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LES CHAMBRES ROUGES  
Date de 
sortie

11 août 2023

Réalisation  Pascal Plante

Production Dominique Dussault

Scénarisation Pascal Plante

Photographie Vincent Biron

Montage Jonah Malak

Musique Dominique Plante

Distribution Entract Films

Durée 118 minutes

Interprètes Juliette Gariépy, Laurie Babin-Fortin, Elisabeth Locas, 
Natalie Tannous, Maxwell McCabe-Lokos, Guy 
Thauvette, Pierre Chagnon

Synopsis Une trentenaire férue de technologie suit avidement le procès d’un homme accusé 
d’avoir tué trois adolescentes, lors de séances de tortures filmées puis diffusées sur 
le dark web. 

Récom-
penses

FanTasia, Cheval noir - Meilleur film, 2023. FanTasia, Cheval noir - Meilleure 
performance, 2023. FanTasia, Cheval noir - Meilleur scénario, 2023. FanTasia, Cheval 
noir - Meilleure bande orignale, 2023.

L’AVIS DE MEDIAFILM

Après le sympathique LES FAUX TATOUAGES et le stylisé NADIA, BUTTERFLY, ce troisième long métrage 
de Pascal Plante est, de loin, son plus abouti et son plus ambitieux. LES CHAMBRES ROUGES se distingue 
d’emblée par l’originalité de sa vision des technologies du web et des dérives qu’elles engendrent. Des 
thèmes propices à faire réfléchir, que Plante développe au fil d’un récit captivant, quoiqu’un peu lent à se 
mettre en place. Exempt de sensationnalisme ou de voyeurisme, cet adroit mélange de drame judiciaire, 
de récit de vengeance et de suspense d’horreur est néanmoins jalonné de séquences insoutenables, 
renforcées par la trame sonore baroque de Dominique Plante et les cadrages froids et précis de Vincent 
Biron. La protagoniste est défendue avec brio par la très habitée Juliette Gariépy (la série “Avant le 
crash”). Bien que ses motivations auraient mérité d’être mieux mises en évidence, son regard constitue 
le fil conducteur de cette oeuvre dérangeante et inspirée. (Texte rédigé en juillet 2023, dans le cadre du 
Festival Fantasia)  

— Charles-Henri Ramond © 202 Mediafilm
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Pascal Plante est un cinéaste montréalais dont le dernier long-métrage – Nadia, Butterfly – a 
été retenu en sélection officielle pour la 73e édition du Festival de Cannes en 2020. Gradué de 
l’Université Concordia à Montréal en 2011, Pascal n’a pas tardé à écrire et réaliser de nombreux 
court-métrages, incluant Blonde aux yeux bleus (Meilleur court-métrage Canadien, VIFF 2015), 
Nonna (Slamdance 2017) et BLAST BEAT (Slamdance 2019). Son premier long-métrage de fiction 

– Les faux tatouages – a remporté le Grand prix Focus Québec/Canada au FNC 2017 et a été 
sélectionné à la Berlinale 2018. Pascal s’auto-décrit comme un cinéphile devenu cinéaste de fiction 
aux tendances de documentariste. Les chambres rouges est son troisième long métrage de fiction.

Filmographie
2020 Nadia Butterfly (long métrage)

2018 Blast Beat (court métrage)

2017 Les faux tatouages (long métrage)

2016 Nonna (court métrage)

2015 Blonde aux yeux bleus (court métrage)

2015 DRUM DE MARDE! (court métrage)

2014 La génération porn (documentaire)

2012 Baby Blues (court métrage)

2011 La fleur de l’âge (court métrage)

INTENTION DU RÉALISATEUR
Selon l’Internet Movie Database (IMDb), on compte plus de 5000 films ou séries répertoriés sous 
l’étiquette « serial killer ». La fascination morbide qui leur est consacrée atteint aujourd’hui son 
paroxysme avec toutes les séries de « true crime » qui affluent chaque mois (semaine ?) sur les Netflix 
de ce monde. Pourtant, un phénomène curieusement sous-étudié, autant à l’écrit qu’en audiovisuel, 
est l’attirance magnétique que les femmes éprouvent pour ces tueurs. C’est immanquable : aussi 
abject soit le meurtrier, il se fera courtiser par bon nombre d’admiratrices (Charles Manson recevait 
toujours environ 20 000 lettres par année, incluant des demandes en mariage quotidiennes, jusqu’à 
sa mort en 2017). Et cette fascination débute dès l’arrestation du suspect. À chaque procès médiatisé, 
c’est inévitable: des « groupies » s’ameutent dans les salles d’audience. Et elles sont majoritairement 
des femmes. Mais qui sont-elles ?La réponse est complexe et comporte plusieurs facettes, mais la 
question en soi fut assez obsédante pour stimuler mon imaginaire. Angoisse pandémique aidant, 
je suis tombé dans un rabbit hole de recherche glauque qui m’a également amené à lire sur la 
cybersécurité et sur les crimes technologiques. Je voulais que le tueur fictif de ce film-en-devenir 
soit un produit de son époque : il allait de soi de réfléchir aux nouveaux médias pour façonner son 
profil psychopathique.
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ARTICLES DE PRESSE

Les chambres rouges »: coup de poing et coup de maître 
François Lévesque, 11 août 2023, Le Devoir.

Dans cette mise en scène d’une grande fluidité, la caméra glisse, voire 
tranche l’espace.

Mannequin le jour et pirate informatique la nuit, 
Kelly-Anne passe ces jours-ci tous ses temps libres 
au palais de justice. S’y tient un procès hypermédia-
tisé, celui de Ludovic Chevalier, accusé des meurtres 
prémédités de trois adolescentes à qui il aurait infli-
gé tous les sévices imaginables : un calvaire filmé au 
profit d’internautes qui fréquentent le dark web, et 
qui sont prêts à payer beaucoup de bitcoins pour 
satisfaire leur voyeurisme sadique.

À l’évidence, Kelly-Anne est fascinée par l’affaire. 
Or, les motivations profondes qui la poussent à 
dormir dans la rue afin de s’assurer une place dans 
la salle d’audience apparaissent assez opaques. C’est 
là l’une des maintes qualités du film Les chambres 
rouges, de Pascal Plante.

En effet, Kelly-Anne s’impose comme un véritable 
Sphinx. Une seconde, on la croit sociopathe, la sui-
vante, on s’étonne de la voir rire comme une ga-
mine. Elle est impossible à jauger. Quel est son but 
? Là réside le premier niveau de suspense du film.

Le second tient évidemment à l’issue du procès, 
dont le cinéaste jette d’emblée les bases éminem-
ment émotionnelles.

Enfin, un troisième niveau de suspense survient au 
dernier acte, lorsque les agissements de Kelly-Anne 
prennent une tournure inattendue dont on s’abs-
tiendra d’éventer la teneur.

Il en résulte une tension tous azimuts savamment 
mise en place, nourrie, puis dilatée.

Sur le plan formel, Les chambres rouges s’avère 
d’une virtuosité qui force l’admiration. On a affaire 
à un détachement clinique qui évoque Michael 
Haneke, et à une précision chirurgicale qui rappelle 
David Fincher. Non, ce n’est pas de l’hyperbole : 
c’est dans cette cour-là que joue désormais le ré-

alisateur de Nadia Butterfly et Les faux tatouages.

Son film, on a hâte de le revoir sitôt le générique de 
fin venu, justement parce que sa mise en scène est 
d’une telle fluidité qu’elle parvient à rendre invisible, 
au premier coup d’oeil, son infinie complexité.

On n’a qu’à prendre pour exemple l’arrivée dans la 
salle d’audience suivie de l’entrée de l’accusé, du 
défilé des jurys, de la présentation du juge… Dans 
cet environnement aseptisé, la caméra glisse, voire 
tranche l’espace. Travelling latéral mesuré, panora-
mique lent, zoom insidieusement inquisiteur, etc. : 
tout cela en un seul plan-séquence absolument bril-
lant.

Quant à la violence sordide, elle est exclusivement 
reléguée au hors-champ. La conception sonore suf-
fit amplement à convoquer des images mentales de 
l’indicible.

L’architecture montréalaise est pour sa part utilisée 
dans tout ce qu’elle a de froid : lignes verticales et 
obliques lacèrent l’arrière-plan. À la direction photo, 
Vincent Biron (Bungalow, Mademoiselle Kenopsia) 
privilégie une palette glacée de circonstance.

Brio de Juliette Gariépy

 Au rayon du fond, du contenu, le film se révèle tout 
aussi dense. De fait, Pascal Plante explore une va-
riété de sujets qu’il parvient à arrimer les uns aux 
autres en un tout cohésif : la fascination morbide 
pour les tueurs en série (vous avez dit « true crimes 
» ?), les limites du système judiciaire, le cirque mé-
diatique qui se repaît de tragédies volontiers « sen-
sationnalisées » (le contraire de ce que fait Pascal 
Plante)…

La place croissante que l’on accorde à l’intelligence 
artificielle dans nos vies est également abordée tout 
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du long, par l’entremise de la profession occulte de 
la protagoniste.

Une protagoniste incarnée avec brio par Juliette 
Gariépy. Interprétée par une actrice moins douée, 
cette partition-là aurait pu être impossible. Toute 
de noir vêtue, sa silhouette longiligne fendant le pa-
norama urbain, Juliette Gariépy dégage un mélange 
d’assurance et d’ambiguïté qui captive de bout en 
bout.

Dans le rôle de Clémentine, une jeune complotiste 

vulnérable qui nouera avec Kelly-Anne quelque 
chose comme une amitié, Laurie Babin est inou-
bliable. Cela, à l’instar de certaines images, qui s’im-
priment sur la rétine pour de bon.

Lauréat du prix du meilleur film au festival Fantasia, 
Les chambres rouges est d’ores et déjà un incon-
tournable du cinéma québécois.

.

« Les chambres rouges Fascinant exercice de style » 
Martin Gignac, 11 août 2023. La Presse.

Ce film imaginé pendant la pandémie explore une multitude de su-
jets contemporains – fascination pour les tueurs en série, théories 
du complot, solitude urbaine, pouvoir de l’image.

Une mystérieuse jeune femme qui assiste au pro-
cès d’un homme accusé d’avoir tué trois adoles-
centes et diffusé les meurtres sur le web caché 
(dark web) part à la recherche d’une vidéo com-
promettante.

Quelle mouche a piqué Pascal Plante ? Après 
trois longs métrages relativement sains d’esprit 
(Nadia Butterfly, Les faux tatouages et La géné-
ration porn), le cinéaste se fait plaisir en embras-
sant goulûment le cinéma de genre. Thriller an-
xiogène, récit paranoïaque, détour vers l’horreur 
: tout y passe et si les références sont clairement 
identifiables (David Fincher et Michael Haneke 
en tête), le résultat – qui a été primé quatre fois à 
Fantasia – détonne dans le paysage cinématogra-
phique québécois.

Comme toujours, le réalisateur impressionne sur 
le plan technique et plastique. La photographie 
glacée de Vincent Biron cadre parfaitement avec 
les mélodies soignées de son frère Dominique 
Plante, qui auraient eu leur place chez Park Chan-
wook (Decision to Leave). Il y a ces zooms ré-
vélateurs, ce somptueux travail sur les éclairages 
et quelques moments stylisés à la Nicolas Win-

ding Refn (Drive). La première demi-heure, tout 
simplement magnifique, propose un superbe 
plan-séquence de la cour de justice.

Le reste n’est cependant pas du même calibre. 
Une amitié improbable se forme entre la mysté-
rieuse héroïne (insaisissable Juliette Gariépy, qui 
rappelle Lisbeth Salander de la série des Millé-
nium) et une groupie (Laurie Babin, désarmante 
d’incrédulité) du présumé assassin. Malgré le be-
soin de chaleur humaine et le talent évident de 
leurs interprètes, la chimie opère difficilement. 
Le scénario répétitif et en dents de scie entraîne 
sa protagoniste sociopathe dans une quête iden-
titaire qui relève du fantasme morbide. Le spec-
tateur est ainsi prisonnier de sa subjectivité et de 
ses décisions contestables, jusqu’à une conclu-
sion tirée par les cheveux qui déçoit quelque peu.

Ce film imaginé pendant la pandémie explore 
une multitude de sujets contemporains – fasci-
nation pour les tueurs en série, théories du com-
plot, solitude urbaine, pouvoir de l’image – en 
prenant soin de rappeler à quel point la violence 
gangrène les écrans et la société, déshumanisant 
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ses êtres de chair et de sang. De quoi se perdre 
dans les profondeurs de ces Chambres rouges 
qui s’avèrent d’abord et avant tout un fascinant 

exercice de style livré par un de nos esthètes les 
plus doués.

« LES CHAMBRES ROUGES. PASCAL PLANTE » 
Bruno Dequen, 11 août 2023, 24 images

À quel point notre dépendance au virtuel a-t-elle boule-
versé notre rapport existentiel au monde ?

Le cinéaste Paul Schrader a souvent répé-
té que la description méticuleuse du quo-
tidien professionnel de ses personnages, 
qu’ils soient chauffeurs de taxi ou jardiniers, 
n’était pas une fin en soi, mais une stratégie 
d’écriture permettant d’explorer des enjeux 
existentiels et sociaux plus larges. On peut 
en dire autant des Chambres rouges, la pre-
mière incursion prometteuse de Pascal Plante 
dans le genre du thriller psychologique. Der-
rière un titre et des scènes d’ouverture qui 
mettent l’accent sur l’un des phénomènes 
les plus terrifiants du dark web, le troisième 
long métrage du cinéaste est avant tout le 
portrait troublant d’une jeune femme impé-
nétrable, solitaire et entièrement happée par 
la vie numérique.

Lorsqu’on voit pour la première fois Kel-
ly-Anne (Juliette Gariépy), elle est déjà en-
veloppée de mystère. Propre et sobrement 
habillée, elle émerge d’un profond sommeil 
dans une ruelle pour se diriger vers le Pa-
lais de justice de Montréal. Rapidement, on 
comprend qu’elle est une spectatrice assidue 
du procès d’un homme soupçonné d’avoir 
tué trois adolescentes à des fins mercantiles. 
Ce dernier aurait mis en ligne et vendu au 

plus offrant les vidéos des trois meurtres 
sur Internet. Mais le procès s’avère compli-
qué, puisque seules deux des vidéos ont été 
retrouvées, et aucune des deux ne permet 
d’identifier sans doute raisonnable le visage 
du meurtrier. Bien que le film prenne volon-
tairement son temps pour exposer la réalité 
de la salle d’audience et expliquer la termi-
nologie liée à ce versant atroce de la cyber-
criminalité, un premier indice nous indique 
toutefois que ni les chambres rouges ni le 
procès ne sont le véritable sujet du film.

S’il y a une énigme que Les chambres rouges 
tente de creuser, c’est plutôt la larme ambi-
guë que Kelly-Anne verse après le discours 
des avocats. Un étrange signe d’émotion im-
possible à décoder et qui est d’autant plus 
déconcertant qu’il forme un contraste sai-
sissant avec le comportement impassible et 
ses yeux perpétuellement grand ouverts du 
personnage. Porté par la performance ma-
gnétique et tout en retenue de Juliette Ga-
riépy, le film devient ainsi peu à peu l’étude 
du visage aussi fascinant que fuyant de cette 
Joconde froide, distante et fragile des temps 
modernes. Kelly-Anne est une mannequin 
en demande, une joueuse de poker en ligne 
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compulsive et sans pitié, et une femme en 
perpétuel contrôle d’une vie qui tient dans 
son cellulaire et ses deux écrans gérés à 
l’aide de Guenièvre, son assistante virtuelle 
« reprogrammée à la main ». Elle dégage 
une assurance teintée d’ennui et démontre 
un comportement obsessif que les aléas du 
récit ne cesseront de faire dérailler, en sym-
biose avec la direction photo délibérément 
instable de Vincent Biron qui embrassera 
progressivement les codes paranoïaques et 
presque surréalistes du cinéma d’épouvante.

À quel point notre dépendance au virtuel 
a-t-elle bouleversé notre rapport existentiel 
au monde ? Dans un premier temps, Pascal 
Plante bouscule les habitudes de Kelly-An-
ne à travers l’apparition soudaine et enva-
hissante de Clémentine (Laurie Babin), une 
jeune femme naïve obsédée par l’innocence 
de l’accusé et aussi volubile et chaleureuse 
que Kelly-Anne est mutique et peu encline 
aux interactions sociales. Sous le ton de la 
comédie dramatique, le film force ainsi son 
personnage à déroger de sa routine bien hui-
lée, laissant même apparaître quelques rares 
sourires sur son visage. Mais l’angoisse n’est 
jamais bien loin. En effet, l’interaction la plus 
amusante entre les deux personnages est 
liée au fait que Kelly-Anne est fière d’avoir 
su programmer Guenièvre pour qu’elle lui 
suggère de ne pas se suicider si jamais la 
question venait à être posée. Après le départ 
de Clémentine, le film assume pleinement sa 
nature tourmentée. À l’aide d’une caméra et 
d’une bande-son de plus en plus nerveuses 
et anxiogènes, Plante observe avec acuité le 
mélange inextricable de dépendance, de vo-
lonté de domination et de paranoïa qui régit 
nos vies en ligne.

La quête de Kelly-Anne pour retrouver la 
vidéo manquante du tueur permet ainsi de 

mettre en exergue de façon dramatique nos 
comportements quotidiens. Sûre de son 
expertise technologique, notre hackeuse à 
temps partiel plonge volontairement dans 
un engrenage infernal. À mesure que ses re-
cherches la forcent à compromettre la maî-
trise de son environnement sécurisé, son 
obsession s’accentue. Si son comportement 
de plus en plus erratique la place dans la li-
gnée des solitaires tourmentés de Schrader, 
la comparaison s’arrête là. En effet, Plante 
s’éloigne de l’approche psychologique de son 
aîné, symbolisé par l’usage de la voix off, au 
profit d’une démarche plus élusive qui nous 
empêche de comprendre pleinement les in-
tentions de Kelly-Anne. À la fois justicière, 
groupie, anti-héroïne, sociopathe et virtuel-
lement droguée, cette dernière ne semble 
être mue que par un irrépressible besoin de 
gagner pour combler un vide. À l’image du 
tableau The Lady of Shalott qu’elle utilise 
comme fond d’écran et pseudonyme sur le 
dark web, Kelly-Anne est un corps gelé, un 
spectre condamné à vivre par écran interpo-
sé.

Si l’ambiguïté psychologique est devenue 
depuis longtemps une technique d’écriture 
un peu prévisible, son utilisation dans Les 
chambres rouges est d’autant plus justifiée 
qu’elle est en phase avec un personnage 
vidé de l’intérieur qui n’est pas capable de 
comprendre son rapport au monde hors du 
virtuel. Ses moments d’euphorie, d’angoisse 
ou de provocation ont tous quelque chose 
de désincarné, de mécanique, à l’image de 
cette larme qui n’aura jamais d’explication. 
À travers cette nature fantomatique de Kel-
ly-Anne, Plante fait en quelque sorte d’une 
pierre deux coups. Il nous présente l’une des 
propositions les plus convaincantes d’un ci-
néma de genre ambitieux encore trop rare 
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au Québec, tout en observant avec finesse 
notre présent dominé par la dépendance au 
web. À vrai dire, les sentiers davantage oni-
riques ouverts par le film sont si stimulants 
qu’on peut regretter la relative sagesse d’une 
mise en scène paradoxalement trop contrô-
lée et qui aurait pu s’aventurer davantage 
avec bonheur dans le monde spectral au 
lieu de revenir sans crier gare à la conclusion 
sans équivoque d’un procès qui n’était pas 

nécessaire. Un choix discutable qui semble 
s’expliquer par une volonté de conclure au 
mieux toutes les pistes narratives ouvertes 
par le film. Cette suspension momentanée 
du sentiment de trouble que Plante a métho-
diquement instauré n’empêche toutefois pas 
de méditer sur le fait que Kelly-Anne, en fin 
de compte, nous représente peut-être tous, 
en route vers une renaissance ou maudits à 
jamais.

ENTRETIEN
« Entrevue avec Pascal Plante : Les chambres rouges » 
Alexandre Blasquez, Canada, 2023, Cinémaniak

C’est un aspect d’autant plus intéressant que le film joue 
brillamment avec la temporalité, alternant d’une saison à l’autre en 
un seul plan parfois. Le montage a pris environ un an, à raison de 
quatre heures par jour tout au plus. 

Rencontre avec un chic type.

Lundi dernier, nous avons rencontré Pascal 
Plante pour la sortie de son dernier film Les 
chambres rouges. Un réalisateur aussi pas-
sionné que passionnant.

Après Les faux tatouages (2017[...]) et 
Nadia, Butterfly (2020), tu viens de réali-
ser ton 3ème film, Les chambres rouges, 
très différent de ses prédécesseurs. D’où 
te vient ce désir de changer de registre à 
chaque nouveau métrage?

Il y a une réponse un peu philosophique 
ou personnelle. C’est que si je m’abreuvais 
toujours du même puits créatif, j’aurais vrai-
ment peur de manquer de choses à dire. On 
dirait que pour chaque film, j’essaye de si-
phonner un maximum le sujet, de distiller 
ma compréhension d’un phénomène X ou Y. 
Par exemple, j’ai fait un film qui parle de la 
natation et de retraite sportive avec Nadia, 
butterfly. Quand les gens me demandent si 

je souhaite refaire un autre film de sport, 
je leur réponds spontanément absolument 
pas. Rires. Je ne peux pas affirmer que dans 
20/30 ans mon envie ne sera pas là car il se 
peut que mon puits créatif se soit naturelle-
ment rempli de plusieurs façons, notamment 
de choses que j’observe, que je lis, que j’ai 
vécu. Mais à court terme, il est essentiel et 
même vital pour moi de butiner d’une bulle 
créative à une autre. Je fais de la jachère. De 
toute façon, ma cinéphilie est intimement 
liée à mon désir de cinéma, à mon acte créa-
teur, en ce sens que je regarde beaucoup de 
films qui se ressemblent et que je rêve du 
film sur un sujet X ou Y que je n’ai pas vu ou 
avec un angle nouveau. Il peut y avoir plein 
de façons de trouver une forme de fraîcheur 
sur un sujet ou sur un propos. Pour moi, 
c’est intimement lié à ce que je consomme 
comme cinéma, mais encore là, ma cinéphi-
lie est éclectique. Peut-être aussi que je suis 
un produit de ce que je regarde massive-
ment quand je suis en période d’écriture et 
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de recherche. On était en pleine pandémie 
en 2021 quand j’ai écrit Les chambres rouges 
et je suis tombé dans le rabbit hole des true 
crime. J’ai revisité tous mes classiques des 
films d’horreur. Je ne sais pas pourquoi, le 
cinéma d’horreur est étrangement réconfor-
tant en période de pandémie.

On exorcise le mal.

Ouais exact. Longue réponse pour dire que 
ma cinéphilie étant éclectique, c’est naturel 
que mes films le soient également. Cela dit, 
je me plais à penser que malgré moi, sans 
agir de façon consciente, il y a un certain 
regard, appelons ça le style peut-être, qui se 
transpose sûrement un petit peu d’un film à 
l’autre. Si je me vois dans 20/30 ans conti-
nuer à faire des films, c’est la seule façon de 
me protéger au lieu de se cannibaliser et de 
se bouffer les entrailles sur les mêmes sujets.

Pendant longtemps, les snuff movie étaient 
considérés comme des légendes urbaines, 
alimentant les fantasmes de nombreuses 
personnes. Dans une scène au tribunal, on 
apprend qu’à ses débuts, la diffusion en di-
rect affectait grandement la qualité des vi-
déos projetées dans les red rooms sur le dark 
web et qu’il est dorénavant possible d’accé-
der à du contenu de qualité.

Sur un sujet aussi délicat, comment tu t’es 
documenté, procuré des éléments de ré-
ponses? Quelles ont été tes références du-
rant l’écriture du film ?

Bonne question. Rires. Je n’ai jamais regar-
dé la vidéo d’un humain où on le voit être 
torturé ou mourir devant la caméra. La vidéo 
de Magnotta, c’est des centaines et des cen-
taines de milliers de vues.

10 millions même.

Ah oui carrément. J’avais vu la journée où il 
y avait eu le plus de trafic, ils estimaient que 
c’était entre 400 000 et 500 000 personnes 
en une journée.

C’est énorme.

Oui. On peut toujours la visionner et les 
vues continuent de s’accumuler. Il y a une 
nouvelle audience. J’aurais pu pour une cu-
riosité d’ordre sociologique les regarder ces 
vidéos là, mais j’ai quasiment peur de ce que 
ça pourrait faire sur mon cerveau. Je n’ai pas 
envie de voir ça. Donc je suis resté à un, deux, 
voire trois degrés de séparation de mon sujet. 
Je lisais à son propos au lieu d’aller complète-
ment dans la méthode gonzo. Ça m’a permis 
de garder mon historique de navigation safe. 
Cependant, même si c’est un film de fiction 
qui devient de plus en plus expressionniste 
et qui se dissocie un peu du réel, ça m’impor-
tait d’avoir une fondation très documentée. 
Longue réponse pour dire que j’ai consulté, 
que ce soit pour le côté judiciaire (j’avais des 
avocats qui m’ont aidé avec le jargon judi-
ciaire) et technologique. Appelons ça l’inter-
net profond. Il y a des choses que j’ai aussi 
checké moi-même pour inventer les faux 
messages entre les usagers, les chat rooms et 
trouver leurs avatars. 

J’ai passé du temps sur 4Chan et juste ça, ça 
m’a joué un peu dans la tête. Sinon par rap-
port à la traite humaine, je ne suis vraiment 
pas allé là. Mon expert principal consultant 
technologique, il s’appelle Alexandre, c’est 
un super bon vulgarisateur et lui-même, 
quand il y avait des questions plus pointues, 
il avait son propre réseau pour trouver des 
réponses à mes questions. Ils ont fait un test 
de livestream sur le réseau Tor en pré-pro-
duction du film pour s’assurer que ça fonc-
tionne. Je le mentionne parce que tout le 
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mythe autour des red rooms, spécifique-
ment sur le réseau Tor, vient d’une grande 
question technologique comme la vitesse de 
navigation est vraiment lente : « est-ce que 
c’est même faisable ? ». La réponse en 2022 
après des recherches est oui en fait. On l’a 
testé. Il y a des contraintes, tu ne peux pas 
avoir des millions de personnes qui sont lo-
ggés en même temps et tu ne peux pas dif-
fuser en HD. L’état islamique a même fait 
des décapitations sur Facebook live. Donc 
la question n’est pas « est-ce que ça existe 
? ». On peut affirmer qu’il y a beaucoup de 
cas où des meurtres et des actes horribles se 
sont retrouvés sur internet en direct. Main-
tenant, tel que c’est dépeint dans le film, je 
jongle un peu avec cette idée de folklore ca-
ché et je joue également avec le doute qui 
l’accompagne.

Et pourquoi ce sujet ? Qu’est ce qui a im-
pulsé et motivé son écriture ? Est-ce que 
c’est l’idée de faire un film de genre? Est-ce 
que ça te faisait peur de t’atteler à un tel 
sujet ou tu l’as vu comme un moyen de sti-
muler ta cinéphilie ?

Stimuler ma cinéphilie ? Définitivement. 
Maintenant, les red rooms, c’est un sujet 
qui est arrivé un peu plus tard. Ce qui a lan-
cé la recherche puis le désir de jongler avec 
tout ça, c’est le phénomène sociologique 
des groupies de tueur en série. C’est avec la 
productrice du film Dominique Dussault que 
l’on a entendu parler de ce phénomène-là. 
On se questionnait des années avant le tra-
vail d’écriture : « mais qui sont ces femmes 
?». On se disait que ce serait des personnages 
intéressants, qu’il faudrait essayer de les 
comprendre, que ce serait un contre point à 
presque tous les films de tueurs en série qui 
sont, soit à propos de l’enquête, soit le por-

trait du tueur lui-même. Dans un monde où 
le true crime est ultra populaire, on se disait 
que parmi les spectateurs, c’est tout à fait 
plausible que des gens de la vie ordinaire se 
rendent dans les salles d’audience. 

Dans les procès supers médiatisés, il y a des 
fans qui viennent et des gens normaux à qui il 
ne suffit que de 2 clics pour les retrouver en 
ligne. Ils ne sont même pas cachés. Tous les 
tueurs ont leur page FB, leur fan page et ce 
n’est même pas considéré comme du conte-
nu à censurer. Mon point, c’est que le climat 
d’hyper connectivité du monde dans lequel 
on vit avec l’internet haute vitesse en tout 
temps aide à trouver n’importe quelle com-
munauté rapidement. L’histoire des groupies 
est donc venue d’abord, et ensuite, il y a eu 
la petite épiphanie en processus d’écriture 
que si le crime est interactif, tout à coup, il 
peut y avoir un pont entre la spectatrice qui 
consomme ça et le bourreau, sachant qu’en 
plus, éthiquement et philosophiquement 
parlant, on voulait que le tueur soit un objet 
et qu’il ne parle pas. C’était clair dès le dé-
part que le personnage allait rester dans son 
coin, seul.

Mutique donc.

Exactement.

Et c’est d’ailleurs ce qui est intéressant 
dans ton film. Étrangement, le dénouement 
du procès importe peu. C’est presque se-
condaire. Le suspense est instillé au travers 
les raisons qui poussent Kelly-Anne à s’y 
rendre tous les jours avec dévotion. C’est 
un personnage complexe car il n’est pas in-
telligible facilement pour le spectateur. On 
ne sait jamais ce qu’elle pense, ni qu’elle va 
être sa prochaine action. Comment as-tu 
construit son ambivalence ?
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Alors déjà sur papier, quand on regarde les 
aptitudes que Kelly-Anne (Juliette Gariépy) 
possède en ce qui a trait au hacking, que tu 
fais un trailer un peu sombre, tu sais que tu 
vas te faire instantanément comparer à Da-
vid Fincher. Rapidement, il y avait le spectre 
de la comparaison avec Lisbeth Salander de 
Millenium qui planait. Je t’avoue que j’ai eu 
un malin plaisir à réaliser autre chose. Par 
exemple, les costumes et l’aura que l’on a 
voulu créer autour de Kelly-Anne, c’est rapi-
dement devenu quelque chose que l’on vou-
lait de très spectral là où Lisbeth c’est…

Très graphique ?

Oui, elle évolue à côté de murs avec des 
graffitis. On dirait qu’elle existe dans la ville, 
beaucoup dans l’informatique, elle est très 
terre à terre dans la manière dont elle est dé-
peinte. Nous, à l’inverse, on aimait que Kel-
ly-Anne flotte un peu sur le récit de façon 
spectrale.

C’est marrant que tu dises ça parce que tu 
as un plan dans le film où elle quitte un lo-
gement dans un halo de lumière. On dirait 
vraiment un fantôme. Elle ère dans le film.

Oui. C’est complètement voulu. Même le 
choix du premier plan quand elle est dans 
la rue, on dirait presque un vampire qui se 
réveille d’un sommeil de mille ans. Même 
dans son habillement, on ne donne aucune 
clef sur le passé de Kelly-Anne. On ne peut 
pas par exemple la psychanalyser : « elle agit 
comme ça parce qu’elle a eu tel trauma… ». 
On ne peut pas la saisir par ce qu’on appelle 
le backstory. Et tout à coup, tout ce qui est 
autour d’elle devient générateur de sens : le 
choix de son pseudonyme en ligne, la déco-
ration, le mélange dissonant, l’art médiéval… 
tu as l’impression qu’elle aime la poésie et en 
même temps, elle fait ce qu’elle fait et elle 

consomme ce qu’elle consomme. On a vou-
lu la rendre dissonante et la faire exister de 
façon métaphorique. Maintenant, je sais que 
ça peut aller à l’encontre du plaisir de cer-
tains spectateurs qui aimeraient être beau-
coup plus ancrés dans le réel. On peut se dire 
que c’est dur à croire qu’elle fasse tout ça, 
qu’elle dort dans la ruelle et qu’elle a toutes 
ces compétences-là.

C’est justement ça la force du film.

C’est ce que je défends en tout cas. C’est jus-
tement parce que le film est expressionniste 
et qu’il passe à travers le regard d’un person-
nage, lui-même métaphorique, que l’on se 
retrouve tout à coup dans une fiction où on 
peut complètement transcender la fonda-
tion documentaire et juste s’amuser.

Tu aimes déstabiliser le spectateur ?

Oui mais je ne le fais pas de façon sadique 
et détachée. Ce jeu avec le spectateur, il est 
intimement lié avec mon propre plaisir de 
cinéphile. Quand tu vois un bon film de Mi-
chael Haneke ou mettons les bons Lars Von 
Trier (avant qu’il devienne complètement ni-
hiliste), ils jouent beaucoup dans ta tête et 
ils savent en tout temps ce que tu penses. 
Ils te donnent une petite tape dans le dos et 
te gardent là pour quelques scènes, pour en-
suite te briser et t’amener ailleurs en te dé-
routant constamment. 

(La suite de l’entretien dans la revue disponible 
en ligne)
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FICHE D’ANALYSE

Peut-on associer ce film à un genre précis ? Si oui, lequel ? 

Bref résumé de l’histoire (cadre de l’action, personnages, nature du conflit).

DESCRIPTION ET ANALYSE DES PERSONNAGES 

Qu’incarne chacun des principaux personnages (valeurs, idées, quête, etc.; qu’est-ce qui oppose le 
protagoniste et l’antagoniste) ? 

Protagoniste : 

Antagoniste  : 

Autres   : 
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DESCRIPTION ET ANALYSE DU CONTENU 

Quels sont les thèmes et sous-thèmes de ce film ?

Thèmes principaux : 

Sous-thèmes :

Analyse idéologique  (sous quel angle les thèmes sont-ils abordés ?  quelles sont les principales 
idées véhiculées par le film ?) :

DESCRIPTION ET ANALYSE DE LA FORME 

Que doit-on retenir de l’esthétique de ce film (est-il innovateur, convenu, quels sont ses éléments 
les plus remarquables) ? 
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DESCRIPTION ET ANALYSE DE LA FORME  

Quels sont les principaux éléments du traitement cinématographique (éclairages, costumes, 
décors, angles de prise de vue, musique, effets sonores, effets spéciaux, rythme du montage, 
raccords, etc.) et qu’apportent-ils de signifiant ? 

Quels sont les moyens cinématographiques employés pour raconter cette histoire ?

APPRÉCIATION PERSONNELLE  

Commentaire personnel déduit de la description et de l’analyse et supporté par celles-ci :

Quels sont les points forts du film ? Ses points faibles ?  
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GEOGRAPHIES OF SOLITUDE 
Date de 
sortie

16 décembre 2022

Réalisation  Jacquelyn Mills

Production Jacquelyn Mills, Rosalie Chicoine Perreault

Scénarisa-
tion 

Jacquelyn Mills

Photogra-
phie 

Jacquelyn Mills

Montage Jacquelyn Mills Pablo Alvarez-Mesa

Musique Island Sable

Distribution  EyeSteelFilm

Durée 103 minutes

Acteurs et 
actrices    

Zoe Lucas

Synopsis Seule habitante de l’ île de Sable, située au large de la Nouvelle-Écosse dans 
l’océan Atlantique, une naturaliste y analyse la faune et la flore depuis plus de 40 
ans. Immersion sensorielle novatrice, au carrefour du poétique et de l’organique.

Reconnais-
sance

 - Meilleur long métrage documentaire, Festival Hot Docs
 - Meilleur long métrage documentaire, Festival international de Vancouver
 - Récolte plusieurs prix au Forum de la Berlinale

L’AVIS DE MEDIAFILM

Dans ce documentaire novateur, véritable immersion sensorielle au carrefour du poétique 
et de l’organique, Jacquelyn Mills invente un nouveau langage. La crinière d’un cheval en 
décomposition rappelle les herbes hautes, agitées par des bourrasques; le lent mouvement 
d’un escargot ou d’un insecte génère des sons et de la musique; le clair de lune et les algues 
servent à développer la pellicule 16 mm utilisée. En plus de briller par sa créativité, le résultat 
est en parfaite adéquation avec le propos écologique. Moins intéressée par la psychologie 
de la fascinante et mystérieuse Zoe Lucas que par son travail quotidien au sein de l’espace 
et du territoire, la réalisatrice esquisse son portrait par fragments, abstractions et expéri-
mentations tout autant qu’elle saisit les mille merveilles de cette île isolée, joyau naturel à 
la splendeur indéfinissable. Il en résulte un film d’exception qui déroule avec subtilité une 
réflexion existentielle sur le cycle de la vie et de la nature, et la place qu’y occupe l’humain. 

Texte : Céline Gobert
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Jacquelyn Mills est une cinéaste établie à Montréal. Ses œuvres sont immersives et 
sensorielles, explorant souvent une connexion intime et lyrique avec la nature. Son film In 
the Waves (2017) a été lancé à Visions du Réel. Sa plus récente réalisation, Geographies of 
Solitude (2022) a été présentée en première mondiale dans la section Forum de la Berlinale, 
y remportant trois prix. Ce film a depuis gagné 19 prix internationalement, incluant ceux 
du Meilleur long métrage canadien et de la Meilleure réalisatrice émergente à Hot Docs. 
Jacquelyn est participante du Sundance Institute Alumni Program et est en nomination 
aux IDA Documentary Awards. Elle a également travaillé comme monteuse, conceptrice 
sonore et directrice photo sur de nombreux films encensés internationalement.

Filmographie (réalisations au cinéma)
Longs métrages
2017 In the Waves

Courts métrages
2008  For Wendy
2013 Leaves

MOT DE LA RÉALISATRICE

Lorsque je passe du temps dans un environnement naturel, cela me donne l’espace pour 
réfléchir à ma propre relation avec la nature et la société et à l’énergie que je veux apporter 
au monde. C’est un élément essentiel de mon bien-être et de ma pratique artistique. J’ai 
consacré mon travail – et je continuerai de consacrer mon travail – à cette idée de la façon 
dont nous pouvons guérir le monde naturel et nous-mêmes à travers le monde. Cela me 
tient très à cœur. Je ne me suis jamais considéré comme un cinéaste politique. J’apprécie 
beaucoup les documentaires environnementaux et je pense qu’ils ont actuellement 
une place importante dans le monde. Mais pour moi personnellement, je pense que 
ma contribution concerne davantage une relation expérientielle avec le monde naturel. 
Il s’agit d’une expérience sensorielle et de s’immerger dans un lieu remarquable, puis 
d’avoir un peu de calme et de tranquillité pour que ces instincts plus profonds émergent.

— Extrait d’une entrevue donnée à POV

 Photo : John Ratchford
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ARTICLES DE PRESSE

« Geographies of Solitude»: Ascétisme écologiste  » 
Olivier Du Ruisseau, Le Devoir, 15 décembre 2022

Ce ne sont pas tous les cinéphiles qui saisiront les nombreuses 
références aux films d’horreur des années 1970. À l’inverse, tous 
peuvent être séduits par la beauté des cadres de caméra. 

À 170 kilomètres au large de la Nouvelle-Écosse, 
la mystérieuse île de Sable n’est habitée que par 
une poignée de scientifiques et quelque 500 che-
vaux sauvages. Une femme, Zoe Lucas, a consa-
cré toute sa vie à la protection de la biodiversi-
té de ce petit bout de terre. Dans Geographies 
of Solitude, la cinéaste Jacquelyn Mills dépeint 
comme personne d’autre ne l’a fait auparavant 
toute la beauté du lieu et l’importance du travail 
de la naturaliste de 76 ans.

« C’est à la télévision, quand j’étais enfant, que 
j’ai dû entendre parler de Zoe pour la première 
fois, raconte la documentariste originaire du cap 
Breton. En Nouvelle-Écosse, les histoires qui 
se passent sur l’ île sont bien connues. On nous 
parle souvent des épaves de bateaux et des trou-
peaux d’otaries gisant sur les plages. J’ai toujours 
voulu en faire un film. »

Comme l’ île de Sable a souvent fait l’objet de 
documentaires — dont un de Jacques-Yves 
Cousteau et de l’Office national du film du Ca-
nada (ONF), en 1982 —, Jacquelyn Mills s’est 
donné comme objectif de « ne pas faire de bio-
graphie traditionnelle ». Le pari a été brillam-
ment relevé, notamment parce que Geographies 
n’est pas seulement un documentaire sur l’ île. Il 
représente surtout, avec douceur et sensibilité, 
la nature écologiste du travail ascétique de Zoe 
Lucas.

Une « dévotion admirable »

Habitant seule sur l’ île depuis environ 25 ans, 
Mme Lucas a observé des centaines d’espèces, 
des petits insectes jusqu’aux majestueux che-
vaux qui s’y trouvent depuis sa colonisation, au 
XVIe siècle. « Elle a documenté chaque grain de 
sable, chaque petit oiseau », lance la réalisatrice, 
admirative.

Zoe Lucas a aussi fondé la Green Horse Society, 
un organisme à but non lucratif qui oeuvre à la 
protection de la biodiversité du territoire depuis 
2002, et est présidente du Sable Island Institute, 
voué à des causes similaires.

Jacquelyn Mills a donc suivi la naturaliste lors de 
trois périodes de tournage d’environ deux se-
maines, étalées sur différentes saisons. Son film 
nous présente l’ île dans tous ses états, au fur 
et à mesure que Mme Lucas nous la fait visiter. 
« On suit Zoe dans son quotidien, alors qu’elle 
prend des notes et échantillonne des objets sur 
l’ île, indique Mme Mills, mais on la voit aussi me 
montrer différents lieux, comme les meilleurs 
endroits pour faire une sieste ou pour observer 
les étoiles. »

La charmante dame n’a d’ailleurs pas seulement 
documenté les espèces vivantes sur l’ île. Elle 
a aussi récupéré des tonnes de déchets sur les 
plages — des bouteilles d’eau, des ballons dé-
gonflés, des macarons. Elle en fait toutes sortes 
de collections chez elle. À l’aide de grands ta-
bleaux électroniques, elle a également comparé 
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la provenance de chacun de ces objets pour se 
renseigner sur les vents et les courants marins.

« Ma compréhension de l’importance de son 
travail s’est approfondie au fur et à mesure que 
je passais du temps sur l’ île, indique la réalisa-
trice. Sa dévotion est admirable. C’est à couper 
le souffle. »

L’île comme médium artistique

Cherchant à faire écho à la démarche écologiste 
de Zoe Lucas dans sa propre pratique, Jacquelyn 
Mills a voulu intégrer la nature dans son film au-
tant que possible.

Elle a notamment placé des électrodes sur diffé-
rentes plantes de l’ île afin d’enregistrer plus pré-
cisément le son des insectes qui s’y posaient. Elle 
a également développé des images sur des algues 
et divers matériaux naturels.

« On est entouré de beaucoup de bruit de nos 
jours, et avec la crise environnementale qu’on 
vit, je pense qu’il faut être conscient des raisons 
pour lesquelles on fait des films, explique-t-elle. 
Je me suis donc demandé s’il y avait des outils 
plus écologiques pour filmer. Ces questions 
m’ont menée vers des techniques que je n’avais 
pas explorées auparavant. J’ai procédé par essai 
et erreur, et ça a fonctionné. »

C’est aussi de cette façon, et en assumant la 
subjectivité de sa démarche, que la cinéaste a 
construit le schéma narratif de son film. « La 
structure s’est développée intuitivement en 
fonction de l’ordre dans lequel j’ai moi-même 
découvert l’ île. Ce n’est pas très instinctif, mais 
j’ai voulu ouvrir le film avec des images d’hiver, 
parce que c’est à l’hiver que j’y suis allée pour la 
première fois. »

Tout ce qu’elle a découvert sur place l’a donc na-
turellement guidée vers le montage final qu’on 
connaît aujourd’hui. Même le ton du film et 
son désir manifeste de représenter son sujet 
avec sensibilité sont inspirés de Zoe, dit-elle : « 
J’ose croire que j’ai appliqué autant de soin dans 
chaque image du film que Zoe peut le faire pour 
chaque petit grain de sable. »

TOUT EN DOUCEUR

Chaque mouvement de caméra, chaque coupure 
au montage, chaque son semble avoir été ré-
fléchi pour faire écho au rythme de la vie sur l’ île 
de Sable. Jacquelyn Mills enchaîne les prouesses 
techniques et les magnifiques tableaux, avec 
cette oeuvre unique qui non seulement incite à 
l’action écologiste, mais aussi nous laisse en ad-
miration devant la beauté du monde. La grande 
douceur du film n’a d’égal que celle de Zoe Lu-
kas, une inspirante femme.

« Geographies of Solitude « Ce film est un rituel » 
André Duchesne, La Presse, 13 décembre 2022

Entre les mains de Monia Chokri, la pièce visionnaire, un tantinet 
remaniée au goût du jour par la dramaturge elle-même, prend une 
tournure plus grinçante et plus audacieuse.

Au large de la Nouvelle-Écosse se trouve l’ île de 
Sable, terre inhabitée, sinon par quelques scien-

tifiques. Et par Zoe Lucas, femme ayant consa-
cré sa vie à préserver ce bout de terre et à docu-
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menter son histoire naturelle. La documentariste 
Jacquelyn Mills consacre, à Zoe Lucas comme à 
l’ île, un film hors des sentiers battus.

Lorsque l’ouragan Fiona est passé sur l’ île de 
Sable les 25 et 26 septembre, Zoe Lucas y était en 
compagnie de trois employés de Parcs Canada. 
Une fois la tempête passée, l’organisme qu’elle 
gère, Sable Island Institute, a fait savoir que « les 
chevaux ont quitté leurs abris, broutent, se toi-
lettent et se livrent à leurs activités habituelles ».

Zoe Lucas, 72 ans, artiste et naturaliste, est une 
personne entière, investie, habitée par un seul 
projet : la préservation de cette île retirée du 
monde où elle a passé quelque 9000 jours (près 
de 25 ans) dans les 40 dernières années.

Cette mission de préservation se décline en 
deux grands axes, la lutte contre la pollution des 
plastiques et la tenue au jour le jour d’une docu-
mentation inouïe sur l’écologie de l’ île où vivent 
quelques 500 chevaux sauvages.

Pour raconter une telle histoire, il fallait un do-
cumentaire singulier. Avec une photographie 
sans esbroufe. Avec une narration de peu de 
mots. C’est ce qu’a fait la réalisatrice Jacquelyn 
Mills, Néo-Écossaise d’origine et Montréalaise 
d’adoption.

Mme Mills a visité trois fois l’ île de Sable, met-
tant ses pas dans ceux de Zoe Lucas tout en 
essayant d’effacer ses propres traces. Lancé à 
la Berlinale en février 2022, son documentaire 
Geographies of Solitude n’adopte pas les codes 
de l’hommage. Il n’est pas intrusif. Il n’est pas lé-
ché ni lisse et encore moins touristique. En fait, 
c’est un pur acte d’abandon.

« Ce film, dans son entièreté, est un rituel. Tout 
tourne autour du rituel », dit Mme Mills en en-
trevue à La Presse au moment de la présentation 
du film, en novembre, aux Rencontres interna-
tionales du documentaire de Montréal (RIDM). 
« Ce n’est ni un film sur Zoe ni sur l’ île, mais sur 
ce qui scelle le destin de l’une et de l’autre. »

Dans sa jeunesse, à l’ île du Cap-Breton, Jacque-
lyn Mills a été captivée en voyant, dans un repor-
tage télévisé, cette femme « vivre sur un banc de 

sable retiré ». Devenue cinéaste, elle a proposé 
son projet à Mme Lucas en lui faisant bien com-
prendre le sens de sa démarche.

« Avec tout le bruit ambiant, il me fallait faire 
un film avec un sens, différent, non convention-
nel, poursuit-elle. L’intention du projet tourne 
autour de cette citation du moine naturaliste et 
philosophe Thomas Merton (1915-1968) : “Nous 
n’aimerons ni ne sauverons jamais ce que nous 
ne vivons pas comme sacré.” »

10 minutes, pas plus

La réalisatrice dit s’être laissé guider par son su-
jet au cours de cette aventure amorcée en 2019 
avec l’aide de la productrice Rosalie Chicoine 
Perreault.

« J’ai laissé mes connaissances de côté, relate-t-
elle. Je voulais juste être là. Et je filmais unique-
ment lorsque le moment me paraissait incon-
tournable. Et comme j’ai utilisé un format 16 mm 
dont la pellicule est très chère, je ne filmais que 
10 minutes par jour. Je ne savais pas si j’aurais un 
film à la fin [elle a gagné plus de 15 prix]. C’était 
un risque à prendre, mais je sentais que j’avais la 
bonne approche. »

En dépit de son côté contemplatif et éthéré, 
Geographies of Solitude est solidement ancré 
dans le concret. Faite de sable et de plantes, 
longue de 42 kilomètres et large de seulement 
1,3 kilomètre, l’ île de Sable est un écosystème 
fragile et bouillonnant avec ses chevaux, oiseaux, 
phoques, insectes et plantes.

Au fil de son quotidien, avec son sac à dos éli-
mé, Zoe Lucas parcourt les lieux à la recherche 
de toutes sortes d’échantillons, dont le crottin, 
qu’elle récolte, analyse et inscrit dans des kilo-
mètres de banques de données.

La mort d’un cheval ne l’émeut pas. Le cycle de 
la vie suit son cours. Elle soulève plutôt la car-
casse pour voir ce qui se passe en dessous. Et ça 
grouille de vie !
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Ce qui est plus choquant, et ça occupe une bonne 
partie du film, est que l’ île de Sable est l’exemple 
parfait des effets pervers de la consommation 
humaine. Vous avez lancé un ballon à l’hélium 
pour un anniversaire quelconque ? Il s’est peut-
être retrouvé dans l’ île. Mme Lucas possède une 
récolte en provenance de toute l’Amérique du 
Nord.

Tout comme elle a récolté des objets de plas-
tique de toutes sortes, des cordages, filets de 
pêche et billes de microplastique.

« D’avoir côtoyé une personne aussi dévouée et 
altruiste, sans jamais chercher le gain, dans son 
travail, a changé la façon dont je fais les choses 
au quotidien, assure Jacquelyn Mills. Zoe est en-
gagée comme nous devrions tous l’être. »

« GEOGRAPHIES OF SOLITUDE de JACQUELYN MILLS »  
Bruno Dequen, 3 mars 2023, 24 Images

Si le détournement référentiel du giallo frôle parfois 
le pastiche, le film le fait avec assez de finesse et de 
maîtrise pour que l’effet soit aussi intéressant que 
créatif, loin de la citation goguenarde ou à contresens.

En 1962, quelques années avant que la scien-
tifique autodidacte Zoe Lucas ne pose ses 
premiers pas sur le sol de l’ île de Sable, une 
petite bande de terre sauvage au large de la 
Nouvelle-Écosse sur laquelle elle finira par pas-
ser – seule, la plupart du temps – plus de 9000 
jours dans les 40 dernières années, le critique et 
peintre iconoclaste Manny Farber publiait un vé-
ritable pavé dans la mare auteuriste du cinéma. 

En pleine époque triomphale de la Nouvelle 
Vague et des grands cinéastes, «L’art termite 
et l’éléphant blanc» pourfendait, avec toute 
la verve et la mauvaise foi nécessaire d’un ma-
nifeste, la prétention et le style pompeux des 
grands artistes d’alors afin de prôner un type de 
cinéma – et de peinture – à la fois plus humble et 
aventureux : l’art termite. À travers ce terme vo-
lontairement vague et suggestif, Farber invitait 
à privilégier une démarche créative «sans objec-
tif», permettant à l’artiste de se laisser véritable-
ment porter par un lieu ou un sujet au point de 
«gruger les limites de son art». 

Avec son double portrait impressionniste de l’ île 
de Sable et de Zoe Lucas, Jacquelyn Mills vient 
assurément de réaliser l’un des sommets du ciné-
ma termite. Derrière l’apparente modestie de ses 

moyens et de son sujet, Geographies of Solitude 
nous invite ni plus ni moins à repenser notre rap-
port au cinéma et au monde. 

Tout commence par un ciel nocturne étoilé. Por-
tés par le son des vagues, le souffle du vent et la 
voix des oiseaux, les plans se succèdent à tâtons, 
faisant fi de toute continuité spatiale et tempo-
relle afin de privilégier une logique fondée sur les 
sensations et la découverte patiente. Au loin, au 
cœur de la nuit, la faible lumière d’une lampe de 
poche laisse deviner la figure presque fantoma-
tique d’une présence humaine qui semble faire 
corps avec les dunes et les animaux sauvages. La 
caméra se rapproche doucement, captant la res-
piration de la mystérieuse protagoniste… avant 
l’arrivée du fond noir sur lequel apparaît le titre 
du film. 

La superbe séquence d’ouverture de Geogra-
phies of Solitude est à la fois annonciatrice de 
l’œuvre à venir et quelque peu trompeuse. En ef-
fet, la beauté granuleuse des images en 16mm et 
le montage sonore immersif invitent de POINTS 
DE VUE prime abord à percevoir ce premier 
long métrage Jacquelyn Mills sous l’angle du 
documentaire sensoriel d’avant-garde. Comme 
une sorte de compagnon délicat et analogique 
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du brutal et numérique Leviathan de Lucien Cas-
taing-Taylor et Véréna Paravel. 

À de multiples égards, une telle perception n’est 
pas fausse. À l’instar de nombreux cinéastes aven-
tureux, Mills montre un intérêt marqué pour le 
travail sur la matière filmique, parfaitement incar-
né dans le film par plusieurs séquences abstraites 
où une pellicule développée de façon artisanale 
déploie ses fulgurances visuelles organiques ac-
compagnées par une musique née du passage de 
minuscules animaux – insectes et même escar-
gots – sur des électrodes. 

Or, si ces accomplissements esthétiques n’ont 
rien à envier au meilleur du cinéma expérimen-
tal actuel, la véritable singularité de Geographies 
of Solitude réside dans la multiplicité de ses ap-
proches et la profonde générosité d’un regard 
qui privilégie le sens du dialogue et du partage. 
À mi-chemin entre la démarche écologique et la 
déambulation existentielle, le premier long mé-
trage de Jacquelyn Mills cherche moins à impo-
ser la vision d’une cinéaste sur le lieu et la prota-
goniste qu’elle observe qu’à créer une véritable 
œuvre collective. Ainsi, il ne serait pas faux d’af-
firmer que. Par la méticulosité patiente dont elle 
fait preuve pour recueillir les innombrables don-
nées scientifiques et déchets plastiques de l’ île, 
Lucas incite Mills à développer une approche 
cinématographique à échelle presque microsco-
pique, attentive au moindre son et changement 
de luminosité de l’endroit. Il ne s’agit pas de faire 
un film sur l’ île de Sable, mais de chercher com-
ment transmettre subjectivement son essence, 
qu’il s’agisse des sons hantés que produit le bois 
rongé d’un vieux bâtiment s’enfonçant inexora-
blement dans le sable ou de transfigurer l’invisible 
mouvement d’un animal en musique originale. 
Longtemps, la caméra a symbolisé l’imposition, 
bienveillante ou non, d’un regard sur le monde à 
travers l’inévitable existence du cadre. 

Le véritable miracle accompli par Geographies of 
Solitude est de nous faire ressentir que ce regard 
peut évoluer s’il prend le temps de s’imprégner du 
réel avant de le capturer. Aussi impressionnantes 
les compétences techniques et artistiques de la 

cinéaste puissent-elles être, c’est l’humilité de 
son approche qui permet au film de développer 
sa véritable voix. Que peuvent l’art et le cinéma 
à une époque où le défaitisme face aux change-
ments climatiques toujours plus inéluctables n’a 
jamais été aussi grand? Cesser d’imposer, chacun 
à notre petite échelle, notre vision afin de retrou-
ver notre capacité d’émerveillement et d’accueil 
des innombrables sensations qui nous entourent 
ne serait pas un mauvais point de départ, semble 
nous dire Geographies of Solitude. 

Bien entendu, il ne s’agit pas d’adopter une pen-
sée magique. Après tout, le film n’est pas avare 
d’observations dévastatrices sur les déchets plas-
tiques qui envahissent cette petite île située à une 
centaine de kilomètres de la côte canadienne. Et 
Zoe Lucas a accumulé des fichiers Excel qui fe-
raient peur aux plus fervents adeptes de bases de 
données. Néanmoins, en nous partageant géné-
reusement les découvertes à la fois scientifiques 
et artistiques de son aventure, en nous offrant 
des images et des sons d’une beauté singulière 
et inoubliable, Mills lance un véritable appel à 
un autre type de cinéma: un cinéma termite qui 
écoute enfin le monde au lieu de se contenter de 
l’entendre distraitement.
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ENTRETIEN

« Entretien avec Jacquelyn Mills  » 
Propos recueillis par Bruno Dequen et Laurence Olivier , septembre 2024, 24 images

C’est un aspect d’autant plus intéressant que le film joue 
brillamment avec la temporalité, alternant d’une saison à l’autre en 
un seul plan parfois. Le montage a pris environ un an, à raison de 
quatre heures par jour tout au plus. 

Avant de plonger dans ce très beau film, 
pourrais-tu nous parler un peu de tes an-
nées de formation et du type de cinéma 
qui t’interpelle particulièrement? 

À l’époque où je ne savais pas encore vers quel 
domaine m’orienter, un ami m’a demandé ce que 
je ferais si le temps et l’argent n’importaient pas. 
J’ai immédiatement répondu que je ferais des 
films. Cette réponse m’a surprise moi-même, 
puisque je n’avais jamais considéré le cinéma 
avant! Je m’étais impliquée en théâtre et en 
beaux-arts, mais je n’avais pas de formation en 
cinéma et je ne connaissais rien à son histoire. 
Quoi qu’il en soit, j’ai fini par postuler à la Mel 
Hoppenheim School of Cinema de l’Université 
Concordia. Étant donné que mon film de can-
didate devait certainement être très mauvais, 
j’imagine que ma lettre d’intention a été convain-
cante! Une fois à Concordia, je me suis vraiment 
passionnée pour le cinéma expérimental et j’ai 
construit ma cinéphilie et ma pratique grâce aux 
bons conseils de mes enseignants Daniel Cross 
et Mike Rollo. J’ai tout de suite adoré l’aspect 
tactile du cinéma : le tournage sur pellicule et 
le montage sur la Steinbeck. Tout cela a eu un 
impact certain sur la façon dont j’ai développé 
Geographies of Solitude. 

Pourquoi as-tu été immédiatement attirée 
par cette matérialité du cinéma? 

Mon parcours a été très instinctif. J’ai tout de 
suite été fascinée par le montage. Je pouvais pas-

ser des heures à couper et recoller des photo-
grammes. J’ai également compris que la concep-
tion sonore me passionnait. Bien que je ne sois 
pas musicienne, je viens d’une famille de passion-
nés de musique, et l’idée de pouvoir développer 
des trames musicales à partir de sons naturels 
m’a tout de suite interpellée. À l’école, j’associais 
mes projets à des «icebergs». Sur l’écran de mon-
tage, on pouvait voir une ligne d’image au-dessus 
d’un abysse de lignes de sons ! En fin de compte, 
le cinéma regroupait toutes les formes d’art qui 
m’avaient toujours intéressée. Peux-tu nous par-
ler un peu de tes premiers projets? Mon premier 
film s’intitule For Wendy (2008). Il s’agissait de 
mon projet de fin d’études. Un court métrage 
de fiction avec un profond ancrage dans le do-
cumentaire. 

À l’époque, je prenais soin d’une famille de trois 
enfants. Peu après, ils ont perdu leur mère et j’ai 
été bouleversée par leurs réflexions, leur façon 
d’appréhender le deuil et le rapport si beau et 
tendre qu’ils entretenaient envers le monde mal-
gré la tragédie. Ainsi, j’ai non seulement utilisé 
des enregistrements de leurs témoignages pour 
construire les dialogues du film, mais j’ai aussi en-
couragé les interactions entre les acteurs choisis 
et les enfants de la famille, afin qu’ils puissent 
devenir amis et permettre davantage d’improvi-
sation lors du tournage. Dès ce premier film, j’ai 
compris que je ne concevais pas les films selon 
des modes ou des genres précis, privilégiant au 
contraire un rapport ouvert et intuitif aux pro-
jets qui m’inspirent. Je pense qu’il faut toujours 
être à l’écoute des besoins de chaque film. 



g
u

id
e d

’an
alyse

23

Était-ce le même processus pour In the 
Waves (2017), un film que tu as réalisé avec 
ta grand-mère? 

À plusieurs égards, oui. Au départ, ça devait être 
une fiction. Je voulais faire un film sur la vie de ma 
grand-mère, incluant la relation qu’elle avait avec 
sa sœur. J’avais même écrit un scénario complet. 
Or, tout a changé lorsque la sœur de ma grand-
mère est morte subitement à 70 ans. Ma grand-
mère avait du mal à accepter sa disparition, et 
l’idée de poursuivre un tournage de fiction loin 
d’elle me semblait alors inappropriée. Je suis donc 
allée auprès d’elle, dans une démarche qui rele-
vait en quelque sorte de l’art-thérapie. Le résul-
tat final n’avait aucune importance. Ce film était 
avant tout un processus intime de guérison. Ma 
grand-mère était d’ailleurs terrifiée à l’idée d’être 
filmée, mais je lui ai expliqué qu’il s’agissait réel-
lement d’une collaboration et que nous pouvions 
arrêter n’importe quand si elle le désirait. Il s’agis-
sait d’imaginer un processus positif, de créer et 
de jouer ensemble, de réfléchir à la vie, à la mort, 
au vieillissement. Le point de départ de ces films 
est un lien très personnel aux sujets représentés. 

Dans le cas de Geographies of Solitude, 
qui est en quelque sorte un double por-
trait d’un lieu et d’une femme, quelle a été 
l’étincelle initiale? 

J’ai grandi en Nouvelle-Écosse, où tout le monde 
a entendu parler de l’Île de Sable : cette bande 
de sable perdue dans l’océan Atlantique, sur la-
quelle vivent des chevaux sauvages, de nombreux 
phoques gris et une scientifique autodidacte qui 
observe l’écologie de l’ île et les conséquences 
des nombreux déchets de plastique rejetés par 
l’océan. L’ île et ses célèbres chevaux possèdent 
une aura un peu mystique, mais ce n’est pas du 
tout la raison pour laquelle je voulais la filmer. En 
ce qui me concerne, je me rappelle encore vive-
ment avoir vu Zoe Lucas aux nouvelles lorsque 
j’avais 4 ou 5 ans. Je n’avais jamais entendu parler 
de quelqu’un qui pouvait vivre ainsi. Cette fas-
cination pour Zoe ne m’a jamais quitté. Même à 
Concordia, je disais à tous mes amis que je ré-
aliserais un film sur elle un jour, même si un tel 

projet me semblait plus qu’improbable ! 

D’ailleurs, je dois en quelque sorte l’existence du 
film à ma grand-mère. Lorsque j’ai commencé à 
développer le projet plus sérieusement, j’ai réa-
lisé que Zoe et moi avions un ami commun. Ce 
dernier a envoyé In the Waves à Zoe, et elle a 
accepté de me rencontrer après avoir vu le film. 
Je lui ai expliqué que je voulais vraiment m’impré-
gner profondément de l’ île, faire de nombreuses 
expérimentations et développer une approche 
très sensorielle. «Allons-y !» m’a-t-elle répondu. 
Deux mois plus tard, j’étais sur l’ île. À propos 
de Zoe, cette dernière est souvent filmée avec 
une certaine distance dans le film: de dos, en ar-
rière-plan, par-dessus son épaule. 

Comment s’est développée votre relation 
et à quel point cela a-t-il affecté le projet 
en général? 

Zoe est en effet une personne très privée, ce qui 
explique pourquoi il s’agit du premier film réalisé 
sur cette femme au parcours pourtant extraor-
dinaire. Comme mon intention n’était certaine-
ment pas de la forcer à se dévoiler plus qu’elle ne 
le voulait, cela m’a permis de me concentrer sur 
d’autres aspects du film qui auraient été négligés 
si le film avait été un portrait plus traditionnel. 
Or, jusqu’au montage final, je n’avais aucun agen-
da, aucune intention précise sur la nature finale 
du film. Comme pour mes projets précédents, il 
s’agissait de mettre l’accent sur un processus de 
création ouvert à toutes les possibilités, en pre-
nant en considération les préoccupations scienti-
fiques de Zoe. Sur un tournage, il est primordial 
pour moi que le processus créatif soit bénéfique 
pour tous : plantes, insectes, humains, etc. Ainsi, 
je m’adapte constamment à ce qui m’entoure. 

Souvent, Zoe était en plein projet lors de mes 
arrivées. Cela pouvait donc dicter de l’emploi 
du temps pour les jours à venir, tout comme les 
changements de climat ou le comportement im-
prévisible des animaux. Ça prend tellement de 
temps et de patience pour filmer des insectes 
ou des chevaux! En ce qui concerne Zoe, ce fut 
l’une des collaboratrices les plus inspirantes avec 
lesquelles j’ai pu travailler. Elle est naturellement 
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créative et très concentrée dans son travail. Ain-
si, ce fut naturel d’alterner entre des plans larges 
dans lesquels elle fait partie du paysage de l’ île 
et de nombreux gros plans de microdétails qui 
démontrent la minutie de son regard et de ses 
recherches sur l’ île. Au final, même si elle n’est 
physiquement pas à l’avant-plan, j’ai le sentiment 
que Zoe est intimement liée à tous les plans. 
C’est elle qui m’a fait découvrir tous les lieux du 
tournage, qui a porté mon attention sur des dé-
tails que j’aurais éclipsés. Elle m’a dévoilé tous les 
secrets et tous les sons de l’ île, sans même parler 
des expérimentations que nous avons faites en-
semble. Je n’aurais jamais su où pointer ma camé-
ra sans Zoe, et je ne pourrais être plus satisfaite 
de cette collaboration. Il y a une scène amusante 
dans laquelle tu demandes à Zoe si elle veut res-
ter pour participer à l’enregistrement de sons 
et… elle refuse, expliquant que c’est ton travail 
et qu’elle a d’autres choses à faire. Mon approche 
documentaire est fondée sur l’authenticité. Au-
thenticité des sons, des images, des relations 
nouées. Évidemment, il est impossible de faire 
un portrait exhaustif de la moindre situation. Le 
monde est trop complexe. Mais je tente de main-
tenir la démarche la plus respectueuse possible, à 
l’image du film avec ma grandmère, dans lequel je 
ne cherchais pas à révéler de sombres secrets ou 
à transformer la nature de notre relation. Ainsi, 
ce qu’on voit dans Geographies est vraiment le 
lien qui s’est tissé entre Zoe et moi. C’est telle-
ment difficile de faire un film qu’il est important 
pour moi que toutes les personnes impliquées se 
sentent bien par rapport au résultat final. Abor-
dons maintenant les aspects logistiques. 

Combien de temps a duré le tournage? 
Combien de voyages as-tu faits sur l’île? 

On me pose souvent cette question en premier 
après les projections, probablement pour régler 
ces incertitudes avant de passer à autre chose. En 
fait, j’ai effectué trois voyages sur l’ île : le pre-
mier en décembre 2017 (en plein hiver pour bien 
commencer), le deuxième en septembre 2018 et 
le troisième en juin 2019. La plupart du temps, 
on ne peut s’y rendre que par avion nolisé. La 
préparation de chaque tournage devait être très 

méthodique, puisque ces avions ont une limite de 
poids. Il fallait choisir la quantité de lentilles de 
caméra, de nourriture, tout en prenant en consi-
dération mon propre poids ! Il fallait également 
être très flexible et prévoyant, puisque les avions 
ne se rendent là que sous de parfaites conditions 
et on peut se retrouver fréquemment coincé sur 
l’ île s’il y a des tempêtes, ce qui m’est arrivé évi-
demment. 

Une fois là-bas, on ne peut compter que sur ce 
qu’on a apporté : pas de batteries de rechange 
ou de nourriture supplémentaire possible. C’est 
d’autant plus impressionnant de penser que Zoe 
a vécu là-bas presque à temps plein toute sa vie. 
Désormais, elle fait davantage d’allers-retours 
entre l’ île et Halifax pour travailler sur ses pro-
jets. Tu as mentionné ne pas savoir en amont 
quelle serait la nature finale du film. On peut 
donc imaginer tout le travail de montage qui a 
été nécessaire. 

(La suite de l’entretien dans la revue disponible 
en ligne)
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FICHE D’ANALYSE

Peut-on associer ce film à un genre précis ? Si oui, lequel ? 

Bref résumé de l’histoire (cadre de l’action, personnages, nature du conflit).

DESCRIPTION ET ANALYSE DES PERSONNAGES 

Qu’incarne chacun des principaux personnages (valeurs, idées, quête, etc.; qu’est-ce qui oppose le 
protagoniste et l’antagoniste) ? 

Protagoniste : 

Antagoniste  : 

Autres   : 
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DESCRIPTION ET ANALYSE DU CONTENU 

Quels sont les thèmes et sous-thèmes de ce film ?

Thèmes principaux : 

Sous-thèmes :

Analyse idéologique  (sous quel angle les thèmes sont-ils abordés ?  quelles sont les principales 
idées véhiculées par le film ?) :

DESCRIPTION ET ANALYSE DE LA FORME 

Que doit-on retenir de l’esthétique de ce film (est-il innovateur, convenu, quels sont ses éléments 
les plus remarquables) ? 
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DESCRIPTION ET ANALYSE DE LA FORME  

Quels sont les principaux éléments du traitement cinématographique (éclairages, costumes, 
décors, angles de prise de vue, musique, effets sonores, effets spéciaux, rythme du montage, 
raccords, etc.) et qu’apportent-ils de signifiant ? 

Quels sont les moyens cinématographiques employés pour raconter cette histoire ?

APPRÉCIATION PERSONNELLE  

Commentaire personnel déduit de la description et de l’analyse et supporté par celles-ci :

Quels sont les points forts du film ? Ses points faibles ?  
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LES RAYONS GAMMA
Date de 
sortie

10 novembre 2023

Réalisation  Henry Bernadet

Production Jean-Martin Gagnon, Vuk Stojanovic, Jean-Martin 
Gagnon

Scénarisation Henry Bernadet, Isabelle Brouillette, Nicolas Krief

Photographie Natan B. Foisy, Philémon Crête, Philippe St-Gelais

Montage Jules Saulnier

Musique Mathieu Charbonneau, Simon Trottier, Maxime Veilleux

Distribution  Les Films Opale

Durée 99 minutes

Interprètes    Chaïmaa Zineddine Elidrissi, Yassine Jabrane, Chris 
Kanyembuga, Océane Garçon-Gravel, Hani Laroum, 
Valérie Tellos, Alexandra Bélair, Nizar Lehkim, Mahmoud 
Zabennej, Renas Demir.

Synopsis L’espace d’un été, les tribulations d’un groupe d’adolescents d’un quartier 
populaire et multiethnique de Montréal. © 2023 Mediafilm

Reconnais-
sance

 - Prix UDA de la meilleure interprétation à CINEMANIA.

L’AVIS DE MEDIAFILM

Pour son premier long métrage en solo, Henry Bernadet poursuit la démarche entreprise avec À L’OUEST 

DE PLUTON, qu’il avait coréalisé avec Myriam Verreault il y a 15 ans. À l’instar de ce dernier film, LES 

RAYONS GAMMA se démarque par sa séduisante approche documentaire héritée du cinéma direct. 

Laquelle permet de bien mettre de l’avant la résilience, la solidarité, mais aussi l’insécurité de ces 

jeunes issus de l’immigration en pleine quête de repères identitaires. Souvent drôle, parfois touchant, 

toujours pertinent, le commentaire social doit beaucoup à l’aplomb et à la spontanéité de comédiens 

non professionnels confondants de justesse. Quelques élans poétiques éclairent leur parcours, 

faisant oublier les limites des quelques échappées dans la fiction, non dénuées d’invraisemblances et 

de redondances. Texte : Charles-Henri Ramond © 2023 Mediafilm
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Détenteur d’un baccalauréat en cinéma de l’Université Concordia, Henry Bernadet réalise une dizaine de 
courts métrages. Il travaille comme réalisateur de séries humoristiques et de documentaires. À l’ouest de 
Pluton, son premier long métrage, est sélectionné dans plus de 80 festivals à travers le monde. Plusieurs 
années après sa sortie, ce film est encore considéré par plusieurs critiques et cinéphiles comme une œuvre 
marquante du cinéma canadien indépendant.

Filmographie

Long métrage
2008      À l’Ouest de Pluton

Courts métrages
2006      Réveille ta peau
2005      Soleil en carton
2006      Hôtel Beyli Notchi

Séries
2019      Le Naufrage de l’île aux oeufs
2017      Sylvain le magnifique
2014      Camping de l’ours

MOT DU RÉALISATEUR

Je viens d’une banlieue de Québec profondément blanche et monoculturelle. En 2014 lorsque j’ai 
emménagé à Montréal, non loin d’un château pastel qui bordait l’autoroute, j’ai été fortement 
intéressé par les différentes cultures qui me voisinaient et que je frôlais chaque jour dans Villeray 
et St-Michel. Si dans À l’ouest de Pluton, j’ai filmé ce que je connaissais par cœur : la banlieue et ma 
propre adolescence, j’avais cette fois envie d’en savoir davantage sur ces voisins au bagage différent 
du mien. Voulant à nouveau filmer cette intense période de la vie qu’est l’adolescence, je me suis 
demandé qui sont ces jeunes aux origines multiples, qui forment une partie aussi importante que 
méconnue, de notre société et du Québec de demain. Après deux ans de recherches et de rencontres 
dans des écoles secondaires et au Forum jeunesse de St-Michel, j’ai appris à connaître une partie de 
ces jeunes que j’ai trouvé très inspirants et allumés, et ils m’ont conforté dans l’idée de faire un film 
dont ils seraient les principaux protagonistes. (…) Les Rayons gamma est un film qui porte sur la 
rencontre et sur notre rapport à «l’autre». Dans un monde de plus en plus individualiste, quelle est 
la place de l’autre, jusqu’à quel point doit-on se soucier de l’autre et de sa façon de voir le monde.
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ARTICLES DE PRESSE

« Les rayons gamma», ode à la diversité, ode à la jeunesse » 
Anne-Frédérique Hébert-Dolbec, 10 novembre 2023, Le Devoir

Le scénario, élégant et sobre, ne cherche ni à dra-
matiser ni à enjoliver, ce qui ne l’empêche pas d’être 
empreint d’une touche de poésie et d’une beauté 
naïve, à l’image de ses sujets.

Dans son premier film, À l’ouest de Pluton (2008), 
réalisé en tandem avec Myriam Verreault, Henry 
Bernardet offrait un portrait juste et profondé-
ment touchant des rêves, blessures, hantises et 
élans de l’adolescence à travers le quotidien de 
10 jeunes d’une polyvalente d’une banlieue de 
Québec.

Quinze ans plus tard, le cinéaste récidive avec Les 
rayons gamma, une fresque riche et complexe 
dépeignant la réalité d’adolescents du quartier 
Saint-Michel, à Montréal, soupesant, par son 
approche documentaire héritée du cinéma di-
rect, le courage, la solidarité et les embûches qui 
parsèment la quête identitaire de ceux qui sont, 
malgré eux, parachutés entre deux cultures — et 
qui doivent apprendre, encore davantage que 
la majorité, à exister à l’extérieur du regard des 
autres.

On y fait la rencontre d’Abdel, un ado solitaire 
qui reçoit la visite de son cousin extraverti, Omar, 
venu du Maroc pour les vacances. Entre fêtes et 
attractions touristiques, Abdel deviendra vite 
épuisé, tant par l’énergie que par le monologue 
intempestif d’Omar, au point de le larguer dans 
une station de métro. Puis, il y a Fatima, une 
caissière de supermarché dont la relation avec 
la meilleure amie est menacée par de mauvaises 
fréquentations. Enfin, il y a Toussaint, un jeune 
introverti et passionné de pêche. Lorsqu’il 

trouve sur la berge une bouteille échouée conte-
nant un numéro de téléphone, il entreprend une 
conversation avec une femme qui bouleversera 
sa vision du monde et des autres.

À travers les aléas du quotidien, les discussions 
autour d’un pique-nique, les soirées au parc et 
les blagues ironiques, on entend des réflexions 
sur les obstacles qui se dressent sur le parcours 
de ces jeunes. Le film aborde donc des ques-
tions d’immigration, de racisme systémique, de 
violences ordinaires, de précarité économique 
et d’isolement, sans jamais tomber dans la ca-
ricature et le pathos. Simplement en allant à la 
rencontre des principaux intéressés, en les mon-
trant dans leur élément et dans leur réalité.

Le scénario, élégant et sobre, ne cherche ni à 
dramatiser ni à enjoliver, ce qui ne l’empêche 
pas d’être empreint d’une touche de poésie et 
d’une beauté naïve, à l’image de ses sujets. Cette 
quête de vérité, qui a le mérite de faire tomber 
bien des barrières et des préjugés, n’aurait pas 
été possible sans la franchise et la spontanéité 
des jeunes comédiens amateurs, qui se sont ap-
proprié les répliques et qui ont superposé leur 
vécu à celui de leur personnage.

Les rayons gamma se veut aussi un hommage à 
Montréal, la ville, celle qu’on parcourt souvent 
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sans la voir, dans toute sa splendeur et sa décré-
pitude, sa vivacité et son côté kitsch, comme un 
rappel que de se glisser dans les chaussures des 
autres est également un moyen de regarder le 
monde à travers leurs yeux, et de le redécouvrir 

autrement. Un film apaisant, qui donne envie de 
connaître la suite.

« Les rayons gamma Sonder l’âme de Saint-Michel » 
Audrey-Anne Blais, 10 nov. 2023, La Presse

N’empêche, il se trouve aussi de véritables perles dans 
ce film, soutenu avec sensibilité par des comédiens 
non professionnels qui font un excellent travail.

Le temps d’un été, des adolescents de Saint-Mi-
chel errent dans leur quartier multiculturel et 
font face aux grandes questions qu’implique le 
passage à l’âge adulte.

Quinze ans après À l’ouest de Pluton, réalisé avec 
Myriam Verreault, Henry Bernadet plonge à nou-
veau dans un microcosme adolescent à l’occasion 
de son deuxième long métrage, Les rayons gam-
ma. Si son œuvre antérieure s’intéressait à la vie 
quotidienne de jeunes banlieusards, celle-ci pose 
plutôt son regard sur ceux du quartier Saint-Mi-
chel, à Montréal.

Et qu’ont de si différent ces deux assemblées 
de personnages ? Celle de Saint-Michel discute 
d’identité culturelle, subit du racisme systémique 
et se bute aux aléas de l’immigration. Mais pas 
seulement. Il est aussi question d’électromagné-
tique, de philosophie et de grands dilemmes mo-
raux (« Est-ce pire de tromper sa blonde ou son 
barbier ? »)…

Tournée de façon quasi documentaire, cette pro-
position rafraîchissante nous invite dans le quoti-
dien de Fatima (Chaimaa Zinedine), de Toussaint 
(Chris Kanyembuga) et d’Abdel (Yassine Jabran), 
les trois vecteurs de cet habile film choral. Pen-
dant qu’Abdel tente d’endurer son cousin en vi-
site à Montréal, Fatima entreprend de s’éloigner 

de la criminalité, qui lui permettait malgré tout 
d’envisager un riche destin. Toussaint, lui, entre-
tient une correspondance téléphonique avec une 
mystérieuse Lavalloise, dont le numéro se trou-
vait dans une bouteille échouée sur le bord de la 
rivière des Prairies.

Coécrit avec Isabelle Brouillette et Nicolas Krieff, 
le scénario des Rayons gamma souffre d’incons-
tance. Le passage de dialogues vivants à des ré-
pliques convenues et peu naturelles déstabilise et 
amoindrit notre enthousiasme. Les appels entre 
Toussaint et Maude, par exemple, donnent parfois 
l’impression de n’être que des assemblages de 
phrases vides de sens, échangées par deux incon-
nus dont l’origine de la connexion émotionnelle 
nous échappe.

N’empêche, il se trouve aussi de véritables perles 
dans ce film, soutenu avec sensibilité par des co-
médiens non professionnels qui font un excellent 
travail. La structure narrative audacieuse, articu-
lée autour de la référence symbolique aux rayons 
gamma, mène à une réflexion profonde sur les 
liens invisibles que tissent entre eux les êtres hu-
mains et sur l’impact des dynamiques sociales et 
familiales sur les adolescents.

Comme une suite spirituelle d’À l’ouest de Pluton, 
Les rayons gamma est une fresque captivante sur 
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l’adolescence qui rend justice à la complexité de 
cette époque de la vie. Et qui se tient bien loin des 

représentations caricaturales qu’on réserve trop 
souvent à la jeunesse.

«Les rayons gamma – À travers le quartier Saint-Michel de Montréal » 
Andrea Krotthammer, 8 novembre 2023, Le Petit Septième

« C’est pas la bouffe qu’on va bouffer, c’est toi qui vas 
te faire bouffer. La première! T’es trop gentille, c’est 
pas bien. […] T’es fragile! »

Le quartier Saint-Michel de Montréal bouge – pas 
seulement puisque beaucoup de gens y circulent, 
mais aussi parce que ses habitants viennent des 
quatre coins du monde, faisant de ce quartier un 
endroit multiculturel par excellence. Ce mélange 
de cultures a attiré l’attention du réalisateur qué-
bécois Henry Bernadet lorsqu’il est venu de Qué-
bec, ville selon lui davantage monoculturelle, à 
Montréal, où il a fait des ateliers de théâtre avec 
des élèves d’une école secondaire. 

L’intérêt pour la période de l’adolescence présen-
tée dès son premier long-métrage coréalisé avec 
Myriam Verreault, À l’ouest de Pluton (2008), 
film qui a fait couler beaucoup d’encre et a fait le 
tour des festivals de films nationaux et interna-
tionaux, se propage donc dans Les rayons gamma, 
ce deuxième long-métrage attendu depuis main-
tenant 15 ans. 

« L’adolescence reste la même dans le sens où ce 
sont toujours les mêmes moments très intenses 
peu importe les générations, peu importe où dans 
le monde on est, d’où on vient, des moments 
charniers de la vie. […] Dans les deux films, il y 
avait ça donc, mais la différence c’est que pour 
Pluton ce sont des gens que je connaissais, c’était 
comme mes petits frères, mes petites sœurs, ils 
viennent de mon coin, à côté de chez moi. […] 
Mais là, je suis allé rencontrer des gens d’autres 
cultures. » Henry Bernadet

Si son premier film a montré des ados en ban-
lieue au Québec, son deuxième film, qui vient de 
fêter sa première mondiale au prestigieux Festi-

val de San Sebastián, se situe au cœur de Mon-
tréal, mais présente la métropole sous un angle 
inouï : d’abord par le choix du quartier loin des 
curiosités, et ensuite par le multiculturalisme de 
ses acteurs non-professionnels, qui, quelques an-
nées auparavant, n’auraient pas été représentés à 
l’écran. En voici quelques-uns… 

Penser l’apocalypse : Fatima et Naïma

On les voit bavarder avec leurs amis au parc, ou 
rôder dans un bâtiment brut qui par son aspect 
inachevé et atemporel les amène à exprimer 
leurs visions de l’avenir – dont Fatima a déjà une 
idée très précise : elle veut se débarrasser de ses 
mauvaises fréquentations du passé, être indépen-
dante, avoir du succès le plus vite possible – ce 
qu’elle affirme avec conviction lors d’un entre-
tien d’embauche : « Vous vous voyez où dans 
cinq ans? – Moi? Millionnaire! – En faisant quoi? 

– Beh, de l’argent. » Mais lorsqu’elle s’en prend à 
une cliente au supermarché et perd son travail 
de caissière, les spectres du passé reviennent la 
hanter et mettent en péril son amitié avec Naïma. 

Timide et conformiste, Naïma est, aux yeux de la 
jeune révoltée, inapte pour la vie : si l’apocalypse 
venait, estime Fatima, elle se battrait contre les 
zombies, puisque dans la vie il faut savoir se dé-
fendre, s’imposer. Son amie Naïma, en revanche, 
serait trop lâche : « C’est pas la bouffe qu’on va 
bouffer, c’est toi qui vas te faire bouffer. La pre-
mière! T’est trop gentille, c’est pas bien. […] T’es 
fragile! »
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Penser le début des temps : Toussaint et 
la mystérieuse femme au téléphone

Tandis que les filles imaginent la fin des temps, 
Toussaint, qu’on voit pêcher au bord du fleuve 
Saint-Laurent ou au travail, s’intéresse au début 
des temps – il regarde le ciel, étudie le cosmos et 
les étoiles. Son travail à l’animalerie alimente sa 
curiosité pour les animaux préhistoriques. Car ce 
sont les animaux qu’il préfère – son animal favori, 
l’escargot, souligne sa personnalité : il aime se ca-
cher des autres et vit en dehors du temps. 

Le message dans une bouteille à l’eau découverte 
en pêchant le met en contact avec une femme 
mystérieuse de l’autre côté du fleuve. Celle qui 
vit à Laval et qui aurait espéré que son message 
réussirait à traverser l’océan incite Toussaint, qui 
fuit les hommes, à ouvrir les yeux pour ceux qui 
l’entourent : « Qu’est-ce que tu vois? », lui de-
mande-t-elle ainsi à plusieurs reprises, mais aussi 
: « Est-ce que t’es heureux? » Toussaint qui n’est 
pas habitué qu’on lui pose des questions si in-
times est irrité : « C’est bizarre comme question. 
C’est pas une question à poser… C’est impoli. Je 
sais pas comment être, avec les gens. » Encoura-
gé par l’inconnue, il essaie de faire un pas vers 
les autres – mais quand il fait une mauvaise expé-
rience à la fête de la fille qu’il aime en secret, il lui 
reproche de lui avoir donné de mauvais conseils. 
Comment briser le silence qui s’ensuit après? 

Du passé au présent : Abdel et Omar

Le troisième duo de personnages dans le film, les 
cousins Abdel et Omar, tisse le lien entre le pas-
sé et le présent. Ayant grandi ensemble au Ma-
roc, Omar rend visite à Abdel qui vit à Montréal 
avec sa famille. Avec les années de distance entre 
eux, Abdel éprouve l’arrivée de son cousin plus 
grand comme une intrusion dans sa vie stable, un 
concurrent devant ses amis. En revanche, Omar 
désire renouer avec le passé, passer du temps 
avec son ami d’enfance, découvrir la ville en-
semble. En montrant le duo faire le tour des sites 
touristiques, tantôt seul, tantôt accompagné 
par des amis, deux expériences de Montréal se 
confrontent : l’image romantisée d’Omar, excité 

par Montréal et adepte de Céline Dion, et les ex-
périences du racisme des – dans ce cas – Maghré-
bins vivant à Saint-Michel, peu passionnés par les 
endroits clichés de la ville (que parfois ils n’ont 
pas vus eux-mêmes) : « Bon, pour les baleines, t’as 
qu’à prendre la ligne bleue. » Lorsqu’Abdel aban-
donne son cousin à une station de ladite ligne de 
métro pour ne pas devoir partager ses amis avec 
lui lors d’une fête, le jeune Marocain ne rentre 
plus à la maison. Abdel arrivera-t-il à retrouver le 
disparu sain et sauf?

« C’est un film sur la découverte, où moi-même je 
découvre un paysage. Dans le film on découvre 
ce quartier, c’est un voyage dans un quartier, c’est 
une fresque, un voyage sensoriel où on découvre 
des lieux, on découvre sa propre ville, on la re-
découvre. […] C’est un film sur la rencontre, les 
personnages se mettent à découvrir, à redécou-
vrir leur entourage immédiat, leur monde. » Hen-
ry Bernadet 

Un quartier, des habitants tous 
différents?

Le réalisateur Henry Bernadet arrive à merveille 
à tisser des liens implicites entre ses différents 
protagonistes, et ceci par deux approches : d’une 
part par le montage du film qui fait débuter la 
scène comme la précédente s’est terminée – par 
exemple, les filles contemplent le fleuve derrière 
le bâtiment en construction tandis que Tous-
saint, montré tout juste après, regarde l’eau qui 
coule en pêchant. Mais ce ne sont pas seulement 
les endroits et les perspectives qui unissent les 
jeunes. Ce sont également leurs émotions liées 
à l’adolescence : la solitude ou le sentiment de 
ne pas appartenir à un groupe, la sensation selon 
laquelle leur propre vie est ennuyeuse et que la « 
vraie » vie nous attend encore, quelque part; l’im-
pression d’être mieux compris par les amis que 
par la famille… En somme, Les rayons gamma sou-
ligne l’importance des autres qui nous entourent 
et qui nous épaulent, qui nous aident à des mo-
ments les plus inattendus. 
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Les rayons gamma - Un quartier

Si les groupes de personnages restent entre eux 
pendant la plupart du film, ils finissent par se 
mélanger vers la fin – et ce sera précisément le 
garçon peu social Toussaint qui met Abdel sur la 
bonne piste dans sa recherche d’Omar. Enfin, ce 
ne sera pas la caméra thermique qui le retrouve, 
mais l’empathie humaine…

Les rayons gamma, les rayons du cœur?

Tout comme les rayons gamma sont des rayon-
nements électromagnétiques créés par des tran-
sitions nucléaires (donc au cœur des atomes), 
l’adolescence est une période où tout change 
tout le temps, particulièrement à l’intérieur de 
soi-même. Et comme les rayons gamma, ces 
changements intérieurs se font ressentir à l’exté-
rieur – tantôt de manière provocante et agressive, 
tantôt de manière plus subtile. Le titre du film 
pourrait donc être lu comme un clin d’œil à cette 
période de la vie tumultueuse. 

 « Les rayons gamma, c’est l’énergie la plus puis-
sante qu’il peut y avoir, puis c’est une collision 
énorme. Dans la vie on est constamment en col-
lision avec les autres, […] le film parle du rapport 
qu’on a à l’autre et jusqu’à quel point on va aller 
vers l’autre ou non. […] Et puis il y a une méta-
phore dans le film qui est celle des ondes […]. On 
est traversé par des ondes constamment, on ne 
sait pas d’où, c’est très mystérieux, c’est quoi l’im-
pact que ça a sur nos vies, on a ça en commun 
comme humains. Donc, ça nous fragilise, mais en 
même temps il y a quelque chose là-dedans d’in-
visible qui nous relie. » Henry Bernadet 

Touchant, convaincant

Mélange entre documentaire et fiction, entre 
drame et conte de fées, entre réalité et poésie, Les 
rayons gamma est un film à voir absolument. La 
prestation des acteurs, quoique non-profession-
nels, est impressionnante et ne paraît jamais arti-
ficielle. Les gros plans permettent l’étude intime 
des personnages qui eux-mêmes contemplent le 
monde qui les entoure – ce qui est brillamment 

mis en évidence par des plans qui créent des si-
tuations de double observation en filmant les ac-
teurs de derrière en train de regarder eux-mêmes 
leur entourage.
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ENTRETIEN

« LES RAYONS GAMMA - ENTREVUE AVEC HENRY BERNADET  » 
Alexandre Duguay, 8 novembre 2023, Médiafilm

Le temps que j’ai passé avec eux m’a permis de mieux les 
connaître. Un peu comme lorsqu’on prépare un documentaire, il 
faut prendre le temps d’établir un lien. 

Qu’est-ce qui vous a motivé à poursuivre 
la démarche amorcée dans votre premier 
film, À l’ouest de Pluton?

Le plan de départ n’était pas de faire quelque 
chose de semblable. Quand je suis arrivé à Mon-
tréal, j’avais des voisins de toutes les communau-
tés et j’avais envie de les connaître et de faire un 
film autour d’eux. Puis, il y a une prof de théâtre 
de l’école Georges-Vanier qui m’a ouvert les 
portes de sa classe. J’envisageais d’avoir quelques 
jeunes dans le film, mais ils ont été si fascinants, 
allumés et drôles, que j’ai eu envie de travailler 
avec eux.

15 ans séparent À l’ouest de Pluton des 
Rayons gamma. Quel(s) constat(s) pou-
vez-vous faire entre ces deux générations 
d’adolescents?

Je pense que cette période reste toujours la 
même, peu importe la génération et même peu 
importe où on se trouve. Après, c’est l’époque 
qui est complètement différente. Aujourd’hui 
les jeunes sont toujours sur le téléphone. Pour 
vrai, pendant les prises, ils étaient tellement sur 
leurs cellulaires, que je devais leur dire que leur 
personnage ne faisait pas ça [rire].

Comment s’est déroulé le processus de sé-
lection des jeunes interprètes non-profes-
sionnels?

J’ai fait beaucoup d’ateliers de jeu à la caméra. 
C’est aussi en leur posant toutes sortes de ques-
tions sur leurs opinions, leurs intérêts, leur ba-

gage culturel et leurs goûts musicaux… Le temps 
que j’ai passé avec eux m’a permis de mieux les 
connaître et ça m’a aussi aidé à sélectionner un 
groupe de comédiens. Un peu comme lorsqu’on 
prépare un documentaire, il faut prendre le 
temps d’établir un lien.

Dans quelle mesure les adolescents ont-ils 
été impliqués dans l’écriture de leurs rôles, 
ou même du film?

Premièrement, ils pouvaient dire leurs dialo-
gues comme ils le voulaient. Comme ce sont des 
jeunes de la diversité, il y a des expressions que 
je n’aurais pas pu écrire. Ensuite, les arcs princi-
paux étaient définis, mais plus on travaillait en 
détail, plus ils étaient impliqués. Le but était que 
le résultat soit le plus réaliste possible. Je voulais 
aussi que chacun puisse aimer son personnage 
et intégrer des éléments de son expérience per-
sonnelle.

Comment décririez-vous le Henry Berna-
det de 16-17 ans?

Wow! [rire]... Si le Henry de 16 ans avait su qu’un 
jour on lui poserait cette question, il aurait dit 
: « Ha ouin? Je suis un peu important? ». J’étais 
quand même timide. Mais j’étais dans un groupe 
d’impro. J’écrivais des poèmes et des nouvelles. 
Je me nourrissais de philosophie et j’échangeais 
sur des découvertes culturelles avec un petit 
groupe d’amis. La vie sociale n’était pas toujours 
facile, dans la mesure où ce qu’on pouvait penser 
de moi était important et j’aurais voulu être dans 
la gang des “hots”. Je cherchais plein d’affaires, 
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dont ma place.

Quel était votre rapport au cinéma à cet 
âge. Qu’est-ce qui vous a donné la piqûre?

Je me souviens être allé au Cinéma de Paris à Qué-
bec. Ça coûtait 2$. Parce que j’étais certain que 
ça allait être poche, j’allais voir, pour “rire” du film, 
Husbands and Wives de Woody Allen. Finale-
ment, ce n’était pas si mauvais que ça [rire]. Je suis 
sorti de là en me disant : « Ok. Il y a quelque chose 
qui vient de se passer ». Après est sorti en salle 
Naked de Mike Leigh, et c’est là que j’ai compris 
que je voulais faire du cinéma dans la vie. C’est 
un film extrêmement dur et ça m’a bouleversé. Je 
ne pense pas que je voudrais le revoir, mais ça m’a 
inspiré et marqué positivement.

À l’exception de votre dernier film, quelles 
chroniques adolescentes recommande-
riez-vous?

Il y a certainement Sweet Sixteen de Ken Loach. 
J’ajouterais aussi Fish Tank d’Andrea Arnold et 
L’Esquive d’Abdellatif Kechiche.
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FICHE D’ANALYSE

Peut-on associer ce film à un genre précis ? Si oui, lequel ? 

Bref résumé de l’histoire (cadre de l’action, personnages, nature du conflit).

DESCRIPTION ET ANALYSE DES PERSONNAGES 

Qu’incarne chacun des principaux personnages (valeurs, idées, quête, etc.; qu’est-ce qui oppose le 
protagoniste et l’antagoniste) ? 

Protagoniste : 

Antagoniste  : 

Autres   : 
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DESCRIPTION ET ANALYSE DU CONTENU 

Quels sont les thèmes et sous-thèmes de ce film ?

Thèmes principaux : 

Sous-thèmes :

Analyse idéologique  (sous quel angle les thèmes sont-ils abordés ?  quelles sont les principales 
idées véhiculées par le film ?) :

DESCRIPTION ET ANALYSE DE LA FORME 

Que doit-on retenir de l’esthétique de ce film (est-il innovateur, convenu, quels sont ses éléments 
les plus remarquables) ? 
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DESCRIPTION ET ANALYSE DE LA FORME  

Quels sont les principaux éléments du traitement cinématographique (éclairages, costumes, 
décors, angles de prise de vue, musique, effets sonores, effets spéciaux, rythme du montage, 
raccords, etc.) et qu’apportent-ils de signifiant ? 

Quels sont les moyens cinématographiques employés pour raconter cette histoire ?

APPRÉCIATION PERSONNELLE  

Commentaire personnel déduit de la description et de l’analyse et supporté par celles-ci :

Quels sont les points forts du film ? Ses points faibles ?  
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SIMPLE COMME SYLVAIN
Date de 
sortie

22 septembre 2023

Réalisation  Monia Chokri

Production Sylvain Corbeil, Nancy Grant

Scénarisa-
tion 

Monia Chokri

Photogra-
phie 

André Turpin

Montage Pauline Gaillard

Musique Emile Sornin

Distribution  Immina Films

Durée 111 minutes

Interprètes Magalie Lépine-Blondeau, Pierre-Yves Cardinal, Francis-
William Rhéaume, Monia Chokri, Steve Laplante, Marie-
Ginette Guay, Micheline Lanctôt, Christine Beaulieu, 
Guillaume Laurin.

Synopsis Mariée depuis 10 ans, une professeure de philosophie de Montréal vit une passion 
brûlante avec l’entrepreneur qui rénove le chalet du couple dans les Laurentides. 
© 2023 Mediafilm

Reconnais-
sance

 - Grand prix du jury et Prix de la jeunesse, Festival du film de Cabourg

 - Nomination pour 6 prix au Festival de Cannes

L’AVIS DE MEDIAFILM

En adéquation avec son titre, cet attachant troisième long métrage de Monia Chokri se signale par une 
simplicité formelle inédite. Faisant montre de davantage de maturité, la réalisatrice délaisse en effet les effets 
stylistiques de LA FEMME DE MON FRÈRE et BABYSITTER au profit d’un traitement visuel plus pur, mais 
néanmoins expressif et concerté, avec des plans finement composés et des choix musicaux subtils. Le tout au 
service d’une intrigue a priori familière, enrichie d’un discours rafraîchissant et lucide sur l’amour. La cinéaste 
démontre une fois de plus son talent pour l’écriture de dialogues percutants et spirituels, ici souvent empreints 
d’écoanxiété et d’inquiétude face à divers problèmes sociaux ou culturels. Magalie Lépine-Blondeau incarne 
avec sensibilité et humour une femme à la croisée des chemins, partageant une belle complicité avec le sensuel 
Pierre-Yves Cardinal, vif et nuancé dans le rôle d’un homme pas aussi simple et sans histoire qu’il n’en a l’air. 

Texte : Louis-Paul Rioux— Céline Gobert  © 2023 Mediafilm
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Monia Chokri alterne la scène et le cinéma où elle a fait ses débuts chez Denys Arcand en tant que 
comédienne. Mais elle est surtout associée à l’irrésistible ascension de Xavier Dolan pour lequel 
elle a composé le personnage de Marie dans le trio des Amours imaginaires. Elle le retrouve pour 
Laurence Anyways, puis passe derrière la caméra l’année suivante pour réaliser son premier court-
métrage, Quelqu’un d’extraordinaire, primé dans de nombreux festivals comme Locarno. Elle 
continue à faire l’actrice, notamment pour les Françaises Claire Simon ou Katell Quillévéré. Parmi 
ses derniers rôles les plus marquants, la Tania des Affamés de Robin Aubert. Elle réalise son premier 
long métrage La femme de mon frère aussitôt sélectionné à Cannes et qui y reçoit à la fois un 
accueil très favorable et le Coup de cœur du jury d’Un certain regard. (cinemaquebecois.fr)

Filmographie
Longs métrages
2022  Babysitter 
2019  La femme de mon frère

Court métrage
2013 Quelqu’un d’extraordinaire

MOT DE LA RÉALISATRICE

Je trouve que les films romancent beaucoup la rencontre amoureuse, ignorent l’environnement social 
- c’est pourtant tellement fondateur de ce que va devenir un couple. J’ai moi-même eu plusieurs ma-
nières de vivre en couple et j’ai pu m’apercevoir de tous les paramètres qui vont au-delà des seuls indi-
vidus. À un moment donné, tout ce qui est autour prend le pas sur la relation en elle-même. Les amis, 
la famille, le travail, le voisinage, tout cela pèse sur elle. Avec ce film, J’avais surtout envie de filmer une 
histoire d’amour. Il y a un sujet assez obsessionnel dans mon travail jusqu’à maintenant : l’impossibilité, 
l’empêchement de l’amour. Dans La Femme de mon frère, il s’agissait d’une relation frère-sœur, mais 
c’était déjà là. Je voulais poursuivre cette recherche car elle est sans fin. Mais ce qui m’intéressait aussi, 
c’était de filmer deux mondes qui se rencontrent. Que se passe-t-il si deux personnes qui ont un vrai 
potentiel amoureux sont issues de milieux complètement différents ?
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ARTICLES DE PRESSE :
« Simple comme Sylvain »: quand Sophia rencontre Sylvain »

François Lévesque, 22 septembre 2023, Le Devoir

Pendant les 137 minutes que dure la projection, ce rythme plus 
lent n’est pourtant jamais contraignant. Comme si cette façon de 
prendre bien son temps pour battre la mesure s’était imposée pour 
donner du souffle à une histoire qui, finalement, n’en est pas vrai-
ment une…

Après avoir récolté des éloges critiques de la 
presse étrangère lors de sa première à Cannes, 
puis lors de son passage au TIFF, le troisième 
long métrage de Monia Chokri, Simple comme 
Sylvain, prend enfin l’affiche. Oui, le buzz était 
justifié. Car c’est là une comédie romantique 
follement intelligente, furieusement drôle, mais 
douce-amère également qu’offre la cinéaste. Le 
film est en outre d’une maîtrise formelle épa-
tante, ce qui ne gâte rien. Magalie Lépine-Blon-
deau et Pierre-Yves Cardinal partagent une 
complicité brûlante en amants contraires, elle 
l’intellectuelle, lui, le « manuel ». Jouissif, c’est le 
cas de le dire.

Sophia, la protagoniste, célèbre ces jours-ci ses 
40 ans. En apparence, la jeune femme est com-
blée, mais rapidement, des signes d’une insatis-
faction latente se manifestent : cette expression 
lasse lorsque son conjoint Xavier lui coupe la 
parole lors d’un dîner entre amis, cet air absent 
pendant l’amour…

Mais voici qu’à la faveur de rénovations devant 
être entreprises au nouveau chalet du couple, 
Sophia fait la connaissance de Sylvain, un en-
trepreneur local. Illico, la citadine est troublée 
par le magnétisme fruste du « gars de bois ». La 
manière dont Monia Chokri narre et filme l’at-
tirance initiale, la valse-hésitation tendue, le 
rapprochement haletant, puis le passage à l’acte 
débridé, provoque hilarité et frissons de plaisir 
anticipé.

En un choix judicieux, la réalisatrice et scénariste 
a fait de son héroïne une professeure de philo-
sophie (à une classe de retraités), de telle sorte 

que les différentes théories qu’elle aborde font 
écho à sa situation personnelle du moment. Par 
exemple, au tout début de sa liaison avec Sylvain, 
on a droit à l’impossible objet du désir selon Pla-
ton.

D’autres approches suivront, dont celle de 
Spinoza. Il s’agit d’une excellente idée, finement 
intégrée.

Subtil et cru

Un autre aspect qui rend Simple comme Syl-
vain aussi irrésistible réside dans la décision de 
prendre le contrepied des conventions de la co-
médie romantique afin de mieux détourner et 
de commenter celles-ci. Le résultat surprend à 
chaque détour.

Prenez ce souper dans la famille de Sylvain, où 
les propos entendus sont aux antipodes de ceux 
tenus plus tôt dans celle de Sophia (dont la mère 
est incarnée par Micheline Lanctôt, autrice du 
fabuleux L’homme à tout faire, qui partage de 
belles similitudes avec ce film-ci). Dans une co-
médie romantique « classique », le déroulement 
serait catastrophique sur le coup, mais contri-
buerait ultérieurement à souder les amoureux. 
Ici, la démonstration s’avère beaucoup plus sub-
tile : on est dans le malaise, dans le grincement 
de dents, mais dans l’acceptation.

Ah, et, pour qui serait tenté par les procès d’in-
tentions, la cinéaste se moque (gentiment) au-
tant des « intellos » que des « prolos ».

Mais bref, la catastrophe, puisqu’une catas-
trophe doit bien survenir, se produira en diffé-
ré, lorsqu’on ne s’y attend pas, à la faveur d’une 



g
u

id
e d

’an
alyse

43

séquence très sombre. À mesure que les mois 
passent, ce n’est en effet plus l’usure du couple 
que Sophia forme avec Xavier qui s’impose, mais 
plutôt l’usure de la passion qui consume Sophia 
et Sylvain.

L’intensité de leurs rapports peut engendrer des 
moments de laideur, entre jalousie et avilisse-
ment. D’ailleurs, Monia Chokri ne craint pas la 
rupture de ton, technique qu’elle manie avec 
brio.

Toujours à l’opposé des diktats du genre comi-
co-sentimental, Simple comme Sylvain, tout en 
multipliant les répliques d’une finesse ciselée, 
n’a pas peur d’être cru. Il faut entendre certains 
échanges chauds entre Sylvain et Sophia… Lui, 
lubrique : « C’tu moé qui t’fait mouiller d’même 
? » Elle, pragmatique : « Faut croire. »

C’est un cran plus osé que l’orgasme public si-
mulé par Meg Ryan au bénéfice de Billy Crystal 
dans When Harry Met Sally (Quand Harry ren-
contre Sally).

Suranné et second degré

Magalie Lépine-Blondeau (La nuit où Laurier 
Gaudreault s’est réveillé) et Pierre-Yves Cardi-
nal (Tom à la ferme) sont parfaitement en phase 
avec la nature singulière de la proposition. C’est-
à-dire ?

Le film possède une facture surannée, avec sa 
palette aux teintes à dominance automnale, son 
grain d’image prononcé et sa caméra qui tour-

billonne autour des amants à la Lelouch… À cet 
égard, le film a un côté kitsch, mais assumé et 
très second degré : c’était embryonnaire dans La 
femme de mon frère, en évidence dans Babysit-
ter, et maintenant complètement abouti.

Sur le plan de la mise en scène, Simple comme 
Sylvain est l’oeuvre la plus accomplie de Monia 
Chokri (et du grand directeur photo André Tur-
pin). Les compositions séduisent, jouant souvent 
de magnifiques clairs-obscurs . À l’arrière-plan, 
Xavier, abandonné à son sort, est aperçu au fond 
de la maison à travers un cadre de porte, tandis 
qu’à l’avant-plan, Sophia pleure en silence dans 
l’escalier qui mène à l’étage : isolés dans la pé-
nombre ambiante, chacun existe dans son petit 
îlot de lumière.

Et que dire de ce passage dans une station-ser-
vice où Monia Chokri alterne les perspectives 
telle une chantre de Brian De Palma : Sylvain 
se tient à côté du véhicule, Sophia est assise à 
l’intérieur, et leurs regards se fuient avant de se 
croiser, successivement, par l’entremise d’un re-
flet sur la vitre de la portière, dans le rétroviseur, 
puis face à face… Ce n’est jamais étourdissant, 
juste virtuose.

Ceci expliquant cela, Simple comme Sylvain 
suscite l’irrépressible envie d’être revu sitôt ter-
miné. Parce que, pour paraphraser Sophia juste 
après sa première incartade charnelle avec Syl-
vain : une fois, ce n’est pas assez.

« Simple comme Sylvain Qu’est-ce que l’amour ? »  
Marc Cassivi, le 22 sept. 2023, La Presse 

Tout, de la sexualité aux aveux, en passant par les prises 
de conscience, les conversations et les activités ano-
dines, surgit de cette plongée dans l’intimité des per-
sonnages.
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Le troisième long métrage de Monia Chokri, 
Simple comme Sylvain, est un film sur l’amour, 
le couple, le désir féminin. C’est aussi un regard 
sur les clivages sociaux et le mépris de classe, à 
travers l’histoire d’amour passionnelle entre une 
prof de philosophie de 40 ans et un entrepre-
neur en construction très terre à terre.

Tout sépare en théorie Sophia (Magalie Lé-
pine-Blondeau), une intello montréalaise, et 
Sylvain (Pierre-Yves Cardinal), un homme à tout 
faire des Laurentides. Dans les faits, leur atti-
rance physique les rapproche de manière irrésis-
tible.

Sophia vit une relation de couple en dormance 
avec Xavier (Francis-William Rhéaume), profes-
seur d’université qui est son conjoint depuis une 
décennie. Elle rencontre par hasard Sylvain, em-
bauché pour entreprendre des travaux dans le 
chalet que le couple a récemment acheté. C’est 
le coup de foudre.

Les cours que donne Sophia à l’Université du 
troisième âge sur les théories philosophiques 
de l’amour trouvent soudainement une applica-
tion pratique dans sa liaison torride avec Sylvain. 
L’effet miroir n’est du reste jamais loin dans ce 
film à la fois charnel et spirituel, au scénario bien 
conçu et bien construit.

Les dialogues finement ciselés de Monia Chokri, 
pétris de son humour typique, parfois cynique, 
toujours efficace, forment la charpente de ce 
récit plein de tendresse et d’autodérision sur les 
amours contrariées, physiques et platoniques, 
ainsi que sur l’hypocrisie de certaines construc-
tions sociales.

Monia Chokri scrute le couple traditionnel et 
sa compatibilité avec le désir. Qu’est-ce que 
l’amour ? demande-t-elle, posant davantage de 
questions qu’elle n’offre de réponses.

Sophia (qui était aussi le prénom du personnage 
principal de La femme de mon frère) abandonne 
une relation de couple qui tourne à vide pour 
vivre une passion amoureuse dévorante. Sylvain 
a bon cœur et il a les valeurs à la bonne place, 
même s’il n’a pas toujours les mots justes pour 
l’exprimer. Sophia vient d’un univers plus bour-

geois, plus cérébral, plus érudit, plus snob aussi.

Magalie Lépine-Blondeau, qui est d’à peu près 
tous les plans du film, joue merveilleusement 
de nuance et de subtilité, notamment dans les 
réactions de Sophia aux sautes d’humeur et 
maladresses de Sylvain. Le charisme sexuel de 
Pierre-Yves Cardinal opère tout autant devant la 
caméra. Le courant passe à 100 000 volts entre 
les deux comédiens. On ne peut que croire à 
la chimie entre les deux personnages qu’ils in-
carnent.

La manière dont Monia Chokri a choisi de fil-
mer leurs scènes d’amour renvoie forcément, a 
contrario, aux images qui dominent depuis tou-
jours le septième art. Des images, filmées par des 
hommes, qui ont fait du corps de la femme le 
canevas de l’érotisme. Le plus récent long mé-
trage de Monia Chokri, Babysitter, se moquait 
allégrement de ce regard masculin, en se jouant 
de ses archétypes.

Dans Simple comme Sylvain, tout est suggéré, 
rien n’est explicite. À l’image de Sophia qui, par 
ses mots, pendant un cunnilingus, guide Sylvain 
vers l’orgasme, en redéfinissant les termes de 
l’expression joueuse-entraîneuse.

La mise en scène extrêmement maîtrisée de 
Monia Chokri, bonifiée de quelques clins d’œil 
rétro – on pense notamment aux Parapluies de 
Cherbourg ou à Love Story –, distille une fine 
poésie de l’image. Les amants sont tête-bêche 
dans l’extase ou se désillusionnent sous une 
neige cotonneuse.

Les personnages créés par l’auteure-cinéaste 
sont tantôt émouvants, tantôt exaspérants. Ils 
peuvent être obtus, charrient tous des préjugés. 
Certains sont plus caricaturaux que d’autres (le 
truculent couple formé par Mathieu Baron et 
Christine Beaulieu, par exemple). Il n’y a en re-
vanche rien de manichéen ni de simpliste dans 
Simple comme Sylvain. Monia Chokri ne juge 
pas ses personnages, pour lesquels elle a mani-
festement de l’empathie, de l’affection et, bien 
sûr, de l’amour.
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«SIMPLE COMME SYLVAIN de MONIA CHOKRI » 
Mélopée B. Montminy, 22 septembre 2023, 24 Images

Or, c’est cette question du « plaire » et du « déplaire », laquelle 
revient souvent dans la bouche des personnages, qui semble 
s’imposer au-delà même de la question sexuelle.

Si le Titanic n’avait pas coulé, qu’en aurait-il été 
de l’avenir de Jack et Rose? Telle est en quelque 
sorte la question posée par Monia Chokri dans 
son troisième long métrage, Simple comme Syl-
vain, dans lequel la cinéaste interroge la solidité 
de l’hétérogamie, soit l’union de deux individus 
appartenant à des classes sociales distinctes. 
Après avoir incarné en 2013 la protagoniste du 
court métrage fortement récompensé Quelqu’un 
d’extraordinaire – qui aura fait connaître Chokri 
la cinéaste après qu’on l’ait découvert comme 
actrice –, Magalie Lépine-Blondeau reprend 
cette place de premier rang dans la cinémato-
graphie de la réalisatrice, en interprétant le rôle 
principal de cet opus au titre truculent. Elle in-
carne Sophia, une professeure de philosophie à 
l’université dont la relation amoureuse avec son 
conjoint Xavier (Francis-William Rhéaume), qui, 
lui, enseigne la science politique, est remise en 
question tandis qu’elle fait la rencontre du ma-
nuel Sylvain (Pierre-Yves Cardinal), engagé pour 
la rénovation du chalet du couple. La passion 
physique obsessionnelle est ainsi opposée de fa-
çon franche et sans équivoque à la connivence 
intellectuelle. Mais la stabilité relationnelle que 
connaissait Sophia dans sa relation initiale pour-
rait-elle être possible si elle décidait plutôt de 
s’investir avec Sylvain?

Les deux personnages masculins sont des arché-
types assez plaqués : l’un est corps, l’autre, esprit. 
Ce piège de faire de l’objectifiable Pierre-Yves 
Cardinal un bûcheron attachant mais imbécile 
heureux, Chokri l’a très bien vu sur son passage. 
Elle semble presque vouloir nous le montrer, tel 
un piège à ours dissimulé dans les feuilles autom-
nales des Laurentides. Bien que l’attrait de ce 

simple Sylvain soit davantage charnel, le fait qu’il 
ne soit doté d’une vaste éducation ne le réduit de 
prime abord pas à sa condition ; il est pour ainsi 
dire sauvé par sa curiosité intellectuelle. Le pro-
verbial gars de bois, d’abord objet d’un désir in-
terdit, s’ouvre à l’univers de la beigissime Sophia 
tout en lui récitant du Michel Sardou, sans trop 
broncher lorsqu’elle corrige sa grammaire. Une 
masculinité saine qui ne ploie pas devant la me-
nace de la femme plus instruite. Après Babysitter, 
le « film #MeToo » de Chokri, on sent qu’elle veut 
ici renouer avec le désir dans ce qu’il a de rafraî-
chissant, prouvant ainsi qu’après les vagues de 
dénonciation, les ponts doivent être reconstruits, 
bref que le féminisme n’a pas tué l’amour.

La mécanique de Simple comme Sylvain est bien 
huilée, la réalisatrice est manifestement en pos-
session de ses moyens et sait s’entourer d’une 
équipe qui comprend et magnifie l’essence de 
son esthétique, notamment à la photographie 
(André Turpin), à la musique (Émile Sornin) et 
au montage (Pauline Gaillard). Ces derniers s’ap-
pliquent à découper puis rythmer avec esprit 
cette réflexion sur l’amour, le désir et le couple. 
Ainsi, les moments de tendresse entre les deux 
amants sont entrecoupés par des scènes où So-
phia enseigne des notions de philosophie portant 
sur l’amour. Érudition et corporalité valsent ainsi 
dans un récit ponctué par les enseignements de 
Platon, Spinoza et bell hooks, en passant par Jan-
kélévitch, le tout cadencé par une douce mélodie 
rappelant Francis Lai (Un homme et une femme). 
Si la signature de Monia Chokri plaît, l’usage du 
zoom (et autres procédés) inscrivant son cinéma 
dans une nostalgie des années 1970, cette manie 
pour les dialogues entremêlés qu’elle partage 
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avec Dolan, qui charmait préalablement par sa 
drôlerie névrotique, peut éventuellement finir 
par lasser.

Outre la maîtrise brillante de Monia Chokri au 
plan de la réalisation, on en vient parfois à s’en-
nuyer du charme qui opérait entre elle et Cathe-
rine Léger à la scénarisation de Babysitter, alors 
qu’une certaine magie venait briser le carac-
tère cérébral de l’œuvre. C’est que dans Simple 
comme Sylvain, certains moments paraissent 
précipités, voire improbables. Tel est le cas lors 
de deux scènes charnières du film, d’abord alors 
que les amoureux succombent l’un à l’autre au-
tour d’une chanson de Scorpions, mais surtout 
lors d’une scène de querelle à laquelle on a de 
la difficulté à adhérer, pourtant censée servir de 
climax. Cela dit, ce long métrage enchante autant 
qu’il confronte, il réconcilie autant qu’il déchire. 
Parfois hymne au conservatisme ou incitation à 
la lutte des classes, cette ambivalence est pro-
pice à la réflexion.

Les codes de la comédie romantique sont em-
pruntés avec bonhomie, mais tout au long du film, 
une tension règne et elle est d’ordre sociologique. 
Chokri antagonise par ailleurs biologie et socio-
logie : le personnage de Sylvain correspondrait 
à une sorte d’appel de la nature, une attraction 

presque bestiale qui convoque un passé idéalisé. 
L’homme évoque cette territorialité, le retour 
à la terre et aux traditions, ce qui semble char-
mer Sophia, désillusionnée par son mode de vie 
contemporain. Cette dernière, qui enseigne à des 
personnes âgées, se laisse émouvoir par la loyau-
té quasi tragique de l’union de ses beaux-parents, 
succombant à une certaine idéalisation d’un 
passé où les gens s’étaient fidèles et les temps 
semblaient simples. Or, malgré l’apparente har-
monie caractérisée par cette vision romancée 
d’autrefois agencée aux pulsions que provoque 
le bellâtre « homme concret », la fatalité des dé-
terminismes sociaux rattrapera la protagoniste, 
dont l’héritage bourgeois qu’elle tentera initiale-
ment de fuir ne s’exprimera que plus sournoise-
ment alors qu’elle s’acharne à le réprimer. Cette 
romance bourdieusienne nous confronte de ma-
nière palpable à la puissance inavouable de la hié-
rarchie sociale qui est façonnée par l’inscription 
des personnages dans un champ social donné. 
Ainsi, Chokri semble outillée pour se défendre 
à quiconque critiquerait le fait qu’elle emprunte 
certains clichés : les attitudes et goûts de ses per-
sonnages ne sont pas stéréotypés, ils ne sont que 
manifestations de leurs capitaux, culturel, social 
et économique, lesquels reproduisent les inégali-
tés sociales. Merci, Bourdieu.
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ENTRETIEN

« Entretien avec Monia Chokri  » 
Chloé Blanckaert, 4 septembre 2023, Trois Couleurs

« Avoir une structure où on apprend à aimer et à être aimé, c’est 
fondamental. »

Qu’est-ce qui vous a motivé à poursuivre 
la « L’amour est la chose la plus importante 
du monde », disait le personnage d’Anne 
Dorval dans votre premier court métrage, 
Quelqu’un d’extraordinaire, en 2013. Vous 
êtes d’accord ?

Ça fait partie de mes obsessions. Avoir eu une 
structure où on a appris à aimer et à être aimé, 
c’est fondamental dans la construction d’un in-
dividu pour réussir à traverser les épreuves de 
la vie. C’est la base de tout. Et c’est un sujet 
inépuisable, surtout quand on est une femme 
parce qu’il a été moins exploité par l’écriture des 
femmes.

Dans quel environnement avez-vous gran-
di ?

J’ai eu de la chance. La Femme de mon frère est 
un hommage à l’amour que mes parents et mon 
frère m’ont conféré pour que je puisse être un 
être solide sur deux pattes. C’est ma chance ab-
solue d’avoir été aimée enfant, d’avoir été sou-
tenue. Ça m’a permis d’affronter le monde avec 
plus de facilité que si j’étais née dans un environ-
nement plus hostile. J’ai passé une enfance assez 
joyeuse où on communiquait beaucoup. Mes 
parents et mon frère sont curieux, cultivés, on 
pouvait débattre de tout. Ce sont des gens qui 
ne sont pas snobs. On était capables de faire des 
choses très normales et, en même temps, mon 
frère peut te parler de Martin Heidegger. Mon 

environnement était aussi très éclectique. Mon 
père est tunisien, on allait en Tunisie l’été ; ou 
j’allais à la campagne au Québec dans ma famille.

Dans Simple comme Sylvain, vous racontez une 
histoire d’amour sans ironie ni sarcasme, ce qui 
n’est pas si commun aujourd’hui…

J’ai commencé à écrire le film en 2018. Je l’ai écrit 
pendant cinq ans à peu près, de manière hachu-
rée. Au départ, le film était plus proche de l’hu-
mour de La Femme de mon frère [son premier 
long métrage sorti en 2019, ndlr], plus rentre-de-
dans. Puis il y a des choses que j’ai adoucies au 
tournage. J’ai sacrifié une forme de comédie 
cynique au profit de plus de tendresse et d’hu-
manité, moins de jugement. Ce qui était très 
déstabilisant pour moi parce que je pense que 
l’humour est une manière de cacher sa fragilité.

L’esthétique du film, qui rappelle le cinéma 
des années 1970 avec ce grain particulier 
et ces couleurs chaudes, participe à cette 
douceur. Quelles étaient vos inspirations ?

Ma référence principale, c’était Robert Altman. 
Surtout Images [1973, ndlr] pour l’esthétisme 
et les couleurs, même si c’est un film d’horreur 
psychologique donc ça n’a rien à voir. J’ai beau-
coup étudié son cinéma parce que j’avais envie 
d’un film tout en rondeur, moins découpé que 
mes autres films, avec un montage plus doux et 
une mise en scène plus emballée. Altman a cette 
qualité d’être toujours en mouvement. Si on ob-
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serve bien le film, la caméra est rarement figée.

Vous utilisez beaucoup le zoom, qui vous 
permet de filmer les personnages de très 
loin. Qu’est-ce qui vous plaît dans cet ef-
fet ?

C’est un travail que j’avais commencé à explorer 
dans Quelqu’un d’extraordinaire, La Femme de 
mon frère et aussi dans Babysitter [son troisième 
long métrage, sorti en 2022, ndlr]. Là, j’avais vrai-
ment envie que tout le film soit au zoom. Je l’ima-
ginais comme un documentaire animalier, comme 
si j’allais observer des animaux en rut. J’avais aussi 
envie de laisser mes acteurs respirer dans l’espace, 
un peu à la John Cassavetes. Et puis j’aime le grain 
que crée le zoom.

Les dialogues se chevauchent, créent une 
forme de cacophonie, en écho aux person-
nages qui s’aiment mais peinent à com-
muniquer. Comment travaillez-vous ces 
scènes avec les acteurs et actrices ?

C’est ma manière d’écrire, je trouve ça assez réa-
liste – quand vous êtes à un dîner ou à une fête, 
il y a toujours plusieurs couches de paroles qui se 
superposent. C’est un procédé qui se fait beau-
coup au théâtre, notamment chez des drama-
turges américains. Pour les acteurs, ça demande 
de la répétition, mais, comme c’est écrit au scéna-
rio, ils le savent. Ensuite je répète avec eux pour 
qu’ils comprennent ce qui est en majeur et en 
mineur dans le dialogue. Quand on filme un dia-
logue en champ-contrechamp, je ne les fais pas 
parler en même temps, je laisse parler l’un, puis 
l’autre, et c’est au montage que je les fais vivre 
ensemble. S’ils sont dans le même plan alors ils 
peuvent y aller, parler en même temps, mais ça 
leur demande une très grande concentration.

Magalie Lépine-Blondeau apparaissait déjà 
dans Quelqu’un d’extraordinaire et dans La 
Femme de mon frère. C’était évident de lui 

confier cette fois le rôle principal ?

Magalie, c’est ma meilleure amie, on est très 
proches. C’est une des premières personnes qui a 
lu le scénario, et elle m’a fait part de son désir de 
jouer le rôle. Je ne lui ai pas tout de suite offert, 
ça m’a pris une année, mais c’est vrai que je n’ai 
pas tellement imaginé d’autres actrices. Elle a à la 
fois cette sensualité, cette beauté et, dans son vi-
sage, quelque chose de l’ordre du romantisme. En 
même temps, c’est une vraie intellectuelle. Elle 
est très intelligente, très articulée. Souvent, le cli-
ché, c’est qu’une femme intello est sèche ou pas 
belle. Je voulais montrer qu’il y a toutes sortes 
d’intellectuelles, dont certaines ravissantes.

Pourquoi est-ce important pour vous de 
proposer de nouveaux modèles féminins ?

C’est vital. J’écris toujours en essayant d’être ré-
aliste par rapport à ce que je vois des femmes. 
J’ai envie qu’elles se reconnaissent à l’écran, mais 
j’ai aussi envie que les hommes commencent 
à s’identifier aux femmes à l’écran. De manière 
classique, le personnage neutre, c’est un homme 
blanc dans la trentaine ou la quarantaine. Les 
femmes ont fait cet exercice de s’identifier aux 
hommes. Plus les personnages féminins vont 
être complexes, denses, plus elles vont avoir une 
pensée et ne seront pas juste des objets de dé-
sir, plus ça va se rééquilibrer dans le regard que 
les hommes portent sur les femmes et que les 
femmes portent sur elles-mêmes.

À travers vos films, vous avez d’abord en 
tête de bousculer les normes ?

Non, jamais. Tout ce que j’essaie de faire, c’est ra-
conter une bonne histoire. Quand j’étais toute 
jeune, il fallait que j’écrive une saynète pour un 
conservatoire. J’avais dit à l’intervenant : « Je veux 
dire ça, voilà les thèmes que j’aimerais aborder… » 
Il m’a dit : « Concentre-toi sur le fait d’écrire une 
bonne histoire parce que tout ce que t’as dans 
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la tête, tes enjeux, tes insécurités, tes fantasmes, 
tes valeurs vont se déployer dans ton écriture. Tu 
n’as pas besoin d’y penser, elles vont émaner. » 
J’essaie juste de raconter une bonne histoire en 
espérant que ça plaise aux gens, et, après, tout 
ce qui est autour va se déployer. Par la force des 
choses, comme je suis féministe, le film va forcé-
ment avoir une tangente féministe. Mais je n’ai 
pas la volonté ni de faire rire, ni d’émouvoir, ni 
d’être dans une controverse. Ça m’étonne même 
quand ça arrive.

Le thème de la maternité, et même de son 
refus, parcourt votre filmographie. So-
phia fait part de son envie de ne pas avoir 
d’enfants dès le début du film, déclarant : 
« Avoir des enfants à cette époque, quelle 
angoisse ! » Paradoxalement, elle est en-
tourée de femmes qui en ont. Pourquoi ce 
thème vous obsède-t-il ?

D’abord parce que je n’ai pas d’enfants. Mainte-
nant j’ai 41 ans, on va finir par me lâcher avec ça. 
Mais, quand j’étais en couple de 28 à 38 ans, on 
me demandait tout le temps si on voulait des en-
fants et quand on allait en avoir. On ne posait 
jamais la question à mon ex. Je trouvais ça injuste. 
C’est un thème qui m’obsède parce que ça fait 
partie de l’expérience d’une femme d’en avoir ou 
pas. Je n’ai jamais senti que j’étais vraiment dans 
cette envie. Peut-être parce que je crée… Créa-
tion, procréation, les mots sont proches. Je suis 
peut-être un peu cynique, mais j’ai l’impression 
que ça contraint plus que ça libère. C’est très 
beau d’avoir un enfant, mais ce n’est pas donné à 
tout le monde, et il ne faut pas se forcer à en avoir 
pour répondre à des critères sociaux. Je ne jugerai 
jamais quelqu’un qui fait un enfant, je comprends 
tellement cette envie de créer du sens. Mais c’est 
juste que, bon, les océans brûlent…

Sophia et Sylvain viennent d’univers oppo-
sés : elle d’une classe bourgeoise, lui d’un 
milieu plus populaire. Vous mettez en 
scène leur couple comme une structure dif-

ficilement détachable du cadre dans lequel 
ils évoluent. Pourquoi ?

Le couple est un système social et politique qui 
n’a pas grand-chose à voir avec l’amour. C’est as-
sez récent que l’amour soit intégré au système. 
Mais les statistiques sont claires : seuls 6 % des 
couples viennent de milieux différents, car ils ne 
peuvent exister qu’avec l’approbation de leurs 
environnement, famille, amis. Ils ont besoin d’un 
environnement social pour évoluer. Deux per-
sonnes qui s’aiment mais qui s’isolent, ce n’est 
pas un couple.

En parallèle de cette histoire d’amour passionnée, 
l’héroïne enseigne la philosophie, particulière-
ment comment celle-ci a étudié l’amour à travers 
les théories de Platon, Baruch Spinoza, Arthur 
Schopenhauer, Vladimir Jankélévitch et bell 
hooks. Comment avez-vous pensé ce fil rouge ?

Quand j’ai commencé à écrire le film, je me suis 
dit que j’allais lire sur les théories de l’amour. 
Beaucoup d’anthropologues ou de sociologues 
ont traité le sujet, mais c’est un peu de la psy-
chologie de comptoir. Je me suis tournée vers les 
philosophes pour me rendre compte qu’en fait, 
en philosophie, le sujet de l’amour a été très peu 
traité parce que considéré comme un sujet qui 
appartenait à la littérature. Les philosophes qu’on 
entend dans le film sont à peu près tous ceux qui 
ont traité d’amour. J’ai trouvé que ça faisait une 
structure assez simple mais intéressante : voi-
ci une théorie sur l’amour, et voici comment le 
personnage va l’appliquer dans sa vie. C’est l’ul-
time bataille du personnage de Sophia : être en 
conflit constant entre son corps et sa tête. C’est 
la bataille de bien des gens. Beaucoup de femmes 
m’ont dit : « J’ai eu mon Sylvain. » Ça en dit long 
sur le fait qu’il y a cette incapacité à résister, que 
le corps appelle quelque chose que l’esprit n’ar-
rive pas à assumer. On ne sait pas exactement 
ce qui est inné ou acquis dans notre rapport au 
désir. C’est aussi la réflexion du film. Comment 
fonctionne le couple ? l’amour ? L’amour a-t-il be-
soin du désir pour subsister ? La passion, est-ce 
vraiment de l’amour ?
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Le film contient plusieurs scènes de sexe, 
filmées de manière très sensuelle. Com-
ment les avez-vous imaginées ?

Comme des scènes d’action ou des scènes de dia-
logues, c’est-à-dire des scènes qui font évoluer la 
dramaturgie du film. Ça ne m’intéresse pas de fil-
mer les corps. Le sexe pour le sexe, ça ne raconte 
rien. Avec Sylvain, il y a quatre scènes, donc il fal-
lait que ça raconte des choses différentes pour 
éviter la redite. Il y avait une autre contrainte, je 
ne voulais pas montrer le corps de mon actrice. 
Quand je vais au cinéma et qu’il y a des scènes 
de nudité, je suis très parasitée par le corps. Je ne 
voulais pas qu’on sorte de l’histoire par l’observa-
tion du corps de mes acteurs.

(La suite de l’entretien dans la revue disponible 
en ligne)
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FICHE D’ANALYSE

Peut-on associer ce film à un genre précis ? Si oui, lequel ? 

Bref résumé de l’histoire (cadre de l’action, personnages, nature du conflit).

DESCRIPTION ET ANALYSE DES PERSONNAGES 

Qu’incarne chacun des principaux personnages (valeurs, idées, quête, etc.; qu’est-ce qui oppose le 
protagoniste et l’antagoniste) ? 

Protagoniste : 

Antagoniste  : 

Autres   : 
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DESCRIPTION ET ANALYSE DU CONTENU 

Quels sont les thèmes et sous-thèmes de ce film ?

Thèmes principaux : 

Sous-thèmes :

Analyse idéologique  (sous quel angle les thèmes sont-ils abordés ?  quelles sont les principales 
idées véhiculées par le film ?) :

DESCRIPTION ET ANALYSE DE LA FORME 

Que doit-on retenir de l’esthétique de ce film (est-il innovateur, convenu, quels sont ses éléments 
les plus remarquables) ? 
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DESCRIPTION ET ANALYSE DE LA FORME  

Quels sont les principaux éléments du traitement cinématographique (éclairages, costumes, 
décors, angles de prise de vue, musique, effets sonores, effets spéciaux, rythme du montage, 
raccords, etc.) et qu’apportent-ils de signifiant ? 

Quels sont les moyens cinématographiques employés pour raconter cette histoire ?

APPRÉCIATION PERSONNELLE  

Commentaire personnel déduit de la description et de l’analyse et supporté par celles-ci :

Quels sont les points forts du film ? Ses points faibles ?  
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VAMPIRE HUMANISTE CHERCHE
SUICIDAIRE CONSENTANT

Date de 
sortie

13 octobre 2023

Réalisation  Ariane Louis-Seize

Production Jeanne-Marie Poulain, Line Sander Egede

Scénarisa-
tion 

Ariane Louis-Seize, Christine Doyon

Photogra-
phie 

Shawn Pavlin

Montage Stéphane Lafleur

Musique Pilou

Distribution Les Films Opale

Durée 104 minutes

Interprètes Sara Montpetit, Félix-Antoine Bénard, Noémie O’Farrell, 
Steve Laplante, Sophie Cadieux, Marie Brassard

Synopsis Une vampire qui refuse de tuer par empathie imagine un modus operandi acceptable à 
la suite de sa rencontre avec un adolescent suicidaire. © 2023 Mediafilm

Reconnais-
sance

 - Prix du public, Vancouver international Film Festival

 - Meilleur film canadien, Cinéfest Sudbury Film Festival

 - Prix du talent émergeant RBC et Prix du public, Calgary International Film 
Festival

 - Grand Prix - Compétition nationale, Festival du nouveau cinéma

L’AVIS DE MEDIAFILM

Ariane Louis-Seize fait souffler un vent frais sur le répertoire vampirique avec cette variation bricolée mais 
inspirée du fameux mythe ancien. Faisant flèche de tout bois, la cinéaste, qui signe ici son premier long 
métrage, tire le meilleur avantage de moyens de production limités. Notamment, en maximisant le hors 
champ, le non-dit et l’humour noir, puis en donnant à sa distribution au diapason l’espace pour respirer. 
Avec pour résultat un film imparfait, court dans son propos, mais porté par une enivrante énergie. Sara 
Montpetit (MARIA CHAPDELAINE) est amusante en vampire récalcitrante et solennelle. En suicidaire 
ahuri, Félix-Antoine Bénard possède une présence et un registre d’expression épatants. Pour sûr, ce film 
aura sur sa carrière au cinéma l’impact d’un acte de naissance. Au même titre qu’Ariane Louis-Seize. 

— Martin Bilodeau  © 2023 Mediafilm
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Après des études à L’institut national de l’image et du son en 2013, Ariane Louis-Seize écrit et 
réalise le court métrage La peau sauvage, qui voyage dans plus de cinquante de festivals à travers le 
monde et gagne de nombreux prix. Son film suivant, Les petites vagues, est présenté en première 
mondiale au TIFF 2018 et en première internationale à la Berlinale 2019. Elle tourne ensuite plusieurs 
courts dont Rituels, Les profondeurs et Comme une comète qui se méritent tous également de 
nombreuses sélections et reconnaissances.Vampire humaniste cherche suicidaire consentant est 
son premier long métrage, co-écrit avec la scénariste Christine Doyon. Le film est sa quatrième 
collaboration avec Art et essai.

Filmographie
Courts métrages
2021      Comme une comète
2020      Les profondeurs
2018      Les petites vagues

2016      Rituels
2016      La peau sauvage

MOT DE LA RÉALISATRICE

Vampire humaniste cherche suicidaire consentant est né du besoin d’apprivoiser mes propres an-
goisses et vertiges par rapport à la mort. Jumelée à mon ambition de faire un film de vampire depuis 
plusieurs années, l’idée d’aborder cette thématique universellement terrifiante par la figure du vam-
pire s’est rapidement imposée. Créature condamnée à tuer pour survivre, le vampire porte la mort en 
lui. Mais qu’arrive-t-il s’il commence à trop réfléchir à la valeur des vies qu’il arrache en comparaison à 
la sienne? C’est en se posant cette question à la fois éthique, philosophique et au potentiel tragi-co-
mique qu’est né le personnage de Sasha, une jeune vampire humaniste prête à se laisser mourir pour 
épargner autrui. La mort est aussi ancrée dans le personnage de Paul, un adolescent aux comporte-
ments dépressifs chroniques qui ne trouve pas sa place dans un monde qu’il ne décode pas et qui lui 
est hostile. Les drames intérieurs de Sasha et de Paul sont certes tragiques, mais je voulais que de leur 
rencontre émerge de la lumière, de l’espoir. Donc si la première partie du récit aborde leur relation à 
la mort, le film est aussi une ode à la vie dans laquelle une palette de personnages plus colorés les uns 
que les autres leur font vivre un tourbillon de péripéties.

Photo : Vivien Gaumand
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ARTICLES DE PRESSE

« Vampire humaniste cherche suicidaire consentant » : vivre d’amour et de sang 
frais » 
François Lévesque, 13 octobre 2023, Le Devoir

Sara Montpetit et Félix-Antoine Bénard jouent une valse-hésita-
tion sentimentale avec d’infinies nuances de malaise et de fascina-
tion. 

Pour l’essentiel, Sasha est comme la plupart des 
adolescents. Elle est souvent en conflit avec son 
père et sa mère et passe le plus clair de son temps 
dans sa chambre. C’est que la première n’a pas la 
même conception du monde que les seconds. Le 
genre humain inspire à Sasha de l’empathie, tan-
dis que ses parents ressentent plutôt de l’appétit. 
Car ce qui distingue Sasha des autres jeunes filles, 
c’est qu’elle est une vampire. Mais une vampire 
qui refuse de chasser. Primé à Venise, Vampire 
humaniste cherche suicidaire consentant s’avère 
savoureux, et juste assez saignant.

En fait, cette comédie insolite d’Ariane Louise-
Seize fusionne avec un bonheur macabre plu-
sieurs tons. Humours noir, décalé, absurde, sans 
parler d’élans romantiques sur fond d’ambiance 
surnaturelle…

Le but est davantage d’amuser que d’effrayer. Ain-
si, y a-t-il quelque chose d’un croisement entre 
les séries Addams Family (La famille Addams) et 
What We Do in the Shadows(Vampires en toute 
intimité) à l’oeuvre au sein du clan vampire du 
film : c’est sinistre, mais inoffensif.

De quoi en retourne-t-il ? Inquiets du devenir de 
leur progéniture, les parents de Sasha (qui res-
semblent à un couple de comptables en burn-
out) décident un jour de lui couper les vivres. À 
savoir : cesser de lui fournir les pochettes de sang 
d’hôpital qu’elle boit à la paille (une délicieuse 
trouvaille). Papa est l’éternel « bon cop » (Steve 
Laplante, merveilleux d’aveuglement volontaire), 
et maman, la « bad cop » par défaut (Sophie Ca-

dieux, splendide d’agacement justifié).

Sa longue chevelure et sa frange évoquant l’hé-
roïne de l’inclassable A Girl Walks Home Alone 
at Night, d’Ana Lily Amirpour, film vampirique 
expérimental, Sasha erre dans la ville, affamée 
mais tiraillée.

Mais voici que surgit de la nuit Paul, qui désire 
en finir, mais sans y parvenir. Comprenant ce 
qu’est Sasha, Paul accepte de se livrer à elle, mais 
d’abord, il a une liste de dernières volontés à ré-
aliser. Or, le clan traditionaliste de Sasha n’est 
jamais loin (dont un nouveau membre acciden-
tel, un douchebag gentil mais benêt joué par un 
Gabriel-Antoine Roy hilarant).

La suite ne relève pas du scénario le plus serré 
qui soit, mais le fait est que, durant tout le temps 
qu’on passe en compagnie de la vampire et du dé-
pressif chronique, on ne cesse de sourire.

Concoction singulière

En effet, derrière la réserve manifestée par Sasha 
et Paul, un attrait mutuel latent voit graduelle-
ment jour. Sara Montpetit et Félix-Antoine Bé-
nard jouent cette valse-hésitation sentimentale 
avec d’infinies nuances de malaise et de fascina-
tion. Aux antipodes de la teneur du récit, leur pas 
de deux amoureux est empreint d’une merveil-
leuse innocence : celle du premier amour.

C’est d’ailleurs là l’un des nombreux charmes de 
cette singulière concoction cinématographique. 
Oui, les influences sont là, mais l’originalité ré-
side dans le mélange. Alliant la mélancolie (et un 
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genre de duo similaire) de Let the Right One In, 
de Tomas Alfredson, et la drôlerie de Karmina, de 
Gabriel Pelletier, Vampire humaniste cherche sui-
cidaire consentant impose ses intentions et, sur-
tout, sa manière.

On comprend amplement ce Prix de la mise en 
scène décerné dans la section Giornate degli Au-
tori de la Mostra, surnommée Venice Days, et qui 
est l’équivalent de la Quinzaine des cinéastes du 
Festival de Cannes. L’imagination et la cohésion 

formelles d’Ariane Louis-Seize sont aussi impres-
sionnantes que réjouissantes.

Abondance de clairs-obscurs baignés de ténèbres 
(on ne saurait trop insister sur le brio de la direc-
tion photo de Shawn Pavlin ; Le bruit des mo-
teurs), compositions minimalistes saisissantes, 
angles expressifs, esthétique kitsch complète-
ment maîtrisée… Visuellement, ce film est un pur 
ravissement. Et le plus étonnant considérant le 
sujet ? C’est à peine sanguinolent.

«Vampire humaniste cherche suicidaire consentant - Rouge baiser » 
2Manon Dumais, 13 octobre 2023, La Presse

Que les détracteurs de Twilight soient rassurés : hormis la tenue 
vestimentaire et la flamboyante chevelure léonine de Denise, les-
quelles évoquent la vilaine Victoria, rien dans Vampire humaniste 
cherche suicidaire consentant ne rappelle la mièvre franchise rela-
tant les amours tumultueuses d’Edward et Bella.

Dans la veine de ses courts métrages, où elle 
explorait la sexualité féminine et la marginalité, 
Ariane Louis-Seize livre un premier long métrage 
au charme singulier où elle flirte joliment avec 
l’horreur, le récit initiatique et la comédie senti-
mentale.

Dès son premier court métrage, La peau sauvage 
(2016), où Marilyn Castonguay incarnait une mu-
tique femme-serpent au regard pénétrant, Ariane 
Louis-Seize a su imposer sa signature. Couronné 
du prix de la meilleure réalisation de la section 
Venice Days à la dernière Mostra, l’équivalent de 
la Quinzaine des cinéastes à Cannes, Vampire hu-
maniste cherche suicidaire consentant confirme 
que la diplômée de l’INIS possède un don pour 
créer des univers décalés et aborder de manière 
originale les premiers émois amoureux.

Jeune vampire de 68 ans, Sasha (Sara Montpetit) 
est le mouton noir de sa famille. Ne pouvant se 
résoudre à mordre des humains à cause de son 
empathie, ce qui empêche ses canines de pousser, 
elle doit se contenter de boire à la paille les po-
chettes de sang que lui rapporte sa mère Geor-
gette (Sophie Cadieux). Or, la matriarche, peu 
soutenue par son mari Aurélien (Steve Laplante), 

n’en peut plus de chasser pour toute la famille.

Afin qu’elle puisse embrasser sa vraie nature, 
Sasha devra aller vivre chez sa cousine Denise 
(Noémie O’Farrell), féroce prédatrice de douche-
bags et fille de l’austère tante Victorine (Marie 
Brassard). Une nuit, Sasha surprend Paul (Fé-
lix-Antoine Bénard), victime d’intimidation, qui 
s’apprête à se jeter du haut d’un salon de quilles. 
Peu après, la farouche créature nocturne et le 
garçon timide se sentent mutuellement attirés.

Que les détracteurs de Twilight soient rassurés : 
hormis la tenue vestimentaire et la flamboyante 
chevelure léonine de Denise, lesquelles évoquent 
la vilaine Victoria, rien dans Vampire huma-
niste cherche suicidaire consentant ne rappelle 
la mièvre franchise relatant les amours tumul-
tueuses d’Edward et Bella. En fait, c’est plutôt du 
côté du cinéma indépendant que la réalisatrice 
gatinoise puise son inspiration.

Avec sa banlieue industrielle fantôme, ses inté-
rieurs rétro plongés dans la pénombre et son hé-
roïne atypique, tendre croisement entre la Billie 
de Cœur de slush et Wednesday Addams, ce pre-
mier long métrage d’Ariane Louis-Seize partage 
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des airs de famille avec ce qui s’est fait de mieux 
dans le genre au cours des dernières années.

Ainsi retrouve-t-on avec bonheur des réminis-
cences d’Only Lovers Left Alive, de Jim Jarmusch, 
A Girl Walks Home Alone at Night, d’Ana Lily 
Amirpour, et Let the Right One In, de Thomas 
Alfredson. À la différence près que la cinéaste 
préfère l’humour à l’hémoglobine, les cocasses 
affrontements familiaux aux parties de chasse 
sanglantes, les timides et maladroits rapproche-
ments aux ébats torrides.

Écrit avec Christine Doyon, également formée à 
l’INIS, ce charmant film de vampires – genre ex-
ploité chez nous en mode parodique par Gabriel 
Pelletier (Karmina et Karmina 2 : l’enfer de Cha-
bot) et de manière réaliste par Daniel Roby (La 
peau blanche) – repose, hélas, sur un scénario un 
peu trop mince, voire anecdotique. Certes, la ré-

alisatrice et sa coscénariste jonglent joyeusement 
avec les codes de l’horreur, du récit initiatique et 
des comédies sentimentales. Qui plus est, elles 
traitent avec esprit et délicatesse du spleen ado-
lescent, de la dépression et du suicide. Avec le 
même humour fin, elles effleurent la charge men-
tale et l’aide à mourir.

Cependant, elles négligent de développer les 
personnages secondaires, dont les hilarants pa-
rents et la tante de Sasha, d’étoffer la situation 
familiale de Paul et sa mère (Madeleine Péloquin) 
et de peaufiner la surprenante conclusion. En 
résulte une comédie d’horreur d’un gothique mi-
gnon qui, bien qu’elle revisite avec une certaine 
audace un genre exploré jusqu’à plus soif depuis 
l’époque du muet, manque un peu de croquant.

« VAMPIRE HUMANISTE CHERCHE SUICIDAIRE CONSENTANT de ARIANE LOUIS-SEIZE » 
Alice Michaud-Lapointe, 18 octobre 2023, 24 Images

L’hybridité des genres, des registres, des tons, de même 
que les variations subtiles d’atmosphère forment, dans 
leur symbiose, une esthétique qui n’a rien de brouillon.

Vampire humaniste cherche suicidaire 
consentant, le premier long métrage 
d’Ariane Louis-Seize – qu’on pourrait abré-
ger en « VHCSC » si on n’appréciait pas au-
tant la sonorité de ce titre très bien trouvé 

–, arrive en cette saison d’Halloween pour 
nous montrer que les films de vampires par-
viennent, encore aujourd’hui, à se réinventer 
avec ingéniosité. Exit les années 2010 et la 
romance aussi tortueuse que soporifique de 
Bella Swan et Edward Cullen : les vampires 
adolescents d’Ariane Louis-Seize se révèlent 
des figures timides et maladroites, qui appri-
voisent leur corps et leur rapport au monde 
dans un mélange de malaise et d’humour 
noir. C’est ainsi à travers la révolte passive 
de Sasha (Sara Montpetit), une jeune vam-

pire (de 68 ans !), qu’on découvre l’amusante 
prémisse qui donne son titre au film : l’ado-
lescente éprouve, depuis sa tendre enfance, 
trop d’empathie envers les humains pour dé-
sirer les mordre. Résultat : ses canines n’ont 
jamais poussé. Sasha se nourrit dès lors en 
buvant une quantité impressionnante de « 
pochettes de sang » – qui ressemblent à des 
Capri-Sun pour vampires – jusqu’au jour où 
ses parents (Steve Laplante et Sophie Ca-
dieux) décident de lui refuser ce privilège en 
la forçant à s’épanouir dans sa vie de préda-
trice auprès de sa cousine Denise (Noémie 
O’Farrell). Alors qu’elle erre dans la nuit, elle 
fait un soir la rencontre de Paul (Félix-An-
toine Bénard), un garçon dépressif venu se 
jeter du toit du salon de quilles où il travaille.
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Vampire humaniste cherche suicidaire 
consentant n’est pas le premier projet 
d’Ariane Louis-Seize qui prend le parti d’ex-
plorer des personnages féminins marginaux 
par la voie du surnaturel : l’un de ses premiers 
courts métrages, La peau sauvage (2016), 
traitait d’une jeune femme qui se trans-
forme de manière inquiétante et onirique en 
serpent. Les petites vagues (2018) et Comme 
une comète (2020) mettaient quant à eux en 
scène des personnages d’adolescentes face 
à leurs désirs sexuels naissants, leur envie 
d’émancipation criante. S’inscrivant dans la 
filiation de ces deux univers mais avec une 
portée humoristique plus marquée, ce pre-
mier long métrage de Louis-Seize explore les 
possibilités du récit d’apprentissage à travers 
le motif de la métamorphose vampirique. À 
la fois comédie noire proche de La Famille 
Addams(1991) et portrait générationnel qui 
évoque la tendresse des films de John Hu-
ghes, Vampire humaniste…(abrégeons-le ain-
si !) cite ses influences sans se cacher, inscri-
vant Only Lovers Left Alive (Jim Jarmusch, 
2013), A Girl Walks Home Alone at Night 
(Ana Lily Amirpour, 2014) et Let The Right 
One In (Tomas Alfredson, 2008) dans une 
même constellation d’inspirations issues du 
cinéma indépendant.

Or il ne faudrait pas croire que la vision de 
Louis-Seize se nourrit de ces œuvres sans 
développer sa propre grammaire visuelle 
: l’hybridité des genres, des registres, des 
tons, de même que les variations subtiles 
d’atmosphère forment, dans leur symbiose, 
une esthétique qui n’a rien de brouillon et 
de laquelle se dégage une forme de joie im-
plicite, d’énergie communicative, comme 
si on sentait toute l’équipe du film dirigée 
vers le même but : faire un film de vampires 
doté d’une âme québécoise, où la beauté du 
kitsch et l’humour pince-sans-rire brillent 

de tous leurs fards. Les décors aux accents 
anachroniques et baroques – où se marient 
textures de velours, papiers peints ornemen-
tés, vieilles lampes d’époque – se trouvent 
d’ailleurs très bien mis en valeur par la direc-
tion photo de Shawn Pavlin, qui mise sur des 
éclairages tamisés, des contrastes forts et 
des teintes ocre un peu vintage pour donner 
à cet univers ténébreux toute sa cohérence.

Celle-ci se déploie d’ailleurs dans nombre 
d’aspects de l’univers de Vampire huma-
niste…, qu’on pense au fait qu’il contienne 
très peu d’hémoglobine ou d’effets gore 
(comme si cela accompagnait la rébellion de 
Sasha) ou à celui d’avoir rendu les considéra-
tions et problèmes des membres de cette fa-
mille de vampires très accessibles, voire par-
faitement humains. Que la mère vampire de 
Sasha vive de la charge mentale et ne veuille 
pas « chasser seule pour les 250 prochaines 
années » ne peut que faire sourire ! Ce côté « 
ordinaire », presque décomplexé, que le film 
cultive par rapport aux sujets qu’il aborde et 
à ses personnages n’a toutefois rien d’ordi-
naire : il est encore rare de voir des écritures 
scénaristiques qui se permettent d’aborder 
des sujets tels que le harcèlement, l’intimi-
dation, les idées noires chez les jeunes sans 
artifices ou précautions sur-soulignées.

Vampire humaniste… est rafraîchissant parce 
que son discours et son ton sont empreints 
d’une légèreté teintée de mélancolie (qui 
permet d’aborder la dépression sans exagé-
ration outrancière) et d’une réelle compas-
sion pour le sentiment d’isolement vécu par 
les deux protagonistes. Leur rapprochement 
et leur attachement progressifs sont filmés 
dans la fragilité, l’incertitude, et le détour-
nement volontaire des clichés des rom-com 
qu’on connaît trop bien. Si le récit aurait mé-
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rité une structure interne un peu moins flot-
tante (surtout dans sa deuxième moitié), il 
demeure que la mise en scène de Louis-Seize 
ne laisse que peu d’éléments au hasard, celle-
ci se trouvant bien ancrée entre le respect de 
certains codes propres à l’horreur et un désir 
de travailler les croisements génériques avec 
créativité et ludisme. Vampire humaniste… 
résiste en ce sens aux définitions prédéfinies 
et cultive la richesse des contradictions : il 

nous entraîne vers l’attrait des demi-teintes, 
où les métamorphoses intérieures de l’ado-
lescence apparaissent dans leur charme et 
leurs contrastes sensibles.

ENTRETIEN

« Entretien avec Ariane Louis-Seize, réalisatrice de Vampire humaniste cherche 
suicidaire consentant  » 
Marie Claude Mirandette, Volume 41, numéro 4, automne 2023 Ciné-Bulles

« Je voulais mélanger les époques pour brouiller les pistes, tout en 
restant dans une histoire contemporaine. »

Ciné-Bulles: La peau sauvage et Les pro-
fondeurs présentaient des aspects fantas-
tiques avec des personnages troublés par 
un élément extérieur. Dans le premier, il y 
avait même quelque chose de vampirique 
chez cette jeune femme envoûtée par un 
serpent et qui s’identifie à lui jusqu’à la 
métamorphose. Les films de genre vous 
ont-ils toujours fascinée? 

Ariane Louis-Seize : Pour La peau sauvage, 
j’avais fait regarder à l’actrice principale, Mari-
lyn Castonguay, des films de vampire parce que 
je concevais ce personnage comme une sorte 
de vampire. Elle a visionné, entre autres, A Girl 
Walks Home Alone at Night d’Ana Lily Amir-
pour, un film irano-américain qui m’a beaucoup 
marquée et qui est aussi une inspiration pour 
Vampire humaniste… C’est comme si, avec La 
peau sauvage, je voulais faire un film de vampire 
sans en faire franchement un et qu’avec Vampire 
humaniste…, je faisais un film de vampire qui re-
fuse de l’être totalement. En tout cas, de n’être 
que ça. 

Il y a dans plusieurs de vos films ce mé-
lange des genres, avec des personnages en 
quête de quelque chose ou dans un rap-
port de fascination avec quelque chose qui 
les trouble et les rebute en même temps. 
Ils sont surpris par leurs propres instincts, 
leurs pulsions, et vivent un conflit entre 
deux parties d’eux-mêmes. 

Très jeune, j’étais attirée par les films fantas-
tiques. Je me souviens d’avoir été marquée par 
The Hunger avec David Bowie, Susan Sarandon 
et Catherine Deneuve; c’était la première fois 
que je voyais ces créatures assoiffées de sang 
comme des êtres attirants, sensuels. 

Comme dans Only Lovers Left Alive de 
Jim Jarmusch avec Tilda Swinton. On peut 
difficilement faire plus ambivalents et sé-
duisants que Bowie et Swinton, qui sont 
comme une pâte à modeler à fantasmes 
pour un réalisateur. 
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Exactement. Ce que j’aime entre autres dans ce 
type de personnages, c’est que leur statut d’être 
à part et leur immortalité permettent de parler 
de sujets comme la solitude, la nostalgie dans 
lesquels je me reconnais. Il y a dans l’étrangeté 
de ces personnages marginaux, observateurs du 
monde, quelque chose qui me rejoint, peut-être 
parce que je suis fille unique dans une famille peu 
nombreuse, seule enfant parmi des adultes.

Le choix d’un film de vampires pour votre 
premier long métrage était-il motivé par ça? 

Ma démarche artistique est plutôt instinctive. 
Il y a d’abord eu ce personnage qui a pris forme 
dans ma tête : Sasha, une jeune vampire incapable 
de mordre des humains. Et si elle rencontrait 
quelqu’un qui veut mourir, ce serait une situation 
gagnant-gagnant. Mais, évidemment, ce n’est pas 
si simple. Ça me permettait aussi d’aborder le sujet 
à travers le prisme du film de coming of age dans 
le ton du courant Mumblecore, avec des protago-
nistes marginaux, sombres. J’avais envie de faire ce 
genre de comédie qui aborde des thèmes comme 
la mélancolie et la solitude de façon lumineuse. 

Tout en mettant en scène une histoire qui 
se déroule essentiellement la nuit. Avant 
d’évoquer la dimension esthétique du film, 
qui est au cœur de votre approche, j’aime-
rais parler de l’écriture du scénario. C’était 
pour vous une première expérience de coé-
criture. Comment avez-vous travaillé avec 
Christine Doyon, qui est aussi réalisatrice, 
pour parvenir à jumeler vos univers? 

Très rapidement, j’ai intégré Christine dans le pro-
cessus, parce que j’avais cette idée de comédie 
noire. J’ai un bon sens de l’humour, mais je n’avais 
jamais fait de comédie. Christine est une amie 
proche et on a un humour commun; c’est une ex-
cellente dialoguiste, qui est vraiment drôle et a le 
sens de la répartie. 

Il y a d’ailleurs plusieurs one liners très pu-
nchés dans ce film qui risquent de devenir 

des phrases cultes, comme : «C’est ton ca-
davre, c’est ton trou!» ou « Y a personne 
qui va rentrer de pieu dans le cœur de per-
sonne!» 

Je ne pourrais même pas dire de qui c’est! On a 
eu tellement de fun à écrire ces dialogues, à se 
renvoyer sans cesse la balle. Et cette dynamique 
a permis d’aller plus loin dans la psychologie, dans 
les motivations des personnages. Ce qui a été le 
plus complexe à l’étape du scénario, c’était de 
verbaliser mes idées pour les expliquer à Chris-
tine. C’est exigeant, mais fructueux, car dès la pre-
mière version du scénario, on avait quelque chose 
de solide. Seule, j’aurais peut-être hésité, tourné 
en rond avant de trouver le bon ton. 

Justement, le ton du film, qui avance en 
équilibre sur une corde raide d’un bout à 
l’autre, est un exercice de style risqué pour 
un premier long métrage. Il suffit d’un rien 
pour tomber dans le caricatural ou le qué-
taine. Comment maintenir cela pendant 90 
minutes? 

C’est vrai que c’était une ligne difficile à main-
tenir, et c’était là mon plus grand défi. Tous les 
jours, je me répétais: «Fais-toi confiance, et fais 
confiance à ce que tu trouves drôle, fie-toi à ta 
voix intérieure. » Au montage, j’ai travaillé avec 
Stéphane Lafleur, dont j’adore les films. 

Qui sont toujours singuliers, un peu décalés 
et servis par un rythme lent, hypnotique. 
Diriez-vous que le montage de Stéphane 
Lafleur, dont l’univers n’est pas très loin du 
vôtre, a contribué à trouver le ton juste, le 
bon rythme? 

En effet, son univers en est un dans lequel je me 
reconnais, avec ses personnages discrets, porteurs 
d’une certaine mélancolie et dont l’humour, sou-
vent involontaire, naît parfois du désespoir. Sté-
phane a monté Comme une comète, mon dernier 
court métrage, et on avait une bonne dynamique, 
alors je lui faisais totalement confiance. Il avait lu 
la première version du scénario et je sentais qu’il 
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aimait le projet, qu’il le comprenait. Pour ce qui 
est de m’aider à trouver le ton, le rythme du film, 
je dirais que le découpage était déjà très précis, 
et Stéphane faisait le montage parallèlement au 
tournage. Il me textait constamment pour me 
dire que ça se montait comme dans du beurre, 
qu’il n’y avait aucun plan dont il ne savait pas 
quoi faire. Son enthousiasme me donnait du cou-
rage; c’était vraiment très précieux. Chaque soir, 
je regardais les rushes avec le directeur photo, 
Shawn Pavlin, qui a travaillé sur tous mes films et 
a largement contribué à créer mon identité artis-
tique, mon style visuel. Tout cela me confortait 
dans mes choix. 

On imagine que lui et vous n’avez plus be-
soin de vous parler pour vous comprendre. 

Chaque créateur, chaque directeur photo a sa 
dynamique, et c’est parfois difficile de la commu-
niquer, alors c’est le fun quand on trouve un ter-
rain commun avec des gens qui comprennent ce 
qu’on veut dire, où on veut aller et qui deviennent 
de bons alliés pour nous aider à aller plus loin. 
Mais pour moi, c’est aussi important de laisser un 
espace créatif à mes collaborateurs pour qu’ils in-
vestissent le projet. 

Dans la composition de certains plans, on 
distingue l’influence de Wes Anderson. Le 
travail d’éclairage comporte des aspects 
très picturaux, à la Edvard Munch — on 
voit d’ailleurs dans la chambre de Sasha La 
Madone du peintre expressionniste norvé-
gien. La palette de couleurs et le souci du 
détail, dans les intérieurs comme les exté-
rieurs, participent à plonger le spectateur 
dans l’univers du personnage. Tout cela 
soutient le rythme et l’atmosphère du film, 
quelque part entre onirisme et lyrisme, et 
contribue à créer une esthétique vintage, 
très années 1980-1990, non? 

L’histoire commence dans les années 1980 et le ci-
néma coming of age des années 1990 a beaucoup 
teinté mon imaginaire d’adolescente. Je voulais 

mélanger les époques pour brouiller les pistes, 
tout en restant dans une histoire contemporaine. 
Alors j’ai joué avec les styles, le type d’apparte-
ments, de décors, qui font années 1980-1990. 

Le rythme du film et les images—souvent 
de longs plans sans mouvements de caméra 
ou des mouvements très lents — évoquent 
l’errance des personnages, à la manière de 
Jarmusch. Et bien que ce soit en couleurs, 
on a parfois l’impression d’un noir et blanc 
à cause des effets de nuit. Et tout à coup, 
le jaillissement d’accents lumineux sou-
ligne l’urbanité du lieu, avec un côté un peu 
kitsch à la Paul Thomas Anderson. Vous 
étiez-vous donné, Shawn Pavlin et vous, 
des points de repère stylistiques, sous la 
forme de discussions, de moodboards ou 
de scrapbooks? 

Paul Thomas Anderson a été une grande source 
d’inspiration, notamment pour la recherche des 
textures. On a aussi travaillé à partir de quelques 
films dont The Diary of a Teenage Girl de Ma-
rielle Heller. Et Jarmusch, en particulier Only Lo-
vers Left Alive. On partageait des images qu’on 
aimait et on partait de ça. Shawn s’est tapé à peu 
près tous les films de vampire, depuis Nosfera-
tu jusqu’à aujourd’hui, et en a fait un genre de 
scrapbook. Il y a des compositions, des atmos-
phères, des effets d’éclairage inspirés de certains 
films, auxquels on a apporté notre propre style. 
Tout ce qui est travail des ombres et de la lu-
mière, par exemple quand Sasha et Paul jouent au 
chat et à la souris dans un labyrinthe de contai-
ners, est assez proche du cinéma expressionniste 
allemand. 

On note aussi une signature distinctive sur 
le plan de la direction artistique. Ici, vous 
avez changé de collaborateur à chacun de 
vos films tout en parvenant à maintenir une 
ligne artistique forte, affirmée. Comment 
avez-vous briefé Ludovic Dufresne sur 
votre vision du film et de son univers? 
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Je vais rechercher des directeurs photo, artistiques 
ou autres dont le travail m’intéresse, et nos pre-
mières discussions tournent toujours autour des 
textures, du mood. J’aime les atmosphères char-
gées, et avec les vampires, c’est un terrain de jeu 
incroyable qui permet d’aller piger dans diverses 
époques. Il fallait mettre en place une connivence 
entre la direction artistique, la direction photo et 
la réalisation. Une belle complicité s’est installée 
entre Ludovic, Shawn et moi. On a vite compris 
qu’on voulait tous faire le même film. Ça a été un 
immense travail de la part de Ludovic, notamment 
pour ce qui est de l’appartement de Denise, qui 
était à l’origine un loft totalement vide.

Ça n’a pas dû être simple, en particulier sur 
le plan de l’éclairage, qui est très important 
et dont les sources sont multiples… 

Oui, on a mis des lampes praticables un peu par-
tout dans le lieu, parce que c’était essentiel pour 
créer l’ambiance feutrée que l’on souhaitait. 

Tout cela confère une aura de mystère et de nos-
talgie. Sasha est l’incarnation de la figure solitaire, 
romantique. On est proche du Dracula de Bram 
Stoker et de cette idée d’un être seul pour l’éter-
nité appuyée par la musique, notamment le jazz 
qui fait écho à certains films de la Nouvelle Vague, 
dans laquelle on explore souvent la solitude ur-
baine moderne des jeunes gens. 

C’est pour ça qu’il y a eu temporairement la pièce 
de Miles Davis d’Ascenseur pour l’échafaud, pour 
laquelle on n’a malheureusement pas eu les droits. 
Mais on a trouvé un autre air de jazz à la force 
d’évocation aussi puissante. Il y a une liberté dans 
le jazz que j’aime beaucoup et c’est dans cet esprit 
qu’on a travaillé la musique du film tout en mé-
langeant les genres et les époques pour arriver à 
quelque chose de… planant.

De spleenétique, en effet. On est en juil-
let et je ne peux pas ne pas vous demander 
comment on réagit quand son premier long 
métrage est sélectionné au TIFF et au FNC, 
mais d’abord à Venise. 

J’ai encore de la difficulté à mesurer tout ça. 
Comme si ce n’était pas concret. C’est sûr que je 

suis super contente parce que, comme je le disais 
tout à l’heure, cette fine ligne que j’ai essayé de 
maintenir, je ne savais pas si j’allais y parvenir et 
si ça allait marcher avec le public. Ni quel était le 
public cible du film. Je réalise maintenant qu’il a 
du potentiel en salle autant qu’en festival. Et ça 
me fait plaisir, parce que j’adore voyager avec mes 
films dans les festivals, aller à la rencontre des ci-
néphiles. Et Venise, c’est quand même là où Jean-
Marc Vallée, Denis Villeneuve et Stéphane Lafleur 
ont présenté leurs films et entamé une carrière 
internationale. La première canadienne, elle, aura 
lieu au TIFF, qui a programmé tous mes courts 
métrages et me suit depuis mes débuts. Et il est 
dans le programme Centerpiece, soit la grande 
compétition, et non dans la section réservée aux 
premiers longs métrages, alors je suis d’autant plus 
honorée, et enthousiaste.
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FICHE D’ANALYSE

Peut-on associer ce film à un genre précis ? Si oui, lequel ? 

Bref résumé de l’histoire (cadre de l’action, personnages, nature du conflit).

DESCRIPTION ET ANALYSE DES PERSONNAGES 

Qu’incarne chacun des principaux personnages (valeurs, idées, quête, etc.; qu’est-ce qui oppose le 
protagoniste et l’antagoniste) ? 

Protagoniste : 

Antagoniste  : 

Autres   : 



g
u

id
e d

’an
alyse

65

DESCRIPTION ET ANALYSE DU CONTENU 

Quels sont les thèmes et sous-thèmes de ce film ?

Thèmes principaux : 

Sous-thèmes :

Analyse idéologique  (sous quel angle les thèmes sont-ils abordés ?  quelles sont les principales 
idées véhiculées par le film ?) :

DESCRIPTION ET ANALYSE DE LA FORME 

Que doit-on retenir de l’esthétique de ce film (est-il innovateur, convenu, quels sont ses éléments 
les plus remarquables) ? 
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DESCRIPTION ET ANALYSE DE LA FORME  

Quels sont les principaux éléments du traitement cinématographique (éclairages, costumes, 
décors, angles de prise de vue, musique, effets sonores, effets spéciaux, rythme du montage, 
raccords, etc.) et qu’apportent-ils de signifiant ? 

Quels sont les moyens cinématographiques employés pour raconter cette histoire ?

APPRÉCIATION PERSONNELLE  

Commentaire personnel déduit de la description et de l’analyse et supporté par celles-ci :

Quels sont les points forts du film ? Ses points faibles ?  
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MON CLASSEMENT PERSONNEL

1er :
FORCES  
DU FILM

2e :
FORCES  
DU FILM

3e :
FORCES  
DU FILM

4e :
FORCES  
DU FILM

5e :
FORCES  
DU FILM
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QUESTIONS POUR LA RENCONTRE AVEC LES CINÉASTE LORS DES RVCQ

UNE PHRASE QUI RÉSUME CE QUE J’AI AIMÉ PARTICULIÈREMENT DANS LE FILM 
(POUR LA COMPOSITION DES TEXTES LORS DES DÉLIBÉRATIONS NATIONALES)



g
u

id
e d

’an
alyse

69

COMMENTAIRES ET TÉMOIGNAGES POUR LE PCCQ


