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JEUX DE LA XXIe OLYMPIADE • 
Après l'éblouissant Dieux du stade de 
Leni Riefenstahl sur les jeux de Berlin 
(1936), après l'agréable Tokyo Olym
piades de Kon Ichikawa (1965) et les 

Visions of Eight sur les jeux de Munich (1973), 
que pouvait apporter de neuf le Canada pour les 
Jeux Olympiques de Montréal ? Plutôt que de 
chercher à épater le public, le Canada n'avait 
qu'à s'affirmer ce qu'il est. Or par quoi s'est ca
ractérisé le cinéma canadien ? Par quoi s'est-il 
fait connaître à travers le monde ? En un mot : 
quelle est (ou quelle fut) son originalité ? Le 
Candid Eye ou le cinéma direct. Eh bien l c'est 
le parti raisonnable qu'a pris Jean-Claude La
brecque pour réaliser les Jeux de la XXIe Olym
piade. Pour cela, il fallait renoncer au 35mm et 
adopter le 16mm qui permet de "chasser" plus 
facilement. De plus, il fallait bien diviser le tra
vail, s'entourer de cameramen chevronnés, dé
terminer les disciplines à privilégier, les athlètes 
à suivre et les scènes à tourner. Sans négliger 
tous les imprévus qui font toute la saveur du 
cinéma direct. Evidemment, il ne fallait pas lési
ner sur les heures de tournage. Plus les prises 
seraient abondantes, plus les chances seraient 
nombreuses de saisir le naturel et de surprendre 
l'inédit. Bref, plutôt que de fournir un film spec
taculaire — déjà bien réalisé dans le passe — 
Jean-Claude Labrecque voulait s'en tenir à 
"hauteur d'homme". Qu'est-ce à dire sinon de se 
montrer attentif à toutes les phases préparatoires 
à la grande finale ? Ainsi suivre les athlètes dans 
leur entraînement, les observer dans leurs réac
tions spontanées, enregistrer leurs efforts, leurs 
succès, leurs échecs, les capter dans l'euphorie 
du triomphe comme dans la détresse de l'insuc
cès. Et non seulement les athlètes mais aussi 
la foule trépignante, anxieuse, délirante, déçue, 
enthousiaste, selon que le vainqueur ou le vaincu 
est de son bord. Donc rien de ce qui est humain 
ne pouvait laisser le réalisateur indifférent. C'est 
le défi que s'était donné Jean-Claude Labrecque 
et ses équipes de tournage. 

Le cinéma direct a le don d'humaniser, de 
voir l'homme dans ses gestes les plus simples 
comme les plus surprenants. Mais justement ce 
n'est pas le spectaculaire qui intéressait Jean-

Claude Labrecque. Avant d'atteindre les heures 
olympiques, que d'efforts fournis, que de gestes 
répétés, améliorés, par ceux qui se préparaient 
à la grande compétition. L'attention de l'auteur 
allait, donc aux hommes et aux femmes qui, à 
force d'entraînement, de réflexions, de renouvelle
ment essayaient de se vaincre eux-mêmes pour 
mieux s'affirmer. C'est pourquoi nous avons droit 
à toutes sortes de séquences qui peuvent sem
bler vaines, fastidieuses, répétitives mais qui nous 
en apprennent long sur l'interminable apprentis
sage de ces élus des Olympiques. Les séquences 
consacrées au pentathlon en sont un exemple 
probant. Les cavaliers sont là, se consultent, 
s'élancent, se reprennent. Ainsi le spectateur 
n'est pas placé uniquement devant des héros d'un 
jour; il assiste en témoin au calcul qui permet 
à chacun de tenter sa chance. C'est cela qui fait 
tout l'intérêt de ce film; ce regard attentif sur 
les moindres gestes, sur les plus banals regards, 
sur les plus significatifs soupirs et qui en disent 
long sur l'attitude des concurrents comme d'ail
leurs du public. Camera fureteuse mais combien 
révélatrice. C'est pourquoi ce film est l'anti-Leni 
Riefenstahl. Il ne magnifie pas. Il n'exalte pas. 
Mais il montre la peine de l'homme qui lutte 
contre lui-même pour se dépasser. A la puis
sance, à la gloire, à la magie, il substitue la 
sueur, la fatigue, l'épuissement. Et soudain la fée 
Nadia vient donner toute la légèreté des mouve
ments qui ne relèvent plus de l'effort mais de la 
grâce souveraine. Miracle d'un moment sur le
quel d'ailleurs les cinéastes n'insistent pas. 

Ce neuvième film olympique est une admi
rable leçon pour tous ceux qui s'intéressent aux 
différentes disciplines des Jeux. C'est en somme, 
derrière l'écran que nous place l'auteur puisqu'il 
nous présente le cheminement de ceux qui vont 
affronter le grand public dans des tentatives 
réussies ou ratées. Et puis les preneurs de son 
nous livrent les ambitions comme les déceptions 
combien significatives de ceux qui se croient 
pendant quelques heures les dieux du stade. Mais 
pour Jean-Claude Labrecque les dieux du stade 
sont des hommes, humains, trop humains. C'est 
la grande découverte de ce film sur les Jeux 
de la XXIe Olympiade. Il faut l'en féliciter chau
dement. 

Léo Bonnevi l le 
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GÉNÉRIQUE - Réalisation : Jean-Claude Labrec
que — Images : Jean Beaudin, Marcel Carrière, 
Georges Dufaux — Montage : Werner Nold — 
Musique: André Gagnon — Narration, texte et 
lecture : Georges Seltzer — Origine : Canada — 
1977 — 120 minutes. 

| ' A N G E ET L A F E M M E • L'Ange et la 
femme nous a pris par surprise. On 

M j ^ l attendait Exit. Voilà que Gilles Carie 
L- nous a envoyé son ange pour préparer 

la sortie d'Exit. Dans la logique de tout 
bon ange qui se respecte, son film nous est arrivé 
sans avertissement. Confectionné dans le plus 
grand secret avec une équipe et des moyens ré
duits, le film semble tout droit sorti des ténèbres 
qui délaissent la couleur au profit du blanc et du 
noir. Beaucoup de noir pour célébrer l'emprise 
de la mort qui menace chaque instant de nos 
vies. Chercher un sens à la mort, c'est une façon 
de chercher un sens à la vie. S'agit-il d'un film 
pour esthètes en mal de complications méta
physiques ? Un film trop ambitieux qui masque
rait mal une vacuité certaine au niveau de l'ins
piration ? Non. Il y a juste ce qu'il faut de 
mystère, d'onirisme et de situations fantasques 
pour intéresser ou agacer jusqu'à la fin. Au lieu 
d'ambition, il faudrait parler d'ambiguïtés volon
tairement entretenues qui voudraient déboucher 
sur des ambivalences. C'est du cinéma en pleine 
liberté qui se soucie peu d'une logique toute 
cartésienne. Et pourtant, l'histoire s'avère si sim
ple qu'elle peut se résumer en une phrase. Un 
ange kidnappe le corps troué de balles d'une 
jeune femme dont il tombe amoureux, après lui 
avoir donné le souffle de la vie. 

Mon propos ici visera surtout à jeter un peu 
de lumière subjective sur L'Ange et la femme qui 
ne m'apparaît pas du tout comme un film mar
ginal dans l'oeuvre de Gilles Carie. 

On pourrait penser à première vue que L'Ange 
et la femme se présente comme une parenthèse 
dans l'oeuvre de Carie. Quand on se donne la 
peine de faire une lecture à un second degré de 
la majorité de ses films précédents, on s'aperçoit 
que le thème de l'ange accolé à celui de la fem
me n'arrive pas comme un cheveu sur la soupe, 
mais traverse plusieurs films. Avec L'Ange et la 

femme, Carie aborde de front un thème qui lui 
semble cher comme pour exorciser une fois pour 
toutes ses phantasmes, ses obsessions, ses rêves 
d'adolescents, sa fascination pour la femme ai
mée, aussi idéalisée que désirable. Tout ceci 
à l'ombre des ténèbres, comme si le réalisateur 
voulait dérober à la faveur de la nuit cette lueur 
d'espoir et de vie qui se cache dans la femme 
face à la mort lente d'une société endormie dans 
les bras des hommes. L'homme qui se donne 
toujours le beau rôle, ne serait-il pas un ange de 
malheur face à la femme capable de libération, 
de dénonciations et d'inventions avant d'affronter 
la mort ? 

Sans vouloir passer au peigne fin les "che
veux d'anges" qui flottent dans l'univers filmique 
de Gilles Carie, je m'arrêterai un tantinet à trois 
de ses films précédents. Avez-vous oublié, dans 
Les Mâles, l'énigmatique Rita Sauvage qui dis
paraissait aussi étrangement qu'elle s'en était 
venue ? Elle semblait n'être arrivée là que pour 
faire un trait d'union entre les deux hommes dont 
la solitude en forêt vierge pesait lourd sur leurs 
mâles épaules. Ce mirage d'ange leur montrait à 
prier, mais aussi se donnait à eux dans un con
tact physique sans équivoque. C'était un ange 
de paix. Dans La Vraie Nature de Bernadette, 
l'héroïne elle-même s'affirme comme un ange de 
bienfaisance. Avec La Tête de Normande Saint-
Onge, on est confronté à une sorte d'ange qui 
pousse le dévouement jusqu'à en perdre la tête. 
Tous ces anges sont très incarnés. Ils font 
l'amour. Ils font même des miracles, quand ils ne 
s'entourent pas de magiciens. On croit nager ou 
voler en pleine ambiguïté. Il en est ainsi dans 
L'Ange et la femme. Le titre est on ne peut plus 
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explicite. Avec cette différence près que notre 
ange est incarné ici par un homme qui montre ses 
exploits sexuels d'une façon réaliste. Audace 
d'autant plus étonnante qu'on lui connaît le pou
voir de faire l'amour à distance. Ce mélange de 
surnaturel et de charnel n'est pas fait pour aider 
le spectateur à décoder un film qui semble pren
dre un malin plaisir à dérouter ceux qui cherchent 
à comprendre des situations claires. C'est sans 
doute ce qui explique la mine déconfite de plu
sieurs carlophiles qui ne savent plus sur quel 
pied danser face à cette histoire en apparence 
toute simple. Quant à moi, j 'ai essayé de prendre 
le film au sérieux dans la mesure du possible, 
en tenant compte de la dose d'humour qui imprè
gne plusieurs séquences (la rencontre de Gabriel 
avec ses parents, l'ange qui fait l'amour à dis
tance, le monologue en anglais par Steven Lack 
sur le sexe dans le métro). Pourquoi avoir peur ? 
L'Ange et la femme déborde de signes et de 
symboles qui se jettent dans tous les sens com
me des balles perdues qui semblent vouloir attein
dre une cible unique. En fait, le film suggère 
beaucoup plus qu'il ne montre. Dommage que 
plusieurs se soient collés aux seules images réa
listes. Gilles Carie nous offre des clefs pour 
ouvrir les portes de son film, quand il se donne 
la peine de nous montrer dans l'escalier un livre 
de Jung : "L'Homme et ses symboles". 

Notre ange a le pouvoir de redonner la vie. 
La femme semble avoir reçu le pouvoir de brû
ler, de détruire (son regard peut mettre le feu 
aux arbres), mais aussi d'éveiller l'homme à 
l'amour et au sens de la justice (elle pleure sur 
le Chili et dénonce le manque d'humanité de 
notre architecture moderne). En passant, on peut 
regretter le cliché de l'oeil qui émet des rayons 
dévastateurs. Mais, ce n'est pas bien grave. La 
femme sent d'une façon viscérale que la peur 
d'aimer et d'être aimé paralyse les élans a la 
base de toute évolution. Une sorte d'agressivité 
s'éveille en elle au fur et à mesure qu'elle retrou
ve la mémoire de désirs trop longtemps refoulés. 
Elle trouvera la force d'aller à nouveau au devant 
de sa mort. D'une façon plus lucide. Elle échap
pera au conservatisme de l'homme qui voudrait 
la retenir prisonnière en l'installant dans une 
sorte de dépendance dont elle sait apprécier les 
avantages. Il pousse la suffisance jusqu'à lui dire 
qu'elle est libre de partir, puisqu'il sait qu'elle 
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ne le voudra plus. 

Le montage du film pourrait nous laisser croi
re qu'entre les deux morts de Fabienne, il y au
rait comme un flash-back. Mais rien n'indique 
clairement ce procédé. D'ailleurs, la facture du 
film se refuse à nous tracer une ligne de démar
cation très nette entre le rêve et la réalité. Peu 
importe que cette résurrection soit rêvée ou non. 
Ne peut-on pas rêver sa mort pour vivre plus 
intensément sa vie ? D'aucuns ne vivent-il pas 
comme s'ils étaient déjà morts, sans la moindre 
conscience de tout ce qui se passe autour d'eux ? 
Au début du film, Fabienne vit comme si elle était 
morte. Une simple vie végétative. Repliée sur 
elle-même, elle donne l'impression d'avoir tout 
oublié. Elle se fiche de tout, tout en se deman
dant ce qu'elle fait dans cette maison au milieu 
de natures mortes. C'est l'amour qui éveille sa 
conscience, sans oublier la musique. Elle com
mence à se souvenir. La mémoire, c'est un cer
veau qui enregistre, mais c'est aussi la semence 
du désir, au dire de l'ange. La femme, objet de 
désir, ne serait-elle pas toute la mémoire de l'hu
manité ? Si seulement l'humanité la laissait se 
souvenir, de quelle vitalité elle pourrait faire 
montre ! 

On connaît l'art de Gilles Carie qui sait in
tégrer nos paysages et nos saisons à l'univers 
intérieur qui habite ses personnages, sans jamais 
donner dans le pittoresque pour le pittoresque. 
Le paysage fait corps avec certains personnages. 
Pensons à l'automne dans Les Mâles. C'est peut-
être ce qui nous rend certains personnages si 
attachants, malgré leurs allures abstraites de 
symbo.es ambulants. Cette dernière constatation 
vaut surtout pour les hommes qui se contentent 
d'une psychologie sommaire dans les films de 
Gilles Carie, tandis que les femmes jouissent d'une 
psychologie plus fouillée. Dans L'Ange et la fem
me, le même phénomène se produit. On sait 
peu de choses sur Gabriel qui vit retiré dans une 
campagne déserte, comme pour mieux s'intéres
ser à la vie. Il s'adonne à la magie, à la recher
che biologique et à la musique. Il redonne vie 
à une colombe empaillée. Il reçoit chez lui ses 
parents qui sont déjà morts et qui n'ont pas besoin 
de parler pour communiquer. A Fabienne, il sem
ble être venu porter le message subversif de 
l'amour qui réveille une conscience endormie. Il 
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est d'abord fasciné par cette créature de rêve qu'il 
respecte en prenant ses distances, pour enfin 
succomber à la tentation de la posséder. Sans 
aller jusqu'à l'engrosser. On n'a plus les anges 
qu'on avait I Qui veut faire l'ange fait la bête I 
A la fin, il disparaît sans plus d'explication. Ce 
personnage-prétexte semble n'avoir de sens que 
dans la mesure où il nous révèle la densité hu
maine de la femme. La première mort symboli
serait le lavage d'une conscience endormie qui 
se réveille peu à peu quand la mémoire sème les 
désirs enregistrés par le cerveau. C'est un nou
veau départ. Toute cette méditation sur la vie et 
la mort gît dans un environnement de natures 
mortes, d'animaux empaillés et de neige envahis
sante. C'est "l'hiver de force" qui oblige les gens 
à se terrer dans leurs demeures comme des ani
maux, malades de solitude. Froidure. Isolement. 
Longue pause de la nature qui invite à l'engour
dissement des sens et des cerveaux. L'hiver, ce 
point d'orgue d'une longueur interminable, par 
la même occasion, sécrète un besoin apparem
ment contradictoire : le désir de s'approcher des 
autres pour combattre cette paralysie par l'éma
nation d'une chaleur qui sourd des êtres gravitant 
autour de sa petite planète. On est toujours le 
centre de gravité de quelqu'un. Encore faut-il 
émettre des signaux pour que l'autre puisse vibrer 
sur une même longueur d'onde. Cet autre (l'ange 
qui sommeille en chacun de nous) pourra nous 
aider à révéler aux autres ces signaux endormis. 

Une chose est certaine — et sur ce point, 
il n'y a pas d'ambiguïté — c'est que L'Ange et la 
femme se veut un hommage à une actrice talen
tueuse, admirée par le réalisateur. On pense aux 
actrices de Bergman. Carie ne recule devant au
cun détail pour nous prouver que le talent de 
Carole Laure transcende son étrange beauté. Il 
invite Carole Laure à afficher toutes ses possibi
lités : elle danse, chante et peut même jouer du 
piano. Elle joue sur le clavier de tous les senti
ments qui vont de l'étonnement enfantin jusqu'aux 
troubles qui bouleversent profondément une cons
cience qui écarquille les yeux. Elle se donne 
corps et âme — certains diront à corps perdu — 
à un rôle qui engage toute sa personne. Pour 
peu qu'on soit sensible à tant de charme étalé, 
tout ceci dégage une admiration de la part du 
spectateur qui se surprend à dire qu'elle sait 
tout faire, cette femme-orchestre. Oui. Il n'y en 
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a que pour les beaux yeux de Carole Laure, sans 
oublier toute la superficie qui les entoure de près 
et de loin. On en oublie l'ange comme pour 
mieux contempler la femme. Ceci semble telle
ment concerté qu'on pourrait ne voir qu'un seul 
personnage réel dans le film : la femme. Les 
autres ne serviraient que de faire-valoir. A la 
limite, je serais tenté d'interpréter le rôle de 
l'ange comme un symbole de ce qu'il y a de 
force vitale et créatrice chez la femme. L'ange 
représenterait un côté de la médaille : ce qu'il 
y a de meilleur en elle. L'autre côté nous mon
trerait ce qu'on peut trouver d'agressivement des
tructeur dans cette même force de la nature. 

Il y a des gens qui se refusent à approfondir ce 
genre de film, parce qu'ils n'y voient qu'insigni
fiance et vide. On pourrait leur reprocher de 
faire de la projection en charroyant leur propre 
vacuité au niveau de la compréhension dans le 
carrosse d'un réalisateur. Il se peut aussi que 
la peur du vide, face à un réalisateur que j 'ad
mire, m'ait poussé à meubler avec mes propres 
phantasmes un appartement trop pauvrement ha
bité. Qui a raison ? Seul l'avenir nous le dira. 

Janick Beaulieu 

GÉNÉRIQUE - Réalisation : Gilles Carie — Scé
nario : Gilles Carie — Images : François Protat 
— Musique : Lewis Furey — Interprétation : Ca
role Laure (Fabienne, la femme), Lewis Furey 
(Gabriel, l'ange), Jean Comtois (le chef des gang
sters), J.-Léo Gagnon (le père de Gabriel), Jeanne 
Gagnon (la mère de Gabriel), Steven Lack (un 
invité) — Origine : Canada — 1977 — 87 minutes. 

j j ï A PETITE FILLE AU BOUT DU 
C H E M I N • Commencer par dire que 

\\Jkataal] c'est une co-production franco-cana
dienne pourrait peut-être relever un tan
tinet cette Petite Fille et nous faire 

nous imaginer que son bout du chemin n'est 
pas exactement un parfait cul-de-sac. Mais si 
l'on essaie cependant de juger objectivement le 
film de Nicolas Gessner, sans clignement d'yeux 
du côté de sa nationalité, ni indulgence de prin
cipe, on peut considérer tout simplement qu'il 
s'agit d'un film médiocre, désuet, qui repose 
presque entièrement sur une situation de base 
des plus intéressantes certes, mais développée 
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avec une maladresse d'enfant devant un nouveau 
jouet. 

Mais attention, dire que La petite Fille au bout 
du chemin est un ratage complet serait commettre 
une nouvelle injustice. Car ratage il y aurait sans 
Jodie Foster qui, sur ses jeunes épaules d'ado
lescente, porte le lourd fardeau qui consiste à 
permettre à un film mal réalisé de soulever quand 
même un certain intérêt. 

Apparemment, la petite Rynn Jacobs vit avec 
son père dans une demeure au fond des bois. 
Les visiteurs qui se succèdent s'étonnent tous 
de l'absence quasi permanente de ce père, poète 
et écrivain, mais Rynn les rassure calmement : 
il se repose, ou bien il ne veut pas être dérangé 
quand il écrit, ou alors il est en ville pour 
quelques jours afin de rencontrer son éditeur. 
Enfin, aucun d'entre eux ne semble dupe. Le 
spectateur non plus. Et l'intérêt du film perd 
déjà un point. 

L'indépendance de la "petite fi l le" constitue 
une énigme qu'une voisine aux mouvements in
quisiteurs est bien décidée à résoudre. Mais Rynn 
aura pourtant raison d'elle, grâce à une bienheu
reuse trappe dissimulée (sans originalité) sous 
une table dans l'entrée et qui se refermera sur 
elle plus ou moins violemment (c'est-à-dire mor
tellement). 

Mais bientôt, un jeune désaxé d'une tren
taine d'années, fils de la précédente et qui a une 
réputation de satyre, vient faire un tour, moins 
pour retrouver sa mère dont il "soupçonne" (!) 
la disparition que pour faire des avances érotico-
sournoises à notre jeune héroïne qui réussit néan
moins à l'éconduire. 

Le troisième visiteur s'appelle Mario. Il a 
seize ans et très vite, une amitié profonde le lie 
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à Rynn. Si profonde d'ailleurs que nous avons 
même droit à une scène de lit et une scène de 
bain ! Comme les sentiments n'arrivent pas d'une 
manière aussi automatique, on dote le jeune 
Mario d'un pied bot et d'une santé f rag i l e . . . 

Enfin, le policier Miglioriti, qui fait sa tour
née plus souvent qu'à son tour, déploie tolérance 
et générosité à l'égard de Rynn et de Mario 
(par ailleurs son neveu — c'est une petite vil le...), 
ce qui devrait nous faire apprécier ses entrées 
en scène; mais ces qualités morales s'estompent 
derrière un personnage de flic naïf et insipide, 
et ses apparitions ralentissent une action déjà 
sans consistance. 

Le mystère s'éclaircit petit à petit. Nos lec
teurs nous pardonneront sûrement si nous leur 
révélons que le digne Monsieur Jacobs n'était 
plus de ce monde depuis le début. N'importe qui 
l'aurait deviné dès les premières minutes. Mais 
avant sa mort (par suicide, parce qu'il se savait 
condamné), il avait initié sa fille à la vie d'adulte 
pour ne pas que les "grands" parviennent à la 
faire tomber dans les engrenages cruels de leur 
monde. C'est là un thème louable, celui des 
enfants face à un univers d'adultes qui, sans 
essayer de les comprendre, les oppriment sous 
le joug de lois et de règles bureaucratisant 
l'enfance comme un dossier à classer. Mais le 
père de Rynn lui a laissé un drôle d'héritage et 
des conseils qui puent le morbide : par exemple, 
il lui a fait don d'un petit flacon contenant de 
l'arsenic qui lui sera d'un ultime secours lorsque 
viendra le moment de se débarrasser des impor
tuns (sa mère, entre autres . . . ) . 

Si la réalisation pouvait venir arranger les 
choses, nous aurions essayé de fermer l'oeil sur 
ce sinistre scénario, mais la caméra est immo
bile, les lieux toujours les mêmes, les personna
ges entrent et sortent avec une efficacité de 
robots et sans motif apparent — bref, du film-TV, 
pire, du théâtre filmé, dans ce qu'il a de plus 
passif et de plus mort. 

Alors, que La petite Fille ne nous tienne 
pas rigueur. Si elle avait été interprétée par une 
autre que Jodie Foster et que des dollars autres 
que canadiens avaient été investis pour sa réali
sation, nous l'aurions expédiée en deux mots. 
Ou peut-être n'en aurions-nous même pas 
par lé . . . 

Maurice Élia 
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GÉNÉRIQUE - Réalisation : Nicolas Gessner — 
Scénario : Laird Koenig, d'après son roman — 
Images : René Verzler — Musique : Frédéric 
Chopin et Christian Gaubert, supervisée par Mort 
Shuman — Interprétation : Jodie Foster (Rynn 
Jacobs), Martin Sheen (Frank Hallet), Alexis Smith 
(Mme Hallet), Scott Jacoby (Mario Podesta), Mort 
Shuman (Miglioriti) — Origine : France-Canada 
— 1976 — 94 minutes. 

JULES LE MAGNIFIQUE • Comme 
son protagoniste, le réalisateur Mi
chel Moreau est un homme en mar
ge, c'est-à-dire qui ne travaille pas 
dans les circuits commerciaux habi

tuels. Spécialisé dans un cinéma pédagogique, 
il en est venu à s'intéresser aux handicapés, aux 
exclus de la société comme l'exprime le titre 
d'une série d'émissions documentaires réalisées 
pour la télévision. C'est d'ailleurs à partir de 
deux de ces émissions qu'il a étoffé la majeure 
partie de ce long métrage, son deuxième puis
qu'il vient après La Leçon des mongoliens. 
Jules le magnifique, c'est Jules Arbec qui souf
fre de paralysie cérébrale depuis l'enfance et 
qui a pourtant réussi, malgré ce handicap, à 
mener une vie indépendante et est même de
venu critique d'art. A partir de son cas, Michel 
Moreau veut attirer l'attention sur le sort fait 
aux handicapés physiques dans notre société, 
faisant de Jules un prototype en même temps 
qu'un porte-parole. L'orientation d'ensemble est 
nettement didactique et le film se divise en trois 
parties bien distinctes. D'abord on s'attache à 
décrire la maladie et ses effets à partir de plu
sieurs exemples et en s'aidant des explications 
d'un spécialiste. Les réactions habituelles des 
parents de tels infirmes sont aussi mises en lu
mière de même que la surprotection et la mise 
à part dont souffrent les malades ; plusieurs 
exemples sont ici apportés dont celui de Jules 
qui, ensuite, a droit à toute l'attention du spec
tateur pour le reste du film. La deuxième partie 
met en scène certaines difficultés rencontrés par 
Jules dans la vie courante : l'achat d'un vête
ment, une demande d'emploi, la fréquentation 
d'une piscine publique, toutes choses qui vont de 
soi pour une personne normale mais constituent 

pour lui de véritables défis. On a voulu tester 
par là l'attitude des gens devant les handicapés 
physiques et il faut avouer que la tentative 
apparaît plutôt artificielle, la présence plus 
ou moins avouée de la caméra pouvant 
influer sur la réaction de certaines person
nes mises en cause. Ce passage n'en est 
pas moins intéressant pour autant, puisqu'on y 
apprend à découvrir Jules, ses réactions habi
tuelles devant les difficultés, sa crânerie, son opti
misme et son sens de la responsabilité envers 
ceux qui souffrent du même mal que lui. Enfin, 
on pénètre dans l'intimité du personnage en une 
progression vraiment émouvante alors qu'il ré
fléchit sur ses problèmes, sur son identité. La 
force de la personnalité de Jules s'exprime alors 
avec une chaleur et un don de sympathie qui font 
oublier complètement les problèmes d'élocution 
et le malaise ressenti initialement devant son com
portement malhabile. Une barrière a été fran
chie ; Jules est devenu un ami. On ressent alors 
l'efficacité de la forme cinématographique adop
tée, celle d'une caméra-témoin évitant les fio
ritures inutiles et s'attachant à faire connaître le 
sujet d'une façon précise. Un tel document ré
pond à une vocation certaine du cinéma, celle 
de contribuer à la connaissance des autres en 
laquelle chacun doit progresser. Michel Moreau 
y travaille sans ostentation mais avec succès. 

Robert-Claude Bérubé 

GÉNÉRIQUE: Réalisation: Michel Moreau. Ima
ges: Michel Brault. Narration : Jean-Jacques 
Blanchet — Origine: Canada — 1976 — 75 minutes. 
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