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UNE SELECTION DES FILMS SORTIS EN SALLE A MONTRÉAL 
du 1 e r juillet au 15 octobre 1988 

LES ANNEES SANDWICHES 
C'est dans la fusion manquée de deux programmes distincts que 

se trouve la faiblesse de ce film. Le programme "nostalgie" s'annonce 
dès le premier plan: une photo noir et blanc devant laquelle brûle une 
bougie; le programme "drame à message", lui, dès l'apparition d'un 
méfait: Victor, commerçant juif parisien, découvre son magasin saccagé 
par des racistes. Un retour en arrière illustrant les souvenirs de Victor 
survient ensuite, au terme duquel une solution à ce problème sera pro
posée. Nous retrouvons donc notre héros, âgé de quinze ans, débar
quant à Paris en 1947, ses père et mère ayant été tués par les nazis. Il 
s'intègre dans la communauté juive : voilà la nostalgie et ses situations 
cocasses, ses bons sentiments, ses stéréotypes culturels. Le drame "à 
message", lui, consiste en une sombre histoire de marché noir, dont le 
but est de provoquer chez les parents antisémites de l'ami de Victor, 
Félix, la condamnation de leur amitié. Parce que c'est d'abord dans la 
plus plate quotidienneté que le racisme se manifeste, c'est là beaucoup 
d'effort pour démontrer qu'il est difficile d'être juif à Paris. En outre, 
cet effet de déséquilibre narratif cause une polarisation de l'attention 
sur les épisodes nostalgiques, faisant ainsi converger le discours vers la 
célébration de l'ostracisme. (Fr. 1987. Ré: Pierre Boutron. Int: Wojtec 
Pszoniac, Thomas Langmann, Nicolas Giraudi, Michel Aumont, Clovis 
Cornillac.) 107 min. Dist: Prima.-M.D. 

O n t c o l l a b o r é : 
Michel Beauchamp - M.B. 

Marco de Blois - M.D. 
Thierry Horguelin — T.H. 

Marcel Jean — M.J. 
Yves Lafontaine - Y.L 

Marie-Claude Loiselle - M.-C.L. 
Jeanne Painchaud — J.P. 

Coordinateur de cette section: 
Yves Lafontaine 

CCH Pounder, Bagdad Café 
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James Mathers et Bridget Fonda 
dans le sketch 

Tristan et Iseult 
de Franc Roddam. Aria 

ARIA 
Aria est d'abord l'idée d'un producteur, Don Boyd, à la fois 

passionné de cinéma et de théâtre. Il a proposé à dix metteurs en scène 
d'interpréter, de manière bien personnelle, des airs (des arias) d'opéra 
de leur choix, reliés par un même fil conducteur: un chanteur parcourt 
des lieux, dont surgissent différents opéra-clips. L'ensemble se présente 
donc comme un film à sketches qui s'enchaînent sans ordre véritable. 
Évidemment certaines séquences arrivent à se démarquer: celles de 
Godard (parabole de l'éternelle lutte qui oppose la femme à l'homme, 
au travers du désir et de la frustration), de Sturridge (vision poétique 
d'une enfance désoeuvrée, à qui le noir et blanc confère dignité et 
pureté), de Jarman (séquence, admirablement intime par l'utilisation 
du 8 mm, qui épouse avec justesse le rythme de Louise), de Roddam 
(dont la force des images convient parfaitement à la puissance de la 
musique de Wagner et participe à l'actualisation du mythe de Tristan et 
Iseult) et de Temple (la plus divertissante et la plus légère séquence de 
toutes, qui s'inscrit dans la tradition du vaudeville théâtral). De façon 
évidente, un tel film peut être vu et interprété de bien des manières. 
D'autant plus que les séquences sont presque toutes des séquences 
ouvertes auxquelles chacun peut imaginer à sa guise des prolonge
ments, des lendemains. Au-delà du niveau inégal de l'ensemble, l'unité 
de ce film réside donc beaucoup plus dans le rapport qu'il établit entre 
l'homme d'aujourd'hui et la musique lyrique que dans le mince fil 
narratif qui permet de relier entre elles les différentes séquences. C'est 
la richesse de ce rapport qui donne au film son intensité et sa séduction. 
(G.-B. 1986. Ré: Robert Altman, Bruce Beresford, Bill Bryden, Jean-Luc 
Godard, Derek Jarman, Franc Roddam, Nicolas Roeg, Ken Russell, 
Charles Sturridge, Julien Temple). 90 min. Dist: Norstar. — Y.L. 

BAGDAD CAFE 
Par l'élan de rêverie magique qu'il lui insuffle, Bagdad Café 

libère le cinéma de cette pudeur réaliste qui, de façon presque 
chronique, le paralyse. Il apparaît ainsi tel un objet insolite dans le 
paysage d'une imagerie si souvent lourde et redondante. De ce point 
de vue, son succès public est tout à fait inattendu puisque cette oeuvre 
à saveur très personnelle fait appel à une esthétique non convention
nelle (emploi de cadrages déséquilibrés et de filtres colorés baignant 
l'image d'un jaune très prononcé). Le choix de cette esthétique vient 
d'ailleurs maintenir la cohérence entre l'image et le récit. Percy Adlon 
projette une pure vision magique d'un coin perdu quelque part au fond 
du Texas, si isolé qu'il semble le lieu tout destiné à recevoir des êtres 
venus d'ailleurs, comme cette Jasmine qui, de façon tout à fait incon
grue, débarque de sa Bavière natale au Bagdad Café. Suscitant tout 
d'abord agressivité et méfiance, celle-ci gagnera peu à peu l'affection 
des gens par un talent insoupçonné pour la magie devenant entre eux 
une sorte de langage universel. La magie est physiquement là, dans les 
spectacles de Jasmine, mais aussi dans ce message fraternaliste et 
humanitaire quelque peu anachronique auquel on ne parviendrait pas 
à croire s'il n'était justement supporté par un imaginaire fort. Bagdad 
Café n'est certes pas un grand film. Il a cependant la valeur de renouer 
avec un potentiel négligé du cinéma qui est son pouvoir magique. 
(RFA. 1987. Ré: Percy Adlon. Int: Marianne Sâgebrecht, CCH Pounder, 
Jack Palance, Christine Kaufman.) 108 min. Dist : Action Film. — M.-C.L. 



PANORAMIQUE 

Barbara Hendricks, La Bohème 

LA BOHEME 
Judicieux choix que d'adapter La bohème à l'écran. C'est le type 

de film-opéra intemporel, qui eut pu être tourné il y a vingt ans et 
pourra l'être dans vingt. Mais c'est surtout une oeuvre fringante, 
tonique, simple et émouvante, qui ne nécessite aucunement les décors 
et costumes clinquants qui alourdissent habituellement les adaptations 
cinématographiques d'opéras (La Traviata et Othello en tête). Le film 
de Luigi Comencini, tout en respectant l'oeuvre, les chanteurs, le temps 
et même la gestuelle de la représentation opératique, innove avec les 
décors et le cadre de l'action, et signe une mise en scène riche d'idées. 
Et malgré qu'il s'agisse d'une tragédie qui se joue sous les toits de Paris, 
on ne retrouve rien, ici, de l'image de mièvrerie et de sensiblerie à 
laquelle on pourrait s'attendre. Cette tragédie, celle simple et banale au 
siècle dernier de la faim, du froid, de la maladie et de la mort, est 
empreinte d'un réalisme qui n'exclut pas le charme discret (au 
contraire), la vertu poétique qui rayonne, à l'image de la voix et du 
regard de sa principale interprète, Barbara Hendricks, tout à fait 
remarquable. La bohème n'est donc pas un film flamboyant, comme 
le sont généralement les films-opéra, avec leurs monstres sacrés et leurs 
décors prestigieux. Il s'agit d'une oeuvre émouvante qui trouve toute 
sa jeunesse dans sa simplicité et l'expression sur les visages de ses 
acteurs. (Fr.-It. 1988. Ré: Luigi Comencini. Int: Barbara Hendricks, Luca 
Canonici (voix de José Carreras, Gino Quilico, Angela Maria Blasi, 
Richard Cowan, Massimo Girotti.) 107 min. Dist: Malofilm. 
-Y.L. 

CAMOMILLE 
Quand un artiste s'en prend à un système social qui est, ou a été, 

effectif, il importe que son raisonnement soit dialectique afin qu'en 
soient neutralisés les a priori forcément mystifiants. C'est ce qu'oubliait 
Mehdi Charef dans Le tbé au barem d'Archimède, film "anti-raciste ", 
en cautionnant la haine de ses héros pour les victimes (vieux, femmes, 
gais, etc.) de leurs actes parfois crapuleux. Dans Camomille, on 
retrouve cette haine, Charef associant derechef à l'altérité la sexualité 
déviante et la difformité physique. Seulement, si on ne peut parler de 
racisme à rebours, c'est qu'il libère du joug du réalisme social sa diégèse 
en la claquemurant dans la fable. Un garçon timoré, bègue et dominé 
par sa mère offre refuge à une animatrice de la télé héroïnomane en 
fugue. L'incontournable histoire d'amour ne tarde pas, bien sûr, mais 
Charef focalise ailleurs; il suit ses personnages à travers leurs crises 
respectives, l'une catalysant l'autre; il limite au maximum leurs 
rencontres, leurs rages immanentes étant intensifiées par des plans 
longs qui ralentissent le tempo. Il s'agit donc d'un film plaisant, mais 
qui en tant qu'étude de caractères, souffre d'une absence de complexité 
psychologique, si bien que ces personnages nous ont vite révélé leur 
intime richesse. (Fr. 1988. Ré: Mehdi Charef. Int: Philippine Leroy-
Beaulieu, Rémi Martin, Monique Chaumette, Guy Saint Jean, Albert 
Delpy.) 95 min. Dist: Action. - M.D. 

CROSSING DELANCEY 
De prime abord, le film de la réalisatrice américaine Joan Micklin 

Silver, Crossing Delancey, étonne. Le ton qui s'impose dès le début, 
à la fois frais et fantaisiste, les personnages très typés frôlant parfois 
même le burlesque doux-amer, nous laisse entrevoir qu'il s'agira (ô 
bonheur!) d'un film américain différent, et peut-être même d'un film 
d'auteur. Pourtant, le propos du film ne ment pas, et si on avait déjà 
décelé un petit air de conte, celui-ci ne manque pas de nous servir une 
"morale de l'histoire". 

Isabel est dans la trentaine. Intelligente et en santé, elle est encore 
célibataire. Une vieille femme cherche à la marier à un brave et 
tranquille vendeur de cornichons auquel elle préfère un écrivain don 
juan et arriviste. Près de succomber au charme de ce dernier, Isabel 
choisira le vendeur de cornichons avec lequel (l'histoire ne le dit pas 
mais le suggère fortement) elle vivra heureuse et aura beaucoup 
d'enfants. Plus qu'il n'y paraît, ce film est très lourdement empreint des 
valeurs traditionnelles (profamiliales) américaines. Le film ne manque 
pourtant pas de charme et la couleur originale que Joan Micklin Silver 
lui donne laisse espérer un propos qui le serait tout autant. (É.-U. 1988. 
Ré: Joan Micklin Silver. Int: Amy Irving, Peter Riegert, Jereon Krabbé, 
Reizi Bozyk, Sylvia Miles.) 97 min. Dist: Warner. — M.-C.L. 

BETRAYED 
Avant Betrayed, Costa-Gavras avait tourné en France Conseil de 

famille avec Johnny Halliday et Fanny Ardant, un film assez méconnu, 
drôle et sombre qui opérait une coupure radicale d'avec ses préoccupa
tions antérieures. Un vrai film de cinéaste, imparfait, mais qui augurait 
d'un virage bénéfique. Avec Betrayed, Costa-Gavras fait volte-face et 
retourne aux États-Unis où Missing lui avait porté bonheur. C'est sans 
doute qu'un film aussi simpliste et ambigu aurait été impensable en 
France où la médiocrité a chassé de son nid les "fictions de gauche", 
les polars simplistes et ambigus ayant pris la relève. L'entreprise ne va 
donc pas sans un certain mépris du spectateur américain, auquel 
l'Européen lucide révélera les troubles envers sa démocratie chérie, 
tout en l'éduquant, en le divertissant et, si possible, en lui faisant verser 
une larme. Que refuse-t-il de voir, ce spectateur? Qu'à l'heure du 
triomphe de Jesse Jackson, le Klu Klux Klan organise encore des chasses 
aux nègres meurtrières en ses territoires conquis du Sud. Peu divertis
sant. L'amour est un meilleur hypnotisant et il est mieux apte à traduire 
les complexes motivations des êtres. Debra Winger, taupe séduisante 
du FBI en mission anti-raciste, s'éprendra donc du beau Bérenger, papa 
modèle, fermier tendre et humain, si humain qu'il abolit chez l'espionne 
aguerrie tout sens critique. Jusqu'à ce qu'il l'invite expressément à par
ticiper au lynchage d'un Noir apeuré. Déchirement et terreur, trahison 
croisée de deux êtres pétris d'émotions que tout sépare. Winger, pour 
clore le film et sauver sa peau, abat l'infâme qui lui déclare in extremis: 
"I loved you so much". Les bêtes souffrent aussi, conclut Costa-Gavras 
sur cette note rousseauiste. (É.u. 1988. Ré: Costa-Gavras. Int: Tom 
Bérenger, Debra Winger, John Heard, John Mahoney). 127 min. Dist. : 
United Artist. - M.B. 
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Clint Eastwood, The Dead Pool 

THE DEAD POOL 
Sixième épisode de la saga passablement essoufflée de l'inspecteur 

Harry, The Dead Pool souffre de ce qu'on pourrait appeler le syn
drome de la photocopie — une photocopie étant toujours plus pâle 
qu'un original, et ainsi de suite. 

Symptôme d'une double exhaustion: celle d'un certain cinéma B 
qui ne parvient plus à fonctionner sur le mode des séries d'antan et qui 
s'épuise, de film en film, dans la reduplication servile. Il y a de moins 
en moins variation, tout juste reconduction; quant à l'invention... 

Mais cette exhaustion renvoie aussi bien à celle du cinéma tout 
entier. Le cinéma aujourd'hui vit largement de son passé. Il est à l'heure 
du cannibalisme, et se nourrit de sa propre substance. Cela est vrai 
depuis toujours du cinéma commercial, qui s'abîme dans la répétition 
du même; cela le devient aussi d'un certain cinéma d'auteur, incapable 
de vivre son rapport à l'histoire autrement que sur le mode de l'em
prunt, de la citation, de l'hommage cinéphilique. 

De cela, The Dead Pool est un symptôme, soit; mais un symp
tôme actif, le tracé vivant, non le reflet passif, de cet épuisement. Les 
premiers Harry étaient déjà conçus comme des anthologies, des cli
chés, tropes, figures du genre policier. The Dead Pool élève le procédé 
au carré, en incluant la série même des Harry à son catalogue. East
wood s'y fait encore plus absent que par le passé; il ne prête plus que 
sa silhouette, vieillie, usée, défaite. Et c'est comme malgré lui qu'il attire 
les situations impossibles dont il sort miraculeusement indemne, indes
tructible, comme un personnage de dessin animé. Ajoutons le tournage 
d'un film "gore" et le procès des médias et de l'information sensationna-
liste: The Dead Pool n'en finit pas de se mettre en abyme. 

Cela dit, s'il était le meilleur film de la fournée d'été américaine, 
The Dead Pool se laisse regarder tout juste sans ennui. La faute en 
incombe bien sûr à la platitude extrême du filmage, qui à aucun 
moment n'ajoute son grain de sel à un scénario archi-prévisible, excep
tion faite du morceau de bravoure central, qui retourne assez ingénieu
sement le cliché de la poursuite de voitures. Mais le film ne semble 
même pas croire à ce travail d'autodérision. The Dead Pool s'arrête 
trop tôt en chemin. Le travail de sape était mené beaucoup plus loin 
dans Sudden Impact (réalisé par Eastwood lui-même); l'échec de The 
Dead Pool est de n'aller jamais au bout de ses excès. Le cannibale n'a 
pas eu les dents assez longues. (É.-U. 1988. Ré: Buddy Van Horn. Int: 
Clint Eastwood, Patricia Clarkson, Liam Neeson, Evan Kim.) 92 min. 
Dist: Warner.-T.H. 
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Eight Men Out 

Loa Falkman et Niklas Ek, Les frères Mozart 

DIE HARD 
(Piège de cristal) 

Le troisième long métrage de John McTiernan (Nomads et Pre
dator), a tout de la mécanique bien huilée, sans surprise. Il s'agit d'un 
film d'action, rondement mené, avec quelques prétentions pseudo-intel
lectuelles: soit l'opposition entre valeurs prolétaires (américaines) et 
valeurs bourgeoises (européennes). Réutilisant la structure du cinéma 
hollywoodien, Die Hard glorifie l'individu. McTiernan fait vivre à son 
"héros" des situations où, à la manière de Rambo, il se comporte en 
surhomme. L'acteur de télévision Bruce Willis incarne ici un flic new-
yorkais arrivant au bureau de sa femme le soir du réveillon de Noël au 
même moment où un groupe de cambrioleurs prennent des employés 
d'une tour à bureaux en otages. Armé de son seul revolver de service, 
Willis, en quelques heures seulement, fait échouer le vol, décime la pres
que totalité du gang, libère les otages et se réconcilie avec sa femme. 
Rien que ça! 

À plusieurs niveaux Die Hard est un véritable retour vers le genre 
du film catastrophe des années 70; la structure, le rythme, et la caméra 
nerveuse rappellent en ce sens plusieurs scènes de L'aventure du 
Poséidon et de La tour infernale. Et tout comme dans ces films, le 
décor est exploité avec intelligence. McTiernan tire les bonnes vieilles 
ficelles, aux bons moments, sauf pour certaines scènes gratuites ou d'au
tres complètement invraisemblables (notamment la fin) et réalise, en 
somme, un film d'une extrême violence, commercialement efficace, de 
pur divertissement, qui n'a cependant que très peu de choses à voir 
avec le cinéma. (É.-U. 1988. Ré: John McTiernan. Int: Bruce Willis, Bon
nie Bedelia, Alexander Godunov, Allan Rickman.) 135 min. Dist: Warner. 
-Y.L. 
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EIGHT MEN OUT 
Eight Men Out s'appuie sur des faits réels, à savoir les détails d'un 

célèbre scandale dans le milieu du baseball professionnel, pour cons
truire une fiction riche de significations et chargée d'émotion. John Say-
les aime traiter d'injustices sociales, d'inégalités, de victimes et de pro
fiteurs. C'est pour cela que sa décision de mettre en images le fameux 
scandale de 1919 est totalement cohérente avec la démarche engagée 
de ses autres films (Matewan, Brother from Another Planet). En 
effet, le récit de ce scandale qui mit en cause huit joueurs des White 
Sox de Chicago (ayant accepté de perdre quelques matchs de la Série 
mondiale contre une rétribution de 10 000 S chacun) aborde et déve
loppe la dynamique victimes-profiteurs sans adopter pour autant la forme 
d'un réquisitoire. 

Victimes de leur patron qui les sous-payait, les joueurs furent aussi 
victimes des parieurs qui, à la dernière minute n'ont pas voulu les payer. 
Et victimes, d'autre part, de la commission spéciale chargée d'enquêter 
sur le scandale et dont le juge décida de les bannir tous à vie du baseball 
professionnel (véritable condamnation à mort pour un joueur de base
ball). C'est avec beaucoup de finesse que le cinéaste montre combien 
la pression des pairs est grande sur les joueurs qui recherchent un peu 
de support et comment il leur est normal de céder à cette pression, 
dans un monde qu'ils ne comprennent pas vraiment et qui ne les com
prend pas. La notion de culpabilité prend alors une tout autre valeur, 
toute relative. (É.-U. 1988. Ré: John Sayles. Int: John Cusack, Clifton 
James, D.B. Sweeney, Charlie Sheen, Christopher Lloyd, David Strathair, 
John Sayles.) 120 min. Dist: Orion.-Y.L. 

A FISH CALLED WANDA 
Comédie, film de gangsters, histoire de séduction, exposé d'un 

règlement de compte, A Fish Called Wanda est un métissage des gen
res et des cultures par excellence. Avec la complicité d'un des membres 
des Monty Python, John Cleese, au scénario et à l'interprétation, Charles 
Crichton livre un produit drôle, enlevant et efficace. L'humour dérivé 
des Monty Python, de moins en moins anglais et de plus en plus yankee 
(capitaux obligent), se traduit dans le film par l'opposition caricaturale 
entre les cultures américaine et britannique. Coincé entre ces deux enti
tés, issu du choc culturel sans doute, un bègue (étonnant Michael Palin), 
polarise les différentes éléments du film, et, mutant nouvelle manière, 
s'exprime dans une langue impossible à saisir pour tous, Anglais comme 
Américains. Reste à savoir si l'humour employé bénéficie du sort con
traire et se comprend également de chaque côté de l'Atlantique. (É.-U. 
Ré: Charles Crichton. Int: John Cleese, Jamie Lee Curtis, Kevin Kline, 
Michael Palin.) 110 min. Dist: MGM.-J.P. 

LES FRERES MOZART 
Peut-on comprendre ce qui pousse un réalisateur à élaborer un 

film dont la forme vient sans considération anéantir ce que le contenu 
même cherche à démontrer. C'est pourtant ce qui se passe avec Les 
frères Mozart de la Suédoise Suzanne Osten. Celle-ci cherche à mettre 
en relief les rapports tendus qui existent entre le créateur et le public 
ainsi que le dilemme constant entre le respect de l'idée que ce dernier 
se fait d'une oeuvre (ici Don Giovanni de Mozart) et les possibilités 
illimitées qu'offre son interprétation. Bien que ce sujet ne soit pas nou
veau sous le soleil de la création, il aurait pu être traité de façon plus 
intéressante dans la mesure où en cherchant à exploiter de nouvelles 
avenues du débat, elle se serait servi de ce qu'offre la forme cinémato
graphique pour illustrer cette problématique. Or, il n'en est rien. Alors 
que dans le film, le personnage du metteur en scène opte pour le 
jusqu'au-boutisme dans l'expérimentation et l'interprétation, au risque 
d'y perdre le public (et ses interprètes), Suzanne Osten, elle, nous offre 
un produit bien peu courageux (pour ne pas dire banal), ce qui du coup 
élude le problème soulevé par le discours du film. (Suède 1896. Ré: 
Suzanne Osten. Int : Philip Zander, Harry Bronell, Loa Falkman, Agneta 
Ekermanner.) 111 min. Dist : Alliance/Vivafilm. — M.-C.L. 

THE FUNERAL 
(Ososhiki) 

Ce premier film de Juzo Itami (il en a réalisé depuis trois autres, 
dont Tampopo) s'immisce dans les fibres intérieures de ses personna
ges. Ceux-ci sont disséqués, sans irrévérence ni mépris. Dans ce théâtre 
parfois absurde qu'est la représentation sociale, Itami ne condamne pas, 
il comprend; ne juge pas mais montre. Sans aucun sadisme, il regarde 
ses personnages s'empêtrer dans le rite funéraire imposé par la tradition. 
Et si The Funeral peut être vu comme un documentaire sur cette tra
dition funèbre, l'on se doit aussi de considérer ce film comme une opé
ration de dé-construction. Le rite n'a de cesse d'être attaqué dans ses 
fondements au sens où chacune de ses étapes se trouve "salie" par l'ina-
tendu, voire le cocasse : ce sont les enfants turbulents derrière le prêtre 
déclamant ses prières; ce sont ces mêmes bambins qui avec le caillou 
enfoncent véritablement le clou fermant définitivement le cercueil alors 
qu'il s'agissait uniquement d'un geste symbolique; c'est le personnage 
principal qui assouvit une pulsion charnelle à quelques mètres de sa 
femme; ce sont les invités qui ne sont là que pour boire. Il y a là quelque 
chose de profondément tatiesque (je pense à Playtime dans lequel 
une fête se transforme progressivement en un jeu de massacre). Cette 
impression se renforce par le fait qu'Itami travaille plus le geste que la 
parole, qu'il confronte ses personnages à des situations qui charment 
par leur éclectisme. Il joue avec aisance sur tous les registres, jusqu'au 
plus dramatique, et là encore, la justesse d'observation l'emporte; on 
ne voit pas de larme facile, de fureur passionnelle, mais juste une pause 
dans le récit pour s'arrêter sur un visage blessé par la perte du défunt. 
The Funeral malgré son sujet périlleux, garde toujours un ton pudi
que, serein, évite la facilité de l'excès. (Jap. 1984. Ré: Juzo Itami. Int: 
Tsutomu Yamazaki, Nobuko Miyamoto, Kin Sugai, Shuji Otaki, Ichiro 
Zaitsu, Chishu Ryu.) 125 min. Dist: Alliance/Vivafilm. — Y.L. 

GASPARD ET FILS 
Opposer deux caractères incompatibles, pour ensuite, à l'occasion 

d'un événement catalyseur, les faire se fondre l'un dans l'autre, voilà 
qui ne date pas d'hier... Cette fois-ci, c'est d'un père grognon, désordon
né, et de son collet monté de fils qu'il s'agit. Typés comme s'ils apparte
naient à un cartoon, les personnages, grâce surtout au jeu enjoué des 
acteurs et aux répliques qui fusent bien, réussissent pendant quelque 
temps à distraire efficacement. Mais l'intrigue se répand vite en rebon
dissements excessifs (on perd un billet de loto, on part le récupérer au 
Venezuela, on aboutit dans un hôpital psychiatrique...), et ne parvient 
pas à porter jusqu'au bout ces personnages psychologiquement rachiti-
ques, qui auraient nécessité à tout le moins le support d'une trame plus 
serrée. Un court métrage aurait mieux servi le matériel que possédait 
là François Labonté. Ajoutons que certains stéréotypages (l'artiste 
d'avant-garde efféminé, la jolie aventurière aimant faire l'amour, par 
exemple) sont surtout disgracieux. (Que. 1988. Ré: François Labonté. 
Int : Jacques Godin, Gaston Lepage, Monique Miller, Veronica Verge, Yves 
Desgagnés, Julien Poulin.) 89 min. Dist: Cinéma Plus.— M.D. 

8S 



86 

Sigourney Weaver, Gorillas in the Mist 

GORILLAS IN THE MIST 
Hormis le souvenir de Diane Fossey qui étudia les gorilles de mon

tagnes en Afrique centrale et dont l'apport fut essentiel dans le combat 
contre l'extinction de cette espèce, Gorillas in the Mist offre peu de 
matière vraiment intéressante (au niveau de la mise en scène et de la 
narration) qui permettrait de la différencier des innombrables cellu
loïds qui assurent le quotidien cinématographique. Pourtant, au début, 
Michael Apted émaille son film de petits détails judicieux qui suscitent 
à la fois l'émerveillement et l'anxiété qu'a sans doute connus Diane Fos
sey lorsqu'elle est arrivée en Afrique. Mais, à mesure que le film pro
gresse, en s'éloignant de ce qui aurait pu être le ton juste, le metteur 
en scène nous laisse confrontés à des personnages secondaires à peine 
esquissés, des événements totalement ignorés (les voyages aux États-
Unis que Fossey a effectués pour rencontrer les médias et donner des 
conférences), des répliques redondantes et d'une évidence trop grande 
pour être honnêtes (après six semaines d'intenses recherches pour trou
ver la trace des gorilles, Fossey glisse sur des excréments et s'exclame 
"Mon Dieu, je viens de glisser sur des excréments frais de gorilles. Ils 
ne doivent pas être bien loin"), des coïncidences invraisemblables (à 
la suite de son expulsion du Congo elle passe "par hasard" devant la 
plantation qu'on lui avait suggéré de rejoindre en cas de pépins) pour 
préférer se perdre dans un sous-mélange de Greystoke et de Company 
of Wolves où le pire côtoie souvent le meilleur: Fossey observant et 
étudiant les primates. Au milieu de tout cela, le travail absolument admi
rable de Sigourney Weaver semble un peu trop dérisoire, trop fin pour 
un film qui est loin de l'être. (É.-U. 1988. Ré : Michael Apted. Int : Sigour
ney Weaver, Bryan Brown, Julie Harris, John Omirak Miluwi, Iain Culber-
tson, Constantin Alexandrov.) 125 min. Dist: Warner. -Y.L. 

A HANDFUL OF DUST 
Charles Sturridge (Brideshead Revisited) n'a sans doute pas 

saisi vraiment l'esprit, la portée réelle du roman de Evelyn Waugh, A 
Handful of Dust, qui raconte l'histoire de la destruction d'un mariage 
de la haute société britannique. En effet, de cette satire mordante et 
virulente de la noblesse anglaise ne reste, à l'écran, qu'un portrait à la 
fois humaniste et trop respectueux de ses personnages. Il est dommage 
que ce qui fait le prix du film se résume à quelques nuances fugitives, 
à quelques personnages secondaires (l'aviatrice américaine et l'aventu
rier) et se cristallise dans deux ou trois scènes. Le film ne se réalise 
vraiment que lorsque le réalisateur s'applique à montrer les transforma
tions dans l'attitude de Lady Last qui, pour garder sa sécurité financière, 
rejette son amant, tandis que son mari est parti en Amazonie avec un 
aventurier un peu fou. 

Reste un film académique desservi par une esthétique figée qui 
croit trop à l'image et pas assez au plan, au scénario (ou au roman au 
lieu de s'en détacher) plutôt qu'aux personnages qu'il prétend faire bou
ger. Le tout-dit, le trop-montré donnent l'impression non pas de voir 
un film mais d'en lire le scénario, inerte et surchargé. Cela est d'autant 
plus décevant que Sturridge a fait montre dans sa séquence d'Aria 
(celle de La force du destin) d'une réelle finesse, d'une authentique 
poésie, à filmer les visages et à construire sa narration. (G.-B. 1988. Ré: 
Charles Sturridge. Int: James Wilby, Kristin Scott Thomas, Rupert Gra
ves, Anjelica Huston, Judi Dench, Alec Guiness.) 117 min. Dist: Nors-
tar.-Y.L. 

LIGHT YEARS 
Quinze ans après le choc créé par La planète sauvage, réalisé 

avec la collaboration de Roland Topor et adapté d'un roman de Stefan 
Wul, René Laloux revient avec un troisième long métrage d'animation, 
Light Years, adapté d'un roman de Jean-Pierre Andrevon (Les hommes 
machines contre Gandahar) et illustré par Philippe Caza. On se sou
vient de La planète sauvage comme d'un film d'une rare poésie, une 
véritable pierre précieuse gravitant dans le ciel sombre et gadgetisé de 
la science-fiction. Light Years, malheureusement, se situe à des années-
lumières de cette oeuvre marquante. En effet, ce qui était poésie dans 
le premier film se résume ici à une accumulation de clichés. Planète 
pacifique envahie par des robots dont l'allure évoque le fascisme, héros 
messianique, climat mystico-scientifique (l'adaptation anglaise est 
d'Isaac Asimov), tout est au rendez-vous pour une longue séance de 
réchauffé intersidéral. Sans être amateur de Spaceballs, la comédie de 
Mel Brooks, on est forcé d'admettre que tout ce que l'humoriste juif y 
parodiait se retrouve dans Light Years. C'est un signe. (Fr. 1987. Ré: 
René Laloux. Voix: Glenn Close, John Shea, Christopher Plummer.) 83 
min. Dist : Norstar. — M J. 

MADAME SOUSATZKA 
Si cette Madame Sousatzka possède un charme fou, c'est que la 

MacLaine y met tout son talent, et que la réalisation (gros plans au 
téléobjectif, éclairages dramatiques, retours en arrière subjectifs, etc.) 
lui est toute vouée. Caprices de star? Mauvaise focalisation? La partialité 
de Schlesinger entraîne des injustices... Professeure de piano réputée, 
Madame Sousatzka donne des leçons au jeune virtuose Manek, adoles
cent anglais né de parents indiens. En dépit des soins maternels qu'elle 
prend à former son élève selon la plus pure utopie de l'art, Manek, 
empressé par sa mère de tirer profit de ses talents, part entreprendre 
une carrière. Schlesinger filme de peur la famille de Manek. Sa mère, 
peu choyée en artifices de mise en scène, nous apparaît plate, voire 
méprisable par moments; ce plan sur les trois Indiennes avachies devant 
la télé est d'ailleurs bêtement grotesque. On retrouve là l'auteur de 
Midnight Cowboy, sous un réalisme apparent se cache non pas un 
manichéisme primaire (Madame Sousatzka possède de grands défauts), 
mais une partialité qui atrophie l'amplitude psychologique du récit. La 
douceur de la lumière de Nat Crosby, les décors joliment encombrés 
et la qualité du jeu de Shirley MacLaine ne réussissent pas à établir une 
justesse d'observation. (G.B. 1988. Ré: John Schlesinger. Int: Shirley 
MacLaine, Peggy Ashcroft, Shabana Azmi, Twiggy, Leigh Lawson, Geof
frey Bayldon, Navin Chowdhry.) 121 min. Dist: Cineplex-Odeon. — 
M.D. 



LE MAÎTRE DE MUSIQUE 
Le maître de musique cherche manifestement à atteindre la 

beauté: symphonie de paysages, de décors, de lumières soignées, de 
couleurs atténuées et de musique. Les images qu'on pourrait facilement 
qualifier de léchées se fondent pourtant en harmonie parfaite avec l'uni
vers musical créé, sans y suppléer ou en devenir l'ombre servile. Il s'agit 
d'un tout homogène et peut-être l'est-il trop; le film tourne à vide alors 
que, en attente d'un réel intérêt qui peu à peu nous dirige vers un sus
pense final, déjà annoncé par l'introduction (un concours de chant orga
nisé par l'ancien rival du maître de chant auquel participent ses deux 
élèves), le film se clôt par un duel vocal que la forme et le cheminement 
parfaitement propre de l'histoire avait déjà désamorcé. On retient fina
lement de ce film, la musique, les voix (que l'on voit presque autant 
qu'on entend). Les images tout comme les personnages, dont les rap
ports qui se tissent entre eux sont trop peu exploités, finissent par se 
laisser oublier. Ce film était décidément trop propre pour percer l'écran. 
(Bel. 1988. Ré: Gérard Corbiau. Int: José Van Dam, Anne Roussel, Phi
lippe Volter, Sylvie Fennec.) 95 min. Dist: Les Films du crépuscule. 
-M.-C.L. 

MARRIED TO THE MOB 
Dans une apologie à la gloire du kitsch et de la sous-culture amé

ricaine, Jonathan Demme poursuit, avec Married to the Mob, la 
démarche entreprise avec des films comme Something Wild et, d'une 
certaine façon, Stop Making Sense (sur les Talking Heads). Une telle 
attitude n'a rien d'étonnant quand on sait que le cinéaste a été formé 
à la dure école de la série B, aux côtés de Roger Corman. La caméra de 
Tak Fujimoto jette un éclairage nouveau sur ces mafiosi de bas étage, 
ce cercle des épouses que les coiffures à la Dolly Parton n'effraient pas, 
ces policiers à la Gary Cooper et ces intérieurs qui rivalisent de mauvais 
goût. Rythmé par la musique de David Byrne, par l'interprétation 
convaincante de Dean Stockwell et de Matthew Modine, ainsi que par 
les grimaces de Michelle Pfeiffer, le film de Demme prouve que la 
comédie peut aisément se renouveler sans chercher à bifurquer vers un 
autre genre. Et si certains ont prétendu que le kitsch est une dégénéres
cence menaçant toute forme d'art, Demme a su en faire ressortir les 
vertus parodiques. (É.-U. 1988. Ré: Jonathan Demme. Int: Michelle Pfeif
fer, Matthew Modine, Dean Stockwell, Mercedes Ruehl.) 104 min. Dist: 
Orion. -J.P. 

MOON OVER PARADOR 
Paul Mazursky est l'un des rares cinéastes américains chez qui l'on 

sent, dans presque tous les films, un réel plaisir à travailler avec des 
acteurs, à faire un plan, à faire du cinéma. Il y a peu de cela dans Moon 
Over Parador (surtout au début, à la fois dans le jeu de Dreyfuss et 
dans la mise en place de la structure narrative), ce qui n'empêche 
cependant pas le film de sombrer lamentablement dans la médiocrité. 
Le problème majeur que Mazursky n'arrive jamais à résoudre lui est 
posé par son sujet: à la suite de la mort d'un dictateur, un sosie (en 
l'occurrence acteur) est amené à le remplacer pour que l'équilibre poli
tique ne soit pas rompu. Une anecdote semblable était déjà au centre 
de Kagemusba, d'Akira Kurosawa. Cependant, alors que Kurosawa s'en 
servait comme point de départ pour une série de réflexions sur des 
thèmes comme le double, le pouvoir et la violence, Mazursky, lui, en 
empruntant le ton de la comédie de situation, limite son propos à l'anec
dote. Il en résulte une oeuvre sans chair dont la mécanique s'enraye 
rapidement. Seul véritable plaisir du film: la présence de Sonia Braga, 
qui rend à merveille un personnage situé quelque part entre Éléonore 
Roosevelt et Marilyn Monroe. (E.-U. 1988. Ré: Paul Mazursky. Int: 
Richard Dreyfuss, Sonia Braga, Raul Julia et Sammy Davis Jr.) 100 min. 
Dist: Universal. - M J. 

Saleh Malek et Sofie Grabol, Rami et Juliet 

RAMI ET JULIET 
(Rami og Juli) 

Rami et Juliet est le résultat d'une rencontre, d'une collision 
entre l'univers d'Erik Clausen et le mythe shakespearien des amants 
maudits. Moderniser (revamper) un mythe comme celui de Roméo et 
Juliette, tout en sauvegardant la puissance poétique et évocatrice de 
l'oeuvre, n'est pas chose facile. Clausen n'y réussit pas vraiment non 
plus. Il a beau continuer sa recherche sur l'aliénation culturelle (enta
mée dans L'homme dans la lune, poursuivie dans Rocking Silver), 
élaborer une psychologie des personnages reliée à cette perte d'identité 
culturelle (jusqu'à l'assimilation) et multiplier les références aux pro
blèmes sociaux actuels du Danemark (la haine réciproque des Monta-
gués et des Capulets est remplacée par le racisme des Danois envers les 
immigrants arabes) pour enrichir son scénario, n'empêche que la forme 
(plans codifiés, image léchée, couleurs sursaturées) prend le dessus sur 
le fond. Au point où le scénario se réduit, la plupart du temps, à une 
mince ligne directrice sur laquelle s'accrochent, tant bien que mal, quel
ques citations à l'univers esthétique de l'opéra, du ballet et du théâtre. 
Cet échec est d'autant plus navrant que Clausen aborde son sujet avec 
beaucoup de sensibilité et de compassion. (Dan. 1987. Ré: Erik Clausen. 
Int: Sofie Grabl, Saleh Malek, Steen Jorgensen, Jamal El Khatib, Kjeld 
Lfting, Mohammed Bakri, Anne Njgaard.) 90 min. Dist: Les Films du cré
puscule. — Y.L. 

RUNNING ON EMPTY 
Le titre ne ment pas. Dès les premières séquences le réservoir est 

vide et Sidney Lumet doit puiser d'urgence dans la réserve de secours 
pour nourrir une trame bien mince et faire rouler coûte que coûte sa 
carriole deux heures durant. Le scénario de la "conscience sociale ", où 
Lumet fourbit jadis ses meilleures armes et conquit l'essentiel de sa 
réputation, ne fournit plus ici qu'un vague bonus de "signification". 
L'après-Vietnam n'est qu'un pur alibi de scénario convoqué pour lester 
d'un peu de poids cette histoire d'une famille traquée par le FBI, 
laquelle à son tour ne sert que de catalyseur à une crise d'adolescence. 
Comme cela ne suffit pas, Lumet nous fait le coup du génie en herbe 
(l'adolescent en question sera un petit prodige du piano), puis celui de 
la bluette (premier amour, premier baiser) et ainsi de suite. Incapable 
de choisir entre plusieurs sujets ni même de susciter une croyance 
minimale en ses personnages, le film y supplée par un curieux remplis
sage destiné à pourvoir les à-côtés du récit en "détails justes", en 
"fraîcheur", à seule fin de masquer les défaillances du fil conducteur. 
Arrive alors que ces à-côtés, malgré leur caractère conventionnel, se 
mettent à exister davantage que le film lui-même, sans nous faire oublier 
qu'ils ne sont là qu'à titre de supplément. De ce languissant bout-à-bout 
de prétextes, la mise en scène n'assume rien. Elle se contente d'une 
paresseuse mise en boîte, et laisse assez lâchement tout le poids du film 
sur les acteurs, à charge pour eux d'y insuffler un peu de vie. De là 
qu'on les sente toujours, faute de direction, en-dessous de ce qu'ils 
pourraient donner. 
(É.-U. 1988. Ré: Sidney Lumet. Int: Christine Lahti, River Phoenix, Judd 
Hirsch, Martha Pimpton, Jonas Arby.) 116 min. Dist: Warner. — T.H. 
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Sandrine Bonnaire, 
Dominique Lavanant, 
Jean-Pierre Marielle 
et Daniel Auteuil. 
Quelques jours avec moi. 

QUELQUES JOURS AVEC MOI 
Avec Quelques jours avec moi, Sautet semble être parvenu au 

bout de son inspiration et loin de ce qui avait fait de lui un des cinéastes 
emblématiques du cinéma français des années 70 avec des films tels 
que César et Rosalie ou Vincent, François, Paul et les autres. 
Cinéaste dont on a dit de ses films qu'ils étaient des peintures tout à la 
fois corrosives et sensibles d'un certain milieu bourgeois contemporain, 
aujourd'hui, il ne reste plus que le décalque d'un cinéma périmé, vidé 
de ce qui fit jadis sa force. Les dialogues offrent, à ce titre, le meilleur 
symptôme de cet épuisement par la lourdeur de répliques qu'on croirait 
avoir entendues des dizaines de fois dans des situations similaires. Ainsi, 
comme s'il était lui-même conscient de ces insuffisances, Sautet cherche 
à se ressourcer dans un genre qu'il ne maîtrise pas: le burlesque. Un 
burlesque insistant, qui s'impose par de maladroites ruptures de ton 
beaucoup trop pesantes pour être efficaces. Il mérite cependant, au 
milieu de tout ce ratage, de souligner la présence de Sandrine Bonnaire 
qui, encore ici, parvient à injecter à son personnage cette vérité vibrante 
qui ne saurait pourtant soustraire le film aux énormes défauts qu'il 
contient. (FR. 1988. Ré: Claude Sautet. Int: Sandrine Bonnaire, Daniel 
Auteuil, Jean-Pierre Marielle, Dominique Lavanant, Vincent Lindon, 
Danielle Darrieux.) 135 min. Dist: Ciné 360.— M.-C.L. 
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AUTRES FILMS AYANT PRIS 
L'AFFICHE À LA MÊME PÉRIODE, 
DONT ON A PARLÉ DANS 
DES NUMÉROS PRÉCÉDENTS 

William McNamara et Jodie Foster, Stealing Home. 

STEALING HOME 
Quoique devancés par ceux de Bull Durham, les concepteurs 

de Stealing Home ont compris que le baseball, en plus de son statut 
d'institution américaine et de sa fonction d'enclos à communauté, avait 
une photogénie autre que télévisuelle. La leçon bien apprise, ils ont en 
profité pour faire un retour aux années 50 - eux aussi - avec ce résultat 
que Stealing Home se présente comme un assemblage composite d'es
prit de clocher et de nostalgie gonflée à l'hélium, combinés à une bonne 
dose d'émotion pour bien faire jouir le consommateur. Combat intros
pectif d'un joueur de baseball inactif qui, lors d'un retour chez lui, 
fouille son passé à la recherche de l'événement qui redonnera un sens 
à sa vie. Ce film, en plus de s'articuler comme une télésérie — gros plans 
larmoyants et ralentis émouvants inclus —, présente un étalage navrant 
de situations stéréotypées: vieux amis d'enfance que l'on retrouve, pre
mières expériences sexuelles, etc. Le baseball s'avère pourtant un sujet 
riche qu'il serait pertinent d'observer sous un angle psychologique. (É.-
U. 1988. Ré : Will Aldis et Steven Kampmann. Int : Mark Harmon, Jodie 
Foster, Blair Brown, Jonathan Silverman. ) 99 min. Dist : Warner. — M.D. 

Numéro 3 4 - 3 5 QUATRE AVENTURES DE REINETTE 
ET MIRABELLE 

Numéro 3 7 PATTI ROCKS 
POUSSIÈRE DANGE 
TAMPOPO 

Numéro 3 8 KUNG FU MASTER 
LES PORTES TOURNANTES 

Numéro 3 9 - 4 0 À CORPS PERDU 
BIRD 
DEAR AMERICA: LETTERS HOME 
FROM VIETNAM 
DE BRUIT ET DE FUREUR 
DE SABLE ET DE SANG 
EL DORADO 
LE GRAND BLEU 
THE MODERNS (Les modernes) 
L'OEUVRE AU NOIR 
LES TROIS SOEURS 
A WORLD APART (Un monde à part) 

WHEN THE WIND BLOWS 
Adapté d'un célèbre roman de Raymond Briggs, When the Wind 

Blows, de Jimmy T. Murakami, a la particularité d'avoir été produit par 
John Coates, le maître d'oeuvre du célébrissime Yellow Submarine. 
En fait, When the Wind Blows est le parfait exemple du film à message, 
genre plutôt rare dans le domaine du long métrage d'animation. À tra
vers l'histoire d'un vieux couple d'Anglais respectueux et patriotes, 
Murakami livre une critique grinçante de la désinformation entourant 
l'éventualité d'une guerre nucléaire. Vivant simplement dans leur mai
son de campagne, Jim et Hilda sont prêts à affronter la guerre qui se 
prépare : Jim a lu toute la documentation que lui a fait parvenir le gou
vernement. C'est pourquoi lui et sa femme suivent à la lettre les conseils 
qu'ils contiennent, tout au long des jours suivant l'explosition atomique. 
Mais, malgré leur obéissance et leur confiance aveugle en leurs diri
geants (qui ont tout de même gagné deux guerres mondiales), Jim et 
Hilda subissent bientôt les effets de la radiation. Dans When the Wind 
Blows, la douceur du graphisme et l'emploi harmonieux de multiples 
techniques d'animation accentue l'horreur de la déchéance de Jim et 
Hilda, déchéance qui s'opère presque sans aucune violence, dans le 
calme et l'ordre. On en ressort glacé et songeur. (G.-B. 1986. Ré: Jimmy 
T. Murakami. Voix: Peggy Ashcroft, John Mills.) 84 min. Dist: Les films 
René Malo. — M J. 
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