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VUES D'ENSEMBLE I LES FILMS 

12 
L orsque l'on suit l'abondante carrière du cinéaste et comédien 

Nikita Mikhalkov, on est frappé par son immense faculté 
d'invention : galerie de personnages d'inspiration tchékhovienne 
(Part i t ion inachevée pour piano mécanique), fulgurantes 
chevauchées à travers la steppe mongole (Urga), poignante 
nostalgie d'une époque enfuie (Soleil trompeur). Et en même 
temps, tous ses films sont profondément russes, exprimant 
sans ménagement des réalités de son pays. C'est ce qui constitue 
le principal intérêt de 12, adaptation de Twelve Angry Men, 
film de Sidney Lumet ( 1957) lui-même adapté d'une dramatique 
télévisée de Reginald Rose diffusée en 1954. Cinquante ans 
plus tard, l'argument reste le même (et le jury de Mikhalkov 
entièrement masculin). Un jeune garçon est accusé du meurtre 
de son père. Tout semble confirmer sa culpabilité. Le film 
commence à l'issue du procès et suit les délibérations du 
jury dont la décision devra être unanime. La discussion sera 
longue. Au départ, onze votes de culpabilité contre un vote 
de non-culpabilité. Le dissident s'explique : il a un doute. Et 
petit à petit, tous finiront par se convaincre de l'innocence 
du jeune homme. 

Dans 12, l'accusé est un Tchétchène qui aurait assassiné son 
père adoptif russe. Comme la pièce où devrait siéger le jury 
n'est pas prête, on place les douze hommes dans un vaste gym­
nase délabré. À tour de rôle, chacun des jurés va exprimer ses 
sentiments quant au jeune Tchétchène. Pour l'un, cette 
« race » est tarée: il est anti-tchétchène comme on serait 
antisémite. Chacun y va de son expérience, de ses préjugés. On 
se contredit, on s'affronte, on en vient presque aux mains. 
Un juré offre une explication révoltante mais plus que plausible 
du meurtre. Et c'est le président, interprété pas Nikita Mikhalkov, 
qui aura le dernier mot de cette étonnante succession de 
numéros d'acteur. Nous sommes quand même au cinéma. La 
caméra sort du gymnase pour suivre le jeune garçon en prison, 
pour nous livrer des plans furtifs de paysages tchétchènes et 
des images de guerre. La musique d'Edouard Artemiev est belle. 
Mais surtout, du début à la fin, ce sont les malheurs et les 
scandales de la Russie postsoviétique qui nous sont révélés 
dans ce film sombre et costaud. 

FRANCINE LAURENDEAU 

• Russie 2007, 159 minutes — Réal.: Nikita Mikhalkov — Scén.: Nikita 
Mikhalkov, Vladimir Moiseyenko, Aleksandr Novototsky — Int.: Sergei 
Makovetsky, Sergei Garmash, Aleksei Petrenko, Yuri Stoyanov, Mikhail Yefremov, 
Sergei Artsybashev, Aleksandr Adabashyan, Sergei Gazarov, Valentin Gaft, 
Viktor Verzhbitsky, Apti Magamaev, Aleksei Petrenko, Nikita Mikhalkov, 
Aleksei Gorbunov, Roman Madyanov — Dist.: Métropole. 

Cadavres 

L e duo Huard-Canuel nous revient avec un autre clin d'oeil 

aux films de genre. Après l'exercice assez joli de la 

comédie romantique Nez rouge (2003), le mégasuccès de Bon 

Cop, Bad Cop (2006), nous voici devant Cadavres, une adaptation 

d'un roman de François Barcelo publié en 1998 et réédité en 

2000. Comme chez Ducharme ou Soucy, Barcelo a le don de 

présenter des personnages crédibles et impossibles à la fois. 

Le film nous est présenté comme une comédie cynique ou un 

drame odorant. On fait grand cas du fait que les personnages 

soient sales. Pourtant, i l y a bien plus dans ce Cadavres, des 

adultes-enfants écorchés qui se sont réinventé une vie pour 

donner un sens à l'existence. Huard et LeBreton, respectivement 

Raymond Machildon et sa sœur Angèle, sont très efficaces 

dans leurs rôles de petits chats laissés à eux-mêmes. Leur 

réaction à la mort de leur mère nous entraîne dans un ballet 

absurde de cadavres et une parade de paumés. des drogués au 

policier en passant par les mafieux. Malheureusement, la mort 

de la mère en ouverture nous laisse bien peu d'informations 

sur les deux grands enfants. Le choix de la trop jeune Sylvie 

Boucher pour interpréter cette femme donne peu de crédibilité 

au rôle. Il est aussi très difficile dans ce genre de film de trouver 

son réel plaisir tant le tout est finalement à cheval entre la 

blague et le malaise. Huard aurait eu l'occasion de nous montrer 

un tout nouveau Norman Bates et l'érotisme de LeBreton invitait 

à la fragilité d'une Lolita. Même si Raymond et Angèle expriment 

certaines nuances les autres rôles restent trop linéaires. 

Éric Canuel tourne beaucoup, autant pour le grand que le petit 

écran. Travailleur compulsif, il se plonge régulièrement dans 

plusieurs projets à la fois. S'éloignant ainsi de la carrière de 

cinéaste d'auteur, il s'approche dangereusement du cliché du 

tâcheron qui met tout simplement en boîte une histoire. Dommage, 

parce qu'au contraire, il aurait le talent pour devenir un 

réalisateur hybride qui atteint le grand succès public et a 

l'expertise pour diriger des équipes technique et artistique 

de qualité. 

É L È N E D A L L A I R E 

• Canada [Québec] 2009, 117 minutes — Réal.: Éric Canuel — Scén.: 
Benoît Guichard d'après le roman de François Barcelo — Int. : Patrick Huard, 
Julie LeBreton, Sylvie Boucher, Christopher Heyerdahl, Marie Brassard, 
Christian Bégin — Dist: Seville. 
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LES FILMS I VUES D'ENSEMBLE 

Cherry Blossoms 

Présenté en compétition officielle à la Berlinale en 2008, 
Cherry Blossoms, nouvelle offrande de la réalisatrice 

allemande Doris Dôrrie (How to Cook Your Life), est de ces 
petits films qui font du bien à l'âme. Les thèmes universels 
de l'amour, du rêve, de la vie et de la mort sont au cœur de 
ce long métrage d'une justesse remarquable. 

Trudi apprend que son mari Rudi n'en a plus pour très 
longtemps à vivre; lui ne le sait pas encore. Soucieuse de passer 
d'agréables moments en sa compagnie pour une dernière fois, 
elle réussit à convaincre cet éternel sédentaire de quitter la 
Bavière pour découvrir de nouveaux horizons. Elle rêve du 
Japon, où réside leur fils Karl, mais devra se contenter de Berlin 
et de la mer Baltique. Malheureusement, le voyage se terminera 
de façon abrupte pour Trudi. Maintenant veuf, Rudi affrontera 
ses craintes et s'envolera pour le Japon afin que sa défunte 
épouse puisse vivre à travers lui le voyage dont elle rêvait. 

Amoureuse de longue date du Japon où elle a tourné deux 
autres films, Doris Dôrrie fait découvrir au spectateur des 
paysages éblouissants. Les cerisiers en fleurs y sont splendides 
et le mont Fuji brille de mille feux. Au-delà des images de carte 
postale, c'est à un véritable choc des cultures que nous convie 
la réalisatrice. Au cours de son périple en terre nipponne, 
Rudi tentera de comprendre les fondements du butô, cette 
danse contemporaine japonaise hautement théâtrale qui fascinait 
tant sa femme. 

De très belles scènes de danse exécutées par les deux 
acteurs offrent de véritables moments de grâce. À cet égard, 
les performances d'Elmar Wepper, en mari qui redécouvre 
sa femme, et de Hannelore Helsner, en épouse résignée mais 
rêveuse, méritent d'être soulignées. La musique, peut-être 
un peu trop appuyée par moments, souligne joliment les 
moments plus mélancoliques du film. Peu de choses à redire, 
donc, sur ce Cherry Blossoms d'une belle sensibilité qui 
reste longtemps gravée dans la mémoire. 

C A T H E R I N E S C H L A G E R 

• KIRSCHBLÛTEN: HANAMI — Allemagne 2008, 127 minutes — Réal.: Doris 
Dôrrie — Scén.: Doris Dôrrie — Int.: Elmar Wepper, Hannelore Helsner, 
Nadja Uhl, Maximilian Brûckner, Aya Irizuki, Birgit Minichmayr, Felix Eitner, 
Floriane Daniel — Dist.: Métropole. 

Coraline 

A près The Nightmare Before Christmas ( 1994), James 
and the Giant Peach (1997) et Monkeybone (2000), 

on retrouve l'esthétique d'Henry Selick dans Coraline. Même 
si le public associe généralement Monsieur Jack à Tim Burton, 
on voit dans cette adaptation du roman de Nail Gaiman que 
Selick a son style. Le réalisateur de films animés se délecte de 
tout ce qui fait frémir les enfants, en racontant des histoires 
où la nuit est particulièrement noire, comme les corbeaux et 
les chats. Pas étonnant qu'il ait trouvé inspiration dans le 
roman publié en 2002 par Gaiman. Le même Gaiman qui signait 
l'adaptation de Beowult réalisée en capture de mouvements 
par Robert Zemeckis en 2007. 

Coraline vient d'emménager dans une nouvelle maison. Ses 
parents la négligent, n'accordant leur énergie qu'à leurs emplois. 
Découvrant une petite porte dans le salon, la fillette atteint 
un univers parfait où les mamans cuisinent de bons petits 
plats et où les papas ont le temps déjouer. Telle une Alice, elle 
perdra ses illusions et confrontera ses rêves à ses cauchemars. 
Selick joue encore ici avec les peurs enfantines et les clichés 
sombres qu'on retrouvait dans L'Étrange Noël de M.Jack. 
Présenté en 3D, le film ne convient pas aux jeunes enfants, 
mais le scénario n'est pas assez développé pour satisfaire un 
public adulte. Contrairement à Monster House (2006) de 
Gil Kenan, qui apportait un renouveau dans le traitement de 
sujets sérieux, comme la mort, il n'y a ici malheureusement 
pas grand-chose de neuf. 

Le design des marionnettes est soigné, l'animation belle et le 
montage efficace. Les éclairages respectent l'ambiance suggérée 
par le découpage. Les équipes américaines ont l'expertise voulue 
pour faire des productions de grande qualité technique. On 
trouve aussi au générique des artistes québécois, comme 
l'illustrateur Michel Breton. Le compositeur français Bruno 
Coulais — Microcosmos (1996), Le Peuple migrateur 
(2001 ), Les Choristes (2004) — signe une musique fidèle au 
genre; la trame sonore demeure sur les sentiers battus. Malgré 
ces qualités on a l'impression d'assister à un film nostalgique 
du bon vieux temps où les femmes prenaient soin de leur 
famille, parfois jusqu'à en devenir folles. 

ÉLÈNE DALLAIRE 

• États-Unis 2008, 100 minutes — Réal.: Henry Selick — Scén.: Henry 
Selick, d'après le livre de Neil Gaiman — Voix: Dakota Fanning, Teri Hatcher, 
Jennifer Saunders, Dawn French, Keith David, John Hodgman — Dist. : Alliance. 
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Crossing Over 

C rossing Over est la dernière offrande du réalisateur 
américain Wayne Kramer. Malgré ses débuts prometteurs 

avec The Cooler (un sous-Scorsese fort maîtrisé), Kramer donne 
l'impression aujourd'hui de se chercher. Comment expliquer, 
sinon, les méandres suspects à travers lesquels son cinéma 
semble s'aventurer, pas toujours certain de son dénouement? 
Versatile, certes, mais pas avec les résultats escomptés. Qu'on 
pense à Running Scared ou à son plus récent, Crossing Over 
— exercices peu convaincants évoquant, respectivement, 
Luc Besson et Paul Haggis — ses films périssent sous la charge 
de leur imposture, aussi indirecte ou involontaire soit-elle. 
Une filmographie, quoique jeune, qui ne recèle pas ses ambitions, 
mais qui est malencontreusement marquée par son absence 
d'originalité. 

Annoncé voilà un an, Crossing a vu moult mutations et 
changements s'élever contre lui. Du producteur Harvey Weinstein 
jusqu'à sa star, Harrison Ford, tout le monde ou presque a 
joué de sa magie sur la table de montage. Une raison parmi 
d'autres qui saurait expliquer le désistement de Sean Penn, dont 
le personnage a été tout bonnement éliminé du montage final. 

Nous voilà donc à Los Angeles, ville campant la multiethnicité 
(ou son cloisonnement) proprement américaine. Cependant, 
cette ouverture vers l'autre, vers l'étranger, demeure une façade 
par laquelle s'érige un mur de préjugés et de malentendus, à la 
fois politiques et raciaux. De l'autre côté de ce mur, se trouve 
Max Brogan (joué sobrement par Ford), un agent de l'immigration, 
au service d'un système ingrat et déshumanisant, en proie à 
de douloureuses questions morales. À partir de là, Kramer 
établit son échiquier narratif, aussi dense que les autoroutes 
labyrinthiques de L.A. - figure de prédilection et symbole de 
ces vies anonymes s'entrecroisant. De cette pluralité de récits 
mis en images (une famille iranienne terrassée par une tragédie, 
une adolescente du Bangladesh en voie d'être déportée après 
un exposé en classe sur les événements du 11 septembre, des 
australiens illégaux...), Kramer en a tiré un film qui manque 
d'unité, optant pour les clichés et la démonstration forcée, 
frisant le simplisme et la démagogie. Au final, nous sommes 
laissés avec des personnages sans souffle, au grand dam de 
leurs interprètes. 

SAMI GNABA 

• DROIT DE PASSAGE — États-Unis 2009, 113 minutes — Réal.: Wayne 
Kramer — Scén.: Wayne Kramer — Int.: Harrison Ford, Ray Liotta, Ashley 
Judd, Cliff Curtis, Melody Khazae — Dist.: Alliance. 

L'encerclement 

U n homme assis répond longuement à des questions. Son 
interlocuteur est le réalisateur-caméraman Richard 

Brouillette qui le capte sur film 16 mm et qui lui laisse le temps 
nécessaire d'exposer son point de vue. Brouillette, encore 
ici aussi producteur, a mené pendant 12 ans cette enquête sur 
la montée de l'idéologie néolibérale depuis les années 80. À 
partir de l'entrevue d'Ignacio Ramonet sur la pensée unique, le 
réalisateur remonte l'histoire de la science économique 
jusqu'à Adam Smith. Il n'identifie pas les intellectuels qui sont 
interviewés afin de laisser le spectateur libre d'écouter son 
propos sans le présupposé de l'étiquetage. Seuls certains extraits 
de conférences sont plus connotes dans leur présentation. 

Contrairement à la plupart des documentaires habituels de ces 
dernières années, celui-ci ne comprend que très peu d'extraits 
d'archives, qui servent d'illustration aux propos des personnes-
ressources alors montés en voix-off. La décision de Richard 
Brouillette de construire son film en deux parties et en dix 
chapitres lui donne l'allure d'un colloque plutôt que d'un 
documentaire. C'est pourquoi ce film, tourné et produit sans 
les trucs de montage habituels qui réduisent à quelques bribes 
la pensée de l'intervenant et sans ces pans de musique qui 
soulignent à gros traits l'importance du moment, paraît avoir 
été conçu pour le visionnement sur DVD. Celui-ci permet de 
revenir sur un passage, de prendre des notes, de chercher 
des renseignements sur tel ou tel sujet. Cette œuvre, comme tout 
grand documentaire, pique notre curiosité et nous amène à 
questionner les informations distillées dans les nombreux médias 
et même à mettre en doute certaines des assertions de ses 
intervenants. Il peut nous inciter même à voir d'une autre façon 
certains films récents. Ainsi le décapant film chilien Tony 
Manero de Pablo Larrain, où toutes les références culturelles 
du personnage principal sont américaines, se passe en 1978 
sous Pinochet au moment où les économistes néolibéraux de 
l'école de Chicago redessinaient la structure économique du 
Chili. Déjà intrinsèquement important par la richesse de ses 
renseignements, le film a acquis, par un concours de circonstances 
étonnant mais peut-être prévisible, un intérêt capital dans le 
contexte actuel de grave crise économique que nous traversons. 

Luc CHAPUT 

• Canada [Québec] 2008, 160 minutes — Réal.: Richard Brouillette — 
Scén.: Richard Brouillette — Avec: Noam Chomsky, Ignacio Ramonet, 
Normand Baillargeon, Susan George, Omar Aktouf, « Oncle Bernard », Michel 
Chossudovsky, François Denord, François Brune, Martin Masse, Jean-Luc 
Migué, Filip Palda et Donald J. Boudreaux — Dist.: Amoniak. 
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... e t la mus ique 

I l n'est pas surprenant que le parcours initiatique de Michel 
Lam l'ait conduit à réaliser un premier long métrage docu­

mentaire d'une grande puissance d'évocation et techniquement 
impeccable. Né à Sherbrooke en 1980, il a deux passions : la 
musique et le cinéma. Il nous livre aujourd'hui sa petite partition 
du temps qui passe. 

Initié au piano et au violoncelle à l'École du Sacré-Cœur de 
sa ville natale, il fait un retour aux sources, question de se 
réapproprier une enfance formatrice. Sur ce point, on remar­
quera la présence d'une des élèves, Anne-Catherine, alter ego 
peut-être de Lam. Arrivée à la dernière année avant le secondaire, 
elle se pose un tas de questions sur son avenir. À la présentation 
de fin d'année, elle fera couler quelques larmes, disant adieu 
à une étape de sa vie. Ce personnage presque issu de la fiction 
nous paraît le plus important. Il dessine les balises d'un avenir 
incertain et en même temps prémonitoirement positif. Le goût 
de l'achevé, l'instinct inné pour l'art de la création, une oreille 
attentive aux sonorités musicales, disciplinée et belle en plus : 
Anne-Catherine a tout pour réussir. 

À une époque où les rapports violents minent la société, où les 
conflits militaires n'offrent aucun répit, où la violence urbaine 
et parfois même familiale suscite les plus grands désespoirs 
face à l'avenir, il fait bon de se retrouver devant des œuvres de 
cette envergure qui envisagent la vie et les rapports humains 
avec un tel élan du cœur. 

Film poétique d'un lyrisme percutant,... et la musique est parfois 
déchirant de vérité et propose une alternative à l'impuissance 
devant la grisaille sociale actuelle. Les compressions budgétaires 
ont toujours comme premières victimes le milieu des arts. Le 
film de Michel Lam montre jusqu'à quel point une société sans 
culture produit une génération sans âme, prouvant qu'à travers, 
par exemple, l'apprentissage de la musique, l'enfant réussit 
à s'épanouir merveilleusement. 

Ces images de jeunes filles et garçons au milieu où à la fin de 
leurs tendres années, évoluant dans un environnement qui 
participe à leur créativité ne s'effaceront jamais de notre 
mémoire. Voyage à travers les méandres de la création musicale, 
... e t la musique nous renvoie à notre propre enfance et 
aux rêves qui, pour certains d'entre nous, ne se sont peut-
être jamais réalisés. À voir absolument. 

É L I E C A S T I E L 

• Canada [Québec] 2008, 74 minutes — Réal.: Michel Lam — Scén.: 
Michel Lam — Consultant au scén.: Jean-Claude Labrecque — Avec: Des 
élèves de l'école primaire du Sacré-Cœur de Sherbrooke — Dist.: ONF. 

T h e Exi les 

Une Amérindienne se faufile dans un marché couvert, 
regardant les aliments proposés à la vente et n'achetant rien. 

Elle continue à examiner les vitrines des magasins du centre-
ville de Los Angeles avant de se rendre à pied dans un quartier 
défavorisé où elle cuisine pour un groupe d'hommes avachis, 
dont son mari, père de son enfant à naître. 

Kent Mackenzie a connu quelques-uns de ses compatriotes 
amérindiens dans d'autres circonstances et, voyant comment 
ils vivaient exilés loin de leurs réserves dans les grandes villes 
nord-américaines, il a voulu documenter cet état de fait. 11 a 
fraternisé avec plusieurs d'entre eux vivant dans le quartier 
de Bunker Hill et, à partir de leurs histoires, a scénarisé une 
tranche de vie d'une douzaine d'heures du vendredi soir au 
samedi matin. La plupart des autochtones interprètent leur 
propre rôle, même si Yvonne, la dame décrite au début, est 
mariée avec un autre homme en réalité. Filmé par Erik Daarstad, 
qui fut aussi le monteur, dans de longs plans en un magnifique 
noir et blanc dans des conditions financières et techniques 
pourtant minimales, le film retrouvé par Thom Andersen, qui 
en montra des extraits dans son Los Angeles Plays Itself, 
ressort plus de 40 ans après une courte carrière pour devenir 
un témoignage historique sur la vie à la fin des années 50 
dans un centre de Los Angeles aujourd'hui embourgeoisé, et 
même un moment de véritable néoréalisme américain. 

Les personnes sont montrées telles qu'elles vivotaient, avec 
leurs qualités et leurs défauts, passant leurs soirées à siroter 
dans un bar une bière au son de la musique rock des Revels. 
Certaines séquences allient remarquablement la musique et 
l'action, telle cette montée vers la colline au son des tambours et 
à la lumière des phares d'automobiles serpentant pour atteindre 
une fête extérieure dont certains des participants travaillent 
le jour en habit folklorique dans des spectacles à Disneyland. 
Le réalisateur est mort jeune, en 1980, n'ayant réalisé qu'un 
autre long métrage, Saturday Morning, qu'il serait maintenant 
intéressant de voir ainsi que son court Bunker Hill afin de 
déterminer si ce coup d'essai fut son seul coup de maître. 

L u c C H A P U T 

• États-Unis 1961, 72 minutes — Réal.: Kent MacKenzie — Scén.: Kent 
MacKenzie — Int.: Yvonne Williams, Homer Nish, Tommy Reynolds, Mary 
Donahue, Clydean Parker, Rico Rodriguez, Clifford Ray Sam, Eddie Sunrise 
— Dist.: Cinéma du Parc / Milestone. 
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Grande Ourse : 
La clé des possibles 
A près de nombreux refus chez Téléfilm Canada et à la 

SODEC, un nombre incalculable de réécritures du scénario, 
le retranchement de certains personnages et la réduction du 
budget, Grande Ourse : La clé des possibles voit enfin le 
jour. Quatre ans après la diffusion du second volet de cette 
série fantastique à Radio-Canada, les personnages de 
Lapointe, Biron et son épouse Gastonne reprennent du service. 
Pour notre plus grand bonheur? Pas nécessairement. 

Autant la série télé nous captivait semaine après semaine, 
autant son adaptation cinématographique distille l'ennui. Le 
scénario propose une quête dont on se lasse rapidement et 
des personnages mal définis. Et que dire de la morale à deux 
sous qui clôt l'intrigue... Pourtant, le synopsis, mélange de 
Loaf et Da Vinci Code, semblait prometteur. L'ancien journaliste 
Louis-Bernard Lapointe veut sauver son ami Emile Biron, qui a 
été kidnappé. Pour ce faire, il doit accéder à un monde parallèle 
et trouver une clé (la fameuse clé des possibles) qui permet 
de modifier son destin. Gastonne, maintenant détective au 
sein de l'agence fondée avec son époux, l'aidera dans sa 
quête, tout comme la libraire au grand cœur Evelyne O'Neal. 

Heureusement, le réalisateur Patrice Sauvé (Cheech) s'en tire 
fort bien du côté de la direction artistique. Les deux mondes 
dans lesquels évoluent les personnages sont fort disparates 
de par leurs couleurs. Le monde réel se révèle grisâtre, terne, 
noir. Le monde parallèle est en technicolor: les bottes sont 
rouge vif, les manteaux verts et jaunes et les voitures d'un bleu 
éclatant. Le tout est par contre un peu excessif. Le spectateur 
avait vite compris. Mention honorable également pour le travail 
effectué sur le son. Les murmures, crépitements et autres 
bruits propres aux films de genre produisent l'effet escompté. 
Côté performances, Monique Mercure, très effrayante dans le 
rôle de la vieille dame, et Gabrielle Lazure, qui incarne une 
Christine Foucault déchirée par son amour, volent la vedette. 
À voir ou non? Oui, si vous aimez les films fantastiques. 
Non, si vous êtes un fan fini de la série télé, car vous risquez 
d'être déçu. 

C A T H E R I N E S C H L A G E R 

Les Grandes Personnes 

Charmante surprise que ce petit bijou de film français qui, 
chose rare, ose fuir le grand centre parisien au profit d'un 

lieu pittoresque en Scandinavie. Avec ce premier long métrage 
d'une sage tendresse, Anna Novion renouvelle le film de 
vacances en lui apportant une touche psychologique à la fois 
universelle et intemporelle. Il est question d'un père et de sa 
fille, incarnés avec saine conviction par un Jean-Pierre Daroussin 
sobre et efficace et la jeune Anaïs Demoustier, adolescente 
presque femme avec un fort besoin d'autonomie que son père 
n'est pas prêt à lui céder. 

À partir d'un scénario cousu de fil blanc, on décèle néanmoins 
quelques réflexions sur les mécanismes imperceptibles de 
l'apprentissage de la vie. Mais ce qui frappe d'emblée dans 
ce film sur la fil iation, c'est avant tout le regard porté par la 
jeune réalisatrice sur les personnages. Sa caméra les caresse 
avec douceur, filme leur corps avec grâce et retenue et 
sculpte leur visage avec une dextérité confondante. 

Mais i l y a aussi le lieu, un endroit du monde un peu perdu, 
presque surréaliste, une campagne suédoise d'une grande 
beauté où tout est possible, notamment pour la jeune fille 
qui, grâce à la présence de deux femmes plus mûres, va pouvoir 
s'émanciper. Si Jeanne, l'adolescente, ne possède pas la fibre 
de la révolte, elle observe les autres, retient leurs comporte­
ments, analyse leurs rapports et en fin de compte, se construit 
une sorte de carapace prête inévitablement à exploser à la 
moindre occasion. 

À la direction photo, Pierre Novion, père de la réalisatrice, 
participe à la mise en images d'un environnement où natu­
ralisme idyllique et goût exquis du poétique se confondent. 
Évoquant parfois Rohmer, mais en moins bavard, Novion propose 
une comédie grand public où, à travers de longs plans séquence, 
des vies s'exposent et se libèrent. Et que dire du premier 
plan inaugural du film, alors qu'un couple s'embrasse sur un 
bateau de touristes? Derrière eux, une jeune fille détourne 
le regard avec une pudeur qui vaut mille mots. Ce regard 
annonce une nouvelle étape dans sa vie. Une bouffée d'air 
frais venue du large. 

ÉLIE CASTIEL 

• Canada [Québec] 2009, 103 minutes — Réal.: Patrice Sauvé — Scén.: 
Frédéric Ouellet — Int.: Marc Messier, Normand Daneau, Fanny Mallette, 
Maude Guérin, Gabrielle Lazure, Frédéric Gilles, Monique Mercure, Marie 
Tifo — Dist.: Alliance. 

• DE VUXNA — France / Suède 2008, 84 minutes — Réal.: Béatrice 
Colombier, Anna Novion, Mathieu Robin — Scén. : Anna Novion — Int. : Jean-
Pierre Daroussin, Anaïs Demoustier, Judith Henry, Lia Boysen, Jakob Eklund, 
Anastasios Soulis, Bjorn Gustafson — Dist: FunFilm. 
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Hansel & Gretel 

B ien qu'il s'inspire du célèbre conte des frères Grimm et de 
son univers, ce conte fantastique en est une relecture 

assez éloignée. Tout de même, ce film coréen conserve quelques 
éléments du conte pour mieux les détourner et couper court 
à cette forme de magie que seuls les contes de fées peuvent 
nous offrir. Dans ce film, il n'y a point de maison à dévorer ni 
de sorcière en vue, mais plutôt ces trois enfants qui auraient 
mieux fait de continuer à jouer avec leurs poupées plutôt 
qu'avec des adultes qui se sont perdus en chemin dans une 
forêt secrète. Le spectateur est plongé dans un univers 
d'ambiance à mi-chemin entre Le Labyr inthe de Pan et La 
Cité des enfants perdus. Mais ce qui se cache à l'intérieur 
de cette maison du bonheur est un pur labyrinthe de songes, 
de noirceur et de complexité qui s'installe peu à peu à mesure 
que progresse le récit. 

La principale force de ce film est sur le plan formel. La direction 
artistique exceptionnelle, les couleurs bonbon et l'utilisation 
(un peu abusive toutefois) du grand angle sont autant 
d'éléments qui contribuent à créer une ambiance féerique 
mais inquiétante à souhait. 

En revanche, si la première partie fonctionne à merveille du 
point de vue de l'ambiance, des non-dits et des métaphores, 
le film bascule à mi-chemin et prend une tournure moins 
heureuse. En abordant la thématique de l'abandon et de la 
maltraitance des enfants, le réalisateur opte pour un traitement 
tendancieux aux retournements nombreux mais parfois mal 
exploités ou trop chargés. Par exemple, les scènes de retour 
en arrière avec le tueur en série apparaissent forcées et 
manquent de profondeur. 

Au final, cet Hansel 8 Gretel est un film audacieux mais 
inégal, qui souffre d'avoir voulu tout montrer et tout relire 
en moins de deux heures. L'interprétation est adéquate, 
toutefois, et cet univers, suffisamment bien évoqué pour 
faire voyager le spectateur à la fois vers l'asile, l'enfer et le 
pays des merveilles. 

P A S C A L G R E N I E R 

The Haunting in Connecticut 

Dans les dernières années, quelques films ont abordé de 
façon habile et ingénieuse des histoires de maisons hantées 

et de mauvais esprits. On n'a qu'à songer au cinéma espagnol 
et à The Others, The Devil 's Backbone ou encore au récent 
The Orphanage pour constater de brillantes variantes sur 
le sujet. Basé sur une histoire vraie qui se serait déroulée à 
la fin des années 80, The Haunting in Connecticut rappelle 
à la fois An American Haunt ing (un film récent basé sur 
des faits réels) et le célèbre The Ami t yv i l l e Horror , dont le 
scénario était aussi inspiré d'une histoire vraie. En revanche, 
The Haunt ing i n Connect icut ne propose strictement rien 
de nouveau sur le thème de la maison hantée et des esprits 
qui y vivent; on a affaire ici à la série des clichés habituels. 

Visiblement influencé par le réalisateur japonais Takashi 
Shimizu et sa série de films Ju-On, le réalisateur d'origine 
australienne Peter Cornwell se révèle parfois efficace mais 
trop souvent répétitif dans sa fabrication des effets de tension. 
C'est justement cette peur viscérale qui manque à ce premier 
film d'un réalisateur tout de même prometteur. Cette peur 
intrinsèque qui jaillit par des apparitions simples mais brutales. 

Il est dommage que le réalisateur ait systématiquement recours 
à une augmentation sonore soudaine et à cette montée musicale 
primaire omniprésente dans le cinéma d'horreur pour ponctuer 
ses effets. De plus, le message sur l'importance de la foi 
chrétienne à la toute fin est peu subtil et souligné en gras. 

Comme c'est souvent le cas dans ce genre de production, la 
performance des comédiens est inégale ou médiocre. Le jeune 
Kyle Gallner essaie tant bien que mal d'être atteint par la 
souffrance de son personnage, mais son jeu manque de nuance. 
Bien qu'elle ait l'air suffisamment concernée par les malheurs 
de son fils, Virginia Madsen est nettement moins convaincante 
lors des passages plus mélodramatiques. Seuls Elias Koteas 
et Martin Donovan offrent des performances plus solides 
dans des rôles secondaires. 

P A S C A L G R E N I E R 

• Corée du Sud 2007, 117 minutes — Réal.: Pil-Sung Yim — Scén.: Pil-
Sung Yim — Int.: Jeong-myeong Cheon, Yeong-nam Jang, Ji-hee Jin, Sim 
Eun-kyung, Kyeong-ik Kim — Dist. : Evokative. 

• LA MALÉDICTION AU CONNECTICUT — États-Unis 2009, 92 minutes — 
Réal. : Peter Cornwell — Scén. : Adam Simon & Tim Metcalfe — Int. : Virginia 
Madsen, Kyle Gallner, Martin Donovan, Elias Koteas, Amanda Crew, D.W. 
Brown. — Dist.: Équinoxe. 
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The International 

D ans un rôle qui lui va comme un gant, Clive Owen, animé 
d'une incroyable détermination, crève une fois de plus 

le grand écran avec son arsenal destructeur. Il incarne ici Louis 
Salinger, un homme froid prêt à tout perdre pour que justice 
soit rendue. Quant à Tom Tykwer, le réalisateur allemand qui 
rehaussa la valeur du T Art en apportant Lola Rennt et 
Perfume, il nous accroche du début à la fin par cette œuvre 
de suspense très actuelle dans sa thématique. 

Une poignée d'agents de l'Interpol tentent de ramener au 
grand jour l'agenda caché d'une puissante banque internationale. 
Malheureusement pour eux, jusqu'à présent, qui se frotte à 
cette entité corruptrice, s'y pique mortellement. Ce long-métrage 
a de quoi rendre le spectateur paranoïaque en ces temps de 
crise planétaire. Au cinéma, comme dans la réalité, les banquiers 
peuvent donc se révéler aussi vilains que les pires gangsters. 

Une des scènes les plus mémorables de l'œuvre se déroule 
au musée Guggenheim à New York, où une longue fusillade 
prendra place. Tykwer accomplira un acte remarquable en 
bâtissant une réplique rigoureuse de cette merveille architec­
turale en quelques semaines seulement. Il affirmera d'ailleurs 
que cette portion du film s'avère l'exploit le plus complexe de 
toute sa carrière. Le côté graphique du long-métrage, à l'instar 
de ce superbe segment d'action, s'affirme irréprochable. 

Durant les 118 minutes du film, les scènes de filature 
s'enchaînent et ne cessent de surprendre dans ce décor où 
l'ennemi peut s'infiltrer dans chaque recoin de la ville. De son 
côté, la musique ambiante, très présente, rehaussera significa-
tivement le suspense, et ce, d'une façon subtile et feutrée. 

Comme la banque que Salinger tente de déstabiliser, The 
International semble se révéler intouchable. Toutefois, après 
mûres réflexions, il se dévoile plus fébrile que l'apparence qu'il 
projette, notamment dû à son scénario qui manque finalement 
de punch et son histoire on ne peut plus opportuniste. Tykwer 
garde donc la route, mais ne nous livre pas son nec plus ultra. 

MAXIME BELLEY 

• L'INTERNATIONAL — États-Unis / Allemagne / Royaume-Uni 2009, 118 minutes 
— Réal.: Tom Tykwer — Scén.: Eric Singer — Int.: Clive Owen, Naomie Watts, 
Armin Mueller-Stahl, Ulrich Thomsen — Dist.: Columbia. 

Moscow, Belgium 

Petite comédie sans prétention originaire de la Belgique 
néerlandophone, Moscow, Belgium arrive sans tambour ni 

trompette chez nous mais fort de trois prix gagnés à Cannes. 
Ne disposant pas d'un budget de promotion comparable aux 
bluettes américaines, le public passera malheureusement sans 
doute à côté de ce gentil film. Christopher Van Rompaey, 
réalisateur principalement pour la télévision belge, signe ici 
un long métrage qui donne le sourire. 

L'histoire de Matty, mère de famille fraîchement séparée qui 
rencontre accidentellement Johnny, pourrait rester dans la 
gamme des gentils petits films de filles. Dans cette comédie 
romantique, les deux personnages tomberont amoureux malgré 
leur différence d'âge et les réserves des enfants et de l'ex-mari. 
C'est le jeu très naturel des comédiens qui sauve la mise. Barbara 
Sarafian, que l'on a pu voir dans 8 'A Women de Greenaway, 
nous propose une Matty plus vraie que vraie. Une femme qui 
se cherche après avoir mis sa vie en veilleuse pendant plusieurs 
années. Delnaet, comédien et metteur en scène surtout connu 
au théâtre, se transforme en un Johnny attachant de doute 
et de raillerie. Offrant au public des rôles nuancés où les 
personnages ont le loisir de changer d'avis tout en restant 
cohérents. Les enfants qui interprètent les trois petits de 
Matty sont aussi très justes. Sarafian joue avec son propre 
fils, Julian Borsani, qui, après audition, a obtenu son premier 
rôle au cinéma. 

Tuur Florizoone, le compositeur, en était à sa première expérience 
en musique de film. La trame sonore, de ce musicien de jazz, s'est 
mérité elle aussi des prix. Le film, classique dans sa facture, 
est souvent proche du documentaire dans la direction artistique, 
tant le choix des costumes, des décors et des accessoires 
insuffle une part de réalisme. Les acteurs ont beaucoup 
collaboré avec le département costume, coiffure et maquillage. 
Plusieurs petites touches d'humour viennent alléger le contenu 
de ces deux destins mal assortis. Un simple accessoire comme 
un t-shirt nous permet de comprendre toute la jeunesse 
désinvolte de Matty. Ce film nous offre la chance de découvrir 
des acteurs compétents et sympathiques. De nouveaux visages 
que l'on souhaite revoir bientôt. 

ÉLÈNE DALLAIRE 

• AANTIDJING IN MOSCOU — Belgique 2008, 90 minutes — Réal.: 
Christopher Van Rompaey — Scén.: Jean-Claude Van Rijckeghem, Pat Van 
Beirs — Int.: Barbara Sarafian, Jùrgen Delnaet, Johan Heldenbergh, 
Anemone Valke, Sofia Ferri, Julian Borsani — Dist.: Métropole. 
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Of T ime and The Ci ty 

U n peu à la manière de La Mémoire des anges de Luc 
Bourdon, Of Time and The City est un film documentaire 

qui se veut, entre autres choses, un hommage à une ville et 
aux habitants qui la peuplent par l'utilisation de photos et 
de films d'archives. Dans ce cas-ci, la ville est Liverpool, cité 
industrielle du nord-ouest de l'Angleterre. 

Cependant, là où Bourdon et son équipe laissaient toute la place 
aux images, aux citadins et à la musique populaire de l'époque, 
le cinéaste Terence Davies, quant à lui, surcharge les images 
(souvent d'une grande beauté) d'un commentaire en voix off 
parfois pompeux, lourd et ironique qu'il truffe de diverses 
citations. L'adéquation entre les pensées de Davies et les images 
qu'il présente ne se fait pas sans peine. Le pont que le cinéaste 
tente d'établir entre son histoire personnelle et l'histoire de 
sa ville se fait ainsi avec difficulté. Davies échoue là où Guy 
Maddin, dans My Winnipeg, excellait, lui qui jonglait de manière 
beaucoup plus habile et plus inventive avec les limites du 
documentaire et de la fiction, de l'individuel et du collectif. 

Selon le cinéaste, le film se veut à la fois un témoignage d'amour 
ainsi qu'une sorte d'oraison funèbre à la ville qui l'a vu naître. 
Soit, mais son point de vue demeure nébuleux, oscillant entre 
un regard résolument nostalgique, le regret d'une époque qui 
n'est plus (même si l'auteur se montre également très critique 
par rapport à celle-ci), et en fin de parcours, des images porteuses 
d'espoir qui montrent de jeunes enfants d'aujourd'hui 
s'amusant dans les rues de la ville. Les choix musicaux alternent 
entre musique pop et musique plus classique. D'ailleurs, la 
rencontre de certaines de ces musiques classiques avec des 
images où des enfants errent dans les rues délabrées de 
quartiers populaires constitue un étrange contrepoint. 

Par ailleurs, il est dommage qu'une projection numérique (tel 
que présentée en salles à Montréal) amenuise la splendeur 
imparfaite caractéristique de ces images d'archives. Cela ne 
rend aucunement justice à la beauté vétusté appartenant au 
temps révolu de ces images et à leur puissance d'évocation. 

JEAN-PHILIPPE DESROCHERS 

One Week 
L e réalisateur canadien Michael McGowan aime les récits 

poignants. Déjà dans son premier long-métrage Saint Ralph 
(2005), il était question de choix existentiels. Campé dans les 
années 50, le film racontait, assez maladroitement, l'histoire d'un 
adolescent agité qui tente de sauver sa mère entrée dans un 
coma profond. 11 fait la promesse de remporter le marathon de 
Boston et d'ainsi faire en sorte qu'un miracle se produise. Sorte 
de fable sur la capacité de chacun à changer le cours des choses, 
Saint Ralph souffrait malheureusement d'une trop grande rigidité. 

Dans son dernier film, One Week, on est loin du miracle, mais 
là encore, les défauts sont légion. Le héros, Ben, un jeune dans 
la vingtaine, apprend qu'il est atteint d'un cancer incurable et 
qu'il ne lui reste qu'une semaine à vivre. Le diagnostic est ter­
rible. Toutefois, au-delà du médical, le drame est une sorte de 
métaphore sur nos existences modernes, puisque sans le 
savoir, le cancer se révèle pour lui être au bout du compte une 
véritable libération. 

Après avoir appris la funeste nouvelle, Ben décide d'entre­
prendre en moto un voyage initiatique dans l'Ouest canadien, 
de la Ville Reine à Tofino dans l'île de Vancouver. Un road 
movie parfois touchant où il est question d'amour, d'adieux 
et d'affranchissement. L'épreuve que le jeune homme traverse 
le pousse finalement à exister comme jamais auparavant. 
Paradoxalement, la mort devient une sorte de révélateur de 
sa condition. Avant le cancer, tout était réglé au quart de 
tour, un quotidien maussade, des projets quelconques. C'est 
lorsqu'il apprend qu'il va mourir que Ben décide de prendre 
sa vie en main. 

Tout aurait été pour le mieux si le cinéaste s'était arrêté là. 
Car plus on suit l'histoire, plus on hésite entre une fiction ou une 
publicité patriotique canadienne. Tous les clichés sont d'ailleurs 
présents. Les images d'un pays sauvage défilent comme autant 
de panoramas. Le réalisateur a pris soin de filmer les grands 
symboles nationaux. Il y a même la Coupe Stanley, quelque 
part dans une scène ajoutée inutilement. Sans oublier, les 
interminables champs de blé de la Saskatchewan, les massifs 
de l'Alberta et les totems de la Colombie-Britannique. Des 
évidences qui se suivent les unes après les autres jusqu'à en 
faire oublier la question fondamentale: que ferions-nous si 
nous n'avions qu'une semaine à vivre? Dommage. 

ISMAÉL HOUDASSINE 

• Grande-Bretagne 2008, 74 minutes — Réal.: Terence Davies — Scén. 
Terence Davies — Dist.: Cinéma du Parc / Strand Releasing. 

• Canada 2008, 94 minutes — Réal.: Michael McGowan — Scén.: Michael 
McGowan — Int.: Joshua Jackson, Liane Balaban, Campbell Scott, Ryan 
Allen, Jim Annan, Chris Benson, Jodi Brooks, Caroline Cave — Dist.: Métropole. 
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Sunshine Cleaning 

Sunshine Cleaning est de ces films sympathiques qui attirent 
généralement les bonnes grâces d'un consensus mou. Le 

scénario, plein de bons sentiments et porté par un message 
d'espoir et de persévérance, cherche vraisemblablement à séduire 
le grand public. Seulement, si on fait l'économie d'une analyse 
de ses thèmes égayants, que reste-t-il de ce long métrage? 
Les lacunes d'une réalisation peu originale et d'une scénarisation 
parsemée de lieux communs. Reste également les ingrédients 
non apprêtés d'une comédie caustique : une prémisse improbable, 
puis des personnages marginaux attachants qui mènent une 
vie brouillonne dans un coin glauque des États-Unis. Mais 
Christine Jeffs et Megan Holley ne sont pas les frères Coen. 

On comprend la valeur publicitaire de nous rappeler qu'il y a, 
en amont de cette œuvre, le producteur Jeb Brody, celui-là 
même qui a donné Little Miss Sunshine. Mais même avec l'aura 
d'un film doublement oscarisé, le soleil ne brillera pas. Nous 
sommes loin du travail du duo de vidéastes Jonathan Dayton 
et Valerie Faris. Il reste que l'on prend plaisir à revoir Alan 
Arkin dans un rôle de grand-père excentrique, et ce, malgré 
qu'il soit sous-utilisé. 

Le récit de Sunshine Cleaning fonctionne sur le mode elliptique. 
Le scénario bondit de scène en scène, sans jamais construire 
de séquences dignes de ce nom. Les courtes scènes nous 
présentent des situations résumées au degré minimum de 
l'illustration. Quant à la réalisation, elle travaille très peu 
l'espace dramatique par des mouvements de caméra et de 
comédiens. 

À regret, les relations interpersonnelles reposent sur de 
minces bases jamais étayées ou nuancées. Par exemple, ni la 
relation entre l'enquêteur marié et la sœur aînée ni celle entre 
cette dernière et le manchot propriétaire d'un magasin de 
produits nettoyants n'aboutissent à quoi que ce soit. Ces 
personnages servent de garde-fou sur une route à l'horizon plutôt 
flou. Et le spectateur dans tout cela demeure perpétuellement 
à l'écart d'une famille engagée dans une aventure insolite.0 

D O M I N I C B O U C H A R D 

• États-Unis 2008, 102 minutes — Réal.: Christine Jeffs — Scén.: Megan 
Holley — Int.: Amy Adams, Emily Blunt, Alan Arkin, Jason Spevack, Steve 
Zahn, Mary Lynn Rajskub, Clifton Collins Jr., Eric Christian Olsen, Paul 
Dooley, Kevin Chapman, Judith Jones, Amy Redford — Dist.: Seville. 
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