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«La couleur du paradis»
de Majid Majidi

Grand succes en Iran, couronné de
prix a I'étranger, le film de Majid Majidi
constitue peut-étre le fer de lance de
ce cinéma populaire dont révent les
nouveaux producteurs iraniens...

Par Vincent Adatte

Ainsi que nous I'avions laissé supposer
dans ces mémes colonnes’, I'esprit
d’ouverture qui, bienheureusement,
prévaut actuellement dans les milieux
culturels de Téhéran, autorise certains
cinéastes a tourner des films qui visent
une plus large audience. Lheure étant a
nouveau a la détente, certains décideurs
de la production iranienne s’emploient
a favoriser cette émergence d'un ci-
néma grand public — ce que ne sont
quand méme pas les films de Kiaros-
tami, Makhmalbaf peére ou fille et autre
Ghobadi, malgré tous les lauriers glanés
dans les festivals du monde entier!

Une affaire de souliers

Ancien acteur passé a la réalisation deés
1992, Majid Majidi connait une premiere
consécration internationale (Grand Prix
au Festival de Montréal 1997) et méme un
beau succes public outre-Atlantique avec
«The Children of Heaven» («Bacheha-Ye
aseman»). Tout en s'inscrivant dans la tra-
dition tres iranienne du film d’«enfants»
(due, pour une bonne part, a la censure),
Majidi joue la carte de la simplicité et
filme sans effet de manche 'histoire d'un
gamin d'une famille trés pauvre, qui vit un
véritable drame parce qu'il a égaré les
souliers de sa sceur.

Sixiéme long métrage de son auteur,
«La couleur du paradis», («Ang-e
khoda») est de la méme veine: repre-
nant les grands thémes du nouveau ci-
néma iranien (I’enfance meurtrie, le
poids des traditions, la mystique, etc.),
Majidi en fait une sorte de synthese ac-
cessible au plus grand nombre. Com-
pletement séduits, les jurés du Festival
de Montréal 1999 lui ont décerné pour
la seconde fois leur Premier prix.

A I'écoute du monde

Une année aprés Mohsen Makhmalbaf,
qui avait abordé le théme de la cécité a
des fins subtilement métaphoriques
dans «Le silence» («Sokhout», 1998),
Majidi y revient de fagon plus classique
en confrontant un petit garcon mal-
voyant a son pere atteint, lui aussi,
d’aveuglement, mais spirituel celui-la.
Rappelons que la cécité et le cinéma ont
fait longtemps cause commune en Iran,
par la grace d’'un vieil aveugle qui, du-
rant des années, a semble-t-il régné en
tyran sur la commission de censure ci-
nématographique!

Veuf, Ashem, un simple charbon-
nier, songe a se remarier mais craint que
le handicap de son fils, 4gé de huit ans,
ne fasse fuir les prétendantes. Tentant
de résoudre cet épineux probleme, il re-
legue son fils a la campagne, chez sa
grand-mere. Paradoxalement, cette im-
mersion dans la nature est du pain béni
pour le petit Mohammad, dont les sen-
sations vont aller en s’exacerbant...
Non sans audace, le cinéaste prend
alors sur lui de restituer cette nature
dans toute sa splendeur visuelle. Ce
parti pris paradoxal peut certes cho-

films

Le petit Mohamma
(Mohsen Ramezan

quer, mais il a’avantage de faire ressen-
tir au spectateur de facon tres forte tout
ce dont la cécité prive 'enfant; dans le
méme temps, cette surenchere esthé-
tique rend d’autant plus émouvantes les
tentatives d’appropriation de cette réa-
lité que Mohammad ne peut voir.

Saint Francois d'Assise iranien

Eleve studieux de I’Ecole des jeunes
aveugles de Téhéran, Mohammad a ap-
pris a lire en braille. Plongé dans la na-
ture, a 'écoute du monde, l'enfant va
deés lors constamment interpréter ce
dernier en lui appliquant le code sonore
du braille. Cette volonté tétue de recom-
position du sens uniquement a partir
des sons donne alors matiére a plu-
sieurs scenes extraordinaires qui, a elles
seules, font pardonner certains écarts
un peu racoleurs. Pensons, entre autres,
a ce moment, sublime, ol;, écoutant un
pivert taper de son bec le tronc d'un
arbre, Mohammad croit pouvoir entrer
en contact avec I'oiseau. A cette com-
munication libre et bienheureuse (qui
fait parfois penser a la béatitude de
saint Francois d’Assise), le cinéaste op-
pose le mutisme révélateur des adultes,
piégés qu’ils sont par des conventions
sociales dont ils ne peuvent se défaire.
]

1. Voir FILM N° 14, octobre 2000.

Titre original «Ang-e khoda». Réalisation, scéna-
rio Majid Majidi. Image Mohammad Davudi. Son
Mohammad Davoodi. Musique Alireza Kohan-
dairy. Montage Hassan Hassandust. Interpréta-
tion Mohsen Ramezani, Hossein Mahjoub, Salime
Feizi, Elham Sharifi... Production Varahonar Com-
pany; Mehdi Karimi. Distribution Elite-Film (1999,
Iran). Durée 1 h 30. En salles 20 décembre.
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«The Yards» de James Gray

Le plus beau film de Cannes, injuste-
ment oublié du palmarés, était peut-
étre «The Yards», de James Gray,
jeune Américain qui ne fait rien
comme les autres. Avec ce film noir
d’un classicisme a toute épreuve

- quand tant d'autres singent la
derniére modernité - I'auteur de
«Little Odessa» signe un second
chef-d'ceuvre.

Par Norbert Creutz

D’'un noir d’encre surgissent peu a peu
quelques lumiéeres minuscules qui s'éloi-
gnent. Effet spécial vu mille fois annongant
un nouveau récit d'une galaxie, loin, loin de
nous? Le theme de Saturne des «Planétes»
de Gustav Holst pourrait le faire croire. Sou-
dain une autre sorte de lumiere vient révé-
ler les contours d'un tunnel, dont surgit
bientdt une rame de métro. On croit parfois
avoir tout vu, et puis, en un plan d'une
beauté sidérante, a défaut de sidérale, un
véritable artiste nous rappelle les possibili-
tés infinies du cinéma. «The Yards», c’est
un peu ¢a: un film preés, trés pres de nous,
d’autant plus fulgurant qu’il n'est fait que
de variations sur des thémes connus. Re-
battus méme au point qu'on avait pu en
oublier la pertinence.

Le fils prodigue déraille

Celui qui émerge ainsi du tunnel pour re-
trouver son Queens natal, c’est Leo Hand-
ler, tout juste sorti de prison ot il a purgé
deux ans pour vol de voiture. Le jeune
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homme a décidé de rentrer dans le droit

chemin etles siens I'accueillent comme un
fils prodigue. Mais entre le long apprentis-
sage mal rémunéré que lui offre son oncle,
patron d’ateliers du rail, et le job autrement
rentable que lui propose son copain Willie
(I'ami de sa cousine Erica), bien introduit a
la mairie, son cceur ne balance pas long-
temps. Une nuit, il accompagne Willie et
son gang aux chantiers ferroviaires (les
yards du titre) pour saboter les wagons de
la concurrence. Lexpédition tourne mal,
laissant un cheminot sur le carreau et un
flic dans le coma...

Le drame n'épargnera personne. Im-
placable, exemplaire, il a la puissance
d’'une tragédie antique. Plutdt que de sa-
crifier au décorum, de jouer la frime, James
Gray a dépouillé le film noir jusqu'a l'os
tout en lui trouvant des prolongements
naturels du coté familial et politique. Pour
qui a pu voir «Little Odessa» (hélas resté
sans distribution en Suisse), I'air de pa-
renté entre les deux films et I'élargisse-
ment du point de vue ont tot fait d'imposer
I'évidence d’'une vision du monde. A n’en
pas douter, ce jeune cinéaste de trente ans
est I'un des rares auteurs apparus dans le
cinéma américain ces dix derniéres an-
nées. Le digne héritier d'un Coppola.

On songe immanquablement a ce
dernier a cause du «Parrain», ne serait-ce
qu’a travers la présence iconique de
James Caan, magnifique dans le role de
I'oncle mafieux. D’autres emprunts ren-
voient a Abel Ferrara («Nos funérailles /
The Funeral»), Elia Kazan («Sur les quais /
On the Waterfront»), Brian De Palma

Erica Stoltz (Charlize Theron)
et Willie Gutierrez (Joaquin Phoenix)

FILMZis0

présente

Dimanche 3 décembre
«La vie est belle»
de Roberto Benigni

Dimanche 17 décembre
«Le cinquiéme élément»
de Luc Besson

Le cours FILMPASSION
a lieu le dimanche a 11 heures au Ciné
Qua Non, rue Mauborget 10, Lausanne.
Dés 10 heures, café et croissants au
Corto, dans le hall du cinéma.

Prix des cours

¢ Adultes, 7 séances Fr.77 .~
e Jusqu'a 16 ans, 7 séances Fr. 56.—
* Par séance, adulte* Fr. 12~
e Par séance, jusqu‘a 16 ans* Fr. 9~

* En vente a la caisse du cinéma

Renseignements et réservations
Ecole-club Migros

Rue Neuve 3 - 1003 Lausanne

Tél. 02131871 10
ecole-club.migros.vaud@gmvd
www.ecole-club.ch
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(«Limpasse / Carlito’s Way») et, coté italien, Luchino Visconti
(«Rocco et ses freres»), Mauro Bolognini («Le bel Antonio»),
Francesco Rosi («Main basse sur la ville») et Valerio Zurlini («Le
professeur»). Rien que ¢a! Cinéaste, cinéphile et perfectionniste,
James Gray n'a toutefois rien d’'un post-moderne facon fréres
Coen ou Tarantino. Il ceuvre au contraire dans un classicisme
souverain qui est un vrai baume pour les yeux.

Le clair-obscur de la corruption

Film sous éteignoir, souvent chuchoté et livré a la pénombre du
clair-obscur, «The Yards» n'en est que plus prenant. Toute la
finesse avec laquelle le cinéaste articule le collectif et I'intime
n'apparaitra sans doute qu’au fil des visions. Mais la subtilité
avec laquelle il démonte une logique capitaliste qui sacrifie ses
enfants ne peut que fasciner d’'emblée. A mi-parcours, le film
bascule. Alors que Leo passe du statut de faux coupable a celui
de faux innocent, Willie, coupable avéré, devient aussi la princi-
pale victime tandis que s’étend 'ombre de 1'oncle Frank, usur-
pateur d’une place paternelle laissée vacante.

Des magouilles politiques dignes de la mairie de Paris, dou-
blées d'un conflit racial latent (les Hispaniques qui demandent
leur part du gateau), forment une toile de fond a cet imbroglio
familial inextricable. Aux accents funébres de la musique d'Ho-
ward Shore, la conclusion trés morale prendra in fine I'allure
d’une victoire a la Pyrrhus. A 'image d’un Leo vieilli, on est dé-
vasté, mais aussi subjugué par la splendeur de ce noir bijou. M

Réalisation James Gray. Scénario James Gray, Matt Reeves. Image Harris Sa-
vides. Musique Howard Shore. Montage Jeffrey Ford. Décors Kevin Thomp-
son. Interprétation Mark Wahlberg, Joaquin Phoenix, Charlize Theron, James
Caan, Ellen Burstyn, Faye Dunaway ... Production Industry Entertainment, Mi-
ramax Films; Paul Webster, Nick Wechsler, Kerry Orent. Distribution Rialto
Film (2000, USA). Durée 1h55. En salles 15 novembre.

Héritier du meilleur cinéma américain, I'auteur de «The
Yards» est cet oiseau rare: un jeune homme dont les golits,
la curiosité et les exigences ne s'accommodent pas du culte
de la consommation et de la satisfaction immédiate

Par Norbert Creutz

Automne 1994. A Venise comme a Deauville, les festivaliers se
demandent ce que peut bien étre ce film intitulé «Little
Odessa», réalisé par un jeune Américain inconnu de 24 ans.
Un Lion d’argent et un Coup de cceur de la critique plus tard,
le nom de James Gray est sur toutes les levres. Ce splendide
polar glacé, doublé d'une déchirante tragédie familiale, nous
a giflé tel un coup de blizzard. Puis, silence. Il aura fallu at-
tendre six longues années pour avoir enfin des nouvelles de
James Gray et assister, avec « The Yards», a la confirmation de
ce pressentiment: un cinéaste majeur était apparu.

Né en 1969 a New York, ce grand rouquin a lunettes est un
enfant du Queens, banlieue a I'écart de Manhattan. Fils d'un
propriétaire de compagnie ferroviaire, il songe a devenir peintre
avant de se tourner vers le cinéma, qu'il étudiera a1'Université de
Californie du Sud (USC). En 1991, son film de fin d’études, « Cow-
boys and Angels», est remarqué par le producteur anglais Paul
Webster, lequel décide de produire son premier long métrage.
Un parcours sans faute qui ne dit pas 'essentiel: d’'ot1 ce jeune
homme tient-il cet esprit et ce style si décalés par rapport a ce
que nous offre le cinéma américain d’aujourd’hui?

Un cinéaste rare

Les origines juives n’expliquent pas tout, mais sans doute
ont-elles favorisé une curiosité qui s’est tot tournée vers I'Eu-
rope. Ce qui frappe dans toutes les interviews de James Gray,
c’est 'étendue de sa culture, qui va de la peinture a la mu-

; D 4
James Gray derriére la caméra

sique, de la littérature a la philosophie, sans oublier une
connaissance approfondie du cinéma qui ’a précédé. Autant
pour ceux qui pensent que le savoir et I'analyse inhibent la
création! Au contraire de tant de cinéastes précoces trahis par
leur flagrante immaturité, Gray ancre son style dans des in-
fluences parfaitement assimilées et jamais exhibées.

Malgré son action située a Brooklyn, «Little Odessa» parais-
sait bien peu américain avec sa famille juive d’origine russe inter-
prétée par Tim Roth, Vanessa Redgrave et Maximilian Schell au-
tour du jeune Edward Furlong et sa musique chorale, elle aussi
russe. Le rythme lent, frappé d’engourdissement hivernal, et le
ton funébre, empreint de fatalisme slave, n'étaient assurément
pas de nature a plaire au spectateur moyen de multiplexe. Les
cing années de purgatoire qui ont suivi ce succes d’estime, James
Gray les explique tout simplement par les embiiches qui se pré-
sentent a celui qui entend rester fidele a des idéaux ne cadrant
pas avec le systeme. Heureusement, sa ténacité a payé. Plus amé-
ricain en apparence, «The Yards» puise encore généreusement
dans des sources européennes (italiennes principalement) et
nous rassure (un peu) sur la possibilité d’échapper a la standardi-
sation hollywoodienne. A I'instar de ses collegues Hal Hartley,
Richard Linklater, Steve Kloves ou Jonathan Nossiter, Gray a
choisi la voie la plus difficile et restera sans doute un cinéaste rare
et marginal. Comme presque tous ceux que nous aimons. |

UVILLE 2000
GRAND PRIX
SUNDANCE 2000
GRAND PRIX

a film by KARYN KUSAMA

DES LE 6 DECEMBRE SUR V0S ECRANS!
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«Escrocs mais pas trop»
de Woody Allen

Le Woody Allen 2000 est un bon cru.
Apparemment nostalgique de ses
«premiers films droles», il s'est fait
plaisir avec une histoire de perdants
qui font fortune et se ridiculisent
comme houveaux riches avant de
revenir sur terre. Une nouvelle fable
aux accents autobiographiques,
souvent hilarante et surtout
consciente de ses limites.

Par Norbert Creutz

Et sila carriere de Woody Allen suivait ty-
piquement la courbe d'un arc? Depuis
quelques années en effet, les signes d'un
essoufflement inexorable sont patents
chez cet auteur fété, comme ceux de pro-
grés constants le furent dans un premier
temps. Ce qui ne veut pas dire que ses
films soient devenus inintéressants. Loin
de la. La grande force de Woody Allen ré-
side sans doute dans sa capacité d’auto-
analyse: a I'évidence, cet homme sait
parfaitement ou il en est et a choisi d’'en
faire le sujet de son cinéma, pour le
meilleur et pour le pire. Ainsi, aussi déce-
vants que puissent paraitre certains de
ses derniers films, on ne saurait nier ce
courage singulier a I'auteur de «Maris et
femmes» («Husbands and Wives») et
«Harry dans tous ses états» («Decons-
tructing Harry»), qui n'hésite pas a se
présenter comme un homme désillu-
sionné, passablement ridicule, a qui au-
rait manqué le vrai génie.

Irrésistible ascension
Apres deux films dans lesquels il ne jouait
pas, I'un franchement déplaisant («Cele-
brity») et 'autre plutét triste et mélanco-
lique («Accords et désaccords / Sweet
and Lowdown »), Woody Allen a dti se dire
qu’il était temps d’en finir avec la dé-
prime et de s'amuser un peu. Ainsi «Es-
crocs mais pas trop» commence-t-il
comme une suite de «Prends ['oseille et
tire-toi» («Take the Money and Run»,
1969), son premier film. Comme si, trente
ans plus tard, le maladroit apprenti
truand répondant au nom de Virgil Stark-
well était devenu ce Ray Winkler toujours
pauvre et prét a imaginer les coups les
plus foireux, quoiqu’au moins marié.
Cette fois, il s’agit d’acquérir une
pizzeria, d’y installer sa femme Frenchy
qui vendra ses cookies, et de creuser de-
puis la cave un tunnel qui les menera
droit a la banque voisine. Pas si simple,
surtout que le magasin connait un suc-
ces inattendu. Virage a 180 degrés: de-
venus riches en passant a la production
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industrielle de cookies, Ray, Frenchy
(Tracey Ullman) et leurs associés fré-
quentent la bonne société. Mais les
bases manquent. Alors que sa femme se
paie des lecons de savoir-vivre aupres
d'un élégant marchand d’art (Hugh
Grant), Ray renonce et régresse, préfé-
rant la compagnie d'une cousine par al-
liance (Elaine May) pas trop fatée...

L'imposteur démasqué

La premiére partie, dans la tradition du
fameux «Pigeon» («I soliti ignoti», 1958)
de Mario Monicelli, est tout bonnement
hilarante avec sa bande de minables qui
ratent tout ce qu’ils entreprennent. Im-
pensable cependant d’en rester la. D’olt
ce formidable revirement, au travers
d'un faux documentaire de télévision
qui présente les protagonistes a la téte
de leur entreprise, apres leur réussite. La
suite reléve de la satire, genre dans le-
quel Allen excelle depuis toujours. Le
bref passage par Venise ou Frenchy,
venue s'immerger dans une vraie culture
(forcément européenne), répond a son
téléphone portable en plein concert, est
emblématique.

Heureusement, on devine bientot la
sincérité qui fonde cette comédie sur les
nouveaux riches et leurs ridicules. Bien
stir, Allen aura sans doute eu tout loisir

d’observer le phénomeéne autour de lui,
mais quarante ans apres ses débuts sur
les scenes de cabarets, il est lui-méme
ce « parvenu» qui cotoie les grands de ce
monde sans avoir pour autant perdu
son complexe d’'infériorité. Au fond, il
est resté cet héritier de la tradition du
vaudeville américain qui a un jour dé-
couvert Tchékhov, Bergman et Fellini et
ne s'en est jamais remis. Le parallele
avec son personnage — lequel, nostal-
gique, finira par renouer avec ses pre-
mieres amours (junk food, baseball et
petits larcins) — devient évident.

On a des lors envie de dire qu'«Escrocs
mais pas trop» présente un Woody Allen
en grande petite forme. Grande forme,
parce que le film est trés drole, pertinent et
finalement touchant en tant que conte
moral. Petite, parce que c’est précisément
la forme qu’il a fini par choisir, depuis son
fameux jazz désuet des années 30-40 jus-
qu’a un style visuel toujours plus en retrait.
Il'y a décidément de la grandeur dans cette
modestie-1a.

Titre original «Small Time Crooks ». Réalisation et
scénario Woody Allen. Image Zhao Fei. Son Gary
Alper. Montage Alisa Lepselter. Décors Santo Lo-
quasto. Interprétation Woody Allen, Tracey Ull-
man, Hugh Grant, Elaine May, Michael Rapaport...
Production Sweetland Films; Jean Doumanian.
Distribution Filmcooperative (2000, USA). Durée
1h34. En salles 20 décembre.

LEUNG YEE

Ray Winkler, interpré




«Figues de Barbarie » de Patrick Biirge

Les Palestiniens ont fui, leurs villages ont été détruits. Res-
tent les cactus, symboles de résistance a la résignation et a
I'oubli. C'est ce que rappelle « Figues de Barbarie », un docu-
mentaire un peu brouillon, mais d’une briillante humanité.

Par Francoise Deriaz

Dans le sillage d'un groupe de photographes palestiniens a
I’afftit des traces de vie de leurs villages détruits — un abreuvoir
semblant dater de I'’époque romaine, le souvenir du tracé
d’une route disparue — le réalisateur rassemble des pans de
mémoire d'un peuple bien vivant — trop aux yeux des Israéliens
—mais orphelin de terre. Lune des photographes, par exemple,
retourne dans son village, devant la maison familiale, mainte-
nant occupée par des Juifs. Insoutenable confrontation. Dans
les yeux du vieil intégriste, venu d’Occident, se lit un profond
trouble. Sa femme, elle, ne laisse pas le doute la gagner: sa pré-
sence dans cette demeure abandonnée par ses propriétaires
poussés a I'exil n'est que I'expression de la volonté divine.

A un rythme soutenu, trop parfois, on passe de Nazareth a
Jérusalem, d’'Haifa au camp de Hain el-Hilwe au Liban, la ot1 les
réfugiés du village de Suffani inculquent le culte de la terre per-
due a leurs gosses. Dans un frangais impeccable, une jeune fille
avoue qu’elle ne croit plus au retour, mais que ce réve 'aide a
vivre. Ses grands-parents ont lutté pour leur droit a retrouver
leurs champs. Deux générations plus tard, le lopin de terre n'est
plus vital: il n’est plus que le symbole d’'une immense injustice.

Sentinelles tétues

Quatre cents villages palestiniens ont été rasés en 1948 et leurs
habitants ont fui au hasard, rappelle le cinéaste. Tous étaient
entourés de figuiers de Barbarie qui continuent a pousser. Ils
ont résisté au feu censé les éradiquer et sont la, telles les senti-
nelles de la mémoire de ce qui fut, il y a juste cinquante ans.
Tenaces aussi sont les habitants d’Iqrit, a la frontiere avec le
Liban. Depuis 1951, la décision d'un tribunal israélien les
autorise a retourner vivre dans leur village, mais sa validation
est sans cesse repoussée. En attendant, tous les week-ends, ils
viennent de Haifa pour occuper le terrain, se faire des grillades,
parfois aussi pour enterrer leurs morts.

A Nazareth, on croise un vieux médecin suisse qui a soigné,
mais aussi photographié, des générations de réfugiés depuis
1948. En bon serviteur de la Croix-Rouge, il refuse de briser le
secret professionnel, mais sa femme, elle, raconte. En 1967,
quand les Palestiniens franchissaient le pont Allenby, les Israé-
liens leur faisaient signer un papier par lequel ils renongaient a
tous leurs droits, y compris celui du retour. «Ils ne savaient pas
ce qu'ils signaient, c'était de 'hébreu»... =
Titre original «Al-sabbar» Réalisation Patrick Biirge. Image Steff Bossert. Mu-
sique Rim Banna, Mustafa Al-Kurd, Marwan Abado. Son Max Fahrni. Montage
Thomas Bachman. Production Yak film ; Max Fahrni, Patrick Biirge. Distribution

Alain Bottarelli (2000, Suisse). Durée 1h37. En salles 1« décembre (Cinéma-
theéque suisse, Lausanne, 30 novembre).

A Zuhaira Sabbagh, animatrice du groupe de photographes de Nazareth
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«The Virgin Suicides» de Sofia Coppola

Aprés son passage remarqué au Festi-
val de Cannes, en 1999, ce film limpide
et tragique sort enfin sur les écrans de
Suisse romande. Il révéle le grand talent
de la jeune cinéaste Sofia Coppola.

Par Laurent Guido

Dans la banlieue d’'une petite ville du Mi-
chigan, au milieu des années 70, les cinq
filles d'un professeur de mathématiques
(M. Lisbon, incarné par James Woods) exer-
cent une fascination quasi hypnotique sur
leur voisinage. Ces teenagers aux allures an-
géliques semblent pourtant atteintes d'un
mal de vivre insurmontable, qui débouche
sur le suicide de la plus jeune des sceurs. A
partir de cet événement tragique, le film
décrit la vie quotidienne des quatre survi-
vantes confrontées al'incompréhension de
leur entourage. Médecin, psychiatre ou
méme pasteur: tous les «spécialistes»
adultes sont en effet désemparés devant le
geste fatal de la cadette. Inquiets, les pa-
rents s'acharnent a redoubler d’autorité et
de sévérité.

Vierges intouchables

Le récit s'attache exclusivement au point
de vue de quelques garcons du quartier
tombés sous le charme magnétique des
Lisbon sisters et décidés a percer leur mys-
tere. Mais leur collecte fétichiste de souve-
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nirs, de photographies, d’objets ou de
textes émanant des jeunes filles ne leur
permettent jamais de les approcher vrai-
ment. Dépassant rarement le domaine du
fantasme, leurs tentatives de rencontres se
bornent a des contacts limités et indirects,
comme lorsque, par téléphone, ils par-
viennent a leur faire écouter des disques
de musique rock prohibés chez elles.

Ce premier long métrage de Sofia Cop-
pola-la fille du célebre réalisateur d’« Apo-
calypse Now» (1980) — parait de prime
abord s'inscrire dans le prolongement de
satires récentes sur les valeurs familiales
d’outre-Atlantique («American Beauty»,
«Drop Dead Gorgeous»). Mais, a quelques
exceptions pres — les charges grossiéres
contre la maladresse et la bigoterie des
parents, le coté dérisoire des bluettes ado-
lescentes ou l'agressivité écervelée des
médias - «The Virgin Suicides» se
démarque de 'humour distancié et de la
caricature pour emprunter une voie origi-
nale qui se situe entre brutalité tragique et
incongruité comique.

Plongée dans les seventies

En dépit de ces ruptures de ton, le film dé-
montre une étonnante continuité, en par-
tie grace a une solide reconstitution nostal-
gique des années 70, des détails vestimen-
taires aux teintes beigeatres des intérieurs.
La photographie — autre corde a I'arc de
Sofia Coppola, qui travaille par ailleurs

dans le design et la mode - rappelle égale-
ment le style visuel des seventies popularisé
par les clichés du photographe Hamilton:
cadres flous et a contre-jour de jeunes filles
en fleurs vétues de longues robes blanches,
ou encore plans d’arbres banlieusards tra-
versés de lumiere blafarde. Au rythme
continuel d'une musique pop lancinante
(composée par le groupe frangais Air), cette
ceuvre traduit bien le doux pessimisme
d'une période de transition sans grand re-
lief, coincée entre les espoirs soulevés dans
les années 60 et l'avenement de 1'ére
consumériste et régressive de Reagan.

Réalisation Sofia Coppola. Scénario Sofia Coppola
d’apres le roman de Jeffrey Eugenides. Image Ed-
ward Lachman. Musique Air. Montage Jim Lyons.
Décors Megan Less. Interprétation Kirsten Dunst,
James Woods, Kathleen Turner, Josh Hartnett, Danny
DeVito. Production Francis Coppola, Julie Costanzo,
Dan Halsted, Chris Hanley. Distribution Frenetic
(1999, USA). Durée 1h37. En salles 29 novembre.

A Les sceurs Lisbon: Lux (Kirsten Dunst),
Bonnie (Chelsea Swain), Mary (A.J. Cook)
et Therese (Leslie Hayman)

Vv Sofia Coppola




Entretien avec
Sofia Coppola

Dix-huit mois. C'est le temps qu'il aura
fallu attendre pour voir le premier film de
Sofia Coppola, fille de Francis Ford. Inter-
view d'une jeune femme passionnée.

Propos recueillis par Olivier Salvano
Pensez-vous que l'histoire de «The Virgin Sui-
cides»' soit typique de la banlieue américaine, ou
est-elle universelle?

Je ne crois pas que cette histoire soit typique-
ment américaine ou qu'elle touche a cette cul-
ture en particulier. Le film marche d’ailleurs
tres bien dans d’autres pays, au Japon notam-
ment. Je ne pense pas non plus que ce soit un
film pour tous, ni méme que tout le monde
puisse I'apprécier. J'ai tourné le film en ban-
lieue, qui a effectivement quelque chose
d’universel. C’est une sorte d'idée générique.

Qu'est-ce qui vous a le plus impressionnée
dans le livre de Jeffrey Eugenides, «Les vierges
suicidées» ?

Ce que j'ai aimé, c’est qu'il n'y avait pas de
réponse. Personne ne peut donner de ré-
ponse a une question aussi complexe, ni
méme savoir pourquoi ces choses arrivent.
Je ne voulais pas tenter de répondre a cette
question. J'ai pensé que l'auteur voulait
nous expliquer que, bien qu'il n'y ait pas de
véritable explication, ces choses arrivent, et
qu’elles laissent des traces profondes. Lhis-
toire est triste, c'est vrai, mais j'y vois aussi
une féte, une ode a I'adolescence, aux récits
des premiéres amours... Pour moi, c’est une
histoire qui traite de la vie plus que de la
mort, mais aussi du fait d’étre sans véritable
espoir. J'ai d’ailleurs rencontré Jeffrey apres
avoir lu le scénario. 11 est venu sur le plateau
et a observé la maniere dont le tournage se
déroulait.

Votre film sort un an et demi aprés sa présenta-
tion a Cannes. Comment expliquez-vous le ca-
fouillage du distributeur?

Je ne suis pas distributeur, et je n'ai donc pas
vraiment d’explication, si ce n'est qu'il af-
firme avoir attendu le bon moment. Je pense
qu'il valait mieux que le film sorte en sep-
tembre plutot qu'en été ou le public va voir
des films différents. J'étais trés impatiente de
le voir sur les écrans et cela a pris, c’est vrai,
plus de temps que je ne I'aurais imaginé. Et
puis, en Suisse comme en France, il faut tra-
duire... Des étapes qu'on n'a pas aux USA out
le film est sorti au printemps dernier. Il n’est
pas sorti dans de nombreuses salles mais il a
bien marché. Je suis contente, méme si je re-
grette qu'il 'y ait pas eu plus de jeunes qui
soient allés le voir. La publicité qui a été faite
pour le film ne leur était pas destinée.

A cet age, ol étiez-vous?

On a beaucoup voyagé avec mon pere. On
était a New York, et la plupart du temps,
dans un petit village. Je m’en suis souvenue

pour le film. Il y avait une petite maison
étrange. On devait passer devant pour aller
a l'école... Je voulais également montrer
comment, dans les petits villages, on parle
sans arrét de tout. Il ne s’y passait pourtant
pas grand-chose. Les jours y étaient tres
longs et il fallait trouver des astuces pour se
distraire. J'ai donc pu me référer a cette ex-
périence.

Qu'avez-vous appris de votre péere sur la réalisation?
Il a toujours considéré que le jeu des acteurs
et le scénario étaient les deux choses les plus
importantes. J'ai passé beaucoup de temps
avec les acteurs. C'est quelque chose que j'ai
d apprendre de lui. Ils passent beaucoup
de temps a répéter et a enchainer les impro-
visations. [ |

«Wonder Boys» de Curtis Hanson

Apreés le succes de «L.A. Confidential»,
Curtis Hanson revient avec un petit
film drole et intimiste de personnages,
servi par une distribution impeccable.

Par Mathieu Loewer

Professeur de littérature atypique, Grady
Tripp est l'auteur d’'un premier roman
culte. Incapable depuis
sept ans de mettre un
point final a son second
livre, il s’accommode
des petites joies et tra-
cas de sa modeste exis-
tence, jusqu’a ce que le
départ de sa femme et
la grossesse de sa mai-
tresse 1'obligent a pren-
dre en main sa destinée.

Mais sa prise de
conscience est surtout
provoquée par des ren-
contres. Curtis Hanson
construit le parcours in-
térieur de son anti-
héros au contact des
autres  personnages.
Qu’elle semble impor-
tante ou anecdotique,
chaque rencontre est
déterminante et parti-
cipe au cheminement
qui conduira Grady a
devenir 'acteur de sa
propre vie, au lieu d’en
rester le spectateur.

Le scénario de
«Wonder Boys» récla-
mant une interpréta-
tion tout en nuance, le
cinéaste s’est entouré
des meilleurs. On re-

Hannah Green (Katie Holmes)
et Grady Tripp (Michael Douglas)

trouve avec plaisir un Michael Douglas a
contre-emploi, la trop rare Frances Mc-
Dormand («Fargo») et I'excellent Tobey
Maguire («Ice Storm»). Rythmé par les
ballades de Bob Dylan, « Wonder Boys»
nous livre son regard mélancolique ou
amusé sur la complexité de I'existence et
des rapports humains, en toute simpli-
cité.

Titre original «Wonderboys». Réalisation Curtis
Hanson. Scénario Steven Kloves, d’aprés le roman
de Michael Chabon. Image Dante Spinotti. Musique
Christopher Young. Son Kirk Francis. Montage Dede
Allen. Décors Jeannine Oppewall. Interprétation
Michael Douglas, Tobey Maguire, Frances McDor-
mand, Robert Downey Jr., Katie Holmes... Produc-
tion Paramount Pictures, Mutual Film Company;
Ned Dowd, Lisa Grundy. Distribution Ascot Elite
(2000, USA). Durée 1h51. En salles 20 décembre.
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«Mon beau-pére et moi»
de Jay Roach

Succes surprise de la rentrée améri-
caine, cette comédie mainstream
surprend tant par I'abondance de ses
gags que par la variété des procédés
humoristiques mis en ceuvre. Hilarant,
Robert De Niro confirme avec éclat ses
compétences comiques.

Par Charles-Antoine Courcoux

Elaboré sur le principe ultrabasique du
«Allez chéri, allons passer le week-end chez
mes parents, jsuis stire qu’ils vont t'ado-
rer...», «Mon beau-pere et moi» a le mérite,
plutdt rare, d’étre une comédie aussi bien
écrite et réalisée qu'interprétée. Laissant de
coOté 'humour scatologique des «Austin Po-
wers» (1997, 1999), Jay Roach montre ici
I'étendue de ses ressources pour déclencher
des crises d’hilarité. Le film, en effet, ne nous
épargne rien: jeux de mots, quiproquos, hu-
mour gestuel, ruptures de ton, jeu sur la
durée des plans ou la composition du cadre.

Excellent De Niro

Si la qualité du scénario de Herzfeld et
Hamburg (2 qui une suite a déja été com-
mandée) ne gache rien a notre plaisir, c’est
surtout le jeu de Robert De Niro, dont les
talents comiques ont été tardivement révé-
lés par «Mafia blues» («Analyse This»,
1999) de Harold Ramis, qui constitue I'apo-
gée comique de cette production. Tirant
avantage de la connotation autoritaire que
ses roles passés lui conferent, 'acteur n'hé-
site pas a jouer sur 'ambiguité, faisant os-
ciller son personnage entre tendresse et
menace face a un Ben Stiller toujours au
diapason. Désopilant.

Titre original «Meet the Parents». Réalisation Jay
Roach. Scénario Jim Herzfeld, John Hamburg. Image
Peter James. Musique Randy Newman. Son Tod A. Mait-
land. Montage George Anderson. Décors Karin Wiesel.
Interprétation Robert De Niro, Ben Stiller, Blythe Dan-
ner, Teri Polo, James Rebhorn... Production Univeral,

DreamWorks; Nancy Tenenbaum. Distribution UIP
(2000, USA). Durée 1 h 48. En salles 20 décembre.

Pam (Teri Polo), avec son pére (Robert De Niro)
et sa mére (Blythe Danner)
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«Nationale 7 »
de Jean-Pierre Sinapi

En évoquant la vie sexuelle des handi-
capés, Jean-Pierre Sinapi réalise une
comédie juste et réjouissante. Produite
dans le cadre de la collection «Petites
caméras» de la chaine franco-alle-
mande Arte, «Nationale 7» arrive heu-
reusement sur nos grands écrans.

Par Laurent Asséo

Un car conduit des handicapés moteurs a
leur foyer de vie. Pour le spectateur, le
début de «Nationale 7» se révele trou-
blant. Sommes-nous devant un docu-
mentaire ou une fiction? Leffet de réel est
d’autant plus saisissant que les images
sont tournées avec une petite caméra
vidéo. Bien vite, pourtant, on oublie ce
type de questions pour se laisser emporter
par la comédie fort bien documentée réa-
lisée par Jean-Pierre Sinapi. Seul compte
le plaisir de suivre des personnages atta-
chants, pour la plupart interprétés par des
comédiens professionnels.

Prés de Toulon, dans un établisse-
ment pour handicapés adultes, René
(Olivier Gourmet, confondant de vé-
rité), myopathe d’'une cinquantaine
d’années, se montre particulierement
irascible. Seule une éducatrice débu-

tante, Julie (Nadia Kaci), semble écou-
ter le trublion. Le probleme de René est
simple: il a envie de faire 'amour. A sa
demande, Julie se met en quéte d’'une
prostituée. Toute la vie du foyer va étre
bouleversée par la résolution de ce pro-
bleme. De son cdté, Julie est séduite par

le psy du foyer a I'égocentrisme tres
«rohmérien», alors que le brave et ti-
mide Roland (Lionel Abelanski) se
montre tres attentionné envers elle.

Un sujet rare, un film juste

Alors qu'il aborde un sujet délicat — la
sexualité des handicapés —, Jean-Pierre
Sinapi évite plusieurs écueils. Son film ne
tombe ni dans le pittoresque, ni dans le
misérabilisme. En adoptant principale-
ment le point de vue de la franche et gé-
néreuse Julie, le réalisateur se démarque
d’une vision angélique ou sordide des in-
dividus qu’il dépeint. Sa petite caméra ne
fait preuve d’aucun voyeurisme, ni d'une
trop grande pudeur. Si I'image vidéo a
tendance a rendre la réalité plus crue que
la pellicule, le regard de Sinapi n'est ja-
mais réellement cruel.

A aucun moment, le spectateur ne
se sent géné devant cette fiction qui ré-
vele pourtant le malaise des person-
nages dans leurs relations et leur exis-
tence. En effet, tous les protagonistes
de «Nationale 7», valides ou non va-



Julie (Nadia Kaci, a droite)

lides, sont, a des degrés différents, des
handicapés de la vie. Ainsi, le directeur
parait toujours embarrassé par les déci-
sions a prendre; les éducateurs s’ave-
rent souvent coincés avec leur entou-
rage, quand ils ne sont pas franchement
frustrés; 'histoire d’amour entre Julie et
le psy s'amorce dans une atmosphere
alourdie par une affaire d’allergie aux
poils de chat. Fort justement, cette co-
médie optimiste, sans étre démago-
gique, traite les humains de maniere
tres démocratique.

Réalisation Jean-Pierre Sinapi. Scénario Jean-
Pierre Sinapi, Anne-Marie Catois. Image Jean-Paul
Meurisse. Musique Orchestre An 2000. Son Jean-
Michel Chauvet. Montage Catherine Schwartz. Dé-
cors Erminia Sinapi, Jean-Noél Borecek. Interpré-
tation Nadia Kaci, Olivier Gourmet, Lionel Abe-
lanski... Production La Sept Arte; Jacques Fansten.
Distribution Frenetic Films (2000, France). Durée
1h30. En salles 6 décembre.

Interview de
Jean-Pierre Sinapi
et Nadia Kaci

Scénariste de télévision passé a la réa-
lisation, Jean-Pierre Sinapi réussit le
tour de force, avec moins d'un million
de francs, de concocter « Nationale 7 »,
long métrage captivant sur un sujet
tabou. Nadia Kaci, son interpréte

et compagne, découverte dans
«Bab-el-oued-City», I'une des der-
niéres coproductions tournée a Alger,
est une familiére des films risqués.
Entretien a deux voix.

Propos recueillis par Francoise Deriaz

Ccomment l'idée d'une tragi-comédie sur les
problémes sexuels des handicapés s'est-
elle imposée a vous? La bienséance ordi-
naire voudrait qu’ils n‘aient pas de sexe et
suscitent davantage la pitié que le rire...

Jean-Pierre Sinapi: Pierre Chevalier,
producteur a La Sept-Arte, et Jacques
Fansten m’ont proposé de réaliser un
film pour la collection Petites caméras.
Totale liberté artistique. Tout petit bud-
get. Caméra amateur. Je leur ai proposé
plusieurs histoires qui ne les ont pas
franchement enthousiasmés. Un jour,
j’ai raconté a Jacques Fansten I'histoire
d’'un myopathe de cinquante ans au ca-
ractere exécrable qui veut faire I'amour
avec une femme avant qu’il soit trop
tard et se confie a son éducatrice...
Fansten m'a dit: «Vas-y, fonce, c’est du
Maupassant!». Le personnage de 1'édu-
catrice, c’est ma sceur, soixante ans, qui
travaille dans un foyer pour handicapés
moteurs de la région de Toulon, prés de
la Nationale 7, oli, pour la premiere fois,
un résident avait osé demander une

prostituée... Ce film est aussi dédié a un
ami myopathe disparu, René Amistadi,
qui m’a aidé a écrire mon premier scé-
nario. J’ai vu évoluer sa maladie; il a
d’abord marché avec des cannes et s’est
retrouvé ensuite en fauteuil roulant jus-
qu'a ce qu’il ne bouge presque plus.
C’était quelqu'un de tres révolté qui a
toujours souhaité écrire un scénario sur
des handicapés révoltés...

Vous étes-vous heurté au tabou sur la
sexualité des handicapés ?

Jean-Pierre Sinapi: Je voulais tourner le
film dans le foyer ol travaille ma sceur.
J'avais obtenu l'autorisation du directeur
et je voulais mettre dans le coup tous les
résidents du foyer. Quinze jours avant le
tournage, la présidente de l'association
qui gere le foyer a lu le scénario et a tout
bloqué pour éviter tout probleme avec les
parents des handicapés siégeant au
conseil d’administration. Le film a failli
ne pas se faire. En catastrophe, j’ai envoyé
le scénario a '’Association des paralysés
de France, qui m'a dit: «Ca tombe bien,
c’est un sujet dont nous sommes en train
de débattre. Personne, en France, n'a
jamais parlé de la sexualité des handi-
capés, c’est tabou parmi les tabous. Elle
fait peur.»

Comment avez-vous
travaillé avec la ca-
méra numérique ?

Jean-Pierre Sinapi:
Cette petite caméra
me faisait peur et
je suis allé chercher
le chef opérateur
Jean-Paul Meurisse
(«Breaking the
Waves» de Lars von
Trier). On a décidé
de filmer en ren-
trant dedans, d’étre
trées prés des per-
sonnages, a hau-
teur de fauteuil...

Nadia Kaci, connais-
siez-vous le monde
des handicapés
avant de tourner
«Nationale 7»?

Nadia Kaci: J’ai un
ami qui n’était pas
handicapé avant de
recevoir quatre bal-
les en Algérie du-
rant les événe-
ments, en 1994, et
qui s’est trouvé du
jour au lendemain
dans un fauteuil
roulant. J’ai donc da
apprendre a sur-

Mans, deux honnes frengs
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monter mon malaise. Je me suis retrou-
vée confrontée au handicap pour la se-
conde fois quand nous sommes allés a un
repas de Noél au foyer ou1]'on devait tour-
ner. Je me suis trouvé dans une salle ou
les handicapés entraient petit a petit et ne
savais pas comment me comporter, jus-
qu’au moment out un jeune homme m’a
demandé de l'aider a retirer sa veste.
Comme il était naturel avec moi, je me
suis efforcée de me détendre et j'ai passé
le plus beau Noél de ma vie... On n'ou-
blie pas, mais on oublie en méme temps.
On ne voit plus que les yeux. En réalité,
c’estle handicap qui fait peur et non I'étre
handicapé...

Avez-vous quitté I'Algérie a cause des
événements ?

Nadia Kaci: Non, je n’ai pas été mena-
cée. Pas du tout. J’en ai eu marre des
pressions subies comme femme et
comédienne. C’était devenu invivable.
A partir du moment ot1il y a eu ces évé-
nements, tout I'horizon culturel s’est
bouché. Ce que faisait la télévision
était tres médiocre et il n'y avait plus
rien d’intéressant pour moi. J'ai cra-
quée et je suis partie. Il y a des gens
qui ont eu plus de courage que moi et
qui sont restés... ol

CJne bonne raiso
d’aller au cinema...
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L'explosive Nathalie (Cameron Diaz)

«Charlie et ses droles de dames»
de McG

Version longue de la série télé «Droles
de dames», «Charlie’s Angels» est,
selon I'humeur, réjouissant ou affligeant.
Spectateurs exigeants s'abstenir.

Par Bertrand Bacqué

La série a bercé quelques adolescences
des années 70 finissantes et en a sans
doute sauvé plus d'une du profond nau-
frage qui suivait le repas dominical. Elle
réveillait les sens, tout en maintenant une
délicieuse torpeur. Trois jeunes filles plu-
tot sexy et malignes, sous les ordres d'un
milliardaire invisible, Charlie Townsend,
servi par le fidele Bosley, s’y débattaient
contre d’infAimes vilains. Le canevas est
ici le méme et rappelle notamment 1'un
des épisodes de la série... Rassurez-vous,
le sujet ne sera pas défloré.

Pouvoir fleur bleue

Quelques pirouettes en plus (mais n’est
pas John Woo qui veut), des décolletés
profonds (le public cible reste 1’adoles-
cent en phase acnéique), une pincée
d’humour (on en vient a regretter la lu-
bricité débridée d’«Austin Powers») et
des remix disco parachevent le tout. En
effet, le film est d’abord un décor, plutdt
bon marché, et une ambiance Fort
Boyard, que I'on hésitera a qualifier de
«tendance».

Quant a la vision up to date de la
femme qui y est défendue, littéralement
becs et ongles, c’est un mélange de fémi-
nité (comprendre « fleur bleue») et de ner-
vosité («je casse la gueule de qui je veux,
quand je veux, de préférence aux mecs, et
le sourire aux levres »). Et le film de propo-
ser, in fine, un nouveau gadget au rayon
des femmes-objets. La série, c’est a crain-
dre, a pris un sacré coup de vieux. ezl

Titre original «Charlie’s Angels». Réalisation McG.
Scénario Ryan Rowe, Ed Solomon, John August.
Image Russell Carpenter. Musique Edward Shear-
mur. Montage Peter Teschner, Wayne Wahrman. Dé-
cors J. Michael Riva. Interprétation Cameron Diaz,
Drew Barrymore, Lucy Liu, Bill Murray ... Production
Columbia Pictures; Leonard Goldberg, Drew Barry-
more. Distribution Buena Vista (2000, USA). Durée
1h33. En salles 22 novembre.
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«En quéte des sceurs Papin»
de Claude Ventura

Authentique incursion dans le coeur
d’un fait divers criminel qui secoua la
France de I'avant-guerre, «En quéte
des soeurs Papin» est un film docu-
mentaire qui incarne avec élégance
le glissement sémantique suggéré
par son titre, passant habilement

de l'investigation journalistique a

la recherche de l'indicible.

Par Frédéric Mermoud

Revenons briévement aux faits. Le 2 fé-
vrier 1933, Christine et Léa Papin, deux
bonnes soudain animées d'une fureur
innommable, assassinent sauvagement
leur patronne, M™ Lancelin, et sa fille,
dans une maison bourgeoise du Mans.
Leurs corps sont retrouvés mutilés et
lacérés. Les comptes rendus de 1'épo-
que évoquent un crime social, qui ini-
tiera, au fil des ans, de multiples inter-
prétations (psychanalytiques, situa-
tionnistes ou encore marxistes).

Les histoires extraordinaires

A la poursuite de deux fantomes, Claude
Ventura défriche de nombreuses pistes:
visite des lieux du crime, exhumation de
chroniques journalistiques ou re-
cherches de témoins. Les points de vue
multiples sur I'affaire contribuent a subli-
mer le mystere des sceurs Papin. Furent-
elles surprises en flagrant délit d'amour
incestueux? Ou ont-elles été manipulées
par M. Lancelin, alors embourbé dans un
scandale financier retentissant? Plus
abruptement, ce geste ne serait-il que
I'effet de la démence de Christine Papin?
Dans un premier temps, le film al’audace
d’opter pour une approche qui méle des
images dénotant 'idée méme d’absence
(absence de mobile, des protagonistes,
de témoignages fiables et d’enquéte poli-
ciere sérieuse), avec un traitement, une

bande-son et une voix off qui lorgnent du
coté du feuilleton dramatique. Une sorte
de cinéma du réel subverti par la mu-
sique d'«Assurance sur la mort»
(«Double Indemnity») ainsi que par une
subjectivité dont la rhétorique n'est pas
sans évoquer les «Histoires extraordi-
naires» de Pierre Bellemare: peu a peu se
dessinent, pour notre plus grand plaisir,
les contours d'une société provinciale
des années 30, bourgeoise et industrielle,
avec ses fantasmes inavoués et ses ma-
gouilles financieres.

Le grain de sable

Afin de canaliser ces pistes pléthoriques
qui finissent par nous éloigner des sceurs
assassines, 'auteur revient constamment
a des documents factuels qui consignent
laborieusement les gestes et les déclara-
tions de Christine et Léa: les registres de
I'orphelinat, les dossiers d’état civil ainsi
que les minutes du proces et de leur em-
prisonnement. Le geste compulsif de
I'enquéteur qui compare, vérifie, et finit
par constater des anomalies, comme la
date du déces de la cadette qui varie d'un
document a l'autre, voire disparait. Com-
ment Léa Papin a-t-elle vécu? Est-elle
vraiment morte? Progressivement, 1'en-
quéte se métamorphose en quéte: celle
d’une personne qui n'est pour l'instant
qu'un bloc insondable. A la polyphonie
de cette affaire judiciaire pourrait se sub-
stituer le silence d'un étre dont la pré-
sence aurait valeur d’épiphanie: le réel,
dans un ultime soubresaut, damerait
alors le pion ala fiction... |

Un film de fiction adapté de ce fait divers, «Les
blessures assassines» de Jean-Pierre Denis, vient
justement de sortir dans les salles de Suisse ro-
mande, depuis le 22 novembre. Voir FILM N°15,
novembre 2000, p.20

Réalisation Claude Ventura, avec la collaboration
de Pascale Thirode. Scénario Philippe Paringaux.
Image Claude Ventura. Musique Miklos Rozsa,
Henri Dutilleux. Documentation Marie Mehu.
Montage Babeth Si Ramdane. VoiX Pascale Thi-
rode. Production ARP; Michele et Laurent Pétin.
Distribution JMH (2000, France). Durée 1h34. En
salles 29 novembre.

Les véritables sceurs Papin




«Aniki, mon frére»
de Takeshi Kitano

Aprés avoir réinventé le film de yakuza
(mafieux japonais), Takeshi Kitano émigre
pour la premiére fois aux Etats-Unis.

Le cinéaste japonais en profite pour immerger
son héros taciturne dans la jungle urbaine

de Los Angeles. Les gangs des ghettos et

la mafia locale n‘ont qu’a bien se tenir.

Par Rafael Wolf

Il nous avait quitté sur 'été calme et léger de Kikujiro. C’est
avec un polar sanglant et burlesque que Takeshi Kitano
donne a nouveau de ses nouvelles, pour ce qui constitue bel
et bien son premier film nippo-américain. On le retrouve
dans la peau de Yamamoto, un yakuza contraint de s’exiler et
débarqué a Los Angeles pour retrouver son frére, membre
d’'un gang de petits dealers. Prenant le groupe en main, il
lance une guerre sans merci contre les camps rivaux afin de
s’accaparer leurs territoires.

Si Kitano a bien changé de continent, on retrouve pour-
tant dans «Aniki, mon frére» toutes les marques de fabrique
du cinéaste: cadrages fixes et frontaux, ellipses, couleurs pas-
tels et musique lancinante. Une continuité due en grande
partie au fait que tous ses techniciens habituels 1'ont suivi
dans cette aventure.

Le noir et le jaune

Pourquoi alors changer de lieu, si c’est pour y reproduire le
méme type de cinéma? On aura beau rétorquer que c’est une
affaire de style et que chaque cinéaste garde le sien, les
exemples abondent dans le sens contraire: de Lang a Wen-
ders, de Hitchcock a Verhoeven, le contexte géographique af-
fecte sensiblement la maniere de voir, donc de filmer. Mais
que Kitano résiste en grande partie au changement ne I'em-
péche pas de trouver un nouveau ressort comique a travers la
confrontation entre Japonais, Noirs, Latinos et mafieux ita-
liens. C’est d’ailleurs la relation d’amitié qu’il entretient avec
un arnaqueur black dénommé Epps qui constitue la part la
plus intéressante du film. Entre leurs différences culturelles,
linguistiques et comportementales, le Japonais et I’Afro-amé-
ricain offrent une trés belle rencontre de cinéma. Et si la
conclusion de «Aniki, mon frére» appartient a Epps, apres
une séquence proche du western, citant explicitement
«Butch Cassidy et le Kid » de George Roy Hill («Butch Cassidy
and the Sundance Kid», 1969), c’est surtout pour rendre au
titre original («Brother») sa connotation affectueuse.

Denny (Omar Epps) et Yamamoto («Beat» Takeshi)

Un principe de jeu

Saturé de meurtres et d’amputations, «Aniki mon frere» est
un film excessivement gore et burlesque. Un véritable jeu de
massacre, dans lequel on prend un plaisir certain a voir
Kitano ridiculiser les gangsters américains, avec une aisance
a peine mise a mal par la puissance numéraire de la mafia ita-
lienne. Jouissif par son outrance, «Aniki, mon frére» repose
fondamentalement sur un principe ludique. Entre les parties
de cartes et de dés improvisés, les protagonistes jouent ainsi
sans arrét, comme des gosses, pour tromper 'ennui. Chez
Kitano, la vie ressemble a une roulette russe, ou la tricherie
fait office de regle.

On pourra certes lui reprocher de s’enfermer dans un
cinéma érigé en systéme et de se répéter a travers des
idées déja vues dans ses autres films (les baguettes dans
les yeux, une fusillade éclairée par les flashes des armes).
Mais si les régles sont aussi connues que prévisibles, on
participe tout de méme a nouveau volontiers au dernier
jeu de Kitano. o

Titre original «Brother». Réalisation, scénario Takeshi Kitano. Image Kat-
sumi Yanagijima. Musique Joe Hisaishi Montage Takeshi Kitano, Yoshinori
Ota. Décors Norihiro Isoda. Interprétation Takeshi Kitano, Kuroudo Maki,
Omar Epps, Masaya Kato ... Production Recorded Pictures Compagny, Office
Kitano; Jeremy Thomas, Masayuki Mori. Distribution Monopole Pathé (2000,
USA / Japon) Durée 1h54. En salles 13 décembre.

1e bonne raison

d’aller au cinéma...

Sortie le 6 décembre
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«Du poil sous les roses» d'Agneés
Obadia et Jean-Julien Chervier

Double regard sans affectation sur la
vie de deux adolescents d'aujourd’hui:
avec cette comédie tendre et dréle,
aussi anticonformiste que ses protago-
nistes, Obadia («Romaine», 1997)

et Chervier (premier long métrage)
penchent du c6té du minimalisme.

Par Pierre Lepori

Du romantisme mievre de «Beauté
volée» («Io ballo da sola») de Berto-
lucci, a 'anxiété haletante de « Nénette
et Boni» de Claire Denis, ou la violence
exhibitionniste de «Rosetta» de Luc et
Jean-Pierre Dardenne, on peut dire que
I’adolescence est devenue, ces dernieres
années, un age clé de la production. A
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Lila (Alice Houri) et Roudoudou
(Julie Durand)

vrai dire, elle n’a jamais cessé de I'étre,
de Truffaut («Les 400 coups») a Kiaros-
tami («Ou est la maison de mon ami? /
Khane-ye Doust Kodjast?») et bien
d’autres encore. Mais les films récents
proposant un regard sur '«age béte»
semblent présenter un nouveau profil:
sans chercher aI'ériger en grand theme,
ils laissent a l'arriere plan la réflexion
sur les affres et les idéaux juvéniles pour
privilégier un regard d’entomologiste,
voire un certain minimalisme.

C’est donc avec un brin de scepti-
cisme que I'on aborde « Du poil sous les
roses», dont on ressort finalement léger
et amusé. Tres bien porté par un groupe
d’acteurs a la spontanéité saisissante, ce
film sans prétention, l'air de rien, fait
rire et attendrit avec des personnages si
familiers qu’ils sont percus comme des
fréres ou des sceurs. Les cinéastes réus-
sissent en plus le pari malaisé consis-
tant a offrir le regard croisé de spéci-
mens d’ado maéle et d’ado fille.

Regards croisés

Agnes Obadia et Jean-Julien Chervier
brossent en effet le portrait de Rou-
doudou, 14 ans, et de Romain, 15 ans,
qui se cherchent sur le theme omni-
présent — mais fantasmé — du sexe. Il
en sort un film scindé, tant esthétique-
ment que dans le propos. Caméra de
poing et réves en dessin animé cocasse
pour la premiére partie; montage plus
classique et serré (tres bien maitrisé)
pour la deuxiéme. La vision du monde
de Roudoudou est iconoclaste et ingé-
nue: dans une famille oi1 'on se re-
trouve tout nus dans la salle de bain
sans souci d’intimité, elle cherche
désespérément a trouver un sens et
une orientation a une féminité qui
tarde a se manifester. Le parcours de
Romain est plus banal, entre peur de
I’homosexualité (la sienne ou celle de
sa mere) et premieres explorations
érotiques. Quand les deux parties se
soudent, leurs histoires a rebondisse-
ments, plutot réjouissantes jusque-la,
s’étoffent de la tendresse maladroite
des premiers émois.

Réalisation, scénario Agnés Obadia, Jean-Julien
Chervier. Image Marie Spencer. Son Pascal Ribier.
Musique Nicolas Subréchicot. Montage Nathalie
Langlade, Raphaélle Urtin. Interprétation Julie Du-
rand, Alexis Roucout, Alice Houri, Jean-Baptiste Péni-
gault... Production Magouric, Samsa Film; Laurent
Bénégui. Distribution Agora Films (2000, France /
Luxembourg). Durée 1 h 25. En salles 20 décembre.

«Le roi danse» de Gérard Corbiau

Aprés «Farinelli» (1994), Gérard Cor-
biau coiffe a nouveau la perruque pou-
drée et se replonge dans le monde
des arts de la scéne au XVIi© siécle.
Puissance, vanité et création sont les
ingrédients de cette patisserie qui,
riche de quelques succes, n‘en reste
pas moins vaguement écceurante.

Par Loise Cuendet

Dans le sillage de Louis XIV (Benoit Ma-
gimel), Lully et Moliére se battent pour
leur part de lumiere, alliant et déliant
leurs destins. Ainsi se trouvent décrits, a
travers trois figures historiquement im-
posantes, les vices et vertus d'un régne
reconnu pour son éclat. En réaction a
'ordre dévot imposé par le régime de sa
mere, Anne d’Autriche, et de Mazarin, le
Roi Soleil tente en effet d’ériger I'art au
rang de revendication politique contes-
tataire. Entre danse et pouvoir se culti-
vent des lors les chassés-croisés de la
jalousie, les entrechats passionnels, les
révérences et irrévérences.

Atouts perdus

L'un des points forts du film réside dans
son obstination a ne pas sombrer dans
I'écueil d'une trame narrative artifi-
cielle, qui dessert si souvent les ceuvres
inspirées de faits historiques. Ici, I'inté-
rét se situe plutot dans I'observation des
individus et de leurs relations toutes im-
prégnées des rapports de force qu'in-
duit la hiérarchie monarchique. Hélas,
le spectateur risque de se perdre, tant le
film se refuse au choix d'un protago-
niste principal: si Moliere reste au se-
cond plan, Louis XIV et Lully se dispu-
tent la vedette et le scénario s'alourdit
de quelques digressions peu prégnantes
mettant en scéne une pléiade de héros
secondaires qui donnent au film des al-
lures de fourre-tout.

Autre choix intéressant: contraire-
ment a beaucoup de films dits «a cos-
tume», «Le roi danse» échappe a la fas-
cination facile pour les décors et autres
tenues d’apparat. Toujours dans 'idée
d’articuler 'emphase autour des per-
sonnages, Gérard Corbiau fait parler les
visages par un recours fréquent aux gros
plans. Si Benoit Magimel en sort gran-
dit, magnanime, Boris Terral (Lully)
irrite par son interprétation toute en
nervosité et exaltation. La encore, ce qui
aurait di étre un atout finit par se



retourner contre le film qui, en misant
tellement sur ses acteurs, prend finale-
ment un pari risqué.

Comme parfait résumé de cette fic-
tion, la foison de plans serrés sur les re-
gards de nos trois héros: ceux d’hom-
mes qui défient le destin, qui intimident
I'horizon. Et cela sur fond de la musique
de cour de Lully et de ses compositions
aussi grandioses que pompeuses. Au
final, «Le roi danse» est un film double-
créme, qui exaltera les ambitions de
gloire et de grandeur chez les plus gour-
mands et plombera les autres par son
cOté pur beurre.

Réalisation Gérard Corbiau. Scénario Eve de Cas-
tro, Andrée Corbiau, Gérard Corbiau, inspiré du
livre «Lully ou le musicien du soleil» de Philippe
Beaussant. Image Gérard Simon. Musique Jean-
Baptiste Lully. Son Nigel Holland. Montage Ludo
Troch, Philippe Ravoet. Décors Hubert Pouille. In-
terprétation Benoit Magimel, Borris Terral, Tchéky
Karyo... Production K-Star, France 2 cinéma; Do-
minique Janne. Distribution JMH (2000, France /
Belgique). Durée 1 h 42. En salles 6 décembre.

Quelques
questions a
Gerard Corbiau

Passionné de musique classique, Gé-
rard Corbiau aime les films historiques
et les personnages emblématiques.
Apres «Le maitre de musique», «Fari-
nelli» et maintenant «Le roi danse», il
projette de s'attaquer au mythe de
Don Juan. Rencontre avec un amou-
reux du XVii© siécle.

Propos recueillis par Olivier Salvano
Parlez-nous de cette danse particuliére
que beaucoup pourront trouver rude,
voire dépourvue de grace...

Benoit Magimel en Louis XIV
A droite: Gérard Corbiau

C’est vrai qu’elle peut paraitre rude,
mais elle n’est pas sans grace. J'ai
voulu briser le cliché de la danse ba-
roque efféminée et montrer en quoi
elle pouvait exprimer le pouvoir. Car la
danse évolue et plus Louis XIV impose
son pouvoir — en jouant Apollon ou
Neptune — plus il devient 1'égal des
dieux. C’est ce rapport-la que je trou-
vais passionnant.

Le titre semble indiquer qu’il s'agit d’'un
film sur Louis X1V, alors qu’il suit surtout
le compositeur Lully...

«Le roi danse» est le questionnement
fondamental du film. Le roi est un mer-
veilleux danseur, il éblouit tout le monde
et la danse contribue a exalter sa puis-
sance. J'étais aussi tres intéressé par les
rapports entre Lully et Moliére. Si Lully
fait tout le film, il y a trois autres person-
nages: Moliére, le roi et... la musique.

Comment expliquez-vous votre amour
pour les films histo-
riques?

A partir du moment
ol j'ai décidé de
faire du cinéma, j'ai
voulu exploiter un
imaginaire qui es-
saie d’éviter tout
naturalisme exces-
sif. C’est vrai qu'’il
m'est trés difficile
d’inscrire un film
dans le quotidien
d’aujourd’hui. Jai
envie de retrouver
le «beau», ce qu’of-
frent rarement les
décors contempo-
rains. Dans le film
dit historique, on
invente tout. Ce
que j'aime, c’est le
mythe, le héros qui
dépasse 'humain.

Quels sont les ci-
néastes qui comp-
tent pour vous ?

Il y a surtout Vis-
conti, mais aussi
Kurosawa, Fellini
ou Truffaut. Ce sont
des metteurs en
scéne qui mettent
en place de grands
themes profonds. 11
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n'y a pas de concession au naturalisme.
Dans chacun des personnages de leurs
films, on rejoint un mythe.

... faut-il comprendre que le cinéma
contemporain ne vous intéresse pas?

Je trouve que le cinéma d’aujourd’hui
est malade. Le cinéma européen joue
sur les modes. C’est un cinéma facile
et trés vite écrit, qui va étre tres vite
perdu et oublié. 11 y a quelques au-
daces qu'on monte en épingle. Je
pense notamment a ce mélo récem-
ment récompensé que je n'oserais
méme pas écrire (ndlr: « Dancer in the
Dark»).

Que répondez-vous a ceux qui repro-
chent a vos films un certain acadé-
misme?

C’est une image qui me colle a la peau
depuis des années maintenant. Je préfe-
rerais «classique» a «académique »,
mais je m'en fous. |

Une bonne raison
d’aller au cinema. ..
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«Lise et André» de Denis Dercourt

Avec «Lise et André», Denis Dercourt
tente de filmer un miracle. Mais plutot
que de trouver la lumiére divine,

son film reste cloué au plancher

des vaches.

Par Rafael Wolf

1l est des thémes qui posent invariable-
ment des problemes de mise en scéne,
comme la sexualité, la violence ou la
mort. Vouloir représenter un miracle
pose un enjeu tout aussi délicat, d’autant
plus intéressant qu’il ameéne de vraies
questions de cinéma. Des questions visi-
blement éludées par Denis Dercourt
pour son deuxieme long métrage.

Sur la trame d’'un mélodrame, le ci-
néaste suit le parcours de Lise, qui
cherche par tous les moyens a sauver
son fils comateux. Convaincue qu’'un
miracle pourra le sauver, elle oblige le
pére André, un homme las et malade, a
se rendre avec elle dans une petite église
de campagne, réputée pour abriter une
Vierge miraculeuse.

Un discours plombé

Armé de son diplome en science poli-
tique et de sa licence en philosophie,
Denis Dercourt a certainement bien ré-
fléchi a son sujet. Mais entre le discours
et 'incarnation, il existe un gouffre qu’il
ne franchit jamais. Opposant de ma-
niere grossiére ses deux personnages,
Dercourt dramatise inutilement son
récit, peu confiant dans la force de son
histoire. Sa mise en scene sans rythme,
platement naturaliste, se complait dans
une dilatation des plans qui n'apporte
aucune valeur poétique ou temporelle.
Plombé par ses bons sentiments, «Lise
et André» ne parvient jamais a trouver
la force d’évocation qu'un Pasolini ou
un Jean-Claude Brisseau ont su trans-
mettre sur un theme similaire. Du mi-
racle, il ne reste ici que des cendres.

Réalisation, scénario Denis Dercourt. Image Jé-
rome Peyrebrune. Musique Haydn, Schubert, Wag-
ner... Son Paulo de Jesus. Montage Laurent
Rouan. Décors Suen Mounicq. Interprétation Isa-
belle Candelier, Michel Duchaussoy, Jean-Chris-
tophe Bouvet... Production Les films a un dollar;
Tom Dercourt. Distribution Agora Films (2000,
France) Durée 1h27. En salles 6 décembre.

Lise (Isabelle Candelier) ,
et son fils (Augustin
Bartholomé) L
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«Planéte rouge» d’Antony Hoffman

Perdus sur Mars: Tom Sizemore
(au centre) et Val Kilmer (a droite)

Le premier long métrage d'Antony Hoffman s'avére étre une longue déclinaison
de poncifs empruntés a la science-fiction. Les références se succédent, mais le
film n'apporte rien de nouveau a un genre pourtant en perpétuelle mutation.
Malheureusement, n‘est pas Kubrick qui veut.

Par Selim Atakurt

Une des principales qualités de la
science-fiction réside dans sa capa-
cité a permettre l'invention de I'im-
possible. Les films d’anticipation
peuvent ainsi, par définition, nous of-
frir 'explosion des barrieres de la
science et de la fiction. Parfois
sources de créations réellement origi-
nales, ils insufflent par la méme un
vent nouveau dans le paysage ciné-
matographique. Des ceuvres comme
«2001: I’Odyssée de I’espace» («2001:
A Space Odyssey») ou, dans une
moindre mesure, « Matrix», 'ont déja
prouvé. Le probléme, dans «Planeéte
rouge», semble venir de la totale in-
capacité des auteurs et du réalisateur
a tenter une exploration novatrice du
genre, préférant se borner a dégurgi-
ter une panoplie de clichés désormais
convenus, directement empruntés a
certains de leurs illustres prédéces-
seurs.

Un petit air de «déja-vu»

Une fois de plus, notre mére la Terre est
en danger. Au bord de I'asphyxie, sur-
peuplée et polluée. Seul un équipage de
brillants astronautes et chercheurs dé-
tient les clés pour la sauver en se ren-
dant sur Mars. Cette ouverture n’est pas
sans nous rappeler «Armageddon»
dont la notion du salut terrestre remis
aux mains de quelques individus pas-
sait par I'espace. Bien sfir, le voyage ne
se fait pas sans heurts et, a I'instar de
«Mission to Mars», nous avons droit a
I'inénarrable et classique «avarie mo-
teur», qui contraint le vaisseau a larguer

en catastrophe une capsule sur les
mornes plaines martiennes. Sur la pla-
nete, les affaires se compliquent puis-
que les protagonistes doivent gérer un
certain nombre de parametres, dont le
manque d’oxygene (déja présent dans le
film de De Palma).

Rien ne se crée, tout se transforme
Malgré I'apport, ¢a et la, de quelques
éléments spirituels et philosophiques,
«Planéte rouge » est cong¢u pour le suc-
ceés par des producteurs aguerris et un
honnéte faiseur, mais sans inventivité
ni surprises. En effet, la patte du trio
de production, composé de certains
des instigateurs de projets tels que
«Matrix» ou encore «Alien — la résur-
rection», est indubitable et semblait
garante de meilleurs auspices. La mise
en scéne d’Antony Hoffman, publici-
taire reconnu, fait la preuve de réelles
qualités esthétiques ainsi que d’'un dé-
coupage rythmé oscillant au gré de
l'action entre lenteur et rapidité. Cette
bonne facture indéniable ne suffit pas
a sauver un scénario condamné irré-
vocablement a errer au milieu de la
sombre constellation des histoires ra-
tées. A I'impossible, «Planéte rouge»
ne s’est pas tenu...

Titre original «Red Planet». Réalisation Antony
Hoffman. Scénario Chuck Pfarrer, Jonathan Lem-
kin. Image Peter Suschitzky. Musique Graeme Re-
vell. Son Dane Davis. Montage Robert K. Lambert,
Dallas S. Puett. Décors Owen Paterson. Interpréta-
tion Val Kilmer, Tom Sizemore, Carrie-Anne Moss,
Terence Stamp... Production Warner Bros. Pic-
tures, Village Roadshow Pictures; Mark Canton.
Distribution Warner Bros. (2000, USA). Durée
1h47. En salles 29 novembre.



«The Road Home » de Zhang Yimou

Une petite paysanne s'évertue a séduire

un timide instituteur dans la Chine des années 50.

Magnifiée par une photographie superbe,

cette chronique sensible porte sur le monde rural
un regard moins documentaire que «Qiu Ju,
une femme chinoise», du méme zZhang Yimou.

Par Christian Georges

Révélé par «Le sorgho rouge» («Hong gao
liang», 1987), pygmalion de l'actrice
Gong Li, le réalisateur chinois Zhang
Yimou mene une carriere paradoxale. Ses
films continuent de faire le bonheur des
festivals internationaux (celui-ci a obtenu
un Ours d’argent et le Grand prix du jury
a Berlin), alors que la critique a pris ses
distances. Elle reproche a Zhang le coté
trop lisse de son travail, qu’elle tient pour
représentatif d'une «qualité chinoise»
avant tout soucieuse d’exportation.
Produit par la branche asiatique de
Columbia, «The Road Home» cristalli-
sera stirement les positions. Le film té-
moigne d'une maitrise plastique cha-
toyante, qui sera sans doute stigmatisée
comme «roublarde joliesse» et «na-
vrant académisme» par les adversaires
du cinéaste, trop occupés a guetter I'in-
novation formelle pour se laisser tou-
cher par la beauté sobre d’'une mise en
scéne classique. Au terme d’une décen-
nie marquée par I’éclosion des cinémas
chinois, nous plaiderons I’cecumé-
nisme: apres tout, il n'y a aucune
contradiction a aimer a la fois Hou
Hsiao-Hsien, Edward Yang, Zhang

Yimou et Wong Kar-Wai, quand bien

méme leurs films ne se ressemblent pas,
tant par le style que par les ambitions.

Savantes stratégies
Pour faire la plus vibrante des déclara-
tions d’amour a la vie, «The Road
Home» part d'un deuil. Linstituteur
d’'un village de montagne vient de mou-
rir. En plein hiver, son fils unique re-
vient dans cette région désertée par des
habitants partis chercher du travail en
ville. Uambiance est glaciale, accentuée
par le grain noir et blanc de la pellicule.
Commence alors un long flash back en
couleur, centré sur la rencontre des
parents, dans les années cinquante.
Zhang reprend la curieuse structure
narrative du «Sorgho rouge»: I'histoire
est ici aussi contée du point de vue d'un
enfant né apres les événements décrits.
Comme chez le Vietnamien Tranh Anh
Hung («A la verticale de 1'été »), 'image
est d'une grande sensualité, marquée
par un souci maniaque du cadre et de
I'harmonie des couleurs. Zhang Yimou
filme avec bonheur la blondeur des
étés, la construction d’'une école, les
mets préparés pour des ouvriers... La
splendeur photographique ne vitrifie
pas la vie et c’est tout ce qui importe.

Zhao Di (zhang Ziyi, au centre) |

Entre l'instituteur et la petite pay-
sanne commence une savante stratégie
d’approche et de dévoilement. C’est

d’abord par ses intonations que
I’'homme (invisible) séduit la jeune fille.
Truffaut I'avait dit: le sexe d'un person-
nage est d’abord dans sa voix. Au fil des
jours, la jeune femme s’ingénie & provo-
quer des rencontres « fortuites ». La mise
en scéne nous rend merveilleusement
complices de ces manceuvres naives, de
ces tentatives avortées, de ces regards
qui n’en finissent pas de se manquer.

Les vertus de I'éducation

Cet homme qu’elle aura mis des années a
apprivoiser, Zhao Di le réclame d'une
bien curieuse maniére aprées sa mort. Elle
exige que les villageois le rameénent a pied
de I'hdpital jusqu’a sa maison, suivant en
cela une vieille coutume abandonnée
apres la Révolution culturelle. Le fils exé-
cutera fidelement ce qui lui est demandé.
ATintention de ceux qui pourraient juger
archaique cette procession, il rappellera
le passé de pionniére de sa mere: a une
époque ol les mariages étaient encore
arrangés, elle était parvenue a épouser
I’élu de son ceeur.

La meére est ainsi a la fois celle qui
rompt avec le passé tout en respec-
tant une autre forme de tradition.
Zhang Yimou continue ainsi de faire
I'éloge de l'opiniatreté des femmes,
dans un pays qui ne jure que par le
respect des hommes d’expérience.
Comme si I'histoire allait un jour leur
donner raison. Que 1'école soit déser-
tée ou en ruine, privée de maitre par
manque de moyens ou exces de zéle
idéologique, Zhao Di montre par de
petites attentions son attachement
aux vertus de ’éducation. Pas de so-
ciété sans classe!

Titre original «Wo de fu gqin mu gin». Réalisation
Zhang Yimou, Scénario Bao Shi. Image Hou Yong.
Musique San Bao. Montage Zhai Ru. Décors Cao
Jiuping. Interprétation Zhang Ziyi, Sun Honglei,
Zheng Hao... Production Guangxi Film Studio,
Beijing New Picture Distribution Company. Distri-
bution Buena Vista (1999, Chine). Durée 1h30. En
salles 13 décembre.
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«Girlfight» de Karyn Kusama

Méme si «Girlfight» n'est pas vraiment
le film coup de poing annoncé, la perfor-
mance de l'actrice principale, Michelle
Rodriguez, et le travail soigné de I'image
parviennent a rendre ce film intéressant,
voire par instants captivant.

Par Christof Bareiss

Les films de revanche sociale sont légions,
surtout aux Etat-Unis, ou beaucoup
croient encore a ce réve qui cimente 'in-
conscient collectif et qui, a défaut de les
propulser sous les feux de la rampe, leur
fera connaitre tot ou tard une réussite ou
un accomplissement quelconque. Tout est
a portée de main, il suffit d'un peu de per-
sévérance. «Girlfight», dans une certaine
mesure, redonne a cette vision sa no-
blesse. Tout en modestie, presque a demi-
mot, le film relate les efforts auxquels il
faut souscrire pour arriver a ses fins; mais
surtout, et c’est la I'important, le travail
qu’il faut accomplir sur soi-méme.

Du ghetto au ring

Diana Guzman (Michelle Rodriguez, une ré-
vélation), adolescente mal dans sa peau et
démotivée, n'arrive pas a canaliser sa vio-
lence. Elle rue dans les brancards et cogne sur
tout ce qui peut la contrarier. Une partie de
cette agressivité peut s'expliquer par l'ab-
sence d'une mére décédée qui prive Diana de
toute référence féminine. Par I'intermédiaire
de son petit frere, elle découvre le monde de
la boxe qui agit sur elle comme un véritable
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révélateur. Bien plus qu'un simple exutoire, la
boxe - sport macho par excellence — devient
pour elle le moyen ultime d’affirmation de soi
pour atteindre la sérénité.

Beauté de I'image

Qui dit film de boxe pense brutalité. Or
«Girlfight» n’est nullement ostentatoire
dans ses sceénes de violence. Bien que réa-
listes, les mouvements chorégraphiés des
corps qui s'affrontent se parent au con-
traire d’'une certaine grace. La mise en es-
pace des protagonistes, ainsi que le mini-
malisme des décors et le choix des cou-
leurs, tout en demi-teintes, presque
délavées, conférent au film une curieuse
atmosphere d’intemporalité. Ce souci es-
thétique ne nuit en rien au propos: il
contribue au contraire a aller a I'essentiel
et a rechercher la limpidité.

Naviguant entre «Rocky» et «Flash-
dance», «Girlfight» conjugue la boxe au
féminin sans sombrer dans le militan-
tisme a outrance, ni les clichés. Les fai-
blesses qu’accuse le scénario sont vite ou-
bliées devant la présence impression-
nante des acteurs, et surtout de Michelle
Rodriguez, dont le charisme envahit
I'écran. Tourné en vingt-six jours seule-
ment, le film donne vraiment I'impression
d’'une évolution, méme physique, de
Diana: ses traits s’adoucissent tandis que
ses muscles se durcissent, elle sourit et ses
sentiments peuvent enfin s'exprimer au-
trement que par coups de poing. Dans un
registre bien a lui, le premier film de Karyn
Kusama est une réussite.

Diana Guzman (Michelle Rodriguez):
de I'énergie a revendre

Réalisation, scénario Karyn Kusama. Image Patrick
Cady. Musique Theodore Shapiro. Son Mary Ellen
Porto. Montage Plummy Tucker. Décors Stephen
Beatrice. Interprétation Michelle Rodriguez, Jaime
Tirelli, Paul Calderon, Santiago Douglas ... Production
The Independent Film Channel Productions,
Green/Renzi Production; Sarah Green, Martha Griffin,
Maggie Renzi. Distribution Elite (2000, USA). Durée
1h50. En salles 29 novembre.

Quelques questions
a Karyn Kusama

Ancienne assistante de John Sayles
(«Lone Star», «Men with Guns»), la
Nippo-américaine Karyn Kusama a rem-
porté de nombreux prix avec «Girlfight»,
son premier long métrage. Elle présente
une image trés respectueuse de la boxe
et se bat contre les idées recues.

Propos recueillis & Deauville par Olivier Salvano
Avez-vous pratiqué la boxe?

J'y ai rencontré des gens merveilleux.
Lorsque vous étes seule sur le ring avec
votre adversaire, vous attendez de lui qu'il
vous guide et vous essayez vous-méme de
le guider. C’est un combat contre soi-
meéme. Dans cet espace réduit, vous étes
obligé de regarder au fond de vous-méme
et de régler vos propres probléemes. Je vou-
lais parler de ce sport autrement qu’en
parlant de sang. La boxe amateur, ce n’est
pas sanglant. C'est un sport qui intégre la
stratégie et la maturité psychique.

Le personnage de Diana impressionne autant
par ses sentiments que par son physique.



Comment avez-vous dirigé Michelle Rodri-
guez ? Etiez-vous anxieuse a l'idée de travailler
avec une actrice non professionnelle?

Oui, j'étais trés nerveuse, car elle n'avait
aucune expérience du métier d’acteur, ni
méme de la boxe. Anxieuse aussi a I'idée
qu’elle ne soit pas capable de relever cette
premiére expérience de tournage. Mon
travail avec elle, des le début, a consisté a
instaurer un dialogue constant, mélé
d’échanges tres francs... Et cette fagon de
procéder a révélé tout le talent de Mi-
chelle. Je I'ai aidée a donner une certaine
quiétude a son visage qui est trés expres-
sif, presque sur-animé.

On peut comparer votre film au premier épi-
sode de «Rocky», mais aussi a «La fiévre du
samedi soir»...
Oui, absolument. Mais je ne peux pas me
prononcer a propos de «Rocky», que je
n'ai pas vu...

Vraiment? Pas méme le premier épisode? Il y
a pourtant des similitudes troublantes...

Oui, oui, c’est vrai. Mais je n'ai jamais vu le
film dans sa totalité, uniquement quel-
ques extraits. Je pense que «La fievre du
samedi soir» est une meilleure comparai-
son, car la boxe n’est pas le centre névral-
gique de I'histoire. C’est le désir d’accom-
plir quelque chose qui est avant tout le
sujet principal. Trouver un autre style de
vie, avoir un but. J'ai cherché a recréer un
équilibre entre force et vulnérabilité, indé-
pendance et générosité d’esprit.

Le traitement visuel du film est assez brut. Est-
ce di au budget limité ou un choix artistique ?
Par chance pour moi, c’'est un peu une
combinaison des deux. Le budget était ef-
fectivement tres limité. On ne disposait
que d'un million de dollars. Je voulais que
le film reflete le monde que je dépeignais,
qui n'est pas un monde «tout beau tout
neuf». Il était important pour moi de ne
pas réaliser un film qui soit dicté par les
conventions des majors, qui ne me res-
semble pas. J’aime les films sentimentaux,
mais je n'aime pas les films qui sont trop
«sucrés». Ce que je veux faire devrait étre
une réponse a ces films trop explicites, dé-
nués d’ambiguité et d’ambivalence. Je
continuerai a faire des films indépendants
aussi longtemps que je le pourrai. |

L'actrice Michelle Rodriguez
Karyn Kusama (a droite)

- >
«La confusion des genres»
d’llan Duran Cohen

Deuxiéme réalisation de I'écrivain-
cinéaste francais llan Duran Cohen,
«La confusion des genres» suit le méli-
mélo amoureux d'un héros bisexuel et
perplexe. Aprés un début séduisant et
intelligent, le film finit par faire du sur-
place a force de complaisance vis-a-vis
de son Don Juan.

Par Laurent Asséo

Comme un certain nombre d’ceuvres ac-
tuelles, «La confusion des genres» se joue
du nouveau désordre amoureux. Entre na-
turalisme blafard, parfois glauque et mari-
vaudage trés bavard et sociologisant, le
film d'Ilan Duran Cohen s’identifie au
parcours sentimental et sexuel d’Alain
(Pascal Greggory, ressemblant de plus a
un Trintignant contemporain), qui, a
presque quarante ans, reste un éternel in-
décis. Conscient de la confusion de sa vie,
cet avocat prend une importante déci-
sion: il demande a Laurence (Nathalie Ri-
chard), la cheffe de son cabinet, sa col-
legue et amie, de I'épouser. Cette femme
trés indépendante tombe enceinte et ac-
cepte la demande en mariage.

Parallelement, Alain commence une
histoire d’amour avec un jeune gargon,
Christophe. Notre avocat n’est pas insen-
sible non plus a la beauté de Marc, un
condamné a perpétuité a qui il rend vi-
site régulierement. Pour plaider la cause
amoureuse de Marc auprés de son ex-
amie Babette (Julie Gayet), Alain ren-
contre cette jolie jeune femme. Notre
héros se sent de plus en plus attiré par
Babette.

Marivaudage moderne...
Dans un premier temps, on suit avec plai-
sir le méli-mélo amoureux d’Alain, attiré

par les garcons, mais qui a besoin de I'af-
fection et de la compagnie des femmes.
Certes les dialogues littéraires de Duran
Cohen n’ont pas le brio pervers d’'un Roh-
mer, ni 'intelligence cynique d’'un Houel-
lebecq, et sa réalisation reste un peu illus-
trative, n'arrivant pas toujours a montrer
ce que les paroles soulignent un peu vite.

... sous fond de difficile liberté
Mais sans fausse pudeur, de maniere
alerte et intelligente, le film enchaine les
situations contradictoires pour son héros,
révélatrices de la difficile liberté de I'indi-
vidu moderne. Comme bon nombre de
ses contemporains, Alain affiche une dis-
tance critique vis-a-vis de 'amour, tout en
ayant la nostalgie profonde des grands
sentiments. Revendiquant son indépen-
dance, il regrette au fond les bonnes
vieilles valeurs du mariage et de la famille.
Une fois posées les contradictions, ex-
posées les maladresses de son person-
nage, le film ne les traite pas vraiment;
Duran Cohen accumule les situations,
plutot que de les approfondir. Et surtout,
«La confusion des genres» finit par faire
preuve d'une complaisance de plus en
plus coupable envers le visible alter ego
du cinéaste, au détriment des autres
figures qui sont un peu trop vites figées
dans leur désir pour ce Don Juan malgré
lui. Une indécision qui devient un peu
trop stire d’elle-méme. |

Réalisation Ilan Duran Cohen. Scénario Ilan Duran
Cohen, Philippe Lasry. Image Jeanne Lapoirie. Mu-
sique Jay Jay Johanson. Son Laurent Zeilig. Montage
Fabrice Rouaud. Décors Frangoise Dupertuis. Inter-
prétation Pascal Greggory, Nathalie Richard, Julie
Gayet... Production Alta Loma Films, Fugitives pro-
ductions; Didier Boujard, Ilan Duran Cohen. Distribu-
tion Agora films (2000, France). Durée 1h34. En
salles 27 décembre.

A Alain (Pascal Greggory), coincé entre
Babette (Julie Gayet) et Marc (Vincent Martinez
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«Le petit livre de I'amour» de Sandra Werneck

Gentiment feuilleté par une cinéaste brésilienne venue du documentaire,
le petit livre en question se laisse certes lire sans ennui, mais tombe
un peu trop dans les travers qu'il entend dénoncer.

Par Vincent Adatte

Alors qu’il assiste a l'enterrement de
l'un de ses amis, un «quadra» pré-
nommé Gabriel, biologiste de son état,
est irrésistiblement attiré par un spéci-
men treés rare de scarabée (du genre
criptotecius zangacius). S’écartant du
cortege funebre, auquel participent de
jolies filles tres court vétues, il tombe
par hasard sur Luiza, une belle archi-
tecte qui adore photographier les
pierres tombales...

De cette premiére rencontre, qui
donne le ton du film, nait une relation
amoureuse dont la cinéaste Sandra Wer-
neck va se faire la chroniqueuse amu-
sée. Procédant par mots-clefs, elle dé-
crit minutieusement toutes les étapes
de ce processus mystérieux qui affecte
des millions d’individus. A chaque mot-
clef correspond une sorte de chapitre
qui est souvent introduit par une décla-
ration des protagonistes; ceux-ci s'ex-
priment en regardant ouvertement la
caméra, ce qui conféere a ’ensemble une
pseudo-dimension documentaire assez
piquante au premier abord.

L'amour en trente-cinq mots
Ces mots-clefs sont au nombre de
trente-cing (si notre compte est bon). Il
vaut la peine de les citer tous pour les
besoins de la cause. S’enchainent donc
successivement les tétes de chapitres
suivantes: «amour», «ange», «attrac-
tion», «beauté», «chaleur», «chasse»,
«coincidence», «réveil», «doutev»,
«commencement», «ex», «attentes»,
«feu», «bonheur», «penchant», «hypo-
these», «idylle», «jeux», «jugements»,
«différend », «tristesse», «combaty,
«indifférence», «mirage», «peur»,
«nostalgie», «oracle», «perversionn,

«cauchemar», «revanche», «tour-
ment», «vide», «bilan», «zérov,
«amoureux». Avec un peu d’imagina-
tion, le spectateur se montrera tout a
fait capable d’accoler a chacun le cliché
quivaavec... ou presque! C’est la juste-
ment que le bat blesse: jamais, nous ne
sommes surpris par les correspon-
dances que la cinéaste établit entre ses
mots-clefs et les scénes qu’elle leur a at-
tribuées. Werneck s’en tient a une
simple illustration et pratique un art dif-
ficilement acceptable de la tautologie.

Lieux communs
Bien sir, on pressent que cet abus de sté-
réotypes est volontaire, que la cinéaste a
pris pour cible ces hommes et ces
femmes qui préferent ressasser sur le
mode de la conversation d’éternels lieux
communs, plutdt que de se laisser aller a
exprimer leurs vrais sentiments. Mais
doit-on pour autant endurer au cinéma
cette sitcom bavarde dont nous avons
tous et toutes fait un jour ou l'autre 'ex-
périence in vivo? De maniere fort symp-
tomatique, les définitions les plus intéres-
santes du «Petit livre de 'amour» sont
muettes. Il en va ainsi du chapitre qui cor-
respond au mot-clef «éveil»: une simple
promenade a vélo, au petit matin, dans
les collines verdoyantes des environs de
Rio, que le spectateur ressent soudain
comme un véritable instant de gréce.

Titre original « Pequeno dicionario amoroso ». Réa-
lisation Sandra Werneck. Scénario Paulo Halm,
José Roberto Torero. Image Walter Carvalho. Mu-
sique Ed Motta, Joao Nabuco. Montage Virginia
Flores. Interprétation Andréa Beltrao, Daniel Dan-
tas, Tony Ramos, Monica Torres... Production Ci-
neluz, Lumiere Latin America; Sandra Werneck,
Marc Beauchamps, Bruno Wainer. Distribution Tri-
gon-Film (1997, Brésil). Durée 1h31. En salles
6 décembre.
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«Le Grinch »

«Le Grinch» de Ron Howard

Vert et poilu sous les traits du Grinch,
Jim Carrey a trouvé un rdle a sa me-
sure. Est-ce une raison suffisante pour
gacher son talent dans cette adapta-
tion bétifiante du conte de Noél du

Dr Seuss?

Par Mathieu Loewer

«How the Grinch Stole Christmas»,
classique de la littérature enfantine
anglo-saxonne, est un conte insolite né
de la plume de Theodor Seuss Geisel
(«The Cat in the Hat») dont Tim Burton
s'est inspiré pour «Létrange Noél de
Monsieur Jack» («The Nightmare Be-
fore Christmas»).

Ron Howard n’a malheureusement
pas le talent de Burton, ni 'ame d'un
conteur. Malgré les maquillages du
maitre Rick Baker, la musique du tita-
nesque James Horner et une débauche
de décors tape-a-I'ceil, son petit
monde reste factice et désincarné. Il a
préféré se reposer sur la prestation de
Jim Carrey, dont 'humour trés contem-
porain se révele souvent incompatible
avec l'univers du conte inventé par le
Dr Seuss.

Quant a la portée allégorique de la
fable, elle est réduite a une morale
simpliste: en volant les cadeaux de
ses concitoyens, le Grinch dénonce
I'hypocrisie d'une féte devenue mer-
cantile, alors qu’elle devrait célébrer
la réunion de la famille. Le vrai sens
de Noél n’a donc rien a voir avec la
distribution des cadeaux... méme si
le monstre vert devra les restituer
pour étre a nouveau admis dans la
communauté! i

Titre original «How the Grinch Stole Christmas».
Réalisation Ron Howard. Scénario Jeffrey Price,
Peter S. Seaman, d’apres le livre du Dr Seuss. Image
Donald Peterman. Musique James Horner. Son
David MacMillan. Montage Daniel P. Hanley. Dé-
cors Michael Corenblith. Interprétation Jim Car-
rey, Molly Shannon, Anthony Hopkins... Produc-
tion Universal, Brian Grazer, Todd Hallowell, Aldric
La’Auli Porter, Louisa Velis, David Womark. Distri-
bution UIP (2000, USA). Durée 1h44. En salles
6 décembre.
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«Dinosaure»

«Dinosaure »
de Eric Leighton et Ralph Zondag

Malgré un procédé intéressant,

le Disney cuvée 2000 hésite trop
entre réalisme et anthropomorphisme
et s'écrase.

Par Stéphane Gobbo

Alléchant sur le papier, « Dinosaure »
avait livré cet été des premieres
images magnifiques: le long trajet
d’un ceuf enlevé de son nid. Pour ce
nouveau film d’animation, les studios
Disney ont utilisé une technique mise
au point par la société Pixar («Toy
Story»), permettant l'incrustation de
personnages virtuels sur des prises de
vue réelles. Cette reconstitution réa-
liste ne parvient néanmoins guere a
convaincre, principalement a cause
d'un scénario faible en partie copié
de celui du «Petit dinosaure et la val-
lée des merveilles » (« The Land Before
Time », Don Bluth, 1988).

Apres quelques minutes d’intro-
duction, les dinosaures se mettent a
parler; leurs traits deviennent de plus
en plus humains, élément typique-
ment «disneyen» mais maladroit
dans le cadre d’un projet a visée natu-
raliste. Pour ressusciter des dino-
saures, les images de synthese ont
souvent été mieux exploitées par le
passé, que ce soit par Steven Spiel-
berg ou dans la série éducative diffu-
sée il y a peu sur le petit écran. Par
manque d’adéquation entre un soin
formel certain et un récit insipide,
«Dinosaure » prouve ainsi, a ceux qui
en douteraient encore, que l’avenir
du cinéma d’animation ne passe pas
forcément par le numérique.

Titre original «Dinosaur». Réalisation Eric Leigh-
ton, Ralph Zondag. Scénario John Harrison, Robert
Nelson Jacobs. Direction artistique Cristy Maltese.
Musique James Newton Howard. Son Christopher
Boyes. Montage H. Lee Paterson. Voix D.B. Swee-
ney, Alfre Woodard ... Production Walt Disney Pic-
tures; Pam Marsden. Distribution Buena Vista
(2000, USA) Durée 1h22. En salles 29 novembre.

«A l'aube du sixiéme jour»
de Roger Spottiswoode

Une année aprées son combat contre le
diable’, Schwarzenegger revient dans
un thriller de science-fiction sur le
théme du clonage. Si le film s'avére
étre un divertissement inégal, la fable
est ambitieuse.

Par Charles-Antoine Courcoux

Nous projetant dans un avenir «proche»,
«A Taube du sixiéme jour», dés le géné-
rique, dévoile la particularité de la société
futuriste qu'il dépeint: tout organisme peut
y étre cloné. Pour la corporation détentrice
de cette technologie de duplication, la
seule ombre au tableau réside dans l'inter-
diction du clonage humain imposé par la
loi du «sixiéme jour». La suite se laisse de-
viner aisément. Adam Gibson (Arnold
Schwarzenegger), pére de famille et hon-
néte citoyen cloné a son insu, se retrouve
au cceur d'une chasse a 'homme impi-
toyable ayant pour but de faire disparaitre
la seule preuve du délit: lui-méme.

Quéte d'identité

Si les fans du «robuste» Autrichien ris-
quent d’étre dégus par une seconde
partie quelque peu amorphe en termes
d’action, les adeptes d’anticipation de-
vraient trouver leur compte dans les dif-
férentes articulations de la quéte identi-
taire du héros face a un monde émi-
nemment technologique. En témoigne
la séquence poétique ol la «re-nais-
sance» factice de Gibson est signifiée
par la traversée d’un gigantesque bassin
rempli de foetus humains. Sans parvenir
a la hauteur de ses modeéles («Blade
Runner», «Total Recall»), le film pro-
pose une réflexion parfois inventive et
stimulante sur les roles respectifs du
double et de I'original. 3

1. «La fin des temps» («End of Days») de Peter Hyams.

Titre original «The 6" Day». Réalisation Roger
Spottiswoode. Scénario Cormac et Marianne Wib-
berley. Image Pierre Mignot. Musique Trevor
Rabin. Montage Michel Arcand, Mark Conte, Do-
minique Fortin. Décors James Bissell, John Willett.
Interprétation Arnold Schwarzenegger, Tony
Goldwyn, Robert Duvall... Production Columbia
Pictures; Jon Davison. Distribution Buena Vista
(2000, USA). Durée 2h01. En salles 13 décembre.

«The Family Man»

de Brett Ratner

Jack, courtier a Wall Street, laisse choir
son amie a l'aéroport, la sacrifiant
ainsi a une carriére prometteuse. Vers
Noél, le célibataire endurci — et désor-
mais golden boy — a l'opportunité
d’éprouver les joies de la vie qu'il au-
rait eue avec femme et enfants. Sonné,
il découvre qu'une existence modeste,
dans une maison contigug, est telle-
ment plus chouette qu'une réussite
professionnelle, une Porsche et des
amantes. Cette comédie insiste si
lourdement sur le bonheur de la fa-
mille réunie sous le sapin qu’elle en

oublie tout humour. (ch)

Avec Nicolas Cage, Téa Leoni, Jeremy Piven... (2000,
USA - Rialto). Durée 2 h 05. En salles le 20 décembre.

«Pokémon 2: le pouvoir de la
volonté»

de Kunihiko Yuyuma et Michael Haigney

Ce printemps, on avait eu droit au pre-
mier film des aventures de ces
monstres de poche. Parents, réjouis-
sez-vous, car vous devrez bientot em-
mener vos enfants voir ce deuxieme
épisode pendant les fétes! Cette fois,
Ash Ketchum, dresseur Pokémon, va
tout simplement devoir sauver la
Terre, vu que ’harmonie de la nature a
été brisée (car, pour ceux qui ne le sa-
vent pas, ce sont les Pokémon qui I'as-
surent en temps normal). Bref, un brin
d’écologie dans les aventures de Pika-
chu et ses copains, qui commencent

sérieusement a nous gonfler. (cfb)
«Pokémon 2: the Power of One». Film d'animation.
(2000, Japon / USA - Warner Bros.). Durée 1 h41. En
salles le 13 décembre.

«Le prince du Pacifique»

d’Alain Corneau

Ici, I'imaginaire a perdu toutes ses
couleurs. Il aurait fallu une toute
autre rigueur et un tout autre talent
pour plonger dans l'univers du bur-
lesque insulaire sans sombrer dans la
facilité écceurante d’une dérision
grasse et primaire. «Le prince du Pa-
cifique»? Une insignifiante succes-
sion de séquences prétendument ir-
résistibles, mises bout a bout comme
autant de poncifs, que 'on évoque en
baillant. (sf)

Avec Thierry Lhermitte, Patrick Timsit, Marie Trinti-

gnant... (2000, France - Monopole Pathé). Durée
1h30. En salles le 20 décembre.
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