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FESTIVAL DU FILM SUR L'ART 

7e Festival international du film sur l'art 

Le terme art est un mot en expansion. Se cachent sous ce vocable bien des disciplines. Le 7e Festival des films sur 
l'art y reconnaît la peinture, la sculpture, l'architecture, la gravure, le design, la muséologie, la restauration, la photographie, 
la mode, le cinéma, le théâtre, la littérature, la danse, la musique. Avouons que cela ouvre beaucoup d'avenues. La direction 
du festival a retenu quatre-vingt-quatorze films venant de dix-sept pays et conduisant à cinq grands boulevards: Carrefour 
de la création, Point de mire, Miroir de l'art, Paradis artificiels, Le Temps retrouvé. Il va sans dire que ces films n'ont pas 
tous le même intérêt. Et on peut se demander si tous étaient les bienvenus. Particulièrement le choix Helmut Newton: Frames 
from the Edge pour ouvrir le festival. Ce film d'un goût douteux nous accable pendant plus de cent minutes de nombreuses 
femmes nues photographiées platement. Cet étalage devient lassant. D'autant plus que l'auteur nous avertit que ce qui 
l'intéresse, c'est la surface et qu'il ne se préoccupe pas de ce qui se cache derrière l'image - c'est-à-dire la personnalité 
ou l'âme de quelqu'un. Cela prouve assez que le message est plutôt banal. Il y avait sans doute mieux pour un soir d'ouverture 
avec un jury en habit de gala. 

Comme les années passées, les films présentés dans trois salles obligent à des déplacements acrobatiques. Le même 
jour, il m'a fallu courir de la Cinémathèque au Musée des Beaux-arts, du Musée des Beaux-arts au Cinéma Parallèle. Ce 
n'est pas à recommander pour une bonne réception. Quoi qu'il en soit, il faut reconnaître que le festival a convoqué de 
nombreux spectateurs qui ont suivi la manifestation avec ferveur. On peut même avouer que sa clientèle augmente année 
après année. C'est de bon augure. 

Séquences a délégué deux de ses représentants pour couvrir quelques disciplines. Comme il n'a pas été possible de 
tout voir, ils sont allés vers ce qu'ils croyaient le plus intéressant. 

Léo Bonneville 

PEINTURE - SCULPTURE - ARCHITECTURE 
Le Repas chez Lévi 
(Alain Jaubert) France, 1987 

Passant quelques jours à Venise l'été dernier, j'ai eu l'occasion 
d'admirer de nouveau le célèbre tableau de Paul Veronese, Le Repas 
chez Lévi (1573). C'est avec un réel plaisir que j'ai suivi le film d'Alain 
Jaubert qui scrute avec un oeil attentif toutes les parties de ce chef-
d'oeuvre. Il le fait avec l'ambition de tout comprendre et de tout 
expliquer de la conception du peintre. La caméra va chercher tel détail 
que l'auteur commente avec respect de la vérité et souci de précision. 
Alors ce sont des moments de la vie de Veronese qui ressuscitent. 
Et l'on n'apprend pas sans étonnement le procès que l'Inquisition a 
fait subir à l'artiste en constestant certains éléments introduits dans 
ce tableau qui s'appelait originellement La Cène. Le personnage 
central n'est nul autre que l'image du Christ. Mais pour contourner 
la condamnation du tribunal, le maître au lieu de modifier son tableau 
a tout simplement cru plus habile d'en changer le titre. On admire avec 
quel amour de son sujet Alain Jaubert a conduit son analyse, sublimée 
par la pénétrante musique de Claudio Monteverdi. 

Matisse, voyages 
(Didier Baussy) France, 1988 

L'art de Matisse a suivi ses découvertes constantes. On sait que 
Fernand Léger a été fort influencé par les lumières qui strient le ciel 
de New York, le soir. Henri Matisse a été sensible à tous les moments 
de ses pérégrinations. On connaît son fauvisme assez cru. Petit à petit, 
l'artiste en vient à une couleur qui prend un accent confortable. C'est 

la vie à Nice qui l'inspire. Mais le ciel bleu de la Côte d'Azur cède la 
place à une froideur neutre. Il faudra la réclusion dans l'arrière-pays 
pour que la couleur garde toute sa tonalité et que la lumière apporte 
un éclat pur. Ce seront les travaux pour la chapelle de Vence. On voit 
Matisse adepte des grandes surfaces découper l'espace avec une 
innocence retrouvée. Ce film est une véritable odyssée dans l'oeuvre 
de ce peintre qui se dégage indéniablement des artistes de son temps. 
Il permet de mieux apprécier l'évolution de Matisse que l'amour de 
la couleur et la patience de la création n'ont jamais tarie. 
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Degas 
(Harry Rasky) Canada, 1988 

Trois films étaient consacrés à Edgar Degas. Degas in New 
Orleans de Gary Golman (États-Unis) rappelle le séjour de Degas en 
Louisiane et les oeuvres qu'il y a réalisées; The Inquiet Spirit — The 
Life and Works of Edgar Degas d'Ann Turner (Grande-Bretagne) 
analyse les sources de son art; Degas de Harry Rasky (Canada). Le 
film de Rasky fait écho à la rétrospective du peintre qui s'est tenue 
à Ottawa après Paris et New York. Le cinéaste ne se contente pas 
de filmer les tableaux de Degas, il nous amène dans les lieux que le 
peintre a fréquentés à Paris: hippodrome, cafés, opéra. C'est à ces 
endroits particulièrement que Degas prenait ses sujets. On peut voir 
comment le cinéaste conjugue la vie de l'artiste avec son oeuvre. C'est 
donc le mouvement que Degas essaie de saisir. Mouvement qu'il 
observe attentivement autant durant les courses de chevaux que 
pendant les pratiques des danseuses à l'opéra. Deux thèmes qui 
reviennent sans cesse dans l'oeuvre du peintre. Le film montre 
l'importance de cet impressionniste dans l'histoire de la peinture 
moderne. 

Rembrandt—Draughtsman 
(Kees van Langeraad) Pays-Bas, 1985 

On admire la peinture de Rembrandt; on connaît moins ses eaux-
fortes. Et pourtant elles sont considérables. On peut s'en rendre 
compte en visitant la maison qu'il a habitée à Amsterdam et qui est 
dédiée à son oeuvre graphique. Ce qui est révélateur, ce sont les 

' • ' . ' 

différentes épreuves qui se succèdent pour aboutir à l'oeuvre définitive. 
Il y a là, pour ainsi dire, des repentirs heureux. L'artiste ne se contente 
pas d'un projet; il faut le mener à terme. Et ce terme c'est, pour ainsi 
dire, la perfection. Mais on remarque aussi que certains dessins ne 
sont que des ébauches pour de grandes peintures. I! s'agit d'un travail 
préparatoire qui dénote le souci de Rembrandt de ne rien laisser à 
l'improviste. Le spectateur se familiarise à la technique de f eau-forte 
qui demande une précision exemplaire et un travail soigné. Le film 
permet de mieux saisir l'oeuvre gravée de cet artiste, l'un des plus 
grands du XVIIIe siècle. C'est heureux que nous puissions admirer 
cet aspect plutôt caché de ce peintre. Ainsi Kees van Langeraad nous 
fait mieux saisir l'immense talent de Rembrandt van Rjin. 

Japan: Three Generations of Avant-garde 
Architecture 
(Michael Blackwood) États-Unis, 1988 

Le Japon n'a pas fini de nous étonner. Sa prospérité économique 
ne doit pas voiler ce qui se passe dans le domaine des arts. Et ici c'est 
l'architecture qui est à l'honneur. On sait que le Japonais vit dans un 
espace restreint sur des îles. Aussi fallait-il que l'art de construire tînt 
compte à la fois de l'exiguïté du pays et de la menace constante des 
tremblements de terre. Les architectes qui ont noms Itsuko Hasegawa, 
Arata Isozaki, Toyo Ito, Tadao Ando, Kasuo Shinohara, Fumihiko Maki 
et Kenzo Tange évoquent les principes qui les guident dans la 
construction au Japon. Il va sans dire que les conceptions peuvent 
différer, mais les difficultés restent les mêmes. On peut dire qu'avec 
son film Michael Blackwood prouve que le Japon est à la fine pointe 
de l'architecture. On aurait avantage à présenter ce film à de futurs 
architectes de chez nous. Ils pourraient prendre des leçons et nous 
éviter des platitudes architecturales comme le Palais des congrès de 
Montréal. 

Roma — The Most Beautiful City in the 
World 
(Stig Andersen et Helge Semb) Norvège, 1986 

Peuton vraiment contester le titre de ce film? On peut lui préférer 
Paris ou encore Madrid ou même Vienne. Quoi qu'il en soit, c'est le 
sculpteur norvégien Joseph Grimeland qui s'est épris d'amour pour 
cette ville dont il en connaît les richesses artistiques. Il a choisi deux 
cinéastes qui l'ont accompagné pour capter l'art baroque qui a fleuri 
dans Rome au point que l'on ne peut se déplacer sans admirer quelque 
église ou quelque sculpture. Il les envoie saisir des éléments qui 
permettent de voir avec quel souci de splendeur les créateurs d'alors 
savaient élancer une coupole ou détailler un drapé. C'est en parcourant 
Rome, de Saint-Pierre à la Fontaine de Trévi, que l'on découvre cet 
art baroque qui est constamment sous nos yeux et nous convie à la 
contemplation. Le sculpteur norvégien y va de ses commentaires qui 
nous renseignent sur l'audace des architectes de l'époque et sur le 
souci des artistes d'établir l'harmonie. Ce voyage à travers la ville 
éternelle est un rafraîchissement pour la vue et une symphonie pour 
l'esprit. 

Des pierres et des mouches: Richard 
Long au Sahara 
(Philip Haas) Grande-Bretagne, 1988 

De l'art provisoire ou fugitif. L'artiste Richard Long marche dans 
le désert et s'applique à composer des figures, soit avec un pied qui 
glisse dans le sable en traçant des cercles concentriques, soit en 
déplaçant des pierres pour former des corridors. Cet « exercice » 
avance lentement - sans reprises - possédant sans doute une 
certaine valeur symbolique. Ce lent travail des pieds et des mains est 
soumis aux caprices du vent ou à ceux des passants. La caméra ne 
fait que suivre les mouvements de cet artiste du Land Art. Et, dans 
le silence le plus complet, des lignes vivent fragilement. Vraiment de 
l'art provisoire ou fugitif. 

Léo Bonneville 
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THEATRE • DANSE • MUSIQUE 

Tro is pe rsonnages e n q u ê t e d 'un t h é â t r e 
(Khaltoum Bornaz) Tunisie, 1988 

Cette année, un seul film sur le sujet, et fort intéressant: tout 
d'abord parce que j'ai découvert un pan occulté (ou peu connu) de 
l'histoire du théâtre français à l'étranger, et ensuite parce que cette 
histoire se concentre sur un bâtiment d'une importance historique. Il 
s'agit du Théâtre municipal de la ville de Tunis (la Tunisie a toujours 
été la plus cultivée et la plus française des anciennes colonies) qui, 
au cours de son histoire, a connu bien des hauts et des bas, autant 
dans son histoire physique — le bâtiment actuel est plus ou moins 
délabré - que dans son exploitation. Autrefois réservé à une élite de 
langue française, le théâtre, sous le coup de pressions locales de plus 
en plus fortes, a ouvert ses portes et son plateau à des manifestations 
artistiques de langue arabe en nombre croissant. 

Le théâtre, menacé de démolition en 1980, est aujourd'hui classé' 
monument historique. Et c'est ce qui a incité la réalisatrice, Khaltoum 
Bornaz, à vouloir explorer ce passé malgré tout prestigieux et à nous 
en présenter les temps forts par le biais de trois jeunes artistes qui 
veulent présenter un spectacle dans ces lieux historiques. Nous 
découvrons donc, au hasard des séquences, l'histoire, les vicissitudes 
politiques et les différents tournants pris par ce théâtre, sans oublier 
les artistes célèbres qui ont honoré ces planches illustres de leur 
présence, de Sarah Bernhardt à Gérard Philipe, en passant par les 
artistes contemporains tunisiens comme Habiba Messika, Amina Srafi 
ou Hedi Semlali. Un regret cependant: le commentaire est moitié arabe 
moitié français, mais, pour la partie arabe, sans sous-titres ou 
traduction. On est à la fois déçu et frustré. Peut-être la Tunisie aurait-
elle besoin, elle aussi, d'une sorte de loi 101? 

A g n e s , t h e i n d o m i t a b l e de me l l e (Merrill 
Brockway) États-Unis, 1987 

Elle a régné sur 70 ans de danse aux U.S.A., partageant 
occasionnellement son sceptre chorégraphique avec quelques autres 
grandes, comme Martha Graham ou Mary Wigman, mais conservant 
toujours un style et un mode de vie que ce documentaire met 
parfaitement en valeur. Monté comme d'habitude à l'aide de 
documents d'archives, d'extraits de films, de photos et d'éléments 
autobiographiques, le film - trop court car il a été conçu pour la 
télévision dans le format 58 minutes - se voit, ou plutôt s'avale à une 
cadence accélérée. Mais plus encore que sa qualité technique ou 
artistique, je soupçonne que le sujet lui-même est la raison de son 
intérêt. Cette femme magnifique, issue d'une famille célèbre (Cecil B. 
est son oncle) a construit à elle toute seule tout un pan de l'histoire 
de la danse en Amérique du Nord, notamment dans la comédie 
musicale, en y introduisant le folklore traditionnel - en particulier celui 
de l'Ouest —, ce que personne n'avait fait avant elle avec ce talent 
et cet éclectisme. Son apport artistique est immense, et sourd 
naturellement d'une personnalité extrêmement forte, d'un entêtement 
et d'une ténacité peu communs, dont le reflet est évident dans son 
travail. Ce film nous le fait parfaitement comprendre. 

Un pas dans l ' inconnu (Yves Racicot) Canada, 
1988 

Je n'ai pas aimé davantage la facture de ce documentaire que 
son sujet. La danse moderne, selon Jeanne Renaud et Françoise 
Sullivan, ne correspond pas, je l'avoue, à mes critères sur la danse. 

Nous avons affaire à une recherche, certes, mais qui porte davantage 
sur le mouvement « signifiant » que sur les pas inspirés par une 
technique chorégraphique; et ces mouvements « automatistes » qui 
s'inscrivent dans la mentalité négative du manifeste « Le Refus global » 
nous semblent aujourd'hui bien prétentieux et insignifiants. Par contre, 
il est juste de dire que ces « chorégraphies » ont donné naissance à 
un style et une école dont se sont par la suite réclamés Martine 
Epoque, Jean-Pierre Perrault (qui a d'ailleurs dansé pendant longtemps 
avec le Groupe de la Place Royale créé par Jeanne Renaud), 
Pointépiénu, La La La Human Steps et qui, somme toute, ont modelé 
l'essentiel de l'inspiration québécoise en danse actuelle. Et, malgré 
sa brièveté, le film m'a paru long et pénible. 

J o h n Neume ie r au t r ava i l (André Labarthe) 
France/R.F.A, 1987 

Les heureux, qui ont pu voir, il y a trois ans, l'admirable ballet de 
Hambourg à la Place des Arts interpréter la Passion selon Saint 
Mathieu, chorégraphiée et montée par son directeur-chorégraphe John 
Neumeier, peuvent avoir une bonne idée de ce documentaire, et 
probablement avoir eu envie de le voir. C'est, en effet, le processus 
de création à l'effort lent, patient et à l'incroyable dépense d'énergie 
que le film s'attache à cerner et à rendre, donc à l'envers du décor. 
Et, dans le cas de la danse, c'est particulièrement révélateur, parce 
que, encore aujourd'hui, bien des gens ne voient que le produit fini 
sur la scène, sans nécessairement imaginer à quel point la grâce, 
l'élégance et la virtuosité des danseurs ont exigé de temps, de sueur, 
de patience et parfois même de sang (dans les chaussons!). De plus, 
Neumeier, chorégraphe génial, nous est aussi montré comme un 
homme en proie au doute, à l'incertitude et à l'espoir, un peu comme 
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le soulignait François Truffaut dans son beau film La Nuit américaine. 
Plus vulnérable que Béjart, plus audacieux qu'Éric Bruhn — avec 
lequel il a pourtant vécu 8 ans! —, il cache sous une enveloppe de 
fragilité une volonté d'acier et une inspiration quasi-mystique. Et ça, 
le film le fait très bien passer en raison d'un commentaire plus 
intelligent que d'habitude et d'un montage remarquable. 

U n a m o u r d e Ber l i oz (Georges Combe) France, 
1987 

De tous les films sur la musique présentés par le Festival, celui-ci 
m'a paru de loin le plus beau, le plus intelligent et le plus attachant. 
Un texte superbe, admirablement dit par Claude Rich et Gisèle 
Casadesus, ponctue des images d'une très grande beauté, qui 
évoquent non seulement les lieux physiques où vécut Hector Berlioz 
et qui inspirèrent parfois sa musique, mais aussi la personnalité et les 
amours de ce musicien si mal et si peu connu. Documentaire ou fiction 
alors? On ne sait, tant le réalisateur Georges Combe est habile à 
brouiller les pistes, à masquer la réalité au profit du rêve et de la poésie. 
Ce petit film, en tout cas, va beaucoup plus loin que le simple 
documentaire et nous montre un chemin possible à emprunter - mais 
il y faut le talent un peu visionnaire de Combe —, au lieu de produire 
en série ces espèces de compositions didactiques et vides qui suintent 
l'ennui et l'ignorance qu'on nous sert régulièrement à la télévision, 
style Vivaldi (produit par Radio-Canada) ou le Wagner avec Richard 
Burton... Ici, le travail n'est pas description, mais re-création de 
l'univers musical et affectif de Berlioz, nimbé d'une certaine poésie, 
et qui nous renseigne sur le musicien beaucoup mieux que n'importe 
quelle biographie et qui, en plus, en dit long aussi sur la sensibilité 
et l'intuition de son réalisateur. 

(Jerry Blumenthal et H o r o w i t z P l a y s M o z a r t 
Gordon Quinn) États-Unis, 1987 

Ce genre de film, au demeurant assez superficiel, comme celui 
sur Karajan, demeure avant tout une espèce de « vue animée » (l'étage 
au-dessus de la photo) à un moment privilégié dans la vie d'artistes 
au soir de leur vie et dont il faut à tout prix - vite, vite, on ne sait jamais 
— conserver des témoignages sur leur art et leurs perceptions 
affectives. 

Ici, le prétexte, c'est l'enregistrement, avec l'orchestre de La Scala 
sous la direction de Cari Maria Giulini, du concerto en la majeur no 
23 de Mozart. Horowitz, quand même absolument étonnant à 85 ans, 
joue les vieilles légendes amusées, et cabotine comme c'est pas 
possible, davantage, Dieu merci, qu'au clavier. Son jeu, directement 
issu de la grande tradition lisztienne, demeure un modèle de clarté 
et d'élégance; et cette rencontre au sommet Horowitz/Giulini est pour 
moi le point de jonction précieux et inoubliable des deux derniers 
grands aristocrates de la musique. Et tout le reste est secondaire. 

G e o r g e G e r s h w i n R e m e m b e r e d (Peter Adam) 
États-Unis, 1987 

Ce documentaire, déjà passé à PBS, avait suscité à l'époque des 

commentaires très favorables, et m'avait beaucoup plu. Le 
revisionnement au Festival m'a confirmé dans ces impressions. Sortant 
des sentiers battus, le documentaire, en 90 minutes, cerne au plus 
près la musique et la manière de composer de Gershwin qui, de son 
vivant n'avait jamais été accepté ou reconnu comme le compositeur 
« sérieux » qu'il aurait tant voulu être. Nous découvrons aussi l'homme 
et ses relations avec son entourage, notamment avec sa famille et 
surtout son frère Ira, avec lequel il a travaillé en étroite collaboration 
pendant de nombreuses années. Une fois encore, ceux et celles qui 
ont côtoyé le musicien apportent des témoignages d'autant plus 
valables qu'il s'agit de Lenny Bernstein ou de Michael Tilson Thomas. 
Et, comme à l'habitude aussi, des extraits de ses oeuvres, à la scène 
ou au cinéma, complètent avec bonheur ce portrait tracé de main de 
maître. Certains éléments sont particulièrement touchants et 
importants: les répétitions de Porgy and Bess (le seul opéra de 
Geshwin), ses discussions avec son frère ou les producteurs 
d'Hollywood, son sens de l'humour dehors ou chez lui, donc des 
moments révélateurs ou intimes que seul le cinéma pouvait nous 
donner. Et là, c'est une réussite. 

K a r a j a n i n Sa l zbu rg (Peter Geib, Susan Froemke, 
Deborah Dickson) États-Unis, 1988 

Voici un autre documentaire sur un grand ancien, mais ici un peu 
plus pathétique. Karajan n'est plus que l'ombre de lui-même (on se 
demande même, en voyant son concert récent à New York, comment 
il peut diriger: il ne marche presque plus, semble voir très mal, et porte 

tous les stigmates d'une lassitude qui ne se guérira plus) et les 
séquences qui le montrent avec la jeune japonaise venue auditionner 
sont plus pénibles que révélatrices. Par contre, celle avec Jessye 
Norman et les extraits de son Don Giovanni sont passionnants et un 
témoignage bouleversant de l'autorité (parfois despotique!) exercée 
par un musicien aussi génial que controversé, et dont la carrière est 
l'un des piliers soutenant tout l'édifice de la musique occidentale au 
XXe siècle. Un moment précieux: les séquences tournées dans sa 
résidence d'été à Salzbourg qui, pour une rare fois, nous font pénétrer 
dans son intimité. 

Patrick Schupp 

SEQUENCES No 1 4 1 - 1 4 2 


