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L e dernier film de Louis Bélanger aborde un cadre 

et une thématique peu représentés dans le 

cinéma québécois : celui de la forêt boréale, nature 

somptueuse et sauvage, celle d'une conquête lan

cée par une poignée d'hommes sous la forme d'un 

chemin de fer que l'on s'efforce de construire en 

l'espace de quelques semaines. La manière dont le 

cinéaste s'approprie le paysage dans les premières 

minutes du film le place d'emblée sous des augu

res favorables. De même, les rapports de force qui 

s'établissent entre les individus de cette commu

nauté masculine constituent un matériau dramati

que efficace, auquel Louis Bélanger puise les princi

pales réussites de son film. Le personnage central, 

Martin Bishop (le nom n'est sans doute pas ano

din...) est un jeune homme de dix-huit ans qui vient 

d'être nommé comme pointeur dans un chantier 

des Territoires du Nord-Ouest. Très vite, il doit faire 

face à l'autorité tyrannique de Fisk, le contremaî

tre, qui n'hésite pas à expulser du camp ceux qui 

s'écartent des règles. Il aura d'ailleurs l'occasion de 

côtoyer ces travailleurs expulsés, qui vivent dans 

la forêt en se nourrissant des ordures rejetées par 

leurs anciens congénères. Cette situation de huis 

clos dans une nature sauvage devenue zone de non-

droit n'est pas sans faire songer au Deliverance de 

John Boorman, et les explosions de violence pri

mitive qui guettent les personnages au détour de 

chaque scène renforcent encore cette référence. 

Un problème majeur surgit alors. À cette réflexion 

sur la frontière qui sépare la civilisation de l'instinct 

sauvage, le bien du mal, se superpose une autre 

orientation du film, moins convaincante, celle de la 

légende qu'une voix off cherche à nous imposer dès 

la première scène. Le réalisateur veut souligner le 

cheminement initiatique de son personnage, mais 

les partis pris stylistiques ne sont pas assez tran

chés pour faire passer le souffle du mythique ou du 

mystique. À la différence de Dead Man, vers lequel 

semble lorgner une telle approche, Bélanger hésite 

constamment entre un traitement réaliste et un pro

pos qui se voudrait plus symbolique. L'utilisation 

de la musique reflète par exemple ces hésitations : 

là où Jarmusch a recours à une bande originale 

obsédante et décalée, Bélanger (sur)utilise (sur

tout dans la première moitié du film) une musique 

aux accents folk qui illustre les images davantage 

qu'elle ne fonde une atmosphère. De même, le per

sonnage du cuisinier, aux propos oraculaires, agace 

plus qu'il ne convainc, traversant le film sans être 

habité par une nécessité autre que celle de caution

ner le circuit clos de la légende. 

La force du cinéma de Bélanger consistait aupa

ravant à faire du narratif l'auxiliaire du psychologi

que. Sans doute borné par le matériau du roman 

de Trevor Ferguson, il accorde ici une importance 

démesurée au narratif sans creuser la psyché de ses 

personnages. Ceux-ci sont campés avec une énergie 

convaincante, mais ils demeurent des blocs bruts 

juxtaposés les uns à côté des autres, qui interagis

sent sans toucher véritablement le spectateur. Le 

personnage de Martin, le seul qui connaisse une 

évolution significative en fonction des épreuves à 

franchir, est d'emblée trop lisse pour accrocher l'at

tention et cautionner la suite des événements. On 

en vient à regretter que le cinéaste n'ait pas davan

tage pris son temps pour poser les jalons d'une 

histoire dont le potentiel demeure passionnant. 

En plus de réduire le film à une durée de i h 30, il 

impose une contrainte supplémentaire («52 milles 

de voie ferrée en 52 jours») qui renforce le corset 

du narratif et empêche l'humain de respirer. Ultime 

paradoxe d'un film qui prétend «garder le temps» 

en laissant filer le sien... - Cédric Laval 

Québec, 2008. Ré. : Louis Bélanger. Scé. : Bélanger et Lorraine 
Dufour. Ph. : Guy Dufaux. Mont. : Lorraine Dufour. Son : Marcel 
Chouinard. Int. : Roy Dupuis, Graig Olejnik, Julian Rischings, 
Gary Farmer, Wayne Robson, Gaston Lepage, Stephen McHattie. 
Prod. : La Coop vidéo. 90 minutes. Dist. : Film Seville. 

The H u r t Locker de Kathryn Bigelow 

L a cinéaste du cultissime Point Break (1991) n'a 

finalement jamais quitté les rivages hantés 

par ses surfeurs de la mort. Célébré à Venise l'an 

dernier, son dernier film a mis près d'un an pour 

sortir enfin en salle. La faute à qui ? La faute à 

un malaise, la faute à une immense méprise. Oui 

le f i lm est un fi lm de guerre, non le f i lm n'est 

pas un fi lm de guerre comme les autres. Plus 

proche de la cinéaste de Point Break justement 

que d'Eastwood, de Malick, d'Altman ou encore 

d'AIdrich, Bigelow n'a cure de l'héroïsme, du 

romantisme, du patriotisme ou encore de tous les 

«ismes» de la terre. Ce qui intéresse la cinéaste 

ici, c'est l'adrénaline distillée par le danger et ses 

effets, celle qui, à haute dose, entraîne ces soldats 

démineurs vers des sensations inédites. Une 

drogue dure qui fait d'eux par la suite des inadaptés 

sociaux à vie (dans les rares cas où ils en 

réchappent), des zombies à qui tout paraît 

fade et qui ne vivent plus que pour rempiler. 

Le résultat : un fi lm sous haute tension, 

extraordinairement bien documenté, filmé 

au cordeau. Bigelow, l'une des plus grandes 

cinéastes du film d'action réalise une œuvre 

hallucinée et hallucinante où traverser une rue 

peut prendre de très longues minutes. D'où 

un malaise. Il ne fallait pas s'attendre ici à une 

prise de position sur le conflit Irak-États-Unis, 

sur la politique de Bush fils ou encore à un 

portrait des « boys ». Difficile de sortir un tel 

film sous la présidence de Junior, non ? Peut-être 

pas vraiment plus facile depuis. Bref, une épine au 

pied pour les studios américains, mais une épine 

impressionnante. - Philippe Cajan 

É-U., 2008. Ré. : Kathryn Bigelow. Scé. : Bogelow et Mark Boal. 
Ph. : Barry Ackroyd. Mont. : Chris Innis et Bob Murawski. Int. : 
Jeremy Renner, Anthony Mackie, Brian Geraghty, Guy Pearce, 
Ralph Fiennes, David Morse, Evangeline Lilly. 124 minutes. 
Dist. : Équinoxe Films. 
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Taking Woodstock d'Ang Lee 

L iberté, affirmation de soi, quête identitaire, 

questionnements sur la famille... et la sexua

lité comme agent révélateur. Il fallait y penser, ce 

faisceau de thématiques nous mène indifférem

ment à Ang Lee (que l'on pense à Hulk comme à 

Brokeback Mountain)... ou à WoodstockI 

Ang Lee est un cinéaste somme toute intéressant, 

plus reconnaissable justement par ses obsessions 

que par les chemins qu'il emprunte, entendre 

l'étonnante palette de genres qu'il a pratiqués. 

Hier, Tigres et dragons ou encore Lust, Caution... 

aujourd'hui la rafraîchissante et énergisante comé

die Talcing Woodstock. Le très généraliste et très 

constant Ang Lee semble à l'aise justement dans 

tous les genres. 

Et à bien y songer, Woodstock, sa légende, son his

toire et surtout son legs partaient d'une double évi

dence pour lui. Tout d'abord parce que l'événement 

lui-même ou plutôt sa légende portait le germe de 

l'ensemble de ses obsessions. Ensuite parce que 

le cinéaste pouvait aborder l'événement à l'aide 

de la recette dont il a le secret depuis Ice Storm, 

film qu'on pourrait considérer comme son meilleur 

jusqu'à présent : raconter la grande histoire par le 

biais de la petite. Raconter la société qui fut le ber

ceau du mythique concert, à partir des coulisses 

et de la destinée de Elliot Teichberg, jeune homme 
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qui, un peu par hasard, rendit tout cela possible... 

sans pour autant réellement y participer. 

Mais le plus intéressant dans le parti pris du plus 

hollywoodien des cinéastes taïwanais est d'avoir su 

mesurer la juste distance entre mythe et histoire, 

entre présent et passé à la fois pour éviter les inévita

bles comparaisons avec d'autres films, notamment 

le documentaire Woodstock de Michael Wadleigh, 

et pour justifier le fait d'en parler aujourd'hui, 40 

ans plus tard. En n'adoptant ni l'attitude nostalgi

que du fan ni celle, plus condescendante, de celui 

qui souhaite « en revenir », Ang Lee se situe au car

refour de l'histoire. - Philippe Cajan 

É.-U., 2009. Ré. : Ang Lee. Scé. : James Schamus. Ph. : Éric 

Gautier. Mont. : T im Squyres. Mus. : Danny Elfman. Int. : 

Demetri Mart in, Emile Hirsch, Imelda Staunton, Liev Schreiber. 

110 min. Dist. : Alliance Vivafi lm. 
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The Limits o f Contro l dejimjarmusch 

L'imagination 
au pouvoir 
par Gérard Grugeau 

A ttention : œuvre hallucinogène qui 

altère les états de conscience. The 

Limits of Control est un film irrésis

tible qui, sous couvert d'un récit d'espion

nage existentiel aux enjeux flous et jubila-

toires, nous entraîne dans une sorte de jeu 

de l'oie philosophique plongeant le specta

teur dans une gravité méditative au point de 

frottement entre le réel et l'imaginaire. Au 

centre de l'intrigue, un «non-corps» mas

sif au regard impassible, celui d'Isaach de 

Bankolé, espion improbable au comporte

ment zen qui traverse l'Espagne pour s'ac

quitter d'une mystérieuse mission aussi arbi

traire que la vérité. De Madrid à Almerla en 

passant par Seville, notre homme suit une 

idée fixe et croise en chemin divers person

nages énigmatiques qui s'avancent à sa ren

contre comme autant de pions sur un échi

quier en folie. À coups de rituels répétitifs et 

d'indices lacunaires, le récit fascinant glisse 

en douceur jusqu'à son dénouement, nous 

tenant en haleine malgré sa structure évi-

dée de tous les morceaux de bravoure qui 

font habituellement le quotidien banal des 

espions en cavale. Ne serait-il qu'un pur exer

cice de style, The Limits of Control serait déjà 

un film singulier de par l'extrême souplesse 

de sa mise en scène composée comme une 

partition minimaliste aux variations aussi sub

tiles qu'envoûtantes. Mais comme souvent 

chez Jarmusch, sous ses atours ludiques et 

sa suprême élégance formelle, l'œuvre cache 

une dimension spirituelle et métaphorique 

qui renvoie tant aux sombres inquiétudes du 

temps présent qu'à une réflexion inspirée sur 

la création artistique et le cinéma. 

Forme et fond sont ici indissociables, épu

rés comme un haïku ou une de ces séan

ces de tai-chi auxquelles s'adonne notre 

espion, révélant par là même l'essence de 

son personnage et la matérialité volatile d'un 

monde physique où tout circule et s'inter

pénétre en obéissant aux caprices d'un ima

ginaire tout-puissant en quête d'harmonie. 

Là réside en fait le thème souterrain de ce 

film en forme de voyage intérieur fantasmé : 

dans une lutte à finir entre les pouvoirs infi

nis de l'imagination et les forces occultes 

d'une réalité marchande sans âme qui pour

suit de funestes desseins pour dominer le 

monde. Mis en présence de ce pouvoir 

interlope (une séquence traitée sans éclat, 

sans doute parce que, dans le grand Tout, 

le mal est en lui-même une abstraction, au 

même titre que le bien), notre héros devra 

confronter ce monde vénal, purement fic-

tionnel, qui impose la tyrannie de sa pen

sée unique et associe l'art à une vulgaire 

pollution de l'esprit. Avec son récit initiati

que à tiroirs qui creuse progressivement ses 

enjeux, The Limits o f Control rappelle à plu

sieurs égards l'univers d'un Jacques Rivette 

où de nébuleuses sectes secrètes fomen

tent de sinistres complots aux frontières du 

fantastique. Mais comme Jarmusch l'avoue 

lui-même, son film renvoie avant tout par 

son esthétique et son propos à Point Blank 

de John Boorman où un gangster manipulé 

se bat en vain contre une société anonyme. 

Pour donner forme à la belle utopie qui 

sous-tend ce voyage apparemment futile, 

le cinéaste structure son film comme une 

fable moderne circulaire, ponctuée de relais 

où l'on devise sur la musique, le cinéma 

(Tilda Swinton en héroïne hitchcockienne 

à la Family Plot), la science et la composition 

moléculaire, le chant et l'idée de bohème, la 

vanité des grands de ce monde ou les ver

tus psychédéliques du peyotl. Très ouvert, 

construit d'après un canevas très lâche 

remanié au fil du tournage, The Limits of 

Control s'avère un brillant laboratoire d'ex

périmentations esthétiques et narratives, 

comme si l'œuvre trouvait sa forme au fur 

et à mesure que le personnage joue sa pro

pre vie à l'écran. Tel un «bateau ivre», le film 

multiplie les correspondances intuitives, les 

éclats poétiques, tout en sculptant graphi

quement l'espace avec grâce et en confé

rant aux images une qualité proprement 

musicale qu'amplifient la fluidité du mon

tage et la richesse composite de la bande 

sonore. Parfois, des coupes franches (arri

vée à Madrid en taxi) et des dédoublements 

d'images tirent le film vers l'abstraction ou 

le mystère. Architectures singulières, choix 

d'œuvres muséales qui relancent le récit, 

jeu sur les couleurs et les dominantes chro

matiques selon les séquences, travail sur le 

cadre (défilement des paysages à travers les 

vitres d'un train), photographie magnifique

ment composée de Christopher Doyle : l'œil 

du spectateur est ici constamment sollicité 

pour célébrer l'art et ses artifices jusqu'à 

l'épuisement des possibles. Cette stylisa

tion à la fois très élaborée et délestée de 

toute ostentation crée une pure sensation 

de flottement et une sorte de décalage feu

tré qui ouvrent sur des mondes parallèles 

lovés à l'ombre du réel. Devant tant de beau

tés contagieuses que distille savamment The 

Limits of Control, le spectateur se substitue 

au personnage principal et devient le rêveur 

de sa propre existence. Bref, l'invitation au 

voyage est lancée : à chacun de se faire son 

cinéma pour réenchanter la toile blanche 

du monde. Sans limites, sans contrôle. K 

États-Unis, 2008. Se. et ré.: Jim Jarmusch. Ph. : Christopher 

Doyle. Son : Robert Hein. Mont. : Jay Rabinowitz. Mus. : Boris. 

Prod. : Stacey Smith. Int. : Isaach de Bankolé, Alex Descas, Jean-

François Stévenin. Paz de la Huerta. Luis Tosar, Tilda Swinton. 

Youki Kudoh, John Hurt, Gael Garcia Bernai, Hiam Abbas, Bill 

Murray. 114 minutes. Dist. : Alliance Vivafi lm. 
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The Gir l f r iend Experience de Steven Soderbergh 

E ntre une prostituée à 2 000 $ et une autre 

à 200 $, la différence est minime. Disons que 

ça se résume presque au prix des fringues. C'est 

un peu la même chose pour les gestionnaires. 

Qu'est-ce qui distingue un PDG à 9 millions par 

année d'un autre à 900 000 $ ? C'est d'abord et 

avant tout une question de marché... 

Steven Soderbergh le sait fort bien et c'est ainsi 

qu'il a fait de The Girlfriend Experience la première 

réflexion cinématographique conséquente sur la 

crise économique actuelle. Le personnage principal 

du film, Christine Brown, est une escorte de luxe 

de 22 ans, qui contrôle apparemment parfaitement 

son existence. Elle vit dans un superbe apparte

ment avec un petit ami qui travaille comme entraî

neur privé dans un gym. Elle rencontre des clients 

très riches et, par sa seule présence, leur permet 

d'éviter les questions existentielles. 

Christine, qui se fait appeler Chelsea par ses clients, 

vit donc dans une bulle et est le produit d'une bulle 

(financière). Elle est motivée uniquement par l'ar

gent et entraînée à dissocier ses sentiments réels 

des sentiments qu'elle feint. En apparence, son sys

tème est solide, bien rodé, promis à la croissance 

continue. Arrive cependant le moment où elle ne 

parvient plus à reconnaître le vrai du faux, où son 

petit ami n'a guère droit à plus de considération 

qu'un client, où elle ressent une sorte de jalousie en 

apercevant un client au bras d'une 

autre escorte, où elle est trom

pée par un «critique» (Ehoui! Le 

web a créé le métier de critique de 

putes!) et où elle succombe au 

chant d'amour d'un client. Voilà 

donc que, soudainement, le sys

tème s'effondre. En même temps 

que l'économie, me direz-vous? 

C'est effectivement là toute la 

beauté de l'affaire! 

Par son travail sur la lumière, 

le cadre, les décors, la tempo

ralité et le son (les basses fré

quences obsédantes utilisées par le musicien 

Ross Godfrey), Soderbergh met en place la dis

location d'un univers caractérisé par la déca

dence froide et la totale superficialité. Les décon

venues de Christine trouvent donc un écho dans 

les propos de ses clients préoccupés par la crise 

financière et par le résultat des élections améri

caines. The Girlfriend Experience est un moment 

fort dans la carrière du prolifique et déstabilisant 

Soderbergh. - Marcel Jean 

États-Unis, 2009. Ré. : Steven Soderbergh. Scé. : David Levien, 
Brian Koppelman. Ph. et mont. : Steven Soderbergh. Mus. : Ross 
Godfrey. Int. : Sasha Grey, Chris Santos, Peter Zizzo, Timothy 
Davis, Timothy J. Cox. 78 minutes. Dist. : Métropole. 

Bruno de Larry Charles 

I mpossible à nier, on rit comme rarement devant 

Bruno, nouvelle création du tandem Larry 

Charles-Sacha Baron Cohen, inspirée d'un per

sonnage haut en couleurs façonné par ce dernier. 

Mais on rit jaune ou alors d'un rire grinçant. Dans 

Borat, c'était la même chose : Sacha Baron Cohen 

teste nos limites, pousse le bouchon toujours un 

peu plus loin et remporte la mise, il faut le dire. 

Cette fois, c'est sous les traits d'un présentateur 

d'émissions de mode autrichien parti à Los Angeles 

chercher la gloire qu'il dépassera les limites du 

bon goût et de la bienséance. Axé sur une ligne 

narrative beaucoup plus forte que celle de Borat 

qu'il surpasse aussi en termes d'outrance et de 

vulgarité, le film joue pourtant toujours du même 

flou : les scènes sont-elles scriptées? Jusqu'à quel 

point nous berne-t-on ? Pourtant, dans Briino, la 

morale de cette drôle d'histoire semble sauve : le 

monde de la mode n'avait certes pas besoin de 

Sacha Baron Cohen pour être ridiculisé. Quant à 

sa parodie de gay, elle n'est justement rien d'autre 

que ça : une parodie. 

Reste alors ce rire. Un rire malaise, le plus sou

vent, que la fine équipe de Baron Cohen sait habi

lement doubler d'un 

rire burlesque, pour 

que la pilule s'avale 

plus aisément. Mais 

c'est aussi là que le 

film prend toute son 

ampleur, ce rire est 

encore un rire salva

teur. Un de ces rires 

que l'on a en se regar

dant dans le miroir. 

Car Briino est d'abord 

cela : une satire parti

culièrement bien sentie de la course effrénée à la 

célébrité qui se mène en Amérique du Nord et où 

tous les coups sont permis. Du plus absurde (se 

mettre en tête de régler le conflit israélo-palestinien 

en mettant le Hamas et le Mossad d'accord sur les 

bienfaits de l'humus) au plus troublant (accepter de 

faire une liposuccion sur un enfant trop potelé pour 

les besoins d'une pub). Devenir une vedette, il n'y 

a que ça qui compte. Et la fin justifie les moyens. 

En brocardant ce désir malsain, en illustrant toutes 

les bassesses auxquelles \'aspiratuscelebritus semble 

capable de se livrer, en infiltrant la culture populaire 

comme un électron libre, Briino se fait le symbole 

pétulant d'un monde aussi hypocrite que superfi

ciel. Voilà qui fait un bien fou. Voilà qui confirme ce 

que Borat laissait déjà présager : Sacha Baron Cohen 

n'est pas qu'un génie comique, il est un génie comi

que d'utilité publique. - Helen Faradji 

États-Unis, 2009. Ré. : Larry Charles. Scé. : Sacha Baron Cohen, 
Anthony Hines, Dan Mazer, Jeff Schafer. Mont. : Scott M. Davids. 
James Thomas. Int. : Sacha Baron Cohen, Gustaf Hammarsten, 
Clifford Banagale. 83 minutes. Couleur. Dist. : Universal. 

6 2 2 4 I M A G E S 1 4 3 



U n peu tout le monde le répète à satiété, le 

rythme auquel Woody Allen aligne les films -

un par an, bon an mal an - semble relever davan

tage de la compulsion que du débordement créa

tif, la qualité inégale de l'oeuvre depuis dix ans 

témoignant, à défaut d'un essoufflement - on en 

est loin! - , d'une espèce d'urgence qui confine à 

l'obsession, malheureusement pas toujours sou

tenue par la même qualité d'inspiration. Le scé

nario de Whatever Works ayant été écrit dans les 

années 1970, ce dernier opus en date donne tou

tefois l'impression d'un retour aux sources pour le 

maître : premier film new-yorkais depuis Melinda 

and Melinda (2004), c'est aussi, un peu paradoxa

lement, la «renaissance» du personnage du Juif 

névrosé et misanthrope, composé pendant un quart 

de siècle par Allen lui-même mais que reprend ici 

en l'adaptant à sa persona unique Larry David (pro

ducteur de Seinfeld puis créateur et acteur de Curb 

Your Enthusiasm, sitcom vedette de HBO). Et même 

si personne ne se méprendra sur l'identité de celui 

qui parle à travers le personnage de Boris Yellnikoff 

(joué par David), cette transmission à un alter ego de 

ses angoisses, de ses tics et de ses traits de carac

tère qui nous sont aujourd'hui tellement familiers 

opère assez efficacement comme une entourlou-

pette de plus dans ce jeu de masques auquel nous 

a habitués l'auteur de Deconstructing Harry. 

Très loin des accents plus graves qu'Allen insuffle 

parfois à ses films, Whatever Works tient davantage 

de la fable morale, et on se surprend à y reconnaître 

une étonnante filiation avec Rohmer, celui de L'omi 

de mon amie, notamment. La première moitié du 

film laisse croire à une assez classique histoire de 

Pygmalion : le «génie» (Yellnikoff est un profes

seur de physique à la retraite, passé tout près d'une 

nomination au Nobel), devenu acariâtre et suici

daire par la médiocrité du monde actuel, rencon

tre la parfaite ingénue, reine de beauté fraîchement 

débarquée de son patelin du Sud profond, aussi 

naïve, souriante et inculte que l'autre est brillant et 

cynique. Bien évidemment, ils se marieront, mais 

la suite, dès lors que la mère de la mariée débarque 

en ville, se transforme vite en un improbable et hila

rant chassé-croisé, qui donne l'occasion à Woody 

de développer deux ou trois idées sur le bonheur -

«whatever works» étant la maxime qui les résume 

toutes, en quelque sorte. Ce n'est pas Annie Hall, on 

en conviendra aisément, mais le brio scénaristique 

du plus célèbre cinéaste new-yorkais, son aisance 

à manier les one-liners percutants, la cohérence de 

l'univers qu'il construit patiemment, film après film 

depuis 40 ans, forcent non seulement le respect, 

mais une admiration qui peut bien souffrir quelques 

redites et imperfections. - Pierre Barrette 

É.-U., 2009. Ré. et scé. : Woody Allen. Int. : Larry David, Evan 

Rachel Wood, Ed Begley Jr., Patricia Clarkson. 93 min. Dist.: Les 

f i lms Équinoxe. 
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de Pete Docter 

I mmenses succès publics et critiques, Ratatouille 

et WALL-E ont permis à Pixar de dominer la 

concurrence dans l'industrie de l'animation 3D aux 

États-Unis. Par la même occasion, le studio s'est 

forgé une solide réputation de savoir-faire, détalent 

et d'audace célébrée tant par les férus de l'anima

tion que par tous les cinéphiles. Ainsi, la présenta

tion de Up à l'inauguration du dernier Festival de 

Cannes a été une sorte de consécration par laquelle 

la société fondée par John Lasseter a pu pénétrer 

dans la grand-messe annuelle de la cinéphilie. 

Comme on le répète à chaque sortie d'un nouveau 

Pixar, la souplesse de l'animation et la précision 

des rendus sont ici remarquables. On y trouve des 

morceaux de bravoure narratifs (par exemple, la 

scène émouvante et elliptique racontant en quel

ques secondes la vie du protagoniste, brave sexa

génaire) et quelques commentaires critiques poli

tiques à la WALL-E. Pourtant, Up demeure une 

demi-réussite qui démontre que pour mener un 

film à bien, il faut surtout de l'inspiration et un pro

jet cohérent. Or, à mesure que le film avance, les 

péripéties les plus diverses et les plus loufoques 

se succèdent selon une logique qui confond la fan

taisie et l'arbitraire et nous désintéresse des per

sonnages (quand surgissent les chiens parlants, on 

commence à décrocher...) et le récit glisse parfois 

de la sensiblerie à la mièvrerie (ce qui est notam

ment vrai dans le cas du personnage du gamin). Ce 

qui faisait l'originalité et surtout la pertinence des 

productions précédentes n'est pas au rendez-vous. 

Reste la question de la stereoscopic Pixar (filiale de 

Disney) et DreamWorks ont annoncé qu'ils adop

teraient ce procédé pour leurs productions futu

res. Mais avant que la stéréoscopie devienne une 

norme pérenne - et qu'on trouve un moyen de 

régler la question de l'inconfort causé par le port 

des lunettes - , il faut s'attendre, comme c'est le 

cas dans Up, à ce qu'elle serve de prétexte à la 

prolifération de scènes à vol d'oiseau (les effets 

de relief sont alors particulièrement visibles et effi

caces) et à de spectaculaires déplacements dans 

le cadre (on tombe, on s'envole ou on se dirige 

tout droit vers le public). Notons toutefois une 

pointe d'ironie à l'égard du procédé : au début du 

film, les spectateurs qui trépignent d'impatience 

avec leurs lunettes sur le nez, ont droit à un pasti

che de neu/sreel des années 1930... en deux dimen

sions. - Marco de Blois 

États-Unis, 2009. Ré. : Pete Docter. Scé. : P. Docter et Bob 
Peterson. 96 min. Dist. : Disney. 

Drag Me tO He l l de Sam Raimi 

C e qu'il y a de réjouissant dans le dernier Sam 

Raimi, c'est la façon avec laquelle le cinéaste 

tourne le dos aux gros machins du type Spider-

Man pour renouer avec son inspiration première, 

celle du film d'horreur, celle de The Evil Dead (dont 

il prépare d'ailleurs le remake). Drag Me to Hell 

se situe en effet dans la plus pure tradition du 

gore social et sarcastique, Raimi amenant le film 

d'horreur sur le terrain de la crise du financement 

hypothécaire. Le film raconte donc les mésaven

tures d'une jeune banquière ambitieuse qui voit 

son existence devenir un enfer après avoir refusé 

de renouveler le prêt fait aune vieille dame. Détail 

étonnant, ce scénario, dont le point de départ est 

d'une actualité suave, a été écrit par le cinéaste et 

son frère Ivan il y a une dizaine d'années. Misant 

sur l'autodérision autant que sur 

l'autoréférence, Raimi s'amuse 

ferme dans ce f i lm mené tam

bour battant et d'une main assu

rée (quoiqu'on puisse lui reprocher 

la facture de certains effets d'ima

gerie numérique). Deuxième détail 

étonnant : Drag Me to Hell a été 

présenté hors compétition lors du 

dernier Festival de Cannes. On a 

beaucoup parlé de la forte présence 

du film de genre dans la sélection 

de cette année et l'étonnant choix du film de Raimi 

- qui n'a vraiment rien du film de festival, si le fes

tival ne s'appelle pas FanTasia - en est une illus

tration. - Marcel lean 

États-Unis, 2009. Ré. : Sam Raimi. Scé : Sam et Ivan Raimi. Ph. : 
Peter Deming. Int. : Alison Lohman, Justin Long, Lorna Raver, 
Dileep Rao, David Paymer. 99 min. Dist. : Universal. 
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