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Considéré comme l’un des meilleurs scénaristes d’Hollywood, 
reconnu pour le dynamisme de ses joutes verbales et de ses 
constructions narratives appliquées à des enjeux complexes, 
Aaron Sorkin (The Social Network, Moneyball, Steve Jobs) est 
ici, dans The Trial of the Chicago 7, à la hauteur de sa réputation. 

Pour faire revivre ce procès historique tenu en 1969 – au 
cours duquel plusieurs fameux militants de gauche, opposés à la 
guerre du Vietnam, sont jugés pour incitation à l’émeute et à la 
violence envers la police durant la convention démocrate de 1968 
à Chicago –, Sorkin accouche encore une fois d’un scénario 
habile, d’une fluidité hors pair. De ce scénario découle un film 
passionnant qui relate une période de l’histoire américaine 
à découvrir ou redécouvrir. Les plus vieux y reconnaîtront 
des activistes célèbres et des figures légendaires de la contre-
culture. Ce film est d’autant plus captivant qu’il donne une idée 
de la politisation du système judiciaire et de la complexité des 
mouvements de contestation aux prises avec des luttes intestines. 

Pour raconter cette histoire brillamment écrite, Sorkin 
privilégie un traitement pop, léché, somme toute assez 
classique par son caractère hollywoodien, axé sur l’efficacité 
et le divertissement. Ainsi, certains personnages bien connus 
pour leur excentricité sont à la limite de la caricature. En 

utilisant un traitement léger faisant place autant à l’humour 
qu’à l’émotion, Sorkin rend son film accessible au plus grand 
nombre. Ce choix permet de ramener au premier plan un 
épisode de l’histoire récente, révoltant à plusieurs égards, 
qui s’avère particulièrement significatif aujourd’hui. Car le 
film résonne avec la situation sociale et politique actuelle 
encore marquée par les protestations, le racisme, la brutalité 
policière, la corruption et une utilisation pervertie du pouvoir. 
The Trial of the Chicago 7, malgré sa légèreté, est un film à 
prendre au sérieux. 

Le petit village de Nasaretha au Lesotho, territoire mon-
tagneux enclavé dans l’Afrique du Sud. Une octogénaire, 
Mantoa (Mary Twala), attend le retour de son fils, qui tra-
vaille dans des mines de charbon. Un messager lui apprend 
sa mort accidentelle. Le dernier membre de sa famille étant 
disparu, Mantoa souhaite en finir, et vaque tranquillement à 
l’organisation de son enterrement et de ses obsèques. Autre 
revers du destin : les villageois apprennent qu’ils seront délo-
calisés à cause de la construction d’un barrage, symbole d’une 
modernité incontestable, à embrasser sans discuter. Leur ci-
metière sera ainsi inondé, désacralisé. Mantoa fera tout en 

son pouvoir pour empêcher cette extradition et préserver 
le droit de finir ses jours sur le territoire qu’elle considère 
comme sien. Graduellement, les villageois d’abord résignés 
s’organisent et se mettent à espérer.

De par sa construction narrative et son décor, This Is Not 
a Burial... crée des ponts sémantiques avec le western, celui 
des grands espaces naturels menacés par une industrialisation 
sauvage et impersonnelle. Son versant éclaté et psychédélique 
serait en un sens référence à Bacurau de Kleber Mendonça 
Filho et Juliano Dornelles, bien qu’ici l’approche soit plus mi-
nimaliste et contemplative. À bien y penser, il y a aussi un 
peu d’Aquarius de Filho dans ce refus catégorique d’abdiquer, 
de céder sa place. La comédienne Mary Twala, dont il s’agit 
du dernier rôle, est d’une présence incroyable; son âge et la 
fragilité de son corps rendent plus probante sa résilience, plus 
héroïque son combat. Puisant dans la tradition orale (un vieil 
homme narre discrètement le récit) son caractère de fable 
intemporelle, ce film « de festival » du Sotho Lemohang Je-
remiah Mosese a pourtant une portée universelle qui nous 
convainc que son rendez-vous avec le public, miné par la pré-
sente pandémie, ne fait que commencer. 

JULES COUTURIER

JASON BÉLIVEAU
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Les premières images de Topside nous mènent dans les bas-
fonds du métro new-yorkais, où Little (Zhaila Farmer, tou-
chante) s’amuse candidement dans la pénombre. N’ayant jamais 
vu la lumière du jour, la petite de cinq ans vit avec sa mère Nikki 
et d’autres infortunés dans les tunnels abandonnés. Contraintes à 
remonter à la surface, mère et fille amorcent une odyssée urbaine 
où survivance et liens familiaux sont mis à l’épreuve, encore plus 
lorsqu’exposés à la lumière du jour. La force du film est justement 
sa mise en scène, sans jugement, des contrastes, mais également 
des similitudes entre la surface et ce qui se cache dessous; judi-
cieux parallèle entre l’ombre et la lumière. Où s’arrête cette mince 

ligne si le froid, la pauvreté, la drogue, la maladie et les inégalités 
subsistent à la surface ? Comment s’en sortir ? De nombreuses 
années de recherche ont donné naissance à Topside, réalisé par 
le couple formé de Logan George et Celine Held. Ces derniers 
ont fait appel au graffiteur Chris Pape (mieux connu sous le 
tag « Freedom »), qui a œuvré au Freedom Tunnel, une section 
ferroviaire abandonnée sous le Riverside Park à Manhattan qui 
abritait jadis une petite communauté d’itinérants.

Récompensé à SXSW et au Festival international du 
film de Venise, ce premier long métrage du duo de cinéastes 
surprend par l’émotion brute qui se dégage de cette histoire 
de survie; celle d’une mère et de l’amour qu’elle porte à sa fille 
malgré la situation d’extrême pauvreté dans laquelle elles sont 
plongées. Ce qui fascine dans cette histoire, certes parfois 
difficile à regarder, est l’universalité du propos et la force 
émotive engendrée. Dans le rôle de la mère, Celine Held 
(qui cosigne la réalisation) est criante de vérité; l’urgence 
et la détresse véhiculées dans certaines scènes font parfois 
penser au documentaire, voire au cinéma direct, de par cette 
quête de capter le réel et l’intimité des sujets filmés, pour en 
transmettre la vérité. À n’en point douter, Topside parvient 
à sortir de l’ombre le véritable combat d’une dure réalité. 

Après son premier long métrage, la délicate chronique amou-
reuse Les faux tatouages (2018), Pascal Plante se lançait en 2020 
dans un genre aux antipodes de celui utilisé pour son premier 
film : le film de sport. Pourtant, entre ses mains, le second rejoint 
parfaitement le premier dans sa retenue, sa pudeur et sa sincérité 
remarquables. Avec ce lumineux Nadia, Butterfly, unique sélec-
tion officielle cannoise 2020 du Québec, le cinéaste réalise une 
œuvre sans artifice et tout en légèreté sur le sport professionnel 
et ses sacrifices, mais aussi plus particulièrement sur le corps. 
Sans rien perdre du respect et de la discrétion avec lesquels il 
filmait déjà les corps dans Les faux tatouages, Plante pousse plus 
loin le traitement et la réflexion sur le sujet (la conscience active 
du corps, de sa fragilité, du vieillissement, le malaise d’être réduit 
à son corps splendide). Pour une athlète, le rapport au corps est 
vital, central, et le film pose des questions qui le sont tout autant. 
À travers Nadia, cette nageuse de 23 ans troublée par son choix 
pourtant lucide d’une retraite précoce, Plante demande ce qu’il y 
a au-delà du corps. Est-il possible d’exister ? Ces questions sont 
présentes en filigrane tout au long du film, dans chacune des 
interactions de Nadia et en elle-même. 

Sensible et empathique, le scénario minimaliste évite de 
surexpliquer, laissant toute la place au maelstrom d’émotions 
contradictoires – stress, déception, extase, abandon, vide – qui 

hantent Nadia durant ses derniers Jeux olympiques. La caméra 
donne admirablement écho à ces émotions, exprimant leur 
complexité en passant la parole au corps de l’héroïne, à commencer 
par son visage expressif. Captant chaque tressaillement de la 
nouvelle venue Katerine Savard, la caméra semble flotter et planer 
avec elle ‒ en suspens comme elle entre deux mondes, l’eau et la 
terre, créant une ambiance baignée de solitude vagabonde qui sied 
bien aux questions soulevées. On ne saurait passer sous silence le 
fait que cette atmosphère d’errance mélancolique donne aussi à 
ces Jeux de Tokyo 2020, désormais doublement imaginaires en 
raison de la pandémie de COVID-19, et par extension au film 
lui-même, un léger parfum de fiction dystopique. 

JULIE VAILLANCOURT

CLAIRE VALADE
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