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A c t u a l i t é s 

100 POUR 100 
Les 100 ans en 100 films 

par Maurice Elia 

1927 

THE GENERA). 
The General demeure la plus connue des comé

dies américaines de la fin du muet, coréalisée (avec 

Clyde Bruckman) par Buster Keaton, véritable ar

tiste à qui la venue du parlant (cette même année) 

fut fatale, comme d'ailleurs à la plupart des grands 

comiques du muet, excepté Chaplin. Celui qu'on 

avait surnommé «l'homme qui ne rit jamais» à 

cause de son visage de clown triste, y joue le rôle 

d'un petit mécanicien de Géorgie qui a deux 

amours: sa fiancée Annâbelle et sa locomotive, la 

General. Mais nous sommes en 1861, c'est la 

Guerre de Sécession. Et lorsqu'une section nor

diste vole un train pour semer la perturbation 

dans les rangs confédérés, c'est la General qui fait 

les frais de l'opération. Annâbelle se trouvant à son 

bord, Johnnie lâche tout et s'en va-t-en guerre. 

Sans qu'un pli de son visage ne bouge, Johnnie/ 

Buster ne remarque pas l'ampleur des cataclysmes 

qui le menacent: ponts qui sautent, canon braqué 

directement sur lui, férocité des troupes enne

mies... Une scrupuleuse recherche du détail, d'in

croyables acrobaties ferroviaires (accomplies sans 

aucun trucage), un équilibre sans cesse menacé 

mais toujours reconquis de haute lutte, bref, une 

perfection inégalée dans l'art du burlesque: tel fut 

ce General, chef-d'œuvre incontesté, d'une su

blime richesse expressive. 

et aussi. L'Aurore (F.W. Murnau), Un chapeau 

de paille d'Italie (René Clair), Napoléon (Abel 

Gance), La F in de S a i n t - P é t e r s b o u r g 

(Vsevolod Poudovkine), Wings (William Well

man), La Marche nuptiale (Erich von Stroheim), 

The Cat and the Canary (Paul Leni), Casa

nova (Alexandre Volkoff), The Jazz Singer (Alan 

Crosland). 

Salut l'artiste 
René Allio (1924-1995), réalisateur français, inspiré 

par les écrits de Brecht tourna plusieurs films de cri

tique sociale: La Vieille Dame indigne, Les Cami-

sards, Moi, Pierre Rivière. 

Jean-Luc Boutté, acteur et metteur en scène de 

théâtre français, mort à 47 ans, joua entre autres dans 

La Sentinelle. 

Jack Clayton (1921-1995) réalisateur britannique 

de Room at the Top, The Innocents (d'après Henry 

James) et, The Great Gatsby une adaptation critiquée 

du roman de F. Scott Fitzgerald: sur un scénario de 

Francis Coppola. 

Omar Kutlar, scénariste turc (Hazal), fondateur 

de la Cinémathèque nationale, assassiné en janvier 

par des intégristes islamistes. 

Finances 
On assiste à l'heure actuelle à un réalignement des 

forces à Hollywood. La compagnie Seagram prend le 

contrôle de MCA qui a elle-même le contrôle de 

Cineplex Odéon et d'Universal. Edgar Bronfman jr., 

président-directeur général de Seagram retourne donc 

au cinéma puisqu'il y avait produit The Border en 

1982. 

Ted Turner, par l'injection de capitaux impor

tants, a décidé de faire de New Line un major. On 

attend beaucoup par ailleurs du studio créé par 

Steven Spielberg, Jerry Katzenberg et David GefTen, 

KG Dreamworks. 

Geena Davis et Renny Harlin 

La sortie reportée à l'automne de Cutthroat 

Island de Renny Harlin, avec en vedette Geena Davis 

et Matthew Modine, met en sérieuses difficultés fi

nancières la compagnie de production Carolco. 

Les coûts de plus en plus élevés de Waterworld de 

Kevin Reynolds, on parle de 200 millions de dollars 

US, mettent beaucoup de pression sur son acteur 

principal Kevin Costner surtout après les insuccès de 

ses derniers films et sur le réalisateur Kevin Reynolds 

qui avait déjà commis Râpa Nui. Il n'est d'ailleurs 

plus sûr que le film sortira cet été ce qui occasionne

rait de sérieux problèmes pour Universal, la compa

gnie distributrice. 

Barbara Streisand réalisera et sera l'interprète 

principale avec Beau Bridges de The Mirror has Two 

Faces qui pourrait être un remake du film français Le 

Miroir à deux faces d'André Cayatte, 1958, avec 

Michèle Morgan et Bourvil. 

Après la sortie mouvementée de Priest, Antonia 

Bird réalisera peut-être une biographie de Rebekka 

Armstrong, Miss Playboy Juin 1986, depuis séroposi

tive et activiste lesbienne. 

Héros 
Après Schindler's List, Neil, Rob Roy, Liam Neeson 

sera peut-être Michael Collins, héros de l'indépen

dance irlandaise dans un film réalisé par Neil Jordan 

et produit par David Geffen. 

Steven Spielberg, David Geffen, Jeffrey Katzenberg 
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R o s e b u d 

1928 

LOULOU 
Dans Amour - trotisme et cinéma, Ado Kyrou disait 

de Louise Brooks: «Elle est beaucoup plus qu'un 

mythe, c'est une présence magique, un fantôme 

réel, le magnétisme cinématographique. Peut-on 

concevoir la laideur, la religion, l'abstinence, si on 

a Jeté, ne serait-ce qu'un seul regard, sur ce 

corps-lyre, sur ces yeux-volcans? Pour que le 

monde puisse se rendre compte de ce que le mot 

femme signifie, pour que les hommes terrés dans 

la tranquille absurdité de l'ignorance de l'amour, 

prennent conscience de leur lamentable état, il 

fallut que Louise aille interpréter en Allemagne 

deux films de Pabst.» Georg Wilhelm Pabst, célé

bré autrefois comme le plus grand réalisateur al

lemand, «l'inventeur de Greta Garbo» (La Rue 

sans joie) fut presque oublié après la guerre et 

ce n'est que récemment que l'on a redécouvert 

ses principaux chefs-d'œuvre: Journal d'une fille 

perdue, La Tragédie de la mine, L'Opéra de 

quat'sous et Loulou, admirable adaptation de 

deux pièces de Frank Wedekind. Créature lumi

neuse, aussi lisse et incorruptible qu'une poupée, 

énigmatiquement impassible, douée d'un pouvoir 

erotique singulier et d'une beauté farouchement 

animale, Pandora répandant autour d'elle tous les 

malheurs, femme fatale germanique conduite vers 

son destin à travers diverses atmosphères remar

quablement, créées, Louise Brooks/Loulou-la-gar-

çonne reste unique dans la galerie dès femmes de 

l'écran. 

et aussi: O c t o b r e (Serguei Eisenstein), Un 

chien andalou (Luis Bunuel), La Passion de 

Jeanne d 'Arc (Cari Theodor Dreyer), The 

Circus (Charles Chaplin), Thérèse Raquin (Jac

ques Feyder), La Chute de la maison Usher 

(Jean Epstein), The Crowd (King Vidor), L'Ar

gent (Marcel L'Herbier), Steamboat W i l l i e 

(Walt Disney). » 

Burt Ivf 

Les bonnes répliques de ceux qui nous ont quittés 

* Burl Ives (1909-1995) dans Cat on a Hot Tin Roof (1958) de Richard 

Brooks (scénario de Richard Brooks et James Poe, d'après la pièce de Tennessee 

Williams): 

(Big Daddy à Elizabeth Taylor, sa bru, dont l'infertilité l'enragé): 

If I was married to you three years, you'd have the living proof. You'd have three 

kids already and the fourth in the oven. 

(A Judith Anderson, sa femme): 

I'm the only boss around here, and I built this place with no help from you, and 

Til run this place till the day I die. Now is that plain to you, Ida? Is that perfectly 

clear to you? And I ain't going to die. Ain't nothing wrong with me but a spastic 

colon — made spastic, I reckon, by all the lies and liars I've had to put up with 

around here and all the hypocrisy I've had to live with these 40 years I've lived 

with you. 

(A Paul Newman, son fils): 

You and Skipper and millions like you are living in a kid's world, playing games, touchdowns, no worries, no 

responsibilities. Life ain't no damn football game. Life ain't just a bunch of high spots. You're a 30-year-old kid. Soon, 

you '11 be a 50-year-old kid, pretending to be in shape when he ain 't in it, dreaming and drinking your life away. Heroes 

in the real world live 24 hours a day and not just two hours at a game. 

(... et lui donnant sa définition de la vérité): 

Truth is pain and sweat and paying bills and making love to a woman that you 

dont love anymore. Truth is dreams that don't come true and nobody prints your 

name in the paper till you die. 

* Madeleine Sologne (1912-1995) dans L'Éternel Retour (1943) de Jean 

Delannoy (scénario de Jean Cocteau): 

(La blonde Nathalie, à Jean Marais, qui se meurt comme elle à ses côtés): 

Nous sommes empoisonnés et c'est merveilleux... 

* Ginger Rogers (1911-1995) dans The Major and the Minor (1942) de Billy 
Wilder (scénario de Charles Brackett et Billy Wilder, d'après la pièce Connie 
Goes Home d'Edward Childs Carpenter, et la nouvelle Sunny Goes Home de Fannie Kilbourne): 

Ginger se fait passer pour une gamine de douze ans afin de bénéficier d'un tarif réduit en train. Le contrôleur 

la trouve un peu grande pour son âge. Elle explique qu'elle est issue d'une famille de Suédois gigantesques. Le 

contrôleur lui demande alors de dire quelque chose dans sa langue natale, et 

elle réplique, avec l'accent de Garbo: / Vant to be alone... 

- dans Roberta (1935) de William A. Seiter (scénario de Jane Murfin, Sam 

Mintz, Glenn Tryon et Allan Scott, d'après la comédie musicale d'Otto 

Harbach, et le roman Gowns by Roberta d'Alice Duer Miller): 

Ginger: You may call me Tanka. 

Fred Astaire: Tanka? 

Ginger: You're welcome. 

- dans Stage Door (1937) de Gregory La Cava (scénario de Morrie Ryskind 

et Anthony Veiller, d'après la pièce d'Edna Ferber et George S. Kaufman): 

(À Andrea Leeds, alors qu'elles attendent que la salle de bains du palier soit 

libre): 

You may cry on my shoulder. I'm not going to go bathe anyway. 

* Priscilla Lane (1917-1995) dans Four Daughters (1938) de Michael Curtiz 
(scénario de Julius J. Epstein et Lenore Coffee, d'après Sister Act, une nouvelle 
de Fannie Hurst): 

(Expliquant à John Garfield l'importance d'une coiffure impeccable): 
A girl can't get married without a permanent. It wouldn't be legal. 

Maurice Elia 

Madeleine Sologi 
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t o u t p r e n d r e 

1929 

L'HOMME A LA CAMERA 
Diplômé de l'Institut psychoneurologique de 

l'Université de Moscou, le cinéaste soviétique 

Dziga Vertov en a gardé le goût et les méthodes 

de l'expérimentateur. Un des grands pionniers 

du cinéma documentaire, il tourne le plus sou

vent des films de propagande. Il sait cependant 

faire bouger la carpéra, en variant les angles de 

prise de vue, en bousculant le montage, avec 

pour souci premier de rompre avec les tradi

tions du muet. L 'Homme à la caméra ré-

' sume bien la manière de Vertov, puisqu'il y ra

conte l'histoire de la pellicule, de son entrée 

dans la caméra jusqu'à sa projection sur un 

écran. La vie quotidienne d'une grande cité 

(Odessa) prend soudain une nouvelle dimen

sion, se transformant en une magnifique sym

phonie visuelle. Le matin, les prolétaires se ré

veillent et se hâtent vers leur travail, les machi

nes se mettent en marche, les rues s'animent et 

l'agitation devient de plus en plus fébrile. Quand 

le soir tombe, quelques heures après la pause 

de midi, les images se télescopent, l'opérateur 

s'affole, même l'écran semble se scinder en 

deux... Vertov voulait montrer que le. cinéma, 

trop longtemps à la remorque de la littérature, 

avait tout intérêt àforger son propre langage. 

Mentionnons qu'en hommage à ce pionnier' du 

cinéma militant (dont les séduisantes théories 

renvoyaient en fin de compte, à une idéologie 

totalitaire), Jean-Luc Godard avait créé, en 

1968, le Groupe Dziga-Vertov. 

et aussi: La Nouvel le Babylone (Grigori. 

Kozintsev, Léonid Trauberg), App lause 

(Rouben Mamoulian), Hallelujah! (KingVidor), 

Nogent , Eldorado du dimanche (Marcel 

Carné), Journal d'une fi l le perdue (G.W. 

Pabst), The Virginian (Victor Fleming), La 

Ligne générale (Serguei Eisenstein). 

Sidste Omgang/Last Round 

FESTIVAL INTERNATIONAL DU COURT MÉTRAGE 

SIDSTE OMGANG 
Prix ONF de la meilleure scénarisation 

On a souvent étroitement considéré le court métrage comme la prémisse d'un parcours cinématographique et 

non comme une œuvre véritablement achevée. Le succès du festival ces trois dernières années ne tient-il pas 

d'ailleurs du fait que l'on a élargi la programmation à des films non pas réalisés par des jeunes mais par tout 

cinéaste indubitablement 

amoureux de ce format? 

Sidste Omgang a été réa

lisé par un cinéaste danois de 

25 ans. Son âge n'était écrit 

nulle part. Surtout pas en fili

grane entre les cadres de la 

pellicule. Son film, son pre

mier film, l'histoire d'une der

nière journée d'un jeune 

homme à Copenhague, ses 

adieux à ses amis, sa famille et 

à la vie est un petit chef-

d'œuvre. Je dis petit pour 

sourire. Thomas Vinterberg, 

le réalisateur, a compris com

ment on pouvait raconter en 

peu de temps, comme on peut dire tant en si peu de mots. Son personnage, atteint de leucémie, veut quitter 

Copenhague et partir se cacher pour mourir. Il part ainsi en pèlerinage, prêtant à sa ville la couleur et la 

profondeur de ceux et celles qu'on regarde pour la 

dernière fois. À partir d'un sujet pathétique, 

Vinterberg aurait pu tomber dans le piège d'une 

rance commissération, se perdre dans les dédales 

d'une moite sensiblerie. Pourtant avec l'aura de cette 

sagesse qu'on aimerait atteindre sans le lot des rides et 

des douleurs, son film est un hymne à la vie. Cette vie 

toute simple qu'on ne considère jamais assez, à moins 

de la voir nous abandonner, qui se laisse caresser par 

le vent, s'attarde sur le coin d'une table de bistro 

ensoleillé, se laisse séduire par le regard brillant d'une 

femme en fleur, et s'évanouit dans un soupir sous la 

pression de deux poitrines d'homme qui se se serrent 

tant ils ne savent pas comment se dire qu'ils s'aiment. 

Sidste Omgang est triste et beau, émouvant, dou

cement, un peu à la manière des Nuits fauves de Cyril 

Collard, la noirceur et l'égarement en moins. Ce type 

de films qui nous font pleurer mais nous apprennent 

à mieux sentir, regarder, sourire et rire. 

Depuis, Thomas Vinterberg a réalisé un autre 

court métrage, Le Garçon qui marchait à reculons, 

présenté à Clermont-Ferrand cet hiver, et que le Fes

tival du coutt métrage nous réserve pour l'année pro

chaine. Sinon, il tourne son premier long métrage cet 

été. Un parcours à talonner... 

Joanne Comte 

PALMARES DU FESTIVAL INTERNATION/ 

Compétition internationale fiction-documentaire 
* Grand Prix CINAR et Prix SRC: Avondale Dogs, d 

Gregor Nicholas (Nouvelle-Zélande) 

* Prix ONF de la meilleure réalisation: Sidste Omganj 

Last Round, de Thomas Vinterberg (Danemark) 

* Prix spécial du jury: Luc et Marie, le f i lm, de Philipp 

Boon et Laurent Brandenbourger (Belgique) 

* Mentions spéciales: Ingen som Du/There's No Yoi 

de Lisa Ohlin (Suède); Loop, de Maciej Wszelaki (Au: 

tralie); Mail Life, de Marius Theodor Barna (Roumani< 

* Prix Alcan de la jeunesse: Le Bus, de Jean-Luc Gag( 

(France) 

* Prix spécial du jury des jeunes: Minka, de Mohame 

Camara (Guinée/France) 

* Prix Sonolab du public: Crucero/Crossroads, d 
Ramiro Puera (Canada) 

Compétition internationale d'animation 
* Grand Prix et Prix TVS-Kaléidoscope: Passage, d 

Raimund Krumme (Allemagne) 

* Prix spéciaux: Hàr ar Karusellen/Revolver. de Lar 

Ohlson, Stig Bergvist et Jonas Odel (Suède); A h Pook i 

Here, de Philip Hunt (Grande-Bretagne) 

* Mentions spéciales: Mr Jessop, de Brian Wood (Grande 

Séquences 



1930 

L'ANGE BLEU 
Bien entendu, L'Ange bleu, c'est avant tout Je 

premier film parlant (et le seul en allemand) de 

Marlene Dietrich, qui en avait déjà tourné une 

quinzaine, muets, dont six en vedette. Ici, son boa 

de plumes, son haut-de-forme, ses jarretières 

.noires sur ses belles cuisses nues firent d'elle un 

personnage à la fois sensuel et fascinant, créant un 

nouveau type de vamp, celui qu'elle incarnera 

trente ans durant Abusif cependant de dire que 

Josef von Sternberg l'a découverte. Et totalement 

injuste de mettre passablement de côté le grand 

Emil Jannings: l'unité et la grandeur de L'Ange 

bleu tiennent dans sa magistrale composition, 

renouvelant encore, surtout dans les scènes fina

les, le thème de la déchéance d'un homme, illus

tré notamment dans Le Dernier des hommes 

(1924). Le film (qui devait faire l'objet d'un pâle 

remake en 1959, réalisé par Edward Dmytryk) 

raconte l'histoire d'un professeur autoritaire qui 

tombe amoureux de Lola-Lola, une chanteuse de 

cabaret II perdra sa position, l'épousera, suivra la 

troupe d'artistes dont elle fait partie, vendr? des 

photos de sa femme déshabillée, deviendra clown 

lui-même. Puis, après avoir essayé de l'étrangler, 

viendra mourir dans sa petite ville, à son bureau, 

dans son ancienne classe. L'Ange bleu regorge 

d'allusions erotiques, envoûtantes, reflétant le 

tempérament d'esthète raffiné de son auteur et 

son sens des atmosphères troubles. 

et aussi. Le Sang d'un poète (Jean Cocteau), 

La Terre (Alexandre Dovjenko), L'Âge d'or 

(Luis Bunuel), Anna Christie (Clarence Brown), 

Liliom (Frank Borzagc), The Big House 
(George Hill), All Quiet on the Western 
Front (Lewis Milestone), Li t t le Caesar (Mervyn 

LeRoy), An imal Crackers (Victor Heerman): 

malheureusement, la structure financière ne suit pas...11 

y a eu 600 soumissions de films cette année, plus de 200 

films programmés et il y a eu environ 7000 entrées, ce 

qui représente une augmentation de 40% de la fréquen

tation par rapport h l'an dernier... mais est-ce que les gens 

sont prêts à payer pour voir des court-métrages?...je ne 

sais pas...» 

La situation du court-métrage au Québec pose 

certes un problème de taille avec le peu de moyen et 

de visibilité dont elle dispose la production et la dis

tribution de ces films ressemble à un carré dont tente 

de polir les angles...on se retrouve maintenant face à 

un cercle vicieux...Bernard admet que la situation est 

critique mais ajoute également que selon lui on at

tend trop du cinéma québécois... « Tous les cinémas 

nationaux sont en décrépitude...Il faut relativer la situa

tion, être lucide et conséquent et ne pas se comparer à 

l'Europe...» Son point de vue dérangeant sur la pro

duction québécoise en amène plus d'un à croire qu'il 

n'aime pas le cinéma d'ici... «C'est faux...seulement il 

faut être exigeant sur la qualité et ne pas se leurrer; les 

critères d'évaluation des écoles sont très bas, il y a un 

nivellement pas le bas incontestable, ici comme partout, 

mais puisque Ton produit moins de films, il y a forcé

ment moins de chef-d'œuvre en bout de ligne...» Ce qui 

fait que son festival n'a pas de compétition québé

coise; les courts-métrages les plus intéressants se re

trouvent en compétition internationale tandis que les 

autres se retrouvent dans la section Panorama Québec, 

une section non compétitive... «Il n'y a pas assez de 

bons films qui justifient une section compétitive unique

ment québécoise, ça nuit au produit plus que ça ne 

l'aide...D'ailleurs, nous ne sommes pas le seul festival à 

ne pas offrir une compétition nationale...» Intarissable 

et insatiable ce journaliste critique croit que l'on se 

cache souvent derrière les choses, que l'on se gave 

d'illusions... 

11 dit que la vie est faites de contradictions et de 

points de vue divergeants et que d'une certaine façon 

il est anti-unanimiste...Rêve-t-il encore parfois...? U 

ne fait pas dans le léger... «je ne fais pas dans le léger?!!! 

je suis peut-être un type lourd...on s'alourdit avec le 

temps, j'étais peut-être plus léger avant, mais j 'ai beau

coup d'humour!!!» Pour l'instant il se penche sur la 4'' 

édition de son festival avec rigueur et passion...En lui 

parlant, la chanson du film de Truffaut Jules et Jim, 

Le Tourbillon de la vie me trottait en tête, Bernard 

c'est un peu ça, il est tetriblement vivant et ne laisse 

jamais indifférent et c'est le plus beau cadeau que l'on 

peut faire à ses contemporains... 

Marie-Claude Dionne 

Bernard Boulad mini-biographie: Bachelier en Communi
cations de l'université du Québec à Montréal. Collaborateur 
au journal Le Devoir. Journaliste-pigiste il a travaillé entre 
autres pour: La Ruée vers l'art RC, Québec Magazine RQ, 
journal Voir, La Presse, Qui fait quoi, Revues MTL, Clin 
d'ŒiL 

de Polaroïc 
En complément de progamme, lors des projec

tions du long métrage Gazon Maudit, on pouvait 

voir le court métrage d'Anne-Marie Losique. R 

(de Polaroid). Cette présentation est le résultat 

des efforts déployés par les responsables du Pro

gramme d'aide aux jeunes créateurs de la SOGIC 

ainsi une par la maison de distribution CFP. 

En fait, il s'agit d'un court métrage divisé en 

huit parties (pour chacune des lettres du titre), 

deux à quatre minutes environ chacune Des 

vingt-cinq minutes que dure Polaroid, nous 

n'avons eu droit qu'à environ quatre, ceux 

consistituant le R du titre. 

Sydney et Rosalie s'aiment. Mais l'incontour-

ple trame 

couple. A partir de cette sim-

Anne-Marie Losique a réalisé 

n où la seule faille semble être 

le manque d ext 
"ôle de la belle-mère, pli 

ment photogénique (elle joue le rôle de Rosalie), 

mais possède également le sens du rythme, le goût 

éclaté des décors et des couleurs rappelant curieu

sement l'univers d'Almodovar (elle v fait référence 

bande dessinée illustrée par la rapidité du tnouv 

ment, des personnages pittoresques, une musiqi 

appropriée et l'absence de dialogues. 

Êlie Castiel 

P.S. Mais pourquoi donc le générique est 

10 Sequences 



1931 Météorites 

CITY LIGHTS 

Le parlant a déjà trois ans, mais City Lights est 

encore un film muet, l'avant-dernier film muet de 

Charles Chaplin, et comportant une bande-son 

avec musique et effets sonores. Chariot y joue le 

rôle d'un vagabond qui 'achète une rose à une 

jeune aveugle laquelle le prend pour un homme 

riche. Après bien des péripéties, grâce àl'aide 

improvisée d'un millionnaire et des coïncidences 

dont il saura tirer parti, notre malheureux héros 

se retrouvera devant celle qu'il a toujours aimée 

et qui, guérie, le reconnaît enfin comme son bien

faiteur. Mis à part plusieurs passages purement 

burlesques, Ci ty Lights peut être considéré 

comme une véritable tragédie. Cette histoire sim

ple, sobre et dépouillée, plaçait automatiquement 

son auteur parmi les grands cinéastes de l'histoire 

du cinéma. À cause du perfectionnisme de Cha

plin, le tournage de City Lights dura presque 

trois ans, soit du début 1928 à la fin 1930. Un 

document unique, produit par la télévision britan

nique au début des années 80, permet de visuali

ser le cinéaste en train de mettre en place une 

scène et de chercher la meilleure solution pour 

indiquer que l'aveugle prend Chariot pour un 

millionnaire. Cette scène ne trouva sa conclusion 

qu'au 534e jour de tournage! Le public du monde 

entier fit un triomphe à City Lights. Sa ressortie 

en 1950, à une époque où le muet n'était plus 

qu'un lointain souvenir, ne fut pas moins triom

phale. 

et aussi: Jeunes Filles en uniforme (Léontine 

Sagan), Le Mill ion (René Clair), Marius (Marcel 

Pagnol, Alexandre Korda), M le maudi t (Fritz 

Lang), L'Qpéra de quat ' sous (G.W. Pabst), Le 

Chemin de la vie (Nikolai Ekk), La Chienne 

(Jean Renoir), Frankenstein (James Whale), The 

Public Enemy (William Wellman). 

déconcertants 

J'ai dix, douze ans. Le cinéma, c'est le sa

medi après-midi quand je vais à la matinée 

spéciale du Capitol. 

J'achète un sac de 

bonbons chez Le

brun et je marche 

k jusqu'au théâtre 

voir Herbie, les 

t ro is Stooges, 

Maciste, Godzilla vs 

Mothra (VS, Ti-Guy Rivard 

m'explique que ça veut dire 

«va s'battre» en anglais, comme sur les affiches de lutte, comme 

dans «Zarinoff Lebceuf VS Edouard Carpentier»). Vingt fois je vois 

Ben-Hur et Les Dix Commandemen ts . Charlton Heston, sa 

barbe invraisemblable et la mer de Jello qui vibre (je sais, je sais, 

ce n'est pas du Jello). Et les péplums! Tous ces figurants qui 

prennent un coup d'épée en pleine face et qui se retournent 

vers la caméra pour bien montrer leur plaie dégoulinante de 

sirop rouge... Raquel Welch, One Mi l l ion Years B.C., quel cos-

i tume! Longtemps, je me demande ce que B.C. veut dire... Je vois 

Un film de cinéastes 
Futur antérieur 

La première idée forte et belle que véhicule Un film de cinéastes est qu'on peut, encore de nos jours, s'unir pour cK 

Révolutionnaire dans notre ère individualiste, cette valeur que l'on croyait disparue à jamais rassemble 18 jeunes créatei 

autour d'un même besoin, d'une même passion. Comme le dit si bien l'un des deux idéateurs du projet, Pierre Bastien: 

y a six mois, les cinéastes de ma génération m'étaient à peu près tous inconnus.» Aujourd'hui, non seulement se connaisse] 

ils, mais ils ont aussi réussi à se faire connaître du public. Enfin... 

Un film de cinéastes ne règle certes pas les problèmes du cinéma québécois. En fait, il les attise, les apprête et les recy 

pour en faire un film, un vrai. Bien pensé, bien construit, avec de la suite dans les idées. Tout n'y est pas parfait, loin de 

Mais, ce long métrage exsude une véritable vitalité, un condensé de créativité à base de différences, d'éclatement, d'intéri 

de styles et de discours divers. 

Certains y trouveront d'ailleurs trop de discours, de belles paroles et peu d'action. Mais, dans cette large courtepointe, 

kaléidoscope d'images, il n'y a pas un ou une cinéaste qui ne démontre pas au moins une idée ou deux sur le cinéma et 

façon d'en faire. De là à le faire, il n'y a qu'un pas que seuls les subventionneurs peuvent provoquer ou arrêter. 
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1932 

BRUTAL 

JE SUIS NE, MAIS... 
Éclipsés par les films de Mizoguchi, Kurosawa, 

Kobayashi et Ichikawa, ceux dé Yasujiro Gzu 

son): restés longtemps inconnus en Occident. 

Poésie, beauté, violence, cruauté sont en effet 

absents des films d'Ozu, contemplateur plutôt 

qu'illustrateur de la vie quotidienne des Japo-. 

nais contemporains. Né en 1903, il débute en 

1930 par La Vie d'un employé, riche en re

cherches techniques, et déjà son langage se 

caractérise par la sobriété et l'économie des 

moyens. Toute l'histoire de Je suis né, mais... 

repose sur les relations entre parents et en

fants, thème, qui fut en quelque sorte la co

lonne vertébrale de tous les grands films 

d'Ozu. Deux frères (8 et 10 ans) font l'école 

buissonnière, forment une bande avec deux 

autres camarades, se battent souvent en discu

tant des mérites de leur père respectif. Les 

parents leur font la morale, avant d'être à leur 

tour jugés sévèrement. Sous des apparences de 

comédie, le film relève directement de la criti

que sociale, assez audacieuse pour l'époque. 

Les scènes quotidiennes sont prétexte aune 

observation ironique des enfants et des adultes 

pris chacun dans leur contexte social. C'est 

plusieurs années plus tard, entre 1948 et I960 

(notamment avec Début d'été, Printemps 

précoce, Fleurs d 'équinoxe et Herbes 

flottantes) que ce cinéaste intègre crée un 

petit monde d'une rare intensité dont les phra

ses et les actes simples ont une longue réso

nance. 

et aussi: Freaks (Tod Browning), Liebelei " 

(Max Ophûls), Scarface (Howard Hawks), 

Terre sans pain (Luis Bunuel), Grand Hotel 

(Edmund Goulding), À nous la l iberté (René 

Clair), Boudu sauvé des eaux (Jean Renoir), 

Trouble in Paradise (Ernst Lubitsch), A Fa

rewell t o A r m s (Frank Borzage), Extase 

(Gustav Machaty). 

Le cinéma québécois, pour vous dire franchement, je ne le connaissais pas avant d'aller à l'université. 

Bien sûr j'avais vu Mon oncle An to ine et La m o r t d'un bûcheron et, bien que j'aie vécu toute 

ma vie au Québec, là se limitait ma connaissance du cinéma québécois. Même avec mes cours à l'université 

et mes vendredis soirs aux Projections Libérantes de la Casa Obscura, je peux encore dire que je le connais 

mal. 

Les cinéastes, techniciens et acteurs du Québec, c'est sur les plateaux de tournage que je les ai connus. 

Croyez-moi, au Québec, il y des gens de grand talent, mais aujourd'hui presqu'une fois par mois je leur 

dit au revoir, car ils partent travailler là où il y a du travail. 

Il y a 15 ans j'ai commencé à travailler comme technicien. De la production il y en avait beaucoup. 

Aujourd'hui il faut se battre avec nos amis pour pouvoir gagner notre vie. Les méthodes de financement 

ont été monopolisées par les fonctionnaires et le droit de travailler par les syndicats. C'est la jungle. 

Finalement, quand on réussit à faire un film les critiques nous reprochent de ne pas être allé assez loin, 

de ne pas avoir d'imagination, de ne pas avoir dénoncé publiquement l'industrie, les monopoles, la mentalité 

incestueuse de notre machine. 

De l'imagination je ne connais pas de critique qui en ait. Si c'était le cas, il ferait des bons films. Je ne 

crois pas que c'est l'imagination qui manque au Québec, ce qui manque c'est du capital risque. Des 

nouvelles idées il y en a, mais faire produire au Québec quelque chose qui n'est pas basé sur une formule 

déjà prouvée, on repassera. Quant à la dénonciation publique, personnellement, peut-être que j'aimerais 

continuer à vivre à Montréal et que j'aimerais faire un autre film, alors... 

Bob McKenna 
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1933 

QUEEN CHRISTINA 
Le cinéaste américain Rouben Mamoulian s'était 

montré capable de passer du film de gangsters 

(City Streets)- au film d'épouvante (Dr. Jekyll 

and Mr. Hyde) en donnant chaque fois un chef-

d'œuvre. Il pourra se vanter d'avoir dirigé la même 

année Marlene Dietrich dans The Song of Songs 

et Greta Garbo dans cette Queen Christina, le 

film préféré (et sans doute le meilleur) de Garbo 

qui avait choisi à la fois son réalisateur et son 

partenaire (John Gilbert, en remplacement de 

Laurence Olivier). Dans un reconstitution à la fois 

élégante et sobre (la Suède au XVIP siècle), 

rehaussée de dialogues subtils et piquants, 

Mamoulian racontait l'histoire d'amour de Chris

tine, fille du roi Gustave-Adolphe de Suède, qui 

rencontre lors d'une randonnée, l'envoyé espagnol 

Don Antonio de la Prada lequel la prend pour un 

garçon d'écurie avant de comprendre sa méprise 

lorsqu'ils sont obligés de partager une chambre 

dans une auberge. Par amour, elle devra abdiquer, 

laissant le trône à son cousin Charles et un peuple 

en larmes, et partira, malgré la mort de son 

amant. La richesse du personnage (femme indé

pendante, intelligente et cultivée, amie des arts et 

de la paix) a permis au film d'être aussi bien un 

film d'auteur qu'un film d'actrice. Mamoulian fait 

sentir l'insatisfaction profonde de son héroïne, 

Garbo ou Christine, à la recherche d'un équilibre 

introuvable entre les exigences de sa vie privée et 

celles de sa vie publique. . " 

et aussi: King Kong (Ernest B. Schoedsack, 

Merian C. Cooper), Une nui t sur le Mont 

Chauve (Alexandre Alexeieff, Claire Parker), 

Zéro de conduite (Jean Vigo), The Private Life 

of Henry VIM (Alexander Korda), Dinner at 

Eight (George Cukor), Gold Diggers of 1933 

(Mervyn LeRoy), 42nd Street (Lloyd Bacon), 

Duck Soup (Leo McCarey). 

L'homoman en liberté 
U

n cas d'espèce:Jean-Pierre Lefebvre. Un des premiers cinéastes à m'avoir ému et intéressé. Les films 

de Lefebvre ont correspondu, dans ma petite histoire cinéphilique, à mes premiers contacts avec des 

œuvres différentes. Je commençais à m'intéresser à autre chose qu'aux films américains grâce au ciné-

club de mon école dont j'étais le coprésident, grâce aussi aux cinémas de répertoire (Elysée, Verdi, 

Outremont) et à la télévision qui programmait des films différents à cette époque. C'est d'ailleurs à 

l'antenne de Radio-Canada que j'ai découvert, un été, le cinéma de Jean-Pierre Lefebvre: des films indé

pendants pour la plupart, c'est-à-dire produits sans l'aide de l'ONF. Puis, avec le temps, la liste s'est 

allongée, qu'il fasse beau ou qu'il neige. J'ai vu L 'Homoman (1964), Le Révolut ionnaire (1965), Patr ic ia 

et Jean-Baptiste (1966), Il ne faut pas m o u r i r pour ça (1967), La Chambre blanche (1969), 

Q-bec My Love (1969), Mon oeil (1970), Les Maudits Sauvages (1971), O n n'engraisse pas les 

cochons à l'eau claire (1973), Le Vieux Pays où Rimbaud est m o r t (1977), A u r y t h m e de m o n 

cœur (1983), et tout récemment, les œuvres vidéographiques Le Pornoléth ique, L'Écran invisible, 

Comment filmer Dieu, Mon chien n'est pas mort. 

Lefebvre partage avec Jean-Luc Godard, outre une expérience de critique (phénomène rare), une 

création cinématographique telle que chacun de leurs films s'enchaînent les uns à la suite des autres. 

Lefebvre n'est pas l'auteur d'un film mais d'une œuvre, comme on en voit d'ailleurs peu dans le cinéma 

indépendant d'ici ou d'ailleurs. Ses films (on-ne-peut-plus indépendants et indépendantistes) sont intellec

tuels mais finalement compréhensibles pour tout un chacun. J'aimais, et aime encore, ces petits films (quant 

à l'argent investi) où, par des raccourcis et un symbolisme percutant, il nous fait part des jeux et des enjeux 

de notre société. Autant de questions sur le devenir collectif autant qu'individuel dont l'enchevêtrement, 

dans un film donné, participe à un projet de société. Déjà dans les années 60 et 70, le cinéaste nous 

amenait donc vers de nouveaux horizons. 

Merci Jean-Pierre Lefebvre, salutations distinguées. 

P.S. Et que vive la liberté! Aujourd'hui encore, il m'arrive de revoir L 'Homoman , Le Révolut ionnaire 

ou Mon œil à La Casa Obscura, et d'y prendre un très grand plaisir. 

Pierre Goupil 

Jean-Pierre Lefebvre 
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1934 

BORINAGE 
Considéré comme le plus grand des documen

taristes, Joris Ivens est issu d'une famille aisée 

d'industriels néerlandais. Impressionné par des 

manifestations d'ouvriers, il se sent bientôt at

tiré par les idées de gauche, tout en acceptant 

des responsabilités au sein de l'entreprise fami

liale. Ses premiers films, comme Pluie, séduisi

rent, par leurs recherches esthétiques, l'avant-

garde européenne. Mais à l'issue d'un voyage en 

U.R.S.S., il renonce àl'esthétique pour l'engage

ment. On le retrouvera en Espagne du côté des 

Républicains (Terre d'Espagne, 1937), à Cuba 

à l'avènement de Castro, au Viêt-nam auquel il 

consacrera plusieurs œuvres, en Chine où il 

tournera quelques reportages (Commen t 

Yukong déplace les montagnes, 1976). Bo-

rinage s'est attaché aux mineurs alors en chô

mage de cette région houillère de Belgique. La 

situation était extrêmement tendue à l'arrivée 

d'Ivens et les mineurs semblaient avoir déjà ac

cepté la misère, la maladie et la mort comme 

inéluctables. Évitant de tomber dans la senti

mentalité pieuse, Borinagé devint un appel à la 

solidarité, à l'action, un nouveau j'accuse. Le 

film ouvrit aussi un nouveau débat sur l'essence 

même du documentaire: celui-ci devait-il s'inté

resser aux problèmes sociaux? John Grierson 

devait affirmer que Borinagé avait exercé une 

influence déterminante sur son œuvre et con

tribué à orienter le cinéma de son pays vers la 

conscience sociale. 

et aussi: L'Atalante (jean Vigo), The Scarlet 

Empress (Josef von Sternberg), I t Happened. 

One Night (Frank Capra), Our Daily Bread 

(King Vidor), Le Tr iomphe de la volonté 

(Leni Riefenstahl), Man of Aran (Robert J. 

Flaherty), Boule de s u i f (Mikhaïl Romm), 

Cleopatra (Cecil B. De Mille), Lac aux da

mes (Marc Allêgret). 

p. 45) 

«Il est naïf et malsain de considérer les hommes et les choses de l'histoire dans l'angle amplifica

teur de la renommée qui leur prête des qualités inaccessibles à l'homme présent. Certes, ces 

qualités sont hors d'atteinte aux habiles singeries académiques, mais elles le sont automatiquement 

chaque fois qu'un homme obéit aux nécessités profondes de son être; chaque fois qu'un homme 

consent à être un homme neuf dans un temps nouveau. Définition de tout homme, de tout 

temps. 

Fini l'assassinat massif du présent et du futur à coup redoublés du passé.» 

Paul-Emile Borduas, Refus global 

S i la personne humaine veut se prêter à l'étude appliquée de l'histoire — et particulièrement l'histoire de 

l'art — il appert alors en sa pensée que de tout ce que l'humanité put réaliser, tant par l'intellection que 

par la technologie, il ne lui est parvenu par l'éducation que bribes racornies. Or, de ce peu — et ce à travers 

les âges — les casuistes s'infatuèrent, jusqu'à consacrer dans leurs ragots académiques les époques qui avaient 

accouché de certains esprits élevés. Ainsi, des époques entières, telle l'Antiquité, lorsqu'elles se voyaient privées 

de leur contexte se trouvaient assimilées aux quelques exploits qu'elles virent briller. Irrémédiablement, ce culte 

du révolu offusque-t-il le vivant et, par là même, constitue une entreprise d'oppression. 

De même au Québec, il est quelques casuistes cuistres qui, en l'occurrence, occupent des postes de pouvoir 

(ci-nommés journalistes, fonctionnaires, professeurs et consorts). Ces teigneux potentats du savoir, que la fatuité 

corrompt jusqu'à l'amertume, font sans distinction prêche de leurs incultes nostalgies. Sans cesse, ils bavotent à 

tout va que «le cinéma d'ici n'est plus ce qu'il était». Et les voilà pris d'une ferveur mystique, égrainant le maigre 

chapelet des noms importants que tout mondain se doit de connaître: Brault, Groulx, Jutra, Perreault. 

Mais qu'en est-il vraiment? L'indigence de curiosité qui les caractérise, les ramène sempiternellement aux 

mêmes idées reçues. Ces bigots des «belles années de l'ONF» n'ont pas vu, ou n'ont pas revu depuis leur sortie, 

même les films qu'ils citent. Pensez donc à la masse de tous ceux dont ils n'ont jamais douté de l'absence, trop 

occupés de la mode des noms. Certes, de 1958 à 1980 il se réalisa, selon mon approximation personnelle, près 

de deux très bons films par année. Le reste? Beaucoup d'œuvres plaisantes pour qui aime écouter. Car la curiosité 

réside dans l'écoute. 

Alors, s'il vous plaît, messieurs dames les énarques — qui je le sais vous réclamez de la liberté d'expression 

au nom de, par exemple Power Corporation — cessez de nous casser les pieds de votre nostalgie affectée. Car 

si vous rejetez les films que nous réalisons, vous rejetteriez aussi les films dont vous vous réclamez, sans les 

connaître. Nous n'accepterons vos propos que lorsque vous aurez montré un intérêt suffisant pour notte 

cinématographie, celle d'hier, mais surtout celle d'aujourd'hui, qui apporte toujours, tellement quellement, ses 

deux très bons films par années et, ce, toujours parmi quelques plaisances. 

Richard Brouillette 
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Don Juan DeMarco 

E.-U. 1995.92 min.— Real.: Jeremy Leven — Int.: Johnny Depp, 

Marlon Brando. Faye Dunaway. Rachel Ticotin, Bob Dishy, 

Géraldine Pailhas, Talia Soto — Dist : Alliance. 

En ce printemps 1995, cette merveilleuse et romanti

que histoire signée Jeremy Leven est la bienvenue car 

rarement un plaisir aussi charmant et frais nous est 

offert. Étrange cependant de penser que l'on trouve 

rafraîchissant, à notre époque plutôt crue où les his

toires d'amour à l'écran sont plus souvent des histoi

res de cul, ce «nouveau» personnage qui est en fait le 

«très vieux» et universel Don Juan qui berce les 

fantasmes des femmes — et même des hommes — 

depuis toujours. 

Géraldine Pailhas et Johnny Depp dans Don Juan DeMarco 

Sur une histoire pas si conventionnelle que ça, à 

défaut d'une réalisation particulièrement originale, 

Leven nous fait rêver comme jamais. Comment pour

rions-nous, spectateurs, ne pas nous laisser prendre 

aux belles histoires de Don Juan DeMarco, alors 

qu'un vieux psychiatre s'y jette tête première? C'est 

tout simplement que cette histoire-là déjoue tous les 

développements auxquels on pouvait s'attendre. 

Ainsi, les personnages auraient pu être de grosses ca

ricatures mais ils sont finement dessinés et ont une 

humanité qui nous les rend attachants. Surtout, ils 

ont quelque chose à dite, et souvent, c'est pure poésie 

qu'on entend. Ça change. 

Mais la gtande fotce de l'histoire de ce Don Juan, 

ce n'est pas tant ses aventures qu'il distille habilement 

pout notre plus grand plaisir: c'est le réalisme de 

l'homme qui nous le rend inoubliable. Parce que Le

ven a bien pris soin d'ancrer son personnage dans une 

réalité possible, au risque de casser le rêve, on y croit 

d'autant plus qu'ainsi, il ne relève plus seulement du 

mythe inaccessible. On se prend à penser que s'il peut 

exister, même dans sa réalité cinématographique, il le 

pourrait aussi dans la réalité tout court! 

Ce Don Juan là ne sort pas de nulle part: il pour

rait être notre voisin de table. Et lotsqu'il devient 

Johnny et qu'il s'explique enfin sut son comporte

ment, dépourvu de son accent et de son superbe cos

tume, on est touché pat le désespoir amoureux du 

jeune homme. Quelque part, son histoire d'amoureux 

fou éconduit n'est-elle pas celle que nous avons tous 

connue, adolescents? 

Sylvie Gendron 

Before the Rain 

G.-B./Macé./Fr. 1994, 105 min — Réal.: Milcho Manchevski — 

Int.: Rade Serbedzjia. Grégoire Colin. Labina Mitevska. Katrin 

Cartlidge, Jay Villiers, Josif Josifovski, Boris Decelvski, Abdu-

rahman Salja — Dis t : Cineplex Odéon Films. 

Il y a de ces films qui, même ratés, valent beaucoup 

mieux qu'un film «réussi» qui serait néanmoins terri

blement conventionnel. Before the Rain est de ceux-

là. Il ne manque pas d'ambition, tant sur le plan dis

cursif que formel, mais finit par décevoir lorsque le 

dernier tiers du film n'arrive pas à exhausser les pro

messes de la prémisse. 

Pour nous faire saisir l'universalité de son plai

doyer pour la paix, et la nature cyclique de l'Histoire 

et de ses horreurs, le cinéaste a imaginé une intrigue 

en trois temps, que l'on croit chronologique, avant de 

s'apercevoir, après quelques indices et quelques glisse

ments spatio-temporels, qu'il n'en est tien. En fait, tel 

le serpent qui mord sa queue, la fin vient à se confon

dre avec le début. Et la douleur — celle d'un moine 

chrétien qui tombe amoureux d'une jeune islamique 

qu'on veut exécuter, celle d'un photographe macédo

nien qui ne reconnaît plus sa patrie, et celle de son 

amante, une Anglaise, qui perd les deux hommes de 

sa vie après avoir découvert qu'elle était enceinte —, 

cette douleur, donc, s'avère vouée à un éternel recom

mencement. 

Une merveilleuse et bouleversante idée, que le 

réalisateur saborde pourtant en révélant trop tôt le 

1935 

LA KERMESSE HEROÏQUE 
Jacques Feyder était né en Belgique, il est mort 

en Suisse, mais il fut, sa vie durant, cinéaste 

français qui s'inscrivit dans la grande tradition 

réaliste issue des romanciers français du XIXe 

siècle (il adapta Pierre Benoit avec L'Atlantide 

en 1921, Anatole France avec Crainquebille 

en 1923 et Emile Zola avec Thérèse Raquin 

en 1928). Avec La Kermesse héroïque, il 

n'était pas pleinement apparu à Feyder qu'il 

abordait un cas de conscience crucial pour l'Eu

rope de l'époque. Il avait voulu diriger un film 

gai qui lui permît de vulgariser et de diffuser 

l'art prestigieux des grands peintres de son 

pays natal (Rembrandt, Breughel, Rubens, Frans 

Hals), et avait pensé atteindre son objectif en 

racontant l'histoire d'un petit village flamand du 

XVII' siècle, à l'arrivée des troupes de son fé

roce gouverneur espagnol. Se souvenant de 

récents massacres, les femmes décident de re

cevoir fastueusement les armées ennemies et 

d'obtenir ainsi leur clémence. Après une ker

messe, héroïque par antiphrase, les beaux mi

litaires s'éloignent et les femmes flamandes re

gardent partir, attendries, les hommes qui ont 

apporté un peu d'aventure dans la monotonie 

de leur vie quotidienne. Scénario de Charles 

Spaak, décors de Lazare Meerson, grands ac

teurs sur toute la ligne (Françoise Rosay, Louis 

Jouvet, Jean Murât, Alerme), La Kermesse hé

roïque est une fresque grandiose dont la 

beauté et l'humour furent mal compris à l'épo

que. 

et aussi. Mut iny on. the Bounty (Frank 

Lloyd), The 39 Steps (Alfred Hitchcock), 

Peter Ibbetson (Henry. Hathaway), The 

Lives of a Bengal Lancer (Henry Hathaway), 

Le Cr ime de Monsieur Lange (jean Re

noir), The Informer (John Ford), Top Hat 

(Mark Sandrich), Bride of Frankenstein (Ja

mes Whale), A Night at the Opera (Sam 

Wood). 
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Body Bags 
In The Mouth of Madness vient à peine de sortir sur les écrans que déjà un autre film de John Carpenter prend 

l'affiche: Village of the Damned. Et comme le souligne le proverbial «jamais deux sans trois», voilà qu'apparaît 

sur les tablettes des nouveautés vidéo Body Bags, une anthologie d'horreur produite en 1993 par Carpenter pour 

la chaîne de télé payante américaine Showtime. Reprenant le style de séries comme Tales From The Crypt, Body 

Bags renferme trois sketches, les deux premiers (The Gas Station et Hair) réalisés par Carpenter et le dernier 

(Eye) par Tobe Hooper, dont le plus récent film (The Mangier) vient également tout juste de paraître. Un tel 

hasard ne peut qu'enchanter les fans de ces deux enfants chéris de l'horreur. 

On risque pourtant de déchanter par le ton dérisoire et autoparodique des interventions du présenta

teur, placées en amorce de chaque sketch. Elles se déroulent dans une morgue où un supposé thanatologue, 

interprété par John Carpenter lui-même, inspecte les sacs des cadavres qui deviennent les personnages des trois 

histoires racontées. Carpenter en met des tonnes, se complait dans les gags faciles et est rejoint à la fin par Tom 

Arnold et Tobe Hooper, les vrais médecins légistes de l'endroit (notre présentateut n'étant qu'un cadavre parmi 

les autres!). Malgré ce narcissisme évident, Carpenter fait tout de même passer un message troublant lotsque son 

personnage affirme que le passe-temps national des États-Unis est la fascination pour les morts violentes... 

En ce qui concerne les deux épisodes réalisés par Carpenter, ils se révèlent très indulgents. Dans The Gas 

Station, il ne fait que reprendre les cheap thrills qu'il a mis au point dans Halloween. Et puis, c'est le festival 

des apparitions passagères: on y voit Wes Craven (le créateur de Freddy), David Naughton (An American 

Werewolf in London) et Sam Raimi (réalisateur des Evil Dead). Hair verse carrément dans la comédie avec cette 

histoire d'extraterrestres qui bouffent le cerveau des humains en se faisant implanter dans le cuir chevelu de leurs 

victimes. Stacey Keach angoisse terriblement sur sa pelade et le moment où il marche dans la rue en regardant 

déambuler des personnes aux cheveux longs et soigneux, alors qu'on entend une chanson dont les paroles sont 

«Almost Cut My Hait Today», est particulièrement hilarant. Mais rire quand on pensait avoir peur... 

Le sketch de Hooper, Eye, cherche au moins à faire peur et y parvient par moments. Il s'agit d'un amalgame 

entre Les Mains d'Orlac et Eyes of Laura Mars (un scénario de John Carpenter, à l'origine). Cette fois, c'est 

un œil qui est greffé et les visions du personnage (Mark Hamill) sont celles d'un tueur en série. Le moment où 

il fait l'amour avec sa femme (Twiggy), dont le corps se transforme en celui d'une morte, laisse entrevoir le type 

d'audace qu'aurait pu atteindre cette anthologie qui, telle quelle, demeure plutôt banale. 

MR. DEEDS GOES TO T O W N 
Longfellow. Deeds (Gary Cooper) est le héros 

de la petite ville de Mandrake Falls. Il vient 

d'hériter une fortune (20 millions), d'un oncle 

excentrique mort dans un accident d'auto en 

Italie. Deeds joue du trombone dans l'orches

tre du village, est volontaire à la brigade des 

pompiers du coin et compose des vers sur des 

cartes de voeux. C'est la seule vie qu'il aime et 

décide en conséquence de distribuer son ar

gent aux chômeurs. Ses parents essaient de le 

faire passer pour fou, il fait la une des journaux, 

puis finit par épouser la journaliste qui le per

sécutait Comme dans la plupart des films de 

Frank Capra (Mr. Smi th Goes to Washing

t on , Meet John Doe, It 's a Wonder fu l 

Life...), le héros croit à la possibilité du bon

heur humain, il croit, en dépit des obstacles 

sociaux et des hypocrisies, à la nature humaine. 

La bonté, la simplicité, le désintéressement de

viennent entre ses mains des moyens de com

bat. Si chacun à son tour vient démontrer que 

Deeds est fou, lui n'est jamais pour autant une 

victime sans défense et il descend dans l'arène 

avec son humour et sa finesse pour mettre en 

déroute ses ennemis. Capra s'identifie d'ailleurs 

à son héros, comme le fera Gary Cooper lui-

même: naif, convaincu et roublard. Et au-delà 

de la bonté du personnage, c'est bien le carac

tère de responsabilité absolue, infinie, de cha

que action humaine qui est ici démontrée 

àtravers l'infinité des réactions en chaîne qu'elle 

a déclenchée. 

et aussi: Le Roman d'un tr icheur (Sacha 

Guitry), Modem Times (Charles Chaplin), I n 

te rmezzo (Gustav Molander), N ight Mail 

(Harry Watt, Basil Wright), Things to Come 

(William Cameron Menzies), D o d s w o r t h 

(William Wyler), Les Bas-fonds (Jean Renoir), 

The Petrified Forest (Archie Mayo), Fury 

(Fritz Lang). . 

André Caron 
(John Carpenter et Tobe Hooper, 1993, 93 min., Malofilm Video, VHS 0353) 
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s'entrechoquent? Mais toute l'intelligence du film 

vient essentiellement du fait que le réalisateur et le 

scénariste n'ont pas eu peur de peindre l'époque telle 

qu'elle devait réellement être, c'est-à-dire sauvage. 

D'Artagnan bien sûr est sympathique mais c'est aussi 

et surtout quelqu'un de musclé et d'extrêmement 

physique qui ne pense qu'à en découdre avec tout le 

monde. Ce n'est plus un dandy raffiné à la moustache 

élégante (tel Fairbanks) mais un petit aristocrate ter

rien, fruste, fauché et illettré qui ne rêve que de 

champs de bataille, bref une véritable bête de guerre. 

Les duels et les combats sont d'ailleurs brutaux et 

féroces. Ce ne sont plus des chorégraphies orchestrées 

par un maître de ballet mais des assauts sanguinaires 

et meurtriers. Cependant l'humour de Lester réussit à 

désamorcer l'horreur de cette violence et fascinés, 

nous accompagnons d'Artagnan dans sa quête des 

fetrets de la reine. 

L'année suivante, Richard Lester récidiva avec the 

Four Musketeers qui, sans atteindre la perfection du 

premier épisode, est de la même veine ce qui n'est 

hélas pas le cas du troisième opus, The Return of the 

Musketeers, qu'il consacra aux aventures de d'Arta

gnan. 

Enfin je ne peux passer sous silence le film qui 

m'a donné envie de me replonger dans l'époque glo

rieuse des mousquetaires: La Fille de d'Artagnan. 

Réalisé par Bertrand Tavernier, ce film met en scène 

Éloïse, la fille — imaginaire — que d'Artagnan aurait 

eu avec Constance Bonacieux. Elevée dans un cou

vent mais ayant hérité du caractère fougueux de son 

père, Éloïse, persuadée que l'on veut assassiner le roi, 

se lance dans une folle aventure où elle entraînera son 

père et ses trois anciens compagnons de combats. 

Sophie Marceau et Philippe Noiret dans les rôles 

principaux s'en donnent à cœur joie et ce film en 

costumes aux dialogues savoureux (mais si contempo

rains) réconciliera tous les nostalgiques de la grande 

époque du cape et d'épée avec le genre. Après avoir vu 

La Fille de d'Artagnan, on comprend mieux pour

quoi Tavernier, après ce tournage, a retrouvé le goût 

du cinéma. 

Olivier Lefébure du Bus 

La Fille de D'Artagnan 

FILMS DISPONIBLES EN CASSETTE-VIDEO 
OU EN DISQUE-LASER: 

1929 The Iron Mask (Allan Dwan) (Douglas 

Fairbanks) (V.O.Ang.) 
1935 The Three Musketeers (Rowland V. Lee) 

(Walter Abel) (V.O.Ang.) 
1939 The Three Musketeers (Allan Dwan) 

(Don Ameche) (V.O.Ang.) 
1939 The Man in the Iron Mask (James Whale) 

(Warren Williams) (V.O.Ang.) 
1948 The Three Musketeers (George Sidney) 

(Gene Kelly) (V.O.Ang.) 
1952 A t Sword's Point (Lewis Allen) (Cornel 

Wilde) (V.QAng.) 

1974 The Three Musketeers (Richard Lester) 
(Michael York) (V.OAng. et V.F.) 

1975 The Four Musketeers (Richard Lester) 
(Michael York) (V.O.Ang.et V.F.) 

1977 The Man in the Iron Mask (Mike Newell) 
(TV) (Richard Chamberlain) (V.O.Ang.) 

1979 The Fifth Musketeer (Ken Annakin) 
(Cornel Wilde) (V.O.Ang.) 

1984 L'Homme au chapeau de soie (Maud 
Linder) (V.Ang.) 

1989 The Return of the Musketeers (Richard 
Lester) (Michael York) (V.O.Ang.) 

1993 The Three Musketeers (Stephen Herek) 
(Chris O'Donnell) (V.OAng. et V.F.) 

1994 La Fille de d'Artagnan (Bertrand 

Tavernier) (Philippe Noiret) (V.O.F.) 

Films non encore disponibles: 
1921 The Three Musketeers (Fred Niblo) 

(Douglas Fairbanks) 

1921 Les Trois Mousquetaires (Henri Diamant-
Berger) (Aimé Simon- Girard) (Sériai de 12 
épisodes) 

1922 The Three Must-Get-There (Henri 
Diamant-Berger) (Max Linder) 

1922 Vingt ans après (Henri Diamant-Berger) 
(Jean Yonnel) 

1932 Les Trois Mousquetaires (Henri Diamant-
Berger) (Aimé Simon-Girard) (2 films de 136 
et 110 minutes) 

1950 Le Fils de d'Artagnan (Ricardo Freda) 
(Gianna Maria Canale) 

1953 Les Trois Mousquetaires (André 
Hunnebelle) (Georges Marchai) 

1953 Milady et les Mousquetaires (Vittorio 
Cottafavi) (Rossano Brazzi) 

1954 D'Artagnan, chevalier de la reine 
(M.Bolognini) (Jeff Stone) 

1961 Les Trois Mousquetaires et demi 
(Gilberto Martinez Solares) 

1961 Les Trois Mousquetaires (Bernard 
Borderie) (Gérard Barray) 

1962 Le Masque de fer (H. Decoin) (Jean 
Marais) 

1964 Cyrano et d'Artagnan (Abel Gance) 
(Jean-Pierre Cassel) 

1974 Les Quatre Mousquetaires (André 
Hunebelle) 

1937 

LA GRANDE ILLUSION 

La Grande Illusion sera l'occasion pour Jean 

Renoir d'exprimer ses souvenirs et ses idées 

sur la guerre et d'illustrer sa vision de la société. 

À l'époque du tournage, le danger nazi est de 

plus en plus menaçant et Renoir en est cons

cient Il situe son film en 1916, dans un camp de 

prisonniers en Allemagne. Autant chez les cap-, 

tifs que chez les geôliers, les hommes se divi

sent de deux manières: selon les classes sociales 

et selon la géographie. C'est ainsi que le capi

taine' d'état-major de Boieldieu et le comman

dant von Rauffenstein sont des aristocrates qui 

se reconnaissent comme proches, tandis que le 

banquier juif et le contremaître parisien sont 

issus d'une autre classe commune, malgré leur 

division de religion et de fortune. Le chef-

d'œuvre de Renoir réside dans ce brassage des 

castes et des mentalités, où des hommes cher

chent àexprimer leur croyance profonde dans 

l'égalité et la fraternité et à montrer que, même 

en temps de guerre, des combattants peuvent 

rester des hommes. L'arrivée en France d'Erich 

von Stroheim, rejeté par Hollywood, permettra 

à Renoir de lui offrir le rôle phare de l'inoublia

ble officier prussien aux idées aussi rigides que 

son corps blessé, rivé dans son corset de fer et 

sa minerve. Le film est d'ailleurs servi par la 

présence de comédiens hors pair (Pierre 

Fresnay, Jean Gabin, Marcel Dalio), une cons

tante fluidité dans la structure et un solide dé

coupage, à la fois élégant et classique. 

et aussi: Snow W h i t e and t h e Seven 

Dwarfs (Walt Disney), Pépé le Moko (Julien 

Duvivier), Elephant Boy (Robert J. Flaherty," 

Zoltan Korda), Way O u t West (James W. 

Home), Drô le de drame (Marcel Carné), 

Scipion l 'Africain (Carmine Gallone), Lost 

Horizon (Frank Capra), Fire Over England 

(William K. Howard). 
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f ron t iè res 
d u 
The 

réel 
-Files 

S 
i vous croyez que toutes les émissions se ressemblent, si vous aimez 
le fantastique et la science-fiction mais ne pouvez blairer Star Trek. 
ou encore, si vous avez la nostalgie des Envahisseurs, de 

Kohhack: the Night Stalker, Night Gallery. Project UFO et que vous 
n'avez pas eu peur depuis Twin Peaks, branchez-vous sur The X-Files. 
ou si vous préférez. Aux frontières du réel. Et dites-vous bien que vous 
ne serez pas les seuls à trembler dans le noir, puisque l'émission créée par 
Chris darter, il y a à peine deux ans. est devenue depuis peu rémission 
culte par excellence aux Etats-l nis. L'adulation qu'elle suscite s'avère bien 
méritée. 

No 178 — Mai/juin 1995 

BRINGING UP BABY 
«Nous sommes là pour distraire, disait Howard 

Hawks du métier de cinéaste. Les gens qui vont 

au cinéma sont fatigués, et ils veulent se déten

dre. J'aime faire des comédies parce que j'aime 

aller dans la salle et entendre les gens rire; et plus 

ils rient, mieux je me sens.» C'est ainsi que la 

plupart des héros de Hawks, même dans ses films 

qu'on ne peut appeler des comédies, sont des 

«honnêtes hommes» épris de bonheur simple et 

de sentiments sans détours. Ce refus de l'intellec

tualisme se retrouve dans la majorité de ses films, 

dans pratiquement tous ses westerns (Red Ri

ver, The Big Sky, Rio Bravo, El Dorado, Rio 

Lobo), dans ses drames (Only Angels Have 

Wings, To Have and Have Not , The Big 

Sleep) et dans ses comédies les plus débridées 

(His Gir l Friday, Monkey Business, Gentle

men Prefer Blondes) parmi lesquelles il faut 

mentionner ce Bringing Up Baby, chef-d'œuvre 

de l'humour frénétique, dont s'est inspiré Peter 

Bogdanovich pour What 's Up, Doc? (1972). Le 

sujet? Le résumer en une phrase tient déjà de la 

gageure: Le léopard apprivoisé d'une jeune femme 

du monde (Katharine Hepburn) enfouit en terre 

la clavicule intercostale d'un squelette de dino

saure, dont la recherche met un paléontologue 

(Cary Grant) hors de lui! L'incontestable réussite 

de cette folle comédie menée à toute allure ré

side dans une maîtrise complète du matériau co

mique, équilibré dans ses différents aspects. 

et aussi: Alexandre Nevski (Serguei Eisens

tein), L'Enfance de Gork i Marc Donskoï), La 

Femme du boulanger (Marcel Pagnol), Les 

Disparus de Sain t -Ag i l (Christian-Jaque), 

Jezebel (William Wyler), La Bête humaine 

(Jean Renoir), Hôtel du Nord (Marcel Carné), 

Quai des brumes (Marcel Carné), Angels wi th 

Di r ty Faces (Michael Curtiz). 
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lançait la nouvelle saison, Scully, qui veille sur le corps 

de Mulder qu'elle a sauvé de la mort, pose ses deux 

mains sur le bras de son collègue comateux, dans un 

geste d'infinie tendresse où l'on décèle aussi un soup

çon de possessivité. La caméra trace alors un arc 

autour du lit pour aller saisir le sourire qui transfigure 

ensuite la jeune femme, lorsqu'elle voit Mulder ouvrir 

les yeux. Scène plutôt banale, peut-on penser, sauf si 

l'on sait, qu'en plus de 20 épisodes, Scully n'a jamais 

souri, autrement que du bout des lèvres et de façon 

sarcastique! Il y a, dans ce seul plan, plus d'émotion 

et de spiritualité que dans tous les soaps de Lise 

Payette rassemblés. Et ce, dans un show de science-

fiction qui ne lésine pourtant pas sur les effets gore 

(enfin!) et cherche surtout à faire angoisser le spec

tateur. 

En terminant, je m'en voudrais de ne pas souli

gner l'excellente qualité de la production comme 

telle. Outre l'intelligence, la rigueur et la finesse de 

certains des scénarios, où un humour subtil et pince-

sans-rire vient parfois alléger la tension, le style de la 

mise en scène, uniforme dans tous les épisodes, pos

sède une certaine austérité qui contraste efficace

ment avec la folie de certains des sujets exploités. 

Les créateurs de l'émission mettent particulièrement 

bien à profit le climat mélancolique et on-ne-peut-plus «mouillé» de la Colombie-Britannique où The X -

Files est tourné. Il pleut dans tous les épisodes, ce 

qui constitue une véritable subversion iconographique 

des États-Unis qui n'ont pas été représentés sous cet 

angle depuis l'époque du film noir. Et aucun épisode 

de la série ne serait complet sans l'obligatoire scène 

de nuit avec lampes de poche, véritable poème du 

mystère. «Atmosphère! Atmosphère!», s'écrirait Ar-

letty si elle pouvait jeter un coup d'œil à The X -

Files. Mais ce ne serait là qu'une seule de ses nom

breuses qualités. 

Johanne Larue 

The X-Files est diffusé sur ks ondes de CFCF le vendredi à minuit 5 minutes, après l'insupportable Jojo qui nous vend sa salade 

astrologique; sorte d'épreuve à passer avant de pouvoir accéder à l'univers x-filien. La version française, Aux frontières du réel, 

passe sur les ondes de Quatre-Saisons, le mardi soir à IlhOO. Durant la belle saison, seule la version originale sera diffusée 

à la télé mois Quatre-Saisons reprendra sa propre diffusion à l'automne. 

1939 

I. En français: «La vérité est ailleurs»; une traduction bien partielle de la phrase originale qui sous-entend que la vérité 
est plutôt là, devant nous, ou alors dans l'étendue du firmament, mais tout de même à portée d'intelligence. 

STAGËCOÂCH 
Bien que considéré comme l'une des figures de 

proue dans le développement historique et ar

tistique du western sous toutes ses formes, 

John Ford n'en avait réalisé aucun dans les 

douze années qui précédèrent Stagecoach. Le 

film a failli ne jamais se faire àcause d'une mé

sentente avec le producteur David O. Selznick 

qui n'avait promis d'avancer le budget de 

230,000 dollars qu'à condition d'avoir Gary 

Cooper pour le rôle pripcipal. Mais Ford tenait 

à John Wayne et c'est finalement Walter 

Wanger qui produisit le film, devenu très vite 

un grand classique du genre. Bien qu'adapté 

d'un récit publié dans le magazine Collier's, on a 

dit que le scénario de Dudley Nichols s'est 

peut-être inspiré de Maupassant et de Bou/e de 

suif (dont Claire Trevor incarne à peu près le 

personnage) pour ses héros et les rapports 

entre eux lors d'un voyage dans un pays en 

guerre. Dans la diligence qui traverse les grands 

espaces du Nouveau-Mexique, a pris place un 

spécimen d'humanité (des personnages fouillés 

et inoubliables), auquel se joindra un hors-la-loi 

que la voiture a chargé en route et dont la 

présence sera déterminante lors d'une attaque 

d'Indiens. Avec Stagecoach, quintessence du 

western classique et premier de ses quatorze 

westerns parlants, John Ford tourne pour la 

première fois dans Monument Valley, centre 

géographique du plateau du Colorado, à cheval 

sur l'Utah et l'Arizona, région qu'il rendra lé

gendaire. 

et aussi: Gone W i t h the W i n d (Victor Fle

ming), La Règle du jeu (Jean Renoir), Le jour 

se lève (Marcel Carné), The Hunchback of 

Notre Dame (William' Dieterle), The 
Wizard of Oz (Victor Fleming), Gunga Din 

(George Stevens), Ninotchka (Ernst Lubitsch), 

Wuther ing Heights (William Wyler). 
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letterman nous promène en taxi, ça peut être très 

drôle, comme ce le fut ce soir-là. Qu'il ait la géniale 

idée de faire faire aux grandes stars des essais pour le 

rôle de Cabin Boy, c'est très très drôle. Là où je ne suis 

plus d'accord, c'est quand on interrompt brutalement 

le charmant Martin Landau, un de ceux qui nous ont 

offert les discours de remerciements les plus tou

chants et intelligents, soi-disant pour ne pas allonger 

inutilement la soirée, pour nous montrer quelques 

minutes plus tard un chien qui court après sa queue 

lorsqu'on applaudit. Sans conteste un stupid pet trick 

dont il a le secret. Le rapport avec le cinéma? Aucun. 

Mais c'est Letterman et c'est sensé être frais, jeune, 

audacieux et faire rire. Je me demande bien qui. Ce 

que je reproche à ce genre de gag, ce n'est pas tant de 

ne pas être très drôle: c'est plutôt que pendant quel

ques instants, nous n'étions plus à cette remise de prix 

mais au Late Show with David Letterman. 

J'ai tout de même retenue autre chose de cette 

soirée. Permettez-moi de remettre mes prix. 

Le prix de la présentation la plus épeurante va ex-

equo à Sylvester «Rambo» Stalone et à Stephen 

Seagal; on a voulu nous faire croire qu'ils étaient des 

«acteurs» ayant de la classe et sachant de quoi ils 

parlent (?). Le prix du discours de remerciements 

David Letterman 

dont on se rend compte qu'il est-appris-par-cœur-

malgré-les-apparences-parce-que-à-un-moment-

donné-on-bafouille va à Clint Eastwood. Le prix de la 

présentation la plus ratée de la part d'un vieux de la 

vieille va à Paul Newman qui oublie de citer les noms 

des nommés. Je décerne aussi un prix aux plans les 

plus inutiles, soit ceux de Sharon Stone souriant béa

tement en applaudissant à tout et n'importe quoi. 

Le prix de l'idée la plus saugrenue et la plus sur

réaliste va à la présentation faite par Jack Nicholson 

de l'hommage à Michelangelo Antonioni. Une men

tion spéciale ira aussi au montage des œuvres du 

grand cinéaste italien; fort est à parier que plus d'un 

américain ce soir-là a découvert un type de cinéma 

dont il ne soupçonnait même pas qu'il puisse exister. 

Le prix de la meilleure idée est décerné à je-ne-sais-

qui pour avoir pensé à Jeremy Irons pour annoncer 

l'Oscar du meilleur film étranger: pour une fois, on 

savait que le présentateur était au fait de son sujet et 

surtout, aucun nom n'a été massacré. Et le prix de la 

plus belle image va ex-squo et incontestablement à 

Uma Thurman et surtout à l'entrée en scène de 

Sigourney Weaver. Un souffle de nostalgie nous ca

ressa. 

Sylvie Gendron 

FANTASIA 
Sans conteste l'œuvre la plus ambitieuse de 

Walt Disney, Fantasia ne plut pas à tout le 

monde. Les Français y découvrirent un Disney 

trop sérieux qui, suite aux compliments dithy

rambiques qu'on lui avait prodigués depuis la 

création du personnage de Mickey, «se crut à la 

fois Michel-Ange, Beethoven, Platon, Darwin et 

Shakespeare» (Georges Sadoul). On trouvait le 

film prétentieux et empreint d'un lourd 

didactisme. Aux États-Unis cependant, on con

sidère Fantasia comme l'œuvre maîtresse de 

son auteur. Des thèmes musicaux célèbres sont 

illustrés par sept dessins animés: formes abs

traites sur la Toccata et fugue de Bach, ballet de 

fleurs, de papillons et de libellules sur Casse-

noisette de Tchaïkovski, L'Apprenti sorcier sur une 

symphonie de Paul Dukas, la création du 

monde selon les théories évolutionnistes (Le 

Socre du printemps, Stravinski), ballet de nym

phes et de centaures pour la Pastorale de 

Beethoven, d'éléphants et d'hippopotames pour 

la vieille Ronde des heures de Ponchielli, la lutte 

du bien et du mal (Une nuit sur le Mont Chauve 

de Moussorgski, alternant avec l'Ave Maria de 

Schubert). Dans Fantasia, le merveilleux i dé

bouche sur le drame, l'angoisse et une sorte de 

cauchemar qui ne prend fin que par le triomphe 

de la vie. Philosophie un peu puérile certes, 

mais efficace, surtout lorsque certains tableaux 

sont des images visionnaires d'une guerre qui 

en Europe-avait déjà commencé. 

et aussi: The Grapes of W r a t h (John Ford), 

The Philadelphia Story (George Cukor), 

Rebecca (Alfred Hitchcock), La Couronne 

de fer (Alessandro Blasetti), The Grea t 

Dictator (Charles Chaplin), La Fille du pui

satier (Marcel Pagnol), His Gir l Friday (Ho

ward Hawks), The Let ter (William Wyler), 

Water loo Bridge (Mervyn LeRoy). 

'. 
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S c r i p t 

KALEIDOSCOPE 
A. Sauriez-vous reconnaître le roman, la «novelisation» ou le scénario (parutions 

récentes) d'où proviennent les extraits (très «à la française») suivants: 

1. «Non, laissez-moi raconter. D'abord c'est Gregory Peck qui dit: "D'après la légende, si vous dites un mensonge et 

que vous placez votre main là..." 

— Elle sera mordue. 

— Et Audrey Hepburn répond: "Oh quelle horreur!" Et lui, il dit: "Faites-le, pour voir. "» 

Elle leva les yeux vers lui. 

«Allez, faites-le pour voir! 

— J ' a i une meilleure idée. Faisons-le ensemble. Chiche?» 

2. —Elle a recommencé, me dit Jeannie à l'autre bout du fil. 

— Qui a recommencé quoi? Et quand? 

— Voilà qui est parler en vrai reporter. Votre amie, Miss Peterson. 

Est-ce que j'avais perdu? 

— Elle n'a pas eu la même information que moi, par hasard? 

— Non. Elle en a eu une autre. Vous feriez mieux d'aller traîner vos fesses jusqu'au kiosque du coin. 

3. — Et voilà, mon sale enfoiré. Ouvre-le et prends le fric. Y a combien? 

— Environ mille cinq cents dollars. 

— Mets-les dans ta poche, ils sont à toi... Eh! T'as pas perdu ta journée, on dirait! 

—Jules, si tu files mille cinq cents dollars à ce minable, j'vais le descendre, rien que pour le principe. 

— Tu vas rien faire du tout, bordel! Recule et ferme-la. J'ies lui file pas. J'iui achète quelque chose. Tu veux savoir 

ce que je t'achète, Ringo? 

— Oui? 

— Ta vie. Je te donne ce fric pour ne pas avoir à te tuer. T'as déjà lu la Bible, Ringo? 

4. Je l'ai poursuivi dans les plaines tartares et russes mais il a toujours réussi à m'échapper. Je n'ai jamais perdu courage 

et n'ai cessé de suivre sa trace. Parfois, les paysans, horrifiés par l'horrible apparition, m'indiquaient sa piste, parfois 

ce fût lui-même qui par crainte de me voir mourir, désespéré de ne pouvoir l'atteindre, laissait une marque apparente 

sur son passage. La neige tombait et je voyais sur la plaine blanche l'empreinte de son pied gigantesque. 

5. «Elle est pas dingue,» répliqua Stevie. Pesonne n'avait jamais accusé Billy de se soucier de la vérité. 

«Mais j ' te dis que c'est elle, insista Billy. C'est cette putain de dingue. 

— Tu parles!» 

Sa robe sombre était transparente sous le soleil éblouissant, ses lignes délicates se dessinaient sous le tissu fin. 

Billy prit une autre lampée de bière et s'essuya la bouche du revers de la main. «Dingue ou pas, observa-t-il l'oeil 

concupiscent, elle a rien sous sa robe.» 

6. Pris d'un doute affreux, Jonathan se précipita en courant vers le salon dont la porte-fenêtre bâillait à la lumière 

cruelle de midi. 

Et en ressortit quelques secondes plus tard en hurlant d'une voix qui s'asphyxiait: 

— Maman!... Maman!... il est débile, il a bequeté les poissons à papa! 

— Mon Dieu! 

( • • • ) 

— Pas grave, beaucoup poissons dans la rivière. Moi en pêcher d'autres... 

— Bon, là j e renonce, soupira Jonathan... Mais je vous le dis quand même, on est mal... on est vraiment mal. 

1941 

CITIZEN KANE 
Quand Charles Foster Kane meurt dans son fa

buleux domaine de Xanadu en murmurant «Ro

sebud», un reporter se charge de trouver le sens 

de ce dernier mot et découvre l'homme caché 

derrière. Premier film d'Orson Welles (25 ans), 

rendu célèbre par son émission de radio adap

tant de façon (trop) réaliste La Guerre des mon

des de H.G.Wells, Cit izen Kane reste pour les 

amateurs de cinéma un monument à la fois im

posant et inépuisable. À force de le revoir, le 

•cinéphile réexplore ses moindres détours, 

reparcourt inlassablement un labyrinthe empli 

d'éléments hautement stimulants. L'intérêt de ce 

film unique vient du fait que Welles a tout appris 

du cinéma en préparant Cit izen Kane. À l'am

pleur de sa vision s'ajoutent donc la joie de dé

couvrir et d'inventer, une folie communicative, 

ainsi qu'une invitation au dépassement proposée 

à tout créateur. Profondeur du champ, retours 

en arrière, contre-plongées, décors plafonnés, 

images en clair-obscur: tout semble réussir à cet 

expérimentateur. Ci t izen Kane, c'est aussi 

l'étude d'un homme sous toutes ses facettes (car 

décrit différemment par divers témoins de sa 

vie), l'analyse d'une insécurité, d'une solitude, 

qui sont finalement celles de chacun d'entre 

nous. Toujours cité parmi les meilleurs films de 

l'histoire dans les listes des historiens, des criti

ques et des cinéphiles, ce chef-d'oeuvre complet 

fit d'Orson Welles l'emblème spectaculaire du 

réalisateur-auteur. 

et aussi: The Maltese Falcon (John Huston), 

They Died W i t h Thei r Boots On (Raoul 

Walsh), Sullivan's Travels (Preston Sturges), 

Nous, les gosses (Louis Daquin), Hel lza-

poppin' (H.C. Potter), Meet John Doe (Frank 

Capra), Volpone (Maurice Tourneur), Sergeant 

York (Howard Hawks), Tobacco Road (John 

Ford), Suspicion (Alfred Hitchcock), Remor

ques (Jean Grémillon). . 
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... ET AUSSI 

* Générat ion Père Noë l 

(Du Splendid à la gloire) 

Alexandre Grenier 

Belfond, Paris, 1994, 360 pages. 

La belle aventure du Splendid, l'histoire de l'après-

mai 68, les copains, l'insouciance, balasko, Chazel, 

blanc, Lhermitte, Clavier, jugnot.. Ne pas 

confondre avec la bande du Café de la Gare 

(Miou-Miou, Dewaere, Bouteille, Coluche...) 

* Brando, la biographie non autor isée 

Peter Manso 

Presses de la Cité, Paris, 1995, 850 pages. 

La bio qu'on attendait, la grosse brique, avec tous 

les ragots, les mariages, les divorces, les abomina

bles histoires de meurtre, bref toutes les emmerdes 

que le bonhomme avait volontairement écartées de 

sa propre autobio (voir Séquences, n'US)... Trop, 

c'est trop. 

* Michèle Mercier, mervei l leuse Angél ique 

Raymond Boyer 

TFI Éditions, Paris, 1994, 168 pages. 

Superbe album pour les nostalgiques de l'héroine 

(«légendarisée») des romans d'Anne et Serge 

Golon. Extraordinaires photos et interview récente, 

exclusive («je me trouvais pas trop mal. Pas 

géniale, mais pas trop mal...») 

* Point de côté 

Judith Godrèche 

Flammarion, Paris, 1995, 160 pages. 

Un roman, le premier de celle qui fut La 

Désenchantée de Benoit jacquot et La Fille de 

quinze ans de Doillon, et dont le meilleur est la 

citation de Rilke en début de volume (par ailleurs 

très mince, le volume, dans les deux sens du mot). 

* Cinéguide 

18000 f i lms de A à Z 

Éric Leguèbe 

Omnibus/Presses de la Cité, Paris, 1994, 1406 

pages. 

En trois lignes, le pays, la date, la durée, le 

réalisateur, les principaux interprètes. En trois 

autres, le synopsis. Extraordinaire index des titres 

originaux, un autre des principaux acteurs. Un 

must, à tous les points de vue. 

* Les Misérables 

un film de Claude Lelouch 

(librement adapté de Victor Hugo) 

Jean-Philippe Chatrier 

photos de Fabian Cevallos 

Robert Laffont, Paris, 1995, 96 pages. 

Somptueux album<ouleurs retraçant le tournage 

du 34e film de Lelouch: extraits du scénario et 

de la partition musicale, reproduction de feuilles 

de service quotidiennes, témoignages des 

comédiens et des membres de l'équipe technique... 

* L'Âge classique du c inéma français 

(Du c inéma par lant à la Nouvel le Vague) 

Pierre Billard 

Flammarion, Paris, 1995, 730 pages. 

* L'Âge moderne du c inéma français 

(De la Nouvel le Vague à nos jours) 

Jean-Michel Frodon 

Flammarion, Paris, 1995, 930 pages. 

Deux volumineux bouquins qui valent leur pesant 

d'or, billard et Frodon ont réussi un exploit 

rééditer le tour de force réalisé par Tavernier et 

Coursodon avec le cinéma américain. Des livres 

d'histoire et d'histoires qu'on dévore avec 

énormément de plaisir. 

Maurice Elia 

* * * Réponses aux questions ci-dessus -

mais vous le saviez déjà: 

A. I. Only you. 2. Les Compl ices. 3. Pulp 

F ic t ion. 4. Frankenstein. 5. Ne l l . 6. U n 

indien dans la vi l le. 

B. I. Gaspard Hauser, un d rame de la 

personnal i té. 2. Dern ie r Cou r r i e r avant 

la nui t . 3. Les Frères Lumiè re . 4. Cyr i l 

Co l la rd . 5. Tony Cur t i s , l 'autobiographie. 

1942 

T O BE OR N O T T O BE 

Depuis deux ans, la Seconde Guerre mondiale 

faisait rage en Europe. Melchior Lengyel, qui 

avait fourni à ErnSt Lubitsch (devenu, grâce à la 

«Lubitsch touch», un des initiateurs de la comé

die légère américaine avec de pétillants succès) 

l'idée de la satire sur les Soviétiques qu'était 

Ninotchka, lui proposa cette fois-ci une satire 

sur les nazis. Le film, qui mettait en scène les 

efforts que menait une compagnie théâtrale po

lonaise pour poursuivre ses activités sous l'oc

cupation allemande, risquait d'essuyer le genre 

de critiques qu'on avait faites au Grea t 

Dictator de Chaplin, mais c'était une comédie 

incisive, pleine d'humour noir dont la première 

eut lieu peu après la mort de Carole Lombard, 

la vedette du film, dans un accident d'avion alors 

qu'elle était au faîte d'une brillante carrière. To 

Be or no t t o Be réussit à combiner un 

authentique esprit de résistance avec les res

sorts classiques propres au vaudeville (déguise

ments, quiproquos), le gag le plus célèbre étant 

celui du spectateur qui quitte la salle au mo

ment où le comédien attaque la fameuse tirade 

«To be or not to be» pour aller retrouver son 

épouse volage dans les coulisses. L'oeuvre se 

fonde sur un perpétuel jeu de dupes (dont l'is

sue n'est autre que la survie d'une commu

nauté) où Lubitsch montre le mieux combien il 

sait maîtriser les mécanismes du rire. Incontes

tablement le chef-d'œuvre de son auteur. 

et aussi: Ossessione (Luchino Visconti), Les 

Visiteurs du soir (Marcel Carné), The Magni

ficent Ambersons (Qrson Welles), La Sym

phonie fantastique (Christian-Jaque), L'as

sassin habite au 21 (Henri-Georges Clouzot), 

Malombra (Mario Soldati), Cat People (Jac

ques Tourneur), Casablanca (Michael Curtiz). 

(à suivre) 
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