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FESTIVA 

FFM I PANORAMA CANADA 

Croquis canadiens, 

Various Positions 

H arry Rasky donne dans Nobody Swings on Sunday un 
portrait personnel, autobiographique même, de l'évolu
tion de Toronto, au début du XXe siècle, ville wasp au fort 

relent antisémite devenue maintenant une métropole multicul-
turelle. Ce mélange du personnel et du social a fait depuis 
longtemps de M. Rasky un grand documentariste canadien, 
surtout dans ses biographies sur Arthur Miller ou Christopher 
Plummer. Un autre regard sur l'évolution du Canada est le docu
mentaire ironique de Thiery Lebrun, Un certain souvenir qui, à 
partir des explications glanées sur « Je me souviens », la devise 
qu'on trouve sur les plaques automobiles du Québec, dresse un 
portrait complexe de la situation québécoise. Quant à lui, Jean 
Lemire dans Mémoires de la terre organise une rencontre entre le 
célèbre cinéaste d'animation et écologiste Frederick Back 
{L'homme qui plantait des arbres) et les autochtones Haïda de 
Colombie-Britannique dans un dialogue où les dessins de l'artiste 
s'inspirent des mythes fondateurs de ce peuple. Une utilisation 
abusive d'une musique redondante et emphatique mine quelques 
scènes en particulier celle où un ours pêche des saumons dans un 
torrent. Marie Brodeur a tenté de mettre tellement d'éléments de 
réflexion et d'émotion (extraits de films, entrevues) sur la diffi
culté d'être danseur classique dans Danser à tout prix qu'une ver
sion long métrage serait souhaitable. 

Bay of Life and Sorrows de Tim Southam, d'après un roman 
de David Adam Richards, marche sur les mêmes terres ciné
matographiques — le retour de l'enfant riche dans son coin de 
pays — que Full Blast de Rodrigue Jean mais sans l'âpreté du 
cinéaste néo-brunswickois. L'histoire s'effiloche un peu vers la fin. 
Sur le sujet plusieurs fois tourné de la famille monoparentale, le 
réalisateur de Colombie-Britannique, Keith Behrman dans 
Flower & Garnet nous offre une variation intéressante bénéficiant 
de splendides interprétations particulièrement de la part de 
Callum Keith Rennie dans le rôle du père veuf qui sait difficile

ment montrer son affection à ses enfants. Jeffrey Erbach perd le 
contrôle de The Nature of Nicholas mélangeant trop les genres, 
tentant d'allier horreur et psychologie enfantine. Certaines scènes 
(les ciseaux-doigts du père) apparaissent trop bizarres dans ce 
portrait d'une petite ville du Manitoba où un jeune ne comprend 
pas les transformations de son corps. 

Le Grand Prix de Montréal pour le premier long métrage 
présenté au festival fut décerné à juste titre à Various Positions de 
l'avocat et cinéaste Ori Kowarsky. Débutant comme une comédie 
romantique, l'œuvre se complexifie en abordant de front des 
thèmes aussi forts que la judaïté et la famille et en ne se dérobant 
pas à ses responsabilités contrairement à beaucoup de ces films où 
l'approche intellectuelle est vue comme une erreur et où une fin 
heureuse semble trop souvent plaquée car on n'a pu résoudre de 
manière satisfaisante les conflits. 

Une mention au Grand Prix de Montréal fut donnée à 
Expecting où Deborah Day utilise la fin attendue de la grossesse 
de l'actrice principale Valerie Buhagiar comme moteur d'un tour
nage en urgence. Si la comédie sur l'accouchement à la maison 
avec sage-femme faiblit un peu par moments, l'entreprise garde 
une joie de vivre quasi contagieuse. Parmi les courts métrages, sig
nalons l'histoire abracadabrante narrée par Jeremy Boxen dans 
son documentaire How Private Goodman Made It Through World 
War II Without Firing A Single Shot Except Once While Fishing et 
l'approche poétique des cinéastes d'animation Anna Tchernakova 
et Georgine Strathy dans Sea and Stars. 

Luc Chaput 

SÉQUENCES 222 novembre /décembre 2002 



L a dernière édition du Festival des films du monde rendait 
hommage au cinéma japonais avec la section Regard sur le 
cinéma japonais. Il s'agissait de la troisième fois depuis les 

débuts du festival que le Japon était à l'honneur. Dès l'annonce de 
cette nouvelle, mon enthousiasme était sans borne compte tenu 
de l'intérêt que je témoigne envers le cinéma japonais et asiatique 
en général, d'autant plus que des cinéastes japonais importants 
avaient réalisé des films au cours des derniers mois. Citons-en 
quelques-uns : Takeshi Kitano (Dolls), Shunji Iwai (All about Lily 
Chou-Chou [Riri Shushu no subete]), Seijun Suzuki (Pistol 
Opera), Hiroshi Shimizu (Chicken Heart), Shinji Aoyama 
(Desert Moon) ou encore Hirokazu Kore-eda (Distance). 
Pourtant, aucun de ceux-ci ne figurait au programme. De sur
croît, des cinéastes nippons intéressants tels que Sabu (Drive) et 
Kei Kumai (The Sea Watches [Umi wa mitaita] ), dont les œuvres 
étaient présentées régulièrement au festival, ont été écartés de la 
sélection cette année. À quoi pouvait-on s'attendre dans ces cir
constances ? 

The Mars Canon (Kasei no Kanon) s'est avéré la seule vraie 
réussite de cette sélection pour le moins douteuse. Ce film racon
te les déboires sentimentaux d'une jeune femme fin vingtaine, 
Kinuko, qui entretient une relation avec Kouhei, un homme marié 
de 43 ans. Elle ne peut le voir que le mardi soir ce qui la rend d'au
tant plus triste. Elle fait connaissance d'un poète de rue et d'une 
jeune femme, Hijiri, laquelle habite provisoirement l'appartement 
de ce dernier. Une belle complicité s'installe entre les deux femmes 
de telle sorte que Hijiri conseille à Kinuko de mettre fin à son 
aventure extraconjugale. Furieuse, Kinuko croit en fait qu'Hijiri 
est jalouse d'elle et qu'elle veut lui voler l'homme dont elle est 
follement amoureuse. Ce n'est qu'ultérieurement que Kinuko 
découvre que Hijiri est amoureuse d'elle. Cette histoire d'amour 
simple à l'apparence banale est en fait un beau film sur l'impossi
bilité de vivre dans la solitude, la désillusion amoureuse et la 
carence affective. Kinuko espère de tout son cœur que Kouhei 

quittera femme et fille pour la retrouver. Non seulement veut-elle 
passer beaucoup de temps avec lui mais aspire à leur union. 
Lorsque que Hijiri s'immisce dans sa vie, elle se rend compte de la 
jalousie injustifiée éprouvée et renonce à sa relation avec Kouhei 
car ce dernier ne quittera jamais sa femme. Elle accepte à regrets 
tout l'amour que lui tend Hijiri qui lui procure affection et 
présence. La cinéaste Shiori Kazama aborde le sujet de son film 
avec délicatesse et sans ambages. Sa mise en scène est méticuleuse. 
Les personnages principaux son fort bien définis et les interprètes 
jouent avec la sobriété voulue. 

Abordant le thème de la sexualité et de la jalousie chez les 
femmes âgées, Lys en Fête (Yurisai), de la réalisatrice Sachi 
Hamano, est un de ces films qui visent à ravir le spectateur (feel 
good movie). Dans ce film, on retrouve un groupe de vieilles 
dames âgées locataires des Appartements Mariko, un vieil 
immeuble de la ville. Lorsqu'un nouveau locataire tout à fait char
mant de 75 ans aux allures de play-boy s'installe dans l'immeuble, 
la course à la séduction s'installe, provoquant un élan de jalousie 
chez certaines. Mais pour toutes, on assiste à la redécouverte d'une 
sexualité qu'elles croyaient éteinte à jamais. Sujet tabou, non 
seulement au Japon mais sur l'ensemble du globe, la sexualité chez 
les personnes âgées est rarement abordée au cinéma. L'image du 
lys qui éclot renvoie justement à cette sensation unique qu'est le 
goût de l'amour physique. Un peu par défi, la cinéaste Hamano, 
qui avait réalisé avant ce film de nombreux pink-eigas (films 
porno soft tournés selon une perspective féminine), a abordé son 
sujet avec légèreté et humour au lieu d'adopter un ton plus grave 
et dramatique. Il en résulte un film coquet et mignon qui a sem
ble-t-il plu aux nombreux aînés qui peuplaient le cinéma lors de 
sa présentation. 

Récompensé par une myriade de prix dont ceux de meilleure 
réalisation, meilleur scénario et meilleur acteur lors des Japanese 
Award, le film Go de Isao Yukisada était le film le plus attendu de 
cette sélection. Non dépourvu d'intérêt, ce film s'est avéré une 
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féminin 
déception dans son ensemble. Abordant les thèmes de préjugés 
raciaux, de problèmes d'identité culturelle, de violence juvénile et 
du premier amour, le film se perd dans ses nombreux méandres. 
On retient seulement les premières scènes au rythme effréné et 
haletant qui rappelle le premier film de Sabu (Hiroyuki Tanaka), 
Dangan Ranna. Par la suite, ça se gâte rapidement : le film change 
de registre à toutes les quinze minutes ce qui rend le spectacle 
encore plus agaçant et maniéré. Ancien assistant de Shunji Iwai 
sur son sublime Swallowtail, le réalisateur Isao Yukisada a encore 
des croûtes à manger et a intérêt à peaufiner son style bien qu'il ne 
soit pas dénudé de talent. 

La Danse avec le chien blanc (Shiro inu to warutsu wo) est la 
première œuvre du cinéaste Takashi Tsulinoki, un autre de ces 
assistants de grands cinéastes japonais. Assistant réalisateur de 
Shohei Imamura et de Takeshi Kitano, le réalisateur adopte un 
style épuré dans cette quête initiatique d'un vieil homme qui vient 
de perdre sa femme après plus de quarante ans de mariage. Un 
mystérieux chien blanc lui rend visite et le guidera vers un ultime 
voyage afin d'accomplir les derniers souhaits de sa femme au 
moment de sa mort. Ce film est adapté d'un roman de Terry Kay 
déjà conçu comme un téléfilm primé mettant en vedette Hume 
Cronyn. Réflexion sur la solitude, la mélancolie et le rapport à la 
tradition, La Danse avec le chien blanc pèche par excès de sym
bolisme où l'émotion ne passe guère. Dommage. 

Picaresque, une biographie en images du célèbre écrivain 
nippon Osamu Dazai qui se 
suicida avec sa maîtresse en 
1948 est un ratage complet. 
Interminable, le film retrace les 
événements marquants de cet 
écrivain maudit de 1931 à sa 
mort en 1948. La trame tout 
autant que le banal traitement 
cinématographique ne parvien
nent pas à sauver cette entre
prise lourdaude de telle sorte 
qu'on sort de la projection 
n'ayant pas le goût de lire les 
écrits de cet artiste pourtant 
influent. Deux autres écrivains 
du Japon avaient donné matière 
à deux productions ciné
matographiques nettement 
plus inspirées : Mishima ( 1985) 

de Paul Schrader et Rampo (1994) de Rintaro Mayuzumi. 
Dans un tout autre genre mais également ratés, les films 
Mohohan — Copycat Killer et Dog Star sont deux films 
dépourvus d'intérêt à tel point qu'on est en droit de se question
ner sur la pertinence de leur sélection (idem pour Mr. Rookie). Le 
premier est un thriller mettant en vedette deux tueurs en série. 
L'intrigue est montée à la va-vite, le scénario est d'une confusion 
ahurissante — de quoi dresser les cheveux sur la tête — et la finale 
est bâclée. Le cinéaste Yoshimitsu Morita nous avait habitué à bien 
mieux par le passé avec des films comme The Family Game 
(Kazoku geimu) ou encore The Black House (Kuroi ie), son film 
précédent. Quant à Dog Star, il s'agit d'une fable fantaisiste nulle 
à souhait. Dans ce dérivé de Didier, il est question d'une réflexion 
simpliste et impertinente sur la vie et la mort qui ne plaira ni aux 
enfants — trop long et dénué d'humour — ni aux adultes — trop 
ridicule et inintéressant. 

En somme, ce regard sur le cinéma japonais a été une amère 
déception. Ceux qui désiraient découvrir ce cinéma ont eu droit à 
une fausse représentation de la qualité cinématographique de ce 
pays pourtant riche en la matière alors que les initiés se maudiront 
de l'absence de titres alléchants à se mettre sous la dent. En se con
solant, on aura au moins eu la chance de découvrir deux réali
satrices méconnues, une denrée rare dans un cinéma longuement 
dominé par des cinéastes masculins. 

Pascal Grenier 

Lys en Fête 
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A Hidden Life 

J e pourrais faire une note sur chaque film. Mais je ne pense 
pas que cela soit d'une quelconque utilité. Il va de soi qu'il 
y a eu des films qui m'ont intéressée plus et d'autres moins. 

Il en va ainsi de tout festival, de toute sélection. 
La chose se complique lorsqu'on se demande ce qui rend un 

film intéressant et abouti ou problématique, car l'intéressant et 
l'abouti de l'un est le problématique de l'autre. Exemple : City of 
God (Cidade de Deus) de Fernando Meirelles, produit par Walter 
Salles, distribué par Miramax/Alliance et présenté à Cannes. JPG, 
un collègue, l'a trouvé bien, c'est-à-dire intéressant et abouti et 
moi, très problématique. Ce qui est très étonnant, c'est que moi, je 
trouvais problématique précisément ce que lui trouvait intéres
sant. À savoir : le réalisme social. Lui y voyait une représentation 
de la réalité sociale alors que moi, justement, je trouvais que cette 
représentation était hautement suspecte. Comme le film sortira en 
salles, je m'y attarde pour vous expliquer ma suspicion. C'est que 
ladite représentation qui prétend être sociale est, en vérité, absol
ument asociale. Il n'y a dans ce film aucun plan général, aucun 
plan d'ensemble, aucun plan large; seulement des plans rap
prochés. La cité de Dieu, un vrai bidonville, une favela, de la ban
lieue de Rio, est représentée comme un lieu imaginaire appar
tenant à une idée du Brésil. Ni temps, ni lieu, ni dynamique 
sociale. La Cité est une bulle de violence terrible qui plane au-
dessus d'un pays réel dont elle devient le symbole, celui d'un nou
vel exotisme. Jadis, le Brésil c'était l'érotisme, la samba, le paradis 
des sens; aujourd'hui, c'est le bruit constant des balles, le meurtre, 
le vol et la drogue. Tout y correspond désormais à la représenta

tion convenue des ghettos noirs états-
uniens. Aujourd'hui, les films américains 
essaient de proscrire la violence, mais le 
marché de la violence ne s'est pas effondré 
pour autant. Alors, ce que l'on ne peut pas 
produire chez soi, on l'importe. Et d'où ? 
Du Tiers Monde, le lieu même de l'Autre, 
du tiers exclu, de la misère, du désordre, de 
l'insécurité. D'une pierre deux coups : pro
curer au spectateur la jouissance perverse 
née de cette violence tout en la situant loin 
de lui, de sa vie prospère, ordonnée, sûre, 
paisible. Mais en l'absence d'un ancrage 
dans l'espace, dans le temps et dans une 
dynamique sociale, cette violence est 
abstraite, déréalisée. Elle devient pulsation 
forte et agressive, vertige semblable à celui 
que produit la musique techno. 

C'est en voyant L'Intrus (O invasor) 
de Beto Brant, autre film du Brésil, qu'il 
me vient cette idée. La noce entre un fils de 
la favela et l'héritière d'une société de con
struction a lieu au son de la techno dans 
une scène de discothèque où les clients 
enivrés à l'ecstasy laissent vibrer leur corps 
à chaque choc. Elle se poursuit dans une 
scène d'orgie primitive et sauvage. La 
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Durval Discos, également présenté dans la section Cinémas d'Amérique latine 

musique techno y célèbre l'union entre la jeunesse de la classe 
dominante et ses semblables déshérités. 

Anisio, le fils de la favela, le tueur à gages, devient le protecteur 
de l'héritière à la place de son père qu'il a assassiné pour le compte 
des associés de ce dernier. Elle peut dormir tranquille tandis que, 
dans la rue, Anisio règle le différend entre les deux associés qui 
avaient retenu ses services... Ici, les choses se compliquent. 
Comment interpréter ce sommeil ? Comment interpréter la 
présence d'Anisio, l'intrus ? Il suffit de dire qu'Anisio est incarné 
par une rock-star brésilienne, Paulo Miklos, dans sa première 
apparition à l'écran... 

Ici, parlons chiens : Anisio, ayant remarqué l'héritière, belle 
barbare avec piercings et tatouages, se présente à sa porte et lui 
offre un chien, figure de son amour pour elle, symbole de la fidél
ité, de l'attachement simple et honnête. Anisio, avant de lui offrir 
des paradis artificiels, lui offre le paradis naturel de l'amour. 

L'amour d'un chien est le seul que connaîtra Biela, la protag
oniste de A Hidden Life (Uma vida em segredo), autre film 
brésilien, de Suzana Amaral. Elle l'accueillera, le soignera et se sac

rifiera pour le protéger. 
Magnifique film que cette vie cachée. 

Un éclairage expressif, subtil et chaud; une 
mise en cadre sensible; un rythme paisi
ble. La curieuse histoire d'une fille qui se 
révolte ayant subi toutes les humiliations 
que les filles devaient subir pour devenir 
des dames et des épouses de la bonne 
société. Rejetant les apparences séantes à 
sa classe, elle s'habille et se coiffe simple
ment. Aucune afféterie, seule une mal
adresse attachante, une fragilité 
touchante. À la couture et aux travaux 
d'aiguille, sphère des dames, elle préfère la 
cuisine, sphère des domestiques. Elle va de 
maison en maison, s'entretient avec les 
cuisinières et fait la cuisine. N'ayant pas de 
dépenses, elle amasse une petite fortune 
supplémentaire à celle qu'elle a déjà, parce 
que certaines maîtresses de maison la 
paient. Elle ne demande rien, mais quand 
on lui offre, elle prend. Elle n'a pas sur qui 
dépenser, parce qu'elle n'a pas d'aimé. 
C'est le chien qui en tiendra lieu, qu'elle 
nourrira et pour lequel elle se mettra en 
danger et mourra. Mais s'il en est ainsi, 
c'est que ceux qui auraient pu le nourrir 
ont refusé. L'attitude envers les animaux 
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— Jacques Derrida, le philosophe, en parle — reflète celle qu'on a 
envers la vie, envers ses semblables, envers la société et envers le 
monde. Au-delà des cruautés que la classe possédante inflige à ses 
filles pour en faire des esclaves décoratives, la profonde 
mesquinerie de cette classe est exprimée par un seul petit geste: le 
refus de nourrir le chien. S'il avait été nourri, elle ne serait pas sor
tie malade de son lit pour le retrouver sous une pluie battante... 

Éblouie par la richesse de l'éclairage de A Hidden Life, je suis 
frappée par l'éclairage froid et uniforme de Bedtime Fairy Tales 
for Crocodiles (Cuentos de hadas para dormir cocodrilos), film 
mexicain d'Ignacio Ortiz Cruz. Le paysage est aride et sa couleur, 
presque monochrome, est celle du sable et de la pierre. Ce désert 
est le Mexique et le récit, une allégorie de son histoire. Construite 
sur le thème du fratricide, elle est agencée de manière à débouch
er sur le thème de la nouvelle ère qu'inaugure la défaite du Parti 
révolutionnaire institutionnel (PRI). 

Personnellement, je crains que la nouvelle ère ne soit pire que 
la précédente. En outre, je ne crois pas au caractère fratricide de la 
Révolution mexicaine (les grands propriétaires n'étaient pas les 
frères de leurs peones). Enfin, il me gêne que ledit fratricide résulte 
de l'incitation d'une femme. J'en parle à JCA, mon copain 
brésilien qui me répond que je devrais y reconnaître l'esprit de 
Juan Rulfo, l'écrivain mexicain précurseur du réalisme magique. 
Je ne lui réponds pas. Je me remets à lire Pedro Pâramo, l'œuvre 
maîtresse de Rulfo, et je constate que le réalisateur voulait, en effet, 

évoquer l'esprit de l'écrivain, mais qu'il a échoué, entre autres, 
parce que le récit rulfien ne construit pas une allégorie, mais une 
métaphore. 

Ceux qui ont réussi, par contre, ce sont Humberto Padron, le 
réalisateur du film cubain Video de familia et Eryk Rocha, le réal
isateur du film brésilien Stones in the Sky (Rocha que voa), au 
sujet de son père, le très célèbre Glauber Rocha. J'espère que ces 
films vont revenir pour que je puisse vous expliquer, en connais
sance de cause, pourquoi je pense qu'ils sont réussis. 

Reste une dernière conversation avec Q et F, les amis 
argentins. Le sujet est Un ours rouge (Un oso rojo). Je l'attendais 
avec une certaine anticipation parce qu'Adrian Israel Caetano, son 
réalisateur, a fait sensation, il y a quelques années, avec Pizza, 
birra, faso, (1997) le film qu'on dit inaugural du nouveau cinéma 
argentin. Q trouve que c'est du Hollywood et que Caetano a trahi 
le cinéma qu'il a proposé dans son premier film. Moi, au con
traire, je pense que c'est de l'anti-Hollywood puisque, à 
Hollywood, le bandit, le hors-la-loi, ne s'en tire jamais impuné
ment comme il le fait ici. Ce qui m'intéresse surtout ici, c'est l'ab
sence d'ordre et de loi. Le protagoniste vole et tue pour que sa fille 
ait une vie, non qu'il soit une mauvaise personne, mais simplement 
parce qu'il n'y a pas d'autre choix. Cela rappelle Rosetta des frères 
Dardenne : même dépouillement, même souffle, même énergie, 
celle du désespoir. 

Monica Haïm 
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26e FFM I CINEMA DE DEMAIN : NOUVELLES TENDANCES 

Chaque année, la gent cinéphile 
ou critique se pose la question 
de savoir quelle est la différence 

entre la section Cinéma d'aujourd'hui 
et celle de Cinéma de demain au FFM. 

L'Embaumeur 

Certains films pourraient tout aussi bien se trouver dans l'une ou 
l'autre. Une division plus simple, nouveaux réalisateurs et réalisa
teurs chevronnés, serait souhaitable. Je traiterai donc ici surtout 
des nouveaux réalisateurs. Feny Hull Arcodra (La Lumière tombe 
sur ton visage) est la première fiction du documentariste hongrois 
Gyula Gulyâs. Dans l'empire autrichien, à l'époque de la révolution 
de 1848, un couple fuit les troubles et se retrouve après un long 
périple dans la grande maison d'un professeur. Cet écrivain a un 
meuble semblable à une lanterne magique qui lui permet de voir le 
passé, l'avenir et même le présent éloigné dans l'espace. La richesse 
de la représentation visuelle, la diversité des propos et des angles de 
prises de vue font de ce film une œuvre prenante qui m'a intrigué 
et même charmé. 

La comédienne danoise Hella Joof dans En Kort En Lang 
(Shake it All About) réalise une comédie romantique habituelle si 
ce n'est qu'elle met en scène surtout des homosexuels. Les varia
tions du scénario étant les mêmes que dans les produits hétéro
sexuels, le film n'est donc qu'une meringue danoise qui fond très 
rapidement dans les yeux et la tête. Le Danemark présentait aussi 
une coproduction avec les États-Unis du réalisateur Michael 
Sorenson Dogma 25 : Converging with Angels qui est le film 
pornographique le plus chaste que je n'ai jamais vu. 
Pornographique, ce film l'est littéralement puisqu'il est un dis
cours sur la prostitution montrant pendant 160 minutes la vie 
d'un prostitué bisexuel à Chicago mais le spectateur qui voudrait 
se faire titiller l'Eros n'y trouve pas son compte. Plusieurs scènes 
de cette œuvre inspirée par la disparition d'une amie du réalisa
teur, apparaissent comme des redites et l'ensemble aurait avantage 
à être resserré. La réalisatrice indienne Fareeda Mehta dans Kali 
Salwaar (The Black Garment) s'est inspiré de l'œuvre de l'écrivain 
de Bombay Saadat Hasan Manto pour dépeindre la vie d'un 
quartier pauvre de cette métropole indienne, maintenant appelée 
Mumbai, à travers l'histoire d'une prostituée qui doit, entre autres, 

Voyages 

s'acheter un vêtement nommé salwaar de couleur noire indispen
sable pour qu'elle puisse participer à une cérémonie religieuse. La 
qualité de la reconstitution et l'imbrication des diverses histoires 
nous place dans ce lieu au moins le temps de la projection. 

Je n'ai pas très bien compris les raisons de la mention au 
Grand Prix de Montréal de la première œuvre à Cama De Gato du 
Brésilien Alexandre Stockier, fiction tournée en vidéo sur trois 
jeunes bourgeois qui peuvent tout se permettre car ils seront cou
verts par leurs parents. Les interviews d'autres jeunes du même 
type glanés par le réalisateur dans divers lieux servent d'introduc
tion et de conclusion à ce portrait cynique. Je préfère Kali Salwaar 
à ce produit dérivé du Dogme. 

Le meilleur film de cette section était L'Imbalsamatore 
(L'Embaumeur), quatrième long métrage du réalisateur italien 
Matteo Garrone. Le personnage-titre, magnifiquement interprété 
par l'acteur comique italien de petite taille Ernesto Mahieux, est 
un empailleur qui confectionne entre autres de grandes sculptures 
d'animaux servant de support publicitaire. En hiver, dans une sta
tion balnéaire presque vide de la région napolitaine, cet artisan 
aux activités illicites offre un pont d'or à un jeune homme pour 
qu'il devienne son assistant. Ce dernier, dépité par son emploi de 
gâte-sauce, accepte. Commence alors une danse macabre où Eros 
et Thanatos forment un couple dangereux spécialement avec l'ar
rivée d'une troisième personne dans la relation. Cette jeune fille 
fugueuse révélera encore plus directement le caractère diabolique 
de cet homme qui fouille les corps pour glaner les âmes. Le scé
nario ménage de nombreuses surprises et la mise en images où les 
brouillards alternent avec des scènes nocturnes ou ensoleillées, 
nous ensorcelle jusqu'à bien après la projection. 

En conclusion, je ne sais si ce sont des tendances futures du 
cinéma mais sûrement des oeuvres intéressantes que j'ai pu voir 
dans cette section. 

Luc Chaput 
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Le Petit Moine bouddhiste 

Contrairement aux films de la Compétition officielle, dont 
la qualité a été largement critiquée, ceux de la section 
Cinéma du monde : reflets de notre temps semblent avoir 

conquis les cinéphiles et, disons-le, furent en général nettement 
supérieurs. Panorama de la production actuelle, cette catégorie, 
également connue sous l'appellation " Cinéma d'aujourd'hui ", 
réunissait le plus grand nombre d'œuvres de tous horizons et 
représentait à elle seule un véritable festival. Au total, 67 longs 
métrages provenant de 30 pays composaient cette sélection éclec
tique de films de fiction et de documentaires présentant des réa
lités culturelles et sociales mondiales. 

AU-DELÀ DU RIRE 
Histoires d'amours impossibles entre deux individus que la 
société tente par tous les moyens de marginaliser à cause de leur 
attachement l'un pour l'autre, tels sont les thèmes des longs 
métrages Le Mariage de Rana (Rana's Wedding) de Hany Abu-
Assad, une coproduction des Pays-Bas et de la Palestine 
{Séquences, no 221, page 31) et La Trompette dans l'oued 
(Hatzozra Bavadi) de Lina et Slava Chaplin, d'Israël, deux 
comédies ancrées dans des réalités dramatiques concrètes. 

Alors que le premier film quasi documentaire tente maladroite
ment et en longueurs de démontrer la quotidienneté au travers de 
graves difficultés, le second, plus léger, illustre habilement 
l'enchevêtrement des restrictions familiales malgré quelques 
images parfois floues. 

Fête religieuse, le 15 août en Grèce est aussi l'occasion rêvée 
pour bon nombre d'habitants de s'évader de la ville et de profiter 
de quelques moments de vacances. Un jour au mois d'août 
(Dekapentavgoustos) de Constantinos Giannaris décrit trois his
toires parallèles de plusieurs résidents d'un immeuble qui, au 
cours d'un périple, doivent faire des choix décisifs. À la fois origi
nal, amusant et touchant, ce film au rythme saccadé suscite la 
réflexion sur les relations de couple et ne manque pas d'intérêt. 

L'amour est également le thème de prédilection du film 
espagnol Rancoeur (Rencor) de Miguel Albaladejo. Dans un vil
lage touristique situé sur la côte de Valence, Chelo Zamora, une 
chanteuse déchue assoiffée de vengeance, est déterminée à ruiner 
de fond en comble la vie de celui qu'elle accuse de tous les torts. 
Réalisé par le cinéaste de La primera noche de mi vida présenté 
au FFM en 1998, ce drame à l'état pur, pimenté de quelques 
touches humoristiques, possède tous les éléments d'une tragédie 
grecque et s'avère une étonnante caricature. 

US ET COUTUMES 
Fondées sur les traditions, les coutumes inspirent les lois au risque 
et péril des habitants de certains pays. 

Un arbre sans racines (Lalsalu) de Tanvir Mokammel du 
Bangladesh dépeint la crédulité d'un peuple rongé par ses mœurs. 
Les villageois d'un hameau agraire reculé succombent au sort 
d'un mollah qui parvient à les dominer en leur faisant croire 
qu'un saint homme est enterré dans leur cimetière. Doté d'une 
photographie exemplaire oscillant entre la couleur et le noir et 
blanc, ce film est avant tout une œuvre contemplative. 

Le Petit Moine bouddhiste (Dong Sung) de la Corée du Sud, 
premier long métrage réussi de Joo Kyung-jung, est également 
d'ordre contemplatif. Tenté par les attraits du monde extérieur, un 
jeune moine ne peut s'empêcher de réfléchir sur la monotonie et 
les angoisses de sa jeune existence. 

SEQUENCES 222 novembre /décembre 2002 



FESTIVAL 

Women Without Wings 

Réalisé par Nicholas Kinsey, Women Without Wings du Canada, 
un drame sur les aventures d'une femme canadienne d'origine 
albanaise qui découvre un monde insolite lorsqu'elle retourne 
dans son pays, apparaît comme étant la plus faible production du 
lot. La mise en scène, le scénario et les prestations de quelques 
protagonistes manquent de naturel et font du même coup perdre 
toute crédibilité. Seule Micheline Lanctôt, très convaincante dans 
le rôle d'une vierge avouée albanaise, sort indemne de l'entreprise. 

VIBRANTS DOCUMENTAIRES 
Inspiré par l'ouvrage Une prière pour Chernobyl de Svetlana 
Aleksevitj, La Voix de Ljudmila (Ljudmilas Rôst), un passionnant 
documentaire de la Suède réalisé par Gunnar Bergdahl, raconte le 
récit douloureux de la veuve d'une victime de l'accident nucléaire 
à la centrale de Chernobyl dans la nuit du 25 au 26 avril 1986. 
Entrecoupé d'entrevues avec Ljudmila Ignatenko, le film de 
Gunnar Bergdahl (cinéaste du court métrage Ingmar Bergman ; 
Intermezzo également présenté au FFM) montre en plus des 
images saisissantes de l'événement tournées à Pripyat, une ville 
construite autour de l'usine nucléaire en Ukraine. 

Chaleureusement applaudi lors de sa projection, L'Alphabet 
afghan (Alefbaye Afghan) de l'Iran est un documentaire percutant. 
On y crie à tue-tête les lettres « ab » qui signifient « eau ». Outre le 
manque flagrant d'eau dans les villages frontaliers entre l'Iran et 
l'Afghanistan, les enfants privilégiés qui fréquentent les quelques 
écoles là-bas se comptent sur les doigts d'une main. Muni d'une 
caméra numérique, le cinéaste Mohsen Makhmalbaf cherche à savoir 
pourquoi ces jeunes ne reçoivent pas l'éducation qu'ils méritent. 

Rappelant l'humour noir du film américain Dirty Rotten 
Scoundrels tourné par Frank Oz en 1988, Printemps d'automne 
(Babi Léto) de Vladimir Michâlek de la République tchèque, 
raconte les péripéties d'un homme de 75 ans, rêveur et farceur 
invétéré, qui se comporte à l'opposé de son épouse bien-aimée. 
Sans artifice ni effet, cette comédie loufoque sur l'art de vieillir en 
beauté fût sans contredit l'un des moments forts du FFM. 

Dans un autre ordre d'idées, le film américain May de Lucky 
McKee, un puissant drame d'horreur psychologique, a, par sa 
trame narrative incontestablement efficace, déconcerté plus d'un 
spectateur. Angela Bettis, que l'on avait remarquée dans Girl, 
Interrupted de James Mangold, interprète avec un savoir-faire 
exemplaire le rôle d'une timide introvertie prête à tout pour se 
faire un ami. 

Et, comme tout bon festival serait incomplet sans polar, Une 
affaire privée de Guillaume Nicloux boucle cette section avec une 
intrigue policière française rondement menée. Dans un rôle 
sérieux de contre-emploi, Thierry Lhermitte incarne avec brio un 
détective privé désabusé qui enquête sur la disparition d'une 
jeune femme. Tout dans ce film rend perplexe, dont la finale inat
tendue. 

En dépit d'une sélection de films particulièrement variés et 
intéressants cette année, où ont foisonné bon nombre de sujets 
d'actualité ainsi que des préoccupations contemporaines, il serait 
sans doute opportun et conseillé de limiter à un nombre restreint 
les œuvres de la prochaine édition. Ne serait-ce qu'au risque, 
surtout, de rater les incontournables. 

Pierre Ranger 

PURE SATISFACTION 
Voici, en rafales, quelques films qui se sont démarqués : Réalisé 
par Stanislaw Mucha, le décapant documentaire Absolut Warhola 
de l'Allemagne semble si bien orchestré qu'on serait porté à croire 
qu'il s'agit d'une fiction. Dans un petit coin perdu de Slovaquie se 
trouve l'unique musée d'art pop d'Europe qui glorifie Andy 
Warhol dont la famille est originaire du village voisin. Tour à tour 
défilent plusieurs cousins éloignés du célèbre artiste tous aussi 
colorés les uns que les autres. 

Santa Maradona de Marco Ponti a remporté le prestigieux 
Prix David di Donatello de la meilleure première œuvre en Italie. 
Et pour cause. Cette comédie débridée, ode à la ville de Turin, qui 
met en scène les mésaventures de quatre jeunes dans la vingtaine, 
a rallié le public et la critique. 
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26e FFM I ENTREVUE AVEC JEAN-MARC BARR 

La liberté à 
ers le doute 

Après avoir été propulsé au sommet du vedettariat 
en 1988 grâce au Grand bleu de Luc Besson, Jean-
Marc Barr a depuis interprété une quinzaine de rôles 
des plus variés. Mais de toutes les expériences qu'il a 
vécues, c'est sa rencontre avec le réalisateur danois 
Lars von Trier qui fut la plus déterminante. L'acteur de 
42 ans a participé à trois des films du cinéaste : 
Europa (1991), Breaking the Waves (1996) et Dancer 

in the Dark (2000), puis s'est depuis tourné vers la création de projets plus personnels incluant de nouvelles 
ambitions artistiques basées sur les principes du Dogme. C'est dans l'esprit de ce concept où tout artifice 
de mise en scène est proscrit qu'il a scénarisé et réalisé en collaboration avec Pascal Arnold, Lovers, Too 
Much Flesh et Being Light, une trilogie de films sur la liberté présentés dans le cadre du 26e Festival des 
films du monde qui lui rendait hommage. Séquences l'a rencontré. 

Pierre Ranger 

À quel moment vous êtes-vous intéressé à cette technologie ? 
En 1998. L'année où le Dogme est parvenu à Cannes et où Les 
Idiots de Lars von Trier, et Festen de Thomas Vinterberg ont cha
cun obtenu un succès et ont du même coup donné une crédibil
ité à ce genre de cinéma. À l'époque, Pascal et moi collaborions 
déjà sur des films depuis cinq ou six ans. Lui comme écrivain et 
moi comme acteur. Nous avions envie de faire nos propres films 
et avec l'arrivée de cette nouvelle technologie, nous avons eu la 
possibilité d'en faire et d'une façon originale. 
Toute cette nouvelle technologie numérique, cette épuration, c'est 
une façon de voir le cinéma différemment ? 
Absolument. Un film c'est un énorme investissement, un énorme 
risque : il y a tellement d'enjeux et de contraintes. Avec cette nouvelle 
technologie, le risque était minimalisé. D'une certaine manière, ça 
démystifiait le processus de faire un film. Ça nous a donné la possi
bilité de partager l'écriture, la mise en scène, la production, même de 
tenir la caméra et de mettre notre propre emprunt humain sur notre 

travail. Il y avait une vraie motivation personnelle avec une vraie 
communication intime parce que cette technologie est intime. Et la 
satisfaction qu'on a maintenant en faisant ces films ne se compare 
pas avec ce que l'on ressentait auparavant. 
Vos trois longs métrages sont une trilogie sur la liberté. Lovers 
évoque la liberté du couple, Too Much Flesh, la liberté sexuelle et 
Being Light, la liberté de l'esprit et de la pensée. 
Voilà. Ces films ont été élaborés dans un état d'idéalisme total. Et 
nous les assumons également totalement. 
De ces films, quels messages aimeriez-vous laisser au public ? 
Liberté individuelle. Nous sommes des générations qui ont 
surtout été habituées à consommer. Et nous ne nous sommes pas 
tellement interrogés sur la liberté en tant qu'éthique. Avec ces trois 
films, nous voulions questionner sans donner de réponse. Nous 
voulions essayer de retrouver l'humain à travers cette mer indus
trielle. Il fallait donc se poser les questions « Est-ce qu'on est libre 
d'aimer, de baiser et de penser ? ». En plus, pour nous, c'était 

SÉQUENCES 222 novembre /décembre 2002 



o 
important d'être face à cette évidence que l'Europe peut vraiment 
exister à travers les jeunes qui sont influencés par les mêmes con
textes culturels. Nous sommes dans cette envie européenne et 
nous voulons tourner nos films en anglais. 
Pourquoi ? 
Lars a bien démontré avec Europa, Breaking the Waves ou 
Dancing in the Dark qu'il y a du vrai potentiel en Europe. Pour la 
première fois, sur ce continent et sans barrière de classes, il y a la 
possibilité de communiquer dans la langue anglaise. En réunis
sant les techniciens et les artistes, nous avons la possibilité de nous 
échapper de nos propres chaînes domestiques de cinéma pour 
essayer de redéfinir dans le financement et même dans la créati
vité une culture européenne qui, d'une certaine manière, peut 
vraiment contraster ce produit industriel américain qui a besoin 
d'être contrasté. Aujourd'hui, en Europe, c'est nous, le jeune pays. 
Nous sommes en train de nous créer. En ce moment, les jeunes de 
15 à 35 ans sont complètement conditionnés par ce système de 
valeurs américaines et on voit, au fur et à mesure, que les choses 
qu'on apprécie dans le cinéma sont en train de disparaître parce 
que les valeurs américaines dominent. 
Mais n'est-ce pas une lutte de David contre Goliath que vous 
désirez mener ? 
Le problème, c'est que les Américains sont perdus dans leur image 
de supériorité. Et on voit en fait qu'il n'y a pas grand-chose der
rière cette image. La machine industrielle est incroyable, mais elle 
est faible aussi. Si on regarde bien leur business, ils sont souvent 
endettés, ces gens-là. C'est une illusion, cette industrie, une illu
sion complète. C'est de la propagande qui dit : « Ne pensez plus, 
consommez ». Je pense que si nous avons la possibilité de la voir, 
nous avons surtout une responsabilité de la neutraliser. 
Croyez-vous avoir plusieurs supporters pour cette bataille ? 
Oui, mais nous avons aussi beaucoup d'ennemis qui se sentent 
menacés par notre envie de faire ce cinéma différent. Nos films 
sont des productions françaises et nous avons osé les tourner en 
anglais dans une sauce européenne et ça va à contre-courant en 
France. Je pense qu'il faut se bagarrer pour ça. La mondialisation 
doit se transformer comme une égalisation partout dans le 
monde. Bien sûr que c'est idéaliste, égoïste comme idée, mais c'est 
possible aussi. Et s'il y a une chose que je veux faire dans ma vie, 
c'est nourrir mon esprit. Ce n'est pas à travers le fric que je vais le 
faire, c'est à travers la dynamique de me poser constamment des 
questions, de me réjouir dans le doute et d'essayer à travers ce 
doute de réunir des gens autour de moi, de nous, pour que nous 
puissions célébrer ces doutes. 
Parlez-moi de votre expérience sur le tournage du film Les Fils de 
Marie de Carole Laure. 
Carole, c'est avant tout une amie. Elle a voulu travailler dans cette 
dynamique de liberté qui est non orthodoxe et quand on tourne 
en numérique, on ose. Au lieu d'avoir la lourdeur de la grosse pro
duction (budget, etc.), cela nous a permis d'être libres. Ce que je 
lui avais proposé correspondait bien à ce qu'elle désirait. Et j'ai 
bien aimé ce rôle. Le fait d'avoir une mère du même âge que moi, 
je n'avais jamais joué un personnage comme ça. 

FESTIVALS 

Quels sont vos projets futurs ? 
Comme acteur, j'ai joué dans La Sirène rouge d'Olivier Magaton, 
qui vient de sortir en France. J'ai tourné également un tout petit 
rôle dans Dogville de Lars von Trier, et un autre dans Le Divorce 
de James Ivory. Pascal et moi comptons réaliser notre quatrième 
long métrage qui sera tourné en 35 mm mais avec la même 
légèreté. Une histoire contemporaine à San Diego sur le thème de 
la peur de perdre ce qu'on a, sur l'amour, le pouvoir, la jeunesse et 
le fric. Et c'est vraiment cruel. Le titre, c'est Vulnérable, et c'est 
avec Charlotte Rampling, Rosanna Arquette et moi-même. Il sera 
prêt l'année prochaine. 
Vous avez surtout envie défaire des films... 
...proches de nous. On n'a pas fait une éducation classique pour 
rien. Je l'ai dit souvent et j'ai peur d'être répétitif, mais 
Shakespeare a été une grande influence dans ma vie et je vois mon 
métier en tant qu'acteur, réalisateur ou entertainer comme le fou 
dans le Roi Lear. Moi, j'ai besoin de divertir, de faire pleurer, de 
faire rire le roi, mais aussi de le pointer du doigt et de lui dire la 
vérité sur l'état des choses. Je pense que si nous orientons notre 
travail dans un contexte pareil, nous pouvons obtenir une satis
faction réelle, et c'est ce que je recherche. 

Lovers 
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: Magdalene Sisters 

Grandeurs et misères 
d'un événement équivoque 

N ous n'étions à Toronto que de passage, à peine deux jours 
et demi. Et étant donné que les conditions de vision
nement accordés à la presse sont tout simplement 

ridicules, il nous a fallu jongler avec l'horaire afin de voir les pro
duits les plus intéressants. Nous n'avons pu assister à certaines 
représentations publiques que par pur miracle. Les accrédités 
composent deux catégories de privilégiés : les journalistes et les 
gens de l'industrie. Ces deux groupes ont leur propre festival, mais 
ils sont si nombreux à porter un badge, qu'il n'est pas surprenant 
qu'on leur refuse l'accès aux salles qui très rapidement affichent 
complet. Pour le journaliste soucieux de bien faire son travail, 
cette situation s'avère catastrophique, d'autant plus que certaines 
personnes de l'industrie occupent une place qu'ils n'auront con
servée que quelques minutes. Car pour eux, quelques minutes en 

effet suffisent pour décider si tel ou tel film devra être acheté ou 
pas. Les organisateurs du festival ont entendu les récriminations 
d'une horde de journalistes en colère. Il paraîtrait que l'an 
prochain, certains changements vont devoir s'imposer. Ceci dit, 
malgré nos frustrations et notre tempérament irascible, il a suffi 
d'assister à un film qui nous élève l'âme pour que nous nous sen
tions mieux dans notre peau. 

Ce fut le cas, entre autres, de l'essai poétique A World of Love 
(Un mondo d'amore) de l'italien Aurelio Grimaldi. Se basant sur 
les expériences pré-cinématographiques du célèbre cinéaste Pier 
Paolo Pasolini, Grimaldi a tourné un film en noir et blanc d'une 
élégante sophistication. Son Pasolini est un penseur, un homme 
libre qui assume ses désirs non pas par provocation, mais en suiv
ant ses instincts. Ces instincts sont les catalyseurs de son œuvre lit-
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Voyez 
ie meilleur cinéma 

d'ici et d'ailleurs... 

22 novembre : 
LA BARONNESS 
de Michael Mackenzie 

les dangereux 

A L'AFFICHE DÈS LE 6 DÉCEMBRE 20021 

6 décembre : 
LES DANGEREUX 
de Louis Saia 

25 décembre : 
PARLE AVEC ELLE 
de Pedro Almodovar 

25 décembre : 
LE PIANISTE 
de Roman Polanski 

Économisez sur les prix d'admission au Beaubien ! 
Procurez-vous notre carte cinéma. Elle vous donne 
droit d'assister à la projection de 10 films pour 
seulement 50 $. 

Parfaits pour toutes les occasions, des certificats-
cadeaux de 5 $ et 10 $ sont également disponibles 
au guichet du cinéma. 

Le cinéma Beaubien vous propose des installations 
idéales pour rehausser la qualité de votre 
prochaine activité : lancement, assemblée, présen
tation, défilé ou autre. 

Plusieurs forfaits (tarif de groupe, location, projec
tion privée, programme pédagogique, etc.) sont 
disponibles : communiquez avec nous pour obtenir 
plus de détails. 

kCinéma 

2396, rue Beaubien Est, Montréal, H2G 1N2 • (514) 721-6060 • www.cinemabeaubien.com • info@cinemabeaubien.com 

http://www.cinemabeaubien.com
mailto:info@cinemabeaubien.com
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gremier livre consacré à Robert Morin 
Une publication bilingue décrivant 
l'univers de création et de réalisation 
de Robert Morin, figure dominante de 
la vidéo québécoise et l'un des vidéastes 
canadiens-les plus marquants des 20 
dernières années. Ouvrage de référence 
incontournable présenté sous forme 
d'entretien conduit par Jean-Pierre 
Boyer et Fabrice Montai. Comprend 
aussi deux courts essais de Boyer et 
Montai et une vidéo-filmographie 
commentée par Morin et rédigée par 
Georges Privet. Sous la direction de 
Fabrice Montai. 
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Voici en quelques images des moments privilégiés 
de la 2 0 e é d î t l O f l d u Carrousel international 
du film de Rimouski. 

1. Elisabeta Bostan, réalisatrice roumaine, première invitée internationale du 
Carrousel, recevant un souvenir du président Jean-Roch Côté. 

2. Présentation du gâteau 20e anniversaire lors du souper retrouvailles. 

3. Vincent Bolduc, animateur à Radio-Canada, parrain du Carrousel, 
Laurence Dauphinais, comédienne, présidente du jury international, 
André Melançon, réalisateur, honoré lors du festival et Kathleen Aubry, 
directrice générale. 

4. Une première ! Stéphane Bureau, entouré de l'équipe du Carrousel, 
animait le Téléjournal et le Point en direct de Rimouski le 19 septembre. 

!AL m£l!ALLM5C m ItLlLLLlJBœ. 

Met i tourner 
5. Jo-Anne Blouin, directrice executive du CIFEJ, entourée de Louis Landry, 

président fondateur et de Jean-Roch Côté, président actuel du Carrousel. 

6. Le jury international, composé de jeunes âgés entre 14 et 
" 17 ans, présenté par Laurence Dauphinais. 
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téraire et, comme nous le verrons plus tard, son cinéma. Entre la 
caméra de Grimaldi et le personnage principal une espèce de 
complimentarité, un envoûtement intellectuel qui se traduit par 
des séquences d'une extraordinarie séduction. 

Dans le domaine du sérieux, The Magdalene Sisters 
(Grande-Bretagne/Irlande) présente toutes les caractéristiques du 
drame social, mais avec tant d'énergie dans la mise en scène, d'une 
émouvante simplicité, qu'il n'en devient que plus éclatant. Pour 
raconter les déboires de trois jeunes femmes forcées par la société 
puritaine qui les entoure de sacrifier leur jeunesse en demeurant, 
contre leur gré, pensionnaires dans un couvent catholique dans 
l'Irlande rurale de 1964, Peter Mullan a choisi d'éviter les effets 
chocs, préférant accorder à ces victimes du bien de raconter leur 
souffrance par des gestes, des crispations et surtout par leur 
silence éloquent. 

Le désir, la perte d'un être qu'on a aimé, la mémoire, l'attrait 
du sexe, ce sont là des thèmes que le mexicain Jaime Humberto 
Hermosillo aborde dans son film le plus personnel, Exxxordsms 
(Exxxorcismos). En l'espace de deux plans séquences d'une extra
ordinaire beauté plastique, le cinéaste a construit une œuvre sur le 
rapport au corps qui, par ses étranges convulsions, devient un film 
politique d'une sensualité magnétique. Si l'aspect visuel peut sem
bler éprouvant pour certains spectateurs, c'est beaucoup plus 
pour la sincérité de la réflexion que par ce qu'elle suscite. 

L'Iran était cette année au rendez-vous avec deux films aussi 
révélateurs l'un que l'autre. Tout d'abord The Exam (Emtehan) de 
Nasser Refaie. Une cour de lycée sert de toile de fond à la critique 
sociale d'un pays qui n'a pas encore atteint sa maturité quant à la 
façon dont ses représentants mâles entretiennent des rapports 
avec les femmes. Ici, les hommes sont des êtres qui cachent leurs 
faiblesses en exhibant un machisme d'une insoutenable agres
sivité. Mais Refaie adopte le ton de la comédie sociale, ce qui rend 
le propos plus endurant. Car derrière toutes ces jeunes femmes 
qui ne désirent que passer leur examen, se cachent des histoires 
d'amour et de haine, de révolte et de résignation. 

Le ton est plus grave dans Women's Prison (Zendan-e 
Zanan) de Manijeh Hekmat. Dans une prison iranienne pour 
femmes, nous assistons aux combats et aux amères déceptions de 
quelques détenues. En posant son regard sur les rapports entre 
certaines d'entre elles et la geôlière, le film assume son caractère 
dramatique avec beaucoup plus de conviction. Dans le paysage du 
cinéma iranien, Women's Prison marque le début d'un genre qui 
ne fait que l'enrichir en lui imposant des codes narratifs autrefois 
à peine envisagés. 

Avec The Other Side of the Bed (El otro lado de la cama), 
l'espagnol Emilio Martinez-Lâzaro déçoit. Surtout parce que ce 
qui aurait pu se transformer en une extraordinaire critique sociale 
se transforme tout d'un coup en un comédie de mœurs qui ne se 

penche que sur l'aspect frivole et séduisant de la chose. Cette 
chose, c'est le sexe auquel tous les protagonistes semblent vouer 
une admiration hors du commun. 

Ne serait-ce que pour la première séquence (dont on ne vous 
révélera pas la teneur) que Femme Fatale vaut le déplacement. 
Cela se passe à Cannes pendant le festival du film. On ne vous en 
dit pas plus. Sauf que Brian De Palma a construit un film d'une 
brillante virtuosité où les codes narratifs du genre (le drame 
policier) sont totalement remis en question, au profit d'une mise 
en scène à la fois énervante et sensuelle. 

De la trilogie sur les apparences du Belge Lucas Belvaux, nous 
n'avons vu que deux segments, Un couple épatant et Après la vie, 
deux films au ton diamétralement opposé mais qui se complètent 
par ce mouvement spatio-temporel qu'on appelle le hasard. Le 
premier est une comédie, le second un film policier qui prend des 
allures de drame intime. Entre les deux, une force qui pousse les 
personnages à aller au-delà de leur peurs et de leurs convictions. 

C'est donc le cinéma qui, par sa force, nous aura fait oublier 
les circonstances malencontreuses qui ont temporairement gâché 
notre plaisir. La prochaine fois, il faudra s'équiper de patience et 
de vigileance. Et surtout, être beaucoup mieux préparé. 

Élie Castiel 

Femme Fatale 
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20e Carrousel international du film de Rimouski 

L'âge adulte 
d'une référence 

jeunesse 

V ingt ans de cinéma jeunesse au Bas-Saint-
Laurent : l'exploit est peu banal ! La région 
peut se vanter d'abriter dans son giron une 

activité culturelle dynamique ainsi qu'un véritable 
pivot didactique d'encadrement professionnel. 
Membre du Centre international du film pour l'en
fance et la jeunesse (CIFEJ), le Carrousel possède une 
réputation solidement implantée au Canada et de 
plus en plus remarquée à l'étranger. Le Conseil d'ad
ministration, aussi dévoué qu'alerte, puis la direction 
générale douée de vision et de flair ont tôt fait d'in
stituer la recette rimouskoise, appuyés par un impres
sionnant contingent de partenaires régionaux, poli
tiques et institutionnels. À cela, je me dois de souli
gner l'agréable et distinguée atmosphère régnant 
année après année ainsi que l'enthousiasme et l'im
plication de plus de deux cent bénévoles. Au fil des 
éditions, le Carrousel de Rimouski est rapidement 
devenu un must régional ainsi qu'une destination 
cinéma incontournable, quelque part entre le 
Kinderfilmfest (section jeunesse de la Berlinade), le 
Festival du film Jeune Public de Laon, Cannes Junior 
et le Festival international de film et vidéo pour 
enfants d'Isfahan (Iran). 

Pour ses vingt ans, le Carrousel a réuni certaines 
des personnalités ayant contribué au succès des précé
dentes éditions ou manifesté leur appui au festival. 
Parmi ceux-ci, le prolifique André Melançon, une des 
figures de proue du cinéma jeunesse canadien et sym
pathisant du Carrousel depuis 1983. Un hommage (ainsi qu'une 
rétrospective de quelques-unes de ses premières fictions) fut 
parmi les accomplissements notoires de cette édition, tandis que 
son premier public, maintenant adulte, put revisiter accompagné 
de sa progéniture quelques joyaux de son enfance. Du coup, ses 
oeuvres charnières, comme Les Tacots (1974) ou le fantastique 
Comme les six doigts de la main (meilleur long métrage selon 
l'Association québécoise des critiques de cinéma — A.Q.C.C. — 

Le Cours de danse est annulé 

en 1978), revêtirent le même éclat et le talent toujours manifeste 
de Melançon à conserver le jeu naturel de ses jeunes acteurs. 
L'autre point tournant de cette manifestation fut la projection du 
film La Rumeur de l'ange de Mylène Lauzon, présenté en première 
mondiale lors de la soirée d'ouverture. Fruit d'un concours de 
synopsis parrainé par le Carrousel et les Productions XIII en 1999 
et du soutien financier de la SODEC, ce court métrage témoigne 
d'une démarche tous azimuts en termes de formation, d'en-
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Julietta 

cadrement et de visibilité de la toute jeune relève ciné
matographique auquel le Carrousel fait désormais office de 
référence au Québec. Relancée annuellement, cette initiative de 
production deviendra assurément l'un des points culminants de 
l'événement. 

Un bel équilibre fut également atteint cette année en ce qui a 
trait à la programmation (près d'une soixantaine de films), plus 
riche et variée que jamais. Côté animation, soulignons le retour 
du valeureux M. Edgar dans Opération Coucou de Pierre M. 
Trudeau, produit par l'ONF. Formellement et narrativement plus 
ambitieux que Coucou, M. Edgar !, ce second épisode illustre 
l'oiseau mécanique découvrant le cinéma et apprivoisant le 
monde extérieur en marge de son horloge. Dans cette fausse suite 
habilement rythmée et visuellement accomplie, le plus grand 
mérite fut d'amener le spectateur là où il ne s'attendait pas. Parmi 
les courts métrages de fiction, un grand coup de coeur alla à 
Ballett ist ausgefallen I Le Cours de danse est annulé de l'Allemande 
Anna Wild. On y traite d'horoscope, de coup de foudre, de hasard, 
de crème glacée et du désir d'une fillette de mettre un peu de folie 
dans son quotidien. Ce récit en forme de songe où la linéarité fait 
la part belle aux digressions aériennes offrit une réjouissante 
démonstration d'onirisme racontée à hauteur d'enfant. Quatorze 
minutes décidément bien courtes... 

Deux longs métrages absents du palmarès (dominé par le 
sensible mais académique Torzôk [Abandonnés] du Hongrois 

Arpâd Sopsits) abordèrent d'ambitieuses thématiques auxquelles 
le public adolescent a rarement accès et se sont avérés les offran
des les plus stimulantes de la Compétition. Vingar av glas (Ailes 
de verre) de la Suédoise Reza Bagher, malgré une mise en scène 
souvent maladroite et quelques clichés relationnels bien sentis, 
réussit néanmoins à gagner son pari d'exposer l'affranchissement 
des enfants d'immigrants coincés entre la tradition culturelle 
paternaliste et leur propre volonté d'épouser les moeurs de leur 
pays d'adoption, façon " Une Iranienne à Stockholm ". Voilà une 
saine ambivalence entre désir et racines à révéler et cultiver davan
tage. D'autre part, certains parents et professeurs ont dû s'étouffer 
dans leur maïs soufflé en visionnant le courageux Julietta de 
Christoph Stark, une sorte de Larry Clark pour débutants. 
Drogue, viol et violence sont au coeur de ce récit sur la respons
abilité et le mensonge. Au-delà de son esthétique racoleuse, 
Julietta engagea d'essentielles réflexions autour du passage au 
monde adulte à une époque où les adolescents vivent leur 
indépendance plus tôt que jamais. En regard à cette quête d'affir
mation, la sélection de ce film confirme également l'audace et la 
maturité d'un événement bien ancré dans son époque. 

Charles-Stéphane Roy 
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Giornl 

D e modeste organisation communautaire qu'il était à ses 
débuts, Image+Nation, festival international de cinéma 
gai et lesbien de Montréal, est devenu, une décennie et 

demie plus tard, un événement culturel majeur d'envergure inter
nationale. 

Sous la gouverne de Charlie Boudreau, directrice du festival, et 
de Katharine Setzer, directrice de la programmation, la 15e édition 
s'est distinguée de façon générale en alliant une sélection d'œuvres 
innovatrices et audacieuses à thématiques gaies, lesbiennes, bisex-
uelles et transsexuelles. Et, outre la présentation de films diversifiés, 
signes précurseurs d'une évolution constante du cinéma queer, 
Image+Nation s'est même doté cette année d'un jury chargé de 
décerner des prix à des longs métrages en compétition. 

À ce propos, personne ne s'étonnera donc que AKA de 
Grande-Bretagne ait raflé l'honneur le plus convoité, soit celui du 
Grand Prix. Construit à la manière d'un triptyque — l'écran 
divisé en trois images montrant simultanément autant de points 
de vue différents d'une même séquence — l'œuvre de Duncan 
Roy, qui décrit les machinations d'un jeune homme dans un 
milieu où les privilèges, le pouvoir et l'amour appartiennent au 
plus offrant, fascine tant par sa forme que par son contenu. 

Un prix spécial du jury a été remis à Days (Giorni) de l'Italie. 
Le premier film de Laura Muscardin, également présenté au 26e 

FFM, traite avec pudeur et sans jugement un sujet épineux. 
Séropositif depuis dix ans, Claudio s'amourache d'un jeune 
homme et se lance sans tarder dans une aventure où le désir et la 
jouissance n'ont plus de règles. Guardian of the Frontier (Varuh 
Meje) de Maja Weiss s'est vu accordé pour sa part une mention 
spéciale du jury. Cette première production issue de Slovénie 
raconte tout en finesse l'étonnant périple de trois jeunes filles qui 

osent s'aventurer au-delà des frontières établies entre deux pays 
meurtris par la guerre. Quant au Prix du public, celui-ci a été 
attribué au populaire Ignorant Fairies (Le Fate Ignoranti) de 
Ferzan Ozpetek, une comédie dramatique italienne touchante sur 
le deuil. 

Il est dommage cependant que The Lawless Heart de 
Grande-Bretagne soit reparti bredouille. Le film innovateur de 
Neil Hunter et Tom Hunsinger (Boyfriends, à Image+Nation en 
1998), qui examine aussi les répercussions du deuil à travers trois 
récits entrecoupés, fut l'une des plus belles réussites au pro
gramme cette année. 

Voici d'autres films qui ont particulièrement retenu notre 
attention : 

DOCUMENTAIRES 
Coproduction de la Norvège et du Danemark, All About my 
Father (Ailes Uber Meinen Va ter) de Even Benestar a remporté 
l'Ours du meilleur documentaire au festival international de 
Berlin. Le remarquable portrait tourné en couleur et en noir et 
blanc, décrivant le bigendrisme d'un homme et les répercussions 
de cette situation sur sa famille, constitue un émouvant 
témoignage d'amour d'un fils à son père. 

Des États-Unis, Whether You Like It or Not : The Story of 
Hedwig est un passionnant vidéo sur le phénomène qu'est devenu 
Hedwig and the Angry Inch, de la genèse du spectacle créé en 1994 
jusqu'au film désopilant réalisé en 2001. 

Malgré quelques longueurs, Venus Boyz de Gabriel Baur, une 
coproduction de la Suisse, de l'Allemagne et des États-Unis qui 
expose l'univers des drags kings où les femmes deviennent des 
hommes, n'est pas non plus sans intérêt. 
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FICTIONS 
D'après l'adaptation du roman The Page Turner, Food of Love, le 
premier film en langue anglaise du réalisateur espagnol Ventura 
Pons, est une subtile comédie de mœurs qui met en scène le par
cours d'un musicien en herbe de 18 ans amoureux d'un célèbre 
pianiste. Juliet Stevenson (Truly Madly Deeply) incarne avec brio 
le rôle de la mère du jeune adulte. 

Réalisé par Stanley Kwan, Lan Yu de Hong Kong et de la 
Chine est un film intimiste campé dans le Beijing des années 80 
sur l'idylle tortueuse entre un jeune prostitué et un riche entre
preneur. 

De l'Italie, le thriller Benzina (gasoline) de Monica Stambrini, 
un road movie qui trace les mésaventures de deux lesbiennes en 
cavale après un meurtre, commande le respect à la fois par l'atmo
sphère d'étrangeté qu'il dégage et les images joliment cadrées. 

OUVERTURE/CLÔTURE 
Bien qu'il démontre des qualités artistiques indéniables, le film 
américain Claire de Milford Thomas comporte un nombre incal
culable de scènes ennuyantes. Le court métrage muet, inspiré d'un 
conte japonais, tourné à l'aide d'une caméra à manivelle datant 
des années 20 et néanmoins magnifiquement accompagné par un 
orchestre de chambre, est apparu faible en film d'ouverture. 

Fait inversé, Que faisaient les femmes pendant que l'homme 
marchait sur la lune ?, le film de clôture au titre long, réalisé par 
Chris Vander Stappen (scénariste de Ma vie en rose), a de son côté 
fait crouler de rire la foule et semblait donc un choix incon
testable. L'originalité de la mise en scène, l'ingéniosité du scénario, 
le rythme accéléré des dialogues et les étonnantes interprétations, 
entre autres de Hélène Vincent et de 
Tsilla Chelton (Tatie Danielle), font 
de cette coproduction de la Belgique 
et du Canada un merveilleux long 
métrage humoristique sur les turbu
lences d'une famille dysfonctionnelle. 
Mâcha Grenon dans le rôle d'une les
bienne et Marie-Lise Pilote font aussi 
partie de la distribution. 

FORCE EST DE CONSTATER... 
Saluons les directrices et leur équipe 
qui, grâce à leurs efforts, tentent 
chaque année de renouveler leur 
mandat. Les programmes Transitions : 
point de mire sur les identités transsex
uelles, Voix de l'avenir I Generation Q : 
Your Very Own Afternoon Special 
(films à thématiques jeunesse) et la 
rétrospective de films sur Fassbinder, 
le tyran réalisateur du cinéma alle

mand, ne sont pas passés inaperçus. Ni d'ailleurs les classiques 
Reflections in a Golden Eye de John Huston, Cruising de William 
Friedkin (n° 206, p. 17), The Crying Game de Neil Jordan, M. 
Butterfly de David Cronenberg ou encore les plus récents The 
Devil in the Holy Water de Joe Balass (n° 218, p. 52) et L.I.E. de 
Michael Cuesta (n° 221, p. 58). 

Mais, comme tout bon festival, Image+Nation n'est pas non 
plus à l'abri des erreurs et on ne peut malheureusement passer 
sous silence quelques lacunes de cette 15e édition. Les nombreuses 
projections retardées et celles reportées ainsi que la qualité en 
dents de scie de certains films, dont Second Skin (Segunda Piel) 
de Gerardo Vera et Ibiza Dreams de Igor Fioravant tous deux 
d'Espagne, Leaving Metropolis de Brad Fraser du Canada et spé
cialement le médiocre The M.O. of M.I. de Susan Turley des États-
Unis, ont certainement nuit à l'ensemble de l'événement. De plus, 
alors que des productions même décevantes attiraient un nombre 
record de spectateurs, d'autres, pourtant excellentes, ne comp
taient que peu de cinéphiles érudits laissant songeur quant à la 
pertinence de ces films. 

Le rendez-vous cinématographique gai et lesbien a intérêt à 
rectifier son tir s'il veut conserver l'envolée pourtant déjà si bien 
amorcée et séduire une nouvelle clientèle. La publicité accrue, peu 
utilisée pour l'instant, serait entre autres une façon d'y parvenir. 
Drôlement situé d'un point de vue stratégique entre le Festival des 
films du monde et le Festival international du nouveau cinéma et 
des nouveaux médias, Image+Nation se doit de demeurer com
pétitif afin de charmer les cinéphiles dans cette jungle hautement 
bigarrée. «• 

Pierre Ranger 

Guardian of the Frontier 
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Shahim Parhami, réalisateur 

Nessian 
Le goût de l'abstraction 

En français, le mort persan nessian veut dire amnésie. C'est autour de cette sen
sation de perte que se construit le nouveau court métrage vidéo de Shahin 

Parhami. Dans le n° 218 de Séquences (p. 32), nous nous penchions sur le cas de 
ce jeune cinéaste en abordant Lahoot et Nasoot, deux essais vidéographiques sur 
le regard, le pouvoir des images et la précarité de la mémoire. 

Avec Nessian, Parhami poursuit la même démarche en fragmentant le récit à 
l'image même du personnage unique : c'est ainsi que les sons provenant des 
cloches d'église se confondent avec des bruits incongrus qu'on n'arrive pas très 
bien à distinguer (on distingue pourtant des bruits de voitures qui passent hors 
champs). La forme abstraite visuelle s'interpose ainsi au désordre mental du pro
tagoniste. 

D'où vient-il ? Que cherche-t-il ? On l'en
tendra dire, par exemple : " Sunlight, moon
light, defeat, call me... go, go, come again, go, 
again, come, call me... ", suivi d'un écran noir. 
Ce qui paraît improvisé est pourtant écrit avec 
une honnête précision. Car devant la caméra, il 
y a un acteur, Shahram Golchin, autrefois, 
avant la révolution, bien connu en Iran, et 
ayant tenu un rôle dans Le Désert des Tartares 
(1976)deValerioZurlini. 

Jusqu'à quel point l'improvisation peut-
elle mener ? Le discours de Golchin est un cri 
devant la perte du conscient, la douleur de 
l'oubli et l'amère déception de ne plus 
appartenir. 

C'est à partir de ce constat que Nessian 
n'est pas uniquement un essai inventé visant à 
permettre au réalisateur d'expérimenter avec la 
forme, mais surtout un cri émanant d'un 
comédien qui ne semble plus trouver sa place. 

L'homme en question est suicidaire. Il ne 
se souvient plus où il a laissé son fusil. Peu 
importe, la mémoire flanche, l'espoir aussi. 
Parhami filme toutes ces ruptures de ton en 
calquant ses images à l'esprit du personnage 

Et l'interrogation demeure toujours la 
même. Comment filmer l'espace ? Comment le 
reproduire selon un réalité abstraite. Des choix 
esthétiques s'imposent. Le cinéaste, face à son 
matériau, s'invente une mise en scène d'une 
élégante maîtrise, «s» 

Élie Castiel 

Canada [Québec] 2002, 15 minutes - Réal. : Shahin Parhami -

Scén. : Shahin Parhami — Int. : Shahram Golchin - Contact : 

Cinemashena@sympatico.ca 
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IL Y A 40 ANS SORTAIT 

Birdman of Alcatraz 
DE JOHN FRANKENHEIMER 

Fais comme l'oiseau. 

Jolie façon de passer le temps en prison 

Burt Lancaster n'a pas remporté d'Oscar pour Birdman of 
Alcatraz. Cette année-là, les membres de l'Académie lui 
avaient préféré Gregory Peck pour To Kill a Mockingbird. 

Les deux films n'avaient pas grand-chose en commun (à part la 
mention d'oiseau dans leurs titres). Les deux films étaient en noir 
et blanc (choix des deux réalisateurs depuis quelques films déjà et 
pour plusieurs autres subséquents), mais Birdman of Alcatraz se 
déplaçait avec beaucoup plus de lourdeur tout au long de ses 147 
minutes. Et aujourd'hui, le film pourrait paraître interminable à 
certains. 

Dans cette histoire authentique d'un condamné à perpétuité 
pour un double meurtre, c'est souvent la prison-forteresse 
d'Alcatraz qui vole la vedette, bien qu'on voie Lancaster s'efforcer, 
avec ses grimaces douloureuses devenues célèbres, à convaincre le 
jury du Festival de Venise de l'époque de lui remettre la coupe 
Volpi d'interprétation (il a réussi !). Un prix plus (comble du 
naturel) ou moins (apothéose du cabotinage) justifié, mais qui 
finit par tristement prouver que, même il y a quarante ans, dans 
les grands festivals internationaux, on ne pouvait pas ignorer les 
Américains. 

Ce Robert Stroud a donc vraiment existé. Il a raconté son his
toire à Tom Gaddis (joué par Edmond O'Brien dans le film) 
lequel en a fait une biographie qui remporté un certain succès. Un 
jour qu'il rongeait du noir dans sa cellule (Burt Lancaster a tou
jours semblé ronger du noir, poings fermés et dents serrés, comme 
il le fait si bien), un oiseau mal en point traverse les barreaux de sa 
cellule et se fait soigner par lui. De fil en aiguille, Stroud com
mence à s'occuper de centaines d'oiseaux, les élevant avec amour 
à même sa cellule et forçant presque sans le vouloir la sympathie 
de ses gardiens. Les truculents personnages qui pivotent autour de 
lui ne vont pas parvenir à entraver sa nouvelle passion. Ni sa mère 
trop envahissante, ni ses codétenus comme l'exubérant Felo 
Gomez, ni son gardien principal qui va même l'aider dans son éle
vage. Ce saint François d'Assise barricadé parviendra aussi à 
étouffer une rébellion au sein de la prison. Devenu spécialiste des 

maladies d'oiseaux, il deviendra un ornithologue réputé sur la 
scène internationale où ses ouvrages feront autorité. 

On le voit, la naïveté purement américaine en matière de 
cinéma va essayer de nous faire avaler ce monument de grandilo
quence, en nous rappelant à maintes reprises que l'oiseau est 
dehors et libre, que l'homme est dedans prisonnier. Mais pour 
illustrer le cinéma du John Frankenheimer de cette époque-là, 
Birdman of Alcatraz reste l'exemple typique. Car malgré tout le 
mal qu'on peut en dire, ce film contient en filigrane les préoccupa
tions formelles et les recherches stylistiques entreprises par le 
cinéaste depuis All Fall Down et The Manchurian Candidate 
(tous deux sortis la même année que Birdman) et poursuivies 
depuis avec Seven Days in May (1964), Seconds (1966) et The 
Fixer (1968). Ses films (des années 60, disons) s'attachent princi
palement à la glorification de la vie dans tous ses aspects. Pour 
Frankenheimer, ce sont les éléments extérieurs, illustrés par de 
nombreux mouvements de caméra déformants et étriqués, qui 
vous empoisonnent l'existence et vous détruisent la qualité que 
vous avez vous-même décidé un jour de lui donner. Pourtant, la 
vie est là, à portée de la main, simple, presque simpliste - bien qu'il 
faille chercher loin pour découvrir le côté positif que ses héros 
essaient de donner à ce mot. Birdman of Alcatraz, c'est du grand 
guignol qui cherche à atteindre une certaine abstraction, c'est une 
idée de départ probablement géniale, mais vidée de sa substance 
au profit d'une philosophie pontifiante qui déverse comme par un 
robinet ses bouffées maladroites et moralisatrices. Jolie façon 
néanmoins de passer le temps en prison. «* 

Maurice Elia 

^ B Le Prisonnier d'Alcatraz 
États-Unis 1962, 147 minutes — Réal. : John Frankenheimer - Scén. : Guy Trosper, d'après le 
livre de Thomas E. Gaddis - Photo : Burnett Guffey - Mont. : Edward Mann - Mus. : Elmer 
Bernstein — Int. : Burt Lancaster (Robert Stroud), Karl Maiden (Harvey Shoemaker), Thelma 
Ritter (Elizabeth Stroud), Betty Field (Stella Johnson), Neville Brand (Bull Ransom), Edmond 
O'Brien [Tom Gaddis), Hugh Marlowe (Roy Comstock), Telly Savalas (Feto Gomez) - Prod. : 
Stuart Miller, Guy Trosper. 
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LES FILMS EN 

Un espace 
romantique 
éthéré 

et s o n 
Le roman de la terre 

A un moment donné, un des personnages du tout dernier 
film de Charles Binamé déclare qu'il vit dans« un pays qui 
nous étouffe en dedans ». Cette affirmation porte un lourd 

fardeau dans le contexte général où baigne le récit d'Un homme 
et son péché, car la nouvelle adaptation cinématographique de la 
célèbre œuvre de Claude-Henri Grignon (écrite en 1933) est avant 
tout un film sur la liberté d'être, de vivre et d'aimer. 

En abordant pour la première fois le récit classique, le réa
lisateur fait face aux obstacles que pose souvent le genre (le 
drame), parfois propice à de nombreux écueils (tentation de céder 
au mélodrame, prolifération de situations conflictuelles, carica
ture des personnages). Or, c'est ce qu'évite Charles Binamé dans 
Un homme et son péché. Fidèle au roman de Grignon, le réalisa
teur a brillament réussi à préserver les grandes lignes, mais en 
accordant toutefois plus de place aux rapports affectifs entre 
Donalda et Alexis. 

Nous sommes donc à Sainte-Adèle, P.Q., en 1889. Donalda et 
Alexis s'aiment d'un amour tendre et sincère. Rien, pensent-ils, ne 
pourra briser les sentiments qu'ils éprouvent l'un pour l'autre. Sur 
ce plan, la caméra de Binamé n'a jamais été aussi proche des deux 
amants, caressant leur visage et leur corps, dévoilant pudiquement 
leur intimité et les éclairant d'une lumière affectueuse qui les 
propulse dans une sorte d'espace éthéré. Mais le destin frappe la 
famille Laloge. Le père de Donalda est obligé de déclarer faillitte. 
Séraphin Poudrier, le maire du village, propose une solution au 
marchand général. En échange de son aide, il demande la main de 
Donalda. Malgré tous les efforts du père Laloge pour sauver sa 
cadette de ce mariage, Donalda finira par accepter d'épouser 
l'avare afin de sauver l'honneur de son père et sortir les siens de la 
misère. 

Les ingrédients du mélodrame sont tous présents, mais 
Binamé les évite en donnant libre cours à son imagination. Le 
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drame larmoyant devient ainsi une tragédie. Tout baigne dans la 
subtilité, l'émotion pure, l'anonciation fataliste du destin. Le 
printemps arrive à Sainte-Adèle et apporte avec lui un Alexis 
pressé de revoir sa bien-aimée. Le choc de la terrible nouvelle 
provoque en lui les pires colères et les plus foudroyantes décep
tions. Mais tel qu'incarné par Roy Dupuis, l'Alexis de Binamé pos
sède une sorte de physionomie à la fois primitive, sauvage et en 
même temps délicate qui ne le rend que plus sensuel. Son mépris 
envers Séraphin est peut-être viscéral, mais sa colère contrôlée, sa 
déchirure circonspecte. Son désir pour Donalda inébranlable. 

Et face à lui, un homme plus âgé qui lui a dérobé sa bien-
aimée par astuce et avidité. Pour incarner ce mal, Pierre Lebeau 
propulse son personnage dans une sorte de béatitude immorale, 
allant même jusqu'à lui accorder un semblant d'humanité. Car 
contrairement au Jean-Pierre Masson de la télésérie, Lebeau pri
vilégie d'un scénario qui rend son Séraphin, malgré ses penchants 
destructeurs, un être purement organique. Masson jouait par
faitement son personnage, Lebeau le vit. 

Entre ces deux hommes que tout oppose, une jeune femme 
forte, courageuse, aimante, d'une douceur infinie. Sur ce plan, 
Karine Vanasse s'approprie le rôle, lui procurant une aura à la fois 
de mystère et de sensualité. Lorsque son visage s'ap
proche de celui qu'elle aime, ses yeux s'allument d'une 
étrange lueur qui annonce le désir et la profonde affec
tion. Autour des amants, une nature, selon les saisons, 
harmonieuse, accueillante, mais aussi rebelle, froide, 
agressive. 

Car dans Un homme et son péché, la force de 
cette nature atteint un niveau sensoriel qui ne cesse 
d'affecter les êtres et les choses, créant une symbiose 
entre le souffle de la vie (celui des humains) et les 
bruits écologiques (vent, pluie, neige, feuillage... ). 

Mais tous, sans exception, chacun à sa façon, ne 
cherche qu'à aimer dans un espace géographique plus 
harmonieux qui cesserait enfin de les étouffer. Ce désir 
inconscient de fuite ne peut être traduit intellectuelle
ment que par une compréhension du roman de la 
terre, présent au Canada français jusqu'à la Seconde 
Guerre mondiale. À ce propos, l'essayiste Réal Ouellet 
déclarait lors d'un colloque annuel du CELAT (Centre 
d'études sur la langue, les arts et les traditions popu
laires des francophones en Amérique du Nord) que ce 
même roman « condamne les déserteurs qui immi
grent aux États-Unis et fait l'éloge dithyrambique de la 
culture du sol, qui seule assure le bonheur, la vertu, la 
richesse durable ». C'est ce qui explique le départ de 
Délima pour les États-Unis, ceux fréquents d'Alexis 
pour la forêt, tous voulant s'éloigner de la nature 
oppressante du village, et notamment la prise de déci
sion du curé Raudin de renoncer au célibat et de don
ner libre cours à ses instincts naturels en s'en allant 
dans la grande ville avec la femme la plus sexuellement 
extravertie du village. 

Ce qu'on devine chez tous ces personnages, c'est avant tout le 
désir de franchir le seuil de la modernité que seuls les espaces 
urbains peuvent leur procurer. Mais il y a là une double 
métaphore. Tout d'abord celle de ceux et celles qui rêvent de 
Tailleurs, mais également celle du réalisateur qui, après quelques 
films urbanisants, réalise ici un film d'époque qu'il tente d'intégrer 
dans une réalité moderne, même si cette tentative n'est traduite 
qu'en filigrane. 

Avec Un homme et son péché, Charles Binamé atteint l'âme 
du spectateur. Son film, plein de bruit et de fureur, résonne bien 
longtemps après la projection. 

Élie Castiel 

Canada [Québec] 2002, 135 minutes - Réal. : Charles Binamé - Scén. : Charles Binamé, Pierre 
Billon, d'après le roman de Claude-Henri Grignon - Mont. : Michel Arcand - Photo : Jean 
Lépine - Mus. : Michel Cusson - Son : Patrick Brousseau - Décors : Jean Bécotte, Ronald 
Fauteux - Cost. : Michéle Hamel - Int. : Pierre Lebeau (Séraphin Poudrier), Karine Vanasse 
(Donalda Laloge), Roy Dupuis (Alexis Labranche), Rémy Girard (Le père Laloge), Robert 
Brouillette (Bidou Laloge), Céline Bonnier (Nanette Laloge), Benoît Brière (Jambe de bois), Yves 
Jacques (le notaire Potiron), Normand Chouinard (le curé Raudin), Robert Lalonde (le docteur 
Cyprien), Louise Portai (Delphine Lacoste), Marie Tifo (Délima Greenwood), Pierrette Robitaille 
(Madame Malterre), Julien Poulin (Le père Ovide) - Prod. : Lorraine Richard, Luc Martineau -
Dist. : Alliance Atlantis Vivafilm. 

Pierre Lebeau 
dans le rôle de 

Séraphin 
Poudrier 
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Charles Binamé 
A l'inverse de 

l'œuvre 
de Grignon 

Après avoir tenu le rôle principal dans la minisérie Les Fils de la liberté (7980/ suivi trois 
ans plus tard de la mise en scène de la pièce de théâtre Cocteau par Cocteau, Charles 
Binamé réalise son premier court métrage, Maïa fauve. À partir de ce moment, il poursuit 
une carrière cinématographique avec des films qui sondent le vécu et l'essence de nos 
contemporains. Avec Un homme et son péché, il tente l'aventure du récit classique et 
s'en tire avec aplomb. Il a bien voulu répondre aux questions de Séquences. 

Élie Castiel 

Vous êtes plutôt connu comme un cinéaste urbain. Avec ce nou
veau film, vous tentez l'expérience du récit classique. Comment 
expliquez-vous ce choix ? 
À mon avis, l'époque où se situe l'action a peu d'importance. Il est 
vrai que la réalité varie d'une époque à l'autre. On peut dire la 
même chose en ce qui concerne les coutumes, les modes de vie, les 
codes moraux. Mais dans le paysage purement humain, il me 
semble que les choses ne changent pas. En abordant ce projet, 
j'avais d'emblée décidé d'éviter de compartimenter, de poser des 
étiquettes. Le projet s'est surtout intéressé au tissu humain. 

Est-ce que vous avez été inspiré par la télésérie ? 
En fait, j'ai procédé de façon inverse. Tout d'abord en faisant 
presque totalement abstraction du fait qu'il existait une version 
télévisuelle. Il ne fallait surtout pas succomber aux attentes émo
tives qui y sont liées. En coscénarisant le film, nous avons décidé 
de poser notre choix particulièrement sur trois personnages, 
Séraphin, Donalda et Alexis. Il ne fallait surtout pas résumer vingt 
ans de télévision en deux heures de projection. La trame narrative 
est simple en ce qui concerne le roman de Claude-Henri Grignon. 
Ce que l'auteur voulait en fait montrer, c'est cette obsession de 
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l'avarice dans un milieu où sévissait l'extrême misère et la mettre 
en parallèle avec l'exercice du pouvoir. Séraphin non seulement 
possède l'argent, mais aussi le pouvoir politique et social. Avec 
l'argent, pourtant, il peut tout. Grignon voulait montrer jusqu'à 
quel point ce personnage pouvait pervertir le pouvoir, allant 
jusqu'à l'ignominie. Au fond, Un homme et son péché est l'his
toire d'un homme qui va se servir de la détresse, de la faillitte 
financière d'un autre pour conquérir sa fille, la seule chose qu'il ne 
possède pas. Alexis, quant à lui, est presque inexistant dans le 
roman. Il a été développé dans la série radiophonique. Il est marié 
à Artémise et ils ont une ribambelle d'enfants. Dans le film, c'est 
autre chose. Il y a une profonde histoire d'amour qui se crée entre 
Alexis et Donalda. La dimension du triangle amoureux et beau
coup plus nuancée. Car justement, à partir de ce triangle, il fallait 
ramener les trois personnages à la lumière. Du côté de Donalda, le 
film questionne ce qu'elle est comme femme, ce qu'elle ressent, ce 
qu'elle vit. 
La nature, dans le film, à l'opposé de la télésérie, joue un rôle 
important Entre celle-ci et les personnages, s'établit une sorte de 
complicité. 
En effet, les personnages sont prisonniers du milieu dans lequel ils 
vivent.En quelque sorte, ils en sont le produit. D'autre part, en 
établissant une symbiose entre ces deux forces motrices, on créait 
quelque chose d'épique. 
// y même quelque chose de sensuel (erotique peut-être) dans le 
rapport entre les êtres et les choses de la nature. 
Il s'agit d'un souffle de vie qui, tout le long du film, ne cesse de 
hanter les personnages. La terre, l'eau, le feu, autant d'éléments 
qui, dans le film, procurent aux humains l'énergie nécessaire à la 
survie et à la reproduction. L'érotisation de la nature existe dans le 
fait que tout se vit et se reproduit. C'est une question de climat. 
Contrairement à la télésérie, Séraphin Poudrier est présenté dans 
le film de façon plus humaine. 
le ne tenais pas à en faire une caricature. La plus grande tentation 
était d'en faire une icône du mal, unidimensionnelle, en carton 

découpé. Ce qui m'intéressait, c'était d'aller voir dans la coulisse 
du personnage, de voir de quoi il était fait, et pourquoi il fallait le 
haïr. 
Mais au fond, c'est un personnage qui souffre de solitude. 
Il y a, depuis son enfance, quelque chose qui va faisander son vécu 
d'homme adulte. À partir de ce constat, toutes les propositions 
psychologiques sont permises. Pourquoi, par exemple, a-t-il une 
image aussi négative de la femme ? Dans le film, il était important 
de tracer le cheminement émotif du personnage, même en fili
grane, pour comprendre les causes de son comportement. 
Séraphin, malgré ses obscures desseins, souffre comme tout le 
monde. 
Et pourtant Donalda semble résignée à son destin. 
Il s'agit d'un choix qui se traduit par un geste courageux et 
héroïque. Il fallait que contrairement au film que Grignon avait 
scénarisé dans les années 50, le personnage de Donalda ait le libre 
arbitre. Lorsqu'elle renonce à l'homme qu'elle aime, c'est surtout 
parce qu'elle veut se sacrifier pour quelque chose qui la dépasse. Il 
s'agit pour elle d'une résignation consentie. 
Avez-vous tenté d'actualiser le propos pour que les jeunes specta
teurs puissent s'intégrer à l'action ? 
En donnant le choix de son destin au personnage de Donalda, 
c'est déjà actualiser le propos. C'est de lui donner le désir de ne pas 
mourir en vain. Il y a là, je suppose, un regard neuf qu'on ne 
retrouve pas dans l'œuvre de Grignon — dans son roman, il mon
trait un situation coincée qui correspondait à un milieu socio
culturel et politique bien précis. Il s'agissait d'un territoire sans 
espoir. «* 

^ H Filmographie 
1984 — Maïa fauve 

1984 - C'était le 12 du 12 et Chili avait les blues 

1995 - Eldorado 

1998 - Le Cœur au poing 

2002 - Un homme et son péché 

Pierre Lebeau et Karine Vanasse Roy Dupuis 
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THE BELIEVER 
Le tout dans le rien 

Soit The Believer touche au fondement même de 
l'âme juive, soit il ne présente qu'une image 

fallacieuse de cette âme. 
Du point de vue de l'histoire, le film décrit l'exis

tence sur une période de quelques semaines/mois de 
Daniel Balint, un jeune Juif aux sympathies néo-nazies 
qui vit tiraillé entre la haine/mépris qu'il éprouve envers 
son propre peuple, nourrie par une compréhension 
profonde de celui-ci, et son attirance/admiration de 
cette même identité telle qu'elle s'exprime dans la 
Torah. 

Du point de vue du mécanisme narratif, c'est 
autour du cours de religion que Daniel suivit à la syna-
goge durant son jeune âge, que le récit tourne. Le film 
commence en fait sur des images de Daniel dévelop
pant ses biceps tandis que se déroule, en off sur la 
bande son, cette séquence qui suppose sa rupture 
définitive d'avec la religion juive : en mettant en ques
tion sur une base psychologique le comportement 
divin (et là, on ne serait pas loin de la psychanalyse 
freudienne), le jeune hérétique signe son exclusion de 
cette religion qu'il vénère à sa façon. 

En réalité, Daniel n'a pas tout à fait tort de révéler 
le paradoxe inhérent au comportement de Yahvé (et 
de là à son existence). Et il n'est pas étonnant que 
justement ce soit sur la base d'arguments de nature psychologique 
qu'il le fait. L'infini dans la finitude, l'immuable dans le muable, le 
tout dans le rien; comment survivre raisonablement, quand on est 
jeune, à de tels paradoxes ? 

En substance, The Believer nous porte beaucoup plus à con
sidérer cette perspective qu'une autre qui serait, par exemple, poli
tique (car le sujet s'y prête); et même si cette dernière est cons
tamment reprise par le film et qu'elle se présente sous des allures 
un peu plus tapageuses, elle n'est que secondaire au film. The 
Believer est donc beaucoup plus un film sur la question de la foi 
et du sacré qu'un film sur le néo-nazisme ou sur le racisme. 

Prenons par exemple l'entrevue dans un café où Daniel 
souligne la volonté de l'intelligentsia juive de dé-substantier le 
monde, de rendre l'expérience d'être humain intangible. Il cite 
Marx, il cite Einstein, il cite Freud. C'est possiblement par l'en
tremise de Freud qu'il est le plus pertinent d'envisager ce person
nage qui développe un masochisme extrême se traduisant à son 
tour en une haine profonde envers son propre peuple. Daniel 
abhorre les principes religieux du judaïsme, mais c'est surtout 
parce que ces principes religieux sont mis en pratique. Car, face au 
texte sacré, Daniel est tout autre. Il éprouve alors une révérence, 
une profonde croyance dans son pouvoir évocateur qui efface 
l'empreinte humaine. 

The Believer reste d'abord et avant tout un film mainstream, 
malgré le thème religieux, malgré la question du dilemme 

Une rupture définitive avec la religion 

amour/haine, c'est un film sans de trop grandes prétentions. La 
preuve en est l'enchaînement séquentiel qui est dicté d'abord et 
avant tout par le besoin de faire progresser la narration, voire l'ac
tion. Quel type de relations se développera au sein des néo-nazis 
du camp une fois que Daniel aura assis son pouvoir ? Pour quelle 
raison le jeune qui porte sur les lèvres une swastika tatouée choisit 
de tuer Ilio Manzetti (interprété par le réalisateur Henry Bean lui-
même) ? Cette façon d'enchaîner les séquences diffère énormé
ment du style que l'on reconnaît chez certains autres cinéastes, 
définitivement plus introspectifs (Tarkovski, Bergman), chez qui 
les mouvements de l'âme sont suivis avec minutie. 

Cela ne veut pas dire qu'il n'y a pas une bonne dose d'intelli
gence dans l'écriture, car la question de l'errance, par exemple, 
l'un des traits distinctifs du peuple juif selon Daniel, sous-tend le 
film avec une certaine consistence, preuve que le tissu narratif 
n'est pas aléatoire mais qu'il suit un dessein précis. 

Alexis Ducouré 

^ H Danny Balint 
États-Unis 2001, 98 minutes — Réal. : Henry Bean — Scén. : Henry Bean, Mark Jaeobson — 

Photo : Jim Denault - Mont. : Mayin Lo - Dec. : Susan Block - Cost. : Alex Alvarez - Int. : 

Ryan Gosling (Danny Balint), Summer Phoenix (Caria Moebius), Theresa Russell (Lina Moebius), 

Billy Zane (Curtis Zampf), A.D. Miles (Guy Danielsen), Joshua Harto (Kyle), Glenn Fitzgerald 

(Drake), Garret Dillahunt (Billings), Kris Eivers (Carleton), Joel Garland (O.L.), Elizabeth Reaser 

(Miriam), Dean Strober (Stuart), Judah Lazarus (Avi), Ronald Guttman (le père de Danny), 

Heather Goldenhersh (Linda), Jacob Green (Danny jeune) - Prod. : Frank Calo - Dist. : Christal 

Films. 
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L'impitoyable réalité du milieu carcéral 

HISTOIRE DE PEN 
Derrière les murs 

Après l'étonnant succès d'Hochelaga, il y a deux ans auprès 
du public et de la critique, le coté obscur, sombre et souf

frant de la condition humaine continue de fasciner son réalisateur 
qui récidive cette fois en braquant sa caméra à l'intérieur des murs 
et derrière les barreaux. 

Claude, jeune bagarreur de rue, écope de dix ans de taule. À 
force de côtoyer les durs à cuire et de se frotter à l'impitoyable 
réalité du milieu carcéral, il en viendra vite à perdre son inno
cence. Son indéniable talent de boxeur lui vaudra de devenir mal
gré lui l'instrument de luttes sauvages entre deux clans de détenus. 
Une descente aux enfers annoncée et inéluctable. 

Pour traiter de cet univers clos et lui donner une dimension 
qui dépasse le cadre de la représentation naturaliste du milieu car
céral, Michel Jette opte pour une structure narrative surréaliste. 
S'inspirant du recueil Contes en coup de poing de Léo Lévesque, 
dramaturge et coscénariste du film, le réalisateur emprunte au 
conte l'effet métaphorique laissant place à une vision plus 
intérieure et symbolique des choses. Ainsi, de manière récurrente, 
la caméra glisse-t-elle le long de vieux tuyaux amenant le specta
teur dans les entrailles de cette prison comme au coeur de la souf
france et de la noirceur humaines. S'y superpose une voix d'outre-
tombe, celle du trou jamais identifiée, celle de la rage qui incite à 
la révolte, une révolte contre l'humiliation destructrice. Car 
humiliation il y a, de la nourriture trafiquée au viol sordide de 
Claude. Graduellement, la structure dramatique installe la mon
tée de la tension entre détenus qui culminera en un dénouement 
tragique. 

Si dans Hochelaga, le regard du cinéaste scrutait le milieu des 
motards de façon directe, simple et percutante, celui qu'il pose sur 
le monde des détenus est plus complexe. Les deux films abordent 
cependant des thématiques communes tels les rituels de passage, 
d'admission à un clan, les guerres de pouvoir, la perte de l'inno

cence du jeune héros et sa lutte pour sa dignité. L'intimidation ver
bale et physique fait également partie des comportements usuels. 
Le rapport au corps prédomine particulièrement dans Histoire de 
pen où la violence des mâles se manifeste entre autres lors de 
séquences de combats à mains nues. Ceux-ci, chorégraphiés de 
façon réaliste mais filmés avec moult effets visuels (accélérés, ralen
tis, montage saccadé) et rythmés par des percussions, constituent 
certes l'un des éléments visuels accrocheurs du film. À ce propos, 
soulignons la direction photo de Larry Lynn (un collaborateur 
fidèle de Jette) qui transmet bien l'atmosphère claustrophobe des 
cellules et nous donne en contrepartie ces magnifiques mais 
inquiétantes vues extérieures du pénitencier telle une forteresse 
moyenâgeuse sous la course de nuages menaçants. 

Bien que les intentions et la démarche du réalisateur soient 
honnêtes, le film comporte certaines faiblesses. La surcharge 
inutile de la trame dramatique complexifie inutilement le récit. À 
cet égard, un scénario plus simple aurait sans doute servi plus effi
cacement le propos. Le film multiplie également les flash-backs 
avec une narration qui souligne lourdement les images. En oppo
sition à la dureté des scènes carcérales, celles romantiques à la 
mode médiévale entre Claude et Karine sonnent faux et sont à la 
limite du supportable. L'interprétation n'est pas non plus toujours 
convaincante, surtout en ce qui concerne Emmanuel Auger dans 
le rôle de Claude. S'il incarne bien la candeur du nouveau venu 
dans son t-shirt immaculé tel un ange blanc perdu dans l'enfer du 
pénitencier, la profondeur de son jeu, elle, laisse à désirer. Par con
tre, Paul Dion, en vieux sage et loup solitaire, solide comme un 
chêne, en impose par sa présence à l'écran tandis que l'interpréta
tion de David Boutin en schizophrène constamment sur le qui-
vive, à la fois amuse et émeut par sa vulnérabilité et sa lucidité, 
frondeuses et tapageuses. Mais le rôle se démarquant le plus dans 
cette production est sans contredit celui de Lucia, travesti junkie 
qu'interprète de manière magistrale Dominic Darceuil. Son strip
tease dans l'espace minuscule d'une cellule est d'une envoûtante 
sensualité. Dans les deux derniers longs métrages de Michel Jette, 
il est fascinant de voir Darceuil tout comme Boutin d'ailleurs, se 
métamorphoser complètement dans des rôles diamétralement 
différents. 

Enfin, le dénouement laisse le spectateur plutôt déconcerté. 
La rédemption de Claude passant par la maladie s'avère un choix 
discutable et moyennement heureux. En dépit des maladresses 
énoncées, Histoire de pen qui tient plus de la fable que du sus
pense, offre un plaidoyer sincère et convaincant en faveur de la 
dignité humaine, ouvrant une porte sur la compréhension de ces 
mal-aimés de la société tout comme l'avait fait dans une approche 
différente Pierre Falardeau avec Le Party. 

Louise-Véronique Sicotte 

Canada 2002, 112 minutes - Réal. : Michel Jette — Scén. : Michel Jette, Léo Lévesque, d'après 

ses Contes en coup de poing - Photo : Larry Lynn — Mont. : Yvan Thibaudeau, Louise Sabourin 

— Mus. : Gilles Grégoire — Son : Bobby O'Malley - Dec. : Paul Hotte — Cost. : Nicole Sabourin 

— Int. : Emmanuel Auger (Claude), Karyne Lemieux (Karine), David Boutin (Jacques le Schizo), 

Paul Dion (L'Fantôme), Dominic Darceuil (Lucia), Sylvain Beauchamp (Tarzan) — Prod. : Louise 

Sabourin, Michel Jette, Baliverna Films — Dist. : Christal Films. 
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CRITIQUES LES FILMS 

LAISSEZ-PASSER 
Paris leur appartenait 

U n homme en vélo avale les kilomètres par monts et par 
vaux, évitant les contrôles de police pour rejoindre au loin 

sa famille. Un autre, attablé dans un café vide, jette sur des feuilles 
de papier, des idées de scénario ou de dialogues inspirés de la vie 
qui l'entoure. Ces deux hommes, Jean Devaivre, assistant réalisateur, 
et Jean Aurenche, scénariste, sont les deux personnages princi
paux de cette fresque de Bertrand Tavernier sur la vie ciné
matographique dans le Paris occupé de la Seconde Guerre mon
diale. Ils sont entourés tout d'abord de quatre femmes, l'épouse du 
premier et les petites amies du donjuanesque écrivain. Tous font 
partie à des degrés divers d'un groupe d'artisans ou d'artistes car 
depuis toujours, le cinéma de Tavernier est un cinéma sur la rela
tion de l'homme avec son travail et du groupe face à l'adversité 
que ce soit L.627, Une semaine de vacances ou Ça commence 
aujourd'hui. Ce film constitue également la quatrième partie du 
discours de Tavernier sur la guerre après La Guerre sans nom sur 
l'Algérie, La Vie et rien d'autre et Capitaine Conan sur le premier 
Conflit mondial. La reconstitution de l'époque est minutieuse, 
exacte, aidée en cela par la caméra d'Alain Choquart qui, en écran 
large et en plans séquences, débusque les personnages les cadrant 
au plus près ou effleure les arrière-plans significatifs comme cet 
autobus rempli de voyageurs, aux manteaux cousus d'une étoile 
de David, embarqués pour un périple dont ils ne reviendront pas. 
Cette fresque, quasi pointilliste par moments, rend hommage au 
travail d'artisans qui, dans des conditions de pénurie et dans une 
maison de production allemande, la Continental, auront réussi à 
produire de nombreux films français importants dont Douce et 
Le Corbeau et même un sur Berlioz, La Symphonie fantastique, 
qui suscitera une colère du ministre de la Propagande du Reich, 
Goebbels, qui exigeait que les pays occupés produisent surtout des 
navets. 

Contrairement à Devaivre qui se jette dans la gueule du loup 
aux côtés de son ami communiste Jean-Paul Le Chanois pour 
mieux couvrir ses activités de résistance clandestine, le scénariste 
Aurenche refuse de pactiser même de cette façon avec l'ennemi et 
commet quelquefois par ailleurs des actes de bravade qui auraient 
pu mal, très mal tourner comme lors de sa rencontre à un dîner 
avec le gestapiste français Maillebuau. La multiplicité des person
nages peut rebuter plusieurs qui s'étonneront ainsi de voir un 
fonctionnaire de Vichy résistant. Mais une recherche rapide sur 
Pierre Nord les confortera dans l'exactitude des informations 
données à voir par Tavernier et son scénariste Jean Cosmos qui 
montrent aussi le travail de la police française alors complètement 
aux ordres des Allemands. Les séquences incroyables mais vraies 
de l'équipée de Devaivre en Grande-Bretagne sont, par leur traite
ment, un hommage de Tavernier cinéphile au cinéma de Michael 
Powell (One of Our Aircrafts is Missing ou Life and Death of 
Colonel Blimp) dont il fut un des découvreurs français. 

Par la qualité de l'interprétation de Jacques Gamblin, gagnant 
au festival de Berlin d'un prix mérité et de Denis Podalydès, qui 

rend si bien le côté vif-argent d'Aurenche et jusqu'à y compris les 
plus petits rôles si nombreux, le film est un hommage senti, 
émouvant, plein d'humour même, au travail de ces anonymes, de 
ces sans-grade par qui Paris redevint finalement libre et donc 
rendu à tous ceux qui sont ses propriétaires par le cœur ou l'esprit. 
Il est à espérer qu'une des télés publiques canadiennes ou la 
Cinémathèque québécoise programme les principaux films de 
cette période du cinéma français, par ailleurs bien étudiée par les 
historiens : Le Cinéma sous l'Occupation, de Jean-Pierre Bertin-
Maghit, La France de Retain et son cinéma de Jacques Siclier et 15 
ans d'années trente ; le cinéma des Français 1929-1944 de Jean-
Pierre Jeancolas. 

Luc Chaput 

France. 2001, 170 minutes —Réal. : Bertrand Tavernier — Scén. : Jean Cosmos, Bertrand 

Tavernier, d'après les mémoires de Jean Devaivre et les souvenirs de Jean Aurenche — Photo : 

Alain Choquart - Mont. : Sophie Brunet — Mus. : Antoine Duhamel — Son : Michel Desrois, 

Gérard Lamps — Dec. : Emile Ghigo - Cost. : Valérie Pozzo di Borgo — Int. : Jacques Gamblin 

(Jean Devaivre), Denis Podalydès (Jean Aurenche), Charlotte Kady (Suzanne Raymond), Marie 

Desgranges (Simone Devaivre), Ged Marlon (Jean-Paul Le Chanois), Philippe Morier-Genoud 

(Maurice Tourneur), Marie Gillain (Olga), Laurent Schilling (Spaak), Maria Pitarresi (Reine 

Sorignal), Christian Berkel ( le docteur Greven), Richard Sammel (Richard Pottier), Olivier 

Gourmet (Roger Richebé), Philippe Saïd (Pierre Nord), Liliane Rovère (Mémaine), Thierry Gibault 

(Paul Maillebuau), Gôtz Burger (Bauermeister), Serge Riaboukine (Louis Née), Didier Sauvegrain 

(Thirard) - Prod. : Alain Sarde, Frédéric Bourboulon -Dist. : Christal Films. 

Un arrière-plan significatif 
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LES FILMS CRITIQUES 

Les enjeux d'une astucieuse escroquerie 

NINE QUEENS 
L'eseroe escroqué 

N ine Queens de Fabiân Bielinsky est un film que j'attendais 
avec une certaine impatience. Tous les festivals s'ar

rachaient ce film réputé être le meilleur réalisé en 2000 par un 
cinéaste du nouveau cinéma argentin. Le FFM avait essayé de 
l'obtenir, mais sans succès. D'une certaine manière, tant mieux. Il 
est vrai que si on l'avait vu au Festival, on aurait été en phase avec 
l'actualité. Mais on l'aurait vu à la hâte, empêché par le temps de 
réfléchir plus longuement. C'est plus de films en salles qu'il nous 
faut, et moins de films au Festival. 

Je me demandais qui pouvaient bien être les neuf reines. 
Nous avons eu les Trois Madeleine (paraît-il fort appréciées au 
Festival de Buenos Aires), mais neuf reines, ce n'est pas biblique. 
Il se révèle que c'est philatélique; les timbres-poste, leur connais
sance et leur collection (surtout les spécimens rares). C'est comme 
les tableaux, mais plus pratique parce que plus petit, plus trans
portable. 

Les timbres, donc, sont l'objet qu'on a trouvé pour mettre sur 
pied une ruse qui permettra aux victimes de se défendre contre les 
abus d'un escroc. En l'occurrence, un frère gagnant sa vie en 
truandant des vieilles dames et des petits commerçants qui ten
tent d'escroquer à sa sœur et son petit frère l'héritage que leurs 
grands-parents leur ont laissé. 

Le personnage de Marcos l'escroc (Ricardo Darin, très aimé 
des jeunes Argentins), cheveux noirs courts, favoris, moustache et 
barbiche, méphistophélique d'apparence, peut très bien symboliser 

les régimes argentins qui, depuis Menem et jusqu'à la 
catastrophe actuelle, ont systématiquement volé — et 
aidé à voler — les salariés, les retraités et les petits 
épargnants. D'ailleurs, à bien y penser, ce n'est qu'en 
Argentine, pays où les banques sont incapables 
d'honorer leurs propres chèques, qu'on peut imaginer 
une telle machination. Je ne pense pas me tromper en 
supposant que la genèse de l'idée de ce film est dans 
l'aberrante situation économique de ce pays qui colore 
tous les aspects de la vie, et dans le désir de prendre sa 
revanche sur les bandits. 

La revanche imaginée par l'histoire de Nine 
Queens rend compte, en partie, du succès du film dans 
son pays. Ailleurs, son succès est dû, sans doute, à la 
justesse du récit qui, à aucun moment, ne laisse 
soupçonner ce que l'on découvrira à la toute fin : on 
nous raconte l'envers de ce qu'on nous a raconté. 
L'escroc n'escroque pas le collectionneur de timbres en 
lui vendant des faux, c'est la sœur de l'escroc qui, de 
mèche avec le prétendu collectionneur, escroque à son 
frère escroc l'argent de l'héritage que ce dernier lui 
avait volé. 

La ruse est mise sur pied avec la participation des 
amis de la sœur et de Juan son amoureux et allié. 
Certains, ou tous, sont des comédiens (une troupe de 

théâtre ?), d'autres sont peut-être de petits truands, eux-mêmes 
amis du père de Juan qui croupit en prison. L'établissement de la 
motivation de la complicité de Juan dans cette affaire me semble 
lourde, mais, en fin de compte, intéressante. Le père de Juan, dont 
on comprend qu'il a été réduit à vivre hors la loi, se trouve en 
prison. Il n'en a pas l'habitude et trouve cela très difficile à sup
porter. Pour en sortir, il doit soudoyer un juge, ce pour quoi il a 
besoin d'une assez grande somme d'argent. Le père ne veut pas 
que le fils trempe dans la truanderie. Mais le fils, en bon fils, désire 
sauver le père. Il a besoin d'argent. 

Valeria, sa bien-aimée, a de l'argent, mais Marcos, son frère 
escroc, l'en prive. En deçà de l'amour, l'alliance entre les 
amoureux Valeria et Juan se signe sur la base d'un intérêt com
mun qu'ils ont dans l'argent de l'héritage. Si Juan aide Valeria à 
récupérer l'argent, il recevra, en échange de ses services, une 
somme qui permettra de libérer son père de prison... L'amour 
filial, l'emporte sur l'amour des amoureux. 

Juan aurait pu aider Valeria par simple amour, de manière 
désintéressée. Jeune acteur plus ou moins désœuvré, Juan aurait 
mis son talent au service d'une tromperie qui rendrait justice à sa 
bien-aimée. Hélas ! L'argent infiltre tout jusqu'à la moelle. «ï» 

Monica Haï m 

• • Nueve reinas 
Argentine 2000, 115 minutes — Réal. : Fabien Bielinsky — Scén. : Fabiàn Bielinsky — Photo : 

Marcelo Comorino — Mont. : Sergio Zottola — Mus. : Cesar Lerner — Dec. : Marcelo Salvioli, 

Daniela Passalaqua - Cost. : Monica Torschi - Int. : Gaston Paulus (Juan), Ricardo Darin 

(Marcos), Leticia Brédice (Valeria), Tomàs Fonzi (Federico), Ignasi Abadal (Vidal Gandolfo), 

Alejandro Awada (Washington), Eisa Berenguer (Berta), Leo Dyzen (T expert philatéliste), 

Ricardo Diaz Mourelle (Ramiro) — Prod. : Pablo et Cecilia Bossi — Dist. : Mongrel Media. 
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24 Hour Party People 

24 HOUR PARTY PEOPLE 

Le nouveau film de Michael Winterbottom 
est un portrait fascinant du promoteur 
musical et journaliste-télé Tony Wilson, qui 
a porté à bout de bras la musique under
ground britannique entre les années 70 et 
90, s'occupant notamment des groupes Joy 
Division et Happy Mondays, en plus d'être 
à l'origine de l'étiquette Factory Records et 
de l'Hacienda Club, véritable temple de la 
musique parallèle à Manchester. Durant ces 
vingt années ébouriffantes vécues non-stop, 
d'où le titre, Wilson a su dénicher le talent et 
lui donner des ailes, grâce à une vision fort 
singulière de la création et de la culture. 

En syntonie totale avec son sujet, 
Winterbottom, sans contredit l'un des 
cinéastes contemporains les plus intéres
sants, signe ici une mise en scène dont les 
procédés traduisent parfaitement l'esprit 
d'anarchie qui traverse le récit et anime son 
protagoniste. 

Avec 24 Hour Party People, Winter
bottom a cherché à célébrer l'art parallèle par 
l'entremise d'un cinéma lui-même libéré de 
toute contrainte thématique ou esthétique. 
Et au-delà des figures imposées de la décons
truction filmique (ruptures de ton, supports 
filmiques multiples, montage frénétique, 
etc.), il y a dans ce film une formidable 
énergie créatrice qui parvient à mettre en 
images l'esprit du mouvement underground 
et à évoquer, d'un point de vue à la fois sen
soriel et cérébral, la vision très éclatée du tan
dem Winterbottom/Wilson sur la culture 
contemporaine. 

Au cœur de cette stratégie narrative, il 
y a le personnage de Tony Wilson, interprété 
avec une aisance déconcertante par l'excel
lent Steve Coogan. En tant que personnage 

La Chambre des officiers 

principal, Wilson est ici bien plus qu'un 
simple point d'ancrage du récit. Winter
bottom en fait un élément narratif oeuvrant 
à plusieurs niveaux, agissant simultanément 
à titre de personnage intradiégétique (en 
tant que protagoniste du film), de narrateur 
omniscient et de commentateur extradiégé-
tique du procédé filmique lui-même. Par 
exemple, le personnage soulignera, en 
s'adressant au spectateur, le caractère 
métaphorique d'une scène où l'avisera que 
tel plan n'a pas été retenu au montage final, 
« mais sera par contre dans le DVD ». 

Ironique, irrévérencieux mais d'une 
grande cohérence, 24 Hour Party People est 
un regard tonifiant sur l'acte créateur et un 
bel hommage à l'audace des pionniers. 

Carlo Mandolini 

Grande-Bretagne/France/Pays-Bas 2002, 115 minutes -

Réal. : Michael Winterbottom - Scén. : Frank Cottrell Boyce 

- Int. : Steve Coogan, Lennie James, Andy Serkis, Keith Allen, 

Rob Brydon, Enzo Cilenti, Ron Cook, Chris Coghill - Dist. : 

United Artists. 

LA CHAMBRE DES 
OFFICIERS 

Malgré la réussite artistique de certains réa
lisateurs qui ont fait de la guerre leurs choux 
gras (Spielberg, par exemple), je persiste à 
croire que ce sujet grave est mieux traité à 
l'écran lorsqu'il est suggéré plutôt que mon
tré. Pensons à Marthe de Jean-Loup Hubert, 
ou à La Vie et rien d'autre de Bertrand 
Tavernier, deux œuvres dont l'action se 
déroulait lors de la Première Guerre mon
diale, à l'instar de cette Chambre des 
officiers. 

Cela a déjà été dit : Dupeyron, inspiré 
d'un roman, emprunte son point de départ 

— même sur le plan narratif — à Johnny 
Got His Gun de Dalton Trumbo. À son pre
mier jour au front, le lieutenant Adrien 
Fournier n'aura pas l'occasion de combattre : 
un obus lui éclate au visage. Défiguré, il 
devra passer toute la guerre — et même au-
delà — à l'hôpital, confiné dans une cham
bre où il se liera d'amitié avec deux autres 
officiers blessés. L'étage inférieur est occupé 
par de simples soldats, beaucoup plus nom
breux. On sent ici la hiérarchie militaire 
même dans le malheur, idée jadis illustrée 
par Jean Renoir dans La Grande Illusion. 
Mais le drame des gueules cassées n'épargne 
personne, et entraîne des crises; ainsi, un 
officier se pendra après avoir provoqué par 
sa laideur la fuite de son propre enfant. 

Hormis le souvenir d'un amour bref, le 
passé d'Adrien nous est presque inconnu, 
mais peu importe. Le film va à l'essentiel, 
c'est-à-dire la souffrance intérieure des 
hommes et leur lutte contre le mauvais sort. 
Cette situation, bien qu'inscrite dans un 
contexte de guerre, Dupeyron l'élargit et la 
rend intemporelle : le vrai sujet du film est 
la marginalisation des victimes, l'isolement 
psychologique, contrecarré toutefois par le 
dévouement d'autres personnages (l'infir
mière, le médecin) et par leur propre soli
darité. Vivre ou survivre ? Tout compte fait, 
La Chambre des officiers, œuvre intimiste 
et humaniste qui traite de réconfort et de 
compassion, renvoie davantage à The 
Elephant Man et à La Belle et la Bête qu'à 
des films de guerre. 

Denis Desjardins 

France, 2001, 135 minutes - Réal. : François Dupeyron -

Scén. : François Dupeyron, d'après le roman de Marc Dugain 

— Int. : Eric Caravaca, Denis Podalydès, Gregori Derangère, 

Sabine Azéma, André Dussollier, Isabelle Renauld, Géraldine 

Pailhas. - Dist. : Christal Films 
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VUES ±€S FILMS 

CITY BY THE SEA 

Un policier new-yorkais mène une 
enquête sur le meurtre d'un homme à Long 
Beach et découvre que le suspect numéro 
un n'est nul autre que son propre fils. 
Raconté ainsi, un tel synopsis donne l'im
pression qu'il s'agit de n'importe quelle 
intrigue policière convenue. Or, le polar 
n'est ici qu'accessoire et City by the Sea 

s'avère plutôt un drame riche et puissant 
sur l'héritage familial et les relations ten
dues entre un père et son fils. 

Inspiré d'une histoire vraie, qui a fait 
l'objet d'un article paru dans le magazine 
Esquire en 1997, ce récit nous dévoile le 
duel intérieur de Vincent LaMarca, un 
détective de la NYPD, déchiré entre sa 
fonction de policier et son obligation pater
nelle, et pose la question suivante : un fils 
est-il voué à commettre les mêmes erreurs 
que son père d'une génération à l'autre ? 

Après This Boy's Life, un long 
métrage témoignant aussi de la filiation 
paternelle, le réalisateur Michael Caton-
Jones (Scandal, Rob Roy) fait à nouveau 
équipe avec Robert De Niro et l'idée 
maîtresse de cette nouvelle collaboration 
porte sur la responsabilisation. " Vincent 
garde à distance les douleurs de son passé 
avec son père, expliquait-il en conférence 
de presse. Quant à son fils, il vit désespéré
ment au présent l'enfer de la drogue. 
Chacun devra se responsabiliser et assumer 
les conséquences de ses actes. " 

Malgré les quelques faiblesses du scé
nario qui utilise maladroitement les attri
buts du genre policier, l'intérêt de City by 
the Sea réside dans son approche démon
trant tout en clairs-obscurs les tiraille
ments de ces deux hommes à l'image de 
cette ville déchue. Robert De Niro effectue 
un retour en force et ajoute à sa carrière 
marquée de succès passés et de récentes 
déceptions ce rôle empreint de sobriété et 
de sentiments refoulés. James Franco et 

Frances McDormand offrent également de 
belles prestations. 

Pierre Ranger 

^ H Une ville près de la mer 
États-Unis 2002, 108 minutes - Réal. : Michael Caton-Jones 

- Scén. : Ken Hixon, d'après l'article Mark of a Murderer de 

Michael McAlary paru dans le magazine Esquire — Int. : 

Robert De Niro, Frances McDormand, James Franco, Eliza 

Dushku, George Dzundza, Patti LuPone — Dist. : Warner Bros. 

CLAUDE JUTRA 
SUR FILM 

PORTRAIT 

Sans réinventer le documentaire, adop
tant une forme plutôt classique parsemée 
de moments de poésie et oscillant entre 
entrevues et images d'archives personnelles 
et filmiques, Paule Baillargeon trace, 
comme son titre l'indique, un portrait tout 
en simplicité et en pudeur de son sujet, le 
cinéaste Claude Jutra. Si l'on reste un peu 
sur sa faim tant on aurait aimé avoir des 
réponses plus concrètes sur ce qui a poussé 
celui-ci à cacher sa maladie avant se jeter 
dans le fleuve, il reste que le tableau est juste 
et nuancé, révélateur aussi sans jamais 
tomber dans le sensationalisme. Les rap
ports du cinéaste avec sa famille sont 
exposés avec sensibilité, particulièrement 
les liens singuliers et douloureux qui l'at
tachaient à sa mère. L'on se prend aussi à 
vouloir en voir plus lorsque l'œuvre de 
Jutra est abordée, mais les extraits sont 
judicieusement choisis et l'accent mis sur 
les moments les plus intéressants : le choc 
d'À tout prendre, le tournage de Mon 
oncle Antoine, l'exil au Canada anglais, et 
aussi les thèmes récurrents (l'eau, la folie, 
l'amour). Paradoxal mais conséquent, aussi 
brillant et tourmenté que bouillonnant et 
chaleureux, Claude Jutra apparaît dans 
toute son humanité et son génie. 

Quand Claude Jutra s'en est allé, un 
matin de novembre 1986, il a emporté avec 
lui ses secrets — et son génie — et laissé 
derrière lui une profonde tristesse et un 
grand désarroi, faisant écho à la dispari
tion de son ami François Truffaut, 
emporté par une tumeur au cerveau deux 
ans auparavant. Le vide laissé par la mort 
des deux hommes dans le monde du ciné
ma, mais aussi dans la vie de tous ceux qui 
les aimaient, de près ou de loin, n'a pas 
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encore été comblé. Le sera-t-il jamais ? 
Sans chercher à répondre à la question, le 
beau film de Paule Baillargeon laisse tout 
de même planer un doute, tant ce vide est 
encore palpable dans l'émotion avec 
laquelle la réalisatrice-narratrice elle-
même, mais aussi Michel Brault, Saul 
Rubinek, Bernardo Bertolucci, Geneviève 
Bujold et tant d'autres parlent de leur ami 
Claude Jutra. Cette émotion est la force du 
film. C'est elle qui nous étreint, qui nous 
ébranle au souvenir de l'homme que fût le 
cinéaste, et qui nous souffle à l'oreille : 
Claude, comme tu nous manques. 

Claire Valade 

Canada 2002, 84 minutes - Réal. : Paule Baillargeon -

Scén. : Jefferson Lewis - Int. : Paule Baillargeon (narratrice), 

Claude Jutra, Michel Brault, Saul Rubinek, Geneviève Bujold 

- Dist. : Office national du film du Canada. 

DEVDAS 

Nous avons dit le plus grand mal de Shaki 
— The Power (p. 59), un autre film dans la 
veine du cinéma hollywoodien. Ce n'est 
guère le cas de Devdas qui, en l'espace de 
trois heures, procure des moments de pure 
jubilation. Le genre est ici exprimé avec 
grâce, bon goût, savoir-faire et une mise en 
scène chorégraphique d'une brillante 
maîtrise. 

Depuis leur enfance, Devdas et Paro 
éprouvaient l'un envers l'autre un senti
ment dont ils ne parvenaient pas à saisir 
tout à fait le sens. Mais devenu adolescent, 
Devdas a dû partir étudier à l'étranger lais
sant derrière lui la belle Paro. De retour, 
des années plus tard, ils doivent se heurter 
à de nombreux obstacles pour assumer 
leur amour. 

Le récit, comme c'est d'ailleurs le cas 
dans la plupart des films issus de 
Bollywood, suit une trame narrative sim
ple. Car il s'agit d'un cinéma de la facilité 
qui s'approprie les excès les plus extrava
gants pour séduire le spectateur. Le cinéma 
de Bollywood est un cinéma de pur rem
plissage (épisodes chantés, danses, seg
ments comiques). Il arrive pourtant par
fois, comme c'est le cas de Devdas, que ces 
éléments s'imbriquent parfaitement à 
l'action. 
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Le miracle s'est accompli comme ce fut le 
cas, par exemple, dans Mother India 
(1957), d'une brillante maîtrise dans la 
mise en scène et d'une précision remar
quable dans l'intégration des séquences 
spectacles (chants, danses). Devdas suit 
une logique de la mise en situation, s'em
pare des ingrédients du film populaire 
indien et impose un regard sur le cinéma 
grand public tout à fait captivant. 

Élie Castiel 

Inde 2002, 180 minutes - Réal. : Sanjay Leela Bhansali -

Seen. : Sanjay Leela Bhansali, d'après le roman de 

Saratchandra Chatterjee - Int. : Shahrukh Khan, Madhuri 

Dixit, Aishwarya Rai, Jackie Shroff, Kiron Kher, Smita Jaykar 

- Contact : Eros Entertainment. 

L'EXPERIENCE 

S'inspirant librement d'une véritable 
expérience qui a eu lieu à Stanford en 1971, 
ce thriller porte un regard sur la psycholo
gie humaine et sur l'abus de pouvoir. Ce qui 
débute par un jeu anodin tourne rapide
ment au cauchemar chez les gens impliqués 
dans cette expérience. Les dix personnes 
jouant le rôle ingrat des prisonniers se lais
sent gagner par la peur alors que ceux 
jouant les rôles de gardiens se rendent 
compte bien assez tôt de leur statut pri
vilégié. Ils sont en contrôle de la situation et 
certains en profitent pour imposer un 
régime de terreur. Comme la loi du plus 
fort règne, seule une rébellion des prison
niers mettra un terme à cet abus de pouvoir. 

L'Expérience 

Bien qu'on y trouve des observations perti
nentes sur la nature humaine et son com
portement en état de crise, le film n'aborde 
pas son sujet de manière sociologique. Le 
cinéaste bâtit plutôt son film autour d'un 
thème psychologique où l'efficacité et le 
manichéisme priment au détriment de la 
logique. Il n'en demeure pas moins que ce 
thriller est d'une redoutable efficacité et 
admirablement bien construit. Le climat 
glacial est fort bien rendu grâce à une mise 
en scène habile et un montage soutenu 
alors que la tension constante progresse 
lentement vers un crescendo final haletant 
ou le Bien triomphe enfin du Mal. Le jeune 
Moritz Bleibtreu (le petit ami de Lola dans 
Cours, Lola, cours) mérite tous les éloges 
avec sa belle prestation dans le rôle du pri
sonnier Tarek. 

Non seulement ce film s'inspire-t-il 
d'un fait vécu de 1971, il ressemble 
curieusement à deux œuvres ciné
matographiques datant de cette même 
année. Si l'idée de départ lorgne du côté du 
film A Clockwork Orange de Kubrick, 
c'est davantage en faveur du Straw Dogs 
de Peckinpah que L'Expérience penche, 
notamment en ce qui concerne la position 
de la violence comme seul moyen de 
survie lorsqu'on est confronté à un envi
ronnement hostile. 

Pascal Grenier 

^ H Das Experiment 
Allemagne 2001, 120 minutes - Réal. : Oliver Hirschbiegel -

Scén. : Don Bohlinger, Christoph Darnstàdt, Mario Giordano, 

d'après le roman Stock Box de Mario Giordano — Int. : Moritz 

Bleibtreu, Christian Berkel, Oliver Stokowski, Wotan Wilke 

Mdhring, Stephan Szasz, Polat Dal. — Dist. : Les Films Seville. 
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Heaven Ma femme est une actrice 

HEAVEN 
Avant sa mort prématurée, le cinéaste 
polonais Krzysztof Kieslowski envisageait 
de réaliser une trilogie basée sur les thèmes 
de la Terre, du Ciel et de l'Enfer. Le cinéaste 
allemand Tom Tykwer a saisi cette occa
sion et décidé de mettre en images un pre
mier volet intitulé Heaven. Le film le plus 
populaire à ce jour de Tykwer, Cours, Lola, 
cours, était déjà une variation jeune et 
moderne du film Le Hasard de Kieslowski 
réalisé en 1982. Ainsi, Heaven constitue 
une occasion en or pour le cinéaste de ren
dre hommage à son cinéaste favori et de 
jongler avec ses thèmes de prédilection. 
Déguisé sous forme d'un thriller d'es
pionnage, le film est une réflexion sur la 
notion du temps, la nature improbable du 
destin et les forces du hasard. 

Cette histoire d'amour impossible 
entre deux êtres divergents fonctionne à 
défaut d'être empreinte de logique. Tykwer 
aborde les mêmes thèmes sans grand effort 
de renouvellement certes, mais le résultat 
est tout de même satisfaisant. Heaven cons
titue une réussite en soi ne serait-ce que 
dans son enrobage filmique et son souci de 
la mise en scène. Ce faux thriller au rythme 
très lent se rapproche plus du précédent 
film du cinéaste La Princesse et le Guerrier 
que de son populaire Cours, Lola, cours. Si 
les amateurs de thriller risquent de rester 
sur leur faim, les autres risquent d'y gagner 
au change car Heaven possède un charme 
indéniable — Giovanni Ribisi et Cate 
Blanchett en couple fort sympathique — et 

des qualités visuelles époustouflantes. La 
photographie de Frank Griebe est ma
gnifique et la scène finale vaut le détour 
même si certains accuseront le réalisateur 
d'être un imposteur. 

Pascal Grenier 

^ n Paradis 
États-Unis/Royaume-Uni/France/ltalie/Allemagne 2002, 

96 minutes — Réal. : Tom Tykwer — Scén. : Krzysztof 

Kieslowski, Krzysztof Piesiewicz — Int. : Cate Blanchett, 

Giovanni Ribisi, Alberto Di Stazio, Giovanni Vettorazzo, Remo 

Girone, Stefania Rocca — Dist. : Alliance Atlantis Vivafilm. 

MA FEMME EST UNE 
ACTRICE 

Avec Ma femme est une actrice, le comé
dien français Yvan Attal s'attaque avec 
beaucoup d'humour et de savoir-faire à 
son premier long métrage. Adaptant son 
savoureux court métrage i" Got a Woman 
(1995), il brosse avec humour et justesse le 
portrait d'un journaliste sportif souffrant 
d'une jalousie maladive (rôle qu'il se 
réserve d'ailleurs), poussé à bout par son 
angoisse profonde face à la profession de sa 
femme, actrice célèbre incarnée par sa 
compagne dans la vraie vie, Charlotte 
Gainsbourg. 

Attal n'entend pas révolutionner le 
genre avec cette petite comédie romantique 
sans prétention, mais il nous offre un excel
lent moment de divertissement, sans ou
blier un beau voyage dans les coulisses d'un 
monde méconnu de la majorité du grand 
public, qui ne voit généralement que le côté 

scintillant et glamour du cinéma. Le réa
lisateur démystifie au passage plusieurs 
fausses idées sur le métier, synthétisées dans 
le film par un imbécile qui ne comprend 
pas comment une actrice peut embrasser 
son partenaire à l'écran puis revenir le soir 
partager le lit de son conjoint comme si de 
rien n'était. Mais bien sûr, les choses ne sont 
pas aussi simples. Si un acteur fait toujours 
bel et bien semblant, il reste qu'il est là, en 
chair et en os, et qu'il doit s'investir com
plètement dans la scène à tourner. Attal 
jette un regard ironique sur ce paradoxe 
sans pour autant chercher à le résoudre. 
C'est là ce qui fait d'ailleurs tout le charme 
et toute l'humanité de son film. 

S'inspirant de son propre aveu de 
Woody Allen, il peaufine le ton comme le 
rendu de ses excellents dialogues, il explore 
la nature profonde de la bête avec autant 
de plaisir que de fausse candeur, contrôlant 
merveilleusement le jeu des acteurs et 
l'évolution du récit, s'amusant à brouiller 
les pistes entre vérité et fiction avec une 
délectation palpable, mais surtout il filme 
ses acteurs avec une affection des plus évi
dentes. À la fois hommage au cinéma et 
ode à Charlotte Gainsbourg (mature et 
sûre d'elle, absolument lumineuse d'intel
ligence et de légèreté), Ma femme est une 
actrice est une réussite sur toute la ligne. 

Claire Valade 

France 2002, 93 minutes - Réal. : Yvan Attal - Scén. : Yvan 

Attal — Int. : Yvan Attal, Charlotte Gainsbourg. Terence Stamp, 

Noémie Lvovsky, Laurent Bateau — Dist. : Christal Films 
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MOSTLY MARTHA 

« O n ne saurait surestimer l'importance 
de la gastronomie dans l'existence d'une 
collectivité », affirmait Emil Cioran, essay
iste et moraliste roumain. 

Sans doute est-ce pour cette raison 
que Le Festin de Babette de Gabriel Axel, 
Au petit Marguery de Laurent Bénégui ou 
encore Big Night de Campbell Scott et de 
Stanley Tucci ont chacun obtenu des suc
cès d'estime auprès du public. Les longs 
métrages ayant pour toile de fond les 
plaisirs de la bonne chère révèlent souvent 
quelques moments de pur bonheur ainsi 
que des drames insoupçonnés. C'est le cas 
également de Mostly Martha, une char
mante petite comédie dramatique écrite et 
réalisée par Sandra Nettelbeck. 

Martha, chef cuisinière réputée et 
opiniâtre dont le talent n'a d'égal que son 
intérêt pour la précision, vit au bord de 
l'abîme. Entre les disputes avec quelques 
clients détestables et la patronne du restau
rant où elle travaille, les visites chez son psy 
et les crises d'angoisse à répétition, Martha 
est profondément malheureuse. Aucun 
homme ne partage sa vie, rien ne semble la 
tirer de cette torpeur. Confrontée à elle-
même, Martha devra soudainement à la 
fois s'occuper de sa jeune nièce de huit ans 
dont la mère est décédée et accepter l'ar
rivée au restaurant d'un sous-chef italien 
affable. 

Nul doute, la gastronomie n'est qu'un 
prétexte pour divulguer le drame intérieur 
de cette jeune femme et sert davantage de 
métaphore démontrant les transforma-

Mostly Martha 

tions multiples qu'elle subira. Ce n'est 
qu'en se libérant de cette rigueur obses
sionnelle que Martha réussira enfin à s'ex
primer et à vivre pleinement. 

Comparable dans son traitement à 
n'importe quel feel good movie américain, 
cette production se distingue par 
l'ingéniosité des dialogues, la beauté des 
images épurées et l'excellente prestation des 
comédiens. Le jeu tout en nuances et subti
lité de Martina Gedeck dans le rôle princi
pal rappelle celui de Meryl Streep. 
Hommage à la fine cuisine, Mostly Martha 
est un film drôle et touchant. Un vrai 
délice ! 

Pierre Ranger 

^ H Drei Sterne / Comme il faut 
Autriehe/Allemagne/ltalie/Suisse 2001, 105 minutes - Réal. : 

Sandra Nettelbeck - Scén. : Sandra Nettelbeck - Int. : 

Martina Gedeck, Maxime Foerste, Sergio Castellitto, August 

Zirner, Sibylle Canonica, Katja Studt - Dist. : Equinox films. 

MY BIG FAT GREEK 
WEDDING 

Le film de Joel Zwick a été fait avec un très 
petit budget, mais il a rapporté d'im
menses recettes aux guichets. Comment 
comprendre l'enthousiasme de la majorité 
des spectateurs pour cette comédie roman
tique qui s'apparente davantage aux sit
coms ? 

La raison est simple : de tous les films 
sortis cette année, My Big Fat Greek 
Wedding est celui qui fait fi des bouleverse
ments socio-politiques de la planète, 
préférant s'en tenir aux choses simples de la 
vie, comme la poursuite du bonheur dans le 

mariage. 
Nia Vardalos, comédienne principale et scé
nariste de l'adaptation de sa propre pièce de 
théâtre a dû se heurter aux humeurs des 
producteurs qui ne croyaient pas au projet, 
convaincus que les Grecs ne constituaient 
pas un groupe ethnique intéressant au ciné
ma. En effet, parmi les différents consti
tuants culturels du continent américain, les 
Grecs se classent parmi ceux qui ont été le 
moins évoqués au cinéma. 

Nous sommes à New York (bien qu'on 
reconnaisse Toronto). Fotoula, une jeune 
Grecque, tombe amoureuse de Ian, qui lui, 
n'est pas grec. La famille de la jeune femme 
l'apprend. Elle doit donc composer avec 
chacun des membres pour les convaincre 
que son choix ne l'empêchera pas de rester 
fidèle à ses origines. 

À partir de cette trame on ne peut plus 
prévisible, Nia Vardalos a construit un scé
nario habile tout en demeurant fidèle aux 
codes strictes du genre, les manipulant à sa 
guise pour produire une comédie d'une 
grande efficacité. Tout est dans le rythme, 
le dialogue savoureux et un casting des 
plus surprenants. Avec My Big Fat Greek 
Wedding, la grécité de la diaspora ne 
restera plus silencieuse à l'écran. Nia 
Vardalos a en effet ouvert des portes qui ne 
se refermeront plus. 

I l ic Cast iel 

^ H Le Mariage de l'année 
États-Unis 2001, 96 minutes - Réal. : Joel Zwick - Scén. : Nia 

Vardalos, d'après sa pièce de théâtre - Int. : Nia Vardalos, 

John Corbett, Michael Constantine, Lainie Kazan, Andrea 

Martin, Joey Fatone, Christina Eleusiniotis, John Kalangis, 

Bess Meisler, Louis Mandylor - Dist. : Equinox Films. 

My Big Fat Greek Wedding 

SÉQUENCES 222 novembre/décembre 2002 



LES FILMS VUES 

LE NEG' 

Insulté par une petite statue d'un jeune noir 
efflanqué péchant, placée sur une pelouse 
devant une maison dans une région agri
cole, un jeune noir québécois réagit, ce qui 
aura des conséquences malheureuses. 
Contrairement aux nains de jardin qui ont 

une place significative dans Amélie 
Poulain, certaines de ces ornements de 
pelouse ont un caractère insultant. Celui du 
film, qui trône dans l'affiche est un pican-
niny ou un sambo selon le site du « Jim 
Crow Museum of Racist Memorabilia » de 
l'université Ferris State au Michigan : 
www.ferris. edu/news/jimcrow/men u.htm. 
C'est donc à partir de cette incompréhen
sion que Robert Morin décrit, à travers 
cinq styles différents, la montée de cet acte 
de racisme ordinaire, de ce lynchage dans 
les champs de maïs. Dans plusieurs de ces 
œuvres vidéo ou film, ce réalisateur nous a 
habitués à une attaque en règle de nos tra
vers et ici il s'appuie sur une équipe d'ac
teurs qui ont participé a l'élaboration des 
dialogues lors de séances préparatoires. 
Robert Morin réussit une mise en abîme 
étonnante puisque cette équipe de mise en 
place devient à l'écran une gang qui fait 
corps pour protéger les siens à partir de 
raisons discutables. L'interprétation de ce 
groupe est remarquable, spécialement 
René-Daniel Dubois dans le rôle d'un 
attardé mental qui comprend ce qui se 
passe, comme le démontre la représenta
tion en cinéma d'animation de ses images 
mentales. Robert Morin nous oblige à 
nous questionner en nous confrontant à 
ces actes et son dernier film atteint ainsi la 
grandeur d'œuvres comme The Ox-Bow 
Incident de William Wellman. 

Luc Chaput 

Canada [Québec] 2002, 95 minutes -Réal : Robert Morin -

Scén : Robert Morin— Int : lannicko N'Doua-Légaré, Vincent 

Bilodeau, Robin Aubert, Emmanuel Bilodeau, René-Daniel 

Dubois, Jean-Guy Bouchard, Béatrice Picard —Dist : Christal 

Films. 

ONE HOUR PHOTO 

La solitude désespérante des uns amène 
parfois à idéaliser de manière maladive le 
bonheur des autres. C'est à cette troublante 
réalité que le premier long métrage du scé
nariste-réalisateur Mark Romanek nous 
fait réfléchir. À force de développer au fil 
des années les photos reflétant les 
moments heureux d'une famille modèle, 
un employé d'un centre commercial établit 
une fixation sur celle-ci. 

À première vue, il n'était pas évident 
d'imaginer un personnage aussi amorphe 
et incolore que Sy Parrish sous les traits de 
l'acteur hyperactif Robin Williams. 
Pourtant, la magie opère. Méconnaissable 
avec ses cheveux blonds clairsemés et son 
teint blafard, la star est cette fois-ci tout en 
retenue. Cette économie de moyens rend la 
personnification de ce désadapté social 
d'une inquiétante vérité. Il rejoint en cela 
ces personnages solitaires au profil obses
sionnel qui ont marqué le cinéma comme 
ceux de Taxi Driver ou de Monsieur Hire. 
Mais à y regarder de plus près, William 
joue, en fait, à épater la galerie, démon
trant qu'il peut faire d'un contre-emploi 
un défi d'interprétation digne d'un Oscar, 
ce qui, somme toute, n'enlève rien à l'élo
quence ni à l'adresse de la démonstration. 
Des séquences de cauchemars et de fan
tasmes habilement intégrés au récit et un 
monologue intérieur qui sert de fil con
ducteur dévoilent par petites touches la 
psyché de cet homme qui déraille. 
L'intrigue, quand à elle, reste plutôt con
venue : le long flash-back d'un crime cen
sément commis. Au niveau formel, One 
Hour Photo affiche une esthétique 
directement influencée par les images 
léchées des vidéoclips, (dont Romanek a 
d'ailleurs une longue liste de réalisations : 
Madonna, David Bowie, etc.). On passe en 
alternance de la froideur clinique du centre 
commercial aux couleurs chaudes et 
vibrantes de la résidence de cette famille en 
apparence idéale pour opposer plus 
directement ces univers inconciliables. À 
souligner également, les musiques parti
culièrement sophistiquées de Reinhold 
Heil et de Johnny Klimek qui soutiennent 
la tension sans la forcer outre mesure et 
enveloppent le tout d'une atmosphère sur
réaliste. Il ne serait pas étonnant que la 
performance de Robin Williams lui vaille 
une autre nomination aux Oscars et peut-
être bien une statuette. 

Louise-Véronique Sicotte 

I^H Photo obsession 
États-Unis, 98 minutes - Réal. et Scén. : Mark Romanek — 

Int. : Robin Williams, Connie Nielsen, Michael Vartan, Gary 

Cole, Erin Daniels. - Dist. : Fox Searchlight. 
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POSSESSION 

Le réalisateur Neil LaBute change à nou
veau de registre avec ce dernier film. 
LaBute a délaissé son humour caustique et 
acerbe pour une approche plus nuancée 
avec Possession, observation intelligente 
des mœurs amoureuses entre hommes et 
femmes à travers les âges. 

Le film raconte deux histoires 
d'amour parallèles : une liaison secrète 
entre deux poètes de l'ère victorienne et 
une liaison idyllique entre deux jeunes 
érudits littéraires modernes qui, à travers 
des écrits cachés, découvrent cette liaison 
dangereuse. Ces derniers vont tomber 
amoureux l'un de l'autre non sans être 
craintifs et aux aguets des nombreux 
pièges de l'amour. La découverte et les 
révélations entourant le mystère des deux 
poètes sont intéressantes et captivent l'in
térêt du spectateur même si l'on y dénote à 
l'occasion certains éléments incongrus. 
Mais la principale force du film est juste
ment cette juxtaposition des deux 
intrigues qui permet au cinéaste de porter 
un regard intelligent sur les mœurs 
amoureuses et les défis qui en découlent. 
Attirance, jalousie, tromperie, possession 
et peur sont des thèmes abordés dans les 
deux histoires d'amour. On dénote que 
même si les époques et les mœurs ont 
changé, la nature humaine, elle, ne chan
gera pas. La passion a fini par s'éteindre 
chez les uns (la relation entre Randolph et 
Christabel en 1859) alors qu'elle vient à 
peine de se déclarer chez les autres (Roland 
et Maud aujourd'hui) bien qu'à l'aube, 
veille cette peur immortelle de se voir 
brûler et consumer par cet amour naissant. 

Le film, rafraîchissant et revigorant, 
apporte un souffle nouveau aux sempiter
nelles comédies romantiques, devenues 
trop fréquentes. La mise en scène est 
soignée et l'on sent l'effort de LaBute pour 
vivifier un genre rabattu au possible. La 
chimie du couple Paltrow/Eckhart (acteur 
fétiche du réalisateur) fonctionne et le 
reste de la distribution est solide. 

Pascal Grenier 

États-Unis 2002,103 minutes. - Réal. : Neil LaBute - Scén. : 

David Henry Hwang, Laura Jones, Neil LaBute, d'après le 

roman d'A. S. Byatt — Int. : Gwyneth Paltrow, Aaron Eckhart, 

Jeremy Northam, Lena Headey, Toby Stephens, Holly Aird — 

Dist. : Warner Bros. 

QUEBEC-MONTREAL 

Le trajet en voiture sur l'autoroute 20 
entre Québec et Montréal est, on le sait, 
long et ennuyeux. On y a tout le temps et 
le loisir de discourir sur les relations 

hommes-femmes, de séduire, se disputer, 
se mentir ou se vider le coeur. Répartis 
dans quatre voitures, neuf personnages au 
seuil de la trentaine s'échangent leurs 
points de vue à qui mieux mieux, perdant 
à l'arrivée leurs illusions sur l'amour avec 
un petit ou un grand a. 

Sous forme de trois histoires parallèles 
et divisé en cinq parties reflétant chacune 
les différentes étapes de la relation 
amoureuse, de l'idéal à la rupture, 
Québec-Montréal est avant tout un film de 
gars, cynique, désopilant et... assumé. En 
effet, Ricardo Trogi et ses deux compères 
scénaristes et acteurs ne se gênent pas pour 
dire les choses crûment, reflétant très 
probablement ce que leurs pairs pensent 
tout bas. Pari risqué mais réussi, ce premier 
long métrage repose entièrement sur le 
dialogue et le jeu des acteurs, tous très 
crédibles (des acteurs peu ou pas connus 
du public, choisis d'ailleurs à cette fin). Si 
de nombreuses séquences et répliques sont 
franchement drôles et mordantes, 
quelques situations s'étirent inutilement 
comme celle du bon père de famille qui 
s'avère un dragueur impénitent : la 
démonstration de son instinct de chasseur 
est un peu trop longuement soulignée. Par 

contre, l'apparition récurrente des sosies 
de Ken et Barbie dans leur décapotable 
rutilante, comme un clin d'oeil acidifié à 
cette vision idyllique du couple parfait, 
constitue un gag visuel fort efficace. 

Enrobés d'un humour corrosif, le 
mensonge, l'égocentrisme, le plaisir immé
diat et la désillusion ressortent grands gag
nants de ce constat désolant d'une jeunesse 
qui erre d'une relation à une autre. Si Le 
Déclin de l'empire américain de Denys 
Arcand montrait des baby-boomers 
cyniques et désabusés, la génération qui 
leur succède ne semble pas plus encline à 
se comprendre et à s'aimer. En finale, la 
vue aérienne de ces voies rapides séparées 
par un terre-plein est tristement à l'image 
de ces jeunes gens résignés à se croiser sans 
se rencontrer. Enfin, on peut dire que la 
grande force de Québec-Montréal est sans 
contredit d'alimenter la conversation dans 
les chaumières et sur la banquette des 
voitures ! 

Louise-Véronique Sicotte 

Canada 2002, 103 minutes - Scén. : Jean-Philippe Pearson, 

Patrice Robitaille, Ricardo Trogi - Réal. : Ricardo Trogi - Int. : 

Patrice Robitaille, Jean-Philippe Pearson, Stéphane Breton, 

Isabelle Biais, François Létourneau - Dist. : Alliance Atlantis 

Vivafilm. 
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LES FILMS VUES 

RED DRAGON 

Hannibal le Cannibale est de retour. Il 
s'agit d'une deuxième adaptation du pre
mier volet de la trilogie mettant en vedette 
le personnage de Hannibal Lecter imaginé 
par le romancier Thomas Harris. Ce 
roman a déjà été porté à l'écran en 1986 
par le réalisateur Michael Mann sous le 
titre Manhunter. Étant donné le succès 
remporté par The Silence of the Lambs et 
Hannibal et de l'immense popularité qu'a 
connue Anthony Hopkins avec son inter
prétation de Hannibal Lecter, le produc
teur Dino de Laurentiis a décidé de capi
taliser et de venger l'échec commercial de 
Manhunter avec cette nouvelle version. 

Dans Manhunter, Hannibal était joué 
par Brian Cox. Cette fois-ci, bien qu'il soit 
secondaire à l'intrigue principale, on a mis 
plus d'emphase sur le personnage de 

Hannibal de telle sorte que le film se veut 
un prélude à The Silence of the Lambs. 
Plus fidèle au roman que sa précédente 
version filmique, Red Dragon n'en est pas 
moins un thriller routinier qui ne parvient 
pas à effrayer malgré tous les moyens mis 
en place. La plus grande erreur a été de 
confier les rennes à un réalisateur aussi peu 
talentueux que Brett Ratner. Sa mise en 
scène, mécanique et impersonnelle, perd 
en efficacité et le film en souffre dans son 
ensemble. À l'opposé, la mise en scène de 
Michael Mann, stylisé à l'extrême, procu
rait à Manhunter un aspect à la fois 
envoûtant et terrifiant. De plus, dans cette 
nouvelle adaptation, la dimension psy
chologique des personnages du roman 
transparaît peu à l'écran. Par exemple, le 
personnage de l'agent spécial Will 
Graham, joué par le surestimé Edward 
Norton, est ici réduit au rôle unidimen-
sionnel d'un enquêteur perspicace et effi
cace alors que dans Manhunter, ce person
nage avait une dimension beaucoup plus 
intéressante. William Petersen campait de 
manière fort intense un personnage trou
blé qui n'hésitait pas à se plonger dans la 
peau du tueur et qui, peu à peu, sombrait 
presque dans le déséquilibre psychique. 
Quant au personnage monstrueux de 
Francis Dolarhyde, Ralph Fiennes est peu 
convaincant et inquiétant dans son rôle 
tandis que Tom Noonan dominait l'écran 
par son imposant physique et son faciès 
inquiétant. Seul Anthony Hopkins reprend 
avec un malin plaisir son personnage de 
Hannibal. 

Pascal Grenier 

^ H Dragon Rouge 
États-Unis 2002, 124 minutes - Réal. : Brett 

Ratner - Scén. : Ted Tally, d'après le roman 

de Thomas Harris — Int. : Anthony Hopkins, 

Edward Norton, Ralph Fiennes, Emily 

Watson, Harvey Keitel, Mary-Louise Parker -

Dist. : Universal. 

ROAD TO PERDITION 

Après un premier film 
acclamé et récompensé, Sam 
Mendes a mis trois ans avant 
de réaliser un deuxième film 
très attendu. L'attente en a valu 
la peine car Road to Perdition 

est un film maîtrisé et d'une grande finesse 
qui mérite d'emblée la note de passage. 

À prime abord, ce second long 
métrage de Mendes n'a rien à voir avec son 
premier film, American Beauty. Road to 
Perdition est un film de gangsters des 
années 30 au ton visiblement grave. 
Pourtant, les similitudes entre les deux 
films sont fort nombreuses. Tous deux 
nous plongent en plein cœur d'une 
Amérique profonde et patriarcale dont 
l'enjeu et le sort familial sont entre les 
mains du père. Ici, le personnage de 
Michael Sullivan met sa vie et celle de sa 
famille en danger. Conséquemment, l'issue 
fatidique qui en découle est similaire à celle 
du personnage de Lester Burnham dans 
American Beauty, qui, par la volonté égo-
centrique de modifier sa vie misérable, 
chamboule tout son entourage et en paie le 
prix. Chaque film dresse un parallèle entre 
les relations paternelles, familiales et filiales 
et propose une conception de l'éducation 
de même qu'une réflexion sur les valeurs 
américaines. 

Road to Perdition est un film ronde
ment mené qui se distingue non pas par 
un scénario original maisplutôt par son 
pouvoir d'évocation. On a tôt fait de le 
comparer au classique du genre The 
Godfather mais il est plus proche de 
Unforgiven de Clint Eastwood par le 
regard porté aux thèmes abordés et par 
son traitement cinématographique. À cet 
égard, on se doit de souligner l'extraordi
naire travail de Conrad Hall dont les 
images sont cadrées avec un sens inné de 
l'équilibre pictural où l'usage réussi du 
clair-obscur dépeint l'atmosphère. 
L'interprétation de Tom Hanks est d'une 
grande justesse alors que Paul Newman 
mérite amplement une statuette comme 
meilleur rôle de soutien avec son jeu 
remarquable. 

Pascal Grenier 

^ H Voie de perdition 
États-Unis 2002,116 minutes-Réal. : Sam Mendes - Scén. : 

David Self, d'après les bandes dessinées de Max Allan Collins 

et Richard Piers Rayner — Int. : Tom Hanks, Paul Newman, 

Jude Law, Jennifer Jason Leigh, Stanley Tucci, Liam Aikin, Tyler 

Hoechlin - Dist. : 20th Century Fox. 
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INSEMBLE LES FILMS 

ROBERTO SUCCO 

Des images rouges de sang, des corps 
inanimés apparaissent pour aussitôt dis
paraître. Ce début violent orchestré par 
Cédric Kahn, aiguillonne le spectateur car 
il annonce la couleur et l'orientation de 
l'action. Roberto, brillamment interprété 
par l'acteur non-professionnel Stefano 
Casetti, est un homme qui refuse de se 
laisser cataloguer, changeant de nationa
lité, d'emploi à chaque fois qu'il revoit Léa, 
la jeune fille qui est tombée sous son 
charme. Face à cette course du criminel à 
travers les champs, monts et vallées entre 
Annecy et Nice puis en Suisse, les gen
darmes français ont de la difficulté à cons
truire un profil du criminel et sont obligés 
de revoir constamment leur copie. La mise 
en scène de Cédric Kahn, par ses scènes 
courtes quelquefois drôles malgré leur 
sujet, souligne l'approche clinique que son 
scénario, basé sur le livre-enquête de 
Pascale Froment privilégie. Car les actes de 
ce sociopathe sont toujours difficilement 
préhensibles au spectateur quant à leur 
motivation comme est opaque la frontière 
italienne pour la justice française en quête 
de validation de ses soupçons. Isild Le 
Besco, déjà remarquée dans Sade de Benoît 
Jacquot, incarne avec grâce, la fragilité 
d'une jeune fille embarquée dans une his
toire d'amour qui la dépasse. Le film ne 
constitue en rien une glorification du 
criminel comme le prétendirent, à sa sortie 
en France, certains articles de la presse 
française ou des communiqués des 
familles des victimes car, comme le 
démontre le film à plusieurs reprises, 
celles-ci se comportèrent dignement et le 
réalisateur ne banalise aucunement ces 
moments, qui garderont toujours pour 
plusieurs, la douleur d'une balafre difficile
ment cicatrisée. 

Luc Chaput 

France 2001. 124 minutes - Réal. : Cédric Kahn - Scén. : 

Cédric Kahn d'après le livre de Pascale Froment Je fe tue : 

Histoire vraie de Roberto Succo assassin sans raison - Int. : 

Stefano Casetti, Isild Le Besco, Patrick DelITsola, Vincent 

Dénériaz, Viviana Alberti.Aymeric Chauffert - Dist. :Christal 

Films. 

SHAKTI — THE POWER 

En l'espace de moins de deux mois, 
Montréal aura été l'hôte de deux films 
hollywoodiens. Et si l'on se fie au milieu 
de la distribution, c'est loin d'être terminé. 
La recette, entamée avec Devdas (p. 53) 
s'est avérée prometteuse. Pourquoi donc 
s'arrêter ? 

Par contre, contrairement au premier 
film cité, d'une grande délicatesse, Shakti 
— The Power déçoit, non pas à cause de 
ses excès mélodramatiques d'une naïveté 
déconcertante, mais parce que les divers 
ingrédients qui constituent le genre bolly-
wood sont totalement escamotés. 
L'intégration de la danse et du chant, par 
exemple, éléments essentiels au produit, 
sont ici mêlés à l'action sans aucune 
logique et s'avère d'une maigre pâleur 
d'exécution. Sans oublier l'apparition du 
personnage incarné par Shahrukh Khan 
(rôle principal dans Devdas) qui s'in-
scruste à l'improviste dans le récit sans 
vraiment faire avancer l'action. 

Roberto Succo 

Adaptation hollywoodienne de Not 
Without My Daughter, le film très moyen 
de Brian Gilbert, Shakti — The Power suit 
le destin tragique d'un couple canadien et 
de leur enfant qui, de retour en Inde pour 
des questions familiales que le mari doit 
régler, se trouvent mêlés à des intrigues 
dramatiques qui les dépassent et dont ils 
ne sortiront pas indemnes. 

Cette trame narrative sert de toile de 
fond à un cinéma de l'excès qui ne recule 
devant rien pour séduire, endolorir, faire 
réagir. Moralisateur, mélodramatique à 
souhait, réactionnaire, mal interprété et 
d'une violence trompeuse, le film de 
Krishna Vamshi réduit le quotient intel
lectuel du spectateur à sa plus simple 
expression. 

Élie Castiel 

^ m Shakti 
Inde 2002, 165 minutes - Réal. : Krishna Vamshi - Scén. : 

Krishna Vamshi — Int. : Karishma Kapoor, Nana Patekar, 

Sanjay Kapoor, Shahrukh Khan, Deepti Naval, Aishwarya Rai, 

Prabhu Deva — Contact : Eros Entertainment. 
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4=ES FILMS 

SIMONE 

Jusqu'ici on reconnaissait à Andrew 
Niccol le talent rare de pouvoir faire 
habilement surgir dans l'horizon spectacu
laire du divertissement des questions qui, 
normalement, demeurent l'usage (ou le 
mésusage) presque exclusif des universi
taires et des médias d'information. 
D'abord Gattaca, en 1997, production 
réussie (qui n'a toutefois pas soulevé l'en
thousiasme du public) dans laquelle sont 
abordées les problématiques morale, poli
tique et technique d'un programme 
d'eugénisme appliqué à l'ensemble de l'es
pèce humaine. L'année suivante, c'est au 
régime souverain des médias que se frotte 
Niccol en scénarisant The Truman Show 
(1998). L'heureuse réunion d'un discours 
critique cohérent, d'un réalisateur senti
mental (Peter Weir) et du jeu retenu de Jim 
Carrey permettra au film de se tailler une 
part considérable des recettes d'un été 

pourtant particulièrement chargé, et cela 
sans perdre l'estime de la critique. 

Simone est le second long métrage 
d'Andrew Niccol et de loin son travail le 
plus décevant. Al Pacino, gaspillé ou sim
plement fatigué, incarne un réalisateur 
sans succès qui décide de redonner souffle 
à sa carrière en employant une actrice par
faite à tous les points de vue, en cela qu'elle 
est entièrement créée et dirigée par ordina
teur. Là où aurait pu être développée une 
réflexion mordante sur le règne des illu
sions, on assiste au contraire non seule

ment à ce qui semble être le 
développement amateur d'un 
ligne de pitch mais aussi à l'é-
pandage anarchique d'idées 
étrangères les unes aux autres. 
Alors qu'avec Gattaca, Niccol 
avait su adroitement tirer pro
fit d'une thématique d'actua
lité riche et intéressante, ici il 
ne semble capable que de faire 
tourner son idée d'origine sur 
elle-même jusqu'à la faire 
glousser d'étourdissement. En 
pressant très fort ce film trop 
long (près de deux heures), on 
n'en extrait que quelques 
remarques amusantes sur l'in

dustrie hollywoodienne du cinéma et les 
clichés d'usage sur le créateur envoûté par 
sa création. Le reste peut être visionné 
comme un documentaire sur les rituels 
fétichistes de la modernité marchande. 

Philippe Théophanidis 

Etats-Unis 2002, 118 minutes - Réal. : Andrew Niccol -

Scén. : Andrew Niccol — Int. : Al Pacino, Catherine Keener, 

Evan Rachel Wood, Jason Schwartzman, Winona Ryder, Pruitt 

Taylor Vince, Jay Mohr, Rachel Roberts — Dist. : Alliance 

Atlantis Vivafilm. 

THIRTEEN CONVERSATIONS 
ABOUT ONE THING 

La vie a ses raisons que la raison de 
l'Homme ignore. Non contente d'en être 
persuadée, Jill Sprecher entend nous en 
faire la démonstration dans son dernier 
long métrage (coscénarisé avec sa sœur, 
Karen). À moins d'être anesthésié de 
plaisir par cette nouvelle élégie du bonheur 

grossièrement déguisée en forme de réfle
xion, l'exercice apparaît comme un échec 
sans envergure. L'intention d'origine était 
elle-même vraisemblablement déjà minée. 
Aborder les notions de hasard et de vie 
pour montrer que le premier tire son sens 
de ce qu'il fait éclore le bonheur sur le ter
reau du second, y a-t-il prosélytisme plus 
répandu en ce siècle ? Pour éviter de s'é
garer sur l'écueil du bégaiement théma
tique, Jill Sprecher se devait d'offrir une 
variation d'une qualité supérieure. 
Malheureusement, là où, par exemple, 
Short Cuts et Magnolia réussissent à ren
dre, avec talent, l'indifférence souveraine 
de l'univers à l'endroit de nos historiettes 
individuelles, Thirteen Conversations... 
ne peut s'empêcher de tendre, maladroite
ment de surcroît, vers la pensée magique la 
plus commune. Si quelques scènes sug
gèrent que les sœurs Sprecher ont bien pu 
avoir l'intention de nous raconter tout l'in
sensé des destinés humaines, l'ensemble 
démontre sans ambiguïté qu'elles n'ont pu 
résister à l'envie coquette de les décorer 
d'une téléologie de la félicité et de les coif
fer de signification. 

Ainsi s'élabore ou se désintègre le des
tin des divers personnages (avocat yuppie, 
agent d'assurance, professeur de mathéma
tique) se croisant au hasard dans les dédales 
de la métropole new-yorkaise. Des quelque 
cinq récits parallèles servant de trame à ce 
chassé-croisé, ceux qui paraissent réussis 
soulignent, par contrepoint, la faiblesse des 
autres. Le recours à une déconstruction 
spatiale et temporelle, procédé institution
nalisé depuis belle lurette, ne suffit pas, 
même s'il est maîtrisé, à sauver la mise. 
Reste la performance séduisante de l'acteur 
Alan Arkin dans son rôle de quinquagé
naire approximatif usé par une vie sans 
plaisir. Entourée d'interprétations plutôt 
fades, la sienne semble lumineuse et sup
porte sans doute les séquences les plus 
intéressantes du film, «s» 

Philippe Théophanidis 

Etats-Unis 2001, 94 minutes - Réal. : Jill Sprecher - Scén. : 

Jill Sprecher, Karen Sprecher — Int. : Matthew McConaughey, 

John Turturro, Alan Arkin, Clea Duvall, Amy Irving, Barbara 

Sukowa, Frankie Faison, William Wise - Dist. : Mongrel 

Media. 
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S FILMS C O U P S D'ŒIL 
The Banger Sisters Full Frontal 

Ballistic : Ecks vs. Sever Blood Work The Four Feathers 

BALLISTIC : ECKS VS. SEVER 
Affrontement mortel : Ecks contre Sever - États-

Unis/Allemagne 2002, 91 minutes - Réal. : Wych 

Kaosayananda - Seen. : Alan McElroy — Int. : Antonio 

Banderas, Lucy Liu, Gregg Henry, Ray Park, Talisa Soto, Miguel 

Sandoval - Dist. : Warner Bros. 

C e thriller d'espionnage est bourré d'action mais 

n'en demeure pas moins ridicule, tout comme son 

titre d'ailleurs. L'intrigue est d'une minceur acca

blante et n'est qu'un prétexte à une multitude de 

séquences de combats armés ou physiques. Le jeune 

réalisateur d'origine thaïlandaise semble plus préoc

cupé à tout faire exploser sur son passage que de 

raconter de façon cohérente une intrigue aussi 

mince soit-elle. À l'occasion, certains cadrages 

retiennent l'attention mais en dépit de cela, le film 

est loin d'être un divertissement de bonne facture. 

Le pseudonyme de ce réalisateur, Kaos, convient bien 

au sentiment qu'éprouve le spectateur au sortir de la 

projection. (PG) 

T H E B A N G E R SISTERS 
Les Soeurs sauteuses - États-Unis 2002, 94 minutes -

Réal. : Bob Dolman - Scén. : Bob Dolman - Int. : Goldie 

Hawn, Susan Sarandon, Geoffrey Rush, Erika Christensen, Eva 

Amurri, Robin Thomas — Dist. : 20th Century Fox. 

Réuni r sur un même plateau de tournage des 

comédiens de grand talent ne garantit pas toujours 

le succès d'un film ni sa qualité. Malgré leur renom

mée et tous leurs efforts, Goldie Hawn, Susan 

Sarandon et Geoffrey Rush n'arrivent pas à rendre 

crédible cette comédie légère racontant les 

mésaventures de deux amies de jeunesse qui, après 

une longue séparation, se retrouvent aux antipodes 

l'une de l'autre. À part quelques séquences amu

santes - et un message évident sur l'importance de 

rester soi-même et de vivre au présent - , le premier 

long métrage de Bob Dolman manque de tonus et 

de vraisemblance. (PR) 

B L O O D W O R K 
Créance de sang - États-Unis 2002, 115 minutes - Réal. : 

Clint Eastwood - Scén. : Brian Helgeland, d'après le roman de 

Michael Connelly — Int. : Clint Eastwood, Wanda De Jesûs, 

Jeff Daniels, Anjelica Huston, Tina Lifford, Paul Rodriguez, 

Dylan Walsh — Dist. : Warner Bros. 

Plusieurs films policiers des vingt dernières années, 

tels The Silence of the Lambs ou Tightrope, ont 

démontré la relation primordiale qui se construit 

entre un tueur en série et son poursuivant qu'il soit 

détective ou profileur. Clint Eastwood, jouant le rôle 

principal du policier âgé et affaibli par la maladie 

qui pourrait être une version assagie de son person

nage de l'inspecteur Harry, réalise ici un drame 

policier classique qui prend ses aises mais fouille 

encore plus cette relation devenue ici viscérale et 

soulève d'intéressantes questions morales. Jeff 

Daniels incarne avec talent le voisin fainéant. (LC) 

B R I D G E T 
France/Japon/États-Unis 2001, 94 minutes - Réal. : Amos 

Kollek — Scén. : Amos Kollek — Int. : Anna Thomson, David 

Wike, Lance Reddick - Dist. : Les Films Seville. 

Présenté en compétition officielle au Festival de 

Berlin, ce long métrage marque à nouveau la colla

boration entre le cinéaste Amos Kollek et son actrice 

fétiche Anna Thomson. Mais Bridget, qui, par son 

approche débridée juxtaposant tragédies et carica

tures, se distingue de Fast Food, Fast Women, Fiona 

et Sue, n'atteint que très rarement la qualité de ses 

prédécesseurs. Trop d'éléments discordants jalonnent 

le parcours de cette femme alcoolique au lourd 

passé criminel, engourdie par les mésaventures et 

déterminée à ravoir la garde de son fils. Seule Anna 

Thomson, toujours aussi lumineuse, sauve néanmoins 

le film de l'ennui. (PR) 

T H E F O U R FEATHERS 
Les Quatre plumes - États-Unis 2002,130 minutes - Réal. : 

Shekhar Kapur - Seen. : Michael Schiffer, Hossein Amini, 

d'après le roman d'A.E.W. Mason - Int. : Heath Ledger, Wes 

Bentley, Djimon Hounsou, Kate Hudson, Michael Sheen, Kris 

Marshall, Rupert Penry-Jones — Dist : Paramount. 

A la fin du 19e siècle, un officier britannique 

accusé de lâcheté par ses confrères (qui lui ont donc 

remis les quatre plumes blanches du titre) se rend 

dans le désert du Soudan en guerre pour sauver ses 

amis. On attendait du réalisateur d'Elizabeth, une 

vision plus complexe du colonialisme et du chauvi

nisme dans cette énième adaptation du fameux 

roman d'aventures. Les brindilles critiques de cet 

état d'esprit impérialiste sont tellement éparpillées 

dans le film qu'elles sont difficilement perceptibles à 

la plupart des spectateurs qui ne retiendront que 

quelques scènes de batailles superbement filmées 

dans un environnement difficile. L'interprétation est 

des plus moyennes et les acteurs (australien et 

américains) ont des accents britanniques plutôt fluc

tuants. (LC) 

FULL FRONTAL 
États-Unis 2002,101 minutes - Réal. : Steven Soderbergh -

Scén. : Coleman Hough - Int. : Julia Roberts, Blair 

Underwood, Catherine Keener, Mary McCormack, David Hyde 

Pierce, Nicky Katt, Erika Alexander, David Duchovny -

Dist. : Alliance Atlantis VivaFilm. 

A p r è s une ascension fulgurante dans le petit cercle 

hollywoodien grâce aux mégaproductions Erin 

Brockovich, Traffic et Ocean's Eleven, le réalisateur 

Steven Soderbergh tente un retour en arrière avec 

ce long métrage des plus minimalistes. Or, malgré un 
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Monsieur Batignole The Good Girl 

• C O U P S O'ŒIL LES FIL 

Signs The Tuxedo 

maigre budget, un tournage réduit, une caméra 

numérique et une structure impressionnante, Full 

Frontal, qui dépeint les tribulations de diverses per

sonnes œuvrant de près ou de loin dans le mer

veilleux monde du cinéma, n'a aucun lien avec sex, 

lies, and videotape, son tout premier film, et s'avère 

à l'arrivée un exercice de style fastidieux sur le cli

vage entre réalité et fiction. (PR) 

T H E G O O D G IRL 
États-Unis 2002,93 minutes - Réal. : Miguel Arteta - Scén. : 

Mike White - Int. : Jennifer Aniston, Jake Gyllenhaal, Tim 

Blake Nelson, John C. Reilly, Zooey Deschanel, Mike White -

Dist. : 20th Century Fox. 

D a n s une petite ville du Texas, Justine (excellente 

Jennifer Aniston), employée au comptoir des cosmé

tiques d'un grand magasin, s'ennuie à mourir. Son 

boulot la fatigue, son mariage l'indiffère. Sa vie 

prend alors un tournant inattendu lorsqu'elle ren

contre Holden, un nouveau caissier. Bien qu'elle 

comporte quelques éléments cocasses, cette intelli

gente comédie dramatique, écrite avec brio par Mike 

White et réalisée sobrement par Miguel Artera (le 

tandem de Chuck and Buck), tient davantage du 

drame. Tous les personnages souffrent en silence et 

expriment une lassitude grandissante. The Good Girl 

est un film passionnant sur le tourment, le vide et 

l'incapacité de s'en sortir. (PR) 

M O N S I E U R BATIGNOLE 
France 2002, 105 minutes - Réal. : Gérard Jugnot - Scén. : 

Gérard Jugnot, Philippe Lopes Curval - Int. : Gérard Jugnot, 

Jules Sitruk, Alexia Portal, Jean-Paul Rouve, Michèle Garcia, 

Elisabeth Commelin, Ticky Holgado — Dist. : Les Films Seville. 

U n boucher-traiteur aide, pendant l'Occupation en 

France, trois enfants juifs à se sortir des griffes des 

nazis. Gérard Jugnot dresse, dans cette comédie dra

matique, un portrait assez juste mais bon enfant de 

la montée du courage tranquille chez un Français on 

ne peut plus moyen pris dans une situation extraor

dinaire. En faisant d'un des membres de la famille du 

boucher un collaborateur dénonciateur, Jugnot mon

tre ainsi l'étendue de cette pratique dans ces temps 

difficiles où l'attrait du gain facile sert de moteur 

aux actions les plus viles. Le scénario a plusieurs 

ressemblances avec, entre autres, Le Vieil Homme et 

l'enfant de Claude Berri Le jeune Jules Sitruk inter

prète avec un réel talent le jeune Simon. (LC) 

S I G N S 
Signes - États-Unis 2002, 106 minutes - Réal. : M. Night 

Shyamalan - Scén. : M. Night Shyamalan - Int. : Mel Gibson, 

Joaquin Phoenix, Rory Culkin, Abigail Breslin, Cherry Jones, 

M. Night Shyamalan - Dist. : Buena Vista. 

Depuis l'immense popularité de son troisième long 

métrage The Sixth Sense en 1999, le réalisateur M. 

Night Shyamalan semble privilégier les thrillers sur

naturels. Après le décevant Unbreakable (2000), 

voici qu'il effectue un retour en force avec Signs, un 

film fantastique au rythme effréné décrivant les 

expériences métaphysiques d'un cultivateur tour

menté suite à la mort de sa femme. Pour en com

prendre toute la justesse du propos, il faudra assuré

ment analyser cette production au deuxième degré 

qui, sans être la trouvaille du siècle, démontre avec 

brio la complexité de la psychologie humaine à tra

vers le rêve. Le climat de terreur qui s'en dégage est 

particulièrement intéressant. (PR) 

T H E T U X E D O 
Le Smoking - États-Unis 2002, 97 minutes - Réal. : Kevin 

Donovan — Scén. : Michael J. Wilson, Michael Leeson — Int. : 

Jackie Chan, Jennifer Love Hewitt, Jason Isaacs, Debi Mazar, 

Ritchie Coster, Peter Stormare - Dist. : DreamWorks. 

O n retrouve dans cette comédie d'action de nom

breux éléments des films de superhéros et des 

thrillers d'espionnage à la James Bond. Toutefois, le 

résultat escompté est loin d'être à la hauteur car le 

film amuse rarement et est navrant de ridicule, 

notamment avec son scénario invraisemblable et car

rément incompréhensible par moments. Mêmes les 

scènes de bagarres et de cascades, éléments essen

tiels voire primordiaux dans un film mettant en 

vedette Jackie Chan, s'avèrent peu enlevées. La 

vedette joue le pitre comme il a l'habitude de le faire. 

Par contre, ses nombreuses facéties et grimaces aga

cent davantage qu'elles nous divertissent. (PG) 

X X X 

États-Unis/République tchèque 2002, 110 minutes - Réal. : 

Rob Cohen — Scén. :Rich Wilkes — Int. : Vin Diesel, Asia 

Argento, Marton Csokas, Samuel L. Jackson, Danny Trejo, 

Michael Roof, Tom Everett - Dist : Columbia. 

U n animateur de sports extrêmes diffusés sur le 

web est réquisitionné par une agence d'espionnage 

américaine pour infiltrer une organisation criminelle 

d'Europe de l'Est. Cette tentative d'épicer le film 

d'espionnage en lui greffant de la musique tonitru

ante et des séquences d'actions dangereuses et en 

lui inoculant quelques attitudes de la génération X 

ne tourne qu'à une autre mouture de ces jeux vidéo 

sur grand écran montrant une série de courses-

poursuites qu'on oublie aussitôt le film terminé. La 

production a tout de même la décence de dédier le 

film au cascadeur mort durant le tournage. (LC) 

LC : Luc Chaput • PG : Pascal Grenier 

• PR : Pierre Ranger 
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Bridget (p. 62) * * * * 0 

Road to Perdition 
La Chambre des officiers (p. 51) # # # * * * # # • * 

City by the Sea / Une ville près de la mer (p. 52) • * * * * • 
Claude Jutra : portrait sur fi lm (p. 52) • * • * * * * 

Devdas (p. 53) 
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Astral Media est le plus 

important soutien privé 

du cinéma d'ici et ses 
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Jouez tous les rôles 

Vous êtes projectionniste et programmateur. Parfois même, vous créez des festivals. 
Vous gérez la salle, vous choisissez l'audience et le nombre de sièges. 

Vous êtes spectacteur. Vous avez le beau rôle. 

Vous avez le guide édition 2003. 
Vous en avez de la chance. 

Tout l'art de la pénombre dans un ouvrage très éclairé. 

g ] BDITE NOIRE 
c'est .com ça ! 
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