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CAMÉRA! LUMIÈRE! HORREUR! 
Une radiographie du cinéma fantastique actuel 

PREMIERE PARTIE 

On peut toujours compter sur le cinéma fantastique. Il a ses hauts et ses bas, le public s'en lasse à l'occasion et les cinéphiles 

le jugent parfois avec condescendance, mais la vitalité du genre ne se dément pas depuis l'époque du grand Méliès. La raison 

en est bien simple: il s'agit du seul genre cinématographique qui suscite un véritable culte. Le cinéma d'horreur et de 

science-fiction a ses propres magazines spécialisés, ses festivals de films, ses auteurs reconnus, sa propre chaîne câblée aux 

Etats-Unis, et surtout, bien sûr, sa légion de fans mordus et fidèles. 

Le dossier que nous vous proposons dans ce numéro se veut une sorte de portrait-robot du cinéma d'horreur et de 

science-fiction des dix/quinze dernières années. Bref, du cinéma fantastique contemporain. André Caron et Donato Totaro 

explorent deux facettes économiques et esthétiques du genre. Le premier se concentre sur la production des studios 

hollywoodiens, alors que le second s'intéresse au cinéma d'horreur indépendant. 

Enfin, deux articles nous font découvrir ce qui se fait ici, au Québec, en matière d'horreur cinématographique. 

Subconsc ious C r u e l t y , un premier fi lm du Montréalais Karim Hussain, promet de susciter la controverse, tandis que le 

jeune réalisateur Alain Vézina nous présente son premier long métrage, une histoire de vampires intitulée La M o r t e 

amou reuse . Deux films dont nous reparlerons lorsqu'ils sortiront en 1996. 

Dans son prochain numéro, Séquences publiera la deuxième partie de ce dossier, c'est-à-dire un dictionnaire sur une 

centaine de cinéastes œuvrant présentement dans le genre, avec filmographie et commentaires sur chacun d'eux. Il s'agit 

là d'un document de collection à ne pas manquer. 

Martin Girard 
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D o s s i e r h o r r e u r 

MERRY CHRISTMAS, MR. LAWRENCE 
Dans ses films, Nagisa Oshima a l'habitude de 
remettre en cause la plupart des valeurs tradition
nelles de la tradition japonaise. Son esprit ico
noclaste, son souci constant de traduire les 
désillusions de la jeunesse, son goût pour la violence 
et le sexe font scandale. La Cérémonie (1971), puis 
L'Empire des sens (1976) et L'Empire de la 
passion (qui font la conquête du public occidental), 
sont des œuvres farouches qui débouchent sur la 
folie et la mort Situé dans le prolongement de toute 
son œuvre, Merry Christmas, Mr. Lawrence est 
une réflexion sur les deux cultures, occidentale et 
japonaise, à travers l'affrontement de prisonniers 
britanniques et de leurs geôliers japonais. Oshima a 
choisi pour interprètes deux stars du rock, l'Anglais 
David Bowie et Iff Japonais Ryuishi Sakamoto 
(également, compositeur de la musique lancinante du 
film). Il est évident que pour l'auteur, la culture 
japonaise, à la fois ouverte au monde et crispée dans 
son affirmation de soi, est la plus fragile dans cette 
confrontation. Témoin la scène inoubliable et d'une 
sauvage violence où l'Anglais, que le Japonais croit 
enfin avoir brisé en l'obligeant à assister à l'exécution 
de son ami, embrasse son bourreau sur la bouche 
devant tous les officiers rassemblés. Les vibrants 
Écrits (1956-1978) d'Oshima ont été traduits en 
français en 1980. 

et aussi: The Big Chill (Lawrence Kasdan), Les Trois 
Couronnes du matelot (Raoul Ruiz), La Ballade 
de Narayama (Shohei Imamura), Blood Simple 
(Joel Coen), À nos amours (Maurice Pialat), 
Bonheur d'occasion (Claude Fournier), Maria 
Chapdelaine (Gilles Carie), La Mort de Mario 
Ricci (Claude Goretta), Sonatine (Micheline 
Lanctôt), Mortelle Randonnée (Claude Miller), 
Erendira (Ruy Guerra), Nostalghia (Andreï 
Tarkovski), Dans la ville blanche (Alain Tanner), Le 
Vent (Souleymane Cissé), Et vogue le navire 
(Federico Fellini), Vivement dimanche! (François 
Truffaut), Danton (Andrzej Wajda), Educating Rita 
(Lewis Gilbert), Pauline à la plage (Éric Rohmer), 

The Prophecy 

1 l'époque du Hollywood des grands studios 

(disons de 1920 à 1950), la ligne de démarca 

tion entre les majors et les producteurs indé

pendants paraissait évidente. C'était soit l'un, 

soit l'autre. Les majors, qui comprenaient cinq 

grands studios (Warner, MGM, RKO, Para

mount, Fox) et trois «petits» (Columbia, Uni

versal, United Artists) avaient la mainmise sur la 

production, la distribution et l'exploitation de 

films; ils récoltaient 95% des revenus générés par 

l'industrie du cinéma. Les compagnies indépen

dantes comme Monogram, Republic, PCR, Tif

fany et Grand National se partageaient le reste. 

Depuis ce temps, les choses ont changé considé-

• • • • • • H H H H H H H H 
Monty Python's The Meaning of Life (Terry 
Jones), La vie est un roman (Alain Resnais), Zelig 
(Woody Allen), Rue Cases-Nègres (Euzhan Palcy), 
The Year of Living Dangerously (Peter Weir), 
Silkwood (Mike Nichols), Scarface (Brian De 
Palma), The King of Comedy (Martin Scorsese), 
Prénom Carmen (Jean-Luc Godard). - f 

rablement. Mais comme on dit, plus ça change, 

plus c'est pareil... 

Les grands studios d'aujourd'hui (Disney, 

Fox, Paramount, Warner Bros., Universal, 

MGM-UA, Columbia) appartiennent à des con

glomérats aux activités très diversifiées qui con

trôlent notamment d'immenses réseaux de salles. 

Les faillites, les rachats d'entreprises et les fu

sions transforment continuellement le paysage 

actuel de l'industrie. Par exemple, deux compa

gnies indépendantes d'importance, Miramax et 

New Line, ont récemment été achetées, respec

tivement par Disney et Turner. Pour compliquer 

davantage les choses, certains studios créent leurs 

propres compagnies de distribution indépendan

tes pour s'occuper des marchés spécialisés. Ainsi, 

Miramax a fondé Dimension Films pour distri

buer ses films d'horreur, tandis que New Line 

compte sur sa compagne Fine Line pour distri

buer les films d'art. Les années 80 ont vu une 

quantité incroyable de compagnies indépendan

tes naître et mourir. La démarcation entre ma-
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jors et indépendants devient 
de moins en moins précise, 
mais le schisme entre les deux 
demeure. Cet article vise à 
analyser la différence qui 
existe entre le cinéma d'hor
reur des grands studios et ce
lui des indépendants. Ce fai
sant, nous allons tenter de 
définir certaines tendances ac
tuelles du cinéma fantastique 
indépendant et d'identifier les 
films et les auteurs les plus 
significatifs. 

Les indépendants: de 10 000 à 
10 000 000$ 
11 est important de compren
dre la hiérarchie existant au 
sein même des indépendants. 
Les principaux indépendants, 
les «Big Sut», sont Miramax, 
New Line, Gramercy, Gold
wyn, Sony et October. Certai
nes d'entre elles sont des com
pagnies de grande taille aux 
activités diversifiées et qui 
possèdent leurs propres ré
seaux de distribution (comme 
Miramax et New Line), tandis 
que d'autres fonctionnent à la manière des vieux 
studios hollywoodiens (Troma) ou ne produisent 
que pour le marché de la vidéo (Full Moon, 
Tempe Video Direct, Film Threat Video). Cer
taines n'existent que le temps de produire un 
seul film au budget minuscule. Les indépendants 
produisent à des coûts variant de dix mille à dix 
millions de dollars par film, ce qui constitue une 
différence plus appréciable, toutes proportions 
gardées, que les 30 ou 40 millions de dollars qui 
peuvent séparer deux films produits par les ma
jors. N'importe quel cinéaste pourrait en témoi
gner. 

À titre d'exemple, le récent The Prophecy 
(distribué par Dimension Films) possède un 
budget de huit millions de dollars, Return of the 
Living Dead 3 (Trimark) a coûté deux millions 
de dollars, tandis que les deux Nekromantik de 
l'Allemand Jorg Buttgereit ont un budget com
biné de 45 000 dollars. Certains films tournés 
sur support vidéo coûtent entre 5000 et 10 000 
milles dollars, et sont généralement distribués 

par le biais de fanzines spécialisés dans l'horreur 
qui tiennent lieu d'organes de production et de 
distribution ultra-spécialisés. Bien que cette ré
volution rappelle le principe de la démocratisa
tion de l'art selon Walter Benjamin, le caractère 
peu professionnel de ces films peut décourager 
même les plus mordus du genre. Mais avec la 
multiplication des stations sur le câble, les postes 
de télévision à la carte et l'évolution technologi
que de la vidéo, ce marché parallèle de produc
tion et de distribution a peut-être de l'avenir. 

Art contre commerce? 
C'est sans doute une évidence que d'affirmer 
que le cinéma d'horreur se porte mieux loin des 
caprices et de la censure des grands studios. Un 
court-circuit se produit lorsque l'imagination 
débridée que requiert l'horreur doit se soumettre 
aux pratiques des majors. Roy Frumkes, qui a 
travaillé dans le domaine de l'horreur en tant 
que réalisateur, producteur et monteur, en plus 
de siéger au comité du National Board of 

Review, a déclaré ceci au su
jet de l'horreur: «Un grand 
nombre de films d'horreur 
vraiment forts sont produits 
par les indépendants, parce 
que ce sont eux qui donnent 
la chance aux cinéastes de 
faire des choses radicales. 
Les majors pratiquent l'auto
censure.» (Fangoria numéro 
88, page 64). À titre d'exem
ple, notons les premiers 
films suivants: Night of the 
Living Dead de George A. 
Romero, Last House on the 
Left de Wes Craven, The 
Texas Chainsaw Massacre 
de Tobe Hooper, Halloween 
de John Carpenter, Evil 
Dead de Sam Raimi, Re-
Animator de Stuart Gordon 
et Society de Brian Yuzna. 

La valeur de ces «pre
miers films», devenus des 
classiques de l'horreur, re
pose dans leur simplicité 
primale ainsi que leur carac
tère résolu et direct où n'in
terviennent aucune ré
flexion, aucune pression 

commerciale ou critique. Tout le contraire d'une 
production pilotée par les grands studios. 
L'avantage d'une major est de pouvoir facilement 
financer un projet et d'en assurer la distribution. 
Mais il y a un coût à payer. Plusieurs réalisateurs 
ont subi à leurs dépens les compromis créatifs 
qu'impose une collaboration avec un grand stu
dio (Sam Raimi, John Carpenter, Dario 
Argento, pour ne nommer que ceux-là). Prenons 
le cas de William Peter Blatty qui voulait faire de 
The Exorcist 3 un film au ton volontairement 
littéraire et sobre. Mécontente du résultat, la Fox 
a débloqué un budget de 4 millions de dollars 
supplémentaires pour forcer Blatty à filmer une 
séquence d'exorcisme pour la fin, ce qui ruine la 
structure ambivalente et le climat d'horreur 
claustrophobique établi dans le reste du film. 

Quels sont les films d'horreur produits par 
les grands studios qui peuvent vraiment préten
dre déranger, choquer ou provoquer à la fois les 
amateurs du genre et le public en général ? Pour 
en trouver, il faut remonter à 1980 (The 

Dark Waters 
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PARIS, TEXAS 
Paris.Texas mit un terme à la période américaine de 
Wim Wenders. Le cinéaste allemand, Européen en 
mal de patrie et spécialiste de l'errance sous toutes 
ses formes, reprenait sous une forme plus vaste (et 
plus accessible) la trame d'Alice dans les villes 
(1973). La perfection de la mise en scène, la qualité 
de la photographie, de la musique (sans doute la plus 
célèbre trame sonore de Ry Cooder), l'excellence de 
l'interprétation (Harry Dean Stanton et Nastassia 
Kinski), ainsi qu'une tendresse nouvelle qui n'appa
raissait pas dans ses films antérieurs (Faux mou
vement, Au fil du temps) permirent à Paris, 
Texas de remporter un succès international et la 
Palme d'or au Festival de Cannes. Le récit suit 
l'arrivée en Californie, quatre ans après avoir disparu, 
de Travis Anderson qu'on croyait mort II retrouve 
son frère (qui a depuis adopté son fils Hunter) à qui 
il raconte ses longues pérégrinations, puis décide 
d'aller retrouver sa femme Jane. La réconciliation 
n'est pas facile, elle se fait à travers la vitre opaque 
d'un peep-show de Houston... et à la troisième per
sonne. Considéré comme le chef-d'œuvre de Wim 
Wenders, Paris, Texas possède un pouvoir unique, 
celui de présenter comme normale la solitude du 
couple dans la solitude de la société. Il hante long
temps le spectateur et le confronte aux violentes 
désillusions que peut provoquer l'absence de 
communication. 

et aussi: Once Upon a Time in America (Sergio 
Leone), Camila (Maria Luisa Bemberg), La Terre 
jaune (Chen Kaige), L'Amour à mort (Alain 
Resnais), Le Bal (Ettore Scola), Amadeus (Milos 
Forman), Un dimanche à la campagne (Bertrand 
Tavernier), Birdy (Alan Parker), Les Nuits de la 
pleine lune (Éric Rohmer), Broadway Danny 
Rose (Woody Allen), Les Favoris de la lune (Otar 
losseliani), Heimat (Edgar Reisz), Le Voyage à 
Cythère (Théo Angelopoulos), La Maison et le 
monde (Satyajit Ray), Stranger than Paradise (Jim 
Jarmusch), Les Ruines (Mrinal Sen), Mémoires de 

Shining) ou 1979 (Alien). Les films d'horreur 
révolutionnaires des dix dernières années ont 
tous été produits par des indépendants (Re-
Animator, Henry: Portrait of a Serial Killer, 
Evil Dead 2, Nekromantik, Brain Dead, 
Dellamorte Dellamore). 

Aussi curieux que cela puisse paraître, la di
chotomie entre le cinéma des majors et le cinéma 
indépendant s'établit en termes d'opposition 
entre cinéma commercial et cinéma d'art. Plus 
les budgets sont importants, plus les compromis 
de toutes sortes transforment les films sur le plan 
du ton (plus optimiste, moins intense), le sujet 
(moins risqué) et le style (moins artistique). De 
fait, plusieurs films d'horreur indépendants 
ayant reçu un bon accueil de la critique et des 
amateurs du genre sont des films à califourchon 
entre cinéma commercial et cinéma d'art 
(Henry: Portrait of a Serial Killer, Dust Devil, 
Nekromantik, Le Roi mort, In a Glass Cage, 
Jack Be Nimble, Turn of the Screw, Dellamorte 
Dellamore). Ces films ont en commun une re
cherche formelle et thématique qui relève plus 
d'une démarche artistique que commerciale 
(mise en scène stylisée, narration ambiguë, ima
gerie symbolique, complexité des valeurs mora
les). Bien que Dario Argento ne puisse pas être 
considéré comme un cinéaste indépendant dans 
son Italie natale, ce courant de films à l'esthéti
que recherchée doit beaucoup à son style flam
boyant. 

Modes et différences 

Les films d'horreur indépendants sont souvent 
caractérisés par leur refus de porter un jugement 
moral simpliste sur les situations horrifiques 
qu'ils décrivent (Henry: Portrait of a Serial 
Killer et Nekromantik en sont de bons exem
ples). Ils suivent en ce sens la position du philo
sophe Mortimer Adler1, selon laquelle les œuvres 
d'art ne peuvent pas être morales, seuls les hu-

prison (Nelson Pereira Dos Santos), Les Années de 
rêves (Jean-Claude Labrecque), L'Année du soleil 
tranquille (Krzysztof Zanussi), The Killing Fields 
(Roland Joffé), Vigil (Vincent Ward), Le Crime 
d'Ovide Plouffe (Denys Arcand), Les Saints 
innocents (Mario Camus), La Dame en couleurs 
(Claude Jutra), A Passage to India (David Lean), La 
Femme de l'hôtel (Léa Pool), La Guerre des 
tuques (André Melançon). 

mains peuvent l'être, et les sermons n'ont pas de 
place en art. Cela fait peur aux tenants d'un 
cinéma moral qui acceptent difficilement l'idée 
que certains actes révoltants ne soient pas jugés 
et punis dans le texte même de l'œuvre. Le pu
blic en général semble d'ailleurs épouser la pru
dence de ceux-ci, ce qui explique pourquoi les 
films d'horreur indépendants n'ont jamais 
autant de succès commercial que les films des 
majors. Mais par sa nature même, le cinéma 
d'horreur indépendant force le spectateur à faire 
son propre jugement moral et à se comporter en 
spectateur responsable. La réflexion engendre la 
réflexion, contrairement aux solutions faciles 
que nous imposent généralement les films soi-
disant moraux. 

Un courant récent qui s'est aligné sur cette 
approche complexe de la moralité au cinéma 
s'inspire du romancier H.P. Lovecraft. Ce der
nier a influencé les œuvres récentes de Brian 
Yuzna (Necronomicon), Dan O'Bannon (The 
Resurrected), John Carpenter (In the Mouth of 
Madness), Michèle Soavi (The Church et The 

Les films d'horreur 

indépendants sont souvent 

caractérisés par leur refus 

de porter un jugement 

moral simpliste sur 

les situations horrifiques 

qu'ils décrivent. 

Sect) et Mariano Baino (Dark Waters). Autre 
effet positif: l'ambiguïté lovecraftienne a le mé
rite d'offrir une alternative à l'univers manichéen 
du romancier Stephen King (dont un exemple 
évident est offert dans le récent téléfilm The 
Stand). 

Quelques-uns des meilleurs films indépen
dants du genre explorent des thèmes religieux: 
The Prophecy, The Sect, The Church, Cronos, 
Dark Waters et Dust Devil. La religion a tou
jours fourni une matière intéressante au cinéma 
d'horreur (voir la dichotomie religion-science 
dans les Dracula et Frankenstein des années 30). 
Ce filon a connu son apogée avec le succès de 
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The Exorcist et The Omen dans les années 70, 

pour ensuite se tarir avec la mode des slashers 

dans les années 80. Or, ce thème revient de fa

çon discrète mais significative. Dans son film 

Dark Waters, l'Italien Mariano Baino puise dans 

ses souvenirs d'enfance (les églises qu'il fréquen

tait à Naples) pour évoquer un univers cauche

mardesque nourri de démonologie et de sacré. 

Le principal mérite du film est de faire ressortir 

l'ambivalence inhérente à l'iconographie chré

tienne où se mélangent beauté et horreur. Exem

ples: le magnifique éclairage doré qui met en 

valeur une croix immense, les catacombes illu

minées par d'innombrables chandelles, les actes 

meurtriers décrits dans les fresques et les peintu

res, les montages parallèles de scènes de meurtre 

et de flagellation. 

The Prophecy de Gregory Widen, un des 

meilleurs films américains récents dans le genre, 

présente une vision à la fois ambiguë et fasci

nante de la religion. Le film part de l'idée que 

depuis la création des humains, une guerre s'est 

déclarée entre les anges, opposant ceux qui veu

lent anéantir les humains dont ils sont jaloux et 

ceux qui demeurent fidèles à Dieu. Le chef des 

anges rebelles, Gabriel (sublime Christopher 

Walken), vient sur Terre pour s'emparer de l'âme 

d'un militaire récemment décédé, dont il a be

soin pour s'assurer la victoire finale. Un ange 

adverse, Simon, parvient à cacher l'âme dans le 

corps d'une fillette, ce qui déclenche une lutte 

entre Gabriel et ses disciples d'une part, une 

jeune enseignante et un ancien prêtre devenu 

policier d'autre part et enfin Lucifer en per- jack Be Nimble 

m SUBCONSCIOUS CRUELTY 
Horreur à l'ombre du Mont-Royal 

Le cinéma canadien ne compte pour l'instant qu'un 
seul auteur notoire de films d'horreur: David 
Cronenberg. Mais il ne sera pas seul encore long
temps, car un nouveau cinéaste montréalais s'ap
prête à entrer en scène avec son premier long 
métrage intitulé Subconscious Cruelty. Il s'agit 
d'un film à sketches écrit et réalisé par le jeune et 
enthousiaste Karim Hussain qui est à la fois direc
teur photo, technicien des effets spéciaux et mon
teur. Selon Hussain et son producteur Mitch Davis, 
le tournage qui a commencé au début de 1994 est 
presque complété. Ils doivent maintenant trouver 
les fonds nécessaires à la post-production. Entre
temps, Karim a terminé un scénario basé sur la vie 
de la comtesse Bathory intitulé Tears that Scream Crimson, qu'il espère 
tourner en 1996 ou au début de 1997. Le film sera tourné en Europe de l'Est 
et produit par la compagnie canadienne Blackwatch Films. 

Hussain et Davis possèdent une 
connaissance remarquable de l'his
toire du cinéma, et ce malgré leur 
jeune âge (22 et 23 ans respective
ment). Ils sont passionnés d'ésoté-
risme et admirent des cinéastes dont 
les œuvres sont rarement disponi
bles au club vidéo du coin (Dusan 
Makavejev, Alexandro Jodorowski, 
Lars Von Trier, Nick Broomfield, Cari 
Dreyer). En ce qui concerne le ci

néma d'horreur, tous deux s'intéressent à des auteurs, principalement euro
péens, que d'aucuns pourraient considérer douteux: Dario Argento, Lucio 
Fulci, Jésus Franco, Jean Rollin, Walerian Borowczyk et José Mojica Marins. 

A bien des égards, Subsconscious Cruelty allie le style visuel recherche 

des films d'horreur européens aux éléments d'hor
reur réalistes de certaines productions indépen
dantes américaines. D'après ce que nous avons pu 
voir de ce film encore inachevé, il s'emploie à 
mitrailler le spectateur avec un style visuel frénéti
que, un travail de caméra vertigineux et un mon
tage complexe, tout en l'agressant sur le plan 
moral en établissant des parallèles entre religion et 
violence, art et horreur, commerce et prostitution. 
Le film bénéficie d'une bande sonore atmosphéri
que écrite par le compositeur japonais Teruhiko 
Susuki. 

Selon le réalisateur, Subsconscious Cruelty 
est une œuvre conçue pour lacérer le regard du 

spectateur. Le film offre des images sans précédent en termes de transgression 
de tabous. Par exemple, une image du Christ sodomisé avec des branches 
d'arbre par une horde de femmes qui ensuite le dévorent En cette période 
de rectitude politique, le film est assuré de choquer, mais pas de façon sim
pliste. Le réalisateur s'efforce de provoquer le spectateur de façon à la fois 
viscérale et intellectuelle (ou de «le handicaper intellectuellement pour em
prunter une expression du réalisateur indépendant 
Jim Van Bebber). Jusqu'à quel point les spectateurs 
seront-ils capables de saisir le sous-texte intellec
tuel caché derrière les effets d'horreur explicites, 
cela demeure pour l'instant une énigme. Mais le 
film va certainement mettre Montréal sur la carte 
de la production du cinéma d'horreur indépendant 
et ne manquera pas de faire jaser dans les milieux 
spécialisés du genre. 

Donato Totaro 
(traduction de Martin Girard) 
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1Y BEAUTIFUL LAUNDRETTE 
C'est à partir de ce film que Stephen Frears s'est 
imposé comme un cinéaste de premier plan. Cepen
dant, une large partie de son œuvre, réalisée pour la 
télévision britannique, reste encore peu connue du 
public international (mis à part The Snapper, sorti 
commercialement en 1993). L'humour de Frears est 
corrosif, son engagement social dérangeant, autant 
que son défi des tabous sexuels. Grâce à une 
approche très réaliste et des personnages puissants 
(la relation homosexuelle d'un jeune Pakistanais de 
Londres et de son ami, un jeune délinquant, et les 
efforts qu'ils font pour remettre à neuf une laverie 
automatique à l'abandon), My Beautiful Laun
drette dépasse le simple exposé d'un problème 
sociologique. Sur un scénario de film noir (avec trafic 
de drogues et règlements de comptes) et grâce à un 
style quasi documentaire, Frears réussit à faire passer 
l'émotion et l'humour, malgré les références au 
racisme, au thatcherisme et au chômage. La vie est 
sordide et cruelle, mais on ne tombe jamais dans le 
misérabilisme ou la démonstration. Tous les thèmes 
favoris du cinéaste, repris dans ses films ultérieurs 
(Prick Up Your Ears, Sammy and Rosie Get 
Laid), sont déjà abordés ici. De plus, My Beautiful 
Laundrette nous permit de découvrir un grand 
acteur, Daniel Day-Lewis, qui remporta un Oscar 
quatre ans plus tard avec My Left Foot 

et aussi: L'Histoire officielle (Luis Puenzo), Ran 
(Akira Kurosawa), Brazil (Terry Gilliam), The 
Purple Rose of Cairo (Woody Allen), Kiss of the 
Spider Woman (Hector Babenco), La Cité et les 
chiens (Francisco J. Lombardi), Dance with a 
Stranger (Mike Newell), Adieu Bonaparte 
(Youssef Chahine), Papa est en voyage d'affaires 
(Emir Kusturica), Oriana (Fina Torres), Colonel 
Redl (Istvan Szibo), Tampopo (Juzo Itami), No 
Man's Land (Alain Tanner), After Hours (Martin 
Scorsese), Sans toit ni loi (Agnès Varda), The 
Color Purple (Steven Spielberg), Boy Meets Girl 
(Leos Carax), Caffè Italia Montréal (Paul Tana), 
Joshua Then and Now (Ted Kotcheff), 
Desperately Seeking Susan (Susan Seidelman), 
Mishima (Paul Schrader), Out of Africa (Sydney 

sonne. Comme le souligne avec justesse le pro
ducteur Joel Soisson, il s'agit d'une sorte de 
Terminator théologique. 

Thématiquement très riche, le scénario in
nove en prenant des libertés par rapport aux 
histoires conventionnelles (il y a quatre héros, 
par exemple). La réalisation est stylisée, offrant 
une imagerie pleine d'originalité. Gabriel prend 
l'allure d'un bandit armé céleste, grand et mince 
aux cheveux noirs comme de l'encre. Le person
nage de la jeune enseignante (Virginia Madsen, 
elle aussi les cheveux teints en noir) souligne 
l'image d'anti-héros style western de Gabriel. 

Les images d'anges perchés comme des 
oiseaux sur des pierres tombales ou des corni
ches d'immeuble sont particulièrement surréa
listes et insolites. Et bien que le film réaffirme 
en bout de ligne la foi chrétienne, le spectateur 
garde surtout en mémoire la vision sinistre de la 
religion qui a prévalu jusque-là dans le reste du 
film. Pensons simplement à Gabriel qui décrit 
les humains comme des singes, à l'évocation 
d'anges haineux qui se plaignent de devoir faire 
la salle besogne de Dieu, à la description du ciel 
comme un champ de bataille, à l'indifférence 
totale de Dieu qui n'intervient jamais et à la 

Pollack), Silverado (Lawrence Kasdan), Le Matou 
(Jean Beaudin), Péril en la demeure (Michel 
Deville), Détective (Jean-Luc Godard), 90 Days 
(Giles Walker), The Breakfast Club (John Hughes). 
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présence d'un Lucifer qui a l'allure du Christ et 
qui arrive en héros dans l'histoire. 

En analysant les films à budgets plus réduits, 
on découvre que les thèmes religieux et surnatu
rels cèdent leur place à une forme d'horreur plus 
réaliste. Quelques-uns des jeunes cinéastes parmi 
les plus intransigeants (et de ce fait les plus 
marginaux) de la production indépendante du 
cinéma d'horreur présentent une vision horri
fiante de l'aliénation des jeunes citadins, en con
traste avec le portrait désinvolte de la génération 
X offert dans des films récents comme Singles, 
Reality Bites et Clerks. Je pense en particulier 
au long métrage Deadbeat at Dawn et au court 
métrage My Sweet Satan, tous deux du cinéaste 
de l'Ohio Jim Van Bebber et à Combat Schock 
de Buddy Giovinazzo (aussi connu sous le titre 
American Nightmare). Ces trois œuvres décri
vent la misère urbaine et évoquent quelques-uns 
des pires problèmes sociaux que vivent les jeunes 
aujourd'hui: chômage, gangs de rue, crime, vio
lence, drogues et sectes. 

Stratégies: franchises et films d'auteur 
Pour rivaliser avec les majors qui bénéficient de 
gros budgets et de grandes vedettes, les indépen
dants ont mis au point certaines stratégies. La 
voie choisie par plusieurs dès le début des années 
80 est de dénicher des sujets pouvant devenir 
des «franchises», c'est-à-dire donner lieu à plu
sieurs films à l'intérieur d'une même série à suc
cès, ce qui ne requiert pas une grande promotion 
puisque le public reconnaît immédiatement le 

16 Séquences 



El 
titre. C'est le règne des suites. Tous ces films en 
ont eu au moins deux: The Texas Chainsaw 
Massacre, Halloween, Phantasm, Prom Night, 
Friday the 13th, The Howling, Trancers, Silent 
Night, Deadly Night, Nightmare on Elm 
Street, Witchboard, Toxic Avenger, Hellraiser, 
Pumpkinhead, Maniac Cop, Witchcraft, 
Puppetmaster, Subspecies, Warlock et 
Leprechaun. Bien qu'il s'y trouve quelques bon
nes surprises, cette avalanche de séquelles fait le 
désespoir de bien des amateurs du genre. Même 
les mauvais films ayant fait des profits négligea
bles au box-office ont droit à des suites (un petit 
profit multiplié par deux, trois ou quatre équi
vaut à un gros profit). 

Cependant, d'autres cinéastes préfèrent atti
rer l'attention du public en traitant avec fran
chise de sujets tabous (sexe, violence, moralité) 
dans des films destinés à un public marginal. Il 
faut parfois se donner la peine de chercher, mais 
il est possible de dénicher des productions d'hor
reur indépendantes innovatrices et subversives. 

Jorg Buttgereit, le maître de la morbidité en 
gros plan, est un de ces cinéastes toujours prêts 
à transgresser les tabous. Ses œuvres ne sont pas 
faites pour tout le monde. Si certains films ont 
abordé le thème délicat de la nécrophilie (Re-

' 

Malgré le fléau des suites 

en série, le cinéma 

d'horreur indépendant est 

aujourd'hui plus dynamique 

qu'il ne l'a jamais été 

depuis le début 

des années 70. 

Animator, Return of the Living Dead 3, Brain 
Dead, Henry: Portrait of a Serial Killer, 
Dellamorte Dellamore), aucun n'est allé aussi 
loin que ceux de Buttgereit. Ses films sont lugu
bres et grotesques. Ils possèdent une poésie cli
nique qui les rend difficiles à apprécier. 
Nekromantik est son titre le plus connu. John 
Waters l'a baptisé «le premier film erotique pour 
nécrophiles». Sa finale surprenante est sans 
aucun doute l'illustration la plus littérale du 
concept de la mort orgasmique jamais montrée 
à l'écran. Néanmoins, Der Todesking (Le Roi 
meurt) aborde avec plus d'émotion le thème du 

Dust Devil 

nihilisme, sans recourir aux débordements san
glants de Nekromantik. C'est le film à voir 
avant les autres. 

Sur un autre front, moins marginal, les ama
teurs d'horreur peuvent compter sur deux réali
sateurs italiens prometteurs: Michèle Soavi et 
Mariano Baino. S'inscrivant dans la tradition de 
Mario Bava et Dario Argento, Soavi et Baino 
ont rédonné un style et de la terreur au genre. 
Dark Waters, réalisé dans une Russie plongée en 
pleine tourmente politique, est un des films 
d'horreur récents les plus impressionnants sur le 
plan visuel. L'approche sérieuse du cinéaste tran
che de façon heureuse avec l'humour agaçant 
qui prévaut maintenant dans la majorité des 
produits de «franchises». 

Dellamorte Dellamore obtient cependant 
mon vote pour le film d'horreur le plus innova
teur et le plus impressionnant des dernières an
nées. Cette œuvre exprime la maturité de son 
auteur et l'affirmation d'un style propre, qui se 
distingue de celui du maître Argento. Comme 
l'œuvre de Buttgereit, mais dans une optique 
plus métaphorique et lyrique, Dellamorte 
Dellamore traite du thème de la mort et de 
l'amour impossible. Le gardien de cimetière 
Francesco Dellamorte et son assistant simple 
d'esprit Naggy, ont pour mission d'empêcher les 
morts d'envahir notre monde lorsqu'ils repren
nent vie sept nuits après leur enterrement. Les 
deux protagonistes vivront un amour impossible 
avec des morts sur le retour et tenteront d'y 
échapper en s'éloignant du cimetière, mais ils 
y reviendront, car leur destin le veut ainsi. 
Dellamorte Dellamore se présente à la fois 
comme un film de zombies, une tragédie et une 
parabole, le cimetière agissant comme un micro
cosme d'un monde extérieur en décrépitude. Le 
film contient plusieurs des caractéristiques pro
pres au film d'horreur italien, comme une bande 
sonore très présente et une utilisation stylisée de 
la couleur, mais il ajoute un élément nouveau: 
l'humour diaboliquement noir. Le film demeure 
encore inédit au Québec, mais on espère une 
sortie au début de 1996. 

Richard Stanley, un ancien réalisateur de vi
déo-clips, est un autre nom à surveiller. Il a déjà 
signé deux films d'horreur extrêmement person
nels, Hardware et Dust Devil, qui adoptent un 
ton nihiliste et sombre qui serait inconcevable 
dans des films de majors. Ses influences pour le 
moins éclectiques, qui vont de Dario Argento à 
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LE SACRIFICE 
Splendide poème ésotérique gorgé de références 
culturelles, de métaphores, de raffinement plastique, 
d'élévation spirituelle et d'émotions à l'état brut Le 
Sacrifice se présente comme le testament d'Andrei 
Tarkovski, cinéaste soviétique dont le chemin, depuis 
Andreï Roublev (1966), avait été fait de tâton
nements et d'introspections. L'action se passe dans 
une famille où l'on fête l'anniversaire du maître de 
céans, écrivain et ancien comédien, qui, pour conjurer 
le mal (le désespoir, le doute et l'angoisse que crée 
l'annonce télévisée d'une catastrophe nucléaire immi
nente), sacrifie sa maison et sa raison dans un élan 
sublime de mortification. Tout au long de son œuvre, 
on a pu suivre les efforts de Tarkovski qui disait 
vouloir «allumer une étincelle dans le cœur des 
hommes», l'objectif de l'art étant selon lui, de 
«préparer l'esprit humain à percevoir le bien.» Le 
Sacrifice nous plonge dans un malaise fondamental 
qui permettra au héros (Tarkovski lui-même sans 
doute, qui devait mourir à la fin du tournage) 
d'atteindre une sorte de sérénité. Ayant fait le bilan 
d'une vie d'espérances déçues, l'homme s'offre en 
holocauste pour que le monde retrouve son âme. On 
peut ainsi renouer avec la vie, restaurer l'alliance avec 
soi-même et acquérir «une sorte d'autonomie 
morale» au prix d'une ascèse radicale, dans un oubli 
total de soi. 

___ 4_ 
et aussi: Blue Velvet (David Lynch), Jean de 
Florette (Claude Berri), Manon des Sources 
(Claude Berri), Le Déclin de l'empire américain 
(Denys Arcand), Cactus (Paul Cox), Hannah and 
Her Sisters (Woody Allen), L'Effrontée (Claude 
Miller), 37°2 le matin (Jean-Jacques Beineix), La 
messe est finie (Nanni Moretti), L'Amour sorcier 
(Carlos Saura), Tenue de soirée (Bertrand Blier), Le 
Rayon vert (Éric Rohmer), My Life as a Dog 
(Lasse Hallstrôm), The Belly of an Architect (Peter 
Greenaway), Mélo (Alain Resnais), The Mission 
(Roland Joffé), The Mosquito Coast (Peter Weir), 
Mona Lisa (Neil Jordan), Repentir (Tenguiz 
Abouladzé), Platoon (Oliver Stone), A Room with 
a View (James Ivory), Sid and Nancy (Alex Cox), 

Andreï Tarkovski en passant par la Hammer 
Films, lui assurent un style qui ne risque pas de 
tomber dans le conventionnel. Le sentiment de 
claustrophobie et de désespoir qui hante ses 
deux films, tant au niveau esthétique que théma
tique, est créé de façon différente selon le cas. Le 
futuriste Hardware se déroule dans un immeu
ble à appartements qui devient le cadre d'un 
affrontement entre les locataires et un androïde 
meurtrier. Dust Devil se déroule dans le vaste 
espace du désert de Namibie, mais il parvient 
quand même par divers moyens à évoquer un 
climat de claustrophobie (nuages de poussière, 
travail sur la couleur destiné à confondre le dé
sert et le ciel, les nombreux mouvements descen
dants de grue et l'omniprésence d'un meurtrier 
en série qui peut changer de forme). Après une 
décennie de monstres muets ou comiques, il est 
heureux d'avoir affaire à un meurtrier amateur 
métaphysique qui lance des répliques du genre: 
«Il n'y a pas de Bien ou de Mal, seulement de 
l'esprit et de la matière!» 

Jack Be Nimble est un autre film d'horreur 
indépendant qui mérite d'être signalé.Il s'agit du 
premier film d'un jeune cinéaste néo-zélandais 
de 31 ans, Garth Maxwell. Avec un budget en 
deçà d'un million de dollars, le film devrait ser
vir d'exemple aux autres cinéastes indépendants, 
prouvant qu'il est possible de créer à bas prix 
une œuvre sérieuse avec un sous-texte riche et 
un commentaire social critique. Le film traite 
des enfants battus et de l'aliénation sociale dans 
un style symbolique et stylisé. Il s'ouvre sur une 
séquence audacieuse de quatre minutes, sans 
dialogues, qui montre un jeune garçon et une 
fillette abandonnés par leur mère et placés en 
adoption dans des familles séparées. Le montage 
va et vient entre les deux familles pour mettre en 
contraste les différents traitements que reçoivent 
les enfants (abus/indifférence). Le gros plan d'un 
cochon sur le gâteau d'anniversaire de la fillette 
fait place à l'image d'un vrai porc dans une 
ferme à des kilomètres de distance où le garçon 
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Thérèse (Alain Cavalier), She's Gotta Ha 
(Spike Lee), Mon beau petit village (Jiri Menzel), 
L'Apiculteur (Théo Angelopoulos), Ginger et Fred 
(Federico Fellini), Anne Trister (Léa Pool), The Fly 
(David Cronenberg), Crocodile Dundee (Peter 
Faiman). 

(suite page 45) 
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est forcé d'observer le carnage de l'animal. Une 
plongée directe sur un seau qui se remplit du 
sang du cochon se surimpose ensuite à une plon
gée directe sur le gâteau d'anniversaire de la 
fillette au glaçage rouge framboise. Jack Be 
Nimble n'arrive jamais à surpasser cette fabu
leuse introduction, mais il demeure un «premier 
film» ambitieux et plein d'assurance. 

Malgré le fléau des suites en série, le cinéma 
d'horreur indépendant est aujourd'hui plus dy
namique qu'il ne l'a jamais été depuis le début 
des années 70. Le mixte de nouveaux venus pro
metteurs (Gregory Widen, Guillermo del Toro, 
Mariano Baino, Garth Maxwell), de jeunes 
loups au talent confirmé (Michèle Soavi, Peter 
Jackson, Jorg Buttgereit, Richard Stanley, Jim 
Van Bebber) et de vétérans (John Carpenter, 
Wes Craven, Abel Ferrara, Stuart Gordon, Frank 
Henenlotter, Brian Yuzna) augure bien pour le 
futur. Les films d'horreur ne requièrent pas de 
gros budgets, surtout si l'on considère qu'ils 
s'adressent à un public restreint d'amateurs fidè
les. D'ailleurs, plus le genre est abordé de façon 
viscérale et explicite, plus le public visé se rétré
cit. Le spectateur moyen refuse en général de se 
soumettre à un barrage d'images horrifiantes. 
Heureusement, la vague récente de films intelli
gents et réfléchis qui sérieusement abordent le 
genre devrait faire l'unanimité autant chez les 
amateurs que dans le public en général. 

Donato Totaro 
(traduction de Martin Girard) 

1. Adler, Mortimer. Art and Prudence: A Study in Prac

tical Philosophy, 1937. 
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Bram Stoker's Dracula 

Dracula, Frankenstein, loup-garou, vam
pires, homme invisible, fantômes. Il ne 
manque à cette liste qu'une momie (ça 

s'en vient...) et Mr. Hyde (c'est pour bientôt...) 
pour que Hollywood ait une fois de plus fait le 
tour de tous les sujets fantastiques auxquels les 
grands studios reviennent inlassablement, de fa
çon cyclique, depuis la grande époque des films 
Universal des années 30. Cette fois-ci, ce nou
veau nouvel engouement a été déclenché par 
l'étonnant succès de Bram Stoker's Dracula, la 
plus récente version de ce roman à être portée à 

l'écran par Francis Coppola en 1992. Ce film a 
permis à un autre roman de vampires, Interview 
With the Vampire d'Anne Rice, de voir enfin le 
jour. Ce dernier ayant également connu un im
mense succès en 1994, une flopée de films 
d'horreur va maintenant envahir les cinémas. 
On a déjà eu droit à Wolf et à Mary Shelley's 
Frankenstein, voilà que l'on ressort des boules à 
mites des vieilles franchises comme Halloween. 
Parallèlement les recettes inespérées empochées 
par Stargate précipitent une escalade de la pro
duction de films de science-fiction telle que le 

monde n'en a pas connu depuis Star Wars... que 
George Lucas se prépare d'ailleurs à ressortir en 
1997, suivi de trois longs métrages tout neufs. 
[A long time ago, in the seventies...] 

Ce regain d'intérêt pour le fantastique, tous 
genres confondus (horreur, science-fiction, fan
taisie, conte, thriller, etc.), ne s'explique pas par 
une soudaine nostalgie pour une époque révolue 
qui toucherait les chefs des grands studios, ni par 
une quelconque affinité sentimentale pour ce 
type de films. Comme c'est souvent le cas à 
Hollywood, la motivation principale, c'est Far-
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Faire du cinéma fantastique en français au Québec relève d'un pari que d'aucuns considèrent d'emblée perdu 
d'avance. La marginalité du genre, eu égard à la production locale courante, son caractère trop «commer

cial» et la soi-disant ampleur des moyens financiers et techniques requis sont les arguments rédhibitoires les 
plus fréquemment invoqués; on réduit ainsi le genre à un festival d'effets spéciaux et de maquillages comblant 
d'aise et de ravissement un grand public avide de sensations fortes. 

Du 26 août au 10 septembre dernier se tournait à Cacouna, petit village du Bas du fleuve, une adaptation 
d'une nouvelle de Théophile Gautier écrite en 1836: La Morte amoureuse. Précisons d'entrée de jeu que le film 
prend une grande distance par rapport au matériel originel, dont il ne subsiste que l'attirance d'un jeune prêtre 
fraîchement ensoutané pour une belle et éternellement jeune vampire.Tout l'aspect onirique de la nouvelle de 
Gautier ainsi que l'ambiguïté quant à la nature et la causalité des événements racontés est évacué pour laisser 
place à une entrée de plain pied dans le surnaturel. 

Le tournage, effectué en format vidéo (Betacam SP), aura coûté approximativement 10 000$. Cette somme 
inclut la location des appareils, les effets spéciaux, les décors (un faux cimetière par exemple) ainsi que les 
maquillages spéciaux. Faire un long métrage fantastique n'est donc pas toujours une affaire de gros sous mais 
souvent de débrouillardise et de compréhension de l'essence même du genre; pas besoin d'un trucage ou d'un 
monstre toutes les cinq minutes pour que naisse le «fantastique»; il en faut bien moins pour perturber les lois 
de la normalité: un éclairage particulier, un personnage bizarre, un dialogue inquiétant, un mouvement de caméra 
intriguant sont autant d'éléments pouvant faire glisser la réalité dans le surnaturel. 

La Morte amoureuse, version filmée et québécoise, n'est ni une tentative radicale de renouveler le film 
de vampires, ni un autre ersatz de Dracula. En fait, on opte davantage pour un mélange d'éléments d'un folklore 
bien connu avec une tentative de greffer un nouveau cadre physique et symbolique au mythe du vampire: le 
fleuve Saint-Laurent Certes, dès 1922 dans l'un des premiers films de vampire, dans ce cas-ci de l'histoire du 
cinéma, Nosferatu, Murnau associe la mer au vampires en faisant de celle-ci un élément présageant l'arrivée 
du monstre. Dans La Morte amoureuse, le fleuve devient au contraire un symbole d'espoir et une promesse 
de libération prochaine. Dans ce nouveau cadre conatif évoluent des éléments plus classiques allant de la 
morsure engendrant la mutation vampirique jusqu'au stoïque chasseur de vampires. Du reste, toute la dimension 
graphique de La Morte amoureuse (maquillages, éclairages.etc.) rejoint d'emblée l'iconographie de plusieurs 
films du genre. 

Tenter d'apporter des éléments nouveaux au film de vampires n'oblige pas à renier systématiquement les 
acquis d'une longue tradition littéraire et filmique. Il faut parfois se méfier de certains auteurs qui, faute de 
moyens ou par souci d'originalité, tentent de révolutionner un genre; on ne réécrit pas les mythes ou les 
traditions: au mieux, on peut essayer de les prolonger ou d'en explorer certains aspects méconnus. Dans La 
Morte amoureuse, le chant des loups marins remplacent celui des loups des sombres forêts transylvaniennes 
et le fracas des vagues se substitue à celui du tonnerre. La résurrection du vampire n'est plus perçue comme 
une malédiction, mais comme un miracle de Dieu. Peut-être n'avons-nous pas suffisamment injecté de sang neuf 
à nos vampires, mais qu'importe; ils prendront définitivement vie en mai 1996 et témoigneront ainsi de notre 
volonté de faire du cinéma fantastique au Québec. 

Alain Vézina, scénariste et réalisateur 

gent, l'appât du gain, le regain des intérêts fis
caux et des bonus. Cependant, cette soif mer
cantile est tout de même suscitée par la demande 
véritable du public, qui semble reprendre goût, 
petit à petit, aux émotions fortes et à l'évasion 
que procure ce divertissement. 

Ce goût populaire s'est toutefois grandement 
modifié depuis Psycho et The Haunting dans 
les années 60, depuis The Exorcist, Jaws et 
Close Encounters of the Third Kind dans les 
années 70, depuis The Howling, The Shining, 
Blade Runner et Altered States au début des 
années 80. Cette nouvelle vague fantastique est 
bien calme comparée au raz-de-marée que repré
sentaient ces films. Il semble que le public 
d'aujourd'hui ne prend plus le fantastique très 
au sérieux. Il n'a plus nécessairement envie 
d'avoir vraiment peur ou d'être émerveillé par 
des idées fascinantes et stimulantes. Le public 
recherche plutôt la surdose d'action. Le pire, 
c'est que la plupart des réalisateurs de Hol
lywood emboîtent le pas. Ou bien ils ne com
prennent pas le genre dans lequel ils travaillent, 
ou bien ils s'en moquent et le tournent en déri
sion, ou alors, ils sont forcés de faire des com
promis et d'éviter le questionnement profond 
sur la vie, la mort, la vie après la mort, l'au-delà, 
l'infini, tous des thèmes que le fantastique per
met d'explorer et d'analyser. 

Nous nous retrouvons en fait devant le grand 
paradoxe de Hollywood: le dilemme entre l'ar
gent et le talent. D'une part, les financiers des 
studios flairent le filon du fantastique et déci
dent d'investir de larges sommes d'argent dans 
des projets d'envergure. Afin de protéger leurs 
investissements, ils cherchent des sujets qui ont 
déjà fait leurs preuves et ressortent les vieux con
cepts, les vieux bouquins, les grands classiques, 
les vieilles séries télévisées. Ils se rangent donc du 
côté des reprises, des remakes, des valeurs sûres. 
C'est ainsi que naissent des productions comme 
Bram Stokers Dracula, une pure opération de 
marketing et de promotion. On plaque le nom 
de l'auteur au titre du film, on y attache de 
grands noms, tant au casting qu'à la réalisation, 
et le tour est joué. Puis on prie en attendant le 
résultat du premier week-end au box-office. 

C'est alors que, de l'autre côté de la clôture, 
entrent en conflit le talent des artistes de l'indus
trie. C'est le travail formel et stylisé de Coppola, 
la performance de Gary Oldman, les maquilla
ges de Greg Cannom, la photographie de 

20 Séquences 



Michael Ballhaus et l'effort du reste de l'équipe 
qui font la force et l'originalité de ce Dracula. La 
vision particulière de Coppola devient sans 
doute en grande partie la cause du succès de ce 
film. À partir d'un livre maintes fois adapté, 
Coppola réussit à insuffler une nouvelle vigueur 
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et à dépoussiérer ce personnage fatigué. Mais 
pour réussir ce coup magistral, Coppolala a be
soin de tout cet argent déployé par le studio. Le 
cinéaste ne serait pas parvenu à faire ce film-là 
sans les 40 millions de dollars investis. Ironique
ment, au départ, Coppola pensait réaliser un 
Dracula infiniment plus dépouillé: pas de dé
cors, pas de maquillages sophistiqués, mais une 
sorte de huis-clos en kiaroscuro. Il voulait pro
duire un film à petit budget. Très tôt, cette idée 
fut abandonnée car, après tout, à quoi bon payer 
Coppola cinq millions pour réaliser un film à 
petit budget avec Anthony Hopkins, Winona 
Ryder, Keanu Reeves et Gary Oldman? Think 
big. 

L'argent peut donc servir de grands talents 
comme Coppola, qui parviennent ainsi à enri
chir leur vision. Mais plus souvent qu'autre
ment, le compromis s'installe rapidement. Les 
producteurs de Bram Stoker's Dracula (dont 
Coppola lui-même) ont tenté de répéter leur 
succès en appliquant sytématiquement la même 
formule à un autre pilier du genre. Même le titre 
du projet reprend la formule: Mary Shelley's 
Frankenstein. Encore un autre roman poussié-
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reux, encore un personnage fatigué, encore un 
casting reluisant et un réalisateur de talent 
(Kenneth Branagh). Étrangement, le film pos
sède le type d'énergie, de bravade, de laisser-aller 
et d'expérimentation qui caractérisent habituel
lement les productions indépendantes plus mo
destes. Mais la perte de contrôle frappe le projet 
lui-même. Quelle ironie! À l'instar du savant 
Frankenstein, l'énergie créatrice du film se trans
forme en hystérie sur laquelle viennent se fracas
ser les personnages principaux. À l'image de la 
créature de Frankenstein, la création de Branagh 
se retourne contre lui et l'entraîne à sa perte. 
Trop de compromis, trop de modifications de 
dernière minute, trop d'ingérence de la part du 
studio ont perturbé la gestation de l'oeuvre qui 
est morte-née. On le voit, la copie conforme 
d'un succès précédent n'entraîne pas nécessaire
ment une réussite identique, loin de là. 

Parfois, c'est le talent qui fait défaut, ou le 
projet devient trop prestigieux pour le sujet 
traité. Prenons le cas de Wolf, qui n'est après 
tout qu'une banale histoire de loups-garous. 
Comment peut-on espérer renouveler un sujet 
aussi désuet que celui-ci, fermement ancré dans 
l'horreur, un genre très précis et extrêmement 
codifié, en confiant sa réalisation à Mike 
Nichols, un vétéran qui, de toute évidence, n'y 
connait absolument rien et ne s'y intéresse 
même pas? Ce spécialiste du drame psychologi
que et du drame de moeurs ne pourra concocter 
d'autre qu'un drame psychologique déguisé en 
film d'horreur! Avec en vedette Jack Nicholson 
et Michelle Pfeiffer, le film ne peut que s'enliser 
dans les bonnes intentions et les bons senti
ments. Wolf perd rapidement son mordant. 
L'ampleur du projet déclasse son sujet et le ré
duit à néant. Les scènes de transformation ne 
convainquent personne et l'affrontement risible 
entre les deux lycanthropes est filmé comme un 
épisode de la série télévisée The Incredible Hulk! 
De plus, il y a dans ce film une retenue gênante 
qui trahit les possibilités qu'offraient les thèmes 
de la virilité retrouvée, de la reconquête du. 
pouvoir (sexuel, économique, politique), de la 
fontaine de jouvence, de la revanche du mâle 
quinquagénaire. Par son attitude bourgeoise et 
sa respectabilité de centre-droite, Wolf aliène son 
public principal, les 15-30 ans, qui voit ses at
tentes complètement ignorées. On nous an
nonce un film d'horreur, on se retrouve devant 
une affaire de mœurs. 
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Mary Shelley's Frankenstein 

Si l'horreur subit les contrecoups de cette 
tendance à la récupération des vieux thèmes écu
lés, la science-fiction souffre également du para
doxe hollywoodien. Souvent, l'argent permet de 
camoufler le manque de talent véritable et 
d'idées originales. Si l'horreur traverse une crise 
d'identité, puisque très peu de films cherchent 
vraiment à nous effrayer ou à nous choquer, le 
film de science-fiction s'évanouit derrière Fom-
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niprésence des effets spéciaux, en particulier des 
images générées par ordinateur. Stargate n'est 
qu'une enfilade de scènes mouvementées repo
sant sur un récit invraisemblable criblé de trous 
de logique et de crédibilité. Il s'agit ni plus ni 
moins d'un feuilleton à la Flash Gordon, dont les 
épisodes de quarante minutes étaient financés 
avec une poignée de dollars et produits rapide
ment à la chaîne. Mais le feuilleton Stargate a 
coûté 50 millions de dollars. Même problémati
que pour Judge Dredd, un film qui recycle tous 
les clichés de la science-fiction plus ou moins 
récente (THX 1138, Blade Runner, Dune, 
RoboCop, Terminator) sans aucune originalité, 
tout en engouffrant 70 millions. Et que dire de 
Waterworld, un remake sans scrupules de The 
Road Warrior (Mad Max 2), une relecture insi
gnifiante du déluge biblique, un récit truffé 
d'illogismes et d'incohérences, une mégapro
duction qui a englouti la some astronomique de 
200 millions de dollars? Le genre science-fiction 
est en train de sombrer dans un simplisme abru
tissant où toute confrontation d'idées, tout 
échange intelligent, toute réflexion sur le devenir 
scientifique et technologique de l'humanité sont 
évacués au profit de la façade artificielle des ef
fets spéciaux. Time Cop est un autre exemple de 
produit bâclé et sans intérêt. Dans ce contexte 
de retour à l'infantilisation du genre, il n'est pas 
étonnant que l'emblème le plus représentatif de 
la science-fiction des années 90 soit Star Trek 
Generations, le septième d'une série de films 
issus d'un vieux feuilleton télévisé des années 60. 
Pour la maturité, on repassera. 

En dépil de toutes ces constatations négati
ves, il n'en demeure pas moins que, bien utilisé, 
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l'argent des studios se révèle souvent essentiel à 
l'aboutissement de grands films fantastiques. En 
réalisant Interview With the Vampire, Neil Jor
dan avait besoin de son budget colossal pour 
concrétiser sa vision. Les décors somptueux, les 
images de synthèse, les maquillages spéciaux, les 
fabuleux costumes, la remarquable photogra
phie, seul le pouvoir financier de Hollywood 
peut se les permettre. La présence d'un studio 
comme Warner Bros, n'a pas empêché Jordan de 
faire preuve d'une certaine audace. Il parvient à 
créer des moments d'horreur véritable, comme 
la scène où Lestât s'amuse cruellement avec deux 
de ses victimes, ou celle où il valse avec le cada
vre de la mère de Claudia, ou la performance du 
Théâtre des Vampires au cours de laquelle une 
jeune femme est sacrifiée devant un auditoire 
mystifié. 

En agissant avec une prudence exagérée, en 
limitant de manière excessive les risques finan
ciers, en exerçant un contrôle démesuré sur les 
créateurs de talent, en réutilisant inlassablement 
les mêmes formules, Hollywood est en train de 
développer une anémie artistique alarmante, qui 
n'affecte pas uniquement les films fantastiques 

Interview With the Vampire 

mais l'ensemble de la production américaine. 
Peut-être que le véritable renouveau viendra-t-il 
des mini-studios qui sont en train de s'implanter 
à Hollywood: New Line Pictures, Miramax 
(acheté par Disney mais conservant son autono
mie) et autres. Ces petites maisons de produc
tion font le pont entre les indépendants et les 
majors. Elles permettent par exemple à un vété
ran comme John Carpenter de réaliser l'éton
nant In The Mouth of Madness (bien qu'il se 
compromette avec Universal pour pondre un 
remake fade de Village of the Damned). Cer
tains réalisateurs auraient d'ailleurs intérêt à se 
souvenir de leurs origines modestes, tel James 
Cameron qui n'est pas parvenu à dépasser en 
énergie pure le premier Terminator, dont le 
budget (sept millions) équivalait à une infime 
fraction de celui de Terminator 2: Judgment 
Day (94 millions). Si l'imagination, l'intelli
gence et le talent trouvent preneur à Hollywood, 
les années fantastiques pourront alors véritable
ment commencer. 

André Caron 
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