
Tous droits réservés © La revue Séquences Inc., 2021 Ce document est protégé par la loi sur le droit d’auteur. L’utilisation des
services d’Érudit (y compris la reproduction) est assujettie à sa politique
d’utilisation que vous pouvez consulter en ligne.
https://apropos.erudit.org/fr/usagers/politique-dutilisation/

Cet article est diffusé et préservé par Érudit.
Érudit est un consortium interuniversitaire sans but lucratif composé de
l’Université de Montréal, l’Université Laval et l’Université du Québec à
Montréal. Il a pour mission la promotion et la valorisation de la recherche.
https://www.erudit.org/fr/

Document généré le 25 avr. 2024 11:51

Séquences : la revue de cinéma

Organic
John Harbour

Numéro 325, janvier 2021

URI : https://id.erudit.org/iderudit/95657ac

Aller au sommaire du numéro

Éditeur(s)
La revue Séquences Inc.

ISSN
0037-2412 (imprimé)
1923-5100 (numérique)

Découvrir la revue

Citer ce compte rendu
Harbour, J. (2021). Compte rendu de [Organic]. Séquences : la revue de cinéma,
(325), 53–53.

https://apropos.erudit.org/fr/usagers/politique-dutilisation/
https://www.erudit.org/fr/
https://www.erudit.org/fr/
https://www.erudit.org/fr/revues/sequences/
https://id.erudit.org/iderudit/95657ac
https://www.erudit.org/fr/revues/sequences/2021-n325-sequences05977/
https://www.erudit.org/fr/revues/sequences/


COMME UNE COMÈTE
—

Très prolifique en court métrage depuis quelques années, Ariane Louis-Seize 
nous avait habitués à des propositions beaucoup plus conceptuelles, jusqu’ici, 
avec trois films où le fantaisiste s’immisce dans l’intime; la forêt amazonienne 
en plein appartement dans  La peau sauvage, l’incandescence de l’éveil sexuel 
adolescent dans  Les  petites vagues  et la manifestation fantomatique sous-
marine du deuil dans Les profondeurs. Il s’agissait de trois récits minimalistes au 
féminin déployant une mise en scène sensorielle, fondés sur des idées visuelles 
prenantes. Avec Comme une comète, la cinéaste se range vers un réalisme plus 
classique sans pourtant sacrifier le lyrisme formel de ses œuvres précédentes. 
Adaptant sa propre nouvelle, l’auteure de ce nouveau court se penche une fois de 
plus sur la sexualité adolescente avec l’histoire d’une jeune fille qui craque pour 
le nouvel amoureux de sa mère. Le film fait preuve d’une pudeur par laquelle 
se dégagent ses moments les plus émotionnellement chargés; c’est là qu’on 
reconnaît le plus sa créatrice, qui encore une fois passe par le non-verbal pour 
nous ouvrir sur un monde intérieur imbriqué de fascination, de désir et, au final, 
de regrets. La distribution du trio central épate par sa justesse – Whitney Lafleur 
(qu’on a pu découvrir dans Écartée de Lawrence Côté-Collins) est encore une 
fois d’un naturel convaincant alors que Marguerite Bouchard et Patrick Hivon 
confirment qu’ils figurent parmi les comédiens les plus talentueux de leur 
tranche d’âge respective. En leur présence, Louis-Seize signe un beau poème 
cinématographique doux-amer, aussi nostalgique que la fin d’un bel été. 

BENJAMIN PELLETIER

CATHARSIS
—

Catharsis, voilà un titre qui accroche l’attention. Cette libération affective, nous pouvons nous 
demander si le personnage de Clara, dans le premier court métrage de la cinéaste Clara Cham-
pagne, la ressent. Ici, Montréal est la toile de fond d’une géographie amoureuse, de souvenirs 
éparpillés aux quatre coins de la ville. Ces lieux hantés par la présence de l’autre, la cinéaste a su les 
mettre en mots, en images et en sons, en faire un équilibre bien dosé qui rassemble les nombreuses 
ellipses lorsque le générique apparaît. 

Aidée de son complice Xavier Bossé à la direction photo, Champagne a construit un univers 
visuel riche, où les textures du 35 mm et du 16 mm apaisent les émotions vives de la protagoniste. 
Ce journal intime, c’est la comédienne Elizabeth Corriveau-Bouthillier qui le porte, en nous le 
lisant, en donnant vie au très beau texte dans lequel nous pouvons tous nous reconnaître : « Tout 
d’un coup, je ne peux plus aller nulle part, je ne peux plus rien faire, parce que tu es partout, mais 
tu n’es plus avec moi. J’pense que c’est pire que si tu étais mort. » 

Nous le savons, le deuil amoureux est une cicatrice invisible dont le temps est le seul remède. 
Mais cette période où la blessure est encore vive, comment peut-on la traverser avec moins de 
souffrances ? La musique de Vince James l’illustre à merveille, très présente, mais jamais dérangeante. 
Elle semble être la promesse de jours meilleurs, d’un après-Félix, l’homme fantomatique qu’Anthony 
Therrien interprète sans fausse note. Catharsis construit de la lumière sur les braises ardentes d’une 
histoire qui ne se poursuit pas. Mais la carrière de Clara Champagne – une nouvelle voix qui a bien 
des choses à nous dire, et qui sait déjà comment bien nous les raconter –, elle, ne fait que commencer. 

DANIEL RACINE

ÉCUME
—

Sélectionné en compétition officielle au Festival international du film 
de Berlin, Écume remporte par la suite le Grand Prix du meilleur court 
métrage de la compétition nationale au Festival du nouveau cinéma. En 
28  minutes, le court métrage d’Omar Elhamy ne réinvente pas la roue 
en matière d’originalité scénaristique. Le récit, plutôt banal, met en scène 
Hakim qui, après un séjour en prison, est de retour au travail. Content d’y 
retrouver ses collègues devenus amis, il apprend rapidement que le lave-auto 
qui les embauche mettra la clef sous la porte. « On n’est personne. On est 
juste là pour faire des enfants. On me dit de fermer ma gueule, que j’ai de la 
chance d’avoir du boulot », résumera l’homme d’origine maghrébine sur la 
perception quotidienne à laquelle on l’astreint. S’amorce alors une ruée, des 
rues de Montréal à la banlieue, pour éviter le pire. C’est ainsi que le réalisateur 
met de l’avant son talent pour la direction d’acteurs et pour sa maitrise de 
l’image qui contribue à véhiculer sa grande sensibilité. Des immeubles de la 
métropole aux HLM, à une haletante scène dans les dédales d’un escalier, 
le sens du rythme, où certains choix esthétiques (demeurer à l’extérieur d’un 
snack-bar pour rendre inaudible la conversation qui s’y déroule) contribuent 
au suspense, est manifeste. Enfin, la façon de filmer cette journée caniculaire 
à Montréal, couleurs chaudes mais ternes, propos bruts mais convenus, crée 
une dichotomie faisant en sorte que le spectateur n’est jamais totalement 
« à l’aise » de contempler la détresse d’autrui. S’installe alors un malaise, qui 
force l’empathie. 

JULIE VAILLANCOURT

ORGANIC
—

On a parfois tendance à confondre à tort cinéma expérimental et inacces-
sible. Au contraire, le moins que l’on puisse dire, c’est que le film Organic de 
Steven Woloshen est agréable et plaisant à regarder, mais aussi à entendre. 
Ce court métrage d’animation expérimental, commandé pour la cérémonie 
de clôture du Festival international du film d’animation d’Annecy en 2019, 
a pour visuel des formes abstraites dessinées sur pellicule qui sont synchro-
nisées à la pièce « Three to Get Ready » de Dave Brubeck. Ce film, certes, 
n’innove pas totalement puisqu’il s’inscrit dans la lignée des œuvres de Nor-
man Mclaren et d’Albert Pierru (en plus d’être dans la continuité de la fil-
mographie de son propre auteur) en alliant dessin sur pellicule et jazz. Tou-
tefois, le réalisateur a choisi de façon originale un orgue de Barbarie pour 
interpréter le morceau de Brubeck. Il s’agit sans doute de l’instrument de 
prédilection pour faire une analogie entre la pellicule du film et la partition 
sur carton de l’orgue qui défilent toutes deux dans leurs machines respectives 
(le projecteur et l’orgue). À cela s’ajoute une sonorité (le timbre) qui donne 
au film une ambiance de fête foraine où les couleurs qui s’affichent à l’écran 
au rythme de la musique font office de feu d’artifice. À ce propos, la beauté 
plastique du film est liée non seulement aux couleurs flamboyantes et à la 
technique « scrimshaw » utilisée par Woloshen, mais aussi à l’imperfection de 
l’image et du son qui confère au film un aspect brut, sans prétention. En fin 
de compte, bien que le film et la trame sonore reposent sur des supports mé-
caniques (pellicule et partition papier de l’orgue) qui suggèrent l’idée d’une 
forme de rigidité et d’une froideur des machines, le court métrage réussit, 
par l’organisation du plaisir (couleurs vivifiantes, synchronisation des images 
avec le son, musique joviale), à être organique. 

JOHN HARBOUR
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