alliés et à l'hypocrisie juive), mais au souffle de con
teur incontestable. 

Pourriture du «Royaume», cet hôpital symbole, au-
delà du Danemark, d'une Europe déboussolée où règne, à 
l'ombre des institutions, une irresponsabilité doublée 
d'une impunité que l'on devine, hélas, bien réelle, Lars von 
Trier s'en fait le révélateur, disséqueur impitoyable et hila
rant d'une humanité où l'on croise des chirurgiens bons à 
enfermer, des trafiquants d'organes cyniques, un jeune 
médecin tombé dans la poudre, un immigré haïtien aux 
pouvoirs occultes et une médium hypocondriaque qui 
tente de percer le mystère et de chasser la malédiction. Bref, 
cette saga, servie par des acteurs totalement inconnus (à 
l'exception du fassbindérien Udo Kier) et pleinement con
vaincants, possède tous les ingrédients du film-culte qu'il 
est déjà devenu en Scandinavie. 

Une suite composée de quatre nouveaux épisodes est 
en cours de réalisation. À suivre donc. (Dan.-Suède-Ail. 
1994. Ré.: Lars von Trier. Int.: Ernst-Hugo Jàregaard, 
Kir Rollfes, Jens Okking, Soren Pilmark, Otto Bran
denburg.) 279 min. Dist.: Film Tonic.— P.E. 

Marina Sudina et 
Fay Ripley. 

M U T E W I T N E S S 
Mute Witness est un thriller de série B. Entendons-

nous bien, le génie qui caractérisa le genre à Hollywood 
est ici complètement absent. Car si ce génie consistait 
alors à masquer le manque de moyens par des trouvailles 

réjouissantes voire parfois... géniales, force est d'avouer que 
dans ce cas-ci tout a été sacrifié au rythme, à l'image des 
courses poursuites effrénées, hélas longues, répétitives et 
essoufflées. À l'image, et c'est plus grave, d'un scénario qui 
petit à petit part dans tous les sens et qui finalement n'a 
pas beaucoup d'importance. L'obsession rythmique dessert 
tout, jusqu'au rythme lui-même, ce qui n'est pas peu dire. 

Après une séquence d'ouverture désormais classique 
de film dans le film (le tournage d'un film d'horreur de série 
Z), Mute Witness nous entraîne sur les pas d'une jeune 
maquilleuse d'effets spéciaux, témoin bien malgré elle 
d'un tournage de snuff movie (film où l'on commet de véri
tables meurtres). Le fait que la jeune femme soit muette 
constitue à peu près le seul élément original du film qui 
multiplie les invraisemblances sans pour autant verser 
dans la parodie, sinon celle du film lui-même. Mafia, KGB 
et personnage mystère assurent le décorum d'une intrigue 
inutilement compliquée. 

Un tournage en Russie passablement rocamboles-
que n'excuse en rien un tel manque de rigueur. Voilà 
bien une histoire de film qui s'éclipse malgré lui derriè
re celle de sa production. Le résultat sur l'écran oscille 
entre le sourire esquissé et le vide total. (Ang.-Ail. 
1994. Ré.: Anthony Waller. Int.: Marina Sudina, Fay 
Ripley, Evan Richards, Oleg Iankowskij, Igor Volkov.) 
90 min. Dist.: Allegro. — P.G. 
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LE PÉRIL JEUNE 
Si le titre du film est agaçant, et d'autant plus inap

proprié qu'il ne convient pas à l'évocation douce-amère de 
sa chronique des années 70, l'œuvre, elle, ne l'est guère, 
sauf pour quelques scènes qui frisent la caricature (comme 
celle du trip sur l'acide). Les années 70 refont donc ici sur
face, sous forme de flash-backs, lorsque quatre amis de lycée 
se retrouvent dans une clinique pour la naissance d'un 
enfant de l'un des leurs mort d'une overdose. Ce procédé 
de retour en arrière est connu et facile, mais il convient par
faitement à ce récit morcelé car il poursuit sur un plan 
métaphorique l'histoire d'une amitié prise entre la dialec
tique du collectif (le groupe d'amis) et de l'individuel 
(Tomasi, l'ami disparu, se réfugiant dans sa solitude, faisant 
cavalier seul, usurpant la copine d'un autre, etc.). Le fil 
d'Ariane se trouve donc être le fil de cette amitié, atomi
sée en autant de membres du groupe, se rapprochant et 
s'éloignant selon les événements. Les fragments du récit 
sont des pages d'un passé récent, parfois comique, parfois 
grave, passé entretenu savamment entre deux modes con
ventionnels de représentation. Mais ces éclats servent 
comme informations parcellaires sur les personnages et leur 
milieu; et qu'ils demeurent lacunaires est une bonne idée 
narrative: ils agissent comme force permettant à la fiction 
d'avancer sans vraiment lui donner une unité, une com
pacité. Ils n'empêchent malheureusement pas de nous 
refiler beaucoup de clichés, en commençant par les cinq 
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lycéens qui représentent autant de types de jeunes: le 
révolté, l'intellectuel, le sportif, le timide, le beau téné
breux. On sent chez le réalisateur une recherche d'équili
bre entre une représentation juste de tranches de vie et un 
style un peu grossier dans sa volonté de séduire coûte que 
coûte le spectateur. On espère qu'au prochain film, Cédric 
Klapisch saura opter pour une meilleure cohérence esthé
tique afin de nous toucher entièrement. (Fr. 1995. Ré.: 
Cédric Klapisch. Int.: Romain Duris, Vincent Elbaz, 
Nicolas Koretzky, Julien Lambroschini, Joachim Lom
bard.) 90 min. Dist.: CFP. — A.R. 

SCREAMERS 
Inspiré d'un récit de science-fiction de Phillip K. 

Dick (Second Variety, 1953) et scénarise par Dan O'Bannon 
(Alien, Total Recall) et Miguel Tejada-Flores, ce «thriller 
futuriste» mise à la fois sur les ressources du thriller psy
chologique et sur les paramètres de la science-fiction. Vers 
la fin du XXIe siècle, le chef d'un petit détachement de 
militaires qui a réussi à survivre à des années de guerre sur 
Sirius 6B se voit contraint de traverser des territoires hos
tiles afin de négocier un nouvel accord de paix. Sa mission 
n'est pas sans risque puisqu'il doit affronter une armée de 
«screamers», des machines autonomes et meurtrières à 
lames tranchantes, autoreproductrices, qui se déplacent 
dans le sable comme des taupes: une arme parfaite créée 
par l'homme qui pourrait signifier la fin de l'humanité. Le 
message est clair, l'allégorie limpide, mais l'intérêt du 
film réside surtout dans les effets spéciaux et les frissons 
qu'ils provoquent: réactions garanties, recettes assurées 
au box-office. Peintures numériques, animation par ordi
nateur, technique des «effets particules» (animation en trois 
dimensions) et du «morphing» (eu égard au pouvoir de 
métamorphose de cette arme parfaite), stop motion, etc., 
Buzz F'X' (de Buzz Image Group) a expérimenté ses pos
sibilités, en rivalisant avec les effets mécaniques (les 
«screamers» fouillant le sol) conçus par Ryal Cosgrove 
(Productions Cineffects). 

Associé aux Scanners (II et III), le nom de Christian 
Duguay, par ailleurs réalisateur de la télésérie Million 
Dollar Babies consacrée aux jumelles Dionne, produite 
par CBS, n'est pas inconnu aux amateurs de films de genre 
et d'effets spéciaux. Il est diplômé de l'université Concordia, 
de même que Tom Berry et Franco Battista des Films 

Allegro, compagnie qui s'est associée à Fries Entertainment 
(de Los Angeles) et à Triumph Films (une filiale de 
Columbia), pour la production et la distribution. Le film 
a été tourné dans la région de Joliette, avec une brochette 
de ressources d'ici, dont Yves Langlois au montage, et 
Normand Corbeil à la musique, sans oublier Roy Dupuis 
transformé pour l'occasion en baroudeur postnucléaire, 
dans le rôle de Becker. Mais on sait aussi que cette pro
duction de 14 millions a été l'objet d'un conflit entre 
Allegro et le Syndicat des techniciens québécois (STCVQ) 
qui a été ignoré à l'occasion du tournage. (Can.-É.-U. 
1995. Ré.: Christian Duguay. Int.: Peter Weller, Andy 
Lauer, Roy Dupuis, Charles Powell, Jennifer Rubin.) 105 
min. Dist.: Allegro. — G . M . 

Roy Dupuis et 
Charles Powell. 
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SENSE A N D S E N S I B I L I T Y 
On ne sait trop expliquer pourquoi l'Angleterre du 

XIXe a le haut du pavé dans la production récente; en 
quelques mois, nous avons eu droit à Remains of the 
Day, Carrington et Persuasion. Est-ce notre époque de 
crise qui favorise la nostalgie des valeurs anciennes, par
ticulièrement celles qui sont attachées à la femme? En tout 
état de cause, Ang Lee, Américain d'origine taïwanaise, ne 
nous surprend pas en se lançant tête baissée (si on peut dire) 
dans ce courant rappelant le bon vieux temps où le pro
blème unique de la femme était de se trouver un mari pour 
enfin se consacrer entièrement au mariage et à la famille. 
Cette histoire correspond parfaitement au côté conformiste 
du cinéaste. 

Sense and Sensibility, qui est la deuxième adapta
tion en quelques mois d'un roman de Jane Austen (le pre
mier est Persuasion), décrit à la façon d'un James Ivory, 
mais avec moins de vigueur et de fermeté, les heurs et mal
heurs d'une noblesse anglaise au charme suranné mais 
combien délicat. Après la mort de leur père, trois filles 
doivent trouver au plus tôt mari car elles sont sans le sou 
(l'héritage est allé au fils aîné). Inextricablement liés, les rap

ports amoureux, familiaux, sociaux et financiers forment la 
trame d'une histoire fort sensée et habile. Lee ne manque 
pas de métier après trois films, mais pour l'originalité on 
devra repasser. Il manque un point de vue fort sur ce drame, 
ce qui le fait se fourvoyer dans une illustration précaution
neuse d'un temps passé si fascinant que les acteurs et les actri
ces y sont laissés pour compte — et leur jeu en pâtit, 
inégal de l'un à l'autre et en dents de scie pour chacun; pas 
moyen de s'y attacher, et leurs grandes et petites souffrances 
nous laissent indifférents. Le talent d'Ang Lee se laisse 
encore percevoir dans l'anesthésie générale qui affecte cette 
œuvre consensuelle et décorative (tout finit pour le mieux 
dans le meilleur des mondes, c'est-à-dire par des mariages). 
Mais on constate que ce talent, qui pointait naïvement son 
nez dans les premiers films du cinéaste comme Pushing 
Hands et The Wedding Banquet, se laisse de plus en plus 
affadir par le goût du conventionnel et une vision si gen
tille et si correcte du monde qu'il n'en restera bientôt plus 
rien. (E.-U. 1995. Ré.: Ang Lee. Int.: Emilie François, 
Emma Thompson, Kate Winslet, Hugh Grant, Alan 
Rickman.) 130 min. Dist.: Columbia. — A . R . 

S H O W G I R L S 
Paul Verhoeven entretient avec les Etats-Unis une 

curieuse relation d'amour-haine. En effet, si ses quatre 
films réalisés de ce côté-ci de l'Atlantique sont des spec
tacles pour le moins outranciers, c'est qu'ils se veulent le 
miroir d'une société tout aussi outrancière qui aime faire 
étalage jusqu'à l'obscénité de ce qui fait sa vanité (science, 
technologie, sexe, glamour). L'Amérique, celle de Detroit 
(Robocop), celle de la Californie (Basic Instinct) comme 
celle du futur (Total Recall), est pour lui une sorte de dic
tature de l'esprit. Or, lorsqu'il dépeint cette dictature, il 
le fait avec faste et grandeur, sans distance critique. Pour 
tout dire, il filme comme un pornographe, cherchant à 
provoquer un choc par l'exhibition de l'inédit, du gro
tesque, du trivial. 

Show Girls se déroule dans le milieu archi-clinquant 
des spectacles de danseuses de Las Vegas. Arriviste, une 

jeune femme venue de l'Ohio essaie tout, jusqu'à la ten
tative de meurtre, pour prendre la place d'une vedette de 
revue musicale. Entre temps, elle est entraînée dans des bars 
décadents, lieux de plaisirs «inavouables» où sont pratiqués 
à peu près tous les péchés capitaux. Graphiquement, c'est 
un film délibérément hideux qui déploie avec ostentation 
un kitsch tonitruant et vulgaire, spectacle de la laideur et 
de l'obscène théâtralisé par le regard insensible, voire 
méprisant, de Verhoeven. Las Vegas serait le nouveau 
Sodome et Gomorrhe ? C'est ce que semble penser le réali
sateur de Basic Instinct; le hic, c'est que cette façon sado
masochiste de se complaire dans le scandale au nom de 
la morale lui enlève toute chance d'être pris au sérieux. 
(É.-U. 1995. Ré.: Paul Verhoeven. Int.: Elizabeth Ber
kley, Kyle MacLachlan, Gina Gershon, Glenn Plummer.) 
131 min. Dist.: MGM. — M . D . 

Bruce Willis dans 
12 Monkeys. 
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1 2 M O N K E Y S 
Cinéaste à l'imagination fertile, Terry Gilliam sait 

transcender le réalisme pour construire des mondes inédits 
plus grands que nature. Toutefois, s'il y a chez lui une fai
blesse, c'est bien sa tendance à l'hyperbole et au superfé
tatoire, ce que 12 Monkeys permet de constater. Structure 
narrative alambiquée, infatuation du style et rythme 
épileptique font de ce thriller de science- fiction un objet 
lourd, stérile et trop conscient de ses effets qui rappelle le 
Baron de Munchausen, du même réalisateur. On le 
regrette, car les ambitions de Gilliam sont immenses (elles 
le sont d'ailleurs tout le temps), lui qui a œuvré cinq ans 
pour mener à terme ce projet. Le récit s'articule de manière 
à dérouter par des aller-retour entre le passé et le présent, 
entre la mémoire et la réalité; mais, contrairement aux Bock 
to the Future, purement ludiques, 12 Monkeys se veut une 

tragédie de la fatalité et de l'irréversibilité du cours des 
événements inspirée librement de La jetée, de Chris 
Marker. Racontant l'histoire d'un homme du futur qui, de 
retour en 1996, tente d'empêcher la prolifération d'un 
virus sur le point de décimer la population terrestre, l'ex-
Monty Python opte pour la complexité et refuse tout hap
py end conciliateur. Mais il faudrait aussi qu'il se souvien
ne que les personnages doivent être autre chose que des 
éléments de décor (ce qu'il avait compris dans The Fisher 
King) et qu'un récit doit respirer plutôt que d'être soutenu 
par une utilisation incessante et abusive de tout un arsenal 
d'artifices. Car point n'est besoin d'être hystérique pour se 
faire comprendre... (É.-U. 1996. Ré.: Terry Gilliam. Int.: 
Bruce Willis, Madeleine Stowe, Brad Pitt, Christopher 
Plummer.) 130 min. Dist.: Universal. — M . D . 

LB 1 O O 1 J O U R 
\ri\ste-performer bien connu dans les milieux de 

l'art contemporain, Istvan Kantor alias Monty Cantsin 
est une star ambiguë et insaisissable qui ne cesse d'échap
per au sens et chez qui les idéologies sont floues. Il reproche 
à l'art son sérieux mais tient à ce sujet des propos qui sont 
comme des dogmes. Il doute des certitudes mais érige ses 
doutes en idéologies. Ce caractère paradoxal, Etienne Des
rosiers le saisit avec acuité dans un étonnant court métrage 
documentaire, Le KXrjour dont l'une des qualités est qu'il 
reste ouvert à l'interprétation. 

Les deux parties du film s'opposent et se complètent 
tout à la fois. Dans la première défilent lentement des 
images montrant l'atelier torontois de Monty Cantsin. 
Celui-ci expose alors en voix off sa théorie selon laquelle 
la réelle valeur d'une œuvre est celle qu'elle a avant d'en
trer dans le commerce. C'est sa valeur dite «idéale». Son 
lourd accent hongrois donne à ses commentaires un côté 
cryptique, tandis que la composition sévère des cadres, le 
noir et blanc, les nombreux plans statiques et la disconti
nuité visuelle créent un effet de distanciation froide, 
cérébrale. On assiste ici à l'énoncé du dogme, à l'illustra
tion du discours de Cantsin dans ce qu'il a de plus radical. 

La deuxième partie marque une rupture de ton puis
qu'elle est tournée en couleurs avec une caméra sans cesse 
en déplacement, elle montre l'artiste plein d'énergie, dans 
un compte rendu de sa performance qui clôturait en 1993 
les Cent jours d'art contemporain de Montréal. Pour 
appliquer de manière littérale sa théorie de la valeur idéale, 
il détruit à coups de massue une installation dont il est le 
concepteur pour lui enlever toute possibilité de valeur 
marchande. Ce geste jusqu'au-boutiste est toutefois aus
sitôt contredit quand il s'empresse d'autographier les 
détritus — des reliques ! — que lui tendent des admira
teurs emballés. Cultivant la contradiction, s'y complaisant, 
il va jusqu'à assurer au public, avec un mélange d'orgueil 

et d'ironie, que ces fragments finiront sûrement par avoir 
une formidable valeur marchande. 

Réunir le cinéma, art de l'enregistrement, et la per
formance, art de l'éphémère, est une idée forte qui permet 
à Etienne Desrosiers de donner corps à l'esthétique de la con
tradiction qu'affectionne Cantsin. Ce dernier en effet ne se 
retrouve-t-il pas ici conservé sur pellicule ? N'est-il pas d'une 
certaine manière pris au piège? À cette réflexion, le cinéaste 
ajoute l'émotion en plaçant en contrepoint de la destruc
tion de l'œuvre un air mélancolique de Franz Schubert, écho 
du passé conservé sur disque et vendu dans le commerce. 
Le cinéaste pose ici une question pertinente: peut-on 
échapper au cours inexorable de l'histoire de l'art qui fige 
tout dans ses pages? Et la renommée de Kantor-Cantsin ne 
va-t-elle pas à l'encontre de ses prétentions? Voilà ce 
que Le 100e jour nous permet de saisir. (Que. 1995. Ré.: 
Etienne Desrosiers. Ph.: Michel LaVeaux. Son: Simon Goulet. 
Mont.: Sophie Givernaud. Mus.: Georges Azzaria, Franz 
Schubert.) 21 min. Dist.: Cinéma libre. — M.D. 
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