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Comme à Cuba de Fernand Bélanger 

«Q uand donc arriverai-je à la maison?» 
Ce refrain mélancolique, revient à plu­

sieurs moments dans la trame musicale du 
film de Fernand Bélanger, Comme à Cuba, 
dernier opus du cinéaste, sorte de testament 
imprévu avant que la maladie et la mort ne 
viennent à bout de lui. Ce refrain en leitmo­
tiv devient une métaphore de la quête du 
retour chez soi, peut-être même de retrou­
ver ce pays qui ne souhaite pas mieux que 
de vivre enfin pleinement. 

Bélanger ne veut cependant «rien 
démontrer». Voilà un film sans commen­
taires, pratiquement sans dialogues, qui 
entend montrer «simplement le jaillisse­
ment de l'inattendu au milieu de tout, au 
milieu de la vie quotidienne à Cuba ». Voilà 
la grande force de ce film, comme de tous 
les films antérieurs du cinéaste, qui a tou­
jours procédé par touches impressionnis­
tes, tant avec les images que les sons (sur­
tout des musiques et des décors sonores), 
dans une sorte de contemplation émer­
veillée et attentive aux personnes, à leurs 
gestes, leurs rituels, leurs milieux de vie. 

Tourné de façon sporadique à partir 
de 2001, pendant un ou deux voyages cha­
que année, ce long métrage est le résul­
tat de multiples regards, de plus d'écoutes 
encore, sortes de déambulation de prome­
neur solitaire à l'affût de la beauté stupé­
fiante des paysages - la mer à La Havane, 
les montagnes, les champs des paysans -, 

mais surtout des gens de tous âges et de 
toutes conditions, tricotant leur quotidien 
de sourires et de douleurs. 

Nous circulons dans un pays qui a l'air 
dévasté, hors du temps et de la planète, 
dans lequel un clin d'œil ironique à la télé­
vision montre les clichés du météorologue 
de service ou encore les râles de Castro, 
populiste à souhait, qui promet la livrai-

Ces expressions de tournage 
sont des facteurs d'étrangeté, 
d'inédit, d'insolite, comme 
le réclamait Georges Franjù, 
ou encore à la manière de 
Chris Marker avec son Cuba si. 

- Fernand Bélanger 

son à domicile du kérosène et se dit inapte 
à concurrencer le baseball national. Et puis, 
dans ces zones de dégénérescence, circulent 
les touristes à qui l'État a donné les plus bel­
les plages et qui photographient sans dis­
continuer un exotisme quasi surréaliste. 

Fernand Bélanger ne veut certes pas être 
ce touriste éphémère. II a su capter mille et 
un gestes quotidiens, surtout des dizaines 
de chants et de musiques (des solistes, des 
band, une chorale), courtepointe sonore 
douce-amère qui, plus que les images, laisse 
écouter un subtil mélange de rires et de 
pleurs. Tout comme, souligne le cinéaste 

dans ses textes de travail, se mélangent 
dans la vie les sourires timides des enfants 
et l'odeur agressive des égouts éventrés, 
les étals de fleurs et la pestilence des bacs 
à ordures. «Quand donc arriverai-je à la 
maison ? » Quand donc trouverai-je un toit 
décent, un pays remis sur ses pieds? 

La dernière séquence ne répond pas à 
cette question, mais fait entendre une 
note plaintive. Sous la pluie battante, 
qui chasse les gens de la plage, la chan­
son reprend, puis se déforme peu à peu, 
devient une pièce électroacoustique de 
plus en plus hachurée, tordue. Cette 
«interprétation» du film, de sa conclu­
sion, est l'œuvre de Claude Beaugrand, 
concepteur sonore, mais aussi de Louise 
Dugal et d'Éric Angrignon, qui ont ter­
miné le film en hommage au cinéaste 
décédé. Ce dernier avait laissé un premier 
assemblage, que ses amis ont peaufiné. 
Ces collaborateurs ont ajouté, tout au 
début, une photo de Fernand, de dos au 
bord de la mer. Ils ont gardé, pour la fin, 
un plan étrange que Bélanger avait lui-
même inclus dans son montage : le reflet 
du cinéaste se filmant dans l'eau au fond 
d'un puits. 

Le réalisateur au bord d'un gouffre, 
d'un trou noir? Une prémonition de sa 
mort?- Réal La Rochelle 

Québec, 2007. Ré : Fernand Bélanger, Louise Dugal, Yves 
Angrignon. 63 minutes. 



laquelle le cinéaste fait circuler les per­
sonnages, orchestre leur petit manège, 
tire profit de la météorologie (les plans 
du voilier qui quitte le port, tantôt sous 
un ciel bleu parsemé de nuages, tantôt 
sous un ciel gris), alterne couleurs pim­
pantes et teintes assourdies. Londres lui 
aura inspiré certaines de ses plus belles 
lumières. Elles ne sont pas supérieures à 
ses lumières américaines, mais ont gagné 
en dynamisme et en relief. Plus attentives, 
rondes et précises, elles modèlent mieux 

les différents décors. Surtout, l'Angleterre 
l'aura incité à redonner une vertu drama­
tique au paysage, élément qu'il finissait 
par délaisser dans ses derniers films new-
yorkais (à l'exception du mal-aimé et 
pourtant formidable Anything Else). À 
cet égard, la grande scène du rendez-vous 
sous les arbres devrait rester comme l'une 
des plus ambitieuses de sa carrière. Jamais 
en effet sa caméra n'avait été aussi dési­
reuse d'exploiter dans leur totalité tous 
les paramètres de la narration : le noir des 

costumes, le vert foncé de la forêt, l'om­
bre des branchages qui recouvre peu à 
peu les personnages, l'absence progres­
sive de profondeur de champ, puis l'arri­
vée de la pluie y sont comme la chronique 
visuelle d'une mort annoncée, ^r 

Grande-Bretagne, 2007. Ré. et scé. : Woody Allen. Mont. : 
Alisa Lepselter. Ph. : Vilmos Zsigmond, Alisa Lepselter, Int. : 
Ewan McGregor, Colin Farrell, Tom Wilkinson. 120 minutes. 
Couleur. Dist. : Christal Film. 

Sort ie prévue : 18 janv ier 2008 

'avocat de la terreur de Barb 

II 

L e dernier film de Barbet Schroeder, 
L'avocat de la terreur, nous entraîne 

dans le parcours de l'avocat Jacques Vergés, 
de sa défense des militants algériens au pro­
cès de Klaus Barbie. C'est à une histoire du 
terrorisme de ces 50 dernières années que 
nous sommes conviés, de l'idéalisme des 
fronts de libération pour l'indépendance des 
pays colonisés au désenchantement devant 
le cynisme d'un Carlos devenu le prototype 
du mercenaire se vendant au plus offrant. 
« II y a un noyau magnifique, héroïque qui 
est l'Algérie. C'est donc la matrice, là où le 
personnage principal va se trouver, se révé­
ler, vivre les moments les plus intenses de 
sa vie»1, dit Barbet Schroeder. 
En effet, Jacques Vergés, Français né au 
Cambodge, est devenu avec d'autres avo­
cats algériens et français l'avocat des mili­
tants du FLN (Front de libération nationale) 

en Algérie, obtenant la grâce de Djamilah 
Bouhired, figure emblématique des atten­
tats durant la bataille d'Alger et condam­
née à mort, qu'il a épousée après l'indé­
pendance du pays. 
C'est à la lumière de ce combat originel que 
nous parcourons ensuite l'histoire du terro­
risme mondial. Nous y croisons entre autres, 
Hans-Joachim Klein, ex-membre de la bande 
à Baader, Magdalena Kopp, arrêtée à Paris 
en 1982, épouse de Carlos, Anis Nacchache, 
Libanais engagé dans la cause palestinienne 
dès le début des années 1970, qui avait reçu 
de Khomeiny l'ordre d'assassiner Béchir 
Bakhtiar, ancien ministre du shah d'Iran. À 
son procès en 1982, il est le premier terro­
riste qui se réclame d'un ordre religieux. 
Deux longues entrevues de Schroeder avec 
Jacques Vergés, des entretiens menés par 
Eugénie Grandval avec les protagonistes 

des cellules révolutionnaires et des mouve­
ments terroristes, des archives, des images 
vues en boucle sur les chaînes de télévision 
du monde entier jusqu'à être vides de sens, 
voilà les armes dont nous disposons, specta­
teurs, pour relire l'histoire récente et tenter 
de comprendre quelque chose au monde 
dans lequel nous vivons. 
Et c'est sans doute pour cette raison, parce 
que ce film est bien davantage que le por­
trait d'un avocat médiatisé pour ses seu­
les provocations, parce que ce film est le 
meilleur antidote aux informations télé­
visées, parce qu'il relie les causes, les faits 
et les protagonistes là où, jour après jour 
nous sont donnés à voir, par parcelles d'in­
formation «objective», des actes qui nous 
secouent sans nous faire réfléchir, oui, c'est 
sans doute pour toutes ces raisons qu'il est 
important de prendre deux heures quinze 
de notre temps pour nous confronter à la 
complexité de la vie de Jacques Vergés et 
aux propos du film de Barbet Schroeder. 
L'un et l'autre traquent le prêt-à-penser, les 
certitudes confortables de l'époque, et nous 
prend alors l'envie, avec Schroeder, de citer 
Nietzsche : «Si vous voyez courir la foule 
dans une direction, courez dans la direction 
inverse, vous avez plus de chance d'avoir rai­
son ».2 - Catherine Goupil 

1. Tiré d'un entretien avec Barbet Schroeder : 
http://www.lavocatdelaterreur.com 

2. Entretien accordé par Schroeder à 
Elisabeth Bouvet de Radio-France International 

France, 2007, Ré. : Barbet Schroeder. Ph. : Caroline 
Champetier, Jean-Luc Perreard. Mont. : Nelly Quettier. 135 
minutes. Couleur. 

Sort ie prévue : 21 décembre 2007 
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Control 

P remier long métrage du célèbre 

photographe de mode et «vidéo-

clippeur » Anton Corbijn, Control est mal­

heureusement une aberration esthétique. 

Impossible en effet de défendre le travail 

plastique d'un cinéaste qui semble obnu­

bilé parson désir de faire de jolies images 

au détriment de toute vérité émotionnelle 

et de toute cohérence dramatique. Ainsi, 

ce qui aurait dû être un drame 

dense f l i r te bêtement avec la 

bluette adolescente. Ni le bou­

lot remarquable des acteurs, ni 

l'utilisation judicieuse de l'obsé­

dante musique de Joy Division 

et de New Order, ni le fait que 

le f i lm raconte l'existence fas­

cinante du génial et dépres­

sif Ian Curtis (le leader de Joy 

Division qui s'est suicidé à l'âge 

^ de 23 ans) ne parviennent à 

racheter la mise en scène aseptisée de 

Corbijn, qui a pour ef fet d'extraire les 

personnages et les événements de leur 

contexte social. Difficile, sinon impossible, 

de croire en l'environnement oppressant 

dans lequel évolue Curtis tant la banlieue 

ouvrière dans laquelle il vit est proprette 

et photogénique. Quant aux scènes évo­

quant son travail de fonctionnaire, elles 

sont caricaturales et n'ont par conséquent 

jamais la portée qu'elles devraient avoir. 

Corbijn a d'évidence une conception scanda­

leusement superficielle du cinéma. C'était à 

craindre étant donné sa feuille de route. II 

confond mise en scène et direction artistique, 

ce qui l'amène à truffer ses plans d'éléments 

« signifiants » sensés enrichir l'ensemble. Ainsi, 

il laisse sa caméra flâner sur des exemplaires 

de Howl d'Allen Ginsberg et de Crash de J.G. 

Ballard qui traînent dans la chambre de Curtis. 

Cela devrait nous en dire long sur la nature 

tourmentée du personnage. Mais encore fau­

drait-il que le cinéaste soit en mesure de bâtir 

quelque chose sur ces éléments plutôt que de 

se satisfaire d'une séance de name dropping 

visuel. - Marce l Jean 

Grande-Bretagne, 2007. Ré. : Anton Corbijn. Scé. : Matt 
Greenhalgh, d'après le livre de Deborah Curtis. Ph. : Martin 
Ruhe. Mont. : Andrew Hulme. Int. : Sam Riley, Samantha 
Morton, Alexandra Maria Lara, Joe Anderson, James 
Anthony Pearson. 122 minutes. Dist. : Alliance. 

D es destins en lambeaux, des enfances 

brisées, des rêves en charpie, des coups, 

de la drogue, de la faim, de la prostitution, 

de la pauvreté. Voilà en gros à quoi pourrait 

se résumer l'atmosphère du Ring, premier 

long métrage de fiction d'Anaïs Barbeau-

Lavalette. À lire ce résumé rapide, la peur 

nous saisit. Car il faut bien les regards d'un 

Ken Loach ou des frères Dardenne pour ne 

pas transformer ces thèmes en grand Barnum 

misérabiliste. II faut leur sensibilité, leur 

justesse, leur droiture. Mais Anaïs Barbeau-

Lavalette n'en est pas encore tout à fait là. 

Produit par l'INIS, le film suit le quotidien de 

Jessy, un petit bonhomme de 12 ans arpen­

tant les rues d'Hochelaga-Maisonneuve en 

se passionnant pour la lutte, comme pour 

mieux échapper au sordide de son existence. 

Partageant la vie d'une mère héroïnomane 

en fuite, d'un père ouvrier dépassé par les 

événements, d'un grand frère criminel et 

grande sœur appelée par la rue, comment 

faire autrement que de fuir? 

On ne saurait reprocher à la jeune cinéaste 

la sincérité de ses intentions. Elle-même tra­

vailleuse bénévole aux côtés du Dr Julien 

et auteure de plusieurs 

documentaires à voca­

tion sociale, elle cher­

che dans Le ring à ouvrir 

les yeux du monde sur 

la réalité de ceux que 

l'on préfère habituel­

lement oublier, à nous 

obligera voir la réalité 

brutale d'un monde 

délaissé. L'ambition est 

bien sûr noble, et juste, 

mais c'est également elle qui fait hésiter le 

fi lm. Flirtant avec une tentation documen­

taire omniprésente, il en oublie de déve­

lopper ses assises scénaristiques (des per­

sonnages secondaires bâclés aux enjeux 

dramatiques maladroitement établis). II 

en oublie parfois qu'il est aussi une fiction. 

Cette hésitation structurelle n'est pourtant 

pas le moindre défaut du Ring. 

Car ce sont surtout les images grises et 

chaotiques de Philippe Lavalette (le père 

de la cinéaste) ainsi que les cadrages heur­

tés, tremblants qui font tomber le film 

dans le piège du sensationnalisme déplai­

sant. Images crues, choc et redondances 

font parfois même oublier la vraie décou­

verte du film : le jeune Maxime Desjardins-

Tremblay, déjà vu dans le documentaire de 

Carole Laganière, Vues de l'Est, incroyable 

de force et de naturel et dans les yeux som­

bres duquel se lit déjà un avenir de comé­

dien très prometteur. - He len Faradj i 

Québec, 2007. Ré. : Anaïs Barbeau-Lavalette. Scé. : 
Renée Beaulieu. Ph. : Philippe Lavalette. Mont. : Carina 
Baccanale. Int. : Maxime Desjardins-Tremblay, Maxime 
Dumontier, Julianne Côté, Jason Roy Léveillée, Jean-
François Casabonne, Stéphane Demers, Suzanne Lemoine, 
René-Daniel Dubois. 90 min. Couleur. Dist. : Christal Films. 
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dessin également. Tourné entièrement en 

noir et blanc, excepté quelques minutes 

d'ouverture et de conclusion, Persepolis 

respecte à la lettre le style de la bande 

dessinée, fai t de dessins naïfs et expres­

sionnistes, empreints d'un « réalisme sty­

lisé » comme l 'appel lent Satrapi et son 

scénariste-réalisateur Vincent Paronnaud. 

L'humil i té qui inspire ces traits, leursin-

cérité aussi, en ces heures de débauches 

stylistiques et d'effets spéciaux, ajoutent 

certainement à la profondeur de l'œu­

vre. 

Mais l'humour le plus essentiel est celui 

du récit lui-même. Portée par l'énergie des 

voix de Danielle Darrieux, de Catherine 

Deneuve et de Chiara Mastroianni, lignée 

cinématographique s'il en est, ironique 

avec élégance et ne laissant aucune pointe 

d'amertume affleurer, cette vive drôlerie 

contamine chaque plan, chaque image du 

fi lm avec une force frondeuse irrésistible. 

Du foulard que la jeune Marjane devra 

porter à compter de 1980 aux nihilistes 

punks qu'elle fréquente lors de son séjour 

en Autriche, du marché noir où elle peut 

acheter des cassettes de Michael Jackson 

à la dépression qu'elle soigne à coups de 

cours d'aérobie et de psychanalyse, toute 

sa vie n'est que prétexte à remarques 

malicieuses et observations ludiques sans 

jamais diminuer la gravité de ce qui est 

dépeint. La maxime se vérifie : le rire est 

bel et bien la politesse du désespoir. 

Peut-être faut-il voir d'ailleurs dans cet 

humour, qui pourtant n'a de cible que la 

bêtise humaine universelle et ne dénigre 

jamais son pays, la source de la colère de 

l'Iran contre l'auteur. Face à la critique, 

le pays accusa en effet Satrapi, ainsi que 

les organisateurs du Festival de Cannes 

où il a été présenté, d'«islamophobie». 

Pour seule et intelligente réponse, le fes­

tival accorda au f i lm un Prix du jury plus 

que mérité. 

Peut-être Marjane Satrapi ne rêve-t­

elle plus de devenir prophète aujourd'hui. 

Son fi lm annonce néanmoins la naissance 

d'une auteure que l'on suivra les yeux fer­

més dans ses prochaines aventures. ^ î 

France, 2007. Ré. : Marjane Satrapi et Vincent Paronnaud, 
d'après la bande dessinée de Marjane Satrapi. Mont. : 
Stéphane Roche. Mus. : Olivier Bernet. Int. : Danielle 
Darrieux, Catherine Deneuve, Chiara Mastroianni, Simon 
Abkarian, Gabrielle Lopes Bénites. 95 minutes. Noir et 
blanc. Dist. : Métropole Films. 

Sortie prévue : 11 janvier 2008 

D ifficile de ne pas comparer le pre­

mier long métrage de Ben Affleck, 

Gone Baby Gone, avec Mystic River de 

Clint Eastwood : il s'agit à ce jour des deux 

seuls films adaptés de l'œuvre de Dennis 

Lehane, leur action se déroule dans le même 

quartier populaire de Boston et ils ont en 

commun d'aborder la violence envers les 

enfants. Mais alors qu'on pourrait croire que 

cet exercice ne peut que tourner à l'avan­

tage écrasant du vétéran cinéaste face au 

néophyte surmédiatisé, on est vite surpris de 

constater qu'Aff leck se tire d'affaires beau­

coup mieux que prévu. C'est que le réalisa­

teur débutant montre une belle assurance 

dans son travail avec les acteurs, dans la 

manière dont il traque les visages et dans 

la conduite du récit. Mieux encore, Affleck 

s'autorise l'audace d'une conception sonore 

sophistiquée qui surprend agréablement à 

plusieurs moments du film. Bref, Gone Baby 

Gone, dont l'intrigue repose sur la dispari­

t ion d'une fi l lette, est l'occasion de célé­

brer la naissance d'un nouveau cinéaste. 

Gone Baby Gone de Ben Affleck 

Tout au plus peut-on lui reprocher d'avoir 

traité avec légèreté ses deux personnages 

principaux, les privés Patrick Kenzie et Angie 

Gennaro, qui paraissent d'abord trop jeunes 

et naïfs pour être vraiment crédibles. Si le 

personnage masculin, interprété par Casey 

Affleck (jeune frère du réalisateur) prend 

du relief à mesure que le film avance, on ne 

peut en dire autant du personnage féminin, 

interprété par Michelle Monaghan, laissé 

pour compte par les choix du cinéaste. Ainsi 

handicapé dans son cœur même, le f i lm 

existe malgré tout grâce à l'intelligence de 

sa proposition dramatique et à la solidité 

d'un arrière-plan social qui prend forme au 

moyen de plusieurs personnages secondai­

res esquissés d'une main sûre. Ainsi, Gone 

Baby Gone est un fi lm dont la trame, de 

prime abord plutôt simple, se complexi-

f ie de retournement en retournement 

de façon à placer le spectateur face à un 

véritable dilemme moral. II s'agit là d'une 

démarche ambitieuse qu'Affleck emprunte 

avec rigueur et savoir-faire, sans succomber 

à la tentation de l'esbroufe. Voilà qui est 

déjà beaucoup et qui donne envie de voir 

la suite. - Ma rce l Jean 

États-Unis, 2007. Ré. : Ben Affleck. Scé. : Ben Affleck, Aaron 
Stockard, d'après le roman de Dennis Lehane. Ph. : John 
Toll. Son : Alan Rankin, Mark P. Stoeckinger. Int. : Casey 
Affleck, Michelle Monaghan, Ed Harris, Morgan Freeman, 
Amy Ryan, Amy Madigan, John Ashton, Titus Welliver. 
114 minutes. Dist. : Miramax. 
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Le scaphandre et le papillon 

i 

f e scaphandre et le papillon s'inspire 

_L du récit autobiographique du journa­

liste Jean-Dominique Beauby qui, devenu 

complètement paralysé à la suite d'un acci­

dent cardiovasculaire, en fut réduit à com­

muniquer avec sa seule paupière gauche. 

Julian Schnabel (Before Night Falls), qui est 

aussi peintre, a tenu à relever ce double défi : 

rendre compte de ce drame humain et de la 

part de création qu'il implique dans ce livre-

témoignage dont le film est l'adaptation. 

Se posait dès lors la question : comment 

donner vie à un récit dont le personnage 

principal est rivé à un lit 

d'hôpital ou à un fauteuil 

et qui dicte chaque lettre 

de son manuscrit par un 

clignement de paupière? 

Par ailleurs, on comprend 

que la qualité de vie et le 

pouvoir de communiquer 

du personnage ne tien­

nent plus qu'à la qualité de 

son regard sur le monde, 

regard forcément renou­

velé conditionnant aussi 

bien sa mémoire que son 

imaginaire qui lui sert de 

refuge et dans lequel il retrouve miraculeu­

sement l'usage de ses membres. 

Julian Schnabel qui, par souci d'authen­

ticité, a tenu à tourner ce fi lm en France 

avec des acteurs francophones, dont Marie-

Josée Croze en orthophoniste dévouée et 

Emmanuelle Seigner qui illuminent l'uni­

vers de Mathieu Amalric, correct sans plus 

dans ce rôle de composition ingrat, s'ef­

force à traduire en images cet univers 

dans lequel le regard devient la voix et 

qui en apparence relève d'un autre mode 

de pensée. Mais, au moyen de divers pro­

cédés visant à restituer l'équivalent sen­

soriel de la maladie par le recours à la 

vision subjective et la trituration du sup­

port vidéo, ou à illustrer le passé et l'ima­

ginaire du tétraplégique par la multiplica­

tion des flash-back, Julian Schnabel f init 

par se prendre au piège de la joliesse qui 

contraste avec la gravité de son sujet. Du 

coup, il laisse peu de place aux personna­

ges qui ne sont qu'esquissés. Gratifié du 

Prix de la mise en scène à Cannes, ce fi lm 

qui n'est pas dépourvu d'humour ménage 

néanmoins quelques moments d'émotion 

intense, comme la réaction de l'orthopho­

niste au désir de mourir de son patient ou le 

coup de téléphone du père à son fils, mais 

il ne peut faire oublier l'œuvre puissante 

et rigoureuse d'Alejandro Amenabar, La 

mer intérieure (2004), portant sur un sujet 

analogue, qui abordait la question du sui­

cide assisté. - G i l les M a r s o l a i s 

France, 2007. Ré. : Julian Schnabel. Scé. : Ronald Harwood, 
d'après Jean-Dominique Beauby. Ph. : Janusz Kaminski. 
Mont. : Juliette Welfl ing. Int. : Mathieu Amalric, 
Emmanuelle Seigner, Marie-Josée Croze, Annie Consigny, 
Patrick Chesnais, Niels Arestrup. 112 minutes. Couleur. 
Dist. : Alliance Vivafilm. 

Sortie prévue : 25 décembre 2007 

Jouer Ponette de Jean 

T ous ceux qui ont vu le très beau film 

de Jacques Doillon, Ponette (1996), 

se souviennent certainement avec émo­

tion de l'extraordinaire performance de 

Victoire Thivisol, l'actrice de quatre ans qui y 

incarnait une petite fille confrontée à la mort 

de sa mère. Dans un geste à la fois surprenant 

et audacieux, le jury du Festival de Venise 

lui avait d'ailleurs remis cette année-là son 

prix d'interprétation féminine. Dans le cadre 

d'une maîtrise en cinéma qu'elle a complétée 

dans une université parisienne, la cinéaste 

québécoise Jeanne Crépeau s'est intéressée 

au jeu de la jeune actrice, et le résultat se 

présente sous la forme d'un mémoire-créa­

tion intelligent et original, Jouer Ponette. 

Composé presque exclusivement au moyen 

des images vidéo tournées en continu sur 

le plateau de Ponette, le documentaire s'in­

téresse au jeu et à la direction d'acteurs en 

présentant, d'une part, les essais et 

erreurs des jeunes protagonistes, les 

efforts du réalisateur pour orienter 

leur jeu, les doutes, les hésitations, les 

reprises, les moments de grâce aussi 

qui viennent la plupart du temps 

après une somme d'efforts considéra­

ble et, d'autre part, les interventions 

de la réalisatrice, mis à part bien sûr 

la sélection des scènes - ce qui repré­

sente en soi un travail assez colossal -, 

s'en tiennent à de brefs commentaires 

en surtitre, qui accompagnent, expli­

quent, précisent, tentent d'éclairer ce qui se 

passe sous nos yeux. Le dispositif mis en place 

par Jeanne Crépeau - d'une sobriété totale, 

à la limite de la sécheresse - , s'il séduit et fas­

cine dans un premier temps grâce en outre 

au charme de la petite Victoire, devient tou­

tefois à la longue un peu répétitif; la présen­

tation des différentes séquences se faisant 

sur le mode cumulatif davantage qu'argu-

mentatif, on a parfois l'impression de tour­

ner en rond. - Pierre Ba r re t t e 

Québec, 2007. Ré. et mont. : Jeanne Crépeau. 90 minutes. 

Sortie prévue : début février 2008 
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L e bonheur d'Emma, deuxième film 
après Mon frère, ce vampire (2001) de 

Sven Taddicken, a fait un tabac dans son pays 
d'origine en plus de recueillir quelques prix 
dans des festival, dont le Prix du public au 
dernier Festival international du film en 
Abitibi-Témiscamingue. On n'a pas manqué 
de souligner qu'il était une autre preuve 
de la revitalisation du cinéma allemand, 
remarquée depuis quelques années, mais 
le plus souvent traduite dans la presse en 
termes d'audience et de box-office plutôt 
que de qualité et de renouveau. Intérêt 
donc pour un cinéma qui a été depuis la 
fin des années 1980 en catatonie et qui 
ne se dément pas non plus à l'extérieur 
du pays, comme l'ont prouvé les succès de 
Goodbye, Lénine et La vie des autres. 
Le film a aussi reçu la bénédiction de toute 
la presse, qui a transformé une histoire 
de cochons et d'amour en chef-d'œuvre 
de tragicomédie. Pourtant, ce n'est qu'un 
simple mélodrame, conventionnel, aux 
propos plus que gentils, très New Age, 
presque religieux, assurément mystifica­
teurs. L'ensemble est assez rusé en don­
nant une impression d'honnêteté et de 
modestie au premier abord, et on peut se 
laisser ballotter, j'imagine, sans trop rous­
péter entre humour et drame, bercé par 

la mélodie romantique qui s'y profile, car 
on sait bien que tout finira en une leçon 
de paix et de sérénité, la boucle étant 
bouclée sur la mort réconciliatrice - et 
annoncée dès le début. 
Le film est construit au cordeau, allant 
d'un rebondissement à l'autre, sautant 
du polar à l'absurde, passant de la des­
cription sociale au conte à l'eau de rose 
pour unir à la fin dans la bienveillance 
deux êtres qui auront eu le temps de se 
connaître et d'apprendre à s'aimer malgré 
leurs différences (elle, fermière solitaire, 
lui, employé d'un concessionnaire littéra­
lement parachuté dans la ferme d'Emma). 
Pour que tout tienne bien en place, il faut 
ainsi des personnages principaux oppo­
sés comme Emma et Max, sans oublier des 
personnages secondaires pittoresques qui 
les mettent en valeur, la cocasserie, on le 
sait, n'est jamais méchante et elle permet 
de passer en douce les pires clichés. Tout 
ici doit reposer sur l'observation, poussée 
parfois jusqu'à la caricature, de person­
nages qui doivent attirer la sympathie 
malgré (ou à cause de) leurs caractères 
brusques et leurs sentiments frustes. Un 
bled éloigné ressemble inévitablement à 
un bourg de cul-terreux - qu'on ne peut, 
naturellement, ni mépriser ni blâmer. Et 

une histoire d'amour, dans laquelle l'ab­
négation rime avec le charme vieillot de 
la campagne (ça pue et c'est sale), doit 
nécessairement toucher. 
Le bonheur d'Emma est la nième version 
d'Adam et Eve de retour aujourd'hui au 
paradis originel qu'est la campagne, car, 
on le sait, la ville n'est que le creuset de la 
solitude, de l'individualité et de la déses­
pérance. C'est le hic : le portrait social est 
renvoyé aux oubliettes pour nous faire 
croire coûte que coûte au bonheur intem­
porel d'Emma, dont le sens moral s'avère 
court et creux. Comme ce film aux enjeux 
désincarnés et inutiles. - André Roy 

Allemagne, 2006. Ré. : Sven Taddicken. Scé. : Claudia 
Schreiber, Ruth Toma. Ph. : Daniela Knapp. Int. : Jôrdis 
Trieble, Jùrgen Vogel, Hinnek Schônemann, Martin Feifel, 
Karin Neuhàuser. 99 minutes. Dist. : K-Films Amérique. 
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