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CAPOTE 

Malgré son titre laconique, le film de Bennett Miller n'est pas 
une biographie de Truman Capote, mais plus précisément une 
tentative de description de la genèse de l'ouvrage le plus célèbre de 
l'écrivain : In Cold Blood (De sang froid). 

Plus qu'un écrivain célébré, Truman Capote était une figure de pre
mier plan du jet set new-yorkais : sa petite taille, sa voix de « feluette », 
son alcoolisme et son homosexualité faisaient partie intégrante du 
décor des salons élégants de la capitale intellectuelle des États-Unis. 
Écrivain reconnu, styliste précieux, on l'imaginait mal se passion
ner pour un fait divers sordide qui, en novembre 1959, bouleversa 
la petite localité de Holcomb au Kansas. Dans un premier temps, 
Capote réussit à convaincre son employeur de l'époque, le prestigieux 
magazine New Yorker, de l'envoyer faire connaissance, toutes dépenses 
payées et accompagné d'une recherchiste de premier ordre (l'écrivaine 
Harper Lee, magnifiquement campée par Catherine Keener), avec 
les paysans de Holcomb. Capote, malgré son élégance recherchée et 
sa personnalité détonante, prit littéralement racine dans ce pays si 
peu fait pour lui, et la série d'articles promis au New Yorker devint 
en 1965 In Cold Blood, l'un des plus célèbres romans de la littérature 
américaine contemporaine, un des plus troublants aussi. Son auteur 
y laissa sa santé, morale comme physique, se noya dans l'alcool et 
la déprime et ne put jamais compléter un autre grand livre - ce qui 
n'enlève rien à la valeur de Musique pour caméléons, recueil de courts 
textes publiés avant sa mort en 1984. 

Le film, adaptation du livre éponyme de Dan Futterman, tente 
donc de traquer Capote au travail, de nous livrer les « trucs » de 
l'écrivain, obsédé par son sujet (un quadruple meurtre sans motif 
apparent) et par l'un des deux assassins, au point - faut-il en dou
ter? — d'en devenir amoureux. C'est un portrait bouleversant de la 
rage d'écrire, de ce besoin irrationnel de faire un livre, quels qu'en 
soient le prix et les bassesses auxquelles il faut se plier. À ce chapi
tre, Capote n'admet aucune limite, d'où le rapport amour-haine 
qui nous lie à lui tout au long du film. 

Capote - tout le monde l'a dit - doit beaucoup à l'interprétation 
fulgurante de Philip Seymour Hoffman qui, bien au-delà de l'éton
nante ressemblance physique (voix et gestes y compris) qu'il pro
pose, fait un travail admirable de plongée dans l'âme tourmentée 
de l'écrivain. La mise en scène de Miller n'a pas toujours les quali
tés équivalentes : l'extrême soin apporté à la reconstitution d'épo
que impose au film un certain académisme que viennent pourtant 
secouer les beaux plans de ce plat pays qui rythment le film - un 

peu à la façon des plans de nature de Jacques Leduc qui divisaient 
les scènes du Déclin de l'empire américain. 

Quoi qu'il en soit, et malgré ces quelques réserves, le Capote de 
Bennett Miller (de surcroît, un premier film) est une œuvre tout 
à fait estimable et fascinante pour quiconque s'intéresse à l'écri
ture et, plus largement, au processus créateur dans tout son mys
tère. Sans sous-estimer l'occasion qu'il constitue de découvrir, ou 
de redécouvrir, un chef-d'œuvre de la littérature américaine. 
(É.-U., 2005. Ré. : Bennett Miller. Int. : Philip Seymour Hoffman, 
Catherine Keener, Clifton Collins Jr., Mark Pellegrino.) 88 min. 
Dist. : Mongrel Media. (Sortie prévue : 16 décembre) - R.D. 

GILLES CARLE OU L'INDOMPTABLE IMAGINAIRE 
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Gilles Carle malade, amaigri, enfermé dans une sorte de long 
silence qui annonce cruellement un mutisme définitif, immobile 
dans le superbe décor de l'Ile verte : filmer cela demandait du 
doigté, un sens du plan qui transcenderait son objet pour attein
dre l'âme du cinéma, le vide, l'espace entre les choses, le temps qui 
marque le visage et pèse sur le paysage. Au lieu de cela, face à un 
silence qu'il refuse de faire parler, mal à l'aise par un sujet qu'il ne 
sait manifestement pas par quel bout prendre, Binamé filme tout 
ce qui bouge, qui s'agite et qui parle autour de Gilles Carie, choi
sit de nier le néant plutôt que de l'affronter, et imagine un récit 
second (l'histoire de Mona McGill, d'après un scénario que Carie 
a écrit en 1995 mais n'a jamais réalisé) maladroitement enchâssé 
dans le documentaire et narré par un Donald Pilon insipide. On 
répondra, j'imagine, que la maladie n'a pas à être lourdement pré
sentée, que la lumière et la joie peuvent durer et donner sens à 
l'épreuve. Certes, mais encore eût-il fallu que cette lumière paraisse 
à l'écran, que la forme du film accueille un peu de cette joie et la 
fasse résonner autrement qu'en filmant l'agitation artificielle d'une 
fête ou qu'en enregistrant la faconde inépuisable de Chloé Sainte-
Marie. Binamé se fait prendre au piège de sa propre conception du 
cinéma - un cinéma bavard, clinquant, un cinéma de la surface qui 
se donne des airs de profondeur - en l'appliquant comme malgré 
lui à un sujet qui ne pouvait pas s'y prêter. Le résultat est un film 
qui se cherche de bout en bout, un film qui ne vaut que pour le 
témoignage visuel qu'il laisse d'un grand créateur réduit au silence 
et dont on retiendra surtout la vacuité qui l'habite. (Que., 2005. 
Ré. et ph. : Charles Binamé. Mont. : Dominique Fortin.) 52 min. 
Prod. : Amazone Film. — P.B. 
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CORPSE BRIDE 

On peut dire de Corpse Bride qu'il s'agit d'une production 
archétypale tant on y retrouve les signes caractéristiques de l'œu
vre de Tim Burton, qui donne ici l'impression de revisiter sa fil
mographie en se livrant à un imposant exercice d'autocitation. 
Passons rapidement sur la parenté évidente avec The Nightmare 
Before Christmas pour montrer plutôt comment Emily, la mariée 
cadavérique, et Victor, le fiancé maladroit, appartiennent à la 
cohorte de mésadaptés qui, d'Edward Scissorhands à Ed Wood, 
en passant par Pee Wee Herman et Batman, peuplent les films de 
Burton. Animés par leur totale naïveté, Emily et Victor se pose
ront d'abord en obstacles à leur quête respective avant de s'ac
corder finalement dans la double résolution finale, dont Victor 
occupe le versant positif avec son mariage enfin réussi, tandis 
que le renoncement d'Emily lui confère une position tragique. 
Comme c'était déjà le cas dans Beetlejuice, la mort n'est ici qu'un 
passage de l'existence, un changement d'état qu'on accepte bon 
gré mal gré, selon qu'on ait eu ou non l'occasion de profiter de 
sa vie. La mort d'Emily, minée par un manque (son fiancé l'a 
assassinée la veille du mariage), sera enfin sereine après le châ
timent du vilain. 

Corpse Bride s'ouvre sur l'annonce d'un mariage d'intérêt. Les 
Van Dort sont des nouveaux riches en quête de respectabilité, les 
Everglot des aristocrates ruinés. Ils veulent marier leurs enfants 
et ainsi régler leurs problèmes. Comme dans Beetlejuice et dans 
Mars Attacks!, les parents sont des êtres égocentriques et insensi
bles, aveugles à la situation de leur progéniture. Sous cet angle, le 
film pourrait être perçu comme la projection d'une crise d'adoles
cence, Victor et Victoria ne pouvant s'accomplir qu'en s'affranchis-
sant totalement de leurs géniteurs, comme l'avaient fait avant eux 
Lydia (Wynona Ryder dans Beetlejuice) et Richie Norris (Lukas 
Haas dans Mars Attacks!). Ce point de vue adolescent s'oppose en 
tout point à l'apologie de la famille qui émanait du regard d'enfant 
de Charlie and the Chocolate Factory, et il se distingue du climat 
de réconciliation qui venait clore BigFish. L'enfance, l'adolescence, 
l'âge adulte : en trois films Burton illustre successivement autant 
d'âges de la relation parents-enfant, élaborant sa mythologie per
sonnelle dans une profusion de symboles, véritable invitation à la 
psychanalyse ludique. 

Poussant la référence expressionniste à l'extrême, Burton se 
livre à un exercice de style de haut calibre, s'amusant ferme à 
créer une imagerie nocturne où l'ombre et la lumière se dispu

tent les parcelles de décors anguleux. La richesse visuelle force 
l'admiration, la maîtrise confine à la virtuosité, mais l'émotion 
n'est pas toujours au rendez-vous. C'est que le cinéaste et son 
scénariste brûlent leurs cartouches trop rapidement, les événe
ments devenant vite prévisibles. La magie de Burton tend alors 
à devenir un système, ce qui lui enlève charme et résonance. 
(É.-U., 2005. Ré. : Tim Burton et Mike Johnson. Scé. : John 
August. Voix : Johnny Depp, Helena Bonham Carter, Emily 
Watson, Richard E. Grant, Christopher Lee.) 76 min. Dist.: 
Warner. - M . J . 

DOUCHES FROIDES 

Tout est affaire de poids dans ce premier film d'Antony 
Cordier. D'abord ce sont les sept kilos que doit perdre Mickaël 
pour concourir dans la catégorie des moins de 66 kilos à sa com
pétition de judo. Puis le poids des adversaires qu'il éprouve sur 
le tatami. Enfin le poids devenu trois mesures au moment où 
il accepte de partager sa petite amie Vanessa avec Clément, son 
coéquipier, pour du sexe à trois. Cette thématique sensori-spor-
tive évite immédiatement l'écueil casse-gueule du film sur l'ado
lescence. Plutôt que d'en offrir la vision souffreteuse, Cordier 
préfère y travailler la transformation. Comme le dit son héros : 
«rien ne se perd, rien ne se crée, tout se transforme». Ou tout 
se transvase. C'est l'idée même de la réussite au judo : «se ser
vir de la force de son adversaire pour le mettre à terre». Dans 
une séquence finement construite, Vanessa rejoint les deux gar
çons s'entraînant sur le tatami, et ce qui commence comme un 
jeu entre les trois finit par devenir du sexe sans que l'on ait vu 
la transition. Tout est donc bien affaire de transfert de poids, 
de retournements et de muscles. Éprouvés sous cet angle tech
nique, les corps n'exultent pas mais s'exaucent tout naturelle
ment. S'il y a douches froides, c'est Mickaël s'opposant brutale
ment au plaisir qu'il prend à se jeter dans la lutte tant physique 
que sexuelle, la différence ici se comptant en grammes. Face à 
Clément le bourgeois, Mickaël le prolétaire finit par se créer 
une infériorité de classe. Pourtant, Cordier montre la condi
tion sociale de l'un égale à celle de l'autre jusqu'à faire du père 
de Mickaël au chômage et avachi dans le canapé le pendant du 
père de Clément, immobilisé dans son fauteuil roulant. Quant 
aux mères, c'est exubérance verbale contre dévoilement physi
que, encore une différence de quelques grammes. Ce n'est donc 
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pas à une lutte de classes que nous assistons mais au retrait du 
jeu et au sacrifice de Mickaël, tandis que sa perte de poids s'ac
compagne de privation de nourriture. Autre règle sportive qui 
vaut donc aussi pour le sexe : écouter son corps, rien d'autre. 
Loin de Maurice Pialat et de la violence des échanges, Cordier 
adopte le transfert infinitésimal d'un poids vers l'autre comme 
passage à l'âge adulte. (Fr., 2005. Ré. et scé. : Antony Cordier. 
Int. : Johan Libéreau, Salome Stévenin, Florence Thomassin.) 
92 min. Présenté à Cinémania. - F.P. 

GRIZZLY MAN 

Grizzly Man est un film étrange, un objet difficile à clas
ser, à mi-chemin entre le documentaire animalier et l'essai phi
losophique. Le grand cinéaste allemand s'y penche sur le cas 
de Timothy Treadwell, un homme qui a vécu parmi les griz-
zlys pendant plusieurs années - rapportant de ses expéditions 
une centaine d'heures de matériel vidéo exceptionnel — avant 
d'être tué par eux. Treadwell avait atteint de son vivant une 
sorte de réputation de star aux États-Unis, faisant des tournées 
dans les écoles et même des apparitions à l'émission de David 
Letterman, mais il semble difficile d'affirmer avec certitude 
qu'il était un écologiste convaincu plutôt qu'un fou furieux. 
L'homme se percevait comme le protecteur de ces bêtes majes
tueuses, qu'il approchait bien au-delà des distances permises 
par le bon sens, et il n'est pas impossible d'imaginer qu'il se 
sentait davantage grizzly qu'humain. À un moment donné du 
documentaire - dont Herzog assure lui-même la narration, dans 
un anglais cassé et théâtral - il affirme : « I believe the com
mon character of the universe is not harmony, but hostility, 
chaos, and murder», en réponse à l'attitude et au discours de 
Treadwell qui, même s'il connaissait très bien les mœurs des 
animaux qu'il observait presque en scientifique, continuait à 
les traiter comme « des êtres humains en costumes d'ours ». Là 
réside la principale force du film de Herzog, qui n'a pas cessé 
depuis L'énigme de Kaspar Hauser d'explorer le problème 
des frontières entre humanité et animalité, entre folie et rai
son : jamais il ne prend ouvertement le parti de son objet pas 
plus qu'il ne le dénigre, et alors même qu'il est manifestement 
fasciné par lui, il réussit à garder cette distance salvatrice qui 
confère à son regard une acuité et une précision remarquables. 
Par-delà le portrait nuancé d'un «homme troublé», Herzog 

propose ainsi une percée dans le chaos du monde aussi spec
taculaire que fascinante. (É.-U., 2005. Ré. : Werner Herzog.) 
103 min. Dist. : Lions Gate Films. — P.B. 

MAURICE RICHARD 
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Depuis des années que le Québec désire faire des fictions hollywoo
diennes, voici enfin arrivé le film qui réussit à être à la hauteur. Dès les 
premières images de Maurice Richard, on constate que tous les repères 
esthétiques et narratifs propres à ce cinéma s'alignent au garde-à-vous 
comme de bons soldats. Action, puissance épique, personnages carrés, 
drame intime et collectif ainsi que bons sentiments sont sagement 
et sérieusement élaborés pour le plaisir de tous. Le film s'inscrit aussi 
dans cette vague de biographies-fictions américaines telles que Ray, 
Cinderella Man et Walk the Line, qui se produisent de plus en plus 
rapidement après la mort de ceux qui les ont inspirées. Ces fictions 
font toujours parler d'elles avec ces fameuses questions à deux cents : la 
reconstitution d'époque sera-t-elle crédible, et, surtout, l'acteur princi
pal interprétera-t-il de façon convaincante le « héros vrai » qu'il est sup
posé incarner ? À ces questions concernant Maurice Richard, on peut, 
pour le meilleur et pour le pire, répondre oui. Autrement, le scénario 
très «Syd Field» de Ken Scott est fort efficace et les ficelles dont il se 
sert sont aussi fines qu'un tronc de baobab (et aussi hésitantes qu'un 
missile Apache). Les retournements et autres avancées du récit sont à 
ce point réglés qu'on dirait que Ken Scott a écrit le scénario à l'aide 
d'un kit de géométrie. Quant à Binamé, force est d'admettre qu'il 
s'en sort plutôt bien si on compare Maurice Richard avec ses précé
dentes œuvres. Jusqu'ici Binamé était une sorte de mélange hybride 
et affolant, quelque part entre Ed Wood et Claude Lelouch, ses films 
n'étant jamais aussi bêtes que lorsqu'ils se prétendaient géniaux. Or, 
exception qui confirme la règle, voici qu'il se met au service de la 
sobriété, se limitant à mettre en scène classiquement et avec une cer
taine retenue un récit conventionnel mais où il n'a heureusement pas 
mis sa patte comme c'était le cas avec l'insupportable Séraphin. On 
préférera également cela à ses anciennes pitreries filmées en patins à 
roulettes : divagations urbaines aussi obscures qu'indigestes de 
femmes-poètes errantes affublées de foulards de soie et posant la main 
sur la ligne médiane des autoroutes. (Que., 2005. Ré. : Charles Binamé. 
Scé. : Ken Scott. Ph. : Pierre Gill. Mont. : Michel Arcand. Int. : Roy 
Dupuis, Julie Le Breton, Patrice Robitaille, Michel Barrette, Diane 
Lavallée. 125 min. Prod. : Cinémaginaire. Dist. : Alliance Atlantis 
Vivafilm. - S.G. 
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OLIVER TWIST 

L'échec commercial sans appel qu'a subi le plus récent film de 
Roman Polanski ne devrait pas nous empêcher d'y reconnaître une 
maîtrise hors du commun capable de satisfaire quiconque croit en la 
préséance de la mise en scène au cinéma. Bien sûr, le film est classique, 
comme l'était Le pianiste avant lui et, surtout, comme l'était déjà 
Tess, la précédente incursion du cinéaste dans le XIXe siècle anglais. 
Ce classicisme permet à l'auteur de donner libre cours à son perfec
tionnisme légendaire et à son approche maniaque de la reconstitution 
historique qui s'étend jusque dans les moindres détails. Comment, 
par exemple, passer outre à l'exceptionnel travail photographique de 
Pawel Edelman, dont l'art du clair-obscur laisse pantois ? 

La flamboyante technique dont Polanski fait preuve est ici mise au 
service d'une fresque ample, dans laquelle le petit Oliver n'agit pas 
tant comme un personnage principal que comme un révélateur, au 
sens photographique du terme, car sa seule présence semble révéler 
la nature profonde de ceux qui l'entourent : humanité rédemptrice 
de Nancy, violence bestiale de Bill, duplicité de Fagin. 

Il ne faudrait pas faire l'erreur de voir dans cette démonstration de 
classicisme une quelconque démission de Polanski. Classique, le met
teur en scène de Chinatown et de Rosemary's Baby l'a toujours été. 
C'est d'ailleurs la maîtrise assurée d'une écriture filmique d'inspira
tion classique qui faisait l'efficacité de films comme Répulsion et Le 
locataire. En ce sens Oliver Twist ne fait pas exception : Polanski 
y raconte, dans son plus pur style, une histoire à laquelle l'enfant juif 
qu'il a été, ballotté par la guerre, s'identifie sans peine. (G.-B.-Rép. tch.-
Fr.-It., 2005. Ré. : Roman Polanski. Scé. : Ronald Harwood, d'après 
Charles Dickens. Int. : Ben Kingsley, Barney Clark, Leanne Rowe, 
Mark Strong.) 130 min. Dist. : Sony. - M.J . 

LA PREMIÈRE FOIS QUE J'AI EU 20 ANS 

Présenté au Festival du film juif de Montréal en mai dernier, le 
premier film de Lorraine Levy, adaption du roman du même nom 
de Susie Morgenstern, décrit les affres d'une jeune fille de 16 ans. 
Hannah, tel est son nom, est moche, boulotte et juive, trois handi
caps, semble-t-il, dans la France gaulliste des années 1960. Hannah 
joue de la contrebasse et veut faire partie du band de son école où les 
garçons sont rois et maîtres. La réalisatrice aurait pu tomber dans le 
vaudeville, voire dans le burlesque ou au contraire, dans le cynisme 
(voir à ce propos le film d'Agnès Jaoui, Comme une image, où l'ac

trice est la même, soit Marilou Berry, et le sujet ressemblant). Or il 
n'en est rien. Elle a tourné une comédie de mœurs destinée à toute la 
famille, ne se forçant pas comme cela arrive souvent dans un premier 
film pour imposer absolument sa signature. Lorraine Lévy respecte 
les règles classiques de la narration appelées par le genre, parfois un 
peu trop, d'où une mise en scène qui manque de vivacité et un fil
mage inégal qui nuisent à la justesse de certaines observations (sur 
le machisme ambiant, le rôle dévolu aux filles, la judaïté et l'anti
sémitisme). Parfois ça fait chromo nostalgique, parfois c'est d'une 
gentillesse un peu trop consensuelle. Mais l'ensemble tient la 

route, car les rôles sont bien déterminés (voir celui, émouvant, 
de l'oncle homosexuel joué par Pierre Arditi) et les dialogues font 
souvent mouche (à retenir cette réplique virulente : « Il n'y avait pas de 
gros à Auschwitz!»). Un film sympa, comme on dit. (Fr., 2004. Ré. 
et scé. : Lorraine Lévy. Int. : Marilou Berry, Catherine Jacob, Serge 
Riaboukine, Pierre Arditi.) 98 min. Dist. : TVA Films. - A.R. 

SAINTS-MARTYRS-DES-DAMNÉS 

Signe probable de maturité mais preuve également de l'attraction 
grandissante qu'exerce sur la jeune génération un certain cinéma 
américain, la cinématographie québécoise s'est ouverte depuis quel
ques années - avec un bonheur inégal - aux films de genre. Saints-
Martyrs-des-Damnés, le premier long métrage de Robin Aubert, se 
présente en ce sens comme une sorte de thriller fantastique, palimp
seste un peu délirant de science-fiction et d'horreur qui rappelle par 
moments le David Lynch de Twin Peaks ou encore les frères Coen 
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de Barton Fink. Cette plongée souvent inquiétante au cœur des 
visions cauchemardesques du jeune auteur a plusieurs mérites, dont 
le moindre n'est pas sa redoutable efficacité visuelle : le monde qui se 
développe sous nos yeux est à la fois cohérent et très habité, il est sin
gulier en même temps que s'y déploient avec une originalité réelle les 
figures archétypales du genre, que reconnaîtront les habitués. Quand 
on compare la cohésion de cet univers à celle de tentatives similaires 
récentes, par exemple Sur le seuil d'Erik Tessier ou encore La peau 
blanche de Daniel Roby, on ne peut que souligner à quel point Aubert 
maîtrise ses outils (le film a été tourné en vidéo HD) et son matériau. 
Malheureusement, là où les choses se gâtent sensiblement, c'est sur le 
plan du scénario : on a beau accepter comme une des règles du genre 
un peu de confusion dans le récit et l'aspect souvent outrancier de la 
manière dont on y joue avec la vraisemblance, ici même le latiniste y 
perdrait son latin tellement le récit s'égare dans la multiplication de 
ses méandres, ouvre des pistes qu'il abandonne, télescope des éléments 
essentiels à la compréhension de l'ensemble puis s'attarde longuement 
sur des intrigues secondaires, sans que la suite ne vienne jamais en 
justifier la nécessité. On regrette qu'Aubert, en choisissant de suivre 
la trace des auteurs qu'il aime, n'ait pas travaillé plus fort pour en 
adopter la rigueur autant que la folie. (Que., 2005. Ré. et scé. : Robin 
Aubert. Ph. : Steve Asselin. Mont. : Michel Arcand. Int. : Isabelle 
Biais, François Chénier, Pierre Collin, Patrice Robitaille.) 107 min. 
Prod. : Max Film. Dist. : Christal Films. — P.B. 

WALLACE & GROMIT 
IN THE CURSE OF THE WERE-RABBIT 

Et revoici la ménagerie Aardman! Après le zoo (Creature Comforts), 
le chien et le pingouin (The Wrong Trousers), les moutons (A Close 
Shave) et les poulets (Chicken Run), place aux lapins - et ils sont 
d'autant plus drôles qu'il y en a partout! Pour le spectateur, cet attrou
pement animalier constitue le sceau de qualité Aardman : il y voit un 
running gag qui installe un sentiment de familiarité et reçoit ainsi la 
preuve de la virtuosité dont sont capables les artisans du studio, car 
animer simultanément et « à la main » autant de figurines demande de 
la patience et un indéniable savoir-faire (l'apport de l'ordinateur est ici 
limité). Grâce au style caractéristique du réalisateur Nick Park, et grâce 
surtout aux moyens puissants du coproducteur et distributeur améri
cain DreamWorks, le studio a réussi à imposer, dans le monde entier, 
un style qui représente aujourd'hui sa marque de commerce (rondeur 
des personnages, fluidité du mouvement, humour british, etc.). 

Il arrive parfois qu'Aardman s'aventure dans un genre moins consen
suel, plus « rock and roll », comme en fait foi la série Angry Kid, réalisée 
par Darren Walsh. Il reste que la diffusion de celle-ci emprunte des 
voies alternatives (télé spécialisée, festivals, Web), tandis que The Curse 
of the Were-Rabbit, qui affiche à chaque plan que nous sommes chez 
Aardman, joue le rôle d'une carte de visite officielle. On applaudit au 
retour des braves Wallace et Gromit, on apprécie à sa juste valeur le 
talent de l'équipe, mais force est de constater que le long métrage res
semble exactement à ce à quoi on s'attendait (peu de surprises, donc, 
en dépit de toutes les péripéties qui ponctuent le scénario). S'y retrou
vent les improbables machines inventées par Wallace, des personnages 
à la tronche irrésistible, et la traditionnelle poursuite endiablée en guise 
de conclusion. De plus, suivant la tendance propre aux longs métra
ges d'animation américains des dernières années, les scénaristes, pour 
divertir les parents qui accompagnent leurs enfants au cinéma, glis
sent quelques références cinéphiliques (les films de loups-garous, King 
Kong, Frankenstein, The Fly et même Barry Lyndon - la châtelaine 
Tottington a l'air d'une caricature de lady Lyndon) et des sous-enten
dus à caractère sexuel. (É.-U.-R.-U, 2005. Ré. : Nick Park.) 85 min. 
Dist. : Incendo Média. - M.D. 

Dans le texte paru dans le n° 124, Pasolini, le désespéré, on 
aurait dû lire dans le troisième paragraphe de la page 5 : « Ce 
n'est pas sur la butée du réel que s'arrête le regard pasoli-
nien ». Veuillez nous excuser. 
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