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JOUTEL
—

Attention, petite pépite sur pellicule ! La proposition d’Alexa-Jeanne Dubé raconte avec fi nesse 
l’histoire d’un couple vieillissant dont le quotidien est bouleversé après qu’ils aient trouvé sur leur terrain 
la carcasse d’un raton laveur. Après réfl exion nocturne, ils décident d’aller enterrer l’animal sur le terrain 
de leur ancienne demeure à Joutel, une ville minière fantôme fermée depuis 1998 dans le nord du 
Québec et qui donne son titre à l’œuvre. Entre l’ambiance étrange d’un Stéphane Lafl eur et l’esthétisme 
boréal d’un Denis Côté, le court métrage est porté par les prestations à fl eur de peau de Pierre Curzi 
et Marie Tifo. La séquence presque fantomatique où on les retrouve tous les deux en face d’une croix 
pour marquer la tombe du raton laveur est une pure réussite. Avec une mise en scène inventive, la 
cinéaste (qui est aussi comédienne au petit écran pour la remarquée série Faits divers) n’hésite pas à 
diviser l’écran. Ainsi, même séparés par une toute petite distance, de la chambre au salon ou du jardin 
à la cuisine, les deux personnages semblent toujours connectés. Car, sous son allure de fable fi ctive, 
l’œuvre se veut surtout une méditation nostalgique très sérieuse sur notre propre fi nitude. Elle aborde 
également quelques réfl exions de fond sur les lieux habités et les rencontres humaines.

ISMAËL HOUDASSINE

IN THE SHADOW OF THE PINES
—

En moins de dix minutes, la cinéaste Anne Koizumi parvient à dépeindre avec subtilité la 
relation trouble qu’elle a entretenue avec son père, Japonais immigrant de première génération. 
Par la bande, elle questionne les conventions que nous associons à la culture japonaise, celle 
industrielle et prospère, celle des coutumes et traditionnelle. Comment concilier cette image avec 
celle d’un père simple et modeste, concierge dans une école ? La solution à cette impasse serait-elle 
de nier son héritage ? Intégrer l’Amérique lorsqu’on est enfant, c’est chercher à intégrer sa culture 
conquérante et à aplanir les aspérités qui font de nous « l’Autre ».

L’approche formelle, privilégiant l’animation en volume et le collage, n’est pas sans rappeler 
le magnifi que court métrage Bihttoš d’Elle-Máijá Tailfeathers (2014), où le syncrétisme des 
diff érentes techniques d’animation servait également d’à-côté réfl exif, facilitant la compréhension 
des multiples facettes d’une expérience complexe, en partie parce que remémorée et liée à l’enfance. 
La prise de caméra est prise de parole, une façon d’articuler clairement une pensée qui se cherche, 
une façon également d’enjamber les fossés culturels et générationnels. C’est un processus que 
Koizumi engage afi n de revenir à elle-même, afi n de comprendre et de transcender l’ingratitude 
d’une enfant qui ne pouvait saisir et comprendre les sacrifi ces d’un père qui voulait simplement 
off rir à ses enfants un avenir meilleur. 

JASON BÉLIVEAU

L’ABAT
—

Produit par l’École des médias de l’UQAM, L’abat arrive auréolé d’un impressionnant succès 
festivalier, primé entre autres à Prends ça court !, à Moscou et en Uruguay. La raison en est simple : 
la mise en scène maîtrisée et la solide construction du récit dont fait preuve le fi nissant Olivier Côté 
sont, précisément, impressionnantes ! Un adolescent timide, Jules, se laisse convaincre d’ouvrir la salle 
de quilles de sa mère, tard le soir, à un groupe de fêtards dont il cherche l’approbation. Côté plante 
le décor à la perfection : la relation de confi ance avec la mère dans l’intimité des dernières tâches de 
la journée, le rapport de force avec les fêtards dans le stationnement hivernal désert, puis décuplé 
une fois le groupe rendu dans les allées de quilles avec son éclairage disco et sa musique tonitruante. 
Là, réchauff és à la fois par le confort de l’intérieur du bâtiment, l’alcool ingurgité et les eff ets de la 
drogue avalée, les garçons se laissent tous emporter par le démon du party. Côté maintient la tension 
créée d’emblée par ces interactions et le malaise croissant du spectateur, qui anticipe le pire, fi nit par 
atteindre aussi Jules (Édouard Tremblay-Grenier, d’un naturel bluff ant). La résolution, surprenante 
dans son émouvante sobriété, ne sera pas celle qu’on attend, ce qui est tout à l’honneur du cinéaste. 

CLAIRE VALADE

FRAGMENTS
—

Belle découverte, Fragments d’Aline-Sitoé N’Diaye évoque le court d’animation Rubans de 
la réalisatrice Torill Kove (2017), qui employait aussi l’image d’un ruban reliant les êtres chers 
(particulièrement parents et enfants) les uns aux autres. Les deux fi lms sont toutefois fort dis-
tincts l’un de l’autre. Là où le fi lm de Kove — beau, mais classique — s’appuie sur un récit à la 
troisième personne, sans paroles, et une facture visuelle très lisse, celui de N’Diaye embrasse la 
vivacité et la curiosité éclectique de sa protagoniste principale, la jeune Mery Rose. Abordant 
son récit à la première personne, la réalisatrice raconte son histoire par bribes, moments aléa-
toires tirés de la vie intérieure de Mery Rose, un peu à la manière du stream of consciousness lit-
téraire. Parfois enveloppés d’une aura rêveuse accentuée par une lumière diff use et ponctuée de 
mélodies légères, ces moments sont marqués par de brusques changements d’ambiance lorsque 
le père de la fi llette ou autre chose la tire abruptement de ses réfl exions. Par ce rythme fl ottant 
au gré de ce qui capte l’attention de Mery Rose, ou de ses préoccupations, on devient témoins 
privilégiés de son apprivoisement des liens qui l’unissent à son grand-père, à sa famille (même 
son père un peu bourru) et, allant par là plus loin que le fi lm de Kove, aux cultures qui font d’elle 
la personne qu’elle est.

CLAIRE VALADE

Séquences 32952 Séquences 329 53

Y’A PAS D’HEURE POUR LES FEMMES
—

La réalisatrice Sarra El Abed a planté sa caméra à l’intérieur d’un salon de coiff ure en Tunisie. Près 
de dix ans après la « révolution du jasmin » portée par le printemps arabe, le plus petit pays du Maghreb 
demeure une démocratie fragile. À l’aube des élections présidentielles de 2019, le salon de la coiff euse 
Saïda devient l’occasion de découvrir le quotidien de personnages tous aussi attachants les uns que les 
autres. Dans ce huis clos 100 % féminin, de facture documentaire, chacune des protagonistes devient 
le réceptacle des espoirs et des agitations internes d’une nation tout entière. Non dénué d’humour, le 
court métrage raconte la Tunisie d’aujourd’hui, tantôt par la voix d’une cliente âgée ou bien par celle 
d’une jeune femme sur le point d’aller voter pour la première fois de sa vie. Il se dégage de l’atmosphère 
ambiante un naturel qui séduit par sa facture simple et sans fl afl a. Pas étonnant, donc, que cette quatrième 
œuvre de Sarra El Abed remporte les honneurs un peu partout. Depuis sa projection aux Rencontres 
internationales du documentaire de Montréal (RIDM) en novembre 2020, ce fi lm intelligent connaît 
un beau chemin dans les festivals comme à Slamdance, Clermont-Ferrand et aux Hot Docs, où il a 
récemment remporté le prix du meilleur court métrage canadien. 

ISMAËL HOUDASSINE

COURTS MÉTRAGESPLEIN(S) ÉCR AN(S)COURTS MÉTRAGES PLEIN(S) ÉCR AN(S)

Plein(s) Écran(s), c’est plus que le premier festival de cinéma sur Facebook, c’est un courrier du cœur des temps modernes. Plein(s) Écran(s), c’est 
24 lettres d’amour envoyées à nos extraordinaires cinéastes en espérant qu’ils et elles cochent « oui » et acceptent de faire partie de notre belle 
compétition québécoise de courts métrages. Plein(s) Écran(s), c’est aussi 8 fi lms très courts et impressionnistes sur Instagram, une carte blanche 
toute spéciale à nos cousins belges, une classe de maître qui n’en est pas vraiment une (avec le duo de choc Maxime Giroux et Sara Mishara), une 
rencontre privilégiée avec notre merveilleuse porte-parole Julianne Côté, une série de balados avec les artistes derrière les fi lms sélectionnés et 
des projections commentées comme on n’en a jamais vues ! Du 12 au 23 janvier 2022, le Festival rend accessible gratuitement tout ce beau contenu 
auprès de la plus importante communauté en ligne du monde par l’entremise des réseaux sociaux. Cette formidable fête virtuelle permet au grand 
public de voir ou revoir les meilleurs courts métrages de la dernière année et d’interagir avec les artisan.e.s malgré les frontières physiques qui 
les séparent. Plein(s) Écran(s) désire recréer à plus grande échelle la force d’un festival : la rencontre entre les créateur.trice.s et le public, lequel 
peut se joindre à nous en ligne pour leur donner tout l’amour qu’ils et elles méritent ! www.pleinsecrans.com / www.facebook.com/pleinsecrans
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