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LA SECTION DU CINÉMA 
LATINO-AMÉRICAIN 

Danièle Trottier 

C ette année 6 pays se partageaient 
les 13 films — dont 2 documen
taires — présentés dans la Sec

tion latino-américaine du Festival des 
Films du Monde. Le Brésil avait à lui 
seul 5 films, l'Argentine 2, le Chili 2 co
productions avec les États-Unis et la 
France, la Colombie 2, dont une co
production avec Cuba, et finalement le 
Venezuela et Cuba avec 1 film chacun. 

Les films de cette Section n'avaient en 
commun que le nom latino-américain où 
on les avait regroupés. Si bien peut-on 
retrouver parmi bon nombre d'entre-eux 
la dictature en toile de fond ou une pré
dominance du monde paysan à l'écran, 
la pluralité des thèmes abordés ainsi que 
leur traitement rend tout à fait impossi
ble de les réunir sous un dénominateur 
commun. En effet, ces films révèlent 
plus la complexité culturelle de ce conti
nent et les différents développements 
cinématographiques de ces pays, que son 
illusoire homogénéité. 

Comme au Festival de la Havane en 
décembre dernier, l'Argentine a eu une 
présence remarquée, Malayunta de José 
Santiso est sans nul doute le meilleur 
film de la Section latino-américaine. Ce 
qui frappe c'est la virulence de son pro
pos et l'originalité du récit et des 
dialogues. Film noir, qui fait rire au 
début mais qui progressivement attire le 
spectateur vers une dimension dramati
que insoupçonnée, Malayunta est le 
genre de production qu'on voudrait voir 
plus souvent. 

Tout commence lorsque Nestor, un 
jeune sculpteur, sous-loue une chambre 
à un couple dans la quarantaine et aux 
idées plutôt conservatrices. L'artiste, 
bohème, dissipé et iconoclaste sur tout 
ce qui touche le sexe et l'alimentation, 
rend la vie impossible au couple. Si au 
début on peut craindre un récit trop 
manichéen, on se détrompe vite lorsque 
s'approfondit la dimension psychologi
que des personnages. Nestor est mépri
sant et arbitraire, mais la réaction du 
couple qui va aboutir à des mesures 
drastiques — comme la torture — de
vient plutôt inquiétante. Le spectateur 
est aux prises avec un dilemme: jusqu'où 
aller quand nous devons coexister avec 
ceux qui ne pensent pas comme nous? 

Malayunta atteint admirablement son 
but quand il réussit, à partir d'un pro
blème de vie en commun en apparence 
trivial, à nous plonger dans les grandes 
interrogations sur l'autorité, la liberté 
personnelle, le fanatisme et la notion de 
justice. À la fin, quand le bourreau de 
circonstance, couteau de cuisine en 
main, referme la porte sur lui et sa vic
time, n'y voyons-nous pas le tortion
naire encore trop présent dans cette 
allégorie de l'Argentine des militaires? 

Pauvre papillon (Pobre mariposa) de 
Raoul de la Torre, qui parle aussi à sa fa
çon de dictature, nous rappelle étrange
ment le procédé narratif de L'histoire 
officielle de son compatriote Luis Puen-
zo. La caméra s'attache à une femme, 
dans la quarantaire, bourgeoise et 
célèbre, qui à la mort de son père com
mence à découvrir ses racines juives et ce 
que cela implique dans une Argentine 
encore «nazie» (voir numéro 28-30, 
p. 15). 

Pauvre papillon est un film à thèse. Les 
plans sont volontairement dépouillés — 
murs blancs, espaces clos du salon funé
raire — pour mettre l'accent sur la paro
le dite, où l'expression du visage est la 
forme dominante. Ce film d'une très 
belle facture, d'un esthétisme recherché, 
quoique un peu froid, exprime l'idée 
centrale par la bouche d'un personnage: 
le problème n'est pas, comme nous le 
croyons, entre Juifs et Allemands ou en
tre Noirs et Blancs, mais dans les intérêts 
d'argent et de puissance que certains 
groupes ont sur d'autres. 

Les films brésiliens, manifestations 
extrêmes de ce que l'on peut faire avec 
une caméra, reflètent assez bien les pôles 
cinématographiques de cette terre con
tradictoire. D'un côté, le cinéma-direct, 
«cinéma-vérité», cinéma comme arme 
(divulgation, dénonciation, agitation) 
du documentaire L'Église des opprimés 
(Igreja dos oprimidos); de l'autre, ce 
cinéma de l'esthétique intimiste qui intè
gre les dernières trouvailles formelles, les 
derniers looks aussi du cinéma actuel... 
Il s'agit bien sûr du film de Arnaldo 
Jabor Parle-moi d'amour, déjà présenté 
à Cannes où Fernanda Torres a rempor
té le prix d'interprétation féminine (voir 
n° 28-30). 

Aux antipodes de ce film échafaudé sur 
le scandale du discours, le documentaire 
de Jorge Bodanzky sur l'Église des 
pauvres nous présente le scandale des 
faits. Ce film qui commence et finit par 
une messe est à l'image de son titre: sans 
équivoque sur sa prise de position en 
faveur des «expulsés de la terre». 
Documentaire classique, il raconte d'une 
façon claire et avec un lent tempo qui 
reproduit le rythme de vie de ces pay
sans, le travail de cette église populaire 
auprès des paysans pauvres, des Indiens, 
des opprimés du nord-est du Brésil. On 
serait cependant en droit de se demander 
si ce cinéma militant pourra un jour sor
tir de sa mise en image laborieuse et 
changer de ton. Qui sait? Il y aurait 
peut-être une petite révolution à faire de 
ce côté-là. 

Les autres films brésiliens étaient un 
curieux mélange entre ces deux pôles: 
Rêve sans fin (Sonho semfim) de Lauro 
Escorel Filho, dont l'histoire est basée 
sur l'un des pionniers du cinéma «na
tional» brésilien du début du siècle, est 
certainement l'un des meilleurs films de 
la sélection. Directeur de la photogra
phie de Hector Babenco et de Arnaldo 
Jabor, Escorel Filho nous offre là aussi 
de superbes images. Ce film tendre et pi
quant, qui se penche avec fraîcheur sur 
les débuts du cinéma, raconte les pre
miers déboires de Edu, l'apprenti-réali-
sateur. Tour à tour saltimbanque et chi
romancien, Edu ira de ville en ville pour 
montrer ses films; malheureusement, la 
mentalité des «bonnes gens» dans ce 
coin reculé du Brésil ne supportera pas 
un baiser trop long à l'écran. Son film 
sera traité de pornographique (!), des 
coups de feu seront tirés dans la salle et 
une copie sera détruite par les spec
tateurs. La fin du film est une ouverture 
sur la rencontre du cinéma-témoin et de 
l'Histoire: armé de sa caméra, Edu 
suivra les leaders du mouvement de 1930 
qui amènera au pouvoir Getulio Vargas. 

Moi, j e m'barre (Com licencia, eu vou a 
lutà), film de Lui Farias (fils du cinéaste 
Roberto Farias), dont c'est le premier 
long métrage, ressemble invariablement 
à tous ces films moyens de facture hon
nête, d'interprétation acceptable, mais 
qui n'ajoutent rien à l'acquis cinémato
graphique. Éliane, une adolescente de 15 
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ans, malheureuse dans un foyer où la 
mère est névrotique et le père toujours 
malade, tombe amoureuse d'un homme 
divorcé de 33 ans. Voilà. À part quel
ques scènes saisissantes, le reste est assez 
prévisible. À remarquer le très bon jeu 
de Fernanda Torres et un côté social 
assez marqué. 

Quant à Filme demencia (The Last 
Faust) de Carlos Reichenbach, c'est 
l'inévitable sous-produit brésilien, dû à 
ce mélange de complaisance de la 
caméra qui s'attarde et s'enlise, d'érup
tions surréalistes qui se veulent sûrement 
très «branchées» mais qui cassent un 
rythme déjà défaillant, et finalement la 
thématique des affres spycho-oniriques 
de l'industriel qui a fait faillite, citadin et 
dépressif. 

Le Chili a en certainement déçu plus 
d'un à ce Festival. Douce patrie (Duke 
patria), deuxième documentaire de la 
Section et co-produit avec les États-
Unis, était signé Juan Andres Racz. En
treprendre de filmer le Chili actuel n'est 
certes pas facile, comme nous l'a montré 
cette caméra instable au milieu des af
frontements et des mouvements de 
masse dans les rues de Santiago. Mais le 
ton général de ce documentaire semble 
répéter une erreur fréquente de ce genre: 
un certain discours officiel de la gauche, 
pétrifié dans ses formules vieillies. Et 
pourtant les images, tendres et violentes, 
sont là; ces visages, ces gens de bidon
villes qui s'organisent avec beaucoup de 
courage vont souvent plus loin que le 
discours de fond. On aurait préféré plus 
de spontanéité, des interviewés moins 
monolithiques, et un réalisateur qui 
aurait pu aller chercher des questions 
nouvelles à cette réalité mouvante. 

Les enfants de la guerre froide (Hijos de 
la guerra frfa) de Gonzalo Justiniano, 
cette fois une co-production France-
Chili, est un film de fiction qui a créé 
beaucoup d'attente, d'autant plus qu'il a 
commencé avec une certaine vigueur. 
C'est une parodie assez bien ficelée — à 
saveur de mélodrame — des clichés d'un 
couple de petits employés minables qui 
rêvent au bonheur. La crise économique 
qui fait rage, Pinochet en toile de fond 
sur les télés des bistrots, des sbires de la 
police secrète qui embarquent des 
jeunes, voilà un mélange qui aurait pu 
donner un plat plus consistant que ce 
hors-d'œuvre trop vite refroidi. 

Le petit employé, fauché après ses rêves 
de grandeur, devient un illuminé et s'en 
va avec une valise à travers champs pour 
trouver le lieu marqué par le destin. En 
effet, vers la moitié, le film commence à 
tourner à vide, et lorsqu'il prend des ac
cents surréalistes dans de longs plans-
séquences (qui nous rappellent la «nou
velle vague»), alors... 

Le cinéaste cubain Orlando Rojas nous 
présentait avec Love Me the Way I am 
(Una novia para David) son premier 
long métrage. Ce film sur les rapports 
affectifs entre adolescents, semble être 
une version «rétro» transposée à La 
Havane des typiques films de teenager 
américains. 

Le protagoniste, David, est un jeune qui 
arrive à la capitale pour étudier à 
l'université. Quand tout laissait sup
poser que David allait conquérir la plus 
jolie fille de la classe, il apprend à 
connaître et à aimer Ofelia, une fille qui 
est grosse, mais sensible et originale. 
Comme on peut se l'imaginer, le film est 
aussi une critique du machisme — qui 
sévit encore après 25 ans de révolution. 

Le regard de David est celui de la 
caméra: une observation pausée sur tout 
ce qui l'entoure. En contrepoint des 
films américains compulsifs, celui-ci 
s'attarde sur les silences, les solitudes, les 
impasses. Malheureusement, l'innocen
ce filmée semble déteindre sur la caméra, 
innocente aussi, qui prend trop peu de 
recul dans son traitement. Ce film, assez 
bien fait, qui aspire à présenter une autre 
sensibilité, n'arrive pas cependant à 
dépasser le stade — esthétique et signi
fiant — d'une production locale. 

Par contre, Le temps de mourir (Tiempo 
de morir) du Colombien Jorge Ali 
Triana, dans une co-production avec 
Cuba, est un film qui transcende aisé
ment les frontières latino-américaines. 
Sans doute, le scénario de Gabriel 
Garcia Marquez, inspiré de son dernier 
roman Chronique d'une mort annoncée, 
y est-il pour beaucoup. Film d'une 
grande beauté formelle, il compte avec 
de très bons acteurs — dont le pro
tagoniste Gustavo Angarita — et une 
mise en scène efficace. 

Après 18 ans de prison, pour avoir tué 
en duel Raul Moscote, le légendaire 
Juan Sayago revient dans son village 
natal dans l'espoir d'y revoir sa fiancée 
et vivre en paix. Hélas, les deux fils 
Moscote ont entretenu une haine aveugle 
et ne vivent que pour venger leur père. 
Malgré toute l'horreur que ressent Juan 
Sayago de répéter le passé, son inévita
ble destin semble s'accomplir... 

La fin du film nous révèle que cette 
histoire était une légende. Est-ce pour 
cela qu'on y sent une certaine monumen-
talité dans la mise en scène et dans cer
tains dialogues qui nous semblent par
fois du théâtre filmé? 

Autre film colombien, San Antonito (Le 
petit Saint Antoine) du réalisateur Pepe 
Sanchez, dont c'est le premier long 
métrage, est plutôt faible. Mauvaise 
qualité de l'image, faible direction 
d'acteurs — notamment du protagoniste 

Carlos Jaramillo — et un fil narratif 
assez peu consistant. 

Issu d'une famille paysanne très pauvre, 
Damian, un adolescent de 15 ans, sur
nommé le «petit Saint Antoine» par son 
excès de dévotion, fait la joie des vieilles 
dévotes du village qui envisagent de 
financer ses études au séminaire. Arrivé 
à la capitale, il se fera loger et nourrir 
par des «demoiselles», séduites par sa 
figure et ses manières. Jusqu'au jour où 
elles apprennent que leur futur prêtre 
n'avait jamais mis les pieds au séminaire 
et faisait la fête tous les soirs Dieu sait 
où! 

Ce film dont l'histoire se passe au début 
du siècle, tente d'approfondir la solitude 
intérieure de ces femmes, prises dans le 
carcan d'une société puritaine et rigide. 
Mais le réalisateur échoue par son faible 
savoir-faire, sans doute très mal aidé par 
des couleurs délavées et une caméra 
tremblotante. 

Ce petit film bien sympathique, Petite 
revanche (Pequefia revancha) de Ole-
gario Barrera, prouve qu'avec de l'ima
gination et de la sensibilité on peut en
core faire de bons films à petit budget. 
Cette production vénézuélienne qui s'est 
méritée le prix spécial du Jury au dernier 
Festival du Cinéma Latino-américain à 
la Havane est une adaptation fidèle 
d'une petite nouvelle, écrite en exil, par 
l'auteur chilien Antonio Scarmeta: 
Rédaction. Elle raconte comment 
Pedro, un enfant de 12 ans, voit l'ar
restation des gens de son village. Il 
découvre que c'est son petit copain 
Daniel qui peignait sur les murs: 
RÉSISTENSE; il se retrouve à l'école 
avec un militaire qui ordonne aux en
fants d'écrire une composition sur le 
thème «Ce que fait ma famille le soir». 
Film tendre, Pequeha revancha a été 
l'un des films préférés du public, et à 
juste titre. Le seul hic: les sous-titres 
français étaient épouvantables. 

Si on fait exception de Raul de la Torre 
et de Arnalda Jabor, réalisateurs qui ont 
déjà à leur actif plusieurs longs 
métrages, — ainsi que Carlos Reichen
bach —, tous ces cinéastes latino-
américains présentaient à Montréal leur 
tout premier long métrage de fiction. Le 
résultat est positif et l'avenir nous pro
met d'heureuses surprises! 
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LE XLIIIe FESTIVAL 
DE VENISE 

Simone Suchet 

La semaine internationale 
de la Critique et autres sections parallèles 

A tout seigneur tout honneur! 
Pourquoi donc ne pas com
mencer par Venezia de Sica, 

espace autogéré mis à la disposition des 
auteurs et des producteurs et conçu dans 
l'intention de favoriser les débutants du 
cinéma italien en présentant des 
premières ou des secondes œuvres. Belle 
occasion donc de tâter le pouls de ce 
cinéma italien qu'on dit moribond... 
Disons-le tout de go, s'il n'y a pas de 
quoi pavoiser il n'y a pas lieu non plus 
de s'arracher les cheveux de la tête: en 
effet certains films dénotent un sens aigu 
de l'image et du récit. Ce qui manque, 
bien sûr, ce sont les sujets. De collectif 
qu'il était, le cinéma italien s'est renfer
mé sur ses problèmes personnels et ses 
préoccupations intimes. Parfois, dans ce 
domaine, c'est admirablement réussi 
comme le premier long métrage de Nino 
Bizzarri La Seconda Notte. Un film fait 
de riens, de quelques regards, de paroles 
à peine murmurées, de gestes timide
ment esquissés. Fabris (Maurice Garrel 
bouleversant) est un homme d'un certain 
âge: chaque année, en septembre, il 
passe ses vacances dans un hôtel, tou
jours le même, celui où quelque vingt 
ans auparavant, il avait rencontré 
Isabelle, sa femme prématurément dis
parue. Dans le train, il aperçoit Léa 
(Margherita Buy) qui essuie furtivement 
une larme. Ce regard triste le hante et 
lorsqu'il découvre que Léa, accom
pagnée de sa mère, est descendue au 
même hôtel que lui, il entreprend de lui 
faire une cour aussi discrète que pres
sante. Tout se passe dans les cœurs et ce 
sont ces multiples remous intérieurs que 
Bizzarri a su si bien exprimer par des 
éclairages évocateurs, des cadrages sug
gestifs, des mouvements de caméra lan
guissants, en portant une attention res
pectueuse aux visages, aux gestes même 
à peine ébauchés. Un film d'ambiance 
qui dit avec sensibilité et pudeur toute la 
force d'un véritable amour. Comment 
dire toute la beauté de cette scène où 
Léa, enfin révélée à elle-même par cette 
cour venue d'elle ne sait qui, se regarde 
dans un miroir, relève ses cheveux, essaie 
un bijou. 

Dormir comme on rêve de Hayashi Kayzô 
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Attilio Concari avec 45° Parellelo dit, 
quant à lui, la beauté d'un paysage, celui 
de la plaine du Pô ainsi que la beauté 
souvent rude de ses habitants. Trois per
sonnages dont les destins se croisent: un 
photographe, un gamin en vacances, une 
serveuse viennent parfois animer ces 
lieux sans rien ajouter à une histoire qui 
ne vaut que pour la beauté toute plasti
que qui s'en dégage. Cesare Bastelli, 
émule de Pupi Avati, raconte Una 
domenlca si le triste dimanche que vivent 
trois jeunes militaires qui se retrouvent 
en permission. Cette chronique d'amitié 
est filmée à ras de terre: les personnages 
sont trop fortement typés pour échapper 
à la caricature et quelques morceaux de 
bravoure émaillés de dialogues drôles 
certes mais trop explicatifs ne suffisent 
pas à faire démarrer ce film sympathique 
mais terriblement lourd. 

Dans l'espace consacré au cinéma 
d'auteur, on a pu apprécier Sapore del 
Grano de Gianni Da Campo, sorte 
d'éducation sentimentale. Un jeune 
élève tombe follement et totalement 
amoureux de son instituteur, un homme 
jeune et dévoué à son travail. Le pro
fesseur est troublé... et c'est dans la 
peinture de ces sentiments que Da Cam

po excelle tout en réussissant une très 
juste peinture du milieu. Actas General 
de Chile de Miguel Littin, produit par 
Cuba, a reçu de la FIPRESCI une men
tion spéciale à l'unanimité. De ce film 
Littin dit: «Ce n'est certainement pas 
l'acte le plus héroïque de ma vie mais 
c'est sans doute le plus digne.» Interdit 
de séjour dans son pays, Littin est pour
tant retourné clandestinement au Chili 
où il est resté six semaines et d'où il a 
rapporté, avec la complicité de certaines 
associations démocratiques, plus de sept 
mille mètres de pellicule sur la situation 
de son pays après douze années de dic
tature militaire. Ce film courageux vaut 
plus pour la méthode de tournage, la 
qualité du matériel, la virulence du pro
pos que pour la forme qui se compose, 
pour l'essentiel, d'entrevues entrecou
pées par des images-témoignages. 

La Semaine Internationale de la Critique 
a constitué indéniablement un des mor
ceaux de choix de cette XLIIIe Mostra 
avec, pour commencer, le très beau film 
de Olivier Assayas Désordre mettant en 
vedette Ann Gisel-Glass, Wadeck Stanc-
zak et Lucas Belvaux, tous trois excel
lents. Yvan, Anne et Henri sont liés par 
une passion commune pour la musique; 

un jour, ils tuent accidentellement un 
homme. Cet événement, bien qu'ils ne 
soient jamais inquiétés par la police, va 
totalement bouleverser leur vie et briser 
leurs plus grands espoirs. Ce très beau 
film, profondément pessimiste, laisse 
tout de même entrevoir quelques lueurs 
roses, celles de l'amour et de la ten
dresse. Assayas a construit son film sur 
un scénario très maîtrisé où tous les 
éléments s'imbriquent parfaitement les 
uns dans les autres, sur des personnages 
justes et jusqu'au bout cohérents avec 
eux-mêmes, sur une mise en scène vigou
reuse et un montage incisif. Désordre a 
obtenu le prix FIPRESCI. 

Autre film récompensé par la critique in
ternationale, Massey Sahib de l'indien 
Pradip Krishen a obtenu une Mention 
pour «l'intérêt de son thème civique et la 
performance du protagoniste Raghwin 
Yadav». L'histoire se déroule en 1929, 
en Inde centrale et se base sur des faits 
réels, à savoir la vie ratée de Francis 
Massey, employé modèle du Bureau du 
Surintendant qui, parce qu'il parle un 
peu l'anglais, se croit non seulement 
autorisé mais capable de penser et de 
vivre comme les colons britanniques. 

Abel d'Alex Van Warmerdam 
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Tragique erreur qui conduira Massey 
tout droit dans les prisons et à la mort. 

La révélation de cette Semaine a sans nul 
doute été le très jeune et très doué 
cinéaste japonais (29 ans) Kaizo Hayashi 
(voir dans ce numéro, l'article de C. 
Gueymard) qui, avec Dormir comme on 
rêve, tourné en noir et blanc, sans 
dialogues avec seulement quelques 
bribes de musique et des bruitages, nous 
propose un très sensible hommage au 
cinéma muet, un hommage chaleureux 
mais non dépourvu de tendresse ironi
que. Le détective Uotsuka est chargé de 
retrouver la fille de Mme Cherryblossom 
qui a été enlevée par une bande organi
sée M. Pathé & Co. Les rebondissements 
sont nombreux, les clins d'œil égale
ment, l'humour est omniprésent et le 
tout témoigne d'une profonde in
telligence de la mise en scène. 

Sembra morto ma é solo svenuto 
de l'Italien Felice Farina narre les 
mésaventures tragico-comiques de 
Romano et Marina, frère et sœur qui vi
vent ensemble une morne existence. 
L'arrivée d'Alfio bousculera leur vie. 
Les personnages sont tracés à gros traits, 
le scénario est émaillé d'incohérences et 

le tout laisse assez indifférent. Et puis 
deux comédies désopilantes faisant 
preuve d'un fabuleux sens du gag, d'une 
imagination délirante et d'un humour 
corrosif. Tout d'abord Abel du Hollan
dais Alex van Warmerdam qui relate les 
aventures hautement savoureuses 
d'Alex, jeune homme de 31 ans, in
telligent mais coincé, qui non seulement 
vit encore chez ses parents mais refuse 
même de sortir de la maison... jusqu'au 
jour où il y sera contraint. C'est drôle, 
incisif, rondement mené avec un sens de 
l'inattendu et du rebondissement tout à 
fait surprenant. Malcom de l'Australien
ne Nadia Tass part sensiblement de la 
même prémisse, à savoir les réactions in
attendues d'un jeune homme ici pro
digieusement doué pour la mécanique 
mais terriblement mal à l'aise dans ses 
rapports sociaux et affectifs lorsqu'il se 
retrouvera face à la vie. Le film four
mille d'idées absolument délirantes, ex
plose de gags et de situations toutes plus 
loufoques les unes que les autres et éclate 
d'un humour légèrement cynique, déli
cieusement amoral et diablement 
réjouissant. Dans un autre registre, le 
très intéressant Walls of Glass du jeune 
Américain Scott Goldstein qui s'attache 
à dépeindre dans ses moindres détails la 

lente accension de James Flanagan à 
l'autonomie et au bonheur. Les rapports 
passé/présent sont très sensiblement 
décrits tout comme le sont les rapports 
père /fils. Au moment où l'Amérique se 
complaît dans la violence et le gadget, la 
fureur et le bruit, un film d'une telle 
pudeur et d'une telle sensibilité est saine
ment réconfortant. 

Une Semaine faste qui redonne espoir et 
permet de croire et de penser qu'il y a en
core place pour un cinéma de qualité 
centré sur des êtres humains, des émo
tions... bref sur la vie. 
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