DU PARLANT À LA QUALITÉ FRANÇAISE : 1929-1958

1. Le choc du parlant
Le 6 octobre 1927, il est sorti à New York The Jazz Singer (Le Chanteur de jazz, d'Alan Crossland) : le premier film parlant de l'histoire moderne du cinéma. 

Synopsis :

Le chanteur Rabinowitz, furieux d’avoir trouvé son fils Jackie en train de chanter dans un bar, l’a chassé du foyer familial.

x
Jackie devient célèbre sur les scènes de Broadway. Un concert important tombe le jour de la Yom Kippour et le père de Jackie, très malade, est incapable de chanter. 

Jackie se précipite à la synagogue pour y chanter la prière traditionnelle et son père meurt dans la joie. Quelques années plus tard, Jackie est de nouveau sur les planches et obtient un immense succès, sous le regard attendri de sa mère.

Ce premier film parlant a tissé des liens forts entre Broadway et Hollywood.

Le chanteur Al Jolson ne devait chanter que cinq chansons et entonner quelques thèmes religieux. Selon les producteurs, il fallait absolument éviter le langage parlé au milieu des pièces de musique. C'est pour cela que l’histoire est encore racontée à l’aide de cartons et d’inter-titres.

X

L’acteur s’est lancé dans un dialogue improvisé avec sa mère : la première scène réellement parlée dans l’histoire du cinéma. Elle a encouragé d’autres films.

Voir : https://www.youtube.com/watch?v=j48T9BoKxlI 
Les industriels français sont en retard. Trois géants de l'industrie électrique se livrent une gigantesque « guerre des brevets » qui aboutit à un compromis planétaire : deux Américains (Western Electric et RCA) et un Allemand (Tobis Klangfilm) définissent les normes techniques du nouveau média.

C'est seulement le 22 octobre 1929 qu'apparaît un premier film parlant français : Le Collier de la reine, de Gaston Ravel (en fait, il s’agit d’une mystification, puisque le film a été tourné muet et on y ajouté un accompagnement musical et quelques scènes dialoguées plus tard). 

Le vrai « premier grand film français 100 % parlant », Les Trois Masques d‘André Hugon, sort plusieurs jours plus tard (tourné en Angleterre). 

Synopsis :

Le Corse Paolo aime la jolie Viola, qu'il rencontre en secret, malgré l’interdiction de son père (la famille de la jeune fille est pauvre). Viola tombe enceinte et ses deux frères jurent de venger son honneur. Un soir de carnaval, ils poignardent Paolo et le ramènent à son père qui le croit  simplement ivre-mort derrière son masque.
Problème : La mise en scène s'efface complètement derrière les impératifs techniques : plans très longs, décors étriqués, caméra figée, acteurs devant faire face à un micro volumineux dissimulé derrière un fauteuil ou une plante verte. C'est une régression terrible par rapport au cinéma expérimental.
Le film sonore exige de très lourdes caméras et micros dont les acteurs n’ont pas le droit de s’éloigner, puisque sinon, on ne les entendrait pas.
· Studios « babéliens » que la Paramount équipe à Joinville pour tourner, comme à la chaîne, six ou huit versions d'un même film (dans toutes les langues de l'Europe) : on n'imagine pas encore le doublage. On utilise les mêmes décors et costumes, juste les acteurs changent selon la langue.
· Studios berlinois où l'industrie allemande fabrique des versions françaises de ses propres réalisations.

Apparition de nouvelles stars : Fernandel, Jean Gabin 

x

Le parlant est impitoyable pour une grande partie des acteurs du muet (par exemple les Russes de Montreuil dont Jean Renoir critique l'« accent indécrottable »). Le parlant doit recruter des visages nouveaux qui soient aussi des voix. Il les trouve surtout au théâtre. Et avec les comédiens, il trouve les sujets. C'est l'âge d'or du théâtre filmé.

Le député Henri Clerc analyse en 1933 la crise de la profession : « Trop de nos films ne sont que du théâtre photographié ». En effet, les comédiens valent souvent mieux que les films : Michel Simon, Harry Baur, Raimu, Gaby Morlay, Jules Berry, Arletty...

2. La crise

La grande dépression atteint la France en 1932. 

· La concurrence américaine se fait encore plus menaçante au moment où la technique du doublage est au point (on avait cru que la barrière de la langue l'atténuerait). En 1932, Gary Cooper et Greta Garbo parlent français.

· Endettement : transformation des salles, construction de nouveaux cinémas fastueux (le Rex). Les deux grandes entreprises (Pathé et Gaumont) s'effondrent lentement. 

(En 1938, Gaumont est définitivement mis en liquidation. Un groupe financier constitué autour de l'agence Havas rachète les épaves et crée, à la veille de la guerre, la Société nouvelle des Établissements Gaumont, la SNEG, toujours bien vivante à notre époque.)

Pathé est racheté par la SNPC (Société Nouvelle Pathé-Cinéma).

Le cinéma français est pauvre et désorganisé  x  il produit entre 1934 et la guerre un certain nombre de films très prestigieux. 

Avant la guerre, une immigration très enrichissante : les proscrits de l'Europe centrale et des studios allemands qui fuient le régime nazi. Certains (Fritz Lang) ne restent en France que le temps d'un film et gagnent Hollywood. D'autres (Max Ophuls) y restent jusqu'à la défaite. 

Des techniciens, décorateurs et opérateurs (Curt Courant, Eugène Schufftan) apportent leur maîtrise des éclairages noirs, apprise sur les plateaux de Babelsberg. Ce sont eux qui, du Quai des brumes au Jour se lève, donneront sa couleur (sombre) à l'atmosphère Carné.

3. Le dépassement progressif du théâtre filmé

Deux cinéastes originaux :

Marcel Pagnol (1895-1974) a puisé l'inspiration chez les Américains de la Paramount de Joinville : l'idée qu'il ne sera un cinéaste libre que s'il contrôle toute la chaîne de production. 

Il est riche et fait construire son propre studio et ses laboratoires à Marseille. En 1933, il tourne Jofroi en plein air (le vent provençal fait ronfler les micros). Il alterne ensuite des tournages en studio (adaptations de nouvelles ou de pièces de théâtre dont il est l'auteur) et des films terriens (tournés, eux, dans des extérieurs rudes) : Angèle et Regain (d'après Giono) sont les deux réussites majeures de ce cinéma à la fois passéiste dans la morale qui le sous-tend et novateur dans sa forme.

Sacha Guitry (1885-1957) avait réalisé en 1915 un film consacré aux gloires intellectuelles de la France (Ceux de chez nous), documentaire qui s'inscrivait dans l'effort de propagande de la France en guerre. 

Mais il a ensuite manifesté un mépris écrasant pour le cinéma parlant : « Parmi les ennemis de l'art dramatique, le plus dangereux peut-être est à mon sens le cinématographe. » 

X

Et soudain, en 1935, il dirige deux films en quelques semaines. Dix autres suivront avant la défaite de 1940. 

Ses films sont moins des dialogues de théâtre qu'un discours à la première personne qui structure la chaîne d'images : Le Roman d'un tricheur; Les Perles de la couronne : apogée d'un esprit boulevardier propre à Paris.

Le Roman d'un tricheur (1936)
Assis à la terrasse d'un café, un homme rédige ses mémoires : à l'âge de douze ans, parce qu'il avait volé dans le tiroir-caisse de l'épicerie familiale pour s'acheter des billes, il a été privé de dîner. 

X

Le soir même, toute sa famille meurt empoisonnée en mangeant un plat de champignons. Seul dans la vie, il n’aura par la suite qu’une seule ambition, devenir riche. Voyant dans sa survie un signe du destin, il choisit de parvenir à ses fins en devenant tricheur et voleur professionnel.

Un film pratiquement sans dialogues, juste une succession de scènes.

Voir la bande annonce : https://www.youtube.com/watch?v=q8ol6XfUR1E 

Novateur, Sacha Guitry invente ici la « voix off », système qui consiste à voir une scène commentée par un comédien qui n'apparaît pas à l'écran. En fait, tout le film n'est qu'en voix off, Sacha Guitry « jouant » lui-même la voix de tous les personnages.
Le film est considérée comme un chef-d'œuvre par Orson Welles et François Truffaut, il est salué par les cinéastes de la Nouvelle Vague. 

Il est l’adaptation d’un des livres de Sacha Guitry, Mémoires d'un tricheur.
But (humour, légèreté, misogynie) : louer le triomphe de la malhonnêteté et nous faire reconnaître dans un personnage « auquel ses mauvaises actions portent bonheur et que la chance abandonne aussitôt qu'il veut s'amender ».
Les réalismes
Élections de 1936 : victoire du Front populaire qui favorise le courant réaliste. 

Regard sensible aux êtres ordinaires, à l'homme de la rue, au Paris populaire.

x

Peut-on parler de réalisme véritable? Un cinéma complètement fabriqué, un cinéma tout d'artifice.

Le jour se lève (Marcel Carné, 1939): François a tué un homme (Valentin, maître chanteur) par jalousie et par misère. Au comble du désespoir, il se barricade dans son appartement et fume cigarette sur cigarette. Tandis que la police assiège l'immeuble, il repasse dans sa tête les évènements qui l'ont conduit au crime (deux heures environ). Finalement, il se suicide.

Voir l’extrait : https://www.youtube.com/watch?v=uuTxVqNHKfs 
Un film entièrement tourné en studio. L’architecture banlieusarde est conçue par le décorateur Alexandre Trauner : un haut immeuble situé au milieu d’un quartirer de banlieue, dernier étage, atmosphère dépressive, lumière artificielle (Curt Courant
). Le scénario du film est très construit (tout ce passe entre deux coups de feu : Le premier est tiré le soir par Jean Gabin qui tue le maître chanteur Jules Berry dans une chambre d'hôtel, le second, au petit matin, est le suicide de Jean Gabin, qui n'a pas quitté la chambre.)

Respect des trois unités classiques.

Sur ce scénario intervient un dialoguiste (Jacques Prévert) qui met dans la bouche des protagonistes ses mots de poète.

Toute une pléiade de comédiens célèbres: Gabin, Arletty, Berry...

Un réalisme artificiel, poétique, fantastique.

Jean Gabin est en train de devenir une grande star, jouant des personnages pauvres, perdus dans la passion amoureuse et ressemblant à l’ours en peluche de sa bien aimée : « Vous voyez, il est comme vous, il a un œil gai et l’autre un tout petit peu triste » lui dit Françoise. 

Maîtrise de soi :  le héros retient ses sentiments jusqu’à cette scène inoubliable où il hurle à sa fenêtre. 

« La puissance contenue, la douceur du sourire et le regard perdu, c’est tout Gabin ! » (une critique de l’époque)
Aujourd’hui, l’intérêt que les historiens du cinéma portent à cette œuvre repose essentiellement dans l’utilisation du flash-back. Pour beaucoup, Le jour se lève est le premier film parlant utilisant ce procédé qu’Orson Welles popularisera un an plus tard avec Citizen Kane.
Principaux représentants de l’école réaliste :

Marcel Carné : Jenny, Drôle de drame, Quai des brumes

Collaboration avec Prévert (Le jour se lève : 1939) ou avec Henri Jeanson (Hôtel du Nord) : une véritable moisson de « mots » pour les amateurs de citations cinématographiques. 

Jean Renoir

(1894-1979)

Deuxième fils du peintre Auguste Renoir

Il commence sa carrière comme un cinéaste impressionniste : son premier long métrage, La Fille de l'eau (1924), est une fable bucolique dans laquelle jouent sa jeune épouse et son frère aîné, Pierre Renoir (accueil mitigé).

Productions coûteuses :

Nana (1926) : pour financer ce long-métrage, Renoir vend plusieurs toiles héritées de son père x échec commercial.

Suit une série de réalisations aux inspirations très diverses, La Petite Marchande d'allumettes (1928), d'après Andersen, une sorte d’incursion dans l'expressionnisme ; Tire-au-flanc (1928), comédie militaire ; On purge bébé (1931), d'après Georges Feydeau, son premier film parlant…
Années 1930 : une période réaliste

Boudu sauvé des eaux (avec Michel Simon, 1932), Le Crime de Monsieur Lange (avec Jules Berry, 1935), Partie de campagne (1936, sorti en 1946) et Les Bas-Fonds (avec Louis Jouvet, 1936). Puisant son inspiration dans les romans de Gorki ou dans les nouvelles de Maupassant, Jean Renoir fait preuve d'un sens aigu du réel, qu'il met au service d'un véritable naturalisme poétique.

Engagement politique : D'abord anarchisant, puis militant proche des communistes: il exalte la coopérative proudhonienne et rêve de l’unanimisme. (Au printemps 1936, avant les élections, Renoir supervise un film de propagande destiné à la campagne du Parti Communiste, La vie est à nous.)

La Grande Illusion (pacifiste), puis La Marseillaise sont deux films dans lesquels Renoir s'engage. Dans La Marseillaise, l'engagement est collectif. C'est le film du Front populaire, dont Renoir est l'instrument et le héraut. Jean Renoir est volontariste : en 1938, il condamne le pessimisme de Carné et de Prévert qui suinte du Quai des brumes. 

x

Quelques mois plus tard, il tourne La Bête humaine, sa propre version de la mise à mort de Jean Gabin. Empruntés à Zola, ses personnages sont prisonniers d'un destin mauvais qui les condamne à la chute. Renoir n'y croit plus, lui non plus.

Vers 1939, un courant de plus en plus dépressif. Jean Gabin (le héros populaire par excellence) meurt à la fin de Pépé le Moko de Duvivier, à la fin de Quai des brumes et de La Bête humaine de Renoir. C'est la « chienne de vie » de Prévert ou, comme on le dira deux générations plus tard, le « no future ».

1941 : départ de Renoir pour les États-Unis

Il y reste jusqu’à 1952 et travaille pour Hollywood x pas très reconnu (un cinéma social)

Après son retour en France, il se consacre de plus en plus à la télé.

La Règle du jeu (1939) – son film principal
Selon Jean Renoir, il s’agit d’un « drame gai » ou d’une « fantaisie dramatique » qui décrit les mœurs de l'aristocratie et de la haute bourgeoisie (ainsi que des domestiques) à la fin des années 1930. 

Le film est considéré par les professionnels du cinéma non seulement comme le meilleur film de Renoir mais encore comme l’un des plus grands jamais réalisés.

(La Règle du jeu est un des films les plus commentés de l'histoire. Il a influencé un nombre très important de scénaristes, de réalisateurs.)

Selon François Truffaut, La Règle du jeu constitue « le credo des cinéphiles, le film des films ».

Résumé :

À la fin des années 1930, plusieurs membres de l'aristocratie et de la haute bourgeoisie se retrouvent dans le château du marquis de La Chesnaye à l'occasion d'un weekend. Des intrigues amoureuses se nouent tant chez les domestiques que chez ceux qu'ils servent, un meurtre sera commis…
Personnages principaux :

Premier tringle amoureux

André Jurieux : l’aviateur qui a battu un record de la traversée de l’Atlantique (héros national). Il est follement amoureux de Christine, prêt à se suicider pour elle.

Christine de La Chesnaye : une belle aristocrate autrichienne mariée depuis 3 ans, naïve.

Marquis Robert de La Chesnaye : le mari de Christine, un riche collectionneur d’automates. 

Second triangle amoureux

Lisette : une domestique qui est mariée depuis deux ans à Schumacher, le garde-chasse de la résidence secondaire du couple. Elle n’aime pas son mari et le trompe dès qu’elle peut.

Schumacher : le mari de Lisette, maladivement jaloux et prêt à tirer sur les amants de sa femme

Marceau : un braconnier et le séducteur de Lisette

Octave : (joué par Jean Renoir en personne) un ami et confident de Christine, en même temps ami d’André qui invite ce dernier au château et scèle ainsi son sort (un ours débonnaire qui croit maîtriser le jeu x tout lui échappe).
Tout le monde se réunit dans une propriété des la Chesnaye, le domaine de la Colinière, pour un week-end de chasse et de fête.

Une sorte de lieu clos dans lequel les personnages se rencontrent et jouent leurs jeux de rôles.

À la fin de la partie de chasse, Robert entraîne Geneviève (sa maîtressse) à part pour rompre. Celle-ci lui réclame un baiser d'adieu. Christine, au moyen d'une petite lunette, surprend ce baiser. Elle se trompe dans la signification à lui donner. Dès lors, elle n'aura pour ambition que de trouver un moyen pour se venger de son mari.

Lors de la fête, tout s'entremêle. Dans le château, Schumacher se lance à la poursuite de Marceau en tentant de le tuer d'un coup de pistolet. Lorsque Christine voit Geneviève se pendre au cou de Robert, elle choisit de le tromper avec Saint Aubin, un aristocrate. Mais elle n'aura pas le temps d'accomplir cet acte. 

En effet, André Jurieux les surprend et inflige une sévère correction à Saint Aubin. Seul avec André, Christine lui avoue son amour mais l'aviateur n'a pas la réaction attendue : il ne veut pas partir tout de suite, décidé à respecter les convenances et à avertir La Chesnaye.

Dans une petite serre à l'écart, Octave déclare à Christine qu'il l'aime. Ils décident de s'enfuir ensemble. Dissimulés par l'obscurité, Schumacher et Marceau observent la scène et prennent Christine pour Lisette, car la première porte une pèlerine offerte par le garde-chasse à sa femme.

Octave est rentré au château pour prendre les affaires de Christine. Il croise Lisette qui le persuade d'abandonner son projet de fuite avec la marquise. Octave envoie André à sa place. Lorsque l'aviateur s'apprête à rejoindre la serre, il est abattu net d'un coup de fusil par Schumacher qui l'a confondu avec Octave.
Avertis par le bruit, les invités, sortis de leurs chambres, se retrouvent à l'entrée principale du château. Le marquis de La Chesnaye décide de couvrir le crime de Schumacher. Il explique, sans que personne ne soit dupe, que Schumacher croyant voir un braconnier a tiré, comme cela était son droit. Officiellement, il s'agit donc d'un accident.

Une inspiration classique

À la fin des années 1930, Jean Renoir change de poétique :

Jusqu’ici : adaptation de Gorki avec Les bas-fonds (1936) et de Zola avec La Bête humaine (1938), puis engagement pour le Front Populaire avec des films qui regardaient vers l’avenir avec espoir comme La vie est à nous (1936) ou bien La Marseillaise (1938)…
X

Ici, Renoir a délaissé le naturalisme pour une thématique plus classique : Les Caprices de Marianne d'Alfred de Musset. (« Mon intention première fut de tourner une transposition des Caprices de Marianne à notre époque. C’est l’histoire d’une tragique méprise : l’amoureux de Marianne est pris pour un autre et est abattu dans un guet-apens ».)
Il s'inspire aussi du Jeu de l'amour et du hasard de Marivaux, reprend des éléments de Beaumarchais (la citation au commencement du film sur l'amour léger est issue du Mariage de Figaro) et de Molière (des bonnes qui manigancent au profit de leurs servantes).

Le choix de la musique suit cette même volonté : Mozart, Monsigny, Chopin, Saint-Saëns, Johann Strauss
Un « film de guerre »

C'est l'expression trouvée par Renoir dans son autobiographie, Ma vie et mes films : « C'est un film de guerre, et pourtant pas une allusion à la guerre n'y est faite. Sous son apparence bénigne, cette histoire s'attaquait à la structure même de la société. Et cependant, j'avais voulu au départ présenter au public non pas une œuvre d'avant-garde, mais un bon petit film normal ».
· Allusions à la guerre et à la fierté de la nation française (le record établi par l'aviateur et l'accueil triomphal réservé à ce nouvel « héros du jour »).
· Christine accepte de recevoir Jurieux notamment par crainte que celui-ci ne tente de se suicider (on parlerait, dit-elle alors, de « main de l'étranger »).
· Un antisémitisme omniprésent (les domestiques qui discuent de leur maître juif).
· Le personnage du général, campé sur les traditions

· Le massacre de lapins au moment de la chasse…

1939 : le film souligne l'état d'esprit d'une partie de la société à la veille des hostilités : « Je l’ai tourné entre Munich et la guerre et je l’ai tourné absolument impressionné, absolument troublé par l’état d’une partie de la société française, d’une partie de la société anglaise, d’une partie de la société mondiale. Et il m’a semblé qu’une façon d’interpréter cet état d’esprit du monde à ce moment était précisément de ne pas parler de la situation et de raconter une histoire légère, et j’ai été chercher mon inspiration dans Beaumarchais, dans Marivaux, dans les autres classiques de la comédie. »

« Le côté symbolique du film, c’était quelque chose que je portais en moi depuis longtemps et j’avais très envie depuis très longtemps de faire une chose comme ça, de mettre en scène une société riche, complexe et tenez, vous savez quel est le mot, un mot qui m’a amené peut-être à faire ce film, […] c’est : "Nous dansons sur un volcan". Mon ambition en commençant ce film était d’illustrer "Nous dansons sur un volcan". »
« L’imminence de la guerre rendait les épidermes plus sensibles. Je dépeignais des personnages gentils et sympathiques, mais représentant une société en décomposition. C’étaient d’avance des vaincus, comme le prince Stahremberg et ces vaincus, les spectateurs, les reconnaissaient. À vrai dire, ils se reconnaissaient eux-mêmes. Les gens qui se suicident n’aiment pas le faire devant témoins. »
Le style

· les acteurs jouent à la manière de la commedia dell'arte 

· de la place est laissée à l'improvisation

· vivacité des séquences

· Des accents de boulevard se retrouvent lors de la fête dans la multiplication des chassés-croisés.

La Règle du jeu est célèbre pour son utilisation de la profondeur de champ qui permet à plusieurs actions de se dérouler dans le même temps. Cette profondeur permet de placer des effets de théâtre.

La brièveté novatrice des plans lors du massacre de la partie de la chasse est choisie pour illustrer la cruauté de cette scène. Elle permet de livrer une vision pessimiste de la société et laisse ainsi deviner le drame final.

Réception

Réception controversée voire hostile :  Renoir a raconté qu'à la première de son film, il a vu un homme qui, calmement, essayait de mettre le feu à la salle avec un journal et des allumettes.

Renoir, sous la pression des distributeurs, a coupé de plus en plus de séquences, faisant perdre au film sa cohérence et des plans intéressants (scène de l'agonie du lapin).

Le film tel qu'il fut présenté à la première du 8 juillet 1939 a été définitivement perdu, le négatif original ayant été détruit lors d’un bombardement allié en 1942. 

Le film visible aujourd'hui a été reconstitué tant bien que mal en 1958 par deux jeunes cinéphiles Jean Gaborit et Jacques Durand, sur les conseils du réalisateur. 

Incohérences : une séquence où l'on voit Octave devant la porte principale du château se prendre pour un chef d'orchestre avant de se définir comme un « raté » a été mal replacée par les monteurs. (Ce passage se situait en réalité, et comme le suggère l'ambiance musicale, à la fin de la fête, mais la séquence qui aurait permis de le deviner a, elle aussi, été perdue.)

Dès la première projection de la version restaurée durant la Mostra de Venise en 1959 : un triomphe

Le film est tenu en haute estime par les réalisateurs de la Nouvelle Vague et les cinéphiles. 

Alain Resnais rapporte le choc profond que produisit en lui La règle du jeu lorsqu'il vit l'œuvre dans les salles parisiennes en 1965 : « Je crois que cela reste à ce jour l’expérience la plus confondante que m’ait procurée le cinéma. Au sortir de la salle, je me suis assis sur le bord du trottoir, et je suis resté pétrifié pendant cinq bonnes minutes, puis je me suis retrouvé arpentant les rues de Paris pendant deux heures. Tout était sens dessus dessous, toutes mes idées sur le cinéma avaient été mises au défi. »
Influences : Claude Chabrol, Robert Altman (Gosford Park : de nombreuses références au film de Renoir)
Par ailleurs, La règle du jeu a été le premier film à figurer au programme du baccalauréat en France en 1999 et en 2000.

Le décor 

Est celui de la fête galante.
(un thème du XVIIIe siècle que Watteau a illustré dans la peinture : hautes frondaisons, vastes jardins ornés de bosquets, horizons bleutés)
Dans les toiles de Watteau l'espace de la fête était déjà un espace théâtralisé. 

Chez Renoir : un espace progressivement transformé en scène de théâtre 

Tout l'espace est conçu pour permettre le mouvement des acteurs et, en particulier, la caméra dans ses mouvements rencontre toujours des ouvertures (encadrement des portes, couloirs, salles) :

 
Moyen typique : la profondeur de champ 

(des couloirs qui multiplient les possibles dramatiques en ménageant chaque côté du couloir, comme une interminable coulisse d'où peuvent sortir à tout moment, au premier plan comme à l'arrière plan, les personnages. Ce lieu scénique par excellence s'offre comme un espace-temps où tout peut survenir.


L’action

Les personnages invités à la Colinière quittent un lieu où dominaient les règles sociales pour un lieu isolé et festif où le jeu domine. 

Différents types de jeux :

· cartes, échecs par lesquels les invités s’amusent

· la chasse

· les spectacles de théâtre

· les chants tyroliens

· l’exhibition (des automates)

· la danse macabre

x

Peu à peu, les spectateurs se retrouvent eux mêmes au centre d'un spectacle dont ils ne savent plus très bien qui l'a mis en scène et s'il répond encore à une quelconque programmation. 

Le spectacle, au départ maîtrisé, déborde les intentions du meneur de jeu. 

Les masques tombent, le langage devient une arme et M. de Saint Aubin se voit traité de « guignol ». 

La fête galante se transforme dès ce moment en « folle journée » (qui est, rappelons-le, le sous-titre du Mariage de Figaro dont s'inspire Renoir), ou plus exactement en « folle soirée ». 

Tirs de pistolet, rixes, gifles, tromperies, déguisements, quiproquos…
Les personnages

Les maîtres du jeu = Éros et Thanatos

Les relations (comme les mouvements des personnages) sont totalement libres. 

Les hommes et les femmes redécouvrent l'inconséquence : à travers la fête ils retrouvent les uns vis à vis des autres une liberté oubliée. 

Les personnages semblent métamorphosés par la fête en une troupe d'acteurs dans laquelle les rôles s'échangent aisément comme dans une comédie du XVIIIe siècle et où peut-être, tout comme Octave, comme Christine, chacun voudrait changer de peau. 

Mais chacun constate aussi combien il est difficile de changer de peau et de rôle, et perçoit peu à peu les dangers que ces déguisements, ces travestissements cachaient. 

Tout le film peut être vu comme une allégorie du monde, comme spectacle et comme jeu. 

Le jeu peut être tantôt sauvage (la chasse), tantôt mondain (le mensonge) : dans les deux cas, il s'agit de savoir poser des pièges sans être pris à son propre jeu.

Mauvais joueurs : la poursuite que Jurieux engage pour « avoir » Christine n'aboutit qu'à pousser Christine dans d'autres bras (Saint Aubin, Octave) x Jurieu est lui-même poursuivi par Jackie qu'il n'aime pas. 

Le héros n’est qu’un calculateur (exploits héroïques pour épater la femme, suicide raté, indiscrétion, volonté de marchander avec le mari)

Vers de Baudelaire : « Ces gens-là quand ils sont en l'air ils sont formidables et quand ils retouchent terre, ils sont pauvres, ils sont maladroits comme des enfants. »
Les sentiments nobles, comme la sincérité, ne résistent pas : Jackie se heurte à un cinglant refus de la part de Jurieux quand elle lui avoue sincèrement son amour. Christine, de son côté, a ce mot cruel pour Jurieux : « c'est bien gênant les gens sincères ». 

La sincérité n'est gênante que parce qu'elle est le masque du désir dans un monde où seule la bonne éducation est la règle proclamée. 

Dans le monde des domestiques (Marceau) et des ratés (Octave), la question ne se pose pas de savoir si l'on est sincère ou pas : l'expression du désir suffit, et le poursuivant manifeste très clairement par sa poursuite (et non plus par son discours) le désir qui le fait agir. 

X

Le jeu rompt ce pacte : la course folle qui jette les personnages les uns après les autres et qui semblait ne pouvoir exister que dans le monde de Marceau, de Schumacher et de Lisette se communique au monde des maîtres. 

Les hommes ne maîtrisent plus rien : le piano se met à jouer tout seul, les masques ne permettent pas de voir les personnages…

On tombe de la comédie dans le burlesque et dans la farce. Peu à peu, un mécanisme interne, invisible, fait tourner en une danse endiablée, animale, tous les personnages. 

Le limonaire, avec sa musique grinçante, dont Robert le diable déclenche le mouvement, n'est que la métaphore de ce tournoiement inexplicable dans lequel les hommes et les femmes ayant perdu toute règle se poursuivent, poussés par le désir et la haine sans souci de la conséquence de leurs actes. 

Cette ruée vers le plaisir est aussi une fuite. Que fuient-ils ? Il faut entrer dans la fête pour le savoir, la chanson « nous avons l'vé l'pied » est un indice suffisant : ils fuient tout simplement leurs responsabilités.

La mort

La mort s'installe à la faveur d'un excès de vie: si l'on organise la partie de chasse, c'est qu'il y a trop de lapins.

Ne pourrait-on pas dire que dans la société qui s’est réunie à la Colinière quelqu'un est de trop : Jurieux et son « héroïsme » ? 

X

Tandis que la fête et la chasse obéissent à un rituel, c'est à dire à une règle, l'amour, c'est par définition l'absence de règles, le jeu gratuit. Considérée du point de vue de l'amour, l'expression « règle du jeu » est un oxymore.

Le château de la Colinière devient ainsi le château des destins croisés et des incompatibilités tragiques. 

Les deux triangles centraux (Christine, Jurieux et La Chesnay ; Lisette, Marceau et Schumacher) et leur fin mamentable : mort de Jurieux, licenciement de Schumacher et Marceau… 

À la fin du film, les deux femmes restent solidaires (Lisette est « mariée à Madame ») et la mort de Jurieux arrange tout le monde.

Voir une analyse de séquence : 

https://www.youtube.com/watch?v=KXRXQNNfCio 

� Ce directeur photo d’origine allemande a appris son métier auprès des grands maîtres du cinéma d’outre Rhin, tels Fritz Lang ou Max Ophuls. Dés les années 1930, il fuit l’Allemagne nazie pour travailler en Europe. 


Son approche expressionniste de l’éclairage est en parfaite adéquation avec le réalisme poétique du duo Prévert/Carné. Jouant sur les zones d’ombre et de lumière, sa technique concentre l’éclairage sur le sujet du récit et oriente la lecture du film. Du spectacle de chiens animé par Jules Berry où tout le cadre est éclairé (28’45) jusqu’à ces gros plans silencieux où seul un rayon de lumière dévoile le regard perdu de François (12’57), Courant réalise un travail en tous points admirable.





