
Tous droits réservés © 24 images inc., 1995 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 20 mars 2024 04:28

24 images

Vue panoramique

Numéro 77, été 1995

URI : https://id.erudit.org/iderudit/25100ac

Aller au sommaire du numéro

Éditeur(s)
24/30 I/S

ISSN
0707-9389 (imprimé)
1923-5097 (numérique)

Découvrir la revue

Citer ce compte rendu
(1995). Compte rendu de [Vue panoramique]. 24 images, (77), 57–63.

https://apropos.erudit.org/fr/usagers/politique-dutilisation/
https://www.erudit.org/fr/
https://www.erudit.org/fr/
https://www.erudit.org/fr/revues/images/
https://id.erudit.org/iderudit/25100ac
https://www.erudit.org/fr/revues/images/1995-n77-images1233333/
https://www.erudit.org/fr/revues/images/


panoramique 
U n e s é l e c t i o n d e s f i l m s s o r t i s e n s a l l e à M o n t r é a l 

O n t c o l l a b o r é : 
Marco de Blois — M.D. Philippe Gajan — P.G. Thierry Horguelin — T.H. 
Marcel Jean — M.J. Gabriel Landry — G.L. Real La Rochelle — R.L. 

B A N D I T Q U E E N 
De 1980 à 1983, Phoolan Devi a régné comme une reine sur toute une région de l'Inde. 

Elle était alors la criminelle la plus recherchée du pays. Aux yeux du peuple, elle avait atteint 
des proportions mythiques. Vendue par  ses  parents, plusieurs fois violée et battue, cette femme 
avait choisi la clandestinité pour lutter contre l'asservissement de la femme et le système  des  castes. 
Son histoire  a  été maintes fois racontée, la Française Irène Frain lui ayant même consacré un gros 
livre autobiographique. 

Le réalisateur Shekhar Kapur  a  réalisé Bandit Queen avant que  les  Américains  ne  parviennent 
à s'emparer de l'histoire de Devi, ce qui est une véritable bénédiction. En effet, il fallait hors de 
tout doute que cette histoire, dont l'impact a été majeur au pays de Gandhi, soit d'abord racon
tée par un Indien. Kapur y parvient remarquablement, osant s'aventurer sur la voie  d'une  cru
dité qui se manifeste rarement dans le cinéma indien. Aidé par son interprète, Seema Biswas, il 
signe un portrait sans concession, dur mais juste, du personnage. Il en résulte un film dont la 
fotce transcende la lourdeur occasionnelle. Un film dont la violence ne ressemble en rien à celle 
à laquelle le cinéma et la télévision nous ont habitués. (Inde 1994. Ré.: Shekhar Kapur. Int.: 
Seema Biswas, Nirmal Pandey, Manoj Bajpai, Rajesh Vivek.) 119 min. Dist.:  Alliance.  — M . J . 

WV^' 
Nirmal Pandey. 

É L I S A 
Le reproche souvent adressé par la critique à bon nom

bre de  films  d'aujourd'hui,  à  savoir qu'ils  se  font fort d'ajuster 
leur tir d'après des manières empruntées à la pub sans aller 
plus loin qu'elle, trouve encore à s'alimenter par les soins de 
Jean Becker, qui donne ici une mauvaise variante de son Eté 
meurtrier d'il y a douze ans. Vanessa Paradis n'a pas moins 
de mérite que l'Isabelle Adjani d'alors, mais on doit en rester 
à supposer  ce  que son jeu de petite diablesse dans  l'eau  bénite 
aurait pu avoir de plus secouant si le réalisateur ne l'avait pas 
aussi froidement mis en boîte. Aussitôt après son ouverture 
fort réussie (une belle «attaque» avant le générique), le film 
de Jean Becker commence de saborder son sujet par un récit 
mal structuré, le réalisateur se croyant tenu à la symétrie du 
passé et du présent pour nous «expliquer» celui-ci par celui-
là (exemple: la scène de l'adieu de Marie à ses amis, avec dis
tribution de cadeaux et arbre décoré, comme «revanche» sur 
le Noël tragique du début); les flash-backs s'avèrent insistants 
et tépétitifs et n'échappent pas aux simplifications du psy-
chologisme, non plus que le scénario dans son ensemble, qui 
se contente d'accoler des saynètes illustratives (prétextes à 
mettre en scène l'insolence ou la méchanceté de Marie), mais 
se montre incapable d'inscrire la durée dans son histoire. 
Après l'adieu aux amis,  c'est  le  départ (qui nécessitait bien sûr 
ce «symbolique» petit  voyage  en  bateau)  à  la rencontre du père: 
la seconde moitié du film est  des  plus prévisible et sombre plus 
avant dans le caricatural, à cause surtout de Depardieu qui 
s'amène pour compléter la galerie de «portraits typiques» 
(après le libraire homosexuel,  la  psychologue frustrée, le bour
geois vicieux et  le  petit nègre de service) et voudrait nous faire 
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croire qu'il dissimule sous son ciré de marin bourru et 
cafardeux un artiste désespéré qui a jeté le manche après la 
cognée. Le  père et la  fille  se retrouvent, ils se donnent la main 
comme dans la (superbe) chanson de Gainsbourg, et on 
regrette que ce «saute-moi au cou» chargé de bien des pos
sibles connaisse ici si décevante mise en scène. (Fr. 1994. 
Ré.: Jean Becker. Int.: Vanessa Paradis, Clotilde Courau, 
Sekkou Sali, Florence Thomassin, Gérard Depardieu.) 120 
min. Dist.: CFP. — G . L . 

Vanessa Paradis 
et Clotilde 
Courau. 
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Jeroen Krabbe et 
Enrico Lo Verso. 

F A R I N E L L I 
Il y  avait beaucoup d'espérances pour le dernier Corbiau, 

Farinelli. Le dossier envoûtant et intrigant des castrats, les 
athlétiques arias de  ['opera séria à  l'âge  d'or du bel canto au 
XVIIIe siècle, appuyés de la technologie moderne phono
graphique, et puis la complicité empathique du réalisateur  vis-
à-vis du film musical, de l'opéra. 

Cette empathie est depuis quelques années bien connue 
au Québec, où la télé, les festivals et les cinémas ont acquis à 
Corbiau un public  fidèle,  qui  a  fait un triomphe en particulier 

au Maître de musique, avec José Van Dam. On sait les para
mètres du cinéaste belge: fonctionner dans les formes con
ventionnelles de la télé et du cinéma, mais pour accoucher 
d'une symbiose dense et réfléchie entre l'information musi
cale et  sa  mise  en scène  d'images/sons.  Jusqu'ici,  cette démarche 
a donné, entre autres, de remarquables films sur le théâtre 
lyrique La Monnaie de Bruxelles, la production de Woyzeck 
à ce  même opéra, un beau film sur Berlioz, et puis  Le  maître 
de musique. 

Pour Farinelli, la magie ne joue pas, sauf précisément 
dans la passionnante séquence finale de la rencontre au 
théâtre, par le biais de la musique lyrique, entre le castrat 
et Haendel. Cette émotion ne passe pas dans l'ensemble du 
film parce que son scénario bat la campagne sur trop de 
lièvres à la fois, ne réussit pas à cerner une cible, qui devrait 
être la passion musicale, mais est ici paradoxalement 
reléguée à l'arrière-plan. 

Le scénario insiste répétitivement et en redondance sur 
la problématique de la sexualité des castrats, augmentée des 
autres tics sur la gémellité, sur l'ambition de la paternité. Le 
retrain des antagonismes politico-esthétiques en musique, 
entre Haendel et Farinelli, se double de celui que vit le frère 
du castrat entre musique alimentaire et rêve de composition 
d'un grand opéra sur Orphée. 

La structure scénaristique de Farinelli manque de cen
tre de gravité, et partant, de cœur. Son baroquisme prend le 
travers de l'éparpillé, rate sa concentration sur la fascination 
soutenue, une des rares manières de sauver le baroque du ma
niérisme, de lui conférer de la chaleur, plutôt que de le gla
cer dans trop de miroirs multiples, brillants certes mais vides. 
(Fr. 1994. Ré.: Gérard Corbiau. Int.: Stefano Dionisi, Enrico 
Lo Verso,  Eisa Zylberstein, Caroline Cellier, Marianne Basler, 
Jeroen Krabbe.) 115 min. Dist.: Alliance. — R.L. 

Emmanuelle Béart 
et Daniel Auteui l . 

U N E F E M M E FRANÇAISE 
C'est la passion selon le Figaro Madame dans la France 

de Paris-Match. Un insipide roman-photo qui est à Douglas 
Sirk (cité à la rescousse, malheur!)  ce  que  l'eau  tiède est au café 

turc. La  confection française arbore comme toujours une pro
preté décourageante.  Jeanne et Louis Mùller traversent trente 
ans d'Histoire sans prendre une ride ni un cheveu gris. Les 
ruines carton-pâte de Berlin sont photogéniques, la Syrie 
prête son cadre touristique  à des  émois préfabriqués, les beaux 
militaires n'ont pas un faux pli au pantalon. D'amples mou
vements de caméra confondent le lyrisme avec l'emphase 
pompière qui aseptise les sentiments torrides que sont cen
sés éprouver les personnages. Emmanuelle Béart pleure très 
bien et renifle  beaucoup.  Sa  garde-robe est accordée scène après 
scène à ses états d'âme. Daniel Auteuil reste obstinément 
absent. Ils paraissent ne jamais  s'être  rencontrés sur le plateau, 
même dans les plans où ils jouent ensemble. La femme fran
çaise en question,  c'est  la mère du réalisateur. Est-ce cette 
charge autobiographique qui a paralysé Régis Wargnier, 
jusqu'à l'empêcher de filmer une seule scène juste, une seule 
émotion vraie? Toujours est-il que  ce  qui se voulait un hymne 
au désir et à la sensualité en butte aux convenances sociales 
devient l'histoire  d'une  femme folle de son corps qui  s'envoie 
en l'air  avec tout le monde — ce qui est naturellement son 
droit le plus strict, mais tourne, à  l'insu  du cinéaste, à la 
mufflerie pure. (Fr. 1995. Ré.: Régis Wargnier. Int.: Em
manuelle Béart, Daniel Auteuil, Gabriel Barylli.) 100 min. 
Dist.: Malofilm. — T.H. 
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U N F I L M DE CINÉASTES 
Ce collectif de 18 cinéastes avait pour objectif de pren

dre la défense du cinéma indépendant qui, au Québec, a subi 
de durs revers ces derniers temps et, dans un même élan, de 
permettre à ces  cinéastes de s'interroger sur leur raison de faire 
des films.  L'idée était évidemment excellente bien que le pari 
fut risqué dans la mesure où  c'est  la considération même de 
ce cinéma, dont ils sont les porte-parole par cet acte symbo
lique de création, qu'ils jouaient. Ils avaient donc la ferme 
obligation d'offrir l'image d'un cinéma en pleine mouvance, 
imaginatif et inspiré. Le malaise est donc d'autant plus vif 
devant la stérilité qui paralyse la grande majorité  des  18 réali
sations qui composent cet ensemble. Si l'entreprise atteint le 
comble du convenu avec les films de cinéastes chez qui rien 
jusqu'à maintenant ne laissait présager d'accès d'inspiration, 
tel celui si désolant de Bernard Bergeron (une formule con
centrée d'Avec  un  grand  A),  sa banalité trouble toutefois beau
coup plus lorsqu'elle touche des cinéastes dont nous connais
sons déjà l'esprit et le talent comme Jeanne Crépeau, Olivier 
Asselin ou Catherine Martin qui se laissent ici aller  à  une faci
lité renversante. 

Sur l'ensemble seuls trois films parviennent à répondre 
aux exigences d'un cinéma véritablement singulier: l'étrange 
et fascinante ctéation de Richard Brouillette sur un texte 
d'une captivante densité, le dialogue de Bashar Shbib avec sa 
fille autour de  l'idée  de  censure,  dont  le  procédé  si  simple offre 
pourtant un résultat tout à fait personnel, ainsi que le  film  de 
Claude Demers, un 3 minutes 45 fort inspiré, aérien et libre. 
Un acte d'amout mis au service du cinéma et un vibrant 
hommage à la vie. 

Reste que trois ou quatre films (puisqu'on pourrait aus
si mentionner celui de Benoît Pilon, non tant pour son sens 

créatif que pour son intelligence),  c'est  nettement insuffisant 
pour sauver la crédibilité et d'un projet et  d'une  cause  aux yeux 
d'un public déjà restreint. Une impression de ratage prend le 
pas sur  les  quelques minutes véritablement inspirées, impres
sion distillée par la mollesse (paresse?) de l'ensemble. Une 
mollesse à laquelle ne sont d'ailleurs pas étrangers les deux 
lascars, Pierre Bastien et Claude Fortin qui, par leurs commen
taires débonnaires venant faire le pont entre les différents 
segments de  films,  dans une sorte de «making off»  naïf, finis
sent de jeter le discrédit sur l'entreprise. (Que. 1995. Ré.: 
Olivier Asselin,  Céline Baril, Pierre Bastien, Bernard Bergeron, 
Manon Briand, Richard Brouillette, Jeanne Crépeau, Claude 
Demers, Claude Fortin, Pierre Goupil, Sylvain L'Espérance, 
Catherine Martin, Bob Me Kenna, Benoît Pilon, Marie-Jan 
Seille, Bashar Shbib, Raymond St-Jean et Paul Thinel.) 85 
min. Dist.: Cinéma libre. — M . -C .L . 

Claude Fortin et 
Pierre Bastien. 

G A Z O N M A U D I T 
Le film  de Josiane Balasko, non seulement est un succès 

au box-office en France  (5  millions d'enttées en un mois), mais 
également au Québec, où la comédie française risque toujours 
l'échec par son côté hexagonal. On peut s'en réjouir, car Ga
zon maudit réussit l'alliance improbable de la comédie de 
vaudeville et le cinéma d'auteut sur un sujet piégé: l'homo
sexualité féminine — aussi difficile à traiter que l'homo
sexualité masculine. Sujet piégé et le plus souvent mal traité 
(il a donné presque toujours dans la caricature et le dérisoire) 
parce que tout simplement il n'intéressait pas l'auteur. Je 
vois, entre autres, une raison de l'adhésion du public à cettte 
œuvre: Josiane Balasko aime ses personnages, les femmes 
comme les hommes, ceux-ci pourtant  couards;  elle récupérera 
justement ces derniers au moment où ils sont quasiment 
floués; je pense ici à la scène du mari trompé trompant son 
désespoir avec une vieille prostituée, scène qui le sauvera 
pour le mener, lui aussi, ailleurs à la  fin  du film, toujours avec 
légèreté et générosité. 

Josiane Balasko mène son film tambour battant en 
détournant avec douceur les clichés (le mari déblatère telle
ment contre les homosexuelles que son discours se retourne 
contre lui) et en faisant prendre des tours inattendus au scé
nario, et non des moindres, comme celui du ménage à trois 
(le mari Laurent, la femme Loli et la lesbienne Marijo) où se 
glissera de nouveau la tromperie (Loli trompant  sa  copine avec 
son mari!). On pourra citer plusieurs autres scènes auda-

Victoria Abr i l et 

cieuses, comme celle où Marijo négocie un enfant avec Laurent Josiane Balasko. 
et celle qui clôt le film (c'est au mari  d'être  séduit par un 
homme). Balasko détourne ainsi  le  vaudeville, point de départ 
scénaristique, et fait du film une vraie comédie sentimentale, 
c'est-à-dire là où priment les sentiments, qu'elle traite en les 
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exarcerbant et  les  permutant constamment (est-ce de l'amour? 
est-ce de l'amitié?) par des dialogues qui servent les person
nages plutôt que le scénariste. J'écris cela en pensant aux 
films de Bernard Blier, dont pourrait être proche la cinéaste 
si ce n'était que, parce que femme, elle connaît  le  prix des mots 
et n'en fait pas des faire-valoir.  Ce  sont peut-être  ces  sentiments 
qui mettent les spectateurs de leur côté, et non le rire en tant 
que tel,  si souvent et facilement manipulateur et dont Balasko 

a l'intelligence de ne pas abuser  à  toutes les minutes. Et puis, 
il faut bien le dire, Gazon maudit, sous ses airs de «déniai-
sement» et de «défrisage» des lieux communs et des tabous, 
a un effet bénéfique: celui de convaincre, plus que tout dis
cours militant, du naturel de l'amour.  C'est  peut-être ce 
naturel qui a enchanté tous les spectateurs. (Fr. 1994. Ré.: 
Josiane Balasko. Int.: Josiane Balasko, Victoria Abril, Alain 
Chabat, Ticky Holgado.) 125 min. Dist.: CFP. — A . R . 

Nick Nolte. 

J E F F E R S O N I N P A R I S 

On est un peu surpris que cette surperproduction, avec 
reconstitution précise et riche (on pense à celles de Visconti, 
si maniaque  des  détails authentiques, metteur en scène auquel 
fait parfois penser James Ivory quand il  s'agit  de films his
toriques), soit sortie sur les écrans sans tambout ni trompette, 
en pleine saison morte (écrans vides destinés à reprendre les 
films gagnants des Oscars durant le mois d'avril). À moins 

que le réalisateur ait cru lui-même que cela ne valait pas la 
peine de faire tant de tapage sur son film tant sa vie du mi
nistre plénipotentiaire des Etats-Unis de l'Amérique septen
trionale à  Paris entre 1784 et 1789, le futur président Thomas 
Jefferson, qui y connaîtra les dernières années de la royauté, 
ne semble destinée  à  aucun spectateur. Très chronologique dans 
le déroulement des événements, Jefferson in Paris raconte 
cinq ans  d'une  vie plate, celle d'un diplomate qui écrit de 
longues lettres à une femme anglaise (Greta Scacchi), voit sa 
fille placée dans un couvent (les attitudes et la moue de 
Gwyneth Paltrow, qui interprète Patsy Jefferson, peuvent 
déprimer en quelques secondes n'importe quel joyeux luron), 
tombe amoureux de  sa  servante noire (quand apparaît l'esclave 
noire, le film prend soudain vie et éclat), et ne réussit même 
pas à apprendre le français (comme tout Américain)... On ne 
sait pas non plus pourquoi  le  cinéaste  a  choisi Nick Nolte pour 
le rôle de Jefferson, mais plus guindé et marmoréen que ça, 
tu meurs!  Inexpressif,  monotone, paralysé (c'est le cas de le 
dire, un des bras de Jefferson, blessé, ne peut pas bouger), 
l'acteur finit par lasser, plaqué sur une histoire dont il ne sem
ble pas faire partie (ou ne veut pas faire partie), ce qui est le 
comble quand on en est le personnage central. On dirait un 
pensum culturel, et comme tout pensum, fott ennuyant. 
(É.-U. 1995.  Ré.:  James  Ivory. Int.: Nick Nolte, Greta Scacchi, 
Jean-Pierre Aumont, Simon Callow, James Earl Jones, Michael 
Lonsdale, Charlotte de Turckheim, Lambert Wilson.) 140 
min. Dist.: Touchstone Pictures. — A . R . 

Sean Connery 
et Laurence 
Fishburne. 

J U S T C A U S E 
Just Cause prétend se situer dans la tradition violente 

de la Warner. Sur le plan de l'intrigue, il  s'agit  d'une  sorte de 
croisement entre The Silence of the Lambs et Cape Fear. 
C'est-à-dire que comme le premier de ces  films,  Just Cause 
fait une grande place à un personnage de tueur en série éton
nant d'intelligence. Et comme Cape Fear, il s'agit  d'une 
histoire de culpabilité et de rédemption. 

Sean Connery, qui est aussi producteur exécutif du film, 
y tient le rôle d'un professeur de droit à Harvard. Au moment 
où il apparaît à l'écran, il participe à un débat portant sur la 
peine de mort. Il  s'oppose  au meurtre de  l'Etat  et le fait avec 
une telle force de conviction qu'il parvient presque à faire 
changer son adversaire d'avis. Ayant l'occasion d'épargner la 
chaise électrique à un jeune Noir, le bon professeur repren
dra son métier d'avocat, ce qu'il paiera cher. 

Arne Milcher, le réalisateur de ce thriller d'extrême-
droite qui fait la promotion des thèses les plus excessives du 
Parti Républicain, est plus connu comme marchand  d'art 
contemporain (il est un important galeriste new-yorkais) que 
parce qu'il a déjà réalisé The Mambo Kings. Just Cause lui 
offre l'occasion non seulement de défendre la peine de mort, 
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mais aussi de justifier la brutalité policière, puisque  c'est  la 
seule façon de faire parler les brillants désaxés qui nous me
nacent. La qualité des interprètes ne suffit donc pas à sauver 
ce film mollement mis en scène de la fange idéologique dans 

laquelle il  se  vautre.  (É.-U. 1994.  Ré.:  Ame  Milcher.  Int.: Sean 
Connery, Kate Capshaw, Ed Harris, Laurence Fishbume.) 
102 min. Dist.: Warner. — M . J . 

T H E L A S T S E D U C T I O N 
Une jeune femme (fatale, mystérieuse,...) dérobe à son 

légitime, apprenti dealer, la coquette somme d'un million de 
dollars et  s'enfuit  pour échouer  à  Beston, petite ville du comté 
de Buffalo. Pour l'aider à passer le temps et à échapper aux 
recherches, elle met le grappin sur un gentil cow-boy qu'elle 
entraîne dans son jeu de mensonges et de manipulations, de 
sexe et de meurtre. Malheur à celui qui tombe amoureux 
d'une telle femme! 

John Dahl tente le pari, celui de réinvestir le film noir. 
Pari à moitié gagné, la bonne moitié étant celle des lieux et 
surtout des personnages. Ceux-ci ne sont pas des stéréotypes, 
ils vont au bout du stéréotype, quitte à le dépasser en le réac
tualisant. Chacun d'entre eux incarne jusqu'au bout des ongles 
un type, une fonction du film noir remis au goût du  jour.  Linda 
Fiorentino est Lauren Bacall (avec qui elle accuse une nette 
ressemblance), la dimension sexuelle en plus. Et de fait, on 
oublie le nom des personnages au profit des qualificatifs (plus 
ou moins élégants...) qui les habillent comme une nouvelle 
peau. Un mythe déviant en somme. 

En revanche, le film, à trop s'attarder sur les person
nages, perd en rythme et en ambiance ce qu'il gagne en fas
cination. La caméra glisse sur le corps de la protagoniste, 

s'attachant à éveiller 
ce sentiment de trou
ble séduction qu'elle 
exerce sur les hom
mes, au détriment du 
récit, morcelé, com
me disséqué, frisant 
parfois l'invraisem
blance. Le  spectateur 
se retrouve plus sou
vent qu'à son tout 
tenu à distance. 

Ainsi, par de 
nombreux côtés, 
John Dahl réédite Red  Rock  West, son précédent film. On y 
retrouve les mêmes qualités et les mêmes défauts, cette sen
sation d'avoir sous les yeux une histoire forte qui serait vam-
pirisée par les portraits de lieux et de personnes. Reste néan
moins une œuvre affirmée et séduisante, et il serait dommage 
de ne  pas  en profiter dans  le  contexte actuel. (E.-U. 1994. Ré.: 
John Dahl. Int.: Linda Fiorentino, Peter Berg, J.T Walsh, Bill 
Nunn, Bill Pullman.) 110 min. Dist.: Astral. — P . G . 

Linda Fiorentino. 
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Calvin Tuteao. 

O N C E W E R E W A R R I O R S 

Ce drame urbain nous introduit  au  cœur  d'une  famille 
d'origine maori, habitant  un  quartier pauvre d'Auckland, 
une jungle de béton où règne la loi du plus fort.  C'est  un com
bat quotidien  que  mène Beth (Rena Owen) pour sauver  sa 
famille de l'éclatement  et  surtout  d'une  violence endémique 
dont Jake son mari (Temuera Morrisson)  est le  principal 
responsable. La délinquance atteint pourtant  ses  fils,  le  viol 

détruit sa  fille Grace (Mamaengaroa Kerr-Bell),  un  être vul
nérable, incarnation quasi angélique  d'une  vie meilleure pour 
la mère. 

Avec ce  premier long métrage, le réalisateur néo-zélandais 
Lee Tamahori signe  une  œuvre dont l'efficacité n'est  pas 
étrangère à  son succès autant auprès  du  public que  de la  cri
tique. Once Were Warriors traite sans détour du phénomène 
de la  violence sous  un  angle pernicieux, celui  qui  atteint  la 
cellule familiale. 

Dans ce film,  la  brutalité  est  omniprésente. La caméra, 
audacieuse, brave les habitudes dominantes de tournage, sou
vent pudiques devant  les  scènes  de  violence conjugale. Sans 
retenue, elle nous montre  les  coups portés  et  ne ménage aucun 
détail. En ce sens, Tamahori n'épargne pas  le  spectateur.  Il le 
fait témoin impuissant de cette violence et  crée  par là une iden
tification absolue aux personnages. Cette volonté d'identifier 
le spectateur aux protagonistes est telle, qu'elle en rend toute
fois le film prisonnier. À l'exclusion de Beth, interprétée avec 
force par  Rena Owen, le manque  de  nuance  des  autres per
sonnages les  cantonne dans  les  sphères tranchées  des ma
gnanimes et des malfaisants. Une note d'espoir  à  l'issue du film 
prend ici la  forme  d'un  happy end qui  enlève malheureuse
ment du  tonus  à  une œuvre somme toute puissante. (N.-Zé. 
1994. Ré.:  Lee Tamahori.  Int.: Rena Owen, Temuera Mor
risson, Mamaengaroa Kerr-Bell, Julian Arahanga.) 99 min. 
Dist.: Malofilm.  — C N . 

T H E Q U I C K  A N D THE  D E A D 
Jusqu'à maintenant, Sam Raimi nous avait habitués  à des 

films délirants mais brouillons, sorte d'orgies référentielles 
pour nostalgiques de  la  série  B.  Avec ce western,  il  fait  à  tout 
le moins volte-face, puisqu'il nous ramène  à une  tout autre 
dimension, celle  d'un  cinéma appliqué, propre  et  contrôlé 
dans sa folie.  On  arrive à peine à reconnaître  la  touche  du  réa
lisateur des  Evil Dead: sa mise en  scène,  seule habituellement 
à être mise en  vedette,  se  retrouve ici  assagie,  comme  dissimulée 
derrière une distribution particulièrement prestigieuse. (Outre 
Gene Hackman, Gary Sinise,  et  Leonardo DiCaprio, on pense 
surtout à Sharon Stone, productrice et  instigatrice  du  projet.) 
Or, à  l'opposé  des  John Waters  et cie qui  ont  réussi sans trop 
de dommages à transposer l'agressivité mordante de leurs pro
ductions artisanales dans un contexte industriel, Raimi donne 
l'impression de  s'être  écrasé sous  des  contraintes lourdes. 
Désincarné et  impersonnel,  ce  film n'apporte définitivement 
rien de  nouveau  à la  pléthore  de  sous-produits  qui  tentent 
depuis peu de  faire revivre le genre,  et  ce en dépit  d'un  indé
niable savoir-faire qui transparaît  ici et là. 

Au cinéaste, ce  qui  importe,  c'est  défaire western:  il 
tente donc  de  pasticher Sergio Leone et de s'en  approprier 

le lyrisme. Pourtant, réduisant  à  son aspect  le  plus superfi
ciellement décoratif l'ampleur opératique  du  maître italien, 
il ne  réussit tout  au  plus  qu'à  produire  un  ersatz  d'il  était 
une fois dans l'Ouest. Comme  il  abaisse les personnages  au 
niveau de stéréotypes caricaturaux  et  insignifiants  du  genre 
«galerie des  affreux», aucun climat  de  peur  ne  s'installe 
vraiment et le  récit, franchement prévisible, se trouve privé 
de tout poids dramatique.  Du  reste,  il  filme  les duels en mul
tipliant les  effets  de  caméra avec virtuosité mais  de  façon 
naïvement alambiquée. Hackman, acteur pourtant très  ta
lentueux, reprend presque intégralement  son  shérif  de 
Unforgiven, et,  quant à Stone, en clone de Clint Eastwood, 
elle arbore «glamoureusement»  un  visage  d'une  opacité 
artificielle avec  l'air  opportuniste  de  vouloir faire  la  cou
verture duPremiere américain. Seul DiCaprio arrive à don
ner une âme à son jeune cow-boy fanfaron et  candide qui dé
sespère de connaître l'ivresse  du  duel  —  mais qui en mourra. 
Cela cependant  ne  suffit  pas  pour empêcher  un  récit 
mécanique de tourner à  vide.  (E.-U. 1995. Ré.: Sam Raimi. 
Int.: Sharon Stone, Gene Hackman, Leonardo DiCaprio.) 
110 min. Dist.: Tri-Star.  — M . D . 

R E G A R D S VOLÉS 
Montréal, l'été.  Une  jeune célibataire aperçoit  par sa 

fenêtre le  voisin  d'en  face, jeune homme pour  le  moins 
séduisant. Aussitôt intriguée, elle l'observe, tentant jour après 
jour d'en  apprendre  un peu  plus  sur  lui: elle découvre qu'il 
est roumain, joue  du  violoncelle, fait  du  taï-chi,  de la  bicy
clette, fréquente  les  discothèques branchées... Lasse  de sa 

solitude, elle ira jusqu'à s'immiscer  chez  lui pour examiner les 
détails de sa  vie privée, laissant  au  passage quelques indices 
qui, espère-t-elle, susciteront sa curiosité. 

Plusieurs l'ont  constaté,  ce  moyen métrage  de  Benoît 
Pilon ressemble beaucoup au célèbre Rear Window, d'Alfred 
Hitchcock: même configuration  des  lieux, même mise  en 
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scène savante et recherchée se fondant sur un jeu de regards. 
Toutefois, on aurait tort de croire — comme certains — que 
Pilon, en bon élève studieux mais  naïf,  se serait contenté de 
plagier le maître du suspense. Loin de nous ce point de vue, 
puisqu'il y a le fait, indéniable, que Pilon, qui n'en est pour
tant qu'à son deuxième film, a le talent de suggérer les émo
tions les  plus  fines  sans que la technique ne fasse office de para
vent. 

S'il y a une dimension qui distingue Regards volés du 
classique hitchcockien,  c'est  bien celle du désir: omniprésent, 
il lie les plans entre eux, justifie chacun des changements de 
plan, donne au film sa tonalité à la fois délicate et grave, son 
mouvement semblable à celui d'un cœur qui bat. Etudiée et 
attentive aux sentiments, la mise en scène  s'ajuste  à un dis
positif pourtant complexe, cette cour intérieure traversée de 
regards, pour n'en conserver, avec rigueur, que les détails les 
plus révélateurs. Rarement Pilon ne s'appesantit: il sait que 
ce qui se passe dans les champ-contrechamps, se trame dans 
les profondeurs de champ, a plus d'intérêt que le bavardage, 
les explications. Et  ce,  même s'il succombe malgré tout  à  deux 
ou trois reprises à la tentation du dialogue téléromanesque: 
on sent  alors  une difficulté  à  dramatiser  des  moments qui n'ont 
comme utilité que d'informer sur  ce  qui  va  suivre.  Malgré cette 

Dominique 
réserve, Regards volés n'en demeure pas moins  l'une  des Quesnel. 
meilleures œuvres indépendantes produites au Québec en 
1994. (Que. 1994. Ré.: Benoît Pilon. Int.: Dominique 
Quesnel, Doru Bandol, Marie-Josée Gauthier) 34 min. Dist.: 
Cinéma Libre. — M . D . 

T H E S E C R E T O F R O A N I N I S H 
À notre époque où les retournements idéologiques sont 

la loi commune, il ne faut pas se surprendre qu'un John 
Sayles, auteur de City of Joy et de Passion Fish, nous envoie 
une légende dans laquelle sont glorifiés la foi, la croyance aux 
mythes, l'enseignement des légendes, la nature intrinsèque, 
la terre natale, la recherche de l'identité et tutti quanti. Tout 
un discours nostalgique  se  glisse en  filigrane  dans une histoire 
dite de réalisme magique, puisant son inspiration dans le 
folklore celte et dans laquelle les personnages se rappellent le 
bon vieux temps et son mode de vie exemplaire.  C'est  ainsi 
qu'on comprend que ce récit de disparition-apparition se 
déroule aujourd'hui et non hier ni avant-hier malgré l'impres
sion qu'il donne  d'être  déconnecté de la vie contemporaine, 
de se  dérouler il y  a des  décennies et sur une autre planète. La 
magie des forces surnaturelles et de l'esprit du monde  (souf
flant aussi fort que le vent marin déchaîné) de The Secret of 
Roan Inish baigne dans une composition picturale, signée par 
l'excellent Haskell Wexler, qu'on pourrait admirer aussi dans 
des dépliants touristiques (d'ailleurs si on n'a  pas  peur du vent 
et des habitants bouttus, on a envie d'acheter un billet pour 
l'Irlande). Mais  ce  peut  être  également un agréable passe-temps 
que de regarder — sans  s'être  déplacé — la nature irlandaise 
si belle,  offerte  à  notre œil grâce  à de  nombreux plans de coupe, 
surtout si on ne se soucie plus de comprendre dialecte et 
expressions de la côte ouest de l'Irlande et qu'on abandonne 
la partie durant la projection faute de sous-titrage. Là-desssus 

rien ne change au pays du Québec — comme rien ne semble 
changer non plus en Irlande, si on en croit la légende de 
Sayles. (G.-B. 1995. Ré.: John Sayles. Int.: Jeni Courtney, 
Eileen Colgan, Mick Lally, Richard Sheridan, John Lynch.) 
103 min. Dist.: CFP — A . R . 

Cillian Byrne. 
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