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Editorial

Une nouvelle saison se dessine pour la Cinémathéque, qui nous réserve
encore de beaux moments a partager, comme en témoigne la programmation
annoncée. L'ambition reste la méme : donner toute sa place a la diversité au
travers de choix toujours avisés, de thémes pertinents assurant une cohérence, une
ligne artistique qui chaque fois fait sens.

Au-dela du plaisir infini de la découverte, du partage d'émotions, de l'échange, ces
rencontres privilégiées autour d'un cinéma mis en perspective, traduisent
invariablement la volonté de la Cinématheque, c'est-a-dire sa mission essentielle :
favoriser une réflexion collective sur le cinéma, développer un sens critique,
éduquer le regard, rendre le spectateur acteur, susciter des interrogations, des
débats, et éveiller les consciences. Parce que le cinéma a tant d'enseignements a
nous offrir sur notre monde et sur nous-mémes.

La Cinémathéque, qui a assurément su s'épanouir dans le “paysage culturel
tourangeau", sait aussi chaque année cultiver des relations partenariales fécondes
et créer de nouvelles passerelles avec d'autres acteurs locaux, ou tout simplement
se saisir opportunément du mouvement de la vie, de la ville. Tous ces liens tissés
année apres année sont aussi le reflet de la vitalité d'une structure sans cesse a la
recherche de nouveaux enrichissements mutuels ; un exemple de contribution utile
au développement culturel de notre ville.

Ce nouveau programme sarticulera autour dun fil conducteur, UEurope, qui
permettra de révéler une formidable variété d'approches, de styles, mais sera en
outre marqué par de nombreux invités, des adaptations littéraires, des soirées
spéciales, des projections en lien avec la commémoration de la 1°¢ guerre
mondiale, un cycle science-fiction, des journées du film italien..., un foisonnement
de propositions pour toutes les curiosités, tous les publics. Que de belles
rencontres a vivre !

Nous voudrions encore une fois adresser un message chaleureux de soutien et de
reconnaissance a toute léquipe de la Cinématheque, dont nous savons la
détermination et le professionnalisme, réunie autour d'Agnes Torrens, et les
féliciter pour le beau travail accompli pour la préparation de cette nouvelle saison.

Et parce que la présence du public constitue leur plus belle récompense, nous
encourageons enfin les Tourangeaux a répondre encore plus nombreux a leur
invitation, en souhaitant une pleine réussite a cette saison 2104/2015 !

Christine Beuzelin
Adjointe a la Culture

Serge Babary
Maire de Tours
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Soirée d'ouverture - Ciné concert

Retour de flamme Spécial Chaplin

"One man show™ cinématographique et musical proposé par Serge Bromberg, qui
présente et accompagne au piano un programme de plusieurs courts metrages.
C'est un spécial Chaplin qu'il apporte dans ses valises, avec plusieurs films courts

restaurés et une surprise.

Les films de Chaplin seront précédés d'un court film de présentation du travail de

restauration.

A Night in the Show ( Une Soirée au cabaret )

(1915)
Burlesque

USA Muet sonorisé NB 23'
Réalisation : Charlie Chaplin

Production : Essanay - General Film - Co. Avec : Charles Chaplin, Edna Purviance, Léo

White, John Rand

Une soirée au cabaret avec Charlie
Chaplin. Dans la salle, M. Pest, a du mal a
s'installer et dérange la plupart des
spectateurs sur son chemin. Pendant ce
temps, dans la galerie, M. Rowdy, lui aussi

The Bank ( La Banque)
(1915)

Muet sonorisé NB 25
Réalisation : Charles Chaplin
Production : Essanay - General Film — Co

Avec : Charles Chaplin, Edna Purviance, John

Rand, Léo White, Billy Amstrong

Charlie arrive le matin dans une banque, se
dirige vers un énorme coffre-fort dont il
fait la combinaison et en sort un seau et un
balais. 1l est balayeur ! Aprés de
nombreuses gaffes, il se révéle amoureux

joué par Chaplin, perturbe le bon
déroulement du spectacle. Le tout se

terminera en un véritable pugilat pour les
malheureux artistes présents sur la scéne.

de la secrétaire, Edna. Alors qu'il lui laisse
des fleurs et une lettre d'amour, il découvre
que ses sentiments ne sont pas partagés.
Malheureux, il s'endort dans un cagibi...

© photo : Lobster



The Rink ( La Patinoire )
(1916)

Muet sonorisé NB 23"
Réalisation : Charles Chaplin
Série : Charles Chaplin - 3 Mutual

Production : Mutual
Avec : Charles Chaplin, Edna Purvaince, Eric Campbell, LIoyd Bacon, Albert Austin, Henry

Bergman

© photo : Lobster

Charlot, garcon de restaurant travaille et le patinage. Et a la patinoire, il retrouve
crée une panique folle, en cuisine comme certains clients mécontents. Ce film est
dans la salle. Mais il n’a qu’une passion : présenté dans une nouvelle version.

Biographie et filmographie Charles Chaplin page 55
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Une soirée, un roman, deux films.

La Chienne

de Jean Renoir
(1931)
France / NB / 1n40

Réalisation : Jean Renoir

Scenario : Jean Renoir, André Girard d'aprés le roman de Georges de la Fourchadiere et la

piéce d'’André Mouézy-Eon)

Production : Pierre Braunberger, Roger Richebé

Photographie : Théodore Sparkhul

Musique : Chanson d'Eugénie Buffet, Sérénade de Toselli

Montage : Marguerite Renoir
Décors : Gabriel Scognamillo
Son : Joseph de Bretagne

Interprétation :

Maurice Legrand : Michel Simon
Lucienne « Lulu » Pelletier : Janie Mareze
André « Dédé » Govain : Georges Flamant
Adele Legrand : Magdeleine Bérubet
Alexis Godard : Roger Gaillard

Maurice Legrand, modeste caissier dans
une bonneterie, a une seule passion : la
peinture. Artiste du dimanche, Legrand est
surtout un homme timide face a une femme
qui le déteste et a des collégues qui le
ridiculisent sans cesse. Mais au détour
d'une rue, Legrand rencontre la jeune Lulu
qui va faire basculer son existence a tout
jamais. Eperdument épris de la jeune
femme, Legrand est prét a tout pour
satisfaire les désirs sa nouvelle maitresse.
Malheureusement, il ne sait pas encore que
cette aventure romantique n'est que le fruit
d'un plan monté par Lulu et son
maquereau, Dédé, dont elle est amoureuse.

Le succés immédiat de On purge bébe, en
1931, permet a Jean Renoir de connaitre la
méme année le triomphe avec La Chienne
(adaptation du roman de Georges de la
Fourchadiere).

© photo : Solaris distribution

En ce début des années 30, la parole et le
son font leurs premiers pas dans le monde
cinématographique francais. Le son est
alors  vu comme un élément
d'expérimentation et c'est dans cette
optique que Renoir réalise ses futurs films.
Pour le réalisateur francais, le cinéma
sonore doit alors utiliser le son direct, c'est-
a-dire que contrairement aux méthodes
alors utilisées pour le cinéma parlant, le
son ne doit pas étre ajouté en studio lors du
montage. Avec La Chienne et grace a la
collaboration avec Joseph de Bretagne,
Renoir concrétise donc cette technique
cinématographique et fait du son un
élément de construction filmique.

De plus, l'utilisation du son direct permet
également d'accentuer le coté réaliste que
souhaite donner Renoir a son ceuvre. En
effet, celui-ci considere le cinéma comme
de la photographie : « pour moi le cinéma,



c'est la photographie, et ce qui est
intéressant, c'est de photographier la
réalité ». Pour cela, Renoir s'appuie aussi
sur dautres éléments, notamment les
décors naturels qui procurent au film un
aspect authentique et réel. Daniel Serceau
le souligne d'ailleurs dans la biographie
consacree au réalisateur : « Les scénes de
rue, I'omniprésence de Montmartre, de ses
escaliers et de ses "becs de gaz" conferent a
cet ouvrage [...] un air d'époque et en fait
presque un document ethnographique ».
Avec La Chienne, Renoir réalise donc un
film empreint de naturalisme et débute
ainsi une période ancrée dans le courant du
réalisme-poétique.

Mais, malgré I'aspect réaliste de La
Chienne, le film ne s'inscrit pas a part
entiere dans un mouvement
cinématographique distinct. Ceci est dd a
I'ambiguité de Renoir qui ne souhaite pas
se restreindre a une seule vision et a un
seul style. De ce fait, le film peut se
regarder sous différents points de vues:
drame, comédie & tendance morale ou
ceuvre réaliste. La Chienne joue ainsi entre
différents aspects et diverses émotions,
alliant le boulevard et le fait-divers. Mais,
dans le méme temps, Renoir nuance cette
idée a travers la premiére scene ou apparait
la marionnette Guignol. Cette derniére
explique ainsi au spectateur que le film
n'est ni un drame ni une comédie et que
« les personnages n'en sont ni des héros ni
de sombres traitres. Ce sont des pauvres
hommes, comme vous, comme moi ».

Sources :

Calindex

IMDb

Cinéclub de Caen

Site de Critikat
Cinématographie n°15
Cabhiers du cinéma n°482
Positif n°173

C'est donc au spectateur de trouver la
réponse a la question : La Chienne est-elle
une comédie a valeur morale ou un drame
tragique?

Néanmoins, Renoir dépeint dans son film
une société ou chacun trompe son prochain
afin d'arriver a ses fins, et obtenir le plus
de bénéfices : Legrand trompe sa femme et
vole de l'argent, Lulu fait semblant d'étre
amoureuse de Legrand, et Dédé croit duper
le marchand de tableaux avec les toiles de
Legrand. Le réalisateur francais s'intéresse
ainsi aux comportements, aux mentalités et
aux valeurs de chacun, qui peuvent étre
faconnés par les aléas de la vie. On
retrouve d4ailleurs, par 1a, une des
caractéristiques du réalisme-poétique : les
personnages maudits et prisonniers de leur
propre destin. Renoir tente ainsi de donner
une nouvelle dimension a I’ceuvre originale
de Georges de la Fourchadiére. Ainsi, bien
gue ce ne soit pas son ambition premiére,
on peut dire que Renoir fait une critique de
la société ou chacun ne porte d'importance
qu'a ses propres intéréts. A travers La
Chienne, Renoir donne donc une version
plus cynique et pessimiste du roman de
Georges de la Fourchadiere.

Finalement, presque quinze ans apres la
sortie de La Chienne, Fritz Lang reprendra
cette histoire et en fera un remake avec son
film La Rue rouge (1945). S'inspirant de
Renoir, Lang se différenciera néanmoins
par un style opposé, suivant les traces du
film noir.

Jean Renoir, Charlotte Garson, Cahiers du cinéma, Collection Grands Cinéastes
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Jean Renoir (1894 — 1979)

Jean Renoir est né a Paris le 15 septembre
1894. Il est le fils du peintre
impressionniste Auguste Renoir et d’Aline
Charigot, ancien modele de son pére. Jean
a deux freres, Pierre Renoir, 1’ainé, acteur
de théétre et de cinéma, et Claude Renoir
qui s’oriente lui vers la production. C’est
dés son plus jeune age que Jean découvre
le monde du spectacle : il assiste a une
représentation du Guignol des Tuileries en
compagnie de sa nourrice Gabrielle, une
des modéles de son pére.

Ces premieres fréquentations des milieux
artistiques ainsi que [’héritage des
traditions impressionnistes de son pere
forgeront son style de cinéaste.

La famille Renoir s’installe a Cagnes-sur-
Mer dans le Midi en 1907. Jean Renoir y
fait des études plus ou moins dispersées
qui seront interrompues par la premiere
guerre mondiale. Il s’engage dans I’armée
en 1913, une fois son bac en poche. Il
s’inscrit a I’école de cavalerie de Saumur,
mais il est gravement blessé lors d’un
engagement en Alsace en avril 1915. Les
séquelles de cette blessure le feront boiter
toute sa vie. Jean Renoir est alors transfére
en convalescence a 1’hopital du Val-de-
Gréace a Paris. Son pére vient souvent lui
tenir compagnie, ce qui les rapproche.
C’est durant cette période qu’il découvre
de nombreuses sorties au cinéma,
notamment Chaplin qui débarque d’outre-
Atlantique avec les soldats américains. Ces
premiers films de Charlot, ainsi que Les
Mysteres de New-York de Louis Gasnier
sont pour Renoir des révélations. En 1916,
il se fait engager dans l’aviation, ou sa
blessure ne le géne pas. Il est affecté dans
une escadrille de reconnaissance, et il y
apprend la photographie.

Ses premiers pas derriere la caméra.
Il rentre a Paris apreés la guerre et son pere
meurt en 1919. Il épouse en 1920 Andrée
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Heuschling, une des modeéles de son pére
dont il est tombé amoureux. Jean Renoir
devient alors céramiste, mais ce métier est
loin de lui convenir. En 1921, sa femme
accouche d’un fils, Alain. Vers 1923, sa
découverte des films de Mosjoukine et de
\on Stroheim va définitivement le motiver
a intégrer le monde du cinéma. Il y voit un
moyen de mettre en valeur la beauté de sa
femme, et il écrit pour elle Catherine, que
réalisera Albert Dieudonné en 1924. Jean
Renoir prend lui-méme les commandes de
la mise en scéne en 1925 pour La Fille de
[’eau, avec toujours sa femme en premier
role, qui a entre temps pris le nom d’artiste
de Catherine Hessling. Il fait aussi jouer
son frére Pierre et on y retrouve I’influence
impressionniste de son pére. Il devient son
propre producteur pour son film suivant,
Nana, qui est un échec commercial.
Jusqu’a la fin des années 1920, il alterne
ouvrages de commande et essais d’avant-
garde.

Sa carriére prend une autre tournure en
1931 avec La Chienne, son premier film
parlant. Il fait preuve d’une extréme
virtuosité de caméra ainsi que d’un ton
fortement teinté de naturalisme et
d’anarchisme. Avec ses films suivants, La
Nuit du carrefour, toujours en 1931 et
Boudu sauvé des eaux en 1932, Jean
Renoir commence sa période réaliste. 1l
s’affirme de plus en plus comme un maitre
incontesté de «I’école francaise ». Sa
rencontre avec l’acteur Michel Simon et
ses engagements successifs dans un cinéma
« de nature » lui vaudront plusieurs chefs-
d’ceuvre. Il réalise des adaptations
littéraires de Flaubert, Maupassant ou Zola
et également des productions militantes,
sous 1’égide du Front populaire.

Renoir s’engage politiquement.



A partir de 1932, Jean Renoir vit avec
Marguerite Houllé, monteuse qu’il a
rencontrée en 1927 sur le tournage de La
P’tite Lili. Elle influence Renoir par son
militantisme communiste et cela se ressent
notamment dans Le Crime de Monsieur
Lange en 1935 et dans Les Bas-fonds en
1936. En février 1936, le secrétaire général
du parti communiste Maurice Thorez lui
demande de réaliser La Vie est a nous pour
le parti. Pendant un an et demi, Renoir est
le compagnon de route du parti, il est le
parrain de la fille de Thorez, il participe
aux meetings, il écrit dans « L’Humanité »
et il réalise La Marseillaise en 1937. Cette
méme anneée, il tourne La Grande Illusion,
un grand film pacifiste dont I’impact sera
mondial. La Béte humaine en 1938 est
aussi un grand succes.

En 1939, Jean Renoir entreprend un film
personnel pour lequel il est prét a prendre
tous les risques, et réalise La Regle du jeu.
Le film est un échec au moment de sa
sortie, il est mal recu par son public de
gauche. Mais il est considéré aujourd’hui
comme l'un des plus grands films du
patrimoine mondial. C’est un Véritable
«drame gai » qui fait une radiographie
sans concession de la société francaise. A
la fin du mois de juillet 1939, Jean Renoir
se plaint d’étre incompris en France et il se
rend dans [I’Italie de Mussolini pour
préparer La Tosca. Mais la guerre éclate et
Renoir préfére quitter D’Europe. 1l
abandonne le tournage du film, qui sera
terminé par le réalisateur allemand Carl
Koch. Jean Renoir part alors pour les
Etats-Unis avec sa nouvelle compagne,
Dido Freire, qu’il épouse une fois sur
place.

Les Etats-Unis, le début d’une nouvelle
carriere.

Son arrivée aux Etats-Unis est difficile,
mais il parvient a obtenir la réalisation de
L’Etang tragique en 1941, apres avoir
signé un contrat d’un an avec la Twentieth
Century Fox. Ses ceuvres hollywoodiennes
seront a I’image de ce film, un juste milieu
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entre sa réflexion sociale et les impératifs
de I’industrie des studios
cinématographique ameéricaine. Renoir est
mal a I’aise avec l’intrusion des studios
dans son travail, mais il réalise plusieurs
films comme Vivre libre (1943), L ' Homme
du Sud (1945), Le Journal d’une femme de
chambre (1946) ou encore La Femme sur
la plage (1947). Il obtient une nomination
a D’Oscar du meilleur réalisateur pour
L’Homme du Sud, mais malgré cette
reconnaissance, ses films ne trouveront
jamais leur public. Le producteur et
réalisateur américain Daryl F. Zanuck
déclare : «Jean Renoir a beaucoup de
talent, mais il n’est pas des notres ».
Renoir met fin a son aventure américaine
et part tourner en Inde Le Fleuve en 1951.
Ce long-métrage est son premier film en
couleur.

Renoir rentre en Europe et continue de
tourner des films en couleurs de plus en
plus stylisés témoignant d’une sorte de
légéreté panthéiste. Certains y voient les
signes de son déracinement, d’autres au
contraire un affinement de son talent. Entre
1953 et 1956, il tourne Le Carrosse d’or,
French Cancan et Elena et les hommes.
Dans cette «trilogie », il gratifie trois
formes de spectacle: la commedia
dell’arte, le café concert et le guignol. En
1954, il met en scéne Jules César de
Shakespeare au Festival d’Arles. Avec Le
Déjeuner sur [’herbe en 1959, il rend
hommage aux peintres et bien sr a son
pére. Avec Le Caporal épingle, il tourne
son dernier film pour le cinéma en 1962.
Ce film rappelle La Grande Illusion par
son réalisme-poétique. Tourné en noir et
blanc, il évoque sur un ton & la fois léger et
grave une histoire de soldats prisonniers
qui tentent de s’évader pendant la seconde
guerre mondiale.

Les derniéres années.

Durant ses dernieres années, Renoir écrit
des piéces de théatre (Orvet, Carola), mais
aussi des romans (Les Cahiers du
Capitaine Georges, Le Ceeur a [’aise, Le



Crime de [’anglais, Geneviéve). En 1970, il
tourne pour la télévision Le Petit théatre de
Jean Renoir, une suite de quatre sketches,
hommage au Guignol de son enfance et
aux contes d’Andersen. En 1974, il publie
son autobiographie, intitulée Ma vie et mes
films. En 1975, il est récompensé aux
Etats-Unis par un Oscar pour 1’ensemble
de sa carriére. Jean Renoir s’est alors
éloigné totalement du cinéma pour
s’orienter vers 1’écriture. I1 meurt le 12
février 1979 a Beverly Hills, ou il s’était
installé depuis plusieurs années. Jean
Renoir est un des rares réalisateurs francais

Filmographie

Période muette

1924 : Catherine

1925 : La Fille de ’eau

1926 : Nana

1927 : Sur un air de charleston
1927 :
1927 : Marquitta

1928 : La Petite Marchande d’allumettes
1928 : Tire-au-flanc

1928 : Le Tournoi dans la cité

1929 : Le Bled

1% période francaise

1931 : On purge Bébé

1931 : La Chienne

1932 : La Nuit du carrefour
1932 : Boudu sauvé des eaux
1932 : Chotard et Cie

1933 : Madame Bovary

1935 : Toni

1936 : Le Crime de monsieur Lange
1936 : Une Partie de campagne
1936 : La Vie est a nous

1936 : Les Bas-fonds

1937 : La Grande illusion
1938 : La Marseillaise

1938 : La Béte humaine

1939 : La Régle du jeu

Période américaine

1941 : L Etang tragique (Swamp Water)
1943 : Vivre libre (This Land is Mine)
1945 : L’Homme du Sud (The Southerner)
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a ne pas avoir été décrié par la Nouvelle
Vague, et son influence sur le cinéma
francais et mondial font de lui un cinéaste
majeur. Il est sensible a toutes les formes
du spectacle. Francois Truffaut dit de lui
qu’il «a tout absorbé, tout compris, s’est
intéressé a tout et a tous » tandis que Jean-
Luc Godard dit qu’il est « I’Art en méme
temps que la théorie de I’art. La beauté en
méme temps que le secret de la beauté. Le
cinéma en méme temps que 1’explication
du cinéma ». Jean Renoir est enterré a
Essoyes dans 1’ Aube, prés de son pére.

Une Vie sans joie (deuxiéme version de Catherine)



1946 : Le Journal d’une femme de chambre (The Diary of a Chambermaid)
1946 : Salut a la France (Salute to France)

1947 : La Femme sur la plage (The Woman on the Beach)

1951 : Le Fleuve (The River)

2°™ période francaise

1953 : Le Carrosse d’or

1954 : French Cancan

1956 : Elena et les hommes

1959 : Le Testament du docteur Cordelier (TV)
1959 : Le Dé¢jeuner sur 1’herbe

1962 : Le Caporal épinglé

1971 : Le Petit théatre de Jean Renoir (TV)
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Une soirée, un roman, deux films

La Rue rouge (Scarlet Street)

de Fritz Lang
(1945)
USA /NB / 1h42

Réalisation: Fritz Lang

Sceénario: Dudley Nichols d'apres le roman "La Chienne" de Georges de La Fouchardiéere, et
de la piéce d'André Mouezy-Eon tirée du roman

Direction artistique: Alexander Golitzen
Photographie: Milton R. Krasner
Son: Bernard B. Brown, Glenn E. Anderson

Compositeur de la musique originale: Hans J. Salter
Auteur des chansons originales: Georges A. Norton

Décor: Russel A. Gausman, Carl Lawrence

Interprétation:

Christopher Cross: Edward G. Robinson
Katherine "Kitty" March: Joan Bennett
Johnny: Dan Duryea

Millie: Margaret Lindsay

Adele Cross: Rosalind Ivan

Arthur Janeway: Jess Barker

Patcheye: Charles Kemper

Petit caissier d'age mir sans histoires,
marié a une femme acariatre, Christopher
Cross rencontre une jeune femme du nom
de Kitty dans une rue de Greenwich
Village, et en tombe éperdument
amoureux. Elle le prend pour un riche
peintre, alors que c'est un simple amateur.
Johnny, I'amant de Kitty, incite celle-ci a
profiter de I'affection de Chris pour qu'il
I'entretienne. Chris accepte d'installer
Kitty dans un somptueux appartement et
vole I'argent de la caisse pour la satisfaire.
Mais un jour, Chris découvre la
machination dont il est victime...

En 1945, grace au succes financier de son
film La Femme au portrait, Fritz Lang
peut produire lui-méme un remake de La
Chienne de Jean Renoir, cinéaste qu'il
admire énormément. Il adaptera d'ailleurs
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plus tard La Béte humaine, autre film de
Renoir, sous le titre Désirs humains. Lang
réunit le trio formé par Edward Robinson,
Joan Bennett et Dan Duryea, déja présent
dans La Femme au portrait et signe un
film noir teinté d'onirisme. La Rue rouge
nest en rien une simple copie
hollywoodienne du chef-d'ccuvre de
Renoir, et se distingue de celui-ci par son
irréalisme et son obscurite.

Fritz Lang et son scénariste Dudley
Nichols réécrivent en profondeur les
personnages, et transposent l'action de La
Chienne, qui a lieu au cceur de
Montmartre, au quartier des artistes de
New York, Greenwich Village. Fritz Lang
met en scéne un recit centré autour de
I'appartement ou Chris installe Kitty, dont
I'architecture particuliere et les différents
angles de vues empéchent le spectateur



d'en avoir une vue densemble. Le lieu
principal de l'action évolue constamment,
n'est jamais investi par les mémes
personnages, et accueille des sentiments
différents, autant de malice, de cruauté que
de pathétique.

Dés le debut, le schéma du triangle
amoureux apparait, et est formé par Kitty,
la jeune femme fatale, séductrice mais
hypocrite et vulgaire; Johnny, I'amant
vénal insensible et violent; et Chris Cross,
la victime des manipulations du couple.
Omniprésent dans le récit, le mensonge,
souvent par omission, crée une situation a
la fois ironique et tragique, qui lie les
personnages jusqu'a la fin. Cette tragique
ironie  punit les Vérités manquees,
dissimulées, et crée un cercle vicieux de
situations dans lesquelles les personnages
s'empétrent et ne sortent plus.

La censure du code Hays a obligé Lang a
sous-entendre  certains  éléments  de
I'histoire. D'abord, le titre du livre dont le
film est tiré, La Chienne, jugé trop
vulgaire, est modifié. De méme, Kitty
n'apparait pas comme une prostituée, mais
comme un ancien mannequin trop
paresseux pour trouver un travail.
Cependant, la scéne ou on la découvre, sur
le trottoir, et le racket quotidien de son
amant auquel elle se soumet ne trompent
pas le public, qui percoit Johnny comme
son maquereau. De méme, dans le roman
de Georges de La Fouchardiéere, un homme
commet un crime, mais il n'est pas puni par
la loi. Or, le code Hays interdit les récits ou
la justice laisse les crimes impunis. Le
bureau de la censure veut alors supprimer
cette partie du film, mais Lang réussit a les
convaincre que la culpabilité et les remords
de I'nomme sont un bien pire chatiment
que la sanction de la loi, et parvient a
garder cette partie intacte.

Le film, malgré ces modifications dans le
récit, a été censuré dans I'Etat de New
York puis finalement approuvé, mais
certaines scénes seront coupees lors de sa
diffusion dans d'autres Etats. Finalement,
la mobilisation des artistes et intellectuels
de I'époque contre cette censure, fait de la
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publicité au film, dont Il'accueil critique
sera neanmoins mitige.

L'intérét du remake est qu'il touche a un
tout autre genre que le réalisme poétique
de Renoir. La tonalité de La Rue rouge est
beaucoup plus sombre, et Lang y propose
un systeme d'engrenage, un enchainement
fatal de situations qui releve d'un certain
irrealisme, contrairement a la version
proposée par Renoir, empreinte d'un sens
aigu du réel. Renoir voyait dans la
crédulité du vieil employé une réverie, un
échappatoire autorisé dans une vie morne,
tandis que Lang blame autant la vile
manipulation que la naiveté, la crédulité
d'un vieil homme qui agit comme un
adolescent attardé, et qui refuse bétement
d'affronter I'évidence.

La réussite du film tient aussi a
I'interprétation de Edward G. Robinson,
qui incarne Chris, et est au moins aussi
brillant et émouvant que le héros de La
Chienne, Michel Simon. L'acteur témoigne
de la rigueur et la détermination de Fritz
Lang :" C'est un amoureux de la perfection,
tatillon, méprisant la médiocrité et souvent
tyrannique a I'égard de ceux qu'il ne trouve
pas a son niveau."De méme, Joan Bennet,
tres complice avec Fritz Lang et partenaire
dans la production du film, interpréte
parfaitement le réle de la jeune femme
masochiste, aveuglée par I'amour et
I'admiration qu'elle porte & son amant, mais
qui peut se montrer cruelle, perfide et
hypocrite.

La Rue rouge propose donc une vision
noire de I'humanité, qui contraste avec le
regard porté par Renoir, toujours trés
tendre et compatissant avec  ses
personnages. Lang confronte dans le film
I'innocence et la culpabilité, le droit et la
morale, mais finalement personne n'y
gagne. La Rue rouge, souvent ignoré par
les critiques et tombé dans le domaine
public, est un classique du film noir a
découvrir, dailleurs sdrement un des
meilleurs de la période américaine de Fritz
Lang.
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Wikiquotes

Fritz Lang (1890 - 1976)

Réalisateur allemand d'origine
autrichienne, Fritz Lang est naturalisé
américain en 1935.

Il nait en 1890 a Vienne, alors capitale de
I’ Autriche-Hongrie, au sein d'une famille
de la haute bourgeoisie, formée d'un peére
catholique et une meére dorigine juive,
convertie au catholicisme. En 1933 il fuit
Munich, ou il vit depuis ses vingt ans,
fuyant le pouvoir nazi du Reich. Apres un

passage en France, il <s'installe a
Hollywood en 1935.

"Le plus germanique des cinéastes
américains”, comme l'avait surnommé

Godard (Image et sons N° 95) laisse une
ceuvre parmi les plus riches du cinéma, qui
se compose de quinze films muets et trente
films parlants entre 1919 et 1960.

Il s'est intéressé a tous les genres
cinématographiques.

Le jeune Lang voyage et trouve sa Vvoie.

Son pére, Anton Lang, architecte viennois
reconnu, pousse Fritz a suivre son
exemple, mais ce dernier préfére les Arts.
Il entre donc a I’académie des Arts
graphiques de Vienne, puis a I’école des
Arts et métiers de Munich, manifestant un
petit don pour la peinture, une de ses deux
passions, avec la littérature d'aventure et de
science fiction (notamment les récits de
Karl May et Jules Verne). Mais sa vocation
n'est pas la , bien que ses godts picturaux et
littéraires se retrouveront dans ses films.
Peu sir de ce qu'il souhaite faire, Fritz
rompt avec sa famille et entreprend un tour
du monde, de 1908 a 1913. Selon ses
propres dires, il parcourt I'Asie mineure,
I'Afrique du Nord, I'Indochine, la Chine, le
Japon, la Russie, plusieurs pays européens.
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Mais il ne se rend pas aux Etats-Unis. Pas
encore.

En 1911, il s'installe a Bruxelles, dessinant
et peignant dans les cafés pour touristes
puis emménage a Paris de 1912 jusqu’en
1914. 1l ne parvient qua vivre tres
chichement de sa peinture comme
caricaturiste de presse et illustrateur. Mais
surtout, c'est a Bruges qu'il découvre le
cinéma, qui immédiatement le passionne.
Fantdmas et Vampires de Feuillade le
marquent fortement, non sans lui rappeler
la littérature feuilletonesque qu'il a tant
aimé durant son adolescence.

Quand la guerre éclate, il est fait prisonnier
en France, indésirable du fait de ses
origines germaniques. Mais il réussit a
s'évader et regagne Vienne. Enrdlé dans
I’armée allemande, il est plusieurs fois
blessé sur le front de I'Est et quitte les
combats pour une longue convalescence au
cours de laquelle il se met a écrire de petits
scénarii de films. Mais c'est comme acteur
qu'il entrouvre la porte du septiéme art :
alors qu'il joue sur scéne lors d’une soirée
de gala du théatre aux Armées, il est
remarqué par un membre de la maison de
production  cinématographique  Decla-
Bioscop que dirige Erich Pommer. C'est
par ce biais également que Lang découvre
les mises en scéne expressionnistes de Max
Reinhardt, dont [I'esthétique influencera
largement ses films allemands. A partir de
1917, il écrit des scénarii pour le
réalisateur et producteur Joé May (Mariage
a [’Excentric-Club, Hilde Warren et la
Mort - 1917) et pour le réalisateur Otto
Ripert (Pest in Florence et La Femme a
["orchidée -1919) qui l'embauche aussi
comme acteur.

C'est la méme anneée, en 1919, qu'il passe
pour la premiére fois derriere la caméra
avec Sang mélé (Halb Blut). Le r6le du
producteur Erich Pommer pour ce premier
film de Lang comme réalisateur est capital.
Et c'est encore Pommer qui permet a Fritz
Lang d'adapter pour Joé May le roman
«Le Tombeau hindou» de Thea von
Harbou, ancienne actrice de cinéma
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devenue scenariste, qui épouse Lang
I'année suivante. Trés sensible aux valeurs
germaniques et au romantisme wagnérien,
Thea exerce une grande influence sur
I'ceuvre allemande de son mari, qui co-
signe tous ses scénarii avec elle, entre 1920
et 1932. Pour Lotte Eisner (citée par F.
Courtade), réalisatrice et amie de Lang,
Théa alourdit le travail de Fritz d'une
"sentimentalité exagérée"” et d'un pan-
germanisme appuyé. Lang réalise ensuite
Les Araignées (Die Spinnen), une suite
d'aventures exotiques policieres, en deux
épisodes : Le Lac d'or (1919) et le Cargo
d'esclaves (1920), d'un style qui n'est pas
sans similitude avec Fantdbmas de Louis
Feuillade, ou les Mystéres de New York de
Léon Gasnier. Les Araignées remporte un
vif succes, apportant son heure de gloire a
la production allemande.

En 1921 Lang signe Les Trois Lumiéres

(Der Mide Tod), ccuvre du genre
fantastique qui le révéle au monde entier.
Ce film s'integre dans le courant

expressionniste, que Lang vient de rallier :
on y trouve des noirs et blancs contrastés,
des images hautement symboliques, des
gros plans sur les visages, des jeux
d'ombres et de reflets .... Avec ce film,
Lang montre sa vision du monde qui est
celle de forces implacables du destin
contre lesquelles I'nomme doit sans cesse
lutter. Le tragique destin de I'homme
prendra différents visages d'une ceuvre a
l'autre : soit celui d' une femme fatale (La
Rue rouge), de la foule (Furie) ou de la
machine judiciaire (J'ai le droit de vivre)
C'est grace au film Les Trois Lumiéres que
le cinéma allemand acquiert une audience
internationale. Et malgrée I'atmosphére
germanophobe qui régne en France aux
lendemains de la Grande Guerre, le film
remporte un succes trés important a Paris.

Mais c'est entre 1921 et 1923, avec
Docteur Mabuse et Les Nibelungen que
Lang acquiert définitivement sa renommeée.
C'est encore l'esthétique expressionniste
qui prévaut dans ces deux films. Les
Nibelungen se compose en deux parties, La
Mort de Siegfried et La Vengeance de
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Kriemhilde. Fort du succes international du
film, Eric Pommer, le fidele producteur,
emmene Lang aux Etats-Unis en 1925 pour
la promotion du film. Son idée est aussi de
lui faire découvrir les méthodes de travail
des Studios hollywoodiens, réputés pour
faire des films a grand spectacle a un co(t
maitrisé, ce que ne sait pas faire le cinéaste
aux yeux de son financeur. Consideré
comme le maitre de I' expressionnisme, le
succes de ses films impressionne les Nazis,
sensibles au « germanisme » présenté dans
Nibelungen, aspect de 1'ceuvre allemande
de Lang trés certainement due a Thea Von
Arbou.

Metropolis sort en 1927. Cette ceuvre de
politique fiction qui fait date dans I'histoire
du cinéma aurait, d'aprés certains
témoignages, conforté le  national-
socialisme dans ses theses. Aujourd'hui,
c'est une toute autre analyse qui est faite de
Metropolis, qui montre une révolte des
opprimés de la ville d'en bas, guidés par un
androide, contre les puissants de la ville
d'en haut. Ce qui en revanche est attesté est
que Docteur Mabuse (1922) dépeint une
Allemagne sur le declin ici, le
germanisme est atténué et M le Maudit, qui
sort en 1931, est a la fois le premier film
parlant de Lang et son premier film
ouvertement  anti-hitlérien.  L'ambiance
criminogéne et de suspicion qui y régne est
une magnifique métaphore de la montee
des périls. Le film sera interdit de sortie en
salle. Le méme sort sera réservé au
Testament du docteur Mabuse, tourné en
1933, dans lequel Lang réaffirme son refus
du nazisme. Lang fuit I'Allemagne en
1933, alors qu'il vient de divorcer de sa
femme, qui, elle, rejoindra le parti nazi. Il a
raconté plus tard que Goebbels lui aurait
proposé de devenir le cinéaste officiel du
parti nazi. Mais personne d'autres que lui
ne témoigne de cela et les historiens
tendent a croire que cela est faux. La méme
année Lang rejoint Paris. Il semble que les
tenants du Troisieme Reich aient eu un
rapport ambigu aux films allemands de
Lang : s'ils veulent y voir une ceuvre qui va
dans leur sens et qu'ils en percoivent



I'immense force, ils musélent le cinéaste
quand ils comprennent qu'il n'est
définitivement pas de leur coté. D'abord
approché, Lang est ensuite empéché.

En route vers les Etats-Unis

En France en 1934, Lang reéalise, pour
Erich Pommer qui le rejoint, une reprise
d'une piece du dramaturge hongrois Ferenc
Molnér, Liliom, précédemment adaptée
aux Etats-Unis par Frank Borzage (1930).
Le traitement ironique et tranchant de
I'oeuvre deconcerte le public francais et
Lang s'adapte fort mal au systéme
cinématographique parisien.

Il part pour les Etats-Unis la méme annee,
s'inscrivant ainsi dans les pas de ses
compatriotes Friedrich  Murnau, Ernst
Lubitsch et Erich Von Stroheim, parmi
d'autres.

Mondialement reconnu, il signe un contrat
avec la MGM (Metro-Goldwyn-Mayer) et
quitte New York pour la Californie. Mais
la lune de miel est de courte durée : la
«Metro» commence par lui refuser
successivement cing scénarii et Lang ne
parvient pas a se plier aux canons et aux
méthodes imposés par la firme. Finalement
le scénario de Furie est accepté, film que
Lang peut tourner en 1936. Mais il éprouve
les pires difficultés a accepter les méthodes
hollywoodiennes de réalisation, ou le
producteur prime sur le réalisateur. Les
heurts avec les acteurs et avec l'équipe
technique sont courants lors des tournages,
mais personne ne remet en cause Ses
qualités de réalisateur et il acquiert
rapidement le surnom de "director of
directors”. Malgré les contraintes, il
parvient a développer sa vision pessimiste
de I'hnomme, qui selon lui n'a d'autres choix
que de se compromettre pour s'intégrer a la
société. Ses premiers films américains ont
un caractére réaliste et social. Obséde par
le théme de la vengeance, Lang expose
dans Furie (Fury, 1936), véritable film
pamphlet, la fagcon qu'ont les hommes
d'engendrer une Véritable sauvagerie
collective. Mais le film déplait a Louis B.
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Mayer, grand patron de la MGM, qui
entend maintenir I'image de marque trés
moralisatrice et bien-pensante de la firme.
Lang, habitué a tout faire lui méme sur ses
films en Allemagne et pensant que c'est au
réalisateur de mener la barque et non au
producteur, doit laisser, la mort dans I'ame,
le montage du film aux studios
californiens. Ce qui pousse Lotte Eisner a
s'interroger sur ce  "qu'un style aussi
affirmé que celui de Lang peut gagner a
Hollywood".

Lang devient alors une des nombreuses
victimes de la censure hollywoodienne. Il
refuse le confort économique que lui
apporterait le contrat a long terme que lui
propose la MGM, désireux de préserver
son indépendance artistique. Il passe alors
d'un producteur a l'autre. En 1937 il réalise
J'ai le droit de vivre (You only live once),
itinéraire  d'un couple de malfaiteurs
pourchassés par la police, histoire
directement inspirée des vies de Bonnie et
Clyde.

Lang a une grande capacité a tirer
immédiatement  meilleur  profit  des
évolutions techniques : le son dans M le
maudit, la couleur pour Le Retour de
Frank James (The Return of Frank James,
1940), qui révolutionne le western. Grand
amoureux de ce genre, il en signe un autre
I'année suivante, Chasse a [’homme (Man
Hunt). C'est Darryl Zanuck qui produit ces
deux westerns dans lesquels Lang excelle
sur un de ses themes favoris, celui de la
vengeance. En 1943 sort Les Bourreaux
meurent aussi (Hangmen also die), dernier
film expressionniste de Lang, co-écrit avec
Berthold Brecht. Espions sur la Tamise
(The Ministry of Fear) tourné en 1943,
clét, avec les deux précédents films, une
veritable trilogie de lutte contre le nazisme.
Avec La Femme au portrait (The Woman
in the Window) tourne en 1944, Lang
s'intéresse a la psychanalyse, thématique
tres présente egalement dans La Rue rouge
(Scarlet Street, 1945), reprise de La
Chienne de Renoir, et Le Secret derriére la
porte (Secret beyond the Door) en 1948.



Ces deux derniers films sont réalisés grace
a la société de production qu'il a fondée en
1945 avec Walter Wanger et de Joan
Benett, la Diana Production.

Mais la société fait faillite et Lang doit s'en
remettre, souvent avec difficulté, a de
successifs producteurs. Les Bourreaux
meurent aussi (Hangmen also die - 1943)
mis a part, les films américains de Lang
sont loin de I'expressionnisme allemand.
Ici I'esthétique est au contraire trés épurée.
Le cinéaste signe un film de guerre en
1950, Guerillas (American Guerilla in the
Philippines) qui n‘obtient aucun succes lors
de sa sortie, allant méme jusqu'a étre
considéré comme "le navet de la semaine™
par une radio tres écoutée. En 1952, il
travaille avec Marléne Dietrich pour
L'Ange des Maudits (Rancho Notorious -
1952) , un western romantique.

C'est seulement en 1954, que Lang
retravaillera sous contrat a la MGM, pour
Les Contrebandiers de  Moonfleet,
adaptation d'un roman historique de John
Meade Faulkner, et sans doute l'un des plus
beaux films sur I'enfance jamais réalisés.
La MGM impose a Lang de tourner en
Cinémascope, ce qu'il réussit, alors qu'il
déteste ce format d'image, tout juste bon,
selon lui, pour filmer les serpents et les
enterrements, ainsi qu'il le dira dans Le
Meépris, de Godard.

Bien qu'il s'attelle & des genres différents,
sa carriere américaine est surtout marquée
par ses nombreux films noirs et intrigues
policieres : Le Démon s'éveille la nuit
(Clash by Night, 1952), La Femme au
gardénia (The Blue Gardenia, 1953),
Réglement de compte (The Big Heat,
1953), Désirs humains (Human Desire,
1954), reprise de La Béte humaine de
Renoir, lui méme adapté de l'ccuvre de
Zola, La Cinquiéme Victime (While the
City Sleeps, 1956) et L'Invraissemblable
Vérité (Beyond a reasonable doubt, 1956)
Ce dernier film est un cuisant échec
commercial pour Lang.

systeme, dont, il a, il est vrai, souffert.
Mais les jeunes auteurs de la Nouvelle
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Une fin de carriére allemande

Ainsi, quand les Studios de Munich le
sollicitent pour wun projet ambitieux,
accepte-t-il de retourner en Allemagne. Il 'y
tourne une fresque d'aventures exotiques,
composée de deux parties : Le Tigre du
Bengale (Der Tiger von Eschnapur, 1958)
et Le Tombeau hindou (Das indische
Grabmale, 1959) pour lequel le cinéaste
ressort de ses cartons un de ses scénarii de
jeunesse. Une importante partie de ces
aventures est tournée en Inde, Lang
bénéficiant d'importants moyens, grace a
une co-production franco / italo / ouest
allemande.

En 1960, il réalise son dernier film,
ajoutant un volet a ce qui devient alors le
triptyque du « Docteur Mabuse »: Le
diabolique Docteur Mabuse (Die Tausend
Augen von Doktor Mabuse), figure
fantastique comme les aimait le jeune Fritz
Lang et support idéal au Lang adulte pour
dissequer les déréglements du monde.

Ainsi s’achéve la longue carriére de Fritz
Lang, prolifique et inégale, se composant a
la fois de films considérés comme des
chefs d'eceuvre majeurs, a Il'instar de
Metropolis ou M le Maudit et de films
passant presque inapercus. Une des
constantes de sa carriére est sans doute un
godt inaltérable pour raconter des histoires
qui mettent en scéne des hommes (ou des
femmes) en proie a un destin terrible,
souvent victimes d'une machination.
Considéré comme un des plus grands
réalisateurs allemands, un des peres du
cinéma d'outre Rhin et un de ceux qui a
donné ses plus belles lettres de noblesse a
I'expressionisme, Lang, dans un style tout a
fait différent, occupe également une des
premiéres places parmi les cinéastes
hollywoodiens.

Certains ont pu penser que l'oeuvre
américaine de Lang a été formatée par le
Vague ont largement réhabilité cette partie
de la carriere de Lang. Grand admirateur



du "director of the directors”, Godard lui Lang meurt a Los Angeles en 1976, ou il

rend hommage en 1963 en lui faisant jouer repose, dans le cimetiére Memorial Park
son propre role dans Le Mépris. adossé aux collines d' Hollywood.
Filmographie

En Allemagne

1919 : La Métisse (Halbblut)
Le Maitre de I’amour (Der herr der liebe)

Les Araignées - 1° partie : Le lac d’or (Die Spinnen - Der Goldene see)

Madame Butterfly (Harakiri)

1920 : Les Araignées - 2° partie : Le Cargo d’esclaves (Die Spinnen — Das brillantenschieff)

1921 : Les trois Lumiéres (Der Miide Tod)

1922 : Le Docteur Mabuse — I- Le joueur, 1I- Le démon du crime (Dr Mabuse, I- der Spieler,
I1- Inferno, ein spiel von Menschen unserer Zeit)

1924 : Die Nibelungen — I- La mort de Siegfried, 1l- La vengeance de Kriemhilde (I-

Siegfried tod, 11- Kriemhilds Rache)

1927 . Métropolis

1928 : Les Espions (Spione)

1929 : La Femme sur la lune (Frau im Mond)

1931 : M, le Maudit

1933 : Le Testament du docteur Mabuse (Das Testament des Dr Mabuse)

En France
1934 : Liliom

Aux Etats-Unis
1936 : Furie (Fury)
1937 J’ai le droit de vivre (You only live once)
1938 : Casier judiciaire (You and me)
1940 : Le Retour de Franck James (The Return of Frank James)
1941 : Chasse a ’homme (Man Hunt)
1943 : Les Bourreaux meurent aussi (Hangmen also die)
1944 : Espions sur la Tamise (The Ministry of Fear)
La Femme au portrait (The Woman in the Window)
1945 : La Rue rouge (Scarlet Street)
1946 : Cape et poignard (Cloak and dagger)
1948 : Le Secret derriere la porte (Secret beyond the Door)
1950 : House by the river
Guérillas (Américan Guerrilla in the Philippines)
1952 : L’Ange des maudits (Rancho Notorious)
1953 : La Femme au gardénia (The Blue Gardenia)
Reglement de comptes (The big Heat)
1954 : Désirs humains (Human Desire)
Les Contrebandiers de Moonfleet (Moonfleet)
1956 : La Cinquieme victime (While the City sleeps)
L’Invraisemblable vérité (Beyond a reasonable Doubt)
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En Allemagne
1959 : Le Tigre du Bengale (Der Tiger von Eschnapur)

Le Tombeau hindou (Das Indische Grabmal)
1960 : Le Diabolique docteur Mabuse (Die Tausend Augen des Dr Mabuse)

Comme acteur
1963 : Tient son propre réle dans Le Mépris de Jean Luc Godard.

Sources

Positif N° 590 et 611

TéléObs octobre 2011 — Article d'Alain Riou

Supplément du Figaro N° 20 895 / oct. 2011. Dossier de Nicolas d'Estienne d'Orves
Guide des films - Jean Tulard, Robert Lafont, Paris, 2005, 5¢ édition

Dictionnaire du Cinéma - Jean-Loup Passek, Larousse

Cahier du Cinéma n° 437-1990 et n°® 455/456 mai 1992

Fritz Lang - Le Terrain vague, Francis Courtade

Site internet cineclubdecaen .com
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LUNDI 6 OCTOBRE 2014 - 19h30 - CINEMAS STUDIO

Hommage a Garri Bardine, en sa présence

Soirée proposée dans le cadre de Suivez la route de I'animation
en partenariat avec I'Abbaye de Fontevraud

"Suivez la route de Il'animation” est un ensemble de manifestations consacré au cinéma
d'animation, initié par I'Abbaye de Fontevraud. Les manifestations ont lieu du 27 septembre
au 17 octobre 2014, étendues sur trois régions (Centre, Pays de Loire et Poitou)

Adagio

de Garri Bardine
(2000)

Animation

Russie/ Couleurs / 10 min

Accompagnées de I'Adagio d'Albinoni, des
formes sombres aux allures d'oiseaux,
s‘avancent avec peine, luttant contre le
vent. Un oiseaux blanc s'approche pour les
guider. La tempéte se calmant, le cortege
d'oiseaux observe le nouveaux venu...

"Mes films naissent de mes réves". Ainsi
parle Garri Bardine a propos de ses films
d'animation et cela se ressent dans son
ceuvre métaphorique Adagio. C'est avec
une dimension poétique qu'il fait se

Conflit

de Garri Bardine
(1983)
Allumettes animées

Russie / Couleurs/ 7 min.

Une communauté d'allumettes vit a I'étroit
dans sa boite. La tension monte, un conflit
finit par éclater, jusqu'a l'incendie final.
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mouvoir des petits oiseaux en papier.
Apres la pate a modeler du Loup gris et le
petit Chaperon rouge et la boite
dallumette de Conflit, un nouveaux
matériaux de récupération est en effet de
rigueur. 1l n'y a pas besoin d'autres artifices
pour faire vivre ses personnages de
maniere poétiqgue avec une certaine
sensibilité politique. Malgré I'apparence
candide de son court-métrage, Adagio peut
en effet étre percgu comme une
dénonciation universelle de l'intolérance.

Avec de simples allumettes Garri Bardine
réussit a raconter une histoire haletante.



Le Loup gris et le Petit Chaperon Rouge

de Garri Bardine

(1990)

Russie / Couleurs /26 min.
Animation en pate a modeler

Loup gris, affamé mais édenté, a réussi a
se procurer de belles dents toutes neuves. Il
part sur les traces du Petit Chaperon Rouge
qui va de Russie a Paris pour apporter une

galette toute chaude & sa Mére-grand. En
chemin, les deux héros rencontrent des
personnages, dont certains semblent tout
droit sortis des cartoons ameéricains.

Ce film obtient le Grand Prix au festival d'animation d'’Annecy 1991.

Fioritures

de Garri Bardine
(1987)

Russie / Couleurs / 10 min
Animation en fils de fer

Un rouleau de fil de fer donne naissance a
un petit bonhomme. Le petit homme roule,
déroule, enroule, emméle le fil de fer pour
construire tout ce dont il réve : maison,

Trois mélodies

(2013)
Film inédit

Garri Bardine

Né en 1941 a Orembourg en Russie, Garri
Bardine effectue d'abord des études de
comédie a I'Ecole-Studio de Mkhat de
laguelle il ressort diplomé. Il délaisse
ensuite la comédie pour la mise en scene
au Théatre dramatique de Moscou.

Serge  Obraztsov ayant permis la
reconnaissance de la marionnette en tant
qu'art a part entiere, invite Garri Bardine a
l'assister en tant que sculpteur et
manipulateur au théatre nationale de
marionnettes, dans lequel le futur
réalisateur d'animation développe ses
capacités artistiques et manuelles.
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femme, jardin, chien. Mais surtout, ce petit
homme veut la tranquillité... jusqu’a
détruire tout ce qu’il aimé.

Plus tard il devient scénariste et réalisateur
d'une quinzaines de bandes pour
Soyouzmoultfilm (la plus importante
société de production d'animation en
Russie) pendant une quinzaine d'années
avant de prendre son indépendance en
créant son propre studio en 1991: le Stayer
Studio, dans lequel il s'entoure d'une petite
équipe.

La renommée de Garri bardine tient surtout
a ses courts-métrages qu'il fabrique selon
des pratiques traditionnelle, refusant les
nouvelles technologies. Le réalisateur
privilégie la matiére concréte aux effets
speciaux, n'utilisant  souvent  qu'un



assemblage de matériaux. Son succes est
particulierement conseéquent en Russie, sa
renommeée s'étendant  au niveau
international grace a la Palme d'or du
meilleur court métrage qu'il regoit pour

Filmographie

1975:
1976:
1977:
1979:
1980:
1981
1982:
1983:
1984:
1985:
1986:
1987:
1987:
1990:
1995:
1997:
: Adagio
2001:
2005:
2010:

2000

2013

Atteindre le ciel

La Boite de conserve

L'Histoire du petit oiseau

Le Bateau volant

Pif-paf-aie aie aie

Conte pour la route

Autrefois nous étions des oiseaux
Conflit

Hop-la, badigeonneurs !

La Boxe

Le Banquet

Fioritures

Le Mariage

Le Loup gris et le petit chaperon rouge
Le Chat botté

La Nounou

La Nounou et les pirates

La Nounou 3, la famille s'agrandit
Le Vilain petit canard

: Trois mélodies

Sources

Positif 482
Bref 28
Site Arte
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Fioritures en 1988, ainsi que le Grand prix
d'’Annecy 1991 pour sa comedie musicale
en pate & modeler: Le Loup gris et le petit
chaperon rouge.



LUNDI 13 OCTOBRE 2014 - 19H30- CINEMAS STUDIO

Hommage a Bo Widerberg, en partenariat avec les cinémas Studio

Adalen 31

de Bo Widerberg
(1969)
Suéde / Couleurs / 1h50

Reéalisation : Bo Widerberg
Scénario : Bo Widerberg
Montage : Bo Widerberg
Photographie : Jérgen Persson

Interprétation :

Kjell : Peter Schildt

Karin : Kerstin Tidelius
Harald : Roland Hedlund
Ake : Stefan Feierbach
Martin : Martin Widerberg
Anna : Marie de Geer
Hedvig : Anita Bjork

Olle : Olof Bergtrom
Nisse : Jonas Bergdtrom

Dans la région d'Adalen, au Nord de la
Suede, une greve persiste depuis plusieurs
semaines. Les ouvriers de I'usine de pate a
papier  revendiquent une  modique
augmentation de salaire, mais le patronat
campe sur ses positions. Le directeur de la
fabrique fait appel a des Jaunes (des
ouvriers venus d'autres provinces pour
remplacer les grévistes) et la situation
dégénere. 1l décide alors que I'armée doit
intervenir. Pendant ce temps, sa fille,
Anna, s'éprend de Kjell, le fils d'un de ses
ouvriers...

Adalen 31 est un film politique qui
s'attache a retracer une histoire vraie : la
mort de cing grévistes, tués par l'armée,
suite a une manifestation dans la ville
d'Adalen, en 1931. Les ouvriers avaient
pour revendication l'augmentation de leurs
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revenus, tandis que le patronat souhaitait
augmenter le prix des logements de
fonction qu'ils occupaient.

Le contexte de réalisation n'était pas des
plus simples, le réalisateur s'explique : "La
police et la population collaborérent avec
grand intérét", mais les autorités
supérieures n'appréciaient pas trop ce
retour en arriere. Ces derniéres ne
souhaitaient pas que l'on rappelle ces
souvenirs "génants".

A cela s'ajoute un lynchage du cinéaste,
qui fut accusé de trahir ses convictions par
des militants. Ces derniers lui reprochent
de ne pas étre assez vindicatif dans la mise
en scene qu'il fait du patronat et des
bourgeois. Il répond alors a ses détracteurs
en disant qu'il essayait d'étre objectif, afin
de rester fidele a la réalité historique. Et
pour la petite histoire, afin d'atteindre un



réalisme plausible, Bo Widerberg fait
appel a un grand nombre de figurants
(2500), y compris un homme qui fut
réellement présent au moment des faits, et
qui manifestait lui aussi.

Bo Widerberg fait de la lutte ouvriéere le
theme principal de cette réalisation. 1l met
en scene un drame social qui n'a d'autre but
que de tendre vers I'égalité. Des le début du
film, le spectateur est immergé dans cette
lutte. Méme s'il I'intégre en plein "temps-
mort™ (les ouvriers n'occupent plus leurs
fonctions dans l'usine et ne manifestent
pas), les revendications sont toujours
d'actualité et les salariés n'ont pas
I'intention d'abandonner : ils patientent, en
attendant que le directeur de l'usine cede a
la contestation. Seulement, ce qui n'était
gu'un mouvement pacifiste se transforme
subitement en une attaque violente, aussi
bien verbale que physique. Celle-ci
apparait lorsque les "Jaunes"” reprennent le
travail des dockers. Leur arrivée signe le

début de [l'action, et des heurts
(provocations, mécontentement...).
S'instaure alors un mouvement de

fort, sur fond
accompagneé de

contestation  plus
"d'Internationale”,
banderoles.

Le film ne met en scéne que des
affrontements celui qui vient d'étre
évoque, mais aussi celui entre salariés. Le
désaccord régne au cceur méme du combat.
Harald, le pere ouvrier cherche a
privilégier le dialogue tandis qu'un autre
employé l'accuse alors d'étre un des
Jaunes. En somme, s'il n'est pas du c6té des
ouvriers, il est contre eux. Le pere de
famille lutte pour ses droits, mais aussi
contre la violence : il va méme jusqu'a
soigner un des Jaunes que les ouvriers
avaient blessé. Le réalisateur en fait un
homme bon : aimant sa famille, aidant son
prochain, et pudique.

Par ailleurs, sans parler de lutte, une autre
opposition est mise en avant par le
montage : celle des différentes couches
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sociales. La famille Anderson vit tres
modestement, leur maison est petite, il est
difficile de se nourrir correctement et les
trois enfants dorment dans le méme lit par
exemple. Kjell, I'aing, se trouve souvent
chez le directeur de l'usine puisqu'il s'est
pris d'une passion amoureuse pour sa fille.
Eux, vivent dans une luxueuse maison, trés
éclairée et spacieuse. Ils peuvent aussi se
permettre d'avoir une domestique. Les
deux familles sont mises en face a face par
un montage alterné. De courtes scenes
intimistes permettent de rendre compte des
différences qui les séparent, mais sans trop
d'insistance, puisque se développe aussi
une intrigue amoureuse entre leurs enfants
respectifs. Bo Widerberg ne dénonce pas
ouvertement, il juxtapose les modes de vie,
au spectateur d'en tirer des conclusions.

Méme si a priori tout les sépare, Kjell et
Anna s'aiment sincérement. Bo Widerberg
consacre une grande partie de son récit a la
jeunesse, ce qui lui permet d'attribuer une
grande place aux sentiments : déception,
colére, mais amour, joie et humour se
cOtoient aussi. La scéne des enfants qui
font la "guerre" aux soldats est trés
cocasse. lls les éblouissent avec le reflet du
soleil, dans des morceaux de miroirs qu'ils
dirigent droits dans leurs yeux, ce qui les
oblige a se retourner et ainsi, faire marche
arriere.

A cela s'ajoute l'optimisme familial des
Andersons : ces derniers rient, dansent et
chantent. Ils partagent des moments
joyeux, méme s'ils ne disposent pas de
grand chose. Le cinéaste suédois ne fait
pas de ces ouvriers des stéréotypes, il ne
tombe pas dans la caricature, bien au
contraire. Son intention était d'en faire des
personnages dignes et respectables.

Une fois n'est pas coutume, le cinéaste
suédois fait aussi bien appel a des
comediens professionnels qu'amateurs,
dans un soucis d'authenticité. 1l s'explique :
"Le film a été tourné sur les lieux mémes.
Les figurants, dans leur majorité, sont des
gens qui ont reellement vecu le drame. Si
bien que lorsque je réglais les chutes des



corps durant la fusillade, certains figurants
venaient me trouver pour m'indiquer
I'emplacement exact. Comme je tenais a
respecter au maximum la tension du
moment, je donnais & chaque fois les
ordres en conséquence".

Dans une volonté de mettre en image la
vérité, le cinéaste n'inclut pas de musique
en postproduction. A chaque fois que celle-
ci intervient dans le film, elle est
diégétique. Elle fait pleinement partie de
I'action : on la retrouve lorsque les enfants
jouent ensemble dans une chambre,
lorsque les ouvriers manifestent, on la
retrouve aussi au quotidien avec le chant
des oiseaux... Trés inspiré par la Nouvelle
Vague, Bo Widerberg revendigue le travail
esthétique de Truffaut. C'est un fervent
partisan du naturalisme. Tourné en décors
naturels, son film fait preuve de beaucoup
de réalisme. Le realisateur travaille en
collaboration avec Jorgen Persson, son
chef opérateur. Il effectue un grand travail
de recherche sur la lumiere, et place sa
caméra face au soleil, les personnages sont
donc a contre-jour, ce qui donne des
images parfois tres sombres. Autre détail :
il décide, pour certains plans, de tourner en
caméra subjective. Le réalisateur adopte
alors le point de vue d'un personnage pour
se rapprocher de la réalité. Enfin, durant la
tuerie, le spectateur entend les cris stridents
d'une femme, en hors-champ. Il est
impossible de savoir d'ou ils viennent. Le
cinéaste veut rendre compte du choc et de
I'nystérie de la foule face a un tel
déchainement de violence.

Adalen 31 est un des plus grands films du
cinéaste suédois, mais pas seulement. Il

Sources

Avant-scene n°124, avril 1972

s'agit avant  tout d'une  ceuvre
cinématographique qui appartient au
patrimoine de la Suede, aussi bien social
que politique. Le réalisateur justifie le
choix de son sujet : "Jai choisi I'histoire
d'Adalen parce que, a mon avis, elle relate
le plus dur conflit social qu'ait connu la
Suéde. En effet, il se termina en une
lamentable tuerie. Ce qui eut pour résultat
de renverser le gouvernement en place et
de favoriser la venue au pouvoir des
sociaux-démocrates, lesquels s'y trouvent
toujours [interview réalisée en 1969]. Mais
le film n'a pas été fait dans l'unique but de
montrer et de faire comprendre ce qui S'est
passe, a mon avis, il constitue comme une
sorte d'avertissement, tant en Suede que
dans d'autres pays du monde".

La multitude de prix qui sont décernés au
film, aussi bien par les critiques, les
journalistes que les professionnels du
septieme art, en est la preuve. 1l obtient le
Grand Prix du jury au Festival de Cannes
1969, puis, le Guldbagge (récompense
filmographique suédoise) du Meilleur
réalisateur et du Meilleur acteur pour
Roland Hedlung dans le r6le de Harald.
Ultime récompense, l'ccuvre recoit le Bodil
du Meilleur film européen aux Bodil
Awards en 1970 (récompense
filmographique danoise). Mais Adalen 31
fut aussi en lice pour obtenir d'autres
gratifications : celle du Prix du jury et de la
mise en scene au Festival de Cannes de
1969, celle du Meilleur film en langue
étrangere aux Oscars de 1970 et aux
Golden Globes, dans la méme catégorie, la
méme année.

Carnet dvd "Bo Widerberg, Adalen 31" par Michel Capdenac
Carnet dvd "Bo Widerberg", "Pas de révolution sans organisation™ : interview de Bo

Widerberg par Gérard Langlois (1969)
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Bo Widerberg (1930-1997)

Bo Widerberg est un réalisateur suédois né
le 8 juin 1930 a Malmé. Passionné de
littérature et de cinéma, il débute sa
carriere en tant que romancier et
nouvelliste. Mais il écrit aussi en tant que
critique cinématographique dans le journal
de Stockholm, I'Expressen. Un pamphlet
dans lequel il s'érige contre le cinéma
suedois est méme publié en 1962 sous le
nom de Visions du cinéma suédois. Il y
brosse le portrait d'un cinéma suffoquant
sous le poids du prestige d'Ingmar
Bergman, un cinéma qui ne se renouvelle
plus. Parallelement, il s'intéresse au cinéma
international et a la Nouvelle Vague
francaise, y compris au travail de Jean-Luc
Godard et Frangois Truffaut dont il
apprécie la technique et l'esthétique : "Jai
toujours une admiration sans bornes pour
Godard et  Truffaut”.  Privilégiant
davantage I'émotion et "la démonstration

idéologique” au réalisme ambiant, Bo
Widerberg travaille son style
cinématographique en insistant  sur

I'importance du cadrage et de la lumiére.
Les procédés de réalisation de la Nouvelle
Vague agissent sur lui comme une
véritable révélation.

Il est donc favorable a un systeme de
production léger, en compagnie d'artistes
non-professionnels, jouant parfois
I'improvisation. Il tente ainsi d'affranchir le
cinéma suédois des grosses productions
imposées par les studios, en proposant un
style plus libre et moins contraignant.

Sa premiére réalisation date de 1961. Il
s'agit d'un court métrage produit pour la
télévision sous le titre Le Gargon et le
Dragon. Il continua ensuite en 1962 avec
Le Garcon et le Cerf-volant. Ces premiers
jets lui ouvrent les portes du cinéma, grace
a Gustaf Schutz, directeur de I'Europa Film
(compagnie de production). Par ce biais, il
met en scene Le Péche suédois tourné dans
des décors intérieurs naturels. Ce film fut
salue par les professionnels. Le jeune
cinéaste présente d'ores et déja un style a
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I'écart du cinéma "a la mode", en proposant
un rythme soutenu, laissant une large place
a un jeu d'acteur improvisé. Pour son
second film, Le Quartier du corbeau
(1963), le réalisateur laisse deviner un
travail technique minutieux, tout en
conservant un réalisme dans les décors et
le jeu. Ce film, largement considére
comme étant son meilleur, le propulse au
méme rang que les cinéastes suédois les
plus prometteurs de sa génération, puisqu'il
obtient la premiere place au classement du
meilleur film établit par les critiques.
L'ceuvre sera méme présentée au festival
de Cannes et nominée aux Oscars en 1964.
Puis, il se consacre a la réalisation de
Hello, Roland !, qui sortira en 1966. Cette
comédie lui permettra de gagner le
Gullbagge Award du Meilleur film, et
Thommy Berggren sera récompensé par
celui du Meilleur acteur.

Par la suite, il change de registre en
réalisant Elvira Madignan en 1967, dans
lequel il utilise le procédé du

Eastmancolor. Ce drame met en scéne la
veritable histoire d'un couple formé par un
officier et une danseuse. Lui, est marié et
pere de famille, mais pris de passion, ils
décident de s'enfuir au Danemark, laissant
leur quotidien et leur travail derriére eux.
Grace a lui, Widerberg "complete son sens
profondément humain de I'observation et la
fluidité de son lyrisme". Il s'agit d'une des
realisations les plus marquantes du cinéma
suédois et du 7°™ art puisqu'il entame une
véritable révolution colorée.

Par la suite, il entame la réalisation de
Adalen 31, ceuvre dans laquelle il met une
fois de plus en scene un fait divers : il
s'agit de I'élimination d'ouvriers suédois
lors dune greve, par l'armée. Bo
Widerberg est un cinéaste engagé, qui
accorde une grande importance a la



politisation de ses ceuvres (Quartier du
Corbeau en 1963, Joe Hill en 1971).
Adalen 31 et Joe Hill remportent le prix
spécial du jury au festival de Cannes,
respectivement en 1969 et 1971.

Ensuite, le cinéaste suédois se démarque en
élargissant son répertoire. Par exemple, en
mettant en scene [I'histoire d'un petit
surdoué du ballon dans Tom Foot. 1l donne
un ton plus léger a sa filmographie. En
1976 il realise Un flic sur le toit, une sorte
de polar resté dans les annales comme
étant I'un des films les plus colteux du
cinéma suédois, mais aussi comme “la
meilleure adaptation des thrillers des trés
populaires écrivains Maj Sjowall et Per
Wahl66".

Aprés, le réalisateur travaille beaucoup
pour la télévision et ne revient au septiéme
art qu'en 1995, avec La Beauté des choses,
qui sera nominé aux Oscars la méme
année.

Filmographie

1962 : Le Péché suédois

1963 : Le Quartier du corbeau

1465 : Amour 65

1966 : Hello, Roland !

1967 : Elvira Madigan

1969 : Adalen 31

1971 : Joe Hill

1974 : Tom Foot

1976 : Un Flic sur le toit

1979 : Victoria

1985 : L'Homme de Majorque
Le Chemin du serpent

1995 : La Beauté des choses

Sources

Bo Widerberg a longtemps été considéré
comme le réalisateur le plus marquant du
cinéma suédois, partageant son titre avec
Ingmar Bergman. Il est en quelque sorte le
maitre du cinéma moderne, surtout pendant
les années soixante ou il opére une
véritable révolution dans le milieu.
Cependant, son caractere trés impulsif et
son manque d'organisation lui ont souvent
valu de mauvaises critiques. Veéritable
cinéaste affranchi, il pouvait du jour au
lendemain changer d'avis, et ainsi ne pas
respecter ses contrats passés avec de
grosses maisons de production. Par
ailleurs, sa direction d'acteur n'est pas en
reste : il était capable de laisser tourner la
caméra des heures durant, attendant
patiemment  de  capturer  [l'instant
d'égarement du comédien. Widerberg
n'était pas quelgu'un de conciliant et il ne
lui était pas facile de faire des compromis.
Il décéde le 1% mai 1997, a l'age de
soixante-sept ans en laissant derriere lui un
héritage cinématographique de qualité.

Les Cahiers du cinéma n°158, aolt — septembre 1964

Les Cahiers du cinéma n°651, décembre 2009

Fiche AFCAE "Trilogie Bo Widerberg"

L'encyclopédie du cinéma, de Roger Boussinot — éditions Bordas

Premiers plans — Festival d'Angers 2014



MARDI 14 OCOTBRE 2014 - 19H30 - CINEMAS STUDIO

Hommage a Bo Widerberg, en partenariat avec les Cinémas Studio

Une soirée, deux films.

e Péché suéedois (Barnvagnen)

de Bo Widerberg
(1963)
Suéde / NB / 1h32

Réalisation : Bo Widerberg

Scénario : Bo Widerberg

Photographie : Jan Troell

Montage : Wic Kjellin

Musique : Jan Johansson, Antonio Vivaldi

Interprétation :

Britt : Inger Taube
Robert : Lars Passgard
Bjorn : Thommy Berggren

Britt, ouvriére, s'éprend d'un musicien de
jazz, Robert. Il la met enceinte mais finit
par disparaitre. La jeune femme décide
alors de garder I'enfant, tandis que Bjorn
lui fait la cour. Seulement, aprés une
grosse dispute avec ce dernier, Robert
reapparait...

Le péché suédois est le premier film de
cinéma de Bo Widerberg. Il sort en 1962,
la méme année que son pamphlet, Visions
du cinéma suédois, dans lequel il s'insurge
contre les films de Bergman et le manque
de nouveauté cinématographique suédoise.
Tres influencé par la Nouvelle Vague, il
propose une esthétique ouvertement
réaliste et "juste"” comme il aime la
qualifier, faisant écho aux ceuvres de Jean-
Luc Godard. Le réalisateur suédois a
dailleurs souvent rappelé qu'il lui portait
une grande admiration.
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Alors que ses écrits tendent vers une
volonté de dynamiser et de rafraichir les
productions nordiques, le cinéaste tache
d'appliquer ses théories au septiéme art.
Dans ce premier film, il s'attarde a traiter
des personnages et des questionnements
ordinaires, de la vie quotidienne, avec un
pragmatisme évident. Il explique lui-méme
qu'il tente "de donner des réponses aux
questions que le cinéma suédois de
I'époque évitait : Ou habites-tu? Que fais-
tu de tes journées? Que fais-tu de tes nuits?
De quoi parles-tu a la pause café? As-tu
des idées qui facilitent ou bien
compliquent ta vie avec les autres? "

Widerberg développe son intrigue avec une
simplicité et une sobriété notable : par
exemple, Britt est un personnage qui
accepte les événements tels qu'ils viennent,
sans chercher a dramatiser. Inger Taube,
anciennement mannequin, fait preuve d'une
grande franchise de jeu. Fonciérement anti-
theatral, ce jeu est marqué par une



spontanéité verbale qui pimente largement
le film. En interprétant le réle d'une jeune
femme enceinte et célibataire, elle incarne
le péché dont il est question. Son
indépendance fait d'elle une personne en
avance sur son temps. Le réalisateur ne
porte aucun jugement de valeur sur les
personnages qu'il met en scéne. Il ne
critique pas, il expose simplement le
chemin vers l'indépendance d'une jeune
femme, dans la Suede des années soixante.

Widerberg prend le parti de tourner en
décors naturels, et beaucoup dans la rue,
afin d'atteindre un naturalisme probant. Sa
filmographie sera tres marquée par ce type
de choix esthétiques, et son style si
singulier lui vaudra par ailleurs une
reconnaissance mondiale. La spontanéité
qui se dégage de son ceuvre, et le ton si
poétique qu'il lui attribue font de cette
premiére réalisation le point de départ d'un
renouveau cinématographique, avant tout
illustré par la beauté des choses simples.
Son répertoire prend des airs de
documentaire, contrairement aux occuvres
de I'époque, plus artificielles. La scene de
la bibliothéque permet notamment de bien
visualiser le travail de Widerberg : Inger
Taube avait pour seule consigne de
prononcer la réplique qui cl6turerait sa
conversation avec Bjorn, et Thommy
Berggren devait I'épauler. Le but de cette
méthode était de laisser la jeune femme

Sources

trouver par elle-méme comment atteindre
ce but. Le scénario devient alors la base
d'un jeu improvisé.

Bo Widerberg ne fait qu'évoquer les
conditions de vie des ouvriéres, ne
délaissant pas complétement ce qui
deviendra plus tard son sujet fétiche au
cinéma : la lutte des classes.

Il intégre une dimension sociale et
politique a travers son personnage
principal. Issue d'une famille ouvriere, elle
travaille essentiellement dans des usines,
mais passe son temps a démissionner. Ce
film s'apparente au parcours initiatique
d'une jeune femme, ou se mélent
rencontres, imprévu et incertitude.

Le film a obtenu un grand succes,
notamment critigue a sa sortie. Marten
Blomkvist précise : "le Péché suédois fut
accueilli comme quelque chose de nouveau
dans le cinéma suédois [...]. Comme
l'avait voulu Bo Widerberg, le film
contrastait fortement avec ce qui se faisait
alors : des films plus traditionnels, plus
maniérés. Ce contraste fut remarqué par les
critiques. Pour beaucoup de jeunes de
I'industrie du cinéma, ce film fut le signal
que quelgue chose de nouveau était — enfin
— en train sarriver. Widerberg lui-méme
considérait Barnvagnen comme une bonne
premiere tentative."

- Livret dvd malavida Le Péché suédois par Marten Blomkvist

- Les Cahiers du Cinéma n°156

- Catalogue Premiers plans — Festival d'’Angers 2014

- Cinéma n°87
- Cinéman® 77
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MARDI 14 OCOTBRE 2014 - 21 H 15 - CINEMAS STUDIO

Hommage a Bo Widerberg, en partenariat avec les Cinémas Studio

Une soirée, deux films

Elvira Madigan

de Bo Widerberg
(1967)
Suéde / Couleurs / 1h31

Réalisation : Bo Widerberg

Scénario : Bo Widerberg

Photographie : Jérgen Persson
Montage : Bo Widerberg

Musique : Wolfgang Amadeus Mozart,
21e Concerto pour piano et orchestre

Interprétation :

Le comte Sparre : Thommy Berggren
Elvira Madigan : Pia Degermark
Kristoffer : Lennart Malmer

Cleo : Cleo Jensen

A la fin du XIX éme siécle, le comte Sixten
Sparre et la célébre funambule Elvira
Madigan (dont le véritable nom est Hedvig
Jensen), fuient leur quotidien pour pouvoir
vivre pleinement leur amour. Lui, déserte
I'armée et abandonne sa femme ainsi que
ses deux enfants. Elle, quitte le cirque dont
elle faisait la popularité. Les deux errent
alors dans les foréts suedoises et utilisent
leurs maigres économies pour survivre...

Un an aprés Heja Roland ! (1966), une
comédie trés mal accueillie par le public,
Bo Widerberg réalise Elvira Madigan. Il
délaisse ses intrigues sociales au profit
d'une histoire plus classique dont la trame
est a priori plus légere. Tres apprécié dans
le monde entier, le film connait surtout un
grand succés aux Etats-Unis. La réception
de cette ceuvre fut triomphale, a tel point
qu'elle lui ouvrit les portes des grandes
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maisons de productions ameéricaines qui
proposérent alors au cinéaste d'enchainer
les contrats.

Pourtant, chose peu croyable, il s'agit d'une
réalisation a petit budget, et constituée
d'une équipe trés réduite.

Cette ceuvre est reconnue pour la qualité de
sa photographie. Il s'entoure de Jorgen
Persson, avec qui il a collaboré sur Heja
Roland ! et avec lequel il poursuivra sur
Adalen 31 (1969) et Joe Hill (1971). Ce
dernier n'utilise quasiment que de
I'éclairage naturel, afin d'étre au plus pres
de la réalité. Cette lumiere envahit le cadre
et l'arriere plan, allant parfois jusqu'a
¢blouir le spectateur. Cette surexposition
empéche de voir correctement les
personnages qui jouent alors a contre-jour.
Il s'agit d'un exercice remarquable, qui
vivifie les couleurs et l'intensité esthétique



du film. Le chef opérateur et le cinéaste ont
longuement discuté afin de savoir s'ils
devaient tourner en couleur (a cette
époque, il est plus habituel de réaliser des
drames en noir et blanc afin d'appuyer le
propos tres sérieux du film, la couleur étant
davantage utilisée pour les comédies ou
bien les mélodrames grandioses). Son
utilisation accorde davantage d'authenticité
a l'ceuvre et permet de souligner la beauté
des costumes.

Par ailleurs, un grand travail sur la mise au
point a aussi été effectué¢ : Jorgen Persson
joue constamment sur la netteté du cadre.
Il arrive que le spectateur ne puisse méme
pas reconnaitre les personnages principaux,
pourtant en trés gros plan. Bo Widerberg a
une idée trés précise de I'image qu'il veut
transmettre : elle doit étre harmonieuse,
mais pas transformée dans un but
d'esthétisation, puisqu'elle doit rester avant
tout réaliste. Il souhaite volontairement
jouer sur la profondeur de champ dans
certains plans, afin de ne pas perturber Pia
Degermark qui était alors novice.

Bo Widerberg peine a trouver une actrice
pouvant prendre les traits de caractére de
Elvira. Il décide de faire passer des essais a
une ancienne Miss Danemark qui ne le
convainc pas. C'est par hasard, en voyant
une photographie de la jeune Pia
Bergermark dans un magazine, que le
cinéaste tombe sous le charme. Elle est
alors agée de seize ans lorsque le tournage
débute, tandis que son partenaire en a alors
vingt-huit.

Quant au choix de l'acteur principal, il fut
beaucoup plus simple le réalisateur
décide naturellement d'attribuer le rdle
masculin & Thommy Berggren, qu'il a
dirigé sur tous ses précédents films.

Le fait d'offrir un rdle principal a une
inconnue est trés osé puisqu'a 1'époque le
cinéma suédois ne fait appel qu'a des
professionnels. Mais dans un soucis de
véracité et d'authenticité, le cinéaste
accorde sa chance a la jeune femme. Les
deux acteurs interprétent des personnages
qui sont enticrement dépendants l'un de
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l'autre. Le spectateur s'immisce dans la vie
qu'ils décident de construire ensemble, ils
ne sont que rarement séparés et méme leur
mort sera une décision commune.

De par le sujet qu'il traite et l'effort

technique accompli sur ce film, le
réalisateur parvient a rendre compte d'un
romantisme certain. Et cela passe

concrétement par la mise en scéne de
moments simples : un pique-nique sous un
arbre, des ballades en forét, une sieste dans
I'herbe, tricoter un pull ... Mais ce qui
n'était que l'occasion de plaisirs simples se
transforme en difficulté les deux
personnages doivent par exemple se
séparer d'objets personnels pour se nourrir.
Cependant, Bo Widerberg n'est pas
mélodramatique, il insiste sur la
détermination des amants qui ne s'apitoient
jamais sur leur sort.

L'absence d'un total pessimisme contribue
au romantisme de l'intrigue. Le montage
participe a atténuer le tragique du
dénouement et surtout a mettre en valeur
I'amour qui lie les deux, plutét que leur
mort. La scene finale est d'une beauté
surprenante : Bo Widerberg a souhaité
rester tres pudique sur le dénouement de
I'intrigue. Puisque le spectateur est dans la
confidence, autant ne pas montrer la chute.
Le cinéaste préfere rester sur une note
optimiste et légére.

Quant a la musique, le réalisateur a fait le
choix d'utiliser une bande sonore classique.
Le théme musical du film est le concerto
numéro 21 de Mozart, le deuxiéme
mouvement en do majeur. Il s'agit de
I'unique musique du film. Méme lorsque
Elvira assiste a un concert, les musiciens
jouent ce morceau, en en faisant un
¢lément diégétique. Qu'elle intégre ou non
la fiction, la musique est structurante. En
effet, elle intervient dés le début du film, et
le cloture. La musique appuie le propos du
film. Elle ne change jamais, preuve que
leur passion reste intacte et leur amour ne
connait pas de bouleversement. Mais pour



la petite histoire, la musique de Mozart
n'était pas prévue pour étre la bande-son du
film et le réalisateur mit beaucoup de
temps avant de céder a son ingénieur du
son (Sven Fahlén), qui avait besoin de
trouver rapidement une musique pour
continuer a travailler.

Ce concerto est tellement associé a I'ceuvre
de Bo Widerberg, qu'ill est appelé
"concerto Elvira Madigan" dans le monde
entier.

Elvira Madigan est 1'ceuvre qui propulse le
réalisateur suédois au rang de cinéaste de
renom. En effet, le succes du film n'est pas
négligeable : Pia Degermark obtient le Prix

Sources :

Cinéman°117, 1967
Image et son n°211, décembre 1967

d'interprétation féminine au Festival de
Cannes 1967, le film obtient le NBA
Award du Meilleur film en langue
étrangére au National Board of Review
USA en 1967, par ailleurs Jorgen Persson
est nominé pour la  Meilleure
Cinématographie et Pia Bergermark pour
la Révelation féminine au BAFTA Awards
en 1969. Elvira Madigan est aussi en lice
pour obtenir le Prix du Meilleur film en
langue étrangére, ainsi que de l'actrice
principale pour la Révélation féminine aux
Golden Globes Awards en 1968.

Livret dvd "Bo Widerberg" et "Elvira Madigan par Marten Blomkvist"
Dossier de presse Malavida, "3 films de Bo Widerberg"
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LUNDI 20 OCTOBRE 2014 - 19H30 - CINEMAS STUDIO

La trilogie des Misérables de Raymond Bernard, sur deux soirées.

Les Miserables - Tempéte sous un crane

de Raymond Bernard
(1933)
France / NB / 1h51

Reéalisateur : Raymond Bernard

Scénario : André Lang, Raymond Bernard,
d'aprés "Les Misérables" de Victor Hugo.
Photographie : Jules Kriiger

Musique : Arthur Honegger

Montage : Charlotte Guilbert

Décors : Jean Perrier, Lucien Carré
Producteur : Raymond Borderie

Interprétation

Jean Valjean : Harry Baur

Javert : Charles Vanel

Fantine : Florelle

Thénardier : Charles Dullin

La Thénardier : Marguerite Moreno
Cosette, enfant : Gaby Triquet

En 1815, Jean Valjean voit sa vie de forcat
prendre fin apres dix-neuf années de
bagne. Touché par la compassion de
Monseigneur Myriel, I'homme se met en
quéte d'une longue rédemption. Il réussit
finalement a faire oublier le repris de
justice et devient M. Madeleine, maire
bienfaiteur de Montreuil-sur-mer. Jean
Valjean ceuvre désormais a faire régner la
justice. De son c6té, Fantine, une jeune
mere sans le sou, se démene pour payer les
sommes affolantes demandées par les
redoutables Thénardier, censés veiller sur
la petite Cosette. Celle-ci se tue en fait a la
tache chez les Thenardier, souffrant de la
faim et du froid. Jean Valjean fait le
serment a la pauvre Fantine de lui
ramener Cosette.

Pres de quatre-vingt ans apres la sortie sur
les écrans du film de Raymond Bernard,
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Les Misérables fait de nouveau parler de
lui, en 2012, avec une version entierement
restaurée en numérique. Une qualité
exceptionnelle rendue possible grace a
quinze mois de travail. Aujourd'hui, tout y
estt la beauté des images, les
expérimentations du réalisateur
(surimpressions, fondus), l'authenticité de
la bande sonore, ... Raymond Bernard livre
une fresque culte que de nombreuses
adaptations n'ont pas réussi a faire oublier.

Le réalisateur dépeint une France
napoléonienne régie par les injustices, dans
laquelle les victimes n'ont pas la parole,
réduites au silence par leur pauvreté. Ici, la
naissance dicte le reste d'une vie et décide
du tort ou de la raison de chacun. Jean
Valjean verra ainsi toute son existence
déterminée par le vol d'un simple morceau
de pain. Condamné au bagne a la suite de
ce larcin, il sera libéré avec le sceau



d'« Homme dangereux » apposé sur son
passeport. Dans cet univers impitoyable
pour les plus démunis, le mérite et
l'authenticité de la parole n'ont d'égal que
la valeur de la fortune. Raymond Bernard
s'attaque a une société aveuglée par sa soif
de justice, justement incapable de
reconnaitre les injustices qu'elle provoque.
La rédemption en cours de Jean Valjean
nous apprend que droiture et justice ne sont
pas choses semblables et que le chemin
vers la morale peut étre mis en péril par la
loi.

Cette route sinueuse et penible vers le
rachat, Jean Valjean décide de I'emprunter
malgré toutes les difficultés qu'il s'attend a
rencontrer. Harry Baur campe
magistralement un doux géant, d'une
maladresse touchante, au visage marqué
par les années de bagne. En dépit de sa
carrure impressionnante, toute sa force et
son énergie sont mises au profit de bonnes
actions. Conditionné dans la violence, Jean
Valjean se montre totalement déstabilisé
par la gentillesse. Il ne sait méme pas
comment accueillir la bonté humaine, trop
rare sur son parcours. La justice, par sa
répression exacerbée et systématique, a
créé un homme méfiant, imperméable a
I'altruisme. 1l le dira lui-méme : « Ce sont
les galéres qui font le galérien». Mais ce
héros pataud, a la sincérité désarmante,
finit par baisser sa garde et dedie alors le
reste de sa vie a une longue rédemption.
Les débuts sont timides. Dans un
tatonnement maladroit, Jean Valjean
cherche a faire le bien sans savoir
comment s'y prendre avant d'apparaitre en
Monsieur Madeleine, transformé par la
géneérosité. Pourtant, le poids du passé,
incarné par Javert, s'accroche a lui, tel un

Raymond Bernard (1891-1977)

Raymond Bernard est né le 10 octobre
1891, a Paris. Il est le fils de Tristan
Bernard, écrivain, et le frere de Jean-
Jacques Bernard, lui aussi dramaturge.
Alors qu'il est collégien, il se passionne
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boulet qu'il est appelé a trainer jusqu'a la
fin de ses jours.

Et que dire de Fantine, dupée et abusée,
qui se tue au travail pour le bonheur de sa
petite fille. Animée par un amour infini
pour Cosette, Fantine s'épuise, se mutile,
dans l'espoir de préserver sa fille. C'est
sans compter la cruauté des Thenardier qui,
malgré l'argent envoyeé par Fantine, font
vivre  Cosette dans un dénuement
scandaleux. Cette méme petite Cosette
('adorable Gaby Triquet) qui affronte
vaillamment sa situation. Dans "Les
Misérables”, le mal tournoie autour des
plus faibles et des &mes charitables, prét a
se jeter dessus a la moindre occasion. Ces
héros malheureux s'enlisent dans une
condition précaire et, lorsqu'ils en sortent,
sont appelés a affronter une chute d'autant
plus douloureuse.

Face a la folie des hommes, Dieu est
impuissant. Chez Raymond Bernard, les
personnages lévent bien souvent les yeux
au ciel. Puisque les hommes sont injustes,
il faut alors se remettre au jugement de
Dieu. Fantine se pose en figure de Pieta et
regarde constamment vers le ciel, faute de
pouvoir trouver du réconfort sur terre. Jean
Valjean, quant a lui, fait preuve d'une
bonté presque christique et, tel un saint,
porte le poids des douleurs de ses citoyens
sur ses larges épaules.

Dans "Les Misérables”, le réalisateur
pointe du doigt une humanité qui ne laisse
pas sa chance aux plus méritants, mais se
base seulement sur la naissance et la
condition. Les misérables ce sont les
pauvres, certes, mais ce sont aussi les
autres qui, aveuglés par l'argent, ne voient
pas la valeur des gens de bien, et le vice
qui se cache sous les costumes et les
chapeaux haut de forme.

pour le théatre au point de suivre des
études d'art dramatique. Il commence alors
sa carriere d'acteur dans une reprise du
Chandelier d'Alfred de Musset, en
interprétant Fortunio, et poursuit en jouant



avec Sarah Bernhardt dans Jeanne Doré,
piece qui marque le début d'une
collaboration avec son pere, qui en est
l'auteur. Trois ans plus tard, Raymond
Bernard reéinterprétera le role du fils de

Jeanne Doré, dans une adaptation
cinématographique dirigée par Louis
Mercanton.

A l'age de vingt-six ans, il entre chez
Gaumont pour assister Jacques Feyder sur
Le Ravin sans fond (1917), d'apres un
scénario de son pére. Il travaillera aussi sur
plusieurs courts-métrages comiques qui
formeront une série de 1916 a 1918.
Raymond Bernard (qui quittera la maison
de production en 1922), continue de
travailler étroitement avec son pere
jusqu'en 1924, notamment pour Le Petit
café, réalisé par ses soins en collaboration
avec Henri Diamant-Berger. Il s'agit d'une
comédie réunissant Max Linder et Armand
Bernard a I'écran.

La méme année, il acheve un second film :
Le Miracle des loups, qui bénéficiera d'un
succes international, aussi bien public que
critique (il sera dailleurs sonorisé en
1930). Ce film d'aventure retrace une partie
de I'Histoire du XVme siécle en narrant les
histoires amoureuses de Jeanne Fouquet.
D'aprés Genevieve Sellier (historienne du
cinéma), cette ceuvre est "digne de rivaliser
avec les grandes épopées
cinématographiques americaines et
soviétiques".

Quatre années plus tard, sort sur les écrans
Le joueur d'échecs, avec Pierre Batcheff et
Pierre Blanchar. Grace au Miracle des
loups, le cinéaste bénéficie de gros moyens
de production pour réaliser celui-ci
(environ 6 millions de francs). Il s'agit
d'une adaptation d'un roman de Henri
Dupuy-Mazuel inspiré de faits reéels.
Bernard met en scéne I'histoire du baron
von Kempelen, qui fabrique des automates,
dont un joueur d'échec appelé "Le Turc".
Alors qu'il décide de cacher un ami
polonais a l'intérieur de celui-ci, Catherine
Il souhaite faire une partie. Elle en ressort
perdante, et ordonne alors de tuer
l'automate. Le baron prend alors la place
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du polonais, et se fait fusiller. Le film ne
s'apparente pas aux superproductions de
I'époque, méme hollywoodiennes, puisque
fait d'un mélange entre Histoire (lutte de la
Pologne contre la Russie) et de science-
fiction.

En 1929, le cineéaste réalise Tarakanova,
un drame historiqgue. Alors que
I'impératrice Catherine sent la menace d'un
complot peser sur elle, elle ordonne au
prince Orloff de tuer son ennemie, la
princesse Dosithée. Pour cela, il doit la
séduire et ensuite la capturer. Cependant,
les adversaires de Catherine 1l font appel a
son sosie, qui n'est autre que Tarakanova,
une jeune et belle bohémienne dont Orloff
tombe amoureux. Il sagit d'un film mineur
dans le répertoire de Bernard, voire mal-
aime, puisqu'il se confronte a la froideur du
public (cela pouvant s'expliquer par le fait
qu'il soit muet). Mais Raymond Bernard
insistait sur le fait qu'il s'agisse de son
ceuvre favorite. Beaucoup de critiques
estimaient que cela était dd a I'admiration
qu'il portait a Edith Jehanne, jeune actrice
inexpérimentée a qui il offrit le role
principal.

A partir de 1930, la maison de production
Pathé-Nathan I'engage et lui fait réaliser
ses plus grandes ceuvres (dorénavant
parlantes), Faubourg Montmartre et Les
Croix de bois, en 1931. Le scénario de
cette derniere est inspiré¢ de l'ceuvre de
Roland Dorgelés. Le cinéaste revient sur la
période de la Grande Guerre, en
demandant & d'anciens combattants de
rejouer leur propre role, sur le véritable
lieu des combats. Mais le processus de
création concerne toute I'équipe (figurants,
metteur en sceéne...) car tous ont vécu la
guerre 14-18. Ainsi, le réalisateur souhaite
documentariser son ceuvre, en brouillant la
frontiére entre fiction et réalite. Véritable
plaidoyer en faveur de la paix, Les Croix
de bois a eté tres bien accueilli, et a permis
au cinéaste, l'année suivante, de
commencer la réalisation des Misérables,
dans de bonnes conditions.

La firme pour laquelle il travaille souhaite
adapter le roman de Victor Hugo a I'écran.



Entierement satisfaite de sa réalisation
passée, la maison Pathé-Nathan décide de
faire confiance & Raymond Bernard, en le
laissant diriger le film comme il le
souhaite. Elle espére ainsi pouvoir
concurrencer les plus grosses productions
ameéricaines du moment.

Il s'agit sans aucun doute du film le plus
populaire du cinéaste. D'autres adaptations
ont été réalisées avant celle-ci : une de
Albert Capellani (en 1911-1912), et une
autre de Henri Frescourt (en 1925), mais
celle-ci reste, selon les critiques, de loin la
meilleure. Jean-Luc Godard parle méme
d'un "modele d'adaptation littéraire au
cinéma".

D'abord adaptée en trois épisodes (Une
Tempéte sous un crane; Les Thénardier et
Liberté, liberté chérie), elle est réduite au
nombre de deux parties, pour finalement
revenir a trois épisodes. L'envergure
exceptionnelle des moyens techniques et
financiers mis a la disposition du cinéaste,
participe largement a la réussite du film.
Sans oublier la distribution, toujours
complimentée par les critiques (et ce, a
toute époque) qui est plus que
déterminante. Ce film permet a Raymond
Bernard d'atteindre I'apogée de sa carriere
de cinéaste. Il fait de lui un réalisateur
reconnu, entre autres pour son talent de
direction d'acteurs, et de montage.

Puis, Raymond Bernard enchaine l'année
suivante avec la réalisation de Tartarin de
Tarascon. 1l s'agit une fois de plus de
l'adaptation d'une ceuvre littéraire, celle
d'Alfonse Daudet, datant de 1872.
Cependant, il change complétement de
registre puisqu'il met en scéne Tartarin,
homme bourgeois qui se doit daller en
Afrique, afin de chasser le fauve et ainsi
prouver son courage a son entourage.
L'intérét du film vient du fait qu'il soit
porté par la personnalité de Raimu (Jules
Auguste Muraire). 1l poursuit ensuite son
travail en réalisant Les Amants voleurs, en
1935 (qui fait parti de ses grands succes
commerciaux), et Anne-Marie I'année
suivante (d'apres un scénario de Saint-
Exupéry)
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Vient ensuite Le Coupable, une adaptation
littéraire du roman de Francois Coppée. Le
cinéaste y présente Jérdbme Lescuyer, fils
d'un magistrat qui I'oblige a poursuivre ses
études de droit a Paris. La-bas, il tombe
sous le charme de Thérése, qui attend un
enfant de lui. Mais le jeune homme doit
I'abandonner pour combattre sur le front.
Les deux sont alors recueilli par le cousin
de son amant, avec qui elle se met en
ménage, croyant Jérdbme mort a la guerre.
Mais, celui-ci en revient vivant, devient
procureur, et ignore tout du destin de sa
famille. Pendant ce temps, Thérése meurt
sous les coups de son mari, laissant son fils
orphelin. Ce dernier, devenu délinquant,
est mélé a une sombre histoire de meurtre.
Alors qu'il doit étre jugé, le procureur, qui
n'est autre que Jérbme, reconnait le fils
qu'il a délaisse plus jeune, et lui accorde sa
grace. Les deux hommes se retrouvent
alors et partent ensemble en Amérique
pour commencer une nouvelle vie. Le film
ne fait pas l'unanimité puisqu'un grand
nombre de critique lui reproche de ne pas
avoir livré une adaptation qui dépasse
I'ceuvre originale. Aprés le succes des
Misérables, beaucoup l'attendent au
tournant et sont finalement décus.

Avec Marthe Richard au service de la
France (1937), Raymond Bernard élargi

son répertoire en misant sur un
hétéroclisme  certain.  Véritable film
d'espionnage, il prend appui sur les

mémoires de Marthe Richard, alors qu'elle
était espionne pendant la premiére guerre
mondiale.

Puis, il enchaine les réalisations avec
J'étais une aventuriére (1938), Cavalcade
d'amour et Les Otages (1939), qui sont
tournés peu avant la guerre. Celle-ci oblige
le cinéaste a stopper ses projets
cinématographiques pendant I'Occupation,
car il est d'origine juive. Il reprend alors
en 1946, avec Un Ami viendra ce soir. Trés
marqué par le conflit, il propose un film
sur la Résistance, en mettant en scene
I'nistoire du général Gérard (qui dirige le
maquis des Alpes), et qui décide de se
cacher avec ses soldats dans un hopital



psychiatrique. La troupe est alors mélangée
aux malades, et le commandant se rend
compte qu'un des médecins est soumis aux
ordres des allemands.

En effectuant ce retour au cinéma, le
réalisateur ne parvient pas a retrouver le
succes d'antan, ses films suivants, tels Le
Cap de I'espérance (1949), Le Jugement de
Dieu (1952) ou encore Le Septieme
commandement (1957), étant considérés
comme trop commerciaux.

La Filmographie de Raymond Bernard se
divise en deux parties bien distinctes : une
muette, et une parlante. En effet, il fait
parti des cinéastes qui sont parvenus a
effectuer cette transition assez facilement
puisque plusieurs de ces grandes ceuvres
sont aussi bien muettes (Le joueur
d'échecs) que parlantes (Les Misérables).

Filmographie

1918 : Le Traitement du hoquet

1919 : Le Gentilhomme commercant
Le Petit café

1920 : Le Secret de Rosette Lambert

1921 : La Maison vide

1922 : Triplepatte
Le Costaud épinettes

1923 : Décadence et grandeur
L'Homme insusable

1924 : Le Miracle des loups

1927 : Le Joueur d'échecs

1930 : Tarakonawa

1931 : Le Faubourg Montmartre
Les Croix de bois

1933 : Les Misérables

1934 : Tartarin de Tarascon

1935 : Les Amants voleurs
Anne-Marie

1936 : Le Coupable

1937 : Marthe Richard au service de la France

1938 : J'étais une Aventuriere

1939 : Cavalcade d'’Amour
Les Otages

1946 : Un Ami viendra ce soir
Adieu Chérie

1949 : Maya
Le Cap de l'espérance

Au début de sa carriere de réalisateur, il est
réputé comme étant une sorte de "directeur
a l'américaine”, qui travaille avec les plus
grosses maisons de production.. Mais, a
partir de 1929, avec la réalisation de
Tarakanova, il livre des ceuvres plus
intimistes.  Son  répertoire  est  trés
éclectique puisqu'il réalise tantdt des
drames, tant6t des comédies, des films
historiques, des enquétes. Seule constante :
il reste fidéle a la littérature en proposant
de nombreuses adaptations. Par ailleurs,
son rapport a L'Histoire détermine
clairement sa filmographie. Souvent
comparé a David W. Griffith ou encore a
Serguei Eisenstein, Raymond Bernard livre
notamment des images de guerre violentes,
de bains de foule, le tout filmé par une
caméra tremblante (Les Croix de bois).



1952 :
1953 :

1955

Le Jugement de Dieu
La Dame aux camélia
La Belle de Cadix

. Les Fruits de I'été
1957 :
1958 :

Le Septieme commandement
Le Septieme ciel

Sources :

L'encyclopédie du cinéma, de Roger Boussinot
Le dictionnaire du cinéma, Larousse

Les Cahiers de la cinématheque, n°69

Les Cahiers de la cinémathéque, n° 18-19

Le guide des films, de Jean Tulard

Image et son, n°375

Cinéma, n°294

Positif n° 384
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La trilogie des Misérables de Raymond Bernard, sur deux soirées.

Les Misérables — Les Thénardier

de Raymond Bernard
(1933)
France / NB / 1h21

Réalisateur : Raymond Bernard

Scénario : André Lang, Raymond Bernard. D'aprés Les Misérables de Victor Hugo.

Photographie : Jules Kriiger
Musique : Arthur Honegger
Montage : Charlotte Guilbert
Décors : Jean Perrier, Lucien Carré
Producteur : Raymond Borderie

Interprétation

Jean Valjean : Harry Baur

Cosette, jeune fille : Josseline Gaél
Marius : Jean Servais

Javert : Charles Vanel

Thénardier : Charles Dullin

La Thénardier : Marguerite Moreno
Eponine : Orane Demazis
Gavroche : Emile Genevois
Cosette, enfant : Gaby Triquet
Gillenormand : Max Dearly

Apres sa fuite de Montreuil pour échapper
a Javert, Jean Valjean tient sa promesse et
s'en va chercher Cosette pour la tirer des
mains des Thénardier. Huit ans apres,
I'ancien forgat , devenu Fauchelevent, se
cache désormais avec sa protégée a Paris.
Cosette a bien grandi et est devenue une
belle jeune fille dont le fougueux Marius
tombe éperdument amoureux. Mais le
passé n'est jamais loin...

Dans ce second volet, Raymond Bernard
explore une nouvelle identité de Jean
Valjean. Au forgat et au maire, succéde un
riche et mystérieux négociant.

L'histoire dévoile un jeu des masques
derriere lesquels se dissimulent passé
douteux et ennemis d'antan. Jean Valjean,
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Monsieur Madeleine, Monsieur
Fauchelevent, sous ces noms se cache un
méme homme, un bienfaiteur, un forgat en
pleine rédemption, poursuivi par une
justice tenace. De leur coté les Thénardier
ont quitté leur auberge de Montreuil pour
un misérable appartement parisien. C'est
désormais sous le patronyme de Jondrette
qu'ils se terrent dans leur taniére, tels des
animaux blessés, attendant patiemment que
leur proie viennent s'y risquer avant de
l'attaquer dans un dernier élan désespére.
La cupidité trahit les Thénardier qui ne
connaissent comme seule valeur que celle
de l'argent. C'est ce vice qui les rend
cruellement créatifs et leur accorde méme
des bribes d'intelligence, motivés par
I'appat du gain. Seul Javert ne change pas,



toujours en quéte du forcat qu'il a juré
d'emprisonner. La capacité stupéfiante a
rebondir de Jean Valjean est sans cesse
mise en péril par ces vautours, qu'ils
servent la justice ou leur propre appétit.
Les Misérables donne le sentiment d'un
curieux microcosme, au sein duquel les
mémes personnages Sse rencontrent et
s'éloignent pour toujours mieux se
retrouver.

Quoi qu'il arrive, les misérables n'oublient
jamais d'ou ils viennent. Les Thénardier,
nouvellement Jondrette, gardent en téte
leur désir de vengeance sur Jean Valjean.
Ce dernier veille a se rappeler
immanquablement l'acte de générosité qui
a sauveé sa vie et sa morale. Dés lors, quelle
que soit son identité, Valjean regarde
toujours les plus petits avec une
bienveillance touchante, au risque de se
perdre. Sa plus grande victoire sur la vie,
c'est sa petite Cosette, désormais devenue
une jeune femme au caractére bien trempe.
C'est elle qui accompagne sa solitude, le
soutient autant qu'elle fait peser sur les
épaules de son protecteur le poids de
I'inquiétude. Pétillante, Cosette adoucit le
visage usé du vieil homme. Son regard
fatigué s'illumine a la seule vue de sa fille
adoptive. Celle-ci, débordant de joie de
vivre, semble avoir absorbé toute I'énergie
de Jean Valjean qui s'épuise a veiller sur
elle. L'ancien forcat se refuse au bonheur
pour se consacrer tout entier a celui de la
jeune fille.

Biographie et filmographie page 37
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Dans cet épisode, Raymond Bernard
commence a ancrer le destin de Jean
Valjean dans celui de la grande Histoire.
Autour de lui, se dessine I'opposition entre
les royalistes et les Républicains. La
révolte gronde et les générations
s'entrechoquent. Marius, jeune homme
moderne et téméraire, affronte son grand-
péere, dévoué a la monarchie. Comme
Victor Hugo pouvait le faire dans son
roman, Raymond Bernard dresse un
portrait peu flatteur des royalistes, et les
présente, notamment a travers le grand-
pére de Marius, Gillenormand. Ce royaliste
convaincu, pére d'un bonapartiste, est
partagé entre ses valeurs et son amour pour
son petit-fils, qui se dresse sur les
barricades lors de l'insurrection de Paris.
Gavroche, lui aussi, se place en marge de
ses parents, les Thénardier. Las de leurs
manigances, il n'a plus qu'une mere, la
liberté, qu'il défend dans la rue, loin du
foyer familial. Ces assoiffés de liberté et de
justice payent le prix de leur passion et
endurent les ruptures que leur choix leur
impose.

Alors que tout bascule autour de lui, notre
héros semble étre pris dans une spirale
il aspire tant. Aprés Les Thénardier, il reste
encore un volet & Raymond Bernard pour
nous conter la fin de ses misérables et celle
de Jean Valjean ...
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Soirée introduite par Philippe Ouzounian, comeédien

Les Misérables - Liberté, liberté chérie

de Raymond Bernard
(1933)
France / NB / 1h21

Reéalisateur : Raymond Bernard

Scénario : André Lang, Raymond Bernard,
d'aprés "Les Misérables" de Victor Hugo.
Photographie : Jules Kriiger

Musique : Arthur Honegger

Montage : Charlotte Guilbert

Décors : Jean Perrier, Lucien Carré
Producteur : Raymond Borderie

Interprétation

Jean Valjean : Harry Baur

Cosette, jeune fille : Josseline Gaél
Marius : Jean Servais

Javert : Charles Vanel

Eponine : Orane Demazis
Gavroche : Emile Genevois
Gillenormand : Max Dearly

Au cceur de l'insurrection républicaine de
Paris, Jean Valjean décide de ramener
Marius a Cosette. Il se précipite a la
barricade de la rue Saint-Denis, théatre
d'un affrontement sanglant. Aux cotés de
leurs amis Républicains, Gavroche et
Marius tiennent bon face a la garde
nationale.

Raymond Bernard conclut son inoubliable
trilogie dans une apothéose remarquable. Il
immerge ses personnages en plein conflit
républicain et seme le doute dans leur
esprit, mettant en contradiction leurs
aspirations et leur morale.

Dans ce dernier volet, nous retrouvons
Cosette, Jean Valjean, Marius et Javert la
ou nous les avions laissés. Raymond
Bernard plonge le spectateur dans une
immediateté saisissante. Le temps manque

© photo : Pathé distribution
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a Jean Valjean de retrouver Marius, avant
que ne soit commis l'irréparable. Le temps
manque a l'amour de se révéler dans le
chaos social. Le temps manque a I'enfance
de s'épanouir avant d'étre fauchée dans son
élan. Les personnages vivent une course
contre la montre, une course contre la mort
et le tourbillon de I'Histoire, qui aspire
inévitablement les hommes. Le cinéaste
semble questionner la place de chacun au
sein de [I'humanité. Il insére des
personnages, en lutte avec leur conscience
et leur cceur, dans le tourment d'une lutte
nationale. Autour d'eux, les événements
défilent, et lorsqu'ils y prennent part, c'est
de facon distante, sans jamais oublier leurs
tracas. Pour ces personnages, la grande
Histoire n'est pas grand chose face a leurs
soucis personnels. Ils n'y occupent qu'une
place fragile et seront vite oubliés. Leur



parcours, aussi difficile soit-il, est
éphemere.

Gréace a Liberté, liberté cherie, Raymond
Bernard en profite pour exposer davantage
son talent pour la composition de I'image.
Il dresse des tableaux puissants, soutenus
par un cadrage franc. Le réalisateur fait la
démonstration d'un sens aigu de la notion
despace. L'ouverture du film est
notamment l'occasion de présenter une
composition intense. Il étale une masse
d’hommes savamment disposée autour d'un
cortege funéraire sous haute tension. De
cette séquence captivante ressort un
suspens haletant. Les Misérables témoigne
aussi d'une maitrise audacieuse de la
lumiere et des ombres. La beauté de
I'image (pour laquelle nous devons
beaucoup a la restauration effectuée en
2012) illumine le film et lui accorde une
ambiance singuliére, largement teintée
d'expressionnisme.

Ici, la guerre fait les hommes et écorche les
enfants. Le jeune Gavroche a déja bien
trop vécu. Il s'exprime comme un adulte et
se comporte avec plus de courage encore
que ses ainés. Ce Gavroche si vivant, si
tenace, animé par le rafraichissant Emile
Genevois, est aujourd’hui devenu un
veritable symbole de lutte fraternelle. Chez
les révolutionnaires, la prise des armes
permet de devenir un homme. La révolte
n'épargne personne, les vieux comme les
plus jeunes. Raymond Bernard fait de la
liberté un combat transgénérationnel qui
concerne et implique chacun, de tout age, a
travers toutes les époques. Liberté, liberté
chérie érige le portrait de révolutionnaires
engagés, préts a tout pour défendre leurs
convictions. Les hommes tombent sous les
balles des soldats aussi fierement qu'ils se
dressent sur les barricades au nom de la

liberté, le drapeau dans une main, le fusil
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dans l'autre. Un drapeau qui, d'ailleurs,
tient bien mal en place et s'écroule

rapidement malgré le sacrifice des
révolutionnaires.

Au-dela  des  préoccupations  des
personnages, I'action saxe  donc

principalement autour de l'insurrection et
concentre son action autour des barricades,
rempart contre la monarchie sur lequel
s‘écoule le sang des Reépublicains. La
guerre exulte les passions et met les
hommes a vif. Les masquent tombent et les
personnalités se dévoilent. Javert se
découvre une morale que son devoir avait
jusque la fait taire. Alors qu'il paraissait
incapable de reconnaitre la bonté, Javert
questionne finalement le sens de la justice.
Au milieu de ce chaos, les sentiments
I'emportent sur les convictions. L'amour se
révele plus fort que les opinions politiques.
La guerre sublime d'autant plus la valeur
de Jean Valjean. Il se refuse a la seule
marque d'egoisme dont il a fait preuve
depuis bien longtemps et renonce a garder
Cosette a ses cotés, allant jusqu'a mettre sa
vie en danger pour retrouver celui gu'elle
aime. Il tourne constamment le dos a son
bonheur pour se consacrer a celui des
autres. Un Républicain trouvera les mots
justes a son propos : « C'est un homme qui
sauve les autres ». Dans ce dernier épisode,
Jean Valjean s'affirme définitivement
comme un homme d'action, un héros
gigantesque au grand cceur. Harry Baur
acheve, avec ce film, le destin d'un homme
qu'il aura porté brillamment sur trois
épisodes.

Liberté, liberté chérie est la conclusion
épique d'un triptyque magistral. A la vue
de ce chef-d'ccuvre, il est aisé de
comprendre pourquoi celui-ci sera resté
quinze ans a l'affiche des cinémas francais.



MERCREDI 29 OCTOBRE - 15H30 - CENTRE DE VIE DU SANITAS

Séance jeune public

Le Bonhomme de neige (The Snowman)

de Dianne Jackson

(1982)

Animation / GB / Couleurs / 26’
Tout public a partir de trois ans.

Réalisation : Dianne Jackson

Assistant de réalisation : Jimmy T. Murakami
Scénario et dialogues : librement adaptés par Dianne
Jackoson, d'aprés I'album de Raymond Briggs, "The

Snowman",
Montage : Gary Murch
Musique : Howard Blake

Interpretation hanson "Walking in the Air" : Peter Auty

Voix :d'introduction : Raymond Briggs
Production : Channel 4

Tarif unique : 4 €
Réservation conseillée au 02 47 74 56 10

Un petit garcon s’ émerveille en découvrant

la neige, et construit un immense
bonhomme de neige. La  nuit,
mystérieusement, une étrange lumiere

donne vie au bonhomme. Le petit garcon
se léve la nuit en cachette de ses parents et
découvre que son nouvel ami a pris vie.
Ensemble, il partent & l'aventure vers le
Pole Nord. Ils vivent une nuit magique au
cours de laquelle le bonhomme de neige
offre une écharpe bleue et blanche.

L'aventure enfantine relatée ici est le
souvenir d'un adulte, dont la voix au début
annonce ce qu'il va raconter. Hormi cette
présentation orale trés courte et touchante

Dianne Jackson (1941 - 1992)

Réalisatrice anglaise de dessins animés,
elle est surtout connu pour Le Bonhomme
de neige.

Elle étudie au Twickenham Art School.
Elle tente de se lancer dans une carriere de
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quand on sait qu'il s'agit de la voix de
Raymond Briggs, l'auteur de I'album qui a
inspiré le film, ce dernier est sans parole.
La musique, spécialement composée pour
le film, notamment la chanson "Walking in
the Air" sont restées célébre.

Ce qui contribue beaucoup a la douceur du
film, a ses qualités plastiques particuliére,
c'est que Dianne Jackson a choisi le pastel
comme technique.

Le passage le plus marquant est celui de
I'envol des deux comperes au dessus des
paysages, sur la chanson "Walking in the
Air".

dessinatrice, mais sans succes, avant
d'intégrer TV Cartoon en 1967. La, elle
travaille comme assitante réalisatrice sur le
film d'animation Yellow Submarine des
Beatles. Apres un passage, dans les années

© photo : Grands films classiques



70 par le studio danimation Wyatt-
Cattaneo, ou elle réalise essentiellement
des publicités, elle retourne a la TVC. En
1981 la chaine Channel 4 est créée. Cette
chaine se veut novatrice, ouvre ses portes a
de nouveaux talents. C'est ainsi que le
producteur de Channel 4, John Coastes,
passe commande a Dianne Jackson de
réaliser un dessin animé de 26 minutes
d'aprés l'album pour enfant de Raymond
Briggs. La réussite est totale; Elle réalise
ensuite la séquence du personnage de
Hilda dans When the Wind Blows, de
Jimmy Murakami, qui avait été son
assistant pour Le Bonhomme de neige et

Filmographie, comme réalisatrice :

1982 : Le Bonhomme de neige (The Snowman)

1990 : Pere Noél (Father Christmas)

Sources :
Site internet de Grands films classiques
Cite internet de Ecole et cinéma
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débute une tres belle carriere dans le
cinéma d'animation. Les producteurs de
When the Wind Blows et Murakami se sont
souvenu de ce qu'elle avait su faire pour la
séquence d'envol du Bonhomme de neige.
Le scénario de When the Wind Blows est
tiré d'un autre album de Raymond Briggs.
Dianne Jackson commence ensuite a
travailler sur I'adaptation de Pére Noél, une
nouvelle de Briggs, mais doit s'arréter pour
des raisons de santé. Malgreé la maladie qui
I'atteint, elle participe a la réalisation d'un
film adapté des aventures de Beatrix
Potter. Elle décéde en 1992.
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Centenaire de la Grande Guerre

Une soirée, deux films

Quatre de I'infanterie (Westfront 1918)

De Georg Wilhelm. W. Pabst
1930
Allemagne / NB / 1h38

Réalisation : G. W. Pabst

Scenario : Ladislaus Vajda d'apres Ernest Johannsen
Photographie : Fritz-Arno Wagner et Philippe Métain

Montage : W.L. Bagier
Décors : Ernd Metzner

Interprétation :

Le bavarois : Fritz Kampers

Karl : Gustav Diessel

L'étudiant, Hans : H. J. Moebis

Le lieutenant : Claus Clausen
Yvette : jackie Monnier

L'épouse de Karl : Hanna Hoessrich
La mere de Karl : Else Heller

Quatre fantassins allemands se trouvent
sur le front francais a quelques mois de la
fin de la premiere guerre mondiale. L'un
d'eux courtise une jeune francaise, un
autre profite d'une permission pour
retrouver sa femme qui le trompe. La
famine et la désolation régnent partout
pendant que la bataille fait rage...

Avec Quatre de l'infanterie, Pabst nous
plonge dans I'enfer de la grande guerre, a
travers la vie de quatre personnes unies par
I'amitié, alors qu'elles appartiennent a des
groupes sociaux différents et viennent de
régions distinctes. Il y a le Bavarois,
I'étudiant, le lieutenant et Karl, tous aux
premiéres lignes du front. Le film suit plus
particulierement I'itinéraire de I'étudiant, a
travers une  suite de  tableaux
caractéristiques de l'univers et de la vie
dans les tranchées. "Je voulais montrer la
guerre, pas seulement comme le soldat
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I'avait vue, mais comme I'homme, I'homme
pensant I'a ressentie” expliqua Pabst a la
sortie du film, quelques semaines aprés A
I'Ouest rien de nouveau (film américain de
Lewis Milestone). Cette vie quotidienne
est présentée d'une maniere  trés
vraisemblable, avec I'abri rudimentaire, les
alertes au gaz, les éboulements dds aux tirs
d'obus mais aussi les quelques moments de
détente, telles que la scéne du théatre du
front qui vient distraire les soldats en
premiére ligne, ou les retrouvailles entre
Hans et Yvette.

Cette approche empruntée au
documentaire, accumulation de séquences
et de plans qui naissent et disparaissent,
vient par ailleurs accentuer l'univers
absurde de la guerre, le cOté sans issue de
la situation, la non-communication des
personnages enfermés dans un décor
oppressant. Les gros plans mettent en relief



le manque d'oxygene et la promiscuité, un
enfermement dont on ne peut s'échapper.

Quatre de l'infanterie est le premier film
sonore de Pabst et les mouvements de
caméra ainsi que le découpage rappellent
la maniére de filmer le muet. Pour autant,
Pabst va montrer son habileté a utiliser les
bruitages et ne va pas hésiter a adopter des
dialogues courts et & garder de longs

Sources :

Revue du cinéma : n° 223 et 359
Cinéma n° 268

Cahier de la Cinématheque n°69

Georg Wilhelm Pabst (1885-1967)

Georg Wilhelm Pabst nait en 1885 a
Raudnitz, en ex-Tchécoslovaquie.

Apres deux années a 1’Académie des arts
décoratifs, il se lance en 1905 dans le
théatre, et joue en Allemagne a partir de
1907.

Puis il part aux Etats-Unis, ou, de 1910 a
1914, il officie en tant qu’acteur et metteur
en scene au Théatre allemand de New
York. Lorsque la Premiere Guerre
Mondiale éclate, il est interné en France,
dans un camp de concentration anti-
allemand, pour une durée de quatre
ans (cet épisode motivera son retour vers
I’Allemagne nazie en 1939, bien que Pabst,
politiguement de gauche, elt fui le
national-socialisme).

En 1919, Pabst, de retour a Vienne, dirige
le Neuen Wiener Bihne; il rencontre en
1921 Carl Froelich, avec qui il fonde la
société Froelich Film. Il collabore aux trois
premiéres ceuvres de la société ; puis, en
1923, il s’affirme en tant que réalisateur a
part entiere avec Le Trésor, film
d’inspiration résolument expressionniste.
La Rue sans joie, qu’il réalise en 1925,
constitue 1’acte de naissance du réalisme
social allemand ; il est a noter cependant
que Pabst affirme que le réalisme n’est pas
un but, mais un moyen qui doit permettre
au cinéaste d’exprimer le style qui lui est
propre. Les films qui suivirent, souvent
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moments de silence, évitant ainsi l'erreur la
plus courante des premiers films sonores
qui se font trop bavard ou ne supportent
pas le silence. Le film fut interdit par
Goebbels en 1933 et on comprend
pourquoi : Quatre de l'infanterie est un
film pacifiste. Le cinéaste ne cherche pas a
analyser les causes de la guerre mais a en
montrer I'horreur.

qualifiés de «suite freudienne », mélent
politique et problemes sexuels : dans cette
veine, on peut citer par exemple Les
Mpystéres d’une dme (1926) ou Loulou
(1929).

Pabst passe ensuite avec facilité du cinéma
muet au cinéma parlant (peut-étre parce
qu’il s’avoue « convaincu qu’au cinéma le
texte en lui-méme est fort peu de choses».
Il suffit pour s’en rendre compte de
regarder Loulou, film muet mémorable par
la présence physique de Louise Brooks). Il
réalise Quatre de ['infanterie (1930) et La
Tragédie de la mine (1931), ainsi que
L'opéra de quat’ sous (1931), dont
I’adaptation lui vaut un proces de la part de
Bertolt Brecht.

Il gagne la France, peu de temps avant
I’arrivée au pouvoir des nazis, et produit
des ceuvres plus  conventionnelles ;
cependant il revient en Allemagne en 1939,
au début de la guerre. 1l y produit trois
films, puis, une fois la guerre terminée,
s’adonne, entre I’Autriche, 1’'Italic et la
République fédérale d’Allemagne, & un
cinéma de la mauvaise conscience (La
Maison du silence, 1953) ou de « I’histoire
objective » (le Dernier Acte, 1955).

Georg Wilhelm Pabst prend ensuite sa
retraite ; il est peu a peu oublié et s’éteint
enfin a Vienne, en 1967.



Sources :

Dictionnaire du cinéma. Passek, Jean-Loup. Larousse : Paris, 1995 (deuxiéme édition)
fr.wikipedia.org/wiki/Georg_Wilhelm_Pabst
www.cineclubdecaen.com/realisat/pabst/loulou.htm

Anthologie du cinéma. N°37. Juillet 1968. Yves Aubry et Jacques Petat.

Le considérable talent de G. W. Pabst. Pierre, Sylvie. In Cahiers du cinéma. N°193.
Septembre 1967.

Filmographie :

1923 : Der Schatz (Le Trésor)

1924 : Gréfin Donelli (Comtesse Donelli)

1925 : Die freudelose Gasse (La Rue sans joie)

1926 : Geheimnisse einer Seele (Les Mystéres d’une ame/Le cas du professeur Mathias)
1926 : Man spielt nicht mit der Liebe (On ne badine pas avec 1’amour)
1927 : Die Liebe der Jeanne Ney (L’ Amour de Jeanne Ney)

1928 : Abwege (Crise)

1929 : Die Buchse der Pandora (Loulou)

1929 : Die Weisse Holle vom Piz-Palii (co A. Fanck - L’Enfer blanc de Piz-Pali/Prisonniers
de la montagne)

1929 : Das Tagebuch einer Verlorenen (Journal d’une fille perdue/Trois pages d’un journal)
1930 : Westfront 1918 (Quatre de ’infanterie)

1930 : Skandal um Eva

1931 : Die Dreigroschenoper (vers. all. et frang.)( L’Opéra de quat’ sous)
1931 : Kameradschaft (vers. all. et frang.) (La Tragédie de la mine)

1932 : Die Herrin von Atlantis (vers. all. et frang.) (L’ Atlantide)

1933 : Don Quichotte (FR)

1933 : Du haut en bas (FR)

1934 : A Modern Hero (US)

1937 : Mademoiselle Docteur/Salonique nid d’espions (FR)

1938 : Le Drame de Shanghai (FR)

1939 : Jeunes Filles en détresse (FR)

1941 : Komddianten (Les Comédiens)

1943 : Paracelse

1945 : Der Fall Molander (Le Cas Molander)

1948 : Der Prozess (AUT) (Le Proces)

1948 : Geheimnisvolle Tiefen (AUT) (Profondeurs mystérieuses)

1948 : La Voce del silenzio (IT) (La Maison du silence)

1948 : Cose da pazzi (IT)

1954 : Das Bekenntnis der Ina Kar (Le Destructeur)

1955 : Der Letze Akt (Le Dernier Acte)

1955 : Es geschah am 20 Juli (C’est arrivé le 20 juillet)

1956 : Rosen fiir Bettina (Des Roses pour Bettina)

1956 : Durch die Walder, durch die Auen
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Une soirée, deux films

Le Film du Poilu

De Henri Desfontaines
(1928)
France/ NB / 1h31

Réalisation : Henri Desfontaines
Scénario : Henri Desfontaines,
d'aprés une ceuvre de André Boghen
Photographie : Paul Portier

Interprétation :

Juliette Morel : Ninon Gille

Marcel Lambert : Daniel Mendaille
Jean-Paul Morel : Roby Guichard

Le metteur en scéne : Georges Winter

Marcel Lambert est peintre, mais il est
surtout ancien combattant. 1l est épris
d'une veuve de guerre, Juliette Morel, dont
le fils s'amuse a reproduire les désastres
des combats, avec ses amis. Pour les
dissuader de continuer, Marcel décide de
demander a un ami de réaliser un film qu'il
projettera dans son atelier, afin de faire
prendre conscience aux plus jeunes des
effets néfastes de la guerre...

A la toute fin de sa carriére de réalisateur,
et alors qu'approchent les dix ans de
I'armistice, Henri Desfontaines s'interroge
sur la question de la premiere guerre
mondiale, en réalisant une demie-fiction.
Par le biais de la fiction, le cinéaste integre
des images d'archives, qui tendent vers un
discours pacifiste.

En 1915 Jean-Louis Croze crée le service
cinématographique des armées. Des
opérateurs ont pour objectif de relater les
conflits a des fins propagandistes. Puis, les
caméras tournent en faveur du septieme
art. Vers 1918, le cinéma s'impose pour
rendre compte de I'norreur des combats et
de ses conséquences. Durant une dizaine
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d'année, la caméra se veut comme témoin
d'une tragédie mondiale. C'est a partir de
cette méme année que le cinéma, et l'art en
général, tend vers une approche pacifiste
de la guerre. Tout d'abord parce qu'il s'agit
du dixieme anniversaire de I'armistice,
mais aussi parce qu'est signé le pacte
Briand-Kellog (ou "pacte de Paris™). Dans
les années vingt, I'neure est a la "détente"
et Aristide Briand, ministre des affaires
étrangéres frangais, souhaite développer
cette politique en proposant un traité de
paix qui ménerait au renoncement a la
guerre, entre plusieurs nations. Le
secrétaire d'Etat américain, Frank Kellogg
I'accueille tres favorablement, tandis que
les pays européens sont plus réserveés.
Cependant, le pacte est signé par soixante-
trois pays. Il précise que "Les hautes
parties contractantes déclarent
solennellement au nom de leurs peuples
respectifs qu'elles condamnent le recours a
la guerre pour le réglement des différends
internationaux et y renoncent en tant
qu'instrument de politique nationale dans
leurs relations mutuelles.”" (cf : 1% article
du pacte).


http://fr.wikipedia.org/wiki/Aristide_Briand

Le film du Poilu est donc une réalisation
fictionnelle post 14-18 qui dénonce la
guerre, et qui en méme temps ceuvre au
maintient de la paix.

Marcel Lambert est un combattant revenu
sain et sauf des combats. Alors qu'il
observe des enfants en train de jouer a se
faire la guerre, il décide d'éduquer les
consciences des plus jeunes en projetant un
film dans son atelier. Il se veut le porteur
du message pacifiste dans [lintrigue,
puisquiil est le témoin direct des
monstruosités imposées par les batailles.
Mais la caméra se veut étre une preuve
plus parlante : les images ont une portée a
la fois ludique et didactique, elles peuvent
donc facilement instruire les enfants. "Les
valeurs documentaires et pédagogiques de
certains  films, réalisés dans une
perspective pacifiste, peuvent susciter une
veéritable réflexion dont I'enjeu essentiel est
étroitement lié & la mémoire du conflit. Le
cinéma se voit donc assigner une fonction
précise : rappeler au spectateur ce qu'a été
la guerre. Le but de Marcel Lambert est
avant tout d'effectuer un travail de
mémoire pour déclencher une prise de
conscience, afin que jamais plus cela ne se
reproduise. Et il sait qu'il doit instruire les
enfants, puisque ce sont eux les hommes
de demain. Il dit : "Le Film du Poilu... un
film pour les gosses... pour qu'ils
sachent... pour qu'ils comprennent... pour
qu'ils se souviennent!..". Ce message est
rappelé dans le film, les enfants peuvent le
lire : "A vous les petits gars de l'avenir, &
vous, les petits hommes de demain, ce film
est dédié, Souvenez-vous toujours, des
images qui vont passer devant vos yeux :
LA GUERRE. Soyez toujours forts pour
toujours 'éviter".

Le film projeté est une réalisation effectuée
en premier lieu pour endoctriner les
populations directement concernées par la
guerre (il fallait avant tout ne pas faire peur

Henri Desfontaines (1885-1931)

Henri Desfontaines est un réalisateur qui
commence sa carriere en 1910, pendant les
années du cinéma muet. 1l s'intéresse
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aux futurs soldats, rassurer les familles, et
exposer la grandeur de la France).
Seulement, dix ans apreés, le message est
tout autre. Cependant, I'instrumentalisation
des images est la méme I'ancien
combattant et le cinéaste utilisent le
septieme art comme vecteur d'un message
persuasif, notamment par le montage des
images mais aussi par la présence de
cartons explicatifs. "Dans chaque cas, le
cinéma est utilisé avec une perspective de
public différente, mais avec un méme et
unique but : créer un climat favorisant
I'adhésion du spectateur a une idée et qui le
fasse participer a la lutte contre I'ennemi.
Dans la fiction, I'ennemi étant le principe
méme de la guerre.

Comme dit précédemment, le cinéaste
cadre son film de guerre dans un récit
fictionnel. En effet, l'arrivée des films
américains sur le marché francais
bouleverse totalement les modes de
représentation. Pour Michel Jacquet "la
fiction peut étre envisagée comme le
meilleur moyen que I'homme ait trouvé
pour rendre vrai ce qu'il n'est pas (ou plus)
en mesure d'appréhender par I'expérience."
Méme si la fiction entoure le témoignage
cinématographique, elle ne noie pas la
réalité d'une guerre passée. Les documents
diffusés font office de preuves. Ils ne sont
pas intégrés a la fiction, c'est cette derniére
qui n'est qu'un simple prétexte a leur
diffusion. Les images sont source de crédit,
aux propos que désire véhiculer I'ancien
combattant. En somme, la réalité dépasse
la fiction. Pour preuve, la durée du film-
documentaire : ce dernier fait les trois-
quarts du film de Desfontaines.

Le réalisateur s'illustre sous les traits de
Marcel Lambert. Le film est donc un
témoignage fictionnel qui fait la preuve du
cinéma comme vecteur de réalité et de
Vérite.

particulierement a I'Histoire, qu'il délaisse
un temps au profit de réalisations pour
Gaumont, dans la série "Pax". Ainsi, il met



en scene Autour du Mystere (film policier),
Son Altesse et Chateau historique
(comédies), ou encore La Fille des
chiffonniers (mélodrame).

Puis, il fait partie des nouvelles recrues qui
integrent le Service Cinématographique de
I'Armée (SCA). Le Ministere des Colonies
I'engage pour participer a une mission de
propagande cinématographique en Afrique
Equatoriale Francaise.

De retour en France, il réalise notamment
Belphégor (film a deux épisodes) quand il
integre la Société des Cinéromans. Mais

Filmographie sélective

1908 : Hamlet

1909 : Résurrection

1910 : Hop-Frog
Le Gendre ingénieux
Le Puits et le pendule
Le Scarabée d'or

1911 : Falstaff
Jésus de Nazareth
L'Assassinat d'Henri 111
La Mégere apprivoisée
Madame Sans-géne
Olivier Cromwell

1912 : Adrienne Lecouvreur
La Chambre de Judas
La Reine Elizabeth

1913 : Anne de Boleyn
L'Homme nu
La Carabine de la mort
Sublime Amour

1914 : Le Médecin des pauvres
Le Téléphone qui accuse
La Reine Margot : 1°® époque /

époque

1915 : Nouvelle Aurore

2éme

Sources :
Positif n° 264

Cinéma de guerre, Cinéma historique Volume IV

celle-ci connait des soucis financiers, il
abandonne alors les "films a épisodes”
pour s‘attarder sur son dernier film, Le
Film du poilu, alors qu'approchent les dix
ans de l'armistice.

Il poursuit ensuite sa carriere artistique
dans la comédie, en jouant sous la
direction de Henri Fescourt dans La
Maison de la fleche (1930) et dans
L'Aiglon, réalisé en 1931 par Victor
Tourjansky.

Il décéde a I'age de quarante-six ans, d'une
pneumonie.

1916 : Chouchou
Les Enfants de la Butte
La Forét qui écoute
Le Dernier réve
1917 : Pour I'Alsace
Un Vol étrange
1918 : Les Bleus de I'amour
Les Enfants de France et la guerre
Sa Gosse
1919 : La Supréme épopée
1920 : Autour du mysteére
1921 : Les Trois Lys
1921 : Chichinette et Cie
1922 : Son Altesse
1922 : La Fille des chiffonniers
1923 : L’Espionne
1923 : L’Insigne mystérieux
1924 : Chateau historique
1924 : Vers Abéche la mystérieuse
1926 : L’Espionne aux yeux noirs
1927 : Belphégor
1927 : Le Capitaine Rascasse
1928 : Poker d’as
1928 : Le Film du poilu

Les films d'actualité francais de la Grande Guerre de Laurent VVéray
Les cahiers de la cinémathéque n°69, Verdun et les batailles de 14-18

www.1895.revues.org
www.cinema-francais.fr


http://www.1895.revues.org/
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Charlot Soldat (Shoulder Arms)

de Charles Chaplin
1918
USA/NB/ 46'

Réalisation : Charles Chaplin
Scénario : Charles Chaplin
Chef opérateur : R. Totheroh

Interprétation :

La jeune Francaise : Ednia Purviance
Le soldat : Charles Chaplin
Le sergent : Sidney Chaplin
Le Kaiser : Sidney Chaplin
Le soldat allemand : Henry Bergman
Le Konprintz : Jack Wilson

Un camp d'entrainement américain
pendant la Premiére Guerre mondiale. De
nouvelles recrues s'entrainent avant de
partir pour le front francais. Charlot,
simple soldat, éprouve bien des difficultés
a enchainer les pompes, ramper dans la
boue, saluer comme il faut. Epuisé, il
s'endort sur son sac.

Charlot soldat, tourné en 1918, est un
moyen-métrage dans lequel Charlie
Chaplin met en scene de facon tout aussi
réaliste que fantaisiste les conditions de vie
des tranchées. Le réalisateur, de la méme
maniere qu'il le fera avec Le Dictateur en
1940, se sert de la comédie pour dénoncer
les horreurs de la guerre. Réalisé quasi
immediatement par rapport a son sujet,
Charlot soldat s'inscrit en faux contre les
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épopées heéroiques encouragées par les
pouvoirs d'Etat.

"Au début de la Premiere Guerre mondiale,
I'opinion  publique estimait que les
hostilités ne dureraient pas plus de quatre
mois, que la science de la guerre moderne
préléverait un si lourd tribut de vies
humaines que I'humanité exigerait la
cessation d'un massacre aussi barbare.
Mais nous nous trompions. Nous nhous
trouvames pris dans une avalanche de folle
destruction et de boucherie sans merci qui
se poursuivit quatre ans durant, a la
stupéfaction de I'humanité. Nous avions
provoqué une hémorragie de proportion
mondiales et nous ne savions plus l'arréter"
Charles Chaplin "Histoire de ma vie",
éditions Robert Lafont, 1964.



Charlie Chaplin (1889-1977)

Charles Spencer Chaplin nait a Londres, le
16 avril 1889, dans une famille d'artistes de
music-hall. Son pére quitte le domicile
familial deux ans aprés la naissance de son
fils puis, ne trouvant plus d'engagements,
sombre peu a peu dans l'alcoolisme et
meurt, a lI'4ge de trente-sept ans, d'une
cirrhose du foie. Sa mere, Hannah Hill,
doit subvenir seule aux besoins de Charles
et de son demi-frere, Sydney. Sa voix, de
plus en plus défaillante, I'oblige & renoncer
a son metier. Tres rapidement la misere
s'installe dans leur foyer et Hannah, en
proie a des crises de folie et a des
hallucinations, est admise dans un
dispensaire. Elle est séparée de ses fils qui
sont placés par I'Assistance publique dans
un orphelinat, a Hanwell. Ils y restent
environ un an avant que leur meére ne
revienne les chercher. Plus tard, devant
retourner a I'hospice, elle laisse Charles
seul, livré a lui-méme, alors que Sydney
s'est engagé dans la marine.

C'est a I'age de cing ans que Charles fait
ses premiers pas sur scene, lorsque sa
meére, au cours d'une représentation, perd la
voix. Sous les huées du public, Charlie
décide de prendre la reléve : "Alors que je
reprenais le refrain, jiimitai la voix de ma
meére qui se brisait et je fus surpris de voir
quel effet cela avait sur l'auditoire. 1l y eut
des rires et des acclamations, et une
nouvelle pluie de monnaie.(...) Ce soir-la
marqua ma premiére apparition sur la
scéne et la derniere de ma mére". A neuf
ans, il est engagé dans la troupe des Eight
Lancashire’s Lads, des danseurs de
claquettes avec lesquels il part en tournée
pendant deux ans en Angleterre. A partir
de 1903, il obtient une succession de
contrats au théatre et en 1908, il décroche,
grace a Sydney, qui avait intégré la
compagnie de Fred Karno, une audition
devant le célébre producteur. En 1910, il
part pour les Etats-Unis avec la troupe
Karno pour un séjour d'une année et y
retourne pour la seconde fois en octobre
1912. C'est alors qu'il est remarqué et
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engagé par Mack Sennett pour les studios
Keystone : l'aventure cinématographique
commence...

Chaplin apparait pour la premiére fois a
I'écran en 1914, dans Pour gagner sa vie. Il
comprend tres vite que l'univers des
studios Keystone ne lui convient pas. Ne
supportant pas les pressions dues aux
cadences rapides de 1I’époque (les films
étaient mis en boite en quelques heures), il
s'adapte tres mal aux conditions de travail
de la compagnie. Cependant, il persévere
et parvient a s'intégrer dans la troupe. C'est
cette méme année, pour son deuxieme
film, Charlot est content de lui, qu'il créé
le mythique personnage de Charlot : "Je
me suis dit que j'allais mettre un pantalon
trop large, de grandes chaussures et
agrémenter le tout d'une canne et d'un
melon.(...) Je m'ajoutai une petite
moustache qui, me semblait-il, me
donnerait quelques années de plus sans
dissimuler mon expression”. L'image qu'il
a créée, telle une onde de choc, se propage
a travers I'Amérique et les files d'attente
s'allongent devant les salles de cinéma
projetant un film avec Charlot. Cette
soudaine notoriété lui permet d'obtenir de
Sennett de pouvoir mettre en scene ses
propres films.

Il réalise ainsi quinze courts métrages en
1915 avant de quitter la Keystone pour la
Essanay. Ses salaires décuplent au fil des
années et il change régulierement de
studios : de janvier 1915 a mars 1916, il
réalise quatorze films pour la Essanay ; de
mars 1916 a juillet 1917, il exécute un
contrat de douze films pour la Mutual, dont
L'Usurier, Le Policeman, La Cure ou
encore L'Emigrant ; en 1918, il signe un
contrat d'un million de dollars avec la First
National, pour huit films qu'il réalisera
entre avril 1918 et février 1923, dont Une
Vie de chien, Charlot soldat, Le Pelerin et
Le Kid. C'est désormais pour le compte de
la United Artists, société de production
qu'il fonde en 1919 avec Mary Pickford,
Douglas Fairbanks et D.W. Griffith, qu'il



réalise ses premiers longs métrages
L'Opinion publique (1923), La Ruée vers
I'or (1925), Le Cirque (1928) ou Les
Lumiéres de la ville (1931).

En 1915, Edna Purviance joue pour la
premiére fois pour Chaplin dans Charlot
fait la noce. A partir de ce film, elle
devient sa muse et sa compagne. Elle lui
offre une nouvelle inspiration qui permet
au personnage de Charlot d'évoluer ; des
notes de poésie romantique et des accents
de tristesse commencent a se profiler entre
les gags. Edna Purviance tournera jusqu'en
1923 pour Chaplin dans plus de trente
films. La période de sa vie qui s'ensuit est
particulierement orageuse. Son premier
mariage et son premier divorce (Mildred
Harris, 1918-1920) se sont passes sans
histoires. En revanche, Lita Grey, qu'il
épouse en 1924 et dont il divorce en 1927,
lui intente un proces et l'accuse de cruauté
mentale et de perversion sexuelle, faisant
de lui la cible des ligues puritaines.
Certains Etats vont méme jusqu'a boycotter
ses films et les avocats exercent une telle
pression que les studios de Chaplin sont
placés sous contrdle. Par ailleurs, il doit
affronter les conséquences de la fin du
muet. Lui qui avait conquis le public du
monde entier grace au langage universel de
la pantomime, refuse l'intrusion du parlant
dans ses films. Il se lance alors dans le
tournage des Lumieres de la ville, film
sonore, en décembre 1928, encore
bouleversé par la mort de sa mere survenue
en ao(t. Trois ans de travail acharné lui
seront nécessaires pour achever ce film
qu'il peaufine a I'extréme. Il réussit de
nouveau a conquérir le public bien que son
cinéma se voit dores et déja qualifié
d'archaique. En janvier 1931, eépuisé par le
tournage, il quitte I'’Amérique pour
I'Angleterre afin d'y présenter son film. Il
reste en Europe jusqu'en mars 1932 et y
fait une tournée triomphale. 1l rencontre la
plupart des chefs d'Etats et de nombreuses
personnalités, parmi lesquelles Albert
Einstein. 1l s'inquiéte de la situation
économique, du chémage et de la misere
sociale, lui qui n'a jamais oublié son
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origine modeste. De retour a Los Angeles
aprés un séjour de trois mois en Asie, il
rencontre l'actrice Paulette Godard avec
laguelle il entame une liaison qui dure
jusqu'en 1941. En 1934, il entame avec elle
le tournage des Temps modernes, ou il fait
une description virulente du travail a la
chaine. C'est le dernier film muet de
Charlie Chaplin & une époque ou les films
étaient déja parlants depuis pres de dix ans,
ainsi que le dernier a mettre en scéne le
personnage de Charlot. C’est aussi I’'un de
ses films les plus populaires, bien que
I’accueil de la presse reste trés mitigé lors
de sa sortie. Ouvertement politique, il a
également entrainé de  nombreuses
controverses au moment de sa sortie. En
1938, il entreprend I'écriture du Dictateur,
son ambition étant de combattre Hitler
avec ses armes, le burlesque. Le Dictateur,
son premier film parlant, sort en salles en
octobre 1940 aux Etats-Unis. A I'époque, il
y est accueilli tres froidement et recoit des
mauvaises critiques. D'une part, car le pays
refusait d'entrer en guerre, d'autre part, car
certains ne voient, dans le discours qui cl6t
le film, qu'une provocation communiste.

On le suspecte des lors de sympathie vis-a-
vis de [l'idéologie communiste pour
laguelle il n'a jamais caché son intérét. Si
bien que tout au long des années quarante,
quand débute la "chasse aux sorciéres",
I'’Amérique I'accable. Par ailleurs, en 1943,
il est victime dun proces en
reconnaissance de paternité que lui intente
l'actrice Joan Barry et qui défraie la
chronique. Dans cette periode difficile, il
rencontre Oona O'Neill gu'il épouse en juin
1943. Elle restera a ses cotés jusqu'a la fin
de sa vie et ils auront ensemble huit
enfants. En 1947, sort en salles Monsieur
Verdoux, film dans lequel il compose un
personnage inspiré de Landru, "obligé" de
tuer des femmes pour nourrir sa famille. Le
film déroute et dérange les plus fervents
admirateurs du cinéaste, il est méme hué
pendant sa premiére a New York. La
désaffectation  du public I'afflige
profondément et devant l'echec de
Monsieur Verdoux et l'incompréhension



que le film a suscitée, il annonce a ses
collaborateurs que Les Feux de la rampe
sera son dernier film.

Il 'y travaille dés 1950 et y décrit la triste
fin d'un clown dans le Londres de son
enfance. Dans ce film en forme d'adieux,
Chaplin met en scene sa propre mort, celle
d'un artiste méprisé par le public et d'un
clown autrefois adulé. En 1952, il
embarque avec sa famille pour Londres
afin d'y présenter Les Feux de la rampe qui
y recoit un trés bon accueil. Les autorités
americaines en profitent pour annuler son
visa de retour. S'il revient, il sera arrété, le
temps pour les autorités de vérifier qu'il est
"admissible selon les lois des Etats-Unis™.
Chaplin décide alors d’établir sa résidence
permanente en Suisse plutbét que de
continuer & se battre contre les Etats-Unis.
Néanmoins, il n'est pas décidé a prendre sa
retraite et commence, en 1955, a travailler
a I'écriture et a la préparation d'un Roi a
New York qu'il tourne & Londres en 1956.
Ce film est une condamnation virulente du
maccarthysme américain. Il regoit un
accueil chaleureux de Paris et Londres,

Filmographie

mais il ne sera diffusé aux Etats-Unis qu'a
partir de 1976 ; les avant-premiéres de ce
film en 1957 sont purement et simplement
interdites aux journalistes americains.

En 1964, il publie ses mémoires & Londres
sous le titre My Autobiography. Le succes
du livre l'encourage a entreprendre la
réalisation d'un nouveau film. En 1967, il
revient au cinéma pour écrire et diriger son
unique film en couleur, La Comtesse de
Hong-Kong, interprété par Sophia Loren et
Marlon Brando. Au cours des années 1970,
le monde entier lui rendra hommage. En
1971, il recoit un prix spécial au Festival
de Cannes, ou Jacques Duhamel, alors
ministre de la Culture, le fait commandeur
de Il'ordre national de la leégion d'honneur.
En 1972, il recoit un Lion d'or au Festival
du film de Venise et cette méme année,
Charlie Chaplin accepte de retourner a
New York pour y recevoir un Oscar
d'’honneur au milieu de [I'enthousiasme
général. Enfin, en 1975, la reine Elizabeth
Il le fait chevalier.

A I'age de quatre-vingt-huit ans, en 1977, il
meurt dans son sommeil la nuit de Noél.

1914-1923 : 56 courts métrages sur le personnage de Charlot

Longs métrages.
1921 : Le Kid (The Kid)

1923 : L'Opinion publique (A Woman of Paris)

1925 : La Ruée vers l'or (The Gold rush)
1928 : Le Cirque (The Circus)

1931 : Les Lumieres de la ville (City lights)
1936 : Les Temps modernes (Modern Times)

1940 : Le Dictateur (The Great Dictator)
1947 : Monsieur Verdoux
1952 : Les Feux de la rampe (Limelight)

1957 : Un Roi a New York (A King in New York)

1967 : La Comtesse de Hong-Konk (A Countess from Hong kong)

Sources

Catalogue du festival de La Rochelle édition 2012

Dictionnaire du cinéma, sous la direction de Jean Louis Passek, Larousse, Paris, 2009.
Jérdme Larcher, Charlie Chaplin, Ed° Le Monde / les Cahiers du cinéma, Paris, 2007

Positif N° 499
Image et Son N° 275
Site de la Cinématheque deToulouse
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Centenaire de la Grande guerre

L'Adieu aux armes / L'Adieu au drapeau

(A Farewell to arms)

de Frank Borzage
(1932)
USA /NB /1h29

Réalisation : Frank Borzage

Scénario : B. Glazer et Olivier H.P Garett, d'aprés I'ccuvre de Ernest Hemingway
Montage : Mario Nascimbene et Otto Lovering ]

Photographie : Charles Lang

Interprétation :

Catherine : Helen Hayes

Frédéric : Gary Cooper

Rinaldi : Adolph Menjou

Ferguson : Mary Philips

Le prétre : Jack La Rue

L'infirmiére chef : Blanche Friderici
Miss Van Campen : Mary Forbes
Le major anglais : Gilbert Emery

Pendant la Premiére guerre mondiale,
Fréderic, un ambulancier américain, est
engage aupres de I'armée italienne. Il
rencontre en Italie Catherine, une jeune et
belle infirmiére britannique dont il tombe
amoureux. Cette derniere apprend qu'elle
est enceinte avant gu'il ne soit envoyé sur
le front. Elle décide de ne rien lui dire, tout
en lui écrivant réguliérement. Seulement,
Rinaldi, le supérieur et ami de Frédéric
désapprouve leur amour. Il décide alors de
faire barrage en censurant son courrier...

L'Adieu aux armes, célébre roman
d'Hemingway, est publié en 1929, soit trois
ans avant que Borzage décide de I'adapter a
I'écran. Le cinéaste revisite l'ccuvre de
Hemingway tres librement : les critiques
considerent que son adaptation s'éloigne
tellement de 1'ceuvre originale, que les deux
n'ont finalement plus grand chose en
commun. En effet, alors que le roman se
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caractérise par une certaine retenue, Frank
Borzage en fait une ceuvre tres lyrique.
Catherine et Frédéric parlent beaucoup de
I'apres-guerre : ils ont pour unique souhait
l'arrét des combats. Ici Borzage signe un
plaidoyer en faveur dun arrét des
hostilités. 1l préne un pacifisme pour
raisons amoureuses, d'ou le titre du film.

La mise en image de cet amour qui unit les
deux personnages est inhabituelle et osée
pour I'époque aux Etats Unis : ils
s'embrassent beaucoup, se calinent, et
I'amour physique est évoqué de fagon trés
évidente dans plusieurs scénes. Un
érotisme certain se degage de leur union.
Tres fusionnels, ils forment un couple uni.
Mais, des obstacles se dressent sur leur
chemin pendant toute la durée du film : des
amis leur deéconseillent de se marier,
Rinaldi censure leurs échanges
épistolaires...



La trame narrative de L'Adieu aux armes
est plutdt simple, ce qui n'empéche pas
Borzage de réaliser un film tres émouvant,
cela étant d0 a l'interprétation des deux
acteurs, éblouissants et éclatants de veérité.
Une véritable alchimie se dégage entre
Gary Cooper et Helen Hayes, qui forment
a I'écran un couple tres sensible.

Le contexte de la guerre, qui sert de trame
de fond, vient perturber [I'histoire que
vivent les deux amants. Le traitement qu'en
fait le cinéaste est particulier : il s'agit du
contexte dans lequel évoluent tous les
personnages, cependant la guerre n'est
montrée qu'implicitement pendant une
grande partie du film. Par exemple le
spectateur est immergé dans les hdpitaux,
aupres des blessés et du corps meédical, ou
il entend les bombardements et constate
leurs dégats matériels. Ce n'est que dans la
seconde partie que le cinéaste montre des
images de combats et d'avions-mitraillettes
qui tirent sur les soldats.

Catherine est une petite femme délicate et
tres sensible qui tombe sous le charme de
Frédéric alors qu'il profite dun des
"avantages” de la guerre : fricoter avec les
infirmiéres. A priori grand charmeur (il a
les mains qui trainent et adresse des
regards tres incitateurs aux jeunes
femmes), il se laisse néanmoins
apprivoiser par la belle demoiselle, tout en
douceur. 1l est aussi passionné pour
I'architecture, a laquelle il fait référence en
début de film, en comparant la chaussure
d'une femme a une volte. Borzage
multiplie les références a l'art et met en
scéne des espaces permettant au spectateur
d'admirer l'architecture des batiments, des
tableaux, des tentures.

Frank Borzage (1893 - 1962)

De Carné a Ozu, en passant par De Sica,
Tavernier, Terence Fisher et le surréaliste
André Breton, longue est la liste des
inconditionnels de ce grand oublié du
septieme art.
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Par ailleurs, les décors "extérieurs" (scénes
tournées en studio) ne sont pas en reste :
les jardins et les fontaines sont luxuriants.
Ces espaces participent largement a la
dimension onirique qui se dégage du film.
Le travail technique est également tres
soigné : le cinéaste multiplie les prises de
vues subjectives (plongées et contre-
plongées, point de vue subjectif...) et
l'utilisation du floutage, qui apportent une
touche onirigue a son ceuvre. Par la
minutie de son travail technique, ainsi que
par sa direction d'acteur, Frank Borzage se
fait le poete d'une histoire damour
contrariée, mais d'une beauté éetincelante.

La séquence finale constitue I'apogeée de la

scénographie de Borzage : le drapé et la
réconciliation sans cesse  repoussée
évoquent  distinctement  l'aspect  tres

théatral de cette scene.

La dimension onirique de ce final vient
essentiellement des éléments naturels que
sont la lumiére et le jardin, sur lesquels
donnent de grandes ouvertures. L'horizon
est a peine perceptible, comme si le
brouillard se mélait au soleil flamboyant
qui vient éclairer le visage de Catherine.
Le fantasme est omniprésent.

En 1957, Charles Vidor réalise un remake
du méme nom, produit par David O.
Selznick, avec Jennifer Jones et Rock
Hudson. Celui-ci obtient moins de succes,
étant critiqué pour son manque d'empathie
envers le couple.

L'Adieu aux armes de Frank Borzage est
nominé pour quatre Oscars, notamment
pour le prix du Meilleur Film. Il remporte
I'Oscar de la meilleure photographie pour
le travail de Charles Lang et celui du
meilleur son pour Franklin B. Horsen.

N¢ a Salt Lake City, dans I’Utah, le 23
avril 1893, Frank Borzage grandit dans une
famille nombreuse dont le pére macon,
d’origine italienne, transmet a ses enfants
les qualités qu’il considére majeures : le
courage et l’intégrité. Tres tbt, Borzage



quitte freqguemment une maison remplie de
musique, tous les enfants étant musiciens
amateurs, pour se réver comédien. A treize
ans, il s’inscrit dans un cours d’art
dramatique par correspondance, qu’il
finance en travaillant dans une mine
d’argent. Il quitte le foyer familial la méme
année pour suivre une compagnie
itinérante, pour laquelle il tient les réles
d’accessoiriste et de garcon de course. Sa
premicre expérience d’acteur se joue avec
Hamlet. Aprés avoir observé durant trois
ans le métier de comédien, c’est avec une
petite troupe de théatre qu’il revient chez
lui. Lors d’une représentation dans Ie
Middle West, il joue cing réles dans la
piece de Shakespeare pour pallier au
manque d’acteur. Il débarque a Hollywood
en 1912 plein d’espoir et d’ambition.
Durant deux annees, il est accessoiriste et
occasionnellement acteur dans les films
réalisés et interprétés par Wallace Reid, ce
dernier étant en passe de devenir I'un des
jeunes premiers les plus prestigieux du
cinéma muet. Frank Borzage ne recoit que
cing dollars par jour de la Compagnie
Mutual, aussi doit-il, pour subvenir a ses
besoins, travailler pour d’autres
compagnies. C’est ainsi qu’il tourne de
petits rbles dans des films dirigés par
Thomas H. Ince, realisateur de premier
ordre. Sa rare énergie, malgré des années
de malnutrition et de grand dénuement qui
le conduisent parfois a habiter la rue ou des
wagons de marchandise, et sa connaissance
exceptionnelle de la vie forgent sa jeunesse
et sa maturité, faisant de lui un jeune
homme travailleur et estimé sur les
plateaux. Henry Agel et Mikael Henry le
décrivent empli de vigueur, « d’une allure
décontractée jusqu’a la désinvolture, au
regard las, un peu triste, d’un bleu
delavé ».

En 1916, alors qu’il travaille intensément
et sans répit dans le monde du spectacle
depuis déja dix ans, alors qu’il n’a que
vingt-trois ans, il posséde une expérience
technique et humaine dont la qualité finit
par s’imposer a la confiance des
réalisateurs. Il obtient de diriger son
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premier film et d’en étre I’interprete. Un
salaire annuel de 75000 dollars chasse les
années de misére. L’ceuvre « borzagienne »
peut commencer.

Sur une cinquantaine de ses films, vingt-
cinq sont muets. Borzage est I'un des
cinéastes a ne pas souffrir de la révolution
du parlant, un de ces rares pionniers
hollywoodiens dont la carriére se poursuit
des années 10 aux années 50. La période la
plus fameuse de son répertoire se situe
entre 1925 et 1938. La Fox lui a ouvert ses
portes, et la critique s’intéresse a lui depuis
son premier chef d’ceuvre réalisé en 1920,
Humoresque, un coup de maitre qui tient
en germe toute la thématique qui lui est
chére : selon Georges Sadoul, « une cuvre
pleine de sensibilité, de délicatesse,
pénétrée en méme temps d’'un sens tres vif
de la double réalité sentimentale et
sensuelle de ’amour ». Borzage est réputé

pour étre un formidable directeur
d’acteurs, et plus particulierement
d’actrices.  Ainsi dirige-t-il les plus

grandes vedettes de 1’époque, telles Alma
Rubens, Norma Talmage, Pauline Starke,
Gloria Swanson, ou encore Anna Little...

C’est avec Seventh Heaven (L’ heure
supréme) et 1’Oscar qu’il recoit pour la
mise en sceéne en 1927 (qui est, par
ailleurs, la premiére cérémonie des Oscars)
que la carriere de Borzage entre dans sa
période d’apogée, qui ne s’achévera
qu’avec la deuxiéme guerre mondiale.

Deux sortes de films alternent dans sa
filmographie : d’une part, des ceuvres
extrémement personnelles ou sa marque est
immédiatement identifiable, de 1’écriture
du scénario aux moindres détails de la mise
en scene. D’autre part, des projets se
mélant a la production  courante
hollywoodienne auxquels il confére au
minimum son impeccable savoir-faire, et
au mieux, des moments d’inspiration qui
impose son style.

De 1920 a 1938, la « Borzage Touch » est
donnée en deux mots par le critique Jean
Mitry : réalisme et lyrisme. La période
1934-1938 est vue par certains critiques



comme |’interméde qui annonce le déclin.
Le monde cinématographique change,
Hollywood engage des réalisateurs
compétents et efficaces plus que des
artistes géniaux, ce qui permet a Borzage
de rester dans le circuit mais sans qu’il y
trouve la possibilité de continuer a explorer
«la chaleur de [intimite amoureuse »
(Georges  Sadoul, dictionnaire  des
cinéastes, Ed du Seuil, 1965) en dégageant
la richesse a la fois poétique et sociale
« dans le temps qui fut celui de la profonde
crise alors vécue aux Etats-Unis » (ibid).
Les films de cette période révelent la
sensibilité de plus en plus vive de Borzage
devant I’agressivit¢ et l’oppression qui
pésent sur les é&tres vulnérables ou
désarmés. Hormis Mannequin en 1938 et
Desire en 1936, supervisés par Lubitsch,
ses films relevent, selon les critiques,
d’une réalisation tout simplement bien
construite, ressemblant « tout bonnement
(a) d’honnétes produits industriels » pour
reprendre Georges Sadoul. Aujourd’hui la
redécouverte de ses films nuance ces
propos. Car si, a partir du milieu des
années 30, Borzage est contraint de
répondre a des commandes, un nouvel
aspect de son talent semble s’enrichir en
élargissant ses horizons. En effet, il sait
parer de la méme beauté la comédie, le
film d’aventure, I’évocation historique...
en réalisant des films aussi différents
qu’attachants. Apres 1940, la plupart de

Filmographie sélective

1920 : Humoresque

1924 : Secrets

1925 : Savie (The Lady)

1926 : The Dixie merchant

1927 . L’Heure Supréme (Seventh Heaven)
1928 : L’ Ange de la rue (Street Angel)
1929 : La Femme au corbeau (The River)
L’Isolée (Lucky Star)

They Had to see Paris

Song o’ my heart

Liliom

Young As you feel

Docteur’s wives

1930 :

1931 :
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ses films semblent d’une facture un peu
désuéte si on les compare aux ceuvres
américaines majeures. Le talent de
Borzage se commercialise et aujourd’hui
encore, on peut se demander si le cinéaste
ne s’est pas découragé de ce systeme
mercantile. Borzage est a cette époque plus
reconnu comme 1’un des « Directeurs » les
plus estimables que comme réalisateur,
pratique courante aux Etats-Unis que de
glorifier ’entreprise avant le créateur.

En 1946, Borzage signe avec Herbert J.
Yates, président de Republic Pictures, un
contrat de « semi-autonomie ». Cet accord
de cing ans impose a Borzage la réalisation
et la création d’un film par an. Il se libére
ainsi des méthodes contraignantes tenues
par des assemblées d’actionnaires, en
choisissant ses histoires, la distribution des
roles telle qu’il la souhaite, 1’achat du
matériel et en  bénéficiant d’un
intéressement financier dans le résultat.

A sa disparition (survenue le 19 juin 1962),
le New York Herald Tribune saluait un
réalisateur  considéré comme 1’un des
meilleurs directeurs de films de tous les
temps, précisant qu’il avait mis en scéne
un ample registre artistique, de la comédie
musicale au drame le plus sombre. Josef
von Sternberg, pourtant avare de
compliments, admit peu avant de mourir
que de tous ses confréres, Borzage fut «le
plus digne de son admiration illimitée».



1932

1933:

1934 :

1935 :

1936:

1937:

1938:

1939:

1940

1941 :

1942 :

1943 :

1944 :
1945 :

1946

1947

Bad girl
After tomorrow

L'Adieu aux armes (A Farewell to arms)
Secrets

Ceux de la zone (Man’s castle)

Et demain ? (Little man, what now ?)
Comme les grands (No Greater Glory)
Mademoiselle general (Flirtation walk)
Sur le Velours (Living on velvet)
Bureau des épaves (Stranded)
Shipmates forever

Betsy (Hearts divided)

Désir (Desire)

Le Destin se joue la nuit (History is made at night)
La Grande ville (Big City)

La Lumiére verte (Green light)
Mannequin

Trois Camarades (Three comrades)
L’Ensorceleuse (The Shining hour)
Jeune Amérique (Young America)
Chirurgiens (Disputed passage)

: The Mortal storm

Le Cargo maudit (Strange cargo)

Flight command

Chagrin d’amour (Smilin’ through)

Le Temps des tulipes (The Vanishing Virginian)
Les Sept amoureuses (Seven Sweethearts)

Le Cabaret des étoiles (Stage Door Canteen)

La Sceur de son valet (His Butler’s sister)
Ce n’est qu’un au revoir (Till we meet again)
Pavillon noir (The Spanish main)

: Je vous ai toujours aimé (I've always loved you)

La Poupée magnifique (Magnificent doll)

: Le Bébé de mon mari (That’s my man)
1949 :
1958 :
1959 :

Le Fils du pendu (Moonrise)
China Doll
Simon le pécheur (The Big fisherman)

Sources

Jean Tulard, Guide des films, R. Laffont, 2005

Anthologie du cinéma, Tome VII ; Ed° L’ Avant-scéne, 1973.

Hervé Dumont, Mazzotta-Cinématheque Francaise, 1993

Dictionnaire des cinéastes — Georges Sadoul, Ed. du Seuil, 1965

Positif n° 386, avril 1993, n° 183/184, juillet-ao(t 1976 ; n° 412, juin 1995
Image et Sons n°® 252 / 253, Hors Série 1971

www.cineclubdecaen.com

Positif n° 183-184
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Projection précédeée des dessins des éleves de I'Ecole d*Art de Tours (dans le
cadre de ""Dessiner le cinema'’), mis en musique par le groupe Baron Freaks.

Aniki-Bobo

de Manoel de Oliveira
(1942)

Portugal / NB / 1h30

Realisation : Manoel de Oliveira
Photographie : Fernanda Matos
Musique : Jaime Silva Filho

Montage : Vieira de Sousa et Manoel de Oliveira

Scénographie : José Porto

Assistant de réalisation : Manuel Guimaraes
Caractérisation : Antonio Vilar

Son : Sousa Santos

Interprétation

Patron du magasin: Nascimento Fernandes
Teresinha: Fernanda Matos

Carlitos: Horacio Matos

Eduardito: Antonio Santos

Pistarim: Antonio Morais Soares

Pompée: Feliciano David

Le philosophe: Manuel de Sousa

© photo : Films sans frontiéres

Le professeur: Antonio Perreira, Rafael Mota, Américo Botelho, Vital Dos Santos

Le commis: Armando Pedro
Le chanteur dans la rue: Manuel de Azevedo

Porto, sur les rives du fleuve de la ville, ou
des enfants jouent. Carlitos, Eduardito,
Teresinha et les autres vont s'aventurer
dans les rues pendant une journée et une
nuit entiere. Les enfants des quartiers
populaires passent leurs vies entre I'école
et la rue. Deux garcons, Carlitos, un peu
réveur et Eduardito, le voyou, sont
amoureux de Teresinha. Carlitos veut la
séduire en achetant une poupee, mais il n'a
pas assez d'argent : il décide donc de la
voler et d'aller I'offrir a sa belle. Une
rivalitt va alors naitre entre les deux
garcons.
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Aniki-Bobo est le premier long-métrage
que realise Manoel Oliveira, inspiré d'une
nouvelle de Rodrigues de Freitas,
"Meninos Milionarios" ("Les enfants
millionnaires™). Au départ, le film devait
s'appeler Gente Miuda ("Les Gosses") mais
les enfants chantaient la comptine "Aniki-
Bobo" et Manoel de Oliveira decide donc
de choisir ce titre. 1l rajoute a la nouvelle
les intrigues du vol de la poupée et de la
rivalité amoureuse.

Le film se déroule dans les rues de Porto,
la ville natale du réalisateur, ou il met en
scéne des enfants qui s'ennuient en classe,



et qui, pour chasser cet ennui, investissent
les rues de la ville. En I'espace de peu de
temps, les enfants déambulent dans les
rues, nagent dans le fleuve Douro, montent
sur les toits, ou encore jouent aux voleurs
et aux policiers. C'est dans ce décor qu'ils
découvrent les sentiments qu'éprouvent les
adultes, la jalousie mais aussi la solitude, la
culpabilité, I'amour.

Apres avoir volé la poupeée, Carlitos est en
proie a des cauchemars et se pose
beaucoup de questions sur sa culpabilité :
doit-il rendre ou non la poupée, doit-il dire
la vérité a la fillette dont il est amoureux?
C'est dans la rue que les enfants apprennent
la liberté, alors que I'école, selon Manoel
de Oliveira, "ne fait que restreindre la
liberté. L'école ne nous apprendra jamais
rien sur la vie, il n'y a que l'art qui peut
faire cela." (Interview dans "Aniki-Bobo-
Enfants dans la ville™ Editions Chandeigne,
2013).

Les enfants ne sont pas des acteurs
professionnels, ils ont été choisis par le
réalisateur dans la rue, au cours d'un
casting dans les quartiers populaires de
Porto.

Manoel de Oliveira (1908)

Manoel de Oliveira est le pilier du cinéma
portugais. Son ceuvre, commencée pendant
les années 1930, n'est peut étre pas encore
achevée alors gu'il a aujourd'hui 105 ans et
que son dernier film date de 2011) Il est
I'annonciateur du néo réalisme des les
années  trente, par ses fictions
documentaires. De Oliveira, aime travailler
dans une économie de moyens, poursuit
inlassablement ses recherches
cinématographiques et affirme une tres
grande modernité dans des films. Manoel
de Oliveira nait le 11 décembre 1908 au
Portugal au sein d'une famille plutot aisée,
ce qui lui permet de poursuivre des études
en Galice (Espagne), au collége jésuite de
la Guardia.
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Dans les années 40, le Portugal vit sous la
dictature de Salazar et les films doivent
passer le cap de la censure. Le cineaste doit
se conformer aux délais d'attente du comité
de censure avant de pouvoir commencer a
tourner. Il met ce temsp a profit pour
travailler avec les enfants, afin de les aider
a exprimer au mieux leurs sentiments.
Manoel de Oliveira sait que faire ressentir
des émotions aux spectateurs est périlleux
et risqué quand les acteurs sont amateurs,
sans aucune expérience de cinéma.

Les critiques a la sortie du film sont trés
dures, qui ne comprennent pas pourquoi
Manoel de Oliveira a choisi de mettre en
scéne des enfants de la rue, et ils regrettent
que la ville ne soit pas, selon eux, montrée
comme un personnage du film. De plus, ce
film échappe a toute convention morale, ce
qui déplait a de nombreux critiques.

Aujourd'hui en revanche Aniki-Bobo est
considéré comme un chef-d'ccuvre du
réalisateur portugais, qui annonce le néo
réalisme italien a venir,

Le futur réalisateur portugais découvre le
cinéma a l'age de 6 ans, accompagné de
son pere. Il est ébloui par les courts
métrages de Georges Meélies, des freres
Lumiére ou encore de Max Linder.

Il abandonne rapidement ses études, décidé
a faire du cinéma des I'age de 18 ans. Il
acquiert une caméra 35 mm portative en
1929 avec l'aide de son pére. En 1931 il
réalise son premier court-meétrage Douro,
faina fluvial et le présente, non-achevé, au
VVéeme Congres International de la Critique.
Le film, qui suit les rives du Douro, le
grand fleuve portugais, montre la misere
de la population portugaise. De Oliveira dit
avoir été inspiré par Berlin, symphonie
d'une grande ville de Walter Ruttmann,



pour ce film documentaire poétique et
social. De Oliveira tourne a Porto, car c'est
"sa" ville, mais aussi pour des raisons
économiques. Au Portugal, les critiques
accueillent tres mal le film car Manoel de
Oliveira met en scene des enfants seuls
dans les rues de Porto, sans leurs parents.
Aujourd'hui, quand le réalisateur portugais
parle de son premier film il
dit:"Aujourd'hui, Aniki-Bobo est mon film
le plus populaire, mais les enfants y sont
pour beaucoup. C'est leur énergie qui s'est
transmise au film et qui le rend si vivant."
Aprés Aniki Bobo, de Oliveira reste
quatorze ans sans tourner. Autodidacte et
éclectique, il s'installe un temps comme
agriculteur et séjourne en Allemagne
plusieurs mois, ou il découvre les procédes
couleur du cinéma.

En 1956, il réalise O Pintor e a Cidade (Le
Peintre et la ville) portrait d'un aquarelliste
portugais, premier film portugais tourné
en couleur. Ce film documentaire tourné en
grande partie en caméra directe, influence
jusqu'a Johan Van der Keuken le courant
documentaire. Et en 1959, il tourne Le
Pain, documentaire qui retrace le cycle de
fabrication du pain.

Durant la trés longue dictature de Salazar
(1932-1974), de Oliveira envoie des
scénarios au comité de censure, qui en
refuse plusieurs. C'est pourquoi il tourne
tres peu de films, le temps de délivrance
des autorisations étant tres long. De plus, le
Portugal ne dispose pas encore d'une réelle
industrie cinématographique, ce qui freine
les désirs de tourner de De Oliveira.

Néanmoins, un film arrive a passer le
contréle du comité de censure, il s'agit de
O Acto da Primavera (Mystére du
printemps) en 1963, inspiré d'un texte du
XVle siécle, de Francisco Vaz de
Guimarées. Grace a ce film, qui traite de la
passion vouée par un village entier au
Christ, de Oliveira se fait reconnaitre par
les Nouvelles Vagues frangaise et
brésilienne.
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En 1963, il réalise A Caca (La Chasse),
court métrage programmé au Festival du
Court Métrage de Tours en 1966.

Grace a une suvention de la Fondation
Gulbenkian, Manoel de Oliveira tourne son
troisieme long métrage en 1971, O
Passado e o Presente (Le Passé et le
présent). Premier volet de sa tétralogie des
"Amours frustrées”, ce film semble faire
écho a I'Ange exterminateur de luis
Bufiuel. Apres Benilde ou a Virgem-Mae
(Benilde ou la vierge mere) sort en 1978 le
troisieme volet de la tétralogie, Amor de
perdicdo (Amour de perdition), adapté d'un
livre de Camilo Castelo Branco. Avec cette
tétralogie, close en 1981 par Francisca, de
Oliveira ne cherche plus tant a montrer une
réalité sociale qu'a révéler aux spectateurs
la psychologie portugaise, qu'il percoit
comme empreinte de nostalgie et de
masochisme.

Il préfere s'inspirer dhistoires déja
existantes en se tournant vers des romans
ou la peinture, s'économisant ainsi le
besoin de partir de zéro pour écrire un
scénario. Avec une ceuvre déja écrite, il
prend de la distance et comprend mieux
comment diriger les acteurs, mais aussi il
parvient a mieux visualiser les scenes qu'il
veut tourner. Dans Amour de perdition
(1978) il met le texte méme du roman de
Camillo Castelo Branco en dialogues. Tres

cultivé, De Oliveira s'inspire souvent
d'ceuvres d'art existantes comme la
peinture, la littérature ou encore la
sculpture.

En 1983, avec Nice, a propos de Vigo, il
requestionne le cinéma de ses débuts, au
travers d'une oeuvre consacrée au film
documentaire A propos de Nice (1930) de
son contemporain Jean Vigo.

Depuis les années 80, Manoel de Oliveira
compte a son actif une trentaine de films.
En 1985 il adapte le "Soulier de satin" de
Paul Claudel. En 1986 il réalise Mon Cas,
qu'il décrit ainsi, non sans humour : "un
film jubilatoire consacré a l'un des sujets



les plus universels qui soient : I'hnomme qui
se plaint de son sort et qui trouve toujours
son cas plus intéressant que les autres”
(citation dans le Dictionnaire du cinéma,
sous la direction de J. L. Passek)

En 1988 il réalise Os Canibais (Les
Cannibales) d'apres un opéra inspiré d'un
conte portugais du XIXe siécle. En 1990,
dans N&o ou a va Gloria de Mandar) (Non,
ou la vaine gloire de commander) il revient
sur I'histoire du Portugal, ses guerres
coloniales, retracant une épopée mythique
de son pays a travers ses grandes defaites
historiques.

Apres une adaptation de "La Divine
Comédie", il signe O Dia do Desespero
(Le Jour du désespoir) puis Vale Abrado
(Val Abraham), adaptation trés originale de
"Madame Bovary". Tres prolifique, il
réalise, parmi d'autres films, O Convento
(Le Couvent) en 1995, avec Catherine
Deneuve et John Malkovich, Inquiétude
(1998), Vou para Casa (Je rentre a la
maison) en 2001 ou encore Singularidades
de uma rapariga loura (Singularités d'une
jeune fille blonde) en 2008 et O estranho
caso de Angelica (L'Etrange Affaire
Angélica) en 2009. Son dernier en date,
Gebo e a sombra (Gébo et I'ombre) sort en
2011. Il a alors 103 ans.

Ses acteurs fétiches sont Diogo Doria, Luis
Miguel Cintra, Leonor Silveira. Il les traite
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comme des personnes qui peuvent passer
d'une époque, d'une ville a une autre dans
un méme film, ou film aprés film, sans que
cela génent a leurs talents. Dans "les
Cahiers du Cinéma" n° 528 il dit & propos
de ses acteurs : "Doria, Cintra et Silveira et
les autres sont tour a tour rigides, guindés
comme des acteurs de théatre , épais et
fluides, baignant dans la durée comme des
personnages de roman, évanescents comme
des fantdbmes de contes et légendes,
pétrifiés ou immobiles comme des statues
ou des peintres.” Le réalisateur portugais et
ses acteurs sont tres proches puisque
Manoel de Oliveira veut qu'ils se mettent
petit a petit dans la peau des personnages
qu'ils vont incarner. Pour cela, le cinéaste
va beaucoup échanger avec eux sur
I'histoire du film, le scénario, mais aussi le
maquillage, les costumes. Le cinéaste
souhaite que les acteurs donnent leur avis
sur les gestes gqu'ils peuvent faire durant la
scéne, car pour lui, I'acteur doit donner son
point de vue pour faire avancer le film
dans la bonne direction.

Plusieurs de ses films ont été sélectionnés
dans des festivals comme la Mostra de
Venise ou encore le festival de Cannes. En
2004 il recoit un Lion d'Or pour I'ensemble
de son ceuvre cinématographique.



Filmographie

Les courts-métrages:

1929:
1932
1938:

1939:
1956:
1964 :
1965:
1983:
2002:

2006
2008

Douro, faina fluvial
Houille blanche (Hulha branca)
Miramar, plage des roses (Miramar, praia das rosas)
Le Portugal fait déja des voitures (Portugal ja faz automoveis)
Famalicao
Le Peintre et la ville ( O pintor e a cidade)
Villa Verdinho
Les Peintures de mon frére Julio (As pinturas do meu irmao Julio)
Nice... A propos de Jean Vigo
Momento
: O improvaval nao é impossivel
:La vie et la mort: Le Poéte fou, le vitrail et la Sainte Morte (A vida e a morta: O Poeta

doido, o vitral e a Santa Morta)

La vie et la mort : Romance de Vila do Conde (A vida e a morta : Romance de Vila do

Conde)

2010

Les |

1942:
1959:
1961:
1963:
1971:
1974
1978:
1981:
1982:
1984
1985:

1988:
1989:
1991:
1992:

1994:
1995:
1996:

1997:
1998:
1999:
2000:

: Painéis de Sao Vicente

ongs-métrages:

Aniki-Bobo

Le pain (O Pao)

Acte de printemps (O Acto da primavera)

La Chasse (A caca)

Le Passé et le présent ( O passado e o presente)

Benilde ou la vierge Marie (Benilde ou a Virgem-Mae)

Amour de perdition (Amor de perdicao)

Francisca

La Visite ou mémoires et confessions (A vista ou memorias e confissoes)
Le Soulier de satin

Mon cas

Symposium international de sculpture (Simposio international de esculptura)
Les Cannibales

Non ou la vaine gloire de commander (Non o a va gloria de mandar)
La Divine Comédie (A divina comedia)

Le Jour du désespoir (O dia do desepero)

Le Val Abraham (Vale Abraao)

La Cassette (A caixa)

Le Couvent

Party

Voyage au bout du monde (Viagem ao prinipio do mundo)
Inquiétude

La lettre (La carta)

Parole et utopie (Palavra e utopia)

Je rentre & la maison

Porto de mon enfance (O Porto da minha infancia)
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http://cinema.encyclopedie.films.bifi.fr/index.php?pk=73159

2001: Le Principe de l'incertitude (O principio da incerteza)

2002 : Un film parlé (Um filme falado)

2004: Le cinquieme empire (O quinto imperio)

2005: Le Miroir magique (Espelho magico)

2006: Belle toujours

2007: Christophe Colomb, I'énigme (Cristovao Colombo, o enigma)

2008: Singularités d'une jeune fille blonde (Singularidades de uma rapariga loura)
2009: L'étrange affaire Angélica (O estranho caso de Angelica)

2011: Gébo et I'ombre (Gebo e a sombra)

Sources

Le dictionnaire du cinéma, sous la direction de Jean Louis Passek, ed® Larousse, Paris, 2011
Aniki-Bobo, Enfants dans la ville, Manoel de Oliveira, Chandeigne, 2013

Ciné-ressource.fr

Ciné Club de Caen

Calindex

Les Cahiers du Cinéma n°® 528, 583, 471, 466, 656

Positif n° 25-26
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Hommage a Robert Hennion,
En présence de sa fille, Frangoise Hennion

Soirée présentée par deux etudiantes en Médiation culturelle de I'Université F. Rabelais

Les Souvenirs ne sont pas a vendre

de Robert Hennion
(1948)
France/ NB / 1h27

Réalisation : Robert Hennion
Scénario : Pierre Apestéguy
Montage : Robert Isnardon
Photographie : Charly Willy-Gricha
Musique : Louiguy

Décors : Aimé Bazin

Producteur : René Bianco

Interprétation

Jean : Frank Villard

Rondo : Maurice Baquet
Jeanne : Blanchette Brunoy
Brigitte : Sophie Desmarets
Sonia : Martine Carol
Marie-Héléne : Colette Darfeuil
Max : Jean-Jacques Delbo

Sancelmoz, le patron de I'h6tel du Mont-
Blanc met fin & son activité. Il se souvient
alors avec nostalgie de la vie agitée de son
établissement, rythmée de  diverses
anecdotes qui lui reviennent en mémoire...

Tourné dans la petite station des Gets, en
Haute Savoie, Les Souvenirs ne sont pas a
vendre est une comeédie rafraichissante
teintée de mélancolie. Avec Ploum-Ploum-
tra-la-la (1946), ce film représente I'un des
plus grands succes de Robert Hennion. Il
savere également étre l'une de ses
derni¢éres ceuvres. Le réalisateur verra en
effet sa carriére s'achever pres de six ans
plus tard.

Les Souvenirs ne sont pas a vendre est un
film a tableaux, qui oscille entre drame et
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comédie. La promenade de I'hételier dans
son établissement éveille en lui de
puissants  souvenirs, heureux  ou
dramatiques, qui convoquent incidents et
maladresses burlesques. L'ambiance du
film est a lI'image de celle de son tournage,
franche et conviviale.

Robert Hennion s'est appuyé pour
I'occasion sur une distribution
remarquable. Pivot du film, le casting
emmene le spectateur dans une succession
de gags et retournements dramatiques.
Aujourd’hui  détrénées  (mais  jamais
oubliées), les stars de I'époque se partagent
I'affiche et Les Souvenirs ne sont pas a
vendre offre a certaines la possibilité
d'alimenter le début de leur filmographie.
C'est le cas de Frank Villard qui tourne ici



sept ans aprés son premier film et verra sa
carriere décoller. 1l partagera ensuite
I'écran avec Jean Gabin (Le Cave se
rebiffe, Gilles Grangier, 1961), Michele
Morgan, ou encore Philippe Noiret (Le
Crime ne paie pas, Gérad Oury, 1962).
Blanchette Brunoy et Sophie Desmarets se
trouvent également a l'aube de carrieres
fournies. La premiere fait des debuts tres
remarqués dans La Béte humaine de Jean
Renoir (1938) et Goupi Mains Rouges de
Jean Becker (1943) avant de rencontrer
Robert Hennion et de jouer deux ans plus
apres pour Marcel Carné (La Marie du
port, 1950). La deuxieme connaitra le
succes plus tard. Sophie Desmarets
rejoindra notamment Sacha Guitry (Si
Paris nous était conté, 1955) ou Dimitri
Kirsanoff (Miss Catastrophe 1957) et
poursuivra sa carriére jusqu'en 1996. Quant
a Martine Carol, la jeune actrice de vingt-
huit ans, tres complice avec Robert
Hennion, laissait paraitre dans une lettre
qui lui était adressee a quel point elle
espérait voir sa carriere prendre de I'élan
aprés le tournage de ce film. A force de
perséverance, elle parvient a se faire une
place et travaillera pour les plus grands :
Abel Gance (Austerlitz, 1960), René Clair
(Les Belles de nuit, 1952), Roberto
Rossellini (Vanina Vanini, 1961) Elle
accédera a la reconnaissance tant attendue
grace a Max Ophuls qui lui offre le role de
Lola Montes (Lola Montes, 1955). En
1948, Martine Carol est une brillante
actrice en devenir, qui illumine le film par
sa fraicheur et sa beauté.

Robert Hennion (1898-1984)

Robert Alexandre Célestin Hennion nait a
Colombes (France, 92) le 17 février 1898.
Fils de Célestin Hennion, ancien préfet de
police et co-fondateur des Brigades du
Tigre avec Clémenceau, Robert Hennion
cherche sa voie dans le sillon prestigieux
de son pere. C'est notamment gréace a ce
dernier que Robert Hennion approche pour
la premiére fois le cinéma. Alors que son
pére utilise ce média comme objet
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Actrice populaire a I'époque du cinéma
muet, Colette Darfeuil, femme du
producteur René Bianco, se voit offrir ici
I'un de ses derniers roles. Robert Hennion
l'aurait d'ailleurs engagée a la demande
insistante de son mari. Colette Darfeuil
quittera  définitivement  le  cinéma
seulement cing ans plus tard. Quant a
Maurice Baquet et Jean-Jacques Delbo, ils
retrouvent Robert Hennion qu'ils avaient
connu en tant qu'assistant realisateur lors
du tournage de Dernier Métro (Maurice de
Canonge, 1945). Pour les besoins du film,
Maurice Baquet, violoncelliste, alpiniste,
champion de ski, revient sur les pistes a
I'occasion de Les Souvenirs ne sont pas a
vendre. Il y joue avec beaucoup de dérision
un débutant en ski et apporte une touche
comique indispensable. Dans un style
proche du burlesque, Maurice Baquet
enchaine les chutes avec une maladresse
touchante et hilarante.

Drole et savoureux, Les Souvenirs ne sont
pas a vendre reste empreint d'une forte
nostalgie. Grace a lui, Robert Hennion
connaitra un nouveau succes, un des rares
de sa courte carriere de réalisateur.
Témoignent de ce temps des photographies
de tournage sur lesquelles plane wun
sentiment d'insouciance et de bonheur
partagé. Le réalisateur tentera ensuite
vainement de retrouver dans sa carriere
une fraicheur similaire et, a la maniére de
Sancelmoz, se souviendra avec melancolie
de ce temps passe.

pédagogique &  I'Ecole  Nationale
Supérieure de la police, le futur réalisateur
se prend de passion pour ce média. L'année
de ses quinze ans, le garcon fréquentera
par ailleurs la méme classe que René Clair.
A dix-sept ans, Robert Hennion affronte la
mort de ce pere qu'il admire tant. 1l tombe
alors dans une profonde dépression. 1l tente
de s'engager sur le front pendant la
Premiere Guerre mondiale avec l'idée d'y



mourir. Trois ans plus tard, peu de temps
avant la fin de la guerre, il a enfin I'age d'y
prendre part. Il quitte alors la France pour
I'Allemagne et ne reviendra qu'en 1920,
sans que personne ne sache vraiment ce
qu'il a pu faire pendant ses deux ans d'exil.
A son retour, le jeune homme est absorbé
par le tourbillon des Années Folles. Il
cbtoie beaucoup son oncle, trés fortuné,
qui I'emmene régulierement sur son yacht
ou l'invite dans sa propriété, le Chéateau
Lagrange. Il y fera brievement la rencontre
de Jean Renoir. Jusqu'en 1928, Robert
Hennion se laisse emporter dans une

errance parsemée de fétes et de
découvertes, sans réussir a trouver sa
place.

Sa rencontre avec le producteur Henry
Dupuis-Mazuel marque un tournant dans
sa vie et lui insuffle I'envie de se lancer
enfin dans le monde du cinéma. Mais ceci
n'est pas chose facile et, a partir de 1928, le
jeune homme n'a pas d'autre choix que de
s'essayer au septieme art en occupant des
postes trées différents. C'est donc sur le
tard, a I'age de trente ans, que débute sa
carriére. Elle se construit doucement de
1928 a 1932. L'homme se forme sur le
terrain et apprend le métier auprés de ses
pairs.

En 1932, il réalise enfin son tout premier
film, Monsieur de Pourceaugnac. S'en
suivront  plusieurs autres films de
commande. Apres six films de ce genre,
Robert Hennion met enfin les pieds sur le
plateau d'une plus grosse production. Il
devient ainsi l'assistant réalisateur de
Maurice de Canonge sur Thérése Martin
(1938), un film tres attendu par le public et
la critique, et qui sera d'ailleurs le premier
film jamais réalisé sur la vie de Sainte
Thérése. Cette rencontre avec Maurice de
Canonge marquera le début d'une
collaboration qui se prolongera sur trois
autres films (Dernier métro -1945, Mission
spéciale -1945- et Les Trois Tambours -
1946). Robert Hennion officie également
en tant qu'assistant réalisateur sous la
direction de Jean de Marguenat (Les Jours
heureux, 1942) et de Jean-Paul Paulin
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(Echec au Roy, 1944). Sur ses derniers
projets, Robert Hennion prend de plus en
plus d'autonomie, et aspire a realiser ses
propres films.

En 1947, il revient finalement a la
réalisation avec Ploum-ploum tra-la-la
(produit par René Bianco), un film tres
commercial qui rencontre un vif succes. Il
enchaine sur trois nouveaux films
populaires (Et dix-de-der... ! -1948, Les
souvenirs ne sont pas a vendre -1948 et
L'Atomique Monsieur Placido -1950) et un
projet de film pédagogique (Le Journal des
Montcornet -L'art et la maniere de ne pas
se blesser -1954).

Malheureusement la reconnaissance de
Robert Hennion s'essouffle. Si la Seconde
Guerre mondiale avait précédemment
rendue son ascension difficile, dans les
années 50, c'est l'arrivée d'une nouvelle
génération de cinéastes qui prend
progressivement de I'ampleur, écartant le
cinéma populaire. Le réalisateur ponctue
alors sa carriére de films de commande (Le
Vin de la Moselle Luxembourgeoise -1947,
L'Alsace d'hier et de demain -1951) afin de
pouvoir subvenir aux besoins de sa famille.
La fortune de sa femme lui permet de
subsister quelques temps en attendant de
meilleurs jours et il fréquente en vain le
Fouquet's, a la recherche de nouveaux
projets.

En 1955, il <attele a I'adaptation
cinématographique du roman de Roger
Vercel, Les Eaux troubles. Alors que
I'écrivain  refuse  régulierement  des
scénarios tirés de son ouvrage, il accepte la
version de Robert Hennion et lui promet de
lui céder les droits pour l'adaptation au
cinéma. Peu de temps apreés, Roger Vercel
se rétracte et Les Eaux troubles se verra
finalement portée a I'écran par Henri Calef
en 1949. Ce faisant, Roger Vercel met fin
au dernier espoir du réalisateur.

La chance fuit Robert Hennion et celui-ci
doit se résoudre & abandonner sa carriere
tardive de cinéaste. Il decédera, a Paris, le
18 janvier 1984 a I'dge de quatre-vingt six
ans. Il laisse derriere lui un héritage eclaté
a retrouver et a recomposer. Ses ceuvres,



aujourd'hui difficiles d'acces, sont rarement populaire et imaginatif.
projetées et témoignent d'un cinéma

Filmographie
1932 : Monsieur de Pourceaugnac
1936-1939 : Trois vieilles cités alsaciennes, partie 1

Le Sucre

Energie

Colbert

La Loire est une Reine
1939 : Assistant réalisateur sur Thérese Martin - La vie miraculeuse de Thérese Martin,
réalisé par Maurice de Canonge
1941-1942 : Assistant réalisateur sur Les Jours heureux, réalisé par Jean de Marguenat
Février 1944 : Assistant réalisateur sur Echec au Roy, réalisé par Jean-Paul Paulin
1945 : Trois vieilles cités alsaciennes, partie 2
Janvier-Mars 1945 : Assistant réalisateur sur Dernier métro, réalisé par Maurice de Canonge
1945 : Assistant réalisateur sur Mission spéciale, réalisé par Maurice de Canonge
1946 : Assistant réalisateur sur Les trois tambours, réalisé par Maurice de Canonge
Décembre 1946-Janvier 1946 : Ploum-Ploum-tra-la-la
1947 : Le vin de la Moselle Luxembourgeoise
1948 : Et dix-de-der... !
1948 : Les Souvenirs ne sont pas a vendre
1950 : L'Atomique Monsieur Placido
1951 : L'Alsace d'hier et de demain
1954 : Le Journal des Montcornet - I'art et la maniere de ne pas se blesser
1955-56 : Les Monthaudiers

Sources

Témoignage de Francgoise Hennion
Archives personnelles de Robert Hennion
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Cinéma Espagnol

Une soirée, deux films

Mort d'un cycliste (Muerte de un ciclista)

De Juan Antonio Bardem
(1955)
Espagne / NB / 1h28

Réalisation : Juan Antonio Bardem

Scenario : Juan A. Bardem et Luis Fernando de lgoa

Photographie : Alfredo Fraile
Musique : Isidro B. Maiztegui
Montage : Margarita de Ochoa
Décors : Enrique Alarcon

Interprétation :

Maria José de Castro : Lucia Bosé
Juan Fernandez Soler : Alberto Closas
Miguel Castro ; Otello Toso

Matilde Luque : Bruna Corra

Rafael Sandoval : Carlos Casaravilla
Carmina : Alicia Romey

Doria Maria : Julia Delgado Caro

Maria-José et Juan sont amants. lls se
connaissent depuis longtemps mais Maria-
José a épousé, par intérét, un riche
industriel. Juan, lui, est devenu professeur
d'université. Un soir, alors qu'ils rentrent
d'une promenade en voiture, Maria
renverse un cycliste sur une route de
campagne. Alors que Juan veut porter
secours au blessé, Maria, qui a peur du
scandale et de ses conséquences si sa
liaison est découverte, presse son
compagnon d'abandonner le cycliste & son
sort. Mais celui-ci meurt faute de n'avoir
pas été secouru et Juan est pris de remord.
Quant a Maria, elle s'inquiete surtout des
insinuations d'un maitre chanteur ...

Elle aime le luxe et le confort et n'a pas
hésité & se marier @ un homme riche et
influent, renongant ainsi a l'amour qu'elle
porte a Juan. Lui, est cynique et blasé. Les
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deux amants prennent la fuite, poussés par
la peur du scandale, qui pourrait les priver
de leur vie confortable. Arrive Rafa,
étrange personnage qui multiplie les
allusions ambiglies. Mais que sait-il
vraiment ? de leur liaison ? de l'accident ?
Il n'y avait pourtant aucun témoin...
Rapidement le couple a peur et
I'atmosphere devient de plus en plus
tendue. La nervosité de Juan va provoquer
une crise a I'Université, et c'est finalement
la révolte des étudiants qui va lui faire
prendre conscience de sa lacheté.

Pour Maria, les choses seront différentes.
Dans Mort d'un cycliste, la jeune italienne
Lucia Bose se métamorphose en une
espagnole vénéneuse et violente, monstre
d'égoisme et davidité. Insensible aux
remords, elle pense s'amender de sa faute,
une simple erreur de conduite a ses yeux,
en faisant l'aumoéne a la famille de la



victime. Ces deux comportements les
conduiront tous les deux inexorablement a
leur perte.

Mort d'un cycliste est "une sorte de
parabole sur I'égoisme des classes
possédantes en Espagne, une méditation au
présent sur un passé guere lointain, un acte
de foi dans les nouvelles couches
d'intellectuels que la guerre et la révolution
manquée n'hypothéquaient pas™ écrit
Marcel Oms en 1963.

Présenté a Cannes en 1955, le film fut un
événement. Outre le prix de la critique qu'il
recut, il représentait aussi le renouveau du
cinéma espagnol dont on ne connaissait
plus rien ou presque, depuis une guinzaine
d'années. Isolés par la dictature franquiste,
les cinéastes espagnols avaient un acces
tres limité au cinéma du monde, et ceux
qui tentaient de montrer la réalité du pays
s'exposaient a de sérieux ennuis avec la
censure. Pourtant, ce n'est pas I'Espagne
des touristes que nous montre Bardem,
mais bien celle d'une société corrompue
par la téte, sclérosée, rétrograde. Quant a
son style, il enchaine brutalement les
séquences par une série de chocs visuels,
offre une photographie d'un raffinement
extréme (génial Alfredo Fraile), travaille
ses décors en fonction de I'ambiance

Juan-Antonio Bardem (1922 - 2002)

Juan-Antonio Bardem est né en Castille en
1922, dans une famille de comédiens. Son
pere, Rafaél Bardem et sa mere Mathilde
Munoz Sampedro, apparaissent dailleurs
dans plusieurs de ses films. Le jeune Juan
Antonio, se destine dans un premier temps
a une carriére scientifique, apres des études
de  mathématiques et  d'agronomie.
Employé au Ministere espagnol de
I'Agriculture, il participe a la réalisation de
plusieurs films techniques. Puis en 1947, il
fait partie de la premiere promotion de
I'Institut de recherches cinématographiques
de Madrid. Mais I'isolement culturel et
politigue de I'Espagne ne lui offre pas
beaucoup d'opportunité de voir le cinéma
mondial de I'époque, et la production
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tragique qu'il veut créer, et nous emmeéne
vers ce qui pourrait étre une corrida
humaine, avec mise a mort a la clé.

La critigue a souvent trouvé des
similitudes entre le cinéma de Bardem et
celui d'Orson Welles dans Citizen Kane, de
René Clément dans Le Chéateau de verre,
et a méme accusé le cinéaste espagnol de
plagiat. Pour Truffaut, tout le film respire
Chronique d'un amour de Antonioni.
"C'est tout de méme curieux cette passion
de procéder toujours par analogies qu‘ont
certains critiques”, se défend Bardem.
"L'eeuvre doit étre une totalité descriptive.
Il n'est pas question de l'amputer sous
prétexte qu'uun autre a remarqué la méme
chose dans un autre pays. Le cinéma n'est
pas un concours d'originalité. 1l est le
reflet d'une société".

Quoi qu'il en soit Mort d'un cycliste est une
ceuvre attachante, que I'on peut considérer
comme une ceuvre importante du cinéma
espagnol. Quant a ses défauts, ne faut-il
pas les attribuer a l'isolement du cinéaste
dans I'Espagne franquiste ? Pour Oms,
"I'art de Bardem est plein de références,
qui ne sont pas des allusions ou des
citations, mais les jalons d'un
apprentissage”.

cinématographique espagnole est limitée :
il est impossible d'aborder des thémes
réalistes sans avoir de gros ennuis avec la
censure franquiste. C'est donc par le biais
de la comédie qu'il va essayer de
s'exprimer et d'enrichir son expérience.

En 1951, il réalise avec Luis G. Berlanga,
Ce Couple heureux (Esa Pareja Feliz),
dans lequel sous les apparences d'une
comedie, se glissent des allusions a I'état
de la société espagnole. En 1954, Comicos
(Les Comediens) représente I'Espagne au
festival de Cannes. En décrivant ce monde
qu'il connait bien, Bardem montre le
théatre comme "miroir de la société dans
laquelle se refletent les pieces de
répertoire” (Marcel Oms Avant Scéne



n°34). Apres un Joyeux noél un peu oublié,
Bardem réalise le film qui va lui apporter
la consécration : Mort d'un cycliste. Le
film oppose I'égoisme de la haute société
espagnole et le dénuement des quartiers
populaires. Il montre aussi une bourgeoisie
d'une grande lacheté, des intellectuels
perdus et des étudiants, soit la jeune
génération, qui veulent faire changer les
choses. L'année suivante il réalise Calle
Mayor (Grande Rue), mais le succeés
international de Mort d'un cycliste attire la
police franquiste qui l'arréte pendant le
tournage. Une mobilisation dans le monde
entier oblige les autorités a le relacher et
lui permettre de terminer son film. Il s'agit
d'une chronique provinciale  sur
I'abétissement de la société, engendré par
une morale sclérosée, promue par une
garde civile et un clergé omniprésents. En
1957, il regoit a Cannes pour la Venganza
(la Vengeance), le prix de la critique, pour
cet hommage a Fédérico Garcia Lorca.
Devenu un grand nom du cinéma espagnol,
il fonde avec Berlanga, Carlos Saura et
quelques autres cinéastes espagnols, une
coopérative de production. Avec Sonatas,
il essuie a nouveau les critiques pour son
manque d'originalité alors qu'il tente
d'adapter I'univers littéraire de Ramon del

Filmographie

Valle-Inclan dans une forme qui n'est pas
sans rappeler l'esthétiqgue de Visconti, et
Senso en particulier. Puis, apres de
nombreux ennuis avec la censure, pour un
film sur la corrida, A Cing Heures de
I'aprés midi (A las Cinco de la Tarde), pas
méme distribué en France, et la liquidation
de la coopérative de production "coupable”
d'avoir produit Viridiana de Bufiuel,
Bardem réussi a sortir Les Innocents, qui
rappelle la veine de Mort d'un cycliste. En
1963, il tourne Une Femme est passée, qui
n'est pas sans rappeler Calle Mayor.
Bardem est par ailleurs co-fondateur de la
revue "Objetivo"”, une des premiéres revues
indépendantes, il anime les Conversations
de Salamanque, qui rassemble des hommes
et des femmes de cinéma qui veulent faire
changer [I'Espagne, et se fait arréter
plusieurs fois pour son appartenance au
Parti Communiste. Ces difficultés le
conduisent a chercher des coproductions
internationales ou a tourner a l'étranger
mais le résultat est souvent décevant.
Néanmoins, il poursuivra son travail
critique a I'égard de la situation sociale et
politique de I'Espagne.

Il meurt & Madrid en 2000, année ou il
recevra, a titre posthume le Goya
d'honneur pour l'ensemble de son ceuvre.

1949 : Paseo sobre une guerra antigua (promenade sur une guerre ancienne) CM

1951 : Esa Pareja Feliz (Ce Couple heureux)
1954 : Comicos (les Comédiens)
Felices Pascuas Joyeux Noél

1955 : Muerte de un ciclista (Mort d'un cycliste)

1956 : Calle mayor (Grand-Rue)

1957 : La Muerte de Pio Baroja (La Mort de Pio Baroja)

La Vengenza (La Vengeance)
1959 : Sonatas (Sonates)

1960 : A las Cinco de la Tarde (A cing heures de I'aprés midi)

1962 : Les Innocents

1963 Nunca pasa Nada (Une Femme est passée)

1965 : Les Pianos mécaniques
1971 : Variétés
1973 : L'lle mystérieuse
La Corrupcion de Chris Miller



1979 : Les Sept Jours en janvier
Sources :
- L'Avant Scéne N° 34 : Mort d'un cycliste (1964)

- Fiche film Tamasa distribution
- Radio cinéma n° 302 octobre 1955
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Cinéma Espagnol

Une soirée, deux films

Le Bourreau (El Verdugo)

de Luis Garcia Berlanga
(1964)
Espagne — Italie / NB / 1h27

Réalisateur : Luis Garcia Berlanga

Scénario : Luis Garcia Berlanga et Rafael Azcona

Photographie : Tonino Delli Colli
Montage : Alfonso Santacana
Musique : Miguel Asins Arbo
Son : Felipe Fernandez

Décors : Juan Garcia

Interprétation :
José Luis Rodriguez : Nino Manfredi

Carmen : Emme Penella
Amadéo : José Isbert

Antonio Rodriguez : José Luis Lopez Vazquez

Alvarez : Angel Alvarez
Le directeur de la prison : Guido Alberti

José Luis, employé de pompes funébres,
croise le chemin d'’Amadéo alors qu'il vient
récupérer un corps dans une prison. Le
vieil homme est bourreau & Madrid. Leur
rencontre poussera José Luis dans les
bras de sa fille, Carmen, avec qui il
fondera une famille. Mais son beau-pere,
bientbt a la retraite, pousse le jeune
homme & lui succéder, afin de pouvoir
garder leur appartement familial...

Le Bourreau est le neuvieme film de Luis
Garcia Berlanga. Il fut un succés en
Espagne, mais pas seulement, puisqu'il est
diffusé au dela des frontiéres et obtient des
prix internationaux (situation assez rare
sous la dictature franquiste). A sa sortie,
I'ceuvre ne fut pas interprétée comme
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l'aurait espérée le cinéaste. Il s'explique :
"En Espagne mon film a été trés bien
accueilli, mais la plupart des spectateurs
ont cru a une histoire "pour rire". Le public
n'a pas été choqué et j'en suis un peu décu.
J'ai voulu exposer un probleme qui touche
tous les Espagnols la mort et la
soumission. Nous perdons avec beaucoup
trop de facilité la dignité d'étre libres. [...]
J'aurais pu raconter la méme histoire avec
un employe de banque, mais j'ai choisi le
bourreau pour ajouter une singularité. Et
aussi parce que je suis contre la peine de
mort".

Plusieurs grands themes sont abordés dans
le film : tout d'abord, le premier et le plus
évident, celui de la mort. Seulement, le
propos du cinéaste précise qu'il s'agit d'une



mort absurde et gratuite. L'ceuvre est
constamment entacheée, soit par la présence
de la mort, soit par des détails y faisant
référence. Par exemple, tous les
personnages sont souvent vétus de couleurs
tres sombres. Par ailleurs, lorsque José
Luis apprend que sa femme est enceinte, il
est en train de préparer les détails d'un
enterrement, et il lui offre une fleur retirée
d'une couronne. Enfin, la sacoche dans
laquelle est rangé le garrot est souvent
mise en valeur et des bruits de ferrailles en
proviennent. Tous ces détails rappellent
I'ambiance funébre qui réde autour de la
famille.

Autre grand théme, inévitablement lié au
précédent celui de la fatalité. Une
association d'événements améne José Luis
a postuler en tant que bourreau : tout
d'abord, il rencontre Carmen dont il tombe
amoureux, puis, il I'épouse et ils ont un
enfant ensemble. Par ailleurs, son beau
pere trouve un nouveau lieu d'habitation
pour accueillir toute la famille mais sa
retraite approche. Le logis est menacé,
donc José Luis se trouve poussé a postuler
en tant que bourreau. Mais cette fatalité
n'est pas seulement due a cette succession
de circonstances, elle existe surtout a cause
de la passivité du personnage principal. Ce
dernier a beaucoup de mal a s'imposer.
Méme s'il exprime son opinion, sa femme
et son beau-pere exercent une pression sur
lui. C'est un personnage un peu lache qui
se laisse finalement dicter sa conduite. Et
plus l'intrigue se développe, plus I'étau se
resserre sur José Luis.

Le Bourreau fait lI'objet de censure, du fait
de son propos politiqgue. Les autorités
espagnoles demandérent au cinéaste de
produire un scénario évasif, et de "faire
attention aux scénes amoureuses”. Mais
I'ambassadeur d'Espagne a Rome a jugé le
film comme étant communiste. Certaines
scénes ont donc été supprimees : d'apres
les dires du réalisateur, quatorze minutes
ont été coupées. Il ajoute : "la censure
franquiste fit pression pour interdire la
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projection du film, mais comme celui-ci
était le fruit d'une coproduction avec
I'ltalie, il fut heureusement présenté a la
Mostra de Venise en 1963. L4, il obtint une
reconnaissance unanime et un prix de la
critique™.

Berlanga construit une ceuvre de cinéma
habituée de la censure franquiste puisque
Bienvenue, Monsieur Marshall et Les
Jeudis miraculeux en ont aussi été victimes
auparavant.

Cependant, il parvient a limiter
l'interdiction par le biais de I'humour.

Beaucoup de critiques qualifient son
répertoire  comme empreint d'humour
"noir* et dautres comme "humour
espagnol”. En effet, cette culture se
distingue de la culture francaise par
exemple, car elle n'entretient pas de

"tabou™ concernant la mort. Il ne s'agit pas
d'un sujet sensible. Jean de Baroncelli
(journaliste du Monde) précise "La
terrible ironie, la drolerie féroce du
Bourreau s'inscrit dans une tradition
typiqguement espagnole, qui veut que la
mort soit une compagne de tous les jours,
dans lI'ombre de laquelle on peut aussi bien
prier Dieu que rechercher la gloire et la
fortune, et avec laquelle il semble naturel
de discuter et de plaisanter”. La tradition
veut que le jour de la Toussaint, les
Espagnols apportent pain, vin et fleurs sur
les tombes des défunts. A I'époque de
Moctezuma (le dernier empereur Aztéque),
le peuple espagnol intégrait les morts dans
le monde des vivants. lls cohabitaient sur
Terre, mais ces derniers appréhendaient la
présence des ames qui rddaient autour
d'eux, par peur qu'elles ne les emportent.
Donc pour soulager leur angoisse, ils
prévoyaient des denrées au cas ou la mort
viendrait les chercher. Depuis, ils
considerent la mort comme partie
intégrante de la vie. Et I'humour n'est pas
épargné par cet aspect traditionnel de leur
culture.

Deux scénes apparaissent notamment trés
cocasses : la premiere présente José Luis et
son collégue qui viennent chercher un


http://fr.wikipedia.org/wiki/Francisco_Franco
http://fr.wikipedia.org/wiki/Cin%C3%A9ma_italien
http://fr.wikipedia.org/wiki/Mostra_de_Venise
http://fr.wikipedia.org/wiki/1963_au_cin%C3%A9ma
http://fr.wikipedia.org/wiki/FIPRESCI

cadavre a I'aéroport alors que la famille en
deuil attend de pouvoir récupérer le corps.
La seconde grande scene humoristique est
celle du mariage de Carmen et Jose Luis. Il
a lieu juste apres celui d'un couple a priori
aisé. Lorsque les amoureux arrivent dans
I'église pour se marier, le sacristain n'a pas
terminé de régler les deétails de l'union
précédente. Cette scéne permet au cinéaste
de mettre en relief la distance qui sépare
les différentes couches sociales. Le
mariage est aussi un prétexte pour faire la
satire de I'Eglise et d'une société dans
laguelle on accorde trop de pouvoir a
I'argent.

Berlanga porte une autre accusation : les
assassinats perpétrés par une communauté
qui s'accorde le droit de vie ou de mort sur
autrui. Il dénonce les meurtres légalisés et
commis par des citoyens victimes de la
pression sociale. "Jai voulu montrer
comment on peut sacrifier sa liberté a son
confort et comment I'hnomme est soumis a
la société, parce que c'est la société qui
détermine les victimes et les bourreaux™.
Dans ce film il s'attaque au sacrifice que
doit faire un citoyen afin de pouvoir
prétendre a un droit légitime, tel que de se
loger.

Le Bourreau est une coeuvre @ trés
dynamique, autant sur le plan technique
que par le jeu des acteurs. Le spectateur est
a la fois en présence d'une multitude de
scénes courtes, et de bonds spatio-
temporels qui accélérent le rythme de
l'intrigue. Par ailleurs, la mise en scéne
laisse place a de nombreux mouvements :
les acteurs sont constamment en action, et

Luis Garcia Berlanga (1921 - 2010)

Luis Garcia Berlanga est un réalisateur
espagnol né a Valence le 12 juin 1921. Il
integre un collége privé, et a quinze ans
lorsque la Guerre civile espagnole éclate. Il
fait ensuite parti du corps formé par des
volontaires espagnols et portugais sous la
dictature franquiste, qui combattra sur le
front russe, lors de la Seconde Guerre
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le débit de parole est trés grand. Mais ces
coupures dans I'histoire n'empéchent pas la
linéarité du récit, elles sont présentes pour
métaphoriser I'état d'esprit de José Luis.

En effet, comme dit précédemment,
I'enchainement, la rapidité avec laquelle
les situations évoluent et I'omniprésence de
sa famille, empéchent le personnage
principal de s'imposer en tant que maitre de
la situation.

C'est un personnage qui se démarque
véritablement des autres, tout comme
Amadéo. Le pere et le mari de Carmen
sont assimilés I'un a l'autre : le premier
pratigue ce métier depuis plusieurs
décennies et arrive a la fin de sa carriere,
tandis que le second tend a prendre la
releve. De par leur activité, ils
entretiennent une relation singuliéere qui les
lie, bien plus que ce que Berlanga désire
raconter. A la fin de lintrigue, le vieil
homme se fait narrateur de ['histoire
puisque, l'ayant vécue, il est le seul a
veritablement la connaitre (il prononce une
phrase qui conclut le film, mais aussi le
destin de José ainsi que celui de sa
famille).

Le répertoire cinématographique de Luis
Garcia Berlanga est profondément marqué
par un ton satirique, auquel s‘oppose la
censure franquiste. Sa collaboration avec
Rafael Azcona nait en 1961, pour I'écriture
de Placido. Ensemble, ils construisent une
ceuvre gringante qui sera saluée par de
multiples récompenses. Le Bourreau
obtiendra le prix de la Critique a la Mostra
de Venise en 1963, ainsi que le prix spécial
de I'Humour noir en 1965.

mondiale. Lorsqu'il revient en Espagne, il
étudie le droit et integre ensuite la faculté
de lettres qu'il abandonnera. Parallelement,
il travaille comme décorateur et se
passionne pour la peinture et le cinéma. En
1947, il intégre I'Institut de Recherches et
d'Expérimentation Cinématographique de
Madrid, et obtient son dipldme, deux



années plus tard, en proposant un court-
métrage intitulé Le Cirque. Il travaille
aussi sur le scénario d'un autre format
court, Cerco de ira, avec d'autres étudiants
de sa promotion. Mais il obtient sa
premiére distinction grace a I'écriture de
Famille Provisoire (un autre court-
métrage), en ayant pour partenaire José
Luis Colina.

Il réalise son premier film en 1951, Esa
Pareja Feliz, en collaborant avec Juan
Antonio Bardem. Il sWagit dun long-
métrage comique, inspiré de Antoine et
Antoinette (1947) de Jacques Becker.
Cocasses, voire naives, les realisations de
Berlanga sont empreintes d’humour et de
poésie. Mais son film suivant sera le
premier satirique. |l continue de travailler
en compagnie de Bardem sur Bienvenue
Mr Marshall, qui obtient un grand succes
au Festival de Cannes puisqu'il regoit le
Prix International du film de la bonne
humeur. Il s'agit d'une "fable ironique",
contant la situation espagnole en 1950, en
attente du fameux plan Marshall venu des
Etats-Unis. Son film suivant est une
commande de Benito Perojo (producteur
espagnol). Il s'agit de réaliser une ceuvre
inspirée de I'opérette Les Bohémiens. Mais
le projet finit par prendre davantage
d'ampleur, puisque quatre personnes vont
finalement collaborer sur ce qui deviendra
Vio A la vista (1953) : Juan Antonio
Bardem, Neville, Colina et enfin Berlanga.
Mais le film fut rejeté par la critique qui le
qualifia de "mediocre", sans parler de son
échec commercial. On leur reprocha méme
de plagier le célebre film Les Vacances de
Monsieur Hulot, signé par Jacques Tati.

En 1956 il présente sa nouvelle ceuvre,
Calabuch, au festival de Venise. Il est
plutdt bien accueilli par la critique et le
public, méme si l'intrigue est jugée trop
"timide", car pas assez dénonciatrice. Elle
met en scéne I'histoire d'un scientifique
fuyant son pays pour avoir trop collaboré
avec les autorités. Beaucoup comparent ce
film au suivant : Los Jueves Milagro, alors
qualifié de "désastreux” par les critiques.
Le réalisateur décrit la vie d'un petit village
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dont I'économie s'effondre. Des farceurs
décident alors de faire croire que I'eau de la
riviere possede des vertus, puisque bénie
par un Saint. L'ceuvre sera victime de
censure, et la production controlera les
moindres faits et gestes du cinéaste, et ce,
pendant quatre ans. Cette expérience nuira
a sa reputation puisqu'il sera consideré
comme peu conciliant, et en dehors des
réalités économiques de production
cinématographique.

Ces quatre annees de censure ont fortement
influencé son travail et son style : le
réalisateur passe d'un humour candide et
encore léger a un autre radicalement
différent, saisissant et sombre. Certains
professionnels pensent que cela vient de sa
collaboration avec Rafael Azcona, un
écrivain a I'humour noir, avec qui il
travailla sur Placido (1961). Il s'agit de la
deuxieme plus grande réalisation du
cinéaste espagnol, puisque le film fut
nomine aux Oscars la méme année. Cette
ceuvre propose une vision moins idéalisée
de la realité, plus crue et acerbe. Le
cinéaste revient dans I'industrie
cinématographique en s'imposant plus que
jamais. Puis, il continue de travailler avec
Azcona, notamment sur Les Quatre
Vérités, qui fut un véritable échec, aussi
bien critigue que commercial. Mais en
1964, le cinéaste persiste et réitere sa
collaboration pour réaliser Le Bourreau.
Le réalisateur présente un cas particulier,
celui de José Luis, un employé de pompes
funebres. Il rencontre la fille d'un bourreau
et se marie avec elle. Mais pour continuer a
vivre dans le logement du beau-pere, José
Luis doit lui succéder dans ses fonctions et
devenir bourreau a son tour, méme s'il
reste persuadé de l'inutilité de la peine de
mort. Le réalisateur présente un récit non
linéaire et singulier, une mise en scéne a
laguelle le public était jusqu'alors peu
habitué et qui souffrira de censure.
Berlanga poursuit sa carriere en réalisant
Las Piranas, en Argentine, en 1967. Il fait
une fois de plus appel a Rafael Azcona afin
d'écrire une histoire traitant des rapports
entre hommes et femmes. Ce film sera le



premier d'une longue série d'ceuvres
consacrées aux relations de couple, y
compris sexuelles. 1l poursuivra avec
Vivan Los Novio! en 1969, et Grandeur
Nature en 1973-1974 (avec Michel
Piccoli). Ce dernier évoque l'intimité qu'un
dentiste entretient avec sa femme, qu'il
finit par délaisser au profit d'une poupée
gonflable. Il fut trés mal recu : en effet,
pendant deux ans le film fut censuré (non
distribué), et fut aussi a l'origine de
manifestations féministes qui accuserent le
réalisateur de ne considérer la femme que
comme un objet sexuel.

Puis, sa carriére prend un autre tournant.
Luis Garcia Berlanga décide de s'attaquer
(toujours en compagnie de Azcona) a la
bourgeoisie espagnole franquiste en quatre
volets : La Carabine nationale (1977),
Patrimoine National (1980) , National Il
(1982) et enfin La Vaquilla. Ces films
permettent de revenir sur les années de
Guerre Civile en exercant une critique

acérée du gouvernement imposé par
Franco.
Moros y cristianos signe la derniére

collaboration de Berlanga et Azacona. Le
film traite du combat qui sévit en Espagne
entre les républicains et les nationalistes.
Par cette réalisation  profondément
humaniste, les deux scénaristes esquissent

Filmographie
1951 :

1952 :
1953 :

Esa pareja feliz
Bienvenido Mr. Marshall
Novio a la vista

1955 : Los gancheros

1956 : Calabush

1957 : Los jueves, milagro
1961 : Placido

1962 : Les Quatre Vérités

1963 : Le Bourreau (El Verdugo)
1967 : Las piranas

1971 : Vivan los novios!

1973 : Grandeur Nature

1977 : La Carabine national
1980 : Patrimoine National
1982 : National 111

1985 : La vaquilla

81

un éloge contre la lutte entre fréres
ennemis.

Une fois les ennuis avec la censure passés,
Berlanga se sépare de Azcona pour la
réalisation de Todos a la carcel (1993). Le
film obtient trois prix aux Goyas : celui du
meilleur réalisateur, de la meilleure
réalisation et enfin du meilleur son. 1l s'agit
une fois de plus d'une comédie satirique.
Le réalisateur poursuit son ascension sur le
devant de la scéne avec Paris-Tombuctu
dans lequel il retrouve Michel Piccoli. Le
cinéaste y narre [I'histoire de Michel,
chirurgien esthétique a Paris et dépassé par
une vie de famille en laquelle il ne se
reconnait pas. Du jour au lendemain, il
décide alors de tout quitter pour partir a
Tombouctou en vélo.

Luis Garcia Berlanga compte parmi les
réalisateurs espagnols qui subirent la
censure du régime Franquiste, de par son
style a la fois comique et trés critique.

Ses collaborations, notamment avec
Bardem et Azcona lui permirent de
poursuivre dans cette voie, et de faire
partie des cinéastes qui relancérent
I'industrie cinématographique en Espagne
apres la Seconde Guerre mondiale.

Le realisateur meurt le 13 novembre 2010
a Madrid, a I'age de 89 ans.



1987 : Moros y cristianos
1993 : Todos a la carcel

1999 : Paris-Tombuctou
2002 : El sueno de la moestra
2006 : Hey Art!

Sources :

Image et son, la revue du cinéma n°214, 1968

Dossier dvd Tamasa et Video Mercury "El Verdugo / Le Bourreau"
Interview Le Monde, 18 février 1965

Interview Le Figaro, 18 février 1965

www.encinematheque.fr

site internet de la Bifi

Les Cahiers du cinéma n°® 662
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Hommage a Jean Charles Fitoussi, en sa présence

Soirée proposée en partenariat avec I'Atelier super 8

Le Dieu Saturne

de Jean Charles Fitoussi
(2003)
France / Couleurs / 40 mn

Réalisation et Scénario : Jean Charles Fitoussi

Photographie : Sébastien Buchmann
Montage : Valérie Loiseleux

Interprétation :

Laurent : Laurent Talon
Jean-Claude : Jean-Claude Passera
Frédéric : Frédéric Bonpart

Alfred Caboche : Alfred Caboche
Déméter : Christelle Prot

Hermés : Pierre Léon

Laurent vient rendre visite a son pere, qui
vit reclus dans les bois. Le vieil homme est
obsédé par I'idée de supprimer ses six
enfants, pour réparer I'erreur de les avoir
fait naitre et leur éviter de subir plus
longtemps les miseres de la vie. Mais les
dieux, et le vieux fermier Alfred, ne sont
pas du méme avis...

Malgré un sujet presque macabre, Le Dieu
Saturne est un film ou la joie de vivre est
bien présente. La mythologie est mise en
avant, dans le titre comme dans le propos
(Saturne avait obtenu de pouvoir régner a

Jean Charles Fitoussi (1970)

Jean Charles Fitoussi nait a Tours le 1%
juin 1970 et prépare un bac avec option art
plastique au lycée Descartes. Son désir de
consacrer sa vie au cinéma nait au Studio,
ou il découvre deux films qui vont le
marquer a jamais : Pickpocket de Bresson
et Le petit Soldat de Godard. Il tourne son
premier film en 1994 puis devient assistant
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la place de son frere Titan a la condition
d'éliminer toute sa postérité), mais aussi
dans les séquences ou interviennent
Déméter et Hermés. Avec Le Dieu
Saturne, Fitoussi nous plonge dans
l'univers des questions existentielles, et
oppose le désenchantement a la joie
d'exister. Les dialogues sont écrits dans un
style littéraire, voire théatral. L'ensemble
offre de nombreux retournements, et
démontre un profond sens de I'humour de
son auteur. Le Dieux Saturne a été
sélectionné a la Quinzaine des réalisateurs
(Cannes 2004). A decouvrir sans plus
attendre.

de Jean-Marie Straub et Daniéle Huillet en
1996, tout en continuant a tourner des
films trés personnels. Ancien étudiant en
architecture, il construit son cauvre
cinématographique comme un béatiment,
qu'il baptise "Chateau de hasard" et dans
lequel chacun de ses films constitue une
piéce ou une dépendance. "Au depart, il n'y



avait d'autre dessein que de témoigner de la
toute puissance du hasard en matiére de
création. Au fur et & mesure des liens se
sont formés entre les films, créant des
séries, suscitant des suites, comme
I'agencement des pieces d'un chéateau. Le
rez-de-jardin est aujourd'hui achevé, le
premier étage est en cours de construction,
ainsi que quelques dépendances".

En 2001, il tourne son premier long
métrage Les Jours ou je n'existe pas,
librement adapté d'une nouvelle de Marcel
Aymeé. Le film met en scéne Antoine, qui
n'existe qu'un jour sur deux. Le film sortira
en salle mais reste aujourd'hui l'exception.
La méme année, il réalise un documentaire
sur Sicilia ! de Jean-Marie Straub et
Daniele Huillet, qui montre I'approche
artistiqgue des deux cinéastes. Il devient
pensionnaire de la Villa Médicis en 2005 et
réalise Nocturnes pour le roi de Rome,
entierement tourné avec un teléphone
portable. En 2008, il tourne Temps
Japonais, un ensemble de films tres courts,
sortes de haikus cinématographiques, lors
d'une résidence a la Villa Kujoyama.

Il poursuit son ceuvre singuliére en
interrogeant le temps (“filmer, monter,
c'est sculpter le temps", explique t-il) mais
aussi le hasard, et I'existence qu'il aborde
avec philosophie (“chaque film, chaque
plan, c'est le plaisir que les choses existent.
Quand je ne filme pas, c'est comme si je ne
pouvais pas témoigner du bien infini qu'est

Filmographie :

Rez-de-jardin

1994 : Aura eté

1997 : D'ici la

2001 : Les Jours ou je n'existe pas
2001 : Sicilia! Si gira

2003 : Le Dieu Saturne

2005 : Nocturnes pour le roi de Rome
2007 : Bienvenue dans I'Eternité
2008 : Je ne suis pas morte

2012 : L'Enclos du temps
Dépendances

2008 : Temps japonais

2009 : Espoir pour les Générations futures

2010 : Interludes ou les animaux panchroniques

la vie"). Comme Straub et Huillet, J.C.
Fitoussi tourne avec des moyens reduits,
fait appel a des comédiens non
professionnels, et priviléegie les plans
séquences et les plans fixes. Il s'arréte
lorsquiil n'a plus dargent, part a la
recherche de financements et retrouve sa
camera et ses acteurs, souvent des amis.
Ses films s'imbriquent les uns dans les
autres. Un personnage peut avoir ainsi une
place importante dans un film puis ne faire
que passer dans un autre, comme on passe
d'une piece a l'autre d'une méme batisse.
Ainsi, un personnage de Le Dieu Saturne
(2003), un autre dans Je ne suis pas morte
(2008) se retrouvent dans L'Enclos du
Temps (2012). Les dialogues sont
improvisés ou extrémement écrits, les
références littéraires  foisonnent, la
mythologie est mise en lumiere, et la
multitude des personnages n'est pas sans
rappeler Balzac et sa Comédie humaine. Le
résultat pourrait étre pompeux et
rébarbatif, mais le tourangeau a le sens de
la cocasserie et ses créations ne manquent
pas d’humour.

J.C. Fitoussi collabore réguliérement a "La
lettre du Cinéma". En 2013, il recoit le Prix
Jean Vigo pour son film L'Enclos du
temps, qu'il faudra venir découvrir a la
Cinématheque, ainsi que son réalisateur,
qui mérite bien d'étre enfin reconnu dans sa
ville natale.



Premier étage :
2013 : Cavatine
2013 : De la musique ou la Jota de Rosset

L'Enclos du temps

de Jean Charles Fitoussi
(2012)

France / Couleurs / 1h07
Film inédit

Réalisation : Jean Charles Fitoussi
Scenario : Jean Charles Fitoussi
Photographie : Jean Charles Fitoussi
Montage : Jean Charles Fitoussi
Musique : Haydn et Rossini

Interprétation :

Bernard : Bernard Blancan

Frédéric : Frédéric Bonpart

Bibi : Gabrielle Chevallier Passera
Louis Canterel : Luis Miguel Cintra
Théophile : Théophile Gady
Valentine : Valentine Krasnochok
Bruno : Bruno Passera

Jean-Claude, dit Saturne : Jean-Claude Passera

William Stein : Frédéric Schiffter
Laurent dit Pluton : Laurent Talon

Théophile retourne en Italie pour les
vacances, chez son grand-pere qui vit
retiré du monde. Il trouve ce dernier trés
affaibli et fait appel au docteur Stein, qui
avait réussi il y a quelques années a le
remettre sur pied. Le docteur lui envoie
une infirmiere qui a des méthodes de
guérison bien a elle.

Pour ce huitieme épisode du "Chateau du
hasard™ (voir la biographie), le personnage
clé est un certain Saturne, qui a I'nabitude
de tuer ses enfants. On retrouve donc le
personnage que I'on vient de quitter dans le
film précédent, Le Dieu Saturne, que l'on
voit ainsi passer d'une piéce a l'autre, dans
le Chateau du hasard de I'ceuvre de
Fitoussi. Apparait ici le docteur Stein, qui
Sources :

sait redonner vie aux humains proches de
la mort et qui avait créé Alix, dans Je ne
suis pas morte (2008). Ce Franken (Stein),
hommage de Fitoussi & Terence Fisher,
rafistole les mourants et leur offre une
seconde vie. Le film nous emméne dans
cet univers improbable construit tel un
conte enfantin avec un petit gargon et une
petite fille, des marionnettes, des chats et
des chiens. Il s'agit également d'un tendre
film d'horreur a I'humour déconcertant, et
qui pose la question de I'étrange bonheur
d'exister. Ce bonheur devrait étre aussi
celui du spectateur, s'il se laisse surprendre
et émerveiller. Le film a regu le prix Jean
Vigo en 2013.

La Cinématheque francaise (programme Dec 2013- Fév 2014) / Libération.com Eric Loret

www.atmosphere53.org / Avoir-alire.com
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LUNDI 15 DECEMBRE 2014 - 19H30 - CINEMAS STUDIO

Soirée présentée par les éleves de la section
Cinéma et Audiovisuel du Lycée Balzac

Chasse a I'nomme (Man Hunt)

de Fritz Lang
1941
USA /NB/ 1h44

Réalisation : Fritz Lang
Scénario : Dudley Nichols
Photographie : Arthur Miller
Musique : Alfred Newmann

Interprétation

Thorndike : Walter Pidgeon
Jerry : Joan Bennett

Jones : John Carradine

Quive Smith : George Sanders

A la veille de la Seconde Guerre mondiale,
Thorndike, un chasseur anglais de la haute
société chasse en pleine Forét Noire. Il se
retrouve par hasard en position de
pouvoir éliminer Hitler, posté sur le balcon
de sa résidence de Berchtesgaden. La
guerre n'est pas encore déclarée et si
Thorndike accepte de livrer une
déclaration attestant qu'il a voulu tuer
Hitler pour le compte de I'Angleterre, il
sera libéré. Il refuse, ce qui lui vaut d'étre
emprisonné par les Chemises brunes. Plus
tard, alors qu'il a réussi a s'évader et qu'il
est engagé dans la Royale Air Force, il
fomente toujours le méme projet. Mais, au
fond, qu'elle est sa motivation profonde?

Premier film antinazi de Lang, Chasse a
I'nomme est un thriller sans temps mort. Le
but est d'alerter le public américain sur les
méthodes des Nazis. Depuis son arrivée en
1934, Lang exerce une activité politique au
sein des ligues antinazies. Il définit son
film ainsi : "C'est la saga d'un grand
chasseur qui, aprés avoir pris toutes les
bétes sauvages connues, concoit l'idée de
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tuer la plus grande menace qui soit au
monde : Adolf Hitler" (propos rapportés
dans Positif 386) D'autres films antinazis
se succéderont : Les Bourreaux meurent
aussi (Hangmen Also Die) et Espions sur
la Tamise (The Ministry of Fear) en 1943
puis Cape et poignard (Cloak and Dagger)
en 1946.

C'est un roman de Geoffrey Household,
"Rogue Male"”, lu par Dudley Nichols,
scénariste avec qui Lang aimait beaucoup
travailler, qui donne envie aux deux
hommes de batir cette histoire. Dudley
comme Lang voient Hitler dans le
personnage du dictateur du roman. Le
scénario, brillamment écrit, entrelace
plusieurs fils, ce qui crée un suspens
constant, y compris dans les plans
d'apparence secondaires.

Lang s'intéresse a la violence humaine, la
dénonce, mais il répugne a la montrer.
L'effet produit est de la rendre encore plus
oppressante a I'écran : les scénes de torture
suggérées mais non montrées, ont un
impact tres fort. Le plan des mains du

© photo : Ciné Sorbonne



médecin nazi, couvertes de sang, est bien
plus impressionnant que si I'on voyait le
visage de Thorndike.

L'idylle entre Jerry et Thorndyke permet a
Lang de prouver, s'il en était besoin, qu'il
peut étre tres a l'aise pour dépeindre les
moments intimistes. La scéne d'adieu dans
le brouillard d'un pont londonien aurait pu
friser le ridicule, ce n'est aucunement le
cas. Le chef opérateur Arthur Miller, fidéle
collaborateur de Lang, y est pour
beaucoup. Mais Lang n'oublie pas son
talent et son goQt pour tourner les scenes
d'action, tres réussies dans Chasse a
I'homme. A cet égard, la poursuite dans les
couloirs du métro est remarquable.

Le travail des décorateurs est lui aussi tres
étonnant : le film est entierement tourné en
studio et les scenes de forét semblent étre
tournées en Forét Noire, alors qu'elles sont
réalisées dans le ranch de la Fox.

Dans le scénario initial la jeune femme que
rencontre Thorndike, Jerry, est une
prostituée. Pour déjouer la censure, Lang
les fait se rencontrer dans l'entrée d'une
maison ou il s'est réfugié et reste ainsi
muet sur la profession de Jerry.

Film d'action qu'on ne voit pas passer, sur
fond d'histoire politigue et avec une
intrigue amoureuse originale, Chasse a
I'homme est encore plus que cela. Ce film
contient en effet une grande part
d'ambiguité quant a la nature du "héros" et

Biographie et filmographie page 17
Sources :

Positif N° 386

Lang livre en fait un manifeste pessimiste
sur la nature humaine. Le manicheisme
n'est pas dans sa vision du monde : au
début du film, le chasseur de la haute
société britannique s'apparente davantage a
un assassin qu'a un combattant antinazi au
cceur pur. Pour lui la chasse est avant tout
un attribut de la classe sociale anglaise a
laquelle il appartient et dont il veut
absolument renvoyer I'image. Au début, il
n'a aucun projet antinazi en téte mais
exerce bien plutdt un instinct de tuer et la
frontiere morale entre lui, le démocrate
anglais, et le tortionnaire allemand ne
semble pas si étanche. Lang écorne
quelque peu le mythe du raffinement de la
haute société anglaise et certains ont vu
dans ce film, lisible a plusieurs niveaux,
une satire du "so British".

Le vernis de la haute civilisation de la
noblesse anglaise cache mal des instincts
de prédateurs de Thorndike. Ses
convictions antinazies arrivent tardivement
et restent jusqu'a la fin teintées d'ombre :
chasseur devenu chassé, traqué au fond
d'une grotte, il finit par crier sa haine
d'Hitler. Mais c'est parce qu'un officier
nazi l'oblige de le faire. C'est donc un
portrait du héros plus que nuancé que livre
Lang. La guerre fait tomber les masques et
au fond, c'est une vision bien sombre de la
nature humaine qui transparait.

Fritz Lang, de Lotte Eisner, Ed° Flammarion, Paris, 1984.
Fritz Lang, de Lotte Eisner — Flammarion, Paris, 1984

Site internet Critikat
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LUNDI 29 DECEMBRE 2014 - 19H30 - CINEMAS STUDIO

Larmes de joie (Risate di gioia)

de Mario Monicelli
(1960)
Italie / NB / 1h46

Réalisation : Monicelli Mario

Sceénario : Suso Cecci d’Amico, Agenore Incrocci, Mario Monicelli, Furio Scarpelli, d’aprés
deux récits d’Alberto Moravia « Risate di Gioa » et « Lardi in chiesa »

Photographie : Leonida Barboni
Musique : Leoli Lutazzi
Montage : Adriana Novelli

Son : Mario Messina
Production : Titanus

Interprétation :

Gioia : Anna Magnani
Umberto Pennazzuto : Toto
Lello : Ben Gazzara
L’américain : Fred Clark
Milena : Edy Vessel

Mimi : Gina Rovere

L’ami de Milena : Toni Ucci

Le soir du réveillon de fin d’année, Gioia
Fabbricotti, surnomée Tortorella, une
figurante de Cineccita qui enchaine les
petits roles dans [’espoir de devenir une
diva, refuse la compagnie d’Umberto
Pennazuto, un ancien acteur surnommé
Infortunio pour sa capacité a provoquer de
faux accidents et arnaquer les assurances.
Infortuno a promis a une de ses
connaissances, Lello, un voleur
professionnel, de [’aider dans la nuit du
réveillon pour tenter quelques coups. Les
trois personnages se rencontrent par
hasard et Tortorella, abandonnée par ses
amis, oblige les deux hommes a
[’accompagner a une soirée.

Sorti en 1960, Larmes de joie passe
presque inapercu entre les deux ceuvres
ambitieuses de Monicelli, La Grande
Guerre sorti en 1959, et Les Camarades
sorti en 1961. Film méconnu de Monicelli,
il est adapté de deux nouvelles d’Alberto
Moravia, « Risate di gioia » et « Ladri in
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chiesa ». Le scénario, auquel Monicelli
apporte la touche finale, est écrit par une
de ses collaboratrices sur plusieurs de ses
films, Suso Cecchi d’ Amico.

A sa sortie, le film recoit un accueil mitigé,
malgré un casting exceptionnel et un récit
rythmé, aux nombreux rebondissements.
Monicelli lui-méme n’était pas convaincu
de la réussite de I’entreprise :

« Je pensais que le couple n’était pas bien
assorti, parce qu’ils avaient tous les deux
une forte personnalité et qu’ils tenteraient
de prendre le dessus I’un sur I’autre ».
Finalement, Toto et Magnani s’entendirent
trés bien, ayant déja travaillé ensemble
quelques années auparavant. Les deux
acteurs avaient l'un pour [’autre une
grande admiration et une réelle affection.
Larmes de joie réunit donc a nouveau le
couple célébre qui avait joué sur toutes les
scénes de [I’Italie dans des revues
acclamées par le public. Le couple
sensationnel formé par la Romaine et le
Napolitain, est ressuscité dans cette

© photo : les Acacias



odyssée nocturne, entre une figurante et un
vieil acteur de music-hall.

Ben Gazzara, acteur emblématique de John
Cassavetes, interpréte le personnage du
voleur Lello. Il tient alors son premier role
en ltalie, et reviendra plus tard pour des
films dirigés par Marco Ferreri, Pasquale
Festa Campanile, Alberto Bevilacqua,
Giuseppe Tornatore, Valentino Orsini,
Giuliano Montaldo... Lorsqu’il évoque le
couple, Gazzara explique : «Anna Magnani
et Toto formaient un couple inimitable,
unique. lls improvisaient de maniére si
spontanée, si créative, qu’ils faisaient
revivre la commedia dell arte.»

Larmes de joie sort en 1960, en plein boom
économique italien. C'est dans ce contexte
particulier que Monicelli aborde des
themes assez graves, tels que la solitude, la
vieillesse, la pauvreté, sur un fond de
comique de situation et de caractére, avec
une Anna Magnani exubérante et
exaspérante, et un Toto vieillissant,
maladroit, mais bienveillant.

Cest a travers le portrait des trois
personnages que sont Tortorella, Infortunio
et Lello que Monicelli dépeint la Rome de
1960, ou réegnent le cynisme et le
clinquant, et ou les déphasés s'accrochent
tant bien que mal pour s'en sortir.

Mario Monicelli (1915 - 2010)

Né en mai 1915 & Rome, Mario Monicelli
est un scénariste et réalisateur tres
populaire en Italie. Fils du journaliste et
critique de théatre Tomaso Monicelli, il
étudie d'abord I'histoire et la philosophie a
Pise et a Milan, puis débute comme
critique au sein des revues littéraires

comme "Il Cuore rivelatore” en 1932.
L'année suivante, il compte parmi les
fondateur de la revue "Camminare"

("Marcher"). Avec l'aide de son ami
Alberto Mondonori, il réalise ses premiers
court-métrages a partir de 1935. | ragazzi
della via Paal, adaptation d'aprés Ferenc
Molnar, est par ailleurs primé au festival
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Monicelli propose dans Larmes de joie une
vision du monde proche de celle de Fellini,
a la fois dréle et pathétique. Le film,
souvent comparé au Pigeon, met lui aussi
en avant ’art de la débrouille, sur un ton
néanmoins plus amer. Larmes de joie
souligne également le caractére de la
femme, certes défaite, humiliée par les
hommes, mais qui tente de s’affranchir de
leur domination avec un optimisme
indestructible.

Monicelli s’interrogeait sur le succes du
film et le pensait peu adapté a son époque.
Quelques années aprés la sortie de Larmes
de joie, il expligue :

« Le film marcha trés mal. C’est un bon
film, mais il était un peu vieux. Cette
histoire de la femme qui, une nuit de
Nouvel An, est repoussée par tout le
monde, ¢a a un petit air de vieux film
américain des années 1940... ».

Il ajoutait, sans savoir que le film
n’arriverait que cinquante trois ans plus
tard dans la distribution frangaise:
«J’aimerais bien voir Risate di gioia
distribué une seconde fois pour découvrir
quel  genre  d’accueil le  public
d’aujourd’hui lui réserverait.»

Projeté au récent festival de la Rochelle en
2012, Larmes de joie a été tres bien
accueilli par le public.

de Venise. Il réalise son premier long-
métrage Pluie d'été (Pioggia d'estate) en
1937, sous le pseudonyme de Michele
Badiek, mais ce dernier sera ensuite perdu.
Cest a partir de 1936 qu'il devient
I'assistant de plusieurs réalisateurs dont
Gustav Marchaty, Mario Camerini et
Mario Bonnard. Jusqu'en 1949, il se fait
repérer pour ses compétences d'assistant et
apprend en méme temps son futur metier.
Ses activités sont interrompues par la
guerre et il passe cing ans sous les
drapeaux. Entre 1939 et 1946, il est
également  scenariste et écrit une
quarantaine de projets pour des comédies,



des melodrames et des films d'aventure.
Dans ces derniers, son go(t pour la
comédie et la satire s'affirment. A I'époque,
le cinéma italien se compose soit de
comédies de boulevard un peu grossieres,
soit de drames, parfois excellents, mais
dans lesquels I'humour est absent.
Monicelli, nourrit par ces deux types de
cinéma, souhaite produire une sorte de
synthese et proposer des films moins
manichéens.

A son retour de la guerre, il rencontre
Stefano Vanzina, connu sous le nom de
Steno, avec qui il réalise plusieurs
comédies a sketches entre 1949 et 1953,
dont quatre avec Toto. C'est le nom
d'acteur d'Antonio Fust Curtis, qui a le réle
titre de ce personnage d'antihéros tragi-
comique. Sa carriere est sur le déclin mais
ces films lui offrent une nouvelle voie
d'acteur et obtiendront un grand succes
populaire, ainsi que les faveurs de la
critique. Le premier long-métrage de
Monicelli, Totd cherche un appartement,
obtient d'ailleurs un Lion d'or au festival de
Venise. C'est donc une période bénéfique
pendant laquelle il écrit avec Steno pour
des journaux comme "Marc Aurelio” et "le
Bertholdo™.

En 1953, il réalise sous son seul nom Du
Sang dans le soleil, un mélodrame social
adapté du roman de Grazi Deledda, qui est
tres remarqué. Tout en poursuivant ses
activités de scénariste, il réalise Le Pigeon
en 1958 et La Grande Guerre en 1959, qui
sont deux réussites comiques. Le premier
recoit un Ruban d'Argent pour son
scénario, tandis que le second obtient un
Lion d'or du meilleur film a la Mostra de
Venise ainsi qu'une nomination pour
I'Oscar du meilleur film en 1960. La
Grande Guerre est présentée comme une
fresque démystifiante et polémique de la
Premiére Guerre mondiale. En 1963, Les
Camarades, une fresque sociale et
historique sur les premiéres greves a Turin,
prouve une fois de plus son excellence
dans la diversité de tons.

Mario Monicelli devient connu comme "le
toscan impitoyable”, avec ses comédies
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utopistes en rébellion contre le systeme
éducatif italien et les idéologies qui sy
rapportent. Symbole trés aimé du
mouvement d'opposition au régime de
Berlusconi, il déclare a travers ses films :
"On doit faire la révolution". Sa
radicalisation politique n'‘empéche
cependant pas son humour féroce et sa
courtoisie. Dans un désir de tranquillité et
de repos mélé a un activisme débordant,
Monicelli aimait inverser les clichés. 1l
traite sur un mode grotesque les themes
drbles d'emblée comme les themes sérieux.
La solitude de I'nomme par rapport au
temps qui s'écoule trop vite est aussi un
theme trés présent.

Monicelli explore les différentes facettes
de la comédie, comme le picaresque avec
la série des Brancaleone (1966-1970), la
satire sociale et politiqgue avec Nous
Voulons les Colonels (1973) et la tragédie
caustigue avec Un Bourgois tout petit petit
(1997). Ce dernier, tiré du livre de
Vincenzo Cerami, obtient plusieurs prix. Il
fait jouer les plus grand comédiens italiens
dont Vittorio Grassman, Toto, Alberto
Sordi, ainsi que Marcello Mastroianni, a
qui il permet d'exprimer tout son talent et
d'obtenir la gloire qu'on lui connait. S'il
collabore avec d'autres cinéastes pour tous
ses scénarios, il travaille également
souvent avec d'autres réalisateurs comme
Agenore Incrocci (dit Age), et Scarpelli
avec qui il signe quatre films. Fin 1974,
son ami Pietro Germi lui confie la
réalisation de Mes Chers Amis, car lui-
méme est en trop mauvaise santé. Le film
est un grand succes et permet au cinéaste
de recevoir son premier prix David di
Donatello du meilleur réalisateur.

En 1991, il obtient un Lion d'Or pour
I'ensemble de sa carriéere a la Mostra de
Venise et declare que "le cinéma ne
mourra jamais, maintenant il est né et ne
peut pas mourir”. Ensuite, il se consacre a
la réalisation de documentaires comme Il
Maestro Nino Rota en 1999. Au Festival
Europa de Viareggio de 2005, il recoit le
prix  Fellini  d'excellence cinématog-
raphique, et en 2009, il obtient le prix Cilla



di Trieste pour I'ensemble de sa carriére.
Mario Monicelli est chevalier grand-croix
de l'ordre du mérite de la République
Italienne. Il se défenestre de sa chambre
d'hopital le 29 novembre 2010, a I'age de
95 ans. Sa carriere de cinéaste, étendue sur
72 ans, comprend la réalisation de plus de
65 films de qualités inégales, mais faisant
de lui l'une des figures majeures de I'age

dor de la comédie italienne. 1l y
questionne la société avec des scripts
solides et des dialogues percutants et
droles. Il préfere favoriser le travail des
acteurs et les valeurs classiques du cinéma,
plutdét que de se baser sur des "audaces
voyantes”, ce qui est I'essence méme du
bon cinéma.

Filmographie

1949
1951

1954

1958

1966

1973

: Toto cherche un appartement (Toto cerca casa)
: Toto et le Roi de Rome (Toto e i re di Roma)

1951 :
: Du sang dans le soleil (Proibido)
1955:
1956 :
1957 :
: Le Pigeon (I soliti ignoti)
1959 :
1960 :
1962 :
1963 :
1964 :
1965 :
1966 :

Gendarmes et voleurs (Guardie e ladri)

Un héros de notre temps (Un eroe dei nostri tempi)
Donatella
Peres et fils (Padri e figli)

La Grande Guerre (La grande guerra)
Larmes de joie (Risate di gioia)

Boccace 70 (Boccacio 70)

Les Camarades (I compagni)

Haute infidélité (Alta infedelta)

Casanova 70

L'armée Brancaleone (L'armata Brancaleone)

: Les Ogresses (Le fate)
1968 :
1970 :
1970 :
1971 :
: Nous voulons les colonels (Vogliamo i colonnelli)

La Fille au pistolet (La ragazza con la pistola)

Droles de couples (Le coppie)

Brancaleone s'en va-t-aux croisades (Brancaleone alle crociate)
Mortadella

1974 : Romances et confidences (Romanzo popolare)

1975 : Mes chers amis (Amici miei)

1976 : Bonsoir, Mesdames et Messieurs (Signore e Signori, buonanotte)
1977 : Un bourgeois tout petit petit (Un borghese piccolo piccolo)

1977 : Les Nouveaux monstres (I nuovi mostri)

1979

1987

: Voyage avec Anita (Viaggio con Anita)
1980 :
1981 :
1981 :
1982 :
1985 :
1986 :

Rosy la Bourrasque (Temporale Rosy)

Chambre d'hotel (Camera d'albergo)

Le marquis s'amuse (Il marchese del grillo)

Mes chers amis 2 (Amici miei atto Il)

La Double vie de Mathias Pascal (Le due vite di Mattia Pascal)
Pourvu que ¢a soit une fille (Speriamo che sia femmina)

: Une Catin pour deux larrons (I Picari)
1990 :
1991 :
1992 :
1995 :

I male oscuro

Rossini! Rossini!

Une Famille formidable (Parenti serpenti)
Facciamo paradiso!
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1998 : Panni sporchi
1999 : Un Amico Magico : Il maestro Nino Rota
2006 : La Rose du désert (Le rose de deserto)

Sources

Dictionnaire du cinéma, sous la direction de Jean-Louis Passek, Larousse, Paris, 2001.
Positif n°600 (février 2011)

Cahiers du Cinéma, n°635 (juin 2008)

Cinéma n°70 p123

Image & Son n°155 p51

Image & Son n° Saison 63, p176

Positif n°185 p24

Positif n°626
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Une soirée, deux films

In the Land of the Head Hunters (Sur les Terres des

chasseurs de téte)
De Edward S. Curtis (1914)

USA-Canada / Noir et blanc teinté / 1h07

Realisation : Edward S. Curtis

Scenario : Edward S. Curtis

Assistant réalisation : George Hunt
Photographie : Edmund August schwinke
Musique : Rodolphe Burger

Interprétation :

Montana : Stanley Hunt
Naida : margaret Wilson Frank

Waket, Yaklus et un member du village de Motana : Balusta

Le Sorcier : Kwagwanu
Kenada : Paddy Malid

Motana, fils d'un grand chef indien, part a
I'aventure pour acquérir des pouvoirs
surnaturels. La nuit, il réve de la belle
Naida, qu'il espere épouser a son retour.
Mais la jeune fille est aussi convoitée par
le féroce sorcier qui régne sur les
chasseurs de téte. Craignant ses terribles
sortileges, Waket, pére de Naida lui a
destiné sa fille. Une guerre entre tribus se
prépare...

Lorsque Edward S. Curtis prépare le
tournage de ce film, au début des années
10, il est déja connu pour le travail
ambitieux qu'il a commencé plusieurs
années auparavant photographier les
tribus indiennes et garder ainsi une trace de
leurs cultures, avant qu'elles ne
disparaissent. Avec le soutien du président
Roosevelt et l'aide financiere de John
Pierpont Morgan, l'une des plus grosses
fortunes de I'époque, Curtis avait en effet
réalisé des milliers de photos dans 80
tribus indiennes, alors qu'une loi de la fin
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du 19° siécle interdisait aux indiens la
pratique de rituels et de cérémonies.

Ces travaux seront rassemblés dans une
encyclopédie de 40 volumes intitulée "The
North American Indian".

Mais si Morgan continue, année apres
année a financer les expéditions du
photographe, Curtis n'est pas rémunéré et
s'endette considérablement. 1l décide alors
de faire appel a des investisseurs sur un
nouveau projet qui devrait lui rapporter de
l'argent : faire un film consacré aux
Kwakwaka'wakw, tribu de [Iile de
Vancouver, dont la tradition artistique lui
apparait comme étant la plus riche parmi
toutes celles qu'il a pu approcher. Leurs
maisons, leurs totems et leurs canoés peints
et sculptés sont magnifiques, et leurs
cérémonies religieuses le subjuguent.
Curtis imagine alors une fresque épique,
tournée entierement en extérieur, sans
équipe professionnelle, et avec la seule
participation des Kwakiult. L'Amérindien
George Hunt devient assistant realisateur et
contribue a I'écriture du scénario : un récit

© photo : Capricci



initiatique, fait d'épreuves et de dangers
surmontés, un amour impossible sur fond
de guerre entre deux clans, ou l'idylle entre
les deux jeunes indigenes alternent avec
des scénes de poursuites, d'enlévements et
de retrouvailles. Le film méle habilement
I'histoire passée et I'histoire contemporaine
de la tribu. Dilleurs, si Curtis rend
compte avec exactitude de certains aspects
de leur culture, il puise aussi dans le passé
pour donner plus de sensationnel a ses
images. Ainsi, les costumes en écorce de
cedre que l'on retrouve dans le film
n'étaient deja plus portés, et les cérémonies
telles que la chasse aux tétes et le
traitement des reliqgues humaines étaient
elles aussi abandonnées depuis longtemps.
Le film permet donc aux Amérindiens de
réinventer leur propre passé, rejouer leurs
traditions culturelles et d'interpréter les
réles qu'on pu jouer leurs ancétres au sein
de la communauté, ce qui en fait un
document d'un grand intérét.

A sa sortie, malgré des critiques élogieuses
et un relatif succes en salle, les recettes du
film sont bien loin des rentrées attendues.
En 1922, Curtis vend le négatif et une
copie de Head Hunters au Musée
d'Histoire naturelle de New York pour une
somme dérisoire, mais ces documents
disparaissent. Une copie est retrouvée dans

Edward Sheriff Curtis (1868-1952)

Edward Sheriff Curtis est né dans le
Winsconsin, d'une famille de quatre
enfants. Son pére est un vétéran de la
Guerre de Sécession, et s'installe dans une
ferme pour élever sa famille. Edward
s'intéresse tres vite a la photographie et on
le retrouve a Seatle en 1887, ou il travaille
comme photographe de studio a la mort de
son pere en 1891. En 1899, il devient
photographe officiel de I'Expédition
Harriman (qui étudie [I'Alaska) ou il
découvre les Inuits. Il s'intéresse alors aux
Indiens et commence a partir de 1907 un
immense travail aupres des 80 tribus
existantes aux Etats Unis et au Canada. Il

94

une décharge en 1947, incomplete et
abimée, qui fera I'objet d'un remontage.
Cette version d'une quarantaine de
minutes, sera distribuée dans les années
1970 sous le titre de In the Land of the War
Canoes. Quelques temps apres, des extraits
supplémentaires provenant d'une autre
copie sont retrouvés et archivés sous un
autre titre. Il faut attendre le début du 21°
siecle pour que des universitaires
retrouvent I'ensemble de ces documents,
ainsi qu'un fichier conservé a la
Bibliothéque du Congrés, contenant un
grand nombre de photos et retracant la
chronologie du film. UCLA (Université de
Californie, a Los Angeles) et le Musée
Field travaillent alors ensemble & une
restauration du film au plus proche de sa
version originale.

Robert Flaherty découvre ce film alors
qu'il vient de tourner sur les Tles Belcher et
dans la baie de Hudson. Il aurait demandé
un rendez-vous a Curtis avec qui il aurait
échangé sur la structure narrative et
dramatique de Nanouk I'esquimau, avant
de procéder au montage de son célébre
film. In the Land of the Head Hunters est,
aujourd'hui encore, un film ethnologique
d'une valeur inestimable.

espere en effet garder une trace de ces
cultures en train de disparaitre a grand pas.
Il réalise pres de 40 000 clichés et
enregistre des extraits de langues et
dialectes de ces tribus ainsi que quelques
centaines de chants traditionnels.

En 1911, il est lourdement endetté et
imagine, pour renflouer un peu ses
finances, de faire un film avec une des
tribus indiennes qu'il admire plus
particulierement pour la richesse de sa
culture. Avec des Indiens comme acteurs et
techniciens, il réalise In the land of the
Head Hunters, qui remportera un beau
succes critique mais pas d'argent. En 1930,



il publie le dernier tome de son photographe de plateau pour plusieurs

encyclopédie photographique sur les films et notamment certains de Cecil B.
Indiens puis part a Hollywood ou il devient DeMille. Il meurt en Californie en 1952.
Sources :

- In the Land of Head Hunters, entretien réalisé par Camille Pollas et Julien Rejl. Revue

Capricci octobre 2013
- Wikipedia (biographie de E.S.Curtis)
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Une soirée, deux films

Film présenté par Alain Bonnet

Le Dernier des Mohicans (The Last of the Mohicans)
de Maurice Tourneur et Clarence Brown

(1920)
USA/ NB / 1h13

Realisation : Maurice Tourneur et Clarence Brown
Scénario : Robert Dillon d'aprés le roman de James Fenimore Cooper
Photographie : Philip R.Dubois et Charles VVon Enger :
Production :Associated Producers Renting Corporation

Distribution : First National

Interprétation :

Magua : Wallace Beery

Unca : Albert Roscoe

Cora Munro : Barbara Bedford
Alice Munro : Lilian Hall

Major Duncan : Henry Woodward
Chef Indien : Boris Karloff

En 1757 au Canada, au temps des guerres
franco-anglaises, les peuples amérindiens
sont entrainés dans le conflit européen.
Dans le Fort Edward, deux Anglaises,
Cora et sa jeune sceur Alice, souhaitent
rejoindre leur pére le Colonel Munro qui
résiste a l'assaut des Francais au Fort
Henry William. Elles se laissent alors
guider par I'Indien nommé Magua. Ce
dernier s'avere étre un membre de la
dangereuse tribu indienne des Hurons et
les trahit en les abandonnant dans la forét.
Elles sont alors sauvées et convoyées par
deux Mohicans, les derniers de leur
peuple. S'engage alors un voyage semé de
péripéties.

Le Dernier des Mohicans de Maurice
Tourneur et Clarence Brown est considéré
comme la meilleure adaptation de I'ceuvre
de James Fenimore Cooper. La sensibilité
de l'auteur et sa vision de I'hnomme en lien
avec la nature sont fidélement retranscrites
dans le long-métrage de 1920. Les plans
sensiblement composés exposent de grand

96

espaces naturels et époustouflants a I'heure
ou les tournages en studio et les artifices
prennent de l'ampleur dans le monde du
cinéma. La nature est en effet présente de
la toute premiere a la derniére scéne
présentant des quelques plans splendides et
absents de toute présence humaine.

Tourneur et Brown laissent le hasard du
vent et de la lumiére diriger leur tournage
quitte a réorganiser leur emploi du temps
selon la météo et les caprices de la nature.
Les deux cinéastes étaient en effet
méticuleux quant au choix de la lumiere,
ne tournant qu'a certaines heures de la
journée  (pour des probléemes tant
techniques qu'esthétiques). C'est ce qui
explique I'éclairage atypique, presque
éblouissant qui imbibe les personnages et
les rend wvulnérables face a la nature
immense et souveraine. La monumentalité
naturelle des paysages fait de I'nomme un
étre minuscule et le ramene a sa simple
condition humaine. "L'écrasante masse des
rochers, la vertigineuse immensité des

© photo : Lobster



précipices font oublier jusqu'a la présence
de I'hnomme™" résumera d'ailleurs le cinéaste
Robert Florey. L'homme est en effet
maitrisé, encadré, parfois méme mis en
péril, par la nature grace a des plans
esthétiguement remarquables, qui prouvent
des repérages soigneux et sensibles. Méme
dans les scénes intérieures, le regard
humain est souvent tourné vers I'extérieur
laissant transparaitre la nature sauvage au
travers d'une ouverture (fenétre, porte...).
Le film est a découvrir ne serait-ce que
pour cette nature respectée dans toute sa
splendeur et pour les images magnifiques
et stupéfiantes qu'il offre, aux apparences
de paradis perdu a cause de la sauvagerie
humaine.

Le film est avant tout une aventure
humaine. Les réalisateurs s'attachent donc
a la transmission des émotions qui passent
par une mise en scéne et un jeu d'acteurs
que le muet théatralise. La mise en scene
insiste sur les gros plans sur le visage et le
regard juste et émotif des comédiens. A cet
égard l'interprétation de Wallace Beery
dans le rble dun Amérindiens est
surprenante (il sera redirigé par chacun des
deux réalisateurs) ainsi que celle de
Barbara Bedford, malheureusement
rarement visible au cinéma aprés son role
principal dans Le Dernier des Mohicans.

Clarence Brown (1890-1987)

Clarence Brown n'était pas
particulierement destiné a la réalisation
cinématographique ayant étudié
I'ingénierie automobile et I'électricité.
Cependant il est devenu lI'un des metteurs
en scenes les plus prolifiques d'Hollywood,
qui parvenait a se détacher des codes de
I'époque, au cotés de cinéastes tels que
John Ford ou Cecil B.DeMille. Travailler
avec un cinéaste francais tel que Maurice
Tourneur a sirement di aider le cinéaste a
s'acquitter de la pression des producteurs
hollywoodiens. C'est en effet en 1915 qu'il
débute au coté de Maurice Tourneur en
tant qu'assistant et monteur sur le film
Tiloy. Ensemble il vont co-réaliser une
trentaine de films a I'exemple de The
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On y découvre Boris Karloff a ses débuts,
bien que furtifs, plus connu dans son role
mythique de Frankenstein (James Whale,
1931).

La mise en scene est telle que quelques
plans seulement suffisent a expliquer une
situation. Le jeu de regards aux allures de
Western (champ-contre-champ), suffisent
par exemple a créer une situation
conflictuelle entre les personnages. Le
Dernier des Mohicans est d'ailleurs parfois
qualifié de Western (genre popularisé
quelques temps apres) "anti-raciste”. Le
film met un point d’honneur a respecter les
meeurs et traditions indiennes sans les
ridiculiser évitant le stéréotype de
I'Amérindien violent, naif et alcoolique qui
primera dans les Westerns populaires
ultérieurs. Au milieu de la barbarie
humaine décrite dans le film, persiste donc
un espoir de paix par la romance interdite
entre deux peuples et par I'amour fraternel
des deux sceurs, faisant du film une ode a
la tolérance.

Il est aussi a noter que ce film marque un
tournant dans la vie cinématographique de
Clarence Brown. Il s'agit de sa plus grande
participation dans un film de Tourneur
empéché, par la maladie, de mener a bien
son projet. A la sortie du film, Clarence
Brown devient cinéaste a part entiére!

Foolish Matrons. Cette collaboration va
nourrir et influencer les futurs productions
de Brown. C'est en 1920 avec Le Dernier
des Mohicans que Brown prend finalement
son indépendance en achevant le travail de
son mentor, ce dernier étant malade lors du
tournage.

A l'image de Tourneur, homme de théatre,
Brown est un maitre de la mise en scéne
qui accorde une grande importance a la
composition artistiqgue de ses plans, a
I'éclairage, au décor et au jeu des acteurs,
dans le but de transmettre des émotions.
Son intérét artistique lui permet de
produire des ceuvres autant spectaculaires
(La Piste 98, 1928) qu'intimistes (La
Mousson, 1939)



La Chair et le diable marque I'entrée de
Brown a la MGM en 1926, pour laquelle il
va essentiellement réaliser des drames
psychologiques. Le scénario adapté d'un
roman est simplifié, mais la mise en scene
réhabilite les propos de l'ceuvre littéraire
par un travail technique et artistique
méticuleux. Le film marque aussi la
consécration de la suédoise Greta Garbo
qu'il redirigera a plusieurs reprises sur des
productions comme Romance (1930) et
Anna Karenine (1935).

Le cinéma muet convient parfaitement a
Clarence Brown qui parvient a traiter tous
les sujets et tous les genres, du mélodrame
a la comédie. Cependant, il franchit le
passage au parlant sans probléme avec
Anna Christie qui parvient a attirer le
public grace a l'intriguant slogan "Garbo
parle” annoncé sur l'affiche du film.

Le cinéma de Brown analyse le mécanisme
social de notre société, en traitant avec
finesse différents sujets sociaux. Il pose

ainsi sa vision sur la famille dans
Impétueuse  Jeunesse  (chroniques de
I'adolescence) ou bien Of Human hearts
(1938) qui observe le rapport pére et fils
avec nostalgie.

Ses sujets sociaux ont impose la réputation
de Brown qui met en scéne des
personnages de classe moyenne, souvent
oubliés des films hollywoodiens. 1l s'écarte
des milieux nobles pour filmer a I'extérieur
des villes ou en banlieue. Dans ce sens, il
évoque avec justesse et courage
I'intolérance et les erreurs de justice avec
L'Intrus (1949) qualifié de long-métrage
"anti-raciste”. 1l termine enfin sa carriére
en 1952 avec un drame historique:
Capitaine sans loi.

Son intérét pour l'art et la culture persiste
par le soutien financier pour le Clarence
Brown Theatre du Tenessee, région qui l'a
vu grandir.

Biographie et filmographie Maurice Tourneur : catalogue Cinémathéque 2012 - 2013

Filmographie sélective

1920: Le Dernier des Mohicans (The Last of the Mohicans)

1922: The Light in the dark
1925: L'Aigle noir (The Eagle)
1925: Déchéance (The goose Woman)

1926: La chair et le diable (Flesh and the Devil)

1928: La piste 98 (The Trail of '98)
1930: Anna Christie

1930: Romance

1932: Mes petits (Emma)

1934: Vivre et aimer (Sadie McKee)
1935: Anna Karenine (Anna Karenina)

1935: Impétueuse Jeunesse (Ah, Wilderness )

1937: Marie Walewska (Conquest)
1938: Of Human Hearts

1939 : La Mousson (The rains came)
1946: Passion immortelle (Song of love)
1949: L'Intrus (Intruder in the dust)

1952: Capitaine sans loi (Plymouth adventure)

Sources:
Positif n°® 380 et n° 344

Encyclopédie du Cinéma - Roger Boussinot, Bordas
Chronique du cinéma — sous la direction de Jacques Legrand, editions Chroniques
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Hommage a Jean Grémillon

En partenariat avec les Cinémas Studio

Lumiere d'été
De Jean Grémillon

(1942)
France / NB / 1h48

Réalisation : Jean Grémillon

Scénario et dialogues : Jacques Prévert et Pierre Laroche

Photographie : Louis Page

Décor : Max Douy, d'aprés les maquettes d'Alexandre Trauner

Musique : Roland Manuel
Montage : Louisette Hautecoeur
Producteur : André Paulvé

Interprétation :

Cri-Cri : Madeleine Renaud
Micheéle : Madeleine Robinson
Patrice : Paul Bernard

Roland : Pierre Brasseur
Julien : Georges Marchal
Ernest : Raymond Aimos
Vincent : Charles Blavette

Cri-cri, ancienne danseuse, dirige
I'auberge I'Ange gardien dans un village
de Provence. Elle est amoureuse de
Patrice, un chatelain dont la femme a été
tuée dans un accident de chasse. Arrive
Michéle, une jeune femme qui attends a
I'auberge son ami Roland, un peintre raté
et alcoolique. Mais Michele est rapidement
courtisée par Patrice, qui veut rompre
avec Cri-cri, ainsi que par Julien,
ingénieur embauché a la construction d'un
barrage dans la région. Ce chassé croisé
dramatique et amoureux met en lumiere
deux mondes qui s'opposent.

Une vallée encaissée, un paysage sauvage,
un hotel accroché au flanc de la montagne,
une petite route a lacets sur laquelle circule
un bus. La camera suit l'arrivée du
véhicule, qui s'arréte sur la place du

© photo : Ciné Sorbonne
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village. Une jeune femme en descend et
marche vers I'nGtel. Passe une carriole
menée par un homme élégant, qui l'invite a
monter... Cette ouverture, magnifique,
n'est pas sans rappeler les longs travelings
a la Max Ophuls. A l'auberge, Michelle
rencontre la tenanciere, Cri Cri, ancienne
danseuse qui a abandonné sa carriere pour
rejoindre I'hnomme qu'elle aime, Patrice, un
chatelain fortuné. Ce dernier ne tarde pas
courtiser Michelle, sans plus voir celle qui
a tout quitté pour lui. Le jeu de séduction
se met en place. Puis arrive Roland,
I'amoureux de Michelle, artiste raté et
alcoolique, qui se plaint tout le temps. Et
enfin Julien, qui incarne I'espoir d'un pays
en pleine construction.

Grémillon fait ressortir I'numanité faillible
de ses personnages, leur médiocrité ou leur
courage. Dans ce drame, l'oisiveté et les



mensonges du chatelain s'opposent a la
sincérité et au goQt du travail, incarnés par
Michelle, jeune femme simple, entiére et
lumineuse, et Julien, qui travaille sur le
chantier du barrage. Les personnages sont
figés dans leur roles de méchant ou de
faible, et Grémillon met en scene la lutte
des classes, a travers l'aristocrate déchu et
I'ouvrier qui construit le monde, la jeune
femme saine et l'ancienne danseuse qui
s'est reconvertie en tenanciere. 1l met en
opposition le bonheur et la liberté, I'amour
et la jalousie, le malheur et I'ennui. Le film,
d'une grande précision documentaire
comme sait le faire Grémillon, marque la
deuxiéme collaboration avec Jacques
Prévert qui accentue, a coup de mots
d'auteur, lI'opposition entre un monde perdu
et un autre a faire, le diable et I'Ange
gardien (le nom de l'auberge), les veules et
les droits, les collaborateurs et les
résistants.

Car Lumiere d'été est aussi le film d'une
France égarée par la guerre, qui cherche la
beauté dans le paysage de la France
occupée. La vallée est defigurée par les
explosions des mines, et l'ouvrier tire sur
l'aigle (embléme du Reich) qui a pris un
agneau sous ses yeux. Lumiére d'été est,
sous des airs plus sereins, un film de
guerre, qui annonce le temps de la
réparation, ou les salauds paieront enfin
leurs crimes. La Regle du jeu de Renoir
n'est pas loin, avec sa partie de chasse, son
bal masqué et ses amours perdus...

Tourné dans les Studios de la Victorine a
Nice et a Sourzac, en Corréze, sur le

Jean Grémillon (1901 - 1959)

Jean Grémillon est né a Bayeux en 1901,
d'une famille modeste mais ou l'art avait
une place importante. Son pere Louis
travaillait aux chemins de fer, mais il avait
une forge avec laquelle il créait de curieux
objets de bronze, et sa mere chantait et
aimait la poésie. Jean prend dés son plus
jeune age des cours de violon. Apres le
baccalauréat, le pére souhaite voir son fils
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barrage de I'Aigle alors en construction,
Lumiére d'été a fait I'objet d'un gigantesque
travail de la part des décorateurs
Alexandre Trauner, que son statut de juif
obligeait a travailler clandestinement, au
risque de se faire arréter, et Max Douy
pour qui ce film a été une expérience
déterminante : " pour ce film, tous les
décors ont été construits. Il n'y a qu'une
chose qui ne I'a pas été, c'est le chantier du
barrage [...] C'était tres difficile d'avoir
des matériaux. Le platre ca allait, mais
pour avoir les clous, la ferraille ou le bois,
il fallait vraiment un producteur comme
Paulvé, qui était tres bien avec les
autorités du Nord, pour qu'au Sud on nous
débloque ce dont nous avions besoin"
(entretien avec M. Douy Positif n° 244-
245). Michelle Morgan était pressentie
pour jouer le réle de Michéle, mais elle
était partie a Hollywood. Le réle devait
alors revenir a Evelyne Volney qui tomba
malade quelques jours avant le début du
tournage. C'est donc Madeleine Robinson
qui donna la replique & Georges Marchal et
Pierre Brasseur.

Le film fut trés mal accueilli a sa sortie, en
1943 (malgré ou a cause du soutien de
Vichy) et ce n'est quen 1949 qu'il
commenca a trouver son public, a la faveur
d'une sélection au Festival du film maudit
de Biarritz, qui va lui redonner vie au sein
des ciné-clubs. La Cinémathéque de Tours
se devait donc de programmer ce film qui
vient de faire l'objet dun travail de
restauration.

devenir ingénieur, mais celui-ci quitte a 18
ans la maison familiale pour Le Havre,
puis Paris, ou il entre a la Schola Cantorum
(école de musique creée par Charles
Bordes a la fin du 19° siécle). Tout en
poursuivant ses etudes musicales, le jeune
Grémillon fréquente les ciné-clubs et se
fait engager par les orchestres qui jouent
pendant les projections des films (encore



muets a I'époque). C'est ainsi qu'il
rencontre Georges Périnal, projectionniste,
qui deviendra un tres grand chef opérateur.
Ensemble, ils vont réaliser une quinzaine
de films documentaires pour le tourisme et
I'industrie, Georges assurant la prise de vue
et Jean le montage. En 1924, Jean
Grémillon reprend, ici et la des séquences
tournées précédemment, et compose une
sorte de poéme visuel montrant I'insolite de
certains objets et mécanisme comme le
fera trente ans plus tard Jean Mitry avec sa
Symphonie mécanique. En 1926, Jean
Grémillon s'oriente définitivement vers le
cinéma. Il part sur un thonier et tourne Un
Tour au large film dans lequel "il va
donner la mesure de ses dons et la ligne
générale de son orientation d'’humaniste, de
poéte et d'esthete” écrit Henri Agel. En
1927, Charles Dullin vient de créer sa
société de production et confie la
réalisation de son premier film a Grémillon
et son ami Périnal : Maldone. Le film est
remarqué par l'audace des prises de vue,
les surimpressions, le montage accéléré,
des procédés que l'on retrouve l'année
suivante dans Gardiens de phare,
adaptation d'une piece de théatre et dont le
scénario est signé de Jacques Feyder. Puis
en 1930, Grémillon tourne son premier
film parlant, La Petite Lise, qui sera un
échec et marquera le début d'une période
difficile pendant laquelle le cinéaste se
contentera de films commerciaux et courts

Filmographie :

métrages comiques de commandes. René
Clair, qu'il connait depuis plusieurs années
et avec qui il entretient une relation
amicale, lui présente Raoul Ploquin,
producteur francais a la UFA. C'est donc a
Berlin qu'il réalisera deux de ses plus
grandes ceuvres : Gueule d'amour avec
Jean Gabin et L'Etrange Monsieur Victor
avec Raimu. Malgré les difficultés liées a
la guerre, il tourne entre 1939 et 1941
Remorques, dans lequel la mer fait partie
des protagonistes du film, alors méme qu'il
doit se contenter de maquettes pour les
scénes de tempéte. En 1943, il tourne
Lumiere d'été, qui aborde le théme de la
lutte des classes, puis Le ciel est a vous,
qui annonce la libération. Celle —ci ne lui
portera pas chance, puisqu'apres avoir
réalisé Six Juin a I'aube, sur les désastre de
la guerre en Normandie, tous ses projets
sont refusés ou enterrés. Ce cinéaste
engagé, président du Syndicat des
techniciens du film, mais aussi de la
Cinémathéque francaise, militant du
mouvement des cineé-clubs se voit contraint
de revenir au documentaire et au film de
commande. Il réussit cependant a tourner
en 1954 L'Amour d'une femme, film
féministe avant I'heure, et qui montre la
difficulté pour une femme de trouver sa
place dans une monde fait pour les
hommes. Jean Grémillon meurt & Paris en
1959.

1923 a 1925 : Films documentaires coréalisés avec Georges Périnal
1924 : La Photogénie mécanique documentaire de montage
1926 : La Vie des travailleurs italiens en France, documentaire réalisé avec George Périnal

Un Tour au large
1927 : Maldone
1928 : Gardiens de phare
1930 : La petite Lise
1931 : Dainah la métisse
1932 : Pour un Sou d'amour
1933 : Gonzague ou l'accordeur
1934 : La Dolorosa
1936 : Pattes de mouches
1937 : Gueule d'amour



1938 : L'Etrange Monsieur Victor
1939-1941 : Remorques

1942 : Lumiére d'été

1943 : Le Ciel est a vous

1945 : Le 6 Juin, a l'aube

1947 : Le Printemps de la Liberté
1948 : Pattes Blanches

1949 : Les Charmes de I'existence
1951 : L'Etrange madame X

1953 : L'Amour d'une femme

Sources :
Jean Grémillon de Henri Agel. Collection Cinéma classique/Les Cinéastes
Cinema n° 276 "Retour sur Jean Grémillon"

Positif n° 244-245 entretien avec Max Douy
Dictionnaire du cinéma larousse, sous la direction de Jean-Loup Passek
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Hommage a Jean Grémillon

En partenariat avec les Cinémas Studio

Une soirée, deux films

Remorques

de Jean Grémillon
(1941)
France/ NB / 1H21

Réalisation : Jean Grémillon

Scénario : Roger Vercel, Charles Spaak, André Cayatte, Jacques Prévert,

d'apreés le roman

Remorques de Roger Vercel
Montage : Louisette Hautecoeur
Photographie : Armand Thirard
Musique : Roland Manuel
Décors : Alexandre Trauner
Producteur : Roland Tual

Interprétation

Capitaine André Laurent : Jean Gabin
Yvonne Laurent : Madeleine Renaud
Catherine : Michéle Morgan

Gabriel Tanguy : Charles Blavette
Kerlo, le Bosco : Fernand Ledoux

Capitaine du remorqueur le Cyclone,
André Laurent méne une vie dangereuse
qu'il partage entre la mer et sa femme,
Yvonne. Celle-ci désespére de le voir un
jour quitter son métier pour partager avec
elle un quotidien paisible. Une nuit, le
Capitaine Laurent porte secours au Mirva
et recueille a bord, Catherine, I'épouse du
capitaine du navire naufragé. Homme
pourtant fidele, André ne peut s'empécher
d'étre fasciné par la belle et troublante
Catherine.

Entre la mer et les femmes, Jean Grémillon
fait une plongée au coeur du réalisme

poétique.
Il souffle un air de Quai des brumes
(Marcel Carné, 1938), comme une
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réminiscence qui nous poursuit tout au
long du film. Un port, Jean Gabin, Michele
Morgan, un amour contrarié, ... il n'en faut
pas plus pour que nous revienne en
mémoire le chef d'oeuvre de Marcel Carné.
Jean Grémillon semble méme s'en amuser.
Jean Gabin complimentant son ami sur sa
femme en lui lancant « Elle a de beaux
yeux tu sais » ou, plus tard, Michéle
Morgan enlacée par Jean Gabin lui
ordonnant « Embrassez-moi » nous
rappellent étrangement une célébre scéne...
Et que dire des personnages. Michele
Morgan, une jeune femme fragile et
mélancolique, deja abimée par la vie et
Jean Gabin en brute franche, maladroite
mais tendre. Entre ces deux la nait un



amour sincere et vacillant, une attraction
inavouable.

Jean Grémillon partage son film entre les
femmes et la mer. Les marins ne tiennent
pas a jeter l'ancre pres de leurs épouses et
se jettent a corps perdus dans la mer, vers
le danger. André passe son temps a fuir
Yvonne, la regarde a peine, ne sait pas la
regarder comme elle le désirerait. Elle le
cherche, il s'éloigne d'autant plus, le regard
rivé sur l'océan. C'est d'ailleurs ce dernier
qui porte Catherine jusque dans les bras
d'’André. La mystérieuse femme empiéte
sur un territoire ou s'exprime toute la
masculinité des marins. Elle n'a pas peur
du danger et n'hésite pas a s'y précipiter au
nom de la liberté. André, inévitablement
attiré par cette mer fougueuse et las de la
sécurité que tente de lui imposer sa femme,
se risque a s'attacher a Catherine.

Pour représenter cette dualité entre la terre
et la mer, entre les femmes et les hommes,
Jean Grémillon a choisi deux femmes.
Yvonne, a la recherche d'une vie tranquille,
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loin de toute inquiétude, et Catherine,
douce et insaisissable, animée d'une
puissante soif de liberté.

Les autres personnages de Remorques ce
sont aussi les machines et la mer, bien sr.
Le réalisateur les animalise, leur appose
une empreinte sauvage. Il en fait méme des
éléments plus vivants qu'Yvonne que
l'indifférence de son mari efface
progressivement.

Le travail du son fait ressortir toute la
violence qui jaillit de la mer et des bateaux,
la souffrance également. Le vent, le ressac,
les bruits des moteurs, ... participent a la
bande son, voire s'accordent & la musique.
Jean Grémillon nous donne a entendre le
cri du vent, cri du bateau ou encore de la
remorque qui peine douloureusement et
n'en peut plus de cette vie qu'endurent
fierement les marins.

Chez Grémillon, la mer et sa brutalité
exaltent les passions, mettent les hommes
et leur courage a nus et font tomber les
masques.
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Hommage a Jean Grémillon

En partenariat avec les Cinémas Studio

Une soirée, deux films

Pattes blanches

De Jean Grémillon
(1949)
France/ NB / 1H32

Réalisateur : Jean Grémillon

Scenario : Jean Anouilh, Jean Bernard-Luc
Photographie : Philippe Agostini

Musique : Elsa Barraine

Montage : Louisette Hautecoeur

Décors : Léon Barsacq

Producteur : Roger de Venloo

Interprétation

Jock Le Guen : Fernand Ledoux
Odette : Suzy Delair

Julien de Keriadec : Paul Bernard
Maurice : Michel Bouquet

Mimi : Ariette Thomas

Un petit village breton voit arriver Odette,
la maitresse de Jock, tout droit venue de la
ville. Celle-ci trouble rapidement le
chatelain du village, Julien de Keriadec,
ainsi que son demi-frere, le pauvre
Maurice. Entre les trois hommes, le coeur
d'Odette balance. Si deux d'entre eux sont
aveuglés par I'amour, c'est I'obsession de
la vengeance qui motive le dernier. Au sein
de cette Bretagne sauvage, Odette tente de
trouver sa place tandis que les hommes se
déchirent.

Pour son avant-dernier long métrage, ce
n'est pas une, mais plusieurs histoires
d'amour que Grémillon fait s'entrechoquer.
Il pose également I'action sur un fond de
guestionnement  social. Il explore
effectivement une thématique évoquant
celle de La Grande Illusion (Jean Renoir,
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1937) et s'intéresse a une noblesse en
décrépitude, a laquelle met fin la
modernité.

Le réalisateur fait contraster deux mondes
différents. Ainsi, celui de la noblesse,
incarné par Julien de Keriadec, s'oppose a
l'univers des villageois, qui vivent en
contrebas du chateau. Ce batiment
témoigne d'une autre époque, un temps
révolu auquel s'accroche de Keriadec. Sa
devise, « Plutét mourir que faillir », dénote
dans cet univers contrdlé par l'argent et la
convoitise. Le chatelain se place en marge
du reste du monde. Il ne s'accorde pas avec
la modernité dont profitent les autres.
Julien de Keriadec préfére la caléche a la
voiture, se contente d'un confort plus que
rudimentaire, ne boit pas. Il suscite
I'incompréhension et s‘attire inévitablement
I'nostilité des villageois. Homme bon et



d'une maitrise impressionnante de lui-
méme, il se voit poussé a bout et finit par
avoir recours a la violence, seule réponse
possible a la cruauté de ses rivaux. Le
chéatelain vit sous I'emprise du fantdme de
son pére, que tous lui remettent en
mémoire, et paye pour les erreurs de ce
dernier. Le poids de [I'héritage reste
invariablement attaché a lui, héritage qu'il
finit par céder, par passion pour Odette.
Cette femme qui vient semer la confusion
dans les coeurs des hommes met en avant le
clivage entre la ville et la campagne.
Sophistiquée, Odette joue a la dame, se
pare de froufrous et détoffes de soie
quand, autour delle, les habitants
s'endurcissent  pour  supporter  un
environnement hostile. Etrangére dans cet
univers, elle fascine hommes et femmes et
apporte une chaleur exotique sur la céte
bretonne. Dans un milieu brut et franc,
Odette se place en manipulatrice
profiteuse, une femme venimeuse et
redoutable qui ne recule devant rien. A la
recherche d'une sécurité financiére, elle est
préte a renoncer au grand amour pour
bénéficier d'un train de vie luxueux.
Pourtant, Odette tombe amoureuse d'un
homme pauvre, rejeté par les autres, dont
elle deviendra [linstrument de sa
vengeance.

A ce personnage de femme fatale,
Grémillon oppose la douce Mimi. Sous son
apparente rudesse, elle cache une certaine
fragilité. Bossue, elle n'est certes pas trés
attirante mais fait preuve d'un courage
tenace. Le travail ne lui fait pas peur et elle
est préte a se sacrifier pour la justice. Mimi
discerne la beauté humaine par-dela les
apparences. Elle n'a que faire de l'argent et
n'aspire qu'a faire le bien, quitte a s'oublier.
Le visage fermé et solide, la jeune servante
est en mesure dapprivoiser  son
environnement. Elle appartient a ce
paysage indomptable et sait se fondre
parmi les villageois autant qu'elle peut se
dresser contre eux, au nom de la morale.
Rejetée par ces derniers, Mimi se sent plus
proche de Julien de Keriadec que du reste
du village. Le réalisateur compose, dans
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Pattes blanches, une dualité contrastée
entre ses deux principaux personnages
féminins. 1l oppose ainsi un assemblage
d'artifices douteux face a un naturel franc.
Grémillon rassemble pourtant Odette et
Mimi sous la figure de la femme enfant.
Ces femmes, aussi fortes et indépendantes
soient elles, ont besoin d'étre protégées et
renouent pour cela avec le monde de
I'enfance. Elles reviennent ainsi a un milieu
rassurant, dans lequel ressurgit parfois des
regrets. Si Odette se comporte comme une
enfant gatée, Mimi se défait de sa carapace
pour rechercher la protection de I'homme
qu'elle aime. Ces caractéristiques ne sont
pas sans rappeler celles des personnages
tenus par Michéle Morgan, entre autres,
dans Le Quai des brumes (Marcel Carné,
1938) ou dans Remorques (Jean Grémillon,
1941). Le cinéaste, notamment, par ce
rapport a I'enfance porté par ses heroines,
garde des traces du réalisme poétique qui a
marqué ses précedents films.

Dans Pattes blanches, amour et argent ne
font pas bon ménage. L'un est méme
souvent incompatible avec l'autre, et les
deux peuvent flirter dangereusement avec
la folie. Jock monnaye l'amour d'Odette
grace a l'argent. Sa richesse le place certes
en position de supériorité sur le reste du
village, mais il ne se voit pas moins trompé
et abuse par Odette. Celle-ci n'a en téte que
les bijoux et les cadeaux que peut lui
procurer sa vie avec Jock. Quand elle
rencontre Maurice, la jeune femme remet
tout en cause par amour pour lui. Mais ce
dernier, d'une maigreur incroyable, vit dans
I'obsession de sa vengeance. Sa folie
semble avoir rongé son corps autant que
son esprit. Méme de Keriadec, d'une
droiture exemplaire, finit par céder a la
passion. Les hommes et les femmes
semblent motivés par des aspirations qui
les dépassent, auxquelles ils ne peuvent
avoir acces.

Dans ce pays coupé du reste du monde, les
personnages se frolent et se percutent.
L'action oscille seulement entre le chateau
et le village, cloisonnée dans ce territoire
cerné par la mer. Un univers dont il semble



impossible de réchapper. Cette Bretagne
abrupte, animée d'une mer et d'un vent
sauvages, presente un terrain parfaitement
propice a la tension instaurée par
Grémillon.

Le film fait également la démonstration
d'une beauté de Il'image notable. Le
réalisateur joue sur les profondeurs de
champ et compose avec un noir et blanc
remarquable. Il détache les figures de
I'obscurité avec une maitrise teintée de
poesie. Une sequence de bal, entre Mimi et
Julien de Keriadec, fait éclater toute la
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splendeur de ce travail sur la lumiere. Une
scéne qui a dailleurs peut étre inspiré
Jacques Becker pour sa danse finale entre
Marie et Georges, dans son mémorable
Casque d'or (1952).

Grémillon annonce la fin des de Keriadec,
tout comme Renoir, mettait en scéne le
crépuscule des de Boeldieu et des Von
Rauffenstein. Sur une trame sociale, ce
film glacant instaure un climat tendu
autour d'histoires d'amour et de vengeance
destructrices.
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Hommage au ciné-club des Etablissements Cadoux

Soirée proposée en partenariat avec Ciclic,
en présence de Dominique Maugars, ancien cheminot de Cadoux, et réalisateur.

Le Ciné-club des établissements Cadoux
(1950-1983) : une mémoire filmée de
I’émancipation ouvriere et de la lutte
militante en Touraine

Les ateliers de réparation ferroviaire de
Saint-Pierre-des-Corps Cadoux existent
depuis 1910. Dans les années 1950, les
salariés créent un ciné-club au sein de
I’établissement. Ils y projettent des films et
se confrontent eux-mémes a la réalisation
en 16 mm, puis en super 8.

Voir ou revoir ces films, d’abord congus
comme des reportages sur les
activités socio-culturelles, puis comme de
véritables outils pour soutenir les luttes
sociales, c'est redécouvrir tout un pan de la
mémoire ouvriere en Touraine, depuis leur
émancipation dans l'aprés-guerre jusqu'aux

Des Hommes véritables

de Dominique Maugars
(2013)

combats gu'ils ont menés pour sauver leurs
emplois au milieu des années 1980.

La séance est présentée et commentée par
Dominique Maugars (ancien cheminot des
établissements Cadoux, membre du ciné-
club, réalisateur) et Jean-Benoit
Pechberty (Ciclic).

France / Documentaire / Couleurs / 53 minutes

Montage : Yvan Petit

Musique originale: "Des hommes véritables ", paroles de Allain Leprest et Patrick Piquet —

musique de Gérard Pierron
Production : Sans Canal Fixe

Dominique Maugars a été cheminot dans
les ateliers de réparation ferroviaire a
Saint-Pierre-des-Corps (établissements
Cadoux). Il y a fait du cinéma grace au
ciné-club. Bien avant qu’il ne vienne
travailler dans cet atelier, son pére en a été
licencié pour raisons politiques. La
diffusion d’un film soviétique, Un Homme
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véritable (Aleksandr Stolper, 1948), y a eté
interdite. En rassemblant les films (ceux
réalisés par les ouvriers des établissements
Cadoux) et les documents retracant
I’histoire de cet atelier, Dominique revisite
son histoire et celle de ceux qui y ont
travaillé et construit leur vie. Texte Ciclic

© Ciclic — Comité d'Etablissement Cadoux, 1977
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Cycle cinéma italien, en écho aux Journées du Film Italien
Soirée presentée par Louis D'orazio

Le général Della Rovere ( 1l general della Rovere)

de Roberto Rossellini
(1959)
Italie / NB / 2h09

Réalisateur : Roberto Rossellini

Scenario : Sergio Amidei, Diego Fabbri, Indro Montanelli, Piero Zuffi, Roberto Rossellini, d'aprés

le récit éponyme d'Indro Montanelli
Image : Carlo Carlini

Son : Ovidio Del Grande

Montage : Cesare Cavagne
Musique : Renzo Rossellini
Distribution : Cineriz

Interprétation :

Emanuele Bertone : Vittorio De Sica
Le colonel Muller : Hannes Messemer
Banchelli : Vittoria Caprioli

Olga : Sandra Milo

Valeria : Giovanna Ralli

Carla Fassio : Anne VVernon

Fabrizio : Giuseppe Rossetti

Pendant la Seconde guerre mondiale,
Emanuele Berton, petit escroc italien, profite
du désespoir de plusieurs familles pour leur
extorquer de l'argent en leur faisant miroiter
la libération de leur fils ou leur mari
emprisonné par les nazis. Au méme moment,
un chef de la résistance, le Geénéral Della
Rovere, meurt lors d'une arrestation par les
Allemands. Mais ne voulant pas ébruiter
I'affaire et ayant démasqué Bertone, le
colonel nazi Muller propose un marché a ce
dernier : prendre la place du Général en
prison pour identifier et dénoncer les
resistants.

Aprés avoir voyagé pendant un an en Inde,
Roberto Rossellini revient au cinéma avec Le
Général Della Rovere. Ce film réconcilie le
réalisateur italien avec le néo-realisme. Salué
par la critique, le film obtient plusieurs
récompenses dont le Lion d'Or du festival de
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Venise en 1959, ex-equo avec La Grande
guerre de Mario Monicelli. Les acteurs ne
sont pas en reste, puisqu'ils sont aussi
récompenses pour leur interprétation : prix du
meilleur acteur principal pour Vittorio De
Sica et prix du meilleur second réle pour
Hannes Messemer. Aprés les échecs des
"Bergman-films", cinq films tournés avec
Ingrid Bergman, Rossellini retrouve donc,
avec Le Général Della Rovere, le succes de
ses premiers chefs-d'ceuvre.

Auteur néo-realiste, Rossellini dépeint tout au
long de son film des « tranches de vie », des
scenes du quotidien. Il tente ainsi de montrer
une facette de la vie telle qu'elle a pu étre
durant la guerre. Mais cela est d'autant plus
frappant dans la deuxieme partie de son film
avec la vie quotidienne des détenus. L'aspect
néo-réaliste de ce film apparait également
grace aux décors réalistes. En effet, pour ce



film, Rossellini a utilisé des intérieurs réels.
Cependant les extérieurs ont di étre realises
en studio comme I'explique le réalisateur :
« on ne trouve plus en Italie une seule ville ou
rue portant les traces de la guerre, force est de
reconstituer en studio ». Mais cela n'enléve
rien a la qualité des décors.

De plus, adapté du roman éponyme d'Indro
Montanelli, Le Général Della Rovere s'inspire
d'une histoire vraie. Le film retrace I'histoire
d'un homme qui, se faisant passer pour un
autre, se prend complétement au jeu et devient
un héros. A travers cette aventure et les
personnages qu'il met en scéne, Rossellini
souhaite véhiculer un certain message d'espoir
et de « foi en I'numanité ». Il montre ainsi que

Roberto Rossellini (1906-1977)

Roberto Gastone Zeffiro Rossellini, né le 8
mai 1906 a Rome, est I'ainé d'une des plus
riches familles de la capitale italienne.

Dés Il'adolescence, le jeune homme cbtoie de
nombreux intellectuels : musiciens, peintres,
écrivains... Ainsi, il participe aux réunions
que tient son pere et dans lesquelles chacun
partageait ses connaissances, son savoir, ses
opinions. Mais ne s’intéressant guere a
I'école, Roberto Rossellini commence tres tot
a fréguenter le cinéma, notamment grace a
son pére qui fait construire le cinéma «le
Corso » dans le centre de Rome, considéré a
I'époque comme «la plus belle et la plus
moderne des salles de cinéma d'ltalie ».
Rossellini s'y rend donc réguliérement et
commence a prendre golt a cet art,
notamment au travers de ses rencontres avec
des scénaristes, monteurs et vedettes.

A I'age de 18 ans, Rossellini hérite, avec son
frere, de la fortune de son grand-pére Zeffiro.
Mais préférant profiter pleinement de la vie,
le jeune heritier dilapide tout son argent dans
I'année. De méme, abandonnant trés tot ses
études pour se consacrer exclusivement au
cinéma, Roberto Rossellini touche a tous les
métiers liés a la creation d'un film, de preneur
de son a doubleur. Ce n'est qu'en 1936,
I'année de son mariage avec Marcella De
Marchis, qu'il change dattitude, cherche du
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chaque individu a un part de bonté en lui,
méme les hommes les plus cruels. Ce
message prend vie par le biais de personnages
ambigués comme Bertone et le colonel
Muller : le premier ne voulant pas passer pour
un escroc aux yeux de la personne qu'il aime
et le deuxiéme cachant une conscience sous
son uniforme de colonel nazi. Mais Rossellini
tente également avec son ceuvre d'analyser et
de décrire les moments forts qui poussent un
homme a agir comme un héros. Le Général
Della Rovere permet donc de méditer sur la
notion d'héroisme mais aussi sur celle de la
lacheté au moment des décisions. Finalement,
le film donne 1’occasion de réfléchir sur la
dualité entre le bien et le mal qui réside en
chacun de nous.

travail et commence a realiser ses premiers
courts-métrages : Daphne en 1936 et Prélude
a I'apres-midi d'un faune en 1938.

Bien que son pére et son grand-pére aient été
opposeés au régime fasciste de I'époque, et que
lui-méme témoigne de ce sentiment dans ses
récits  autobiographiques, Rossellini a
longtemps coexisté au plus prés de cette
idéologie. Ainsi, entre 1936 et 1943, il
collabore avec les personnalités les plus
importantes du régime, en particulier le fils du
dictateur Mussolini, Vittorio. Celui-ci va
notamment travailler, entre 1941 et 1943, sur
les trois premiers longs-métrages de
Rossellini : Le Navire blanc, Un Pilote
revient et L'Homme a la croix. Ces derniers
composent, a eux trois, une «trilogie de
guerre », traitant respectivement de I'armée,
sous l'angle de la marine, de l'aviation et de
I'armée de terre. Ainsi les premiers films de
Rossellini ont-ils aussi souvent été un sujet de
débat, posant une question morale : Rossellini
est-il  un «cinéaste du régime», un
propagandiste ? Revenant sur cette période
de sa vie, le réalisateur explique que: «Le
cinéma italien était fasciste des pieds a la téte.
Jiai utilisé toute mon habilité a réaliser des
films sans tomber prisonnier de ce systeme-la.
Certes il m'a fallu faire des contorsions
extraordinaires. A la fin j'étais devenu aussi



fort, souple et insaisissable qu'une anguille ».
Il déement par-la une collaboration avec le
régime fasciste. Il rejoint dailleurs la
résistance en juillet 1943 en méme temps qu'il
débute le tournage de La Proie du désir.

La chute de Mussollini en 1943 marque un
tournant dans la vie et I’ceuvre de Rossellini.
C'est a ce moment la qu'il rencontre Sergio
Amidei, scénariste en vogue. Cet homme,
proche du parti communiste, aide Rossellini a
prendre une nouvelle attitude par rapport au
role que peut jouer un artiste. Les deux
hommes prennent alors part a des discussions
et des meetings organisés par des intellectuels
communistes qui cherchent a mettre en place
un « Programme culturel de la Résistance ».
A la suite de cette rencontre, Rossellini
propose a Sergio Amidei de l'aider & mettre
sur pied son film Rome, ville ouverte. Projeté
pour la premiere fois en 1945, ce
documentaire, qui dépeint une ville en ruines,
n'a d'abord recu que de vives critiques, avant
que la presse francaise fasse I'éloge de la
« puissance morale et esthétique » de cette
cuvre en 1946. Ce film est aujourd’hui
considéré comme 1’ceuvre fondatrice du néo-
réalisme. Rossellini s'impose ainsi comme
I'un des maitres de ce mouvement, définissant
le réalisme comme « la forme artistique de la
vérité ». Le reéalisateur continue dans cette
optique avec deux autres films : Paisa (1946)
et Allemagne, année zéro (1947) dans lesquels
il tente de décrire, avec le plus de réalisme
possible, I'état de I'Europe au lendemain de la
Seconde Guerre mondiale, détruite par le
conflit et I'idéologie nazie. A travers ces trois
films, il dépeint trois villes ravagées mais
également un cinéma italien ruiné par la
guerre. De plus, le décés de son fils ainé,
Romano, en aolt 1946, chamboule la vie de
Roberto Rossellini qui lui dédie par la suite
son film Allemagne, année zéro et le « fait
revivre » dans d'autres ceuvres telles que
Europe 51.

L'année 1948 est le début d'une nouvelle
période dans la vie du réalisateur italien,
marquée par la rencontre avec l'actrice
hollywoodienne Ingrid Bergman. Celle-ci
commence par collaborer avec lui sur le film
Stromboli  (1949) avant de devenir sa
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compagne puis sa femme. |lls réalisent
ensemble cing films entre 1950 et 1954, dans
lesquels Ingrid Bergman tient le réle principal

Stromboli, Europe 51, Voyage en ltalie,
Jeanne au bdcher et La Peur. Mais,
contrairement a ses précédents films,
Rossellini ne suit plus le mouvement néo-
réaliste et s'attache davantage a inscrire sa vie
de couple des ses ceuvres. Rossellini opte
donc pour une vision plus intimiste et plus
centrée sur les personnages. Les « Bergman-
films » sont considérés par certains critiques
comme les premiers films du «cinéma
moderne ». Mais a I'époque, les spectateurs ne
comprennent pas le choix du cinéaste italien
et finissent par délaisser ses films. Suivi par
peu de fidéles, Rossellini peut cependant
compter sur les critiques francais des Cahiers
du cinéma pour le soutenir.

Apres sa rupture douloureuse avec l'actrice
Ingrid Bergman, Roberto Rossellini décide de
partir en Inde pendant un an. Il revient de ce
voyage avec une série de dix épisodes
intitulés L'Inde vu par Rossellini et un long-
métrage India. Par la suite, Rossellini revient
au néo-réalisme avec Le Geénéral Della
Rovere qui lui vaut le Lion d'Or du festival de
Venise en 1959. Il reprend ainsi le « cinéma
dit commercial » avec Les Evadés de la nuit,
Vive I'ltalie ou encore Vanina Vanini. Mais en
1962, en réalisant Arme Noire, il fait ses
adieux —au cinéma, annongant  aux
journalistes : « Le cinéma est mort ». C'est
avec ce dernier film, peu connu, qu'il entame

un nouveau projet tourné vers
I'expérimentation d'un autre mode
d'expression : la télévision. 1l réalisera

cependant un ultime long-métrage de cinéma,
Le Messie en 1975.

Considérant que la télévision est un moyen de
capter l'attention d'un plus large public,
Rossellini veut transmettre a travers elle le
savoir humain et I'Histoire, notamment en
décrivant des événements majeurs du passé.
Dans son livre "Un esprit libre de doit rien
apprendre en esclave", il résume son projet de
la maniére suivante: «Jai choisi de
représenter des périodes historiques et des
personnages, non parce qu'ils m'ont séduit ou
passionné mais parce que selon ma maniére



de voir, ils représentent des articulations
fondamentales dans la facon qu'a I'homme de
penser, dans sa fagon de sentir ou de craindre,
dans sa facon de prendre conscience ou, au
contraire, de fuir toute prise de conscience ».
Jusqu'a la fin de sa vie, Rossellini s'inspire
donc de [I'Histoire pour réaliser plusieurs
projets pour la télévision italienne et
francaise : La Prise de pouvoir par Louis XIV

Filmographie sélective :
Courts-métrages :

1936 : Daphne
1938 : Prélude a I'aprés-midi d'un faune

1939 : Fantaisie sous-marine (Fantasia sotto-marina)

1940 : Thérese la vive (La vispa Teresa)

(1966), Les Actes des apotres (1968), Socrate
(1970), Blaise Pascal (1971), Saint Augustin
(1972) Beaubourg, centre d'art et de culture
Georges-Pompidou (1977),...

Peu de temps apres étre devenu le président
de la Cinématheque Frangaise, succédant ainsi
a Henri Langlois, Roberto Rossellini décede
d'une crise cardiaque le 3 juin 1977 a Rome.

1941 : Le Ruisseau de Ripasottile (Il ruscello di Ripasotille)

Longs-métrages de cinéma :
1941 : Le Navire blanc (La nave bianca)
1942 : Un Pilote revient (Un pilota ritorna)

1943 : L'Homme a la croix (L'uomo dalla croce)
1945 : Rome, ville ouverte (Roma, citta aperta)

1946 : La Proie du désir (Desiderio)
1946 : Paisa

1947 : Allemagne, année zéro (Germania anno zero)

1948 : L'Amore (1ere partie : La voix humaine ; 2éme partie : Le miracle)

1949 : Stromboli (Stromboli, terra di Dio)

1950 : Onze Fioretti de Francgois d'Assise (Francesco giullare di Dio)
1952 : La Machine a tuer les méchants (La macchina ammazzacattivi)

1952 : Europe 51 (Europa '51)
1953 : Ou est la Liberte ? (Dov'e la liberta?)

1954 : Voyage en ltalie / L'amour est plus fort (Viaggio in Italia)

1954 : La Peur (La paura)

1955 : Jeanne au blcher (Giovanna d'Arco al rogo)

1959 : India (India vista da Rossellini)

1959 : Le Général Della Rovere (11 general della Rovere)

1960 : Les Evadés de la nuit (Era notte a Roma)

1961 : Vive I'ltalie (Viva I'ltalia)
1961 : Vanina Vanini

1962 : Arme noire (Anima nera)
1975 : Le Messie (1l Messia)

Longs-métrages pour la télévision :

1966 : La Prise de pouvoir par Louis XIV ( La presa di potere di Luigi XIV)

1969 : Les Actes des ap6tres (Atti degli apostoli)

1972 : Blaise Pascal

1973 : Augustin d'Hippone (Agostino d'lppona)

1973 : L'Age de Cosmes de Médicis (L'eta di Cosimo de Medici)

1974 : Descartes (Cartesius)

1977 : Beaubourg, centre d'art et de culture Georges Pompidou



Sources :

Dictionnaire du cinéma Larousse

Ciné-ressources

Calindex

Cinéclub de Caen

Programme de la rétrospective « Roberto Rosselini »

Roberto Rossellini, Hélene Frappat, Paris, Cahiers du cinéma, Collection Grands Cinéastes.
Le cinéma italien : 1945-1990, Freddy Buache L'Age d'Homme
Fiches culturelles n°27

Teléciné fiche n°364

Cahiers du cinéma n°98
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Le Mauvais chemin (La Viaccia)

de Mauro Bolognini
(1960)
Italie / NB / 1H42

Réalisation: Mauro Bolognini

Scénario: Vasco Pratolini, Pasquale Festa-Campanile, Massimo Franciosa et Mauro

Bolognini

Images: Leonida Barboni
Décors : Flavio Mogherini
Costumes : Piero Tosi

Son: Mario Amri

Musique: Piero Piccioni
Photographie : Leonida Barboni

Interprétation:

Amerigo : Jean-Paul Belmondo
Bianca: Claudia Cardinale
Stefano : Pietro Germi

Giovanna: Emma Baron
Carmelinda: Gabriella Palotta
Dante: Romolo Valli

L'oncle Ferdinando Paul Frankeur

Toscane, fin XIXe. Amerigo est un jeune
paysan qui décide de quitter sa campagne
natale afin de trouver du travail a
Florence. Il y rencontre Bianca, et en
tombe amoureux. Mais la belle, travaille
dans une maison close. L'employeur du
jeune homme qui est aussi son oncle,
apprend qu'il a volé de l'argent dans la
caisse du café pour aller retrouver Bianca.
Il décide de le licencier. Amerigo retourne
donc s'installer a la campagne, mais ne
peut se résoudre a vivre loin de I'élue de
son ceeur. 1l entreprend alors de trouver un
emploi dans cette maison close, a ses
risques et perils...
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Avec La Viaccia, Bolognini reconstitue la
fin du XI1Xeme siecle a Florence. Pour ce
mélodrame, le cinéaste entreprend un
travail minutieux de recherches afin de
retranscrire cette période de maniére
réaliste. Dans ce film, Bolognini est a la
recherche de Vérité tant dans la mise en
scéne que dans le jeu des acteurs, qu'ils
laissent donc s'exprimer sans étre trés
directif.

En revanche, aucun détail n'est negligé en
ce qui concerne les costumes et les décors.
Bolognini va jusqu'a chercher des
costumes dans les malles des paysans de
I'époque, en y rajoutant de la poussiere,
ainsi que sur les visages des acteurs. Pour
les decors, il fait appel a Piero Tosi, le



grand décorateur italien de I'époque. Dans
ce cadre trés travaillé le réalisateur laisse
en revanche sa caméra évoluer assez
librement.

Le film aborde des sujets a la fois sociaux
et politigues. Avec La Viaccia, le
réalisateur montre la différence entre les
travailleurs de la campagne et ceux de la
ville. Cette confrontation ville/campagne
lui permet d'évoquer I'émergence des
"nouveaux riches" de I'époque. L'oncle
d'Amerigo en est un : il souhaite acquérir
le domaine et veut s'enrichir sur le dos de
sa propre famille. A contrario, le spectateur
assiste au dur labeur quotidien des
agriculteurs, ainsi qu'aux rapports de
dominés qu'ils entretiennent avec les
propriétaires terriens. Une scene évoque ce
rapport  particulier, quand  l'oncle
d'’Amerigo venant chercher le loyer de la
ferme demande aussi de réparer le tort de
son neveu. Le pére du jeune homme essaye
de marchander car la somme voulue est
trop importante. A cette époque, les
agriculteurs gagnaient tres mal leurs vies.
Pour mieux dépeindre cette réalité sociale
et morale, Bolognini s'inspire de nombreux
auteurs comme Maupassant ou Zola.

De plus, les tentations de la vie citadine
hantent le personnage central du film, qui
veut gagner le plus d'argent possible, quitte
a voler dans la caisse du magasin dans
lequel il travaille, pour aller dans une

Mauro Bolognini (1922-2001)

Mauro Bolognini est né a Pistoia (Toscane)
en 1922. Il commence par faire des études
d'architecture a Florence avant de débuter
des études de cinéma au Centro
Sperimentale di Cinematografia a Rome. Il
étudiera en paralléle dans les sections de
décoration et de mise en scéne. Mais ce
sont surtout ses études d'architecture qui
I'aideront dans ses futures réalisations.

Aprés ses études il part a Paris ou il
devient assistant de réalisateurs francais
comme Yves Allégret dans Nez de cuir
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maison close de Florence, afin de revoir la
femme qu'il aime.

Mais Bolognini aborde aussi la politique
de I'époque avec la scéne des militants
anarchistes de I'Internationale.

Pour des raisons économiques, le
réalisateur tourne en noir et blanc, les
bobines de couleur sont encore trop
colteuses dans les années 60. Mais ce
choix va s'avérer bénéfique pour son film :
les multitudes nuances de noirs et de
blancs servent a merveille ce long-métrage.
D'ailleurs Bolognini le reconnait, beaucoup
defforts ont été portés pour la
photographie. A I'époque de la sortie du
film, les critiques sont mitigées. Beaucoup
de  spécialistes  trouvent le  film
plastiguement tres beau. En revanche,
certaines d'entre elles ne comprennent pas
pourquoi Bolognini a énormément travaillé
sur la qualité dimage en délaissant le
scénario et les personnages. Nombreux
sont ceux qui pensent que la qualité des
images opére aux dépens du scénario.
Malgré cela, le film est en compétition a
Cannes.

Gréace a ce film, Mauro Bolognini offre un
des plus beaux roles a Claudia Cardinale,
mais aussi a Jean-Paul Belmondo qui est a
I'époque un acteur débutant. C'est le
réalisateur Pietro Germi qui joue le role du
pere d'Amerigo. Il jouera dans plusieurs
films avant de se lancer lui-méme dans la
réal