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e s t i v a l s 

ROME, VILLE OUVERTE 
Cinquième long métrage de Roberto Rossellini, 
tourné avec peu de moyens, dans un pays torturé, 
à peine sorti de la guerre, Rome, ville ouverte 
s'imposa d'emblée comme un saisissant témoi
gnage de la renaissance du cinéma italien, le film-
phare d'un nouveau mouvement le néo-réalisme. 
Rossellini décide d'exprimer avec une totale 
humilité la souffrance du monde. C'est une 
position morale bien plus qu'un système esthé
tique. Le communiste Manfredi, son ami typo
graphe Francesco, la voisine de celui-ci, la veuve 
Pina (Anna Magnani), le père don Pietro et tous les 
enfants de l'immeuble de la via Casilina sont des 
personnages inoubliables car authentiques. Cette 
façon de «mettre à nu le réel dans toutes ses 
profondeurs», comme le disait le romancier-
scénariste Roger Vaillant, se retrouvera dans 
presque tous les films subséquents du cinéaste, de 
Paisà (1946) au Messie (1974). Cinq ans après 
Rome, ville ouverte, Ingrid Bergman (déjà star 
à Hollywood) écrivit une lettre à Rossellini, expri
mant son admiration pour ses films et lui pro
posant de travailler pour lui «pour le seul plaisir 
de l'expérience». Ils tombèrent amoureux l'un de 
l'autre, quittèrent leur conjoint respectif après une 
période de scandale alimentée par la presse à 
sensation et se marièrent. De cette union 
naquirent un fils et deux filles, l'une d'elles Isabella 
Rossellini. , 

et aussi: Les Enfants du paradis (Marcel Carné), 
Les Dames du Bois de Boulogne (Robert 
Bresson), Brief Encounter (David Lean), Henry 
V (Laurence Olivier), The Lost Weekend (Billy 
Wilder), Spellbound (Alfred Hitchcock), A Tree 
Grows in Brooklyn (Elia Kazan), Objective 
Burma! (Raoul Walsh), Dead of Night (Alberto 
Cavalcanti, Charles Crichton, Robert Hamer, Basil 
Dearden), Anchors Aweigh (George Sidney), 
Mildred Pierce (Michael Curtiz), Leave Her to 
Heaven, (John M. Stahl), Detour (Edgar G. 
Ulmer). 

Section longs métrages de fiction 

VIES DE FAMILLE 

F orce est de constater que plusieurs longs métra

ges de fiction, parmi la vingtaine présentés cette 

année au festival, explorent une fois de plus le 

complexe microcosme que représente la cellule fami

liale dans ce qu'elle a de plus touchant, de plus étouf

fant ou de plus déchirant. À commencer par le très 

prenant Très Irmâos (Deux frères, ma sœur) de la 

réalisatrice portugaise Teresa Villaverde, récipiendaire 

de la Louve d'or. Ce prix de la meilleure découverte 

du long métrage de fiction souligne et encourage du 

même coup la production cinématographique d'un 

petit pays qui se débat lui aussi pour la survie de son 

cinéma. Passé complètement inaperçu auprès des cri

tiques et n'étant assuré d'aucune distribution à Mon

tréal au moment de sa projection au festival, ce long 

métrage renouvelle avec nuances et retenue le genre 

mélodramatique. Cette jeune cinéaste de vingt-neuf 

ans nous plonge au cœur d'un drame familial où la 

candide Maria (l'âme pure) deviendra la brebis sacri

fiée par amour pour ses frères adorés. De fait, les 

personnages féminins du film (la fille et la mère) 

connaîtront tous deux une fin tragique. On peut seu

lement déplorer la présence des sempiternels modèles 

de femmes victimes étouffées par un homme auto

ritaire, bien que ce soient elles qui, ironiquement, 

rendent le film bouleversant et servent sans doute à 

dénoncer cette triste réalité. 

À l'instar de Très Irmâos, les relations familiales 

servent de thème principal au très touchant Rosine de 

Christine Carrière, prix Cyril Collard 1994. Ici aussi, 

la construction dramatique est centrée autour des per

sonnages féminins, la mère et la jeune fille, dont les 

rapports inversés diffèrent sensiblement de ceux habi

tuellement vus à l'écran. D'un réalisme dur, ce film 

Très Irmâos 

Rosine 

Little Odessa 



ïlfcrW 

est littéralement tiré par la puissante locomotive émo

tionnelle que représente l'amour inconditionnel de 

Rosine pour sa mère en pleine crise d'adolescence 

tardive. 

Se démarquant des autres films présentés en com

pétition, Little Odessa, Lion d'argent au festival de 

Venise, marque de façon éclatante les débuts du jeune 

cinéaste américain James Gray, âgé d'à peine vingt-

cinq ans. Là encore, malgré sa forme de thriller, la 

problématique familiale, en particulier le rapport en

tre le petit et le grand frère, domine. D'une étonnante 

maîtrise technique, Little Odessa réussit le difficile 

équilibre entre l'action et le psychologique. Le rythme 

un peu lent des images montrant la grisaille hivernale 

du quartier des émigrés russo-juifs de New York rap

pelle quelque peu le style mélancolique du cinéma des 

pays de l'Est. James Gray a aussi eu l'heureuse idée 

d'accoler aux images violentes les chants grégoriens 

d'un chœur de voix de femmes, ce qui leur donne 

une dimension particulière, proche d'une lente pro

cession funèbre. 

Double Happiness, de la jeune scénariste-réalisa

trice canadienne d'origine chinoise Mina Shum, est 

basé également sur le thème de la famille, mais celle 

des traditions ancestrales bousculées par le style de vie 

occidental dont elle subit inévitablement l'influence. 

Cette comédie dramatique sans prétention nous mon

tre une héroïne intelligente, dynamique et irrévéren

cieuse partagée entre le respect des valeurs familiales 

et ses propres désirs et besoins. Même si le film jouit 

d'une bonne construction dramatique et de personna

ges bien campés, la réalisatrice semble avoir manqué 

de confiance en son talent de scénariste. Celle-ci a en 

effet ajouté inutilement des scènes où chacun des 

principaux personnages s'adresse à la caméra, comme 

pour justifier sa présence à l'écran. Du film, on re

tient cependant l'image positive et la vive énergie que 

dégage le personnage qu'interprète la jeune actrice 

Sandra Oh, récipiendaire d'un prix Génie pour ce 

rôle. 

Une autre réalisatrice, Susant Misra aborde elle 

aussi la thématique de la société en mutation en dé

crivant l'impact des changements socio-culturels et 

technologiques sur trois générations de femmes in

diennes. 

D'un style plus contemplatif, Les Ombres de 

l'arc-en-ciel se veut un long questionnement sur le 

présent et le devenir de femmes qui cherchent leur 

place dans la société indienne contemporaine et re

mettent en question les rapports hommes-femmes tels 

qu'ils sont depuis toujours. Seul film indien présent 

au festival et ce, malgré une énorme production an

nuelle, on peut se demander si Les Ombres de l'arc-

en-ciel reflète un réel changement social qui touche 

toutes les couches et tous les âges de la population 

indienne, ou bien s'il s'agit du point de vue, en forme 

d'incitatif aux changements, de la cinéaste. 

Les Ombres de l'arc-en-ciel 

Vive l'amour 

Eclipse 

Living in oblivion 

Lisbon Story 

Reflet de notre temps, la solitude dans les grandes 

villes titille encore une fois l'œil des cinéastes. Le film 

taiwanais au titre ironique Vive l'amour du réalisateur 

Tsai Ming-liang, Lion d'or au festival de Venise, re

joint dans sa problématique celui du canadien Jeremy 

Podeswa, Eclipse. Dans les deux films, le sexe est à 

peu près le seul lien qui unit les personnages entre 

eux. Dans le premier, une mise en scène minimaliste 

et une absence quasi-totale de dialogues montre de 

manière réaliste l'errance de personnages paumés qui 

partagent un grand appartement à vendre. L'intermi

nable dernière séquence des pleurs intarissables de 

l'héroïne porte en soi tout le poids du film, l'expres

sion de la douleur intérieure que vit chacun des per

sonnages. Dans le deuxième, les dix personnages de 

tous âges, milieux et nationalités confondus sont à la 

remorque de leurs désirs et de leurs instincts. Malgré 

une intrusion de parties documentaires sur le phéno

mène de l'éclipsé, le cinéaste utilise surtout ce phéno

mène naturel comme prétexte à la multiplication des 

jouissances fugaces et anonymes de ses personnages. 

Coté formel, il additionne les changements de cou

leurs par l'utilisation de filtres dans la plupart des 

scènes, procédé qui n'apparaît que purement esthéti

que. Le film dans l'ensemble donne malheureusement 

dans l'excès d'effets gratuits et de gros plans, et à 

l'image de ses personnages, semble avoir perdu le sens 

de son existence. 

Finalement, parmi la vingtaine de longs métrages 

de fiction du festival, soulignons deux films qui trai

tent de manière fort différente des grandeurs et misè

res du milieu du cinéma, sujet maintes fois abordé 

mais pourtant inépuisable par la diversité d'approches 

qu'il permet. Écrit et réalisé par Tom Dicillo, Living 

in Oblivion raconte sur un mode léger et humoristi

que les dessous du tournage d'un film indépendant à 

petit budget. «Mieux vaut en rire!» semble être la 

devise de Dicillo. Pourtant, cette fiction dans le film, 

malgré sa somme de mésaventures rocambolesques, 

reflète bien les problèmes inhérents au cinéma indé

pendant et aux difficiles conditions de production qui 

s'y rattachent. 

En cette année du centenaire du cinéma, Wim 

Wenders, pour sa part, nous amène sur l'autre versant 

du cinéma. Il nous livre un film nostalgique sur les 

temps révolus des caméras à manivelle où le chasseur 

d'images partait à l'aventure capter la vie sur le vif. 

Lisbon Story questionne le rapport fréquent 

d'amour-haine qu'entretiennent les cinéastes envers la 

technologie mais nous offre aussi un portrait unique 

de cette ville fascinante.Wenders revient donc à un 

style plus dépouillé, plus intimiste, ce qui semble 

d'ailleurs être aussi la tendance de plusieurs jeunes 

cinéastes de la relève. 

Louise-Véronique Sicotte 
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