Le cinéma occupé
L'été 1940 = une saison blanche : la production est arrêtée et l’exploitation paralysée (opérations militaires, exode des civils) : le territoire national est amputé, divisé en deux zones.

Bien que vichyste, la loi du 26 octobre 1940 est un tournant crucial dans l'histoire du cinéma français : elle apporte la création de la carte professionnelle, l'interdiction du double programme (qui favorise la production du court métrage), et met en place un système d'avances à la production...

L'État commence à intervenir dans la production cinématographique nationale pour la soutenir.

x

Censure de la part des autorités françaises qui s'ajoute à celle établie par les services de la propagande allemande dans la zone occupée. 

Antisémitisme institutionnalisé (Le statut des Juifs, signé par Pétain le 3 octobre 1940, leur interdit, entre autres, l'exercice des professions en rapport avec l'industrie du cinéma.)

Le cinéma est ainsi privé de nombreux talents. 

Le cinéma français de 1941 est mutilé  x  il s’agit paradoxalement d’une période plutôt prospère.

· La difficulté à voyager et la rareté des autres divertissements poussent massivement les spectateurs vers les salles (chauffées en hiver et discrètes) : De l'automne 1941 à l'automne 1943, les cinémas des grandes villes atteignent des coefficients de remplissage exceptionnels.

· La disparition des écrans des films anglais, puis américains (interdits par l'autorité allemande) met fin à la concurrence de Hollywood. Les spectateurs ont le choix entre des films allemands, quelques films italiens et les films français. 

· La France tourne des films à très gros budget : par exemple Les Enfants du Paradis (1943, coproduction avec l'Italie).

· La Continental est une entreprise allemande qui doit produire en France des films français pour le public français. Non pas tant pour diffuser l'idéologie nazie que pour fournir les devises nécessaires à l'économie de guerre du Reich. La Continental est responsable de trente des deux cent vingt films mis en chantier dans la France occupée.

Dirigée par Alfred Greven qui préférait, comme il le disait, « laisser notre propagande aux Français ». (Il insistait sur le fait que ses productions ne devaient pas être politiques, il a même financé une adaptation de Zola, deux de Maupassant ou La Main du Diable, écrit par Jean Paul le Chanois, qu’il protégea alors que ce dernier était pourtant recherché par la Kommandantur.)
En nommant Greven, Goebbels lui avait donné l’ordre de « produire des films anodins, des divertissements sans substance » destinés à anesthésier les spectateurs x par la suite, il critiquera plusieurs fois les choix artistiques de Greven, en particulier La Main du Diable, louant les qualités esthétiques de la mise en scène de Christian Jaque mais attaquant violemment son message patriotique, nationaliste qui faisait applaudir les spectateurs.

Paradoxe : Les réalisations de la Continental étaient produites par une compagnie allemande (encore que de droit français) et elles ne passaient pas devant la Censure de Vichy que les Allemands jugeait bornée, conservatrice et dont ils se moquaient. Les films de la Continental ont donc souvet été plus intéressants que ceux que Vichy contrôlait.
François Truffaut a écrit dans sa préface aux Écrits sur l’Occupation d’André Bazin, que, « contrairement au cinéma italien qui fut presque totalement d’obédience fasciste, le cinéma français réussit à 98 % à ne pas être pétainiste ». 

Moralement, les cinéastes s’en sont sortis bien mieux que les écrivains (de nombreux collabos).

En dehors des actualités et de quelques films abjects (écrits et dirigés par des gens relativement inconnus), on ne trouve pas vraiment d’œuvre qui fasse l’apologie de la collaboration, du régime de Vichy ou du nazisme. 

Pas de salut fasciste, aucune tirade antisémite en dehors de quelques phrases et de l’identité du meurtrier dans Les Inconnus dans la Maison de Henri Decoin (phrases qui seront effacées après la guerre). 

Le cinéma de Vichy n'est pas vraiment spécifique (il développe à peu près les mêmes sujets qu'avant la guerre) x il y a tout de même un trait fondamental : l’absence du présent au profit d'un temps vague. On a souvent tourné dans Paris occupé, sans que jamais la caméra ne saisisse un uniforme allemand, ou l’une de ces pancartes à lettres noires de la Wehrmacht. Le réel (l'Allemand, la guerre, les restrictions, la Résistance) est complètement aboli dans les films de l’époque.

Le tout se déroule soit dans un contemporain vague, soit dans un passé mythique :  le Moyen Âge (Les Visiteurs du soir de Carné et Prévert).

Truffaut : « Pour ne pas avoir à faire l’apologie de Vichy ou de la collaboration, certains cinéastes se tournèrent vers le conte fantastique (La Main du Diable), la féerie (parfois pour le pire comme L’Éternel Retour de Delannoy) ou le film historique. Ces genres qui leur servaient d’alibis leur permettaient de glisser parfois des notations critiques, des dialogues à double sens que les spectateurs comprenaient parfaitement. L’exemple le plus frappant est la scène très forte, très caustique, très âpre de la visite aux pauvres dans Douce, scène qui se termine par un dialogue célèbre : « Je vous souhaite la patience et la résignation », dit Marguerite Moreno, reprenant à son compte deux des mots rabâchés par le Maréchal Pétain. Ce à quoi le métayer répond « Souhaitez-lui plutôt l’impatience et la révolte ». La séquence fut d’ailleurs coupée après quelques semaines d’exploitation par la Commission de Censure et rétablie à la Libération. »
Genres typiques du cinéma de l’occupation :

· Comédies (Fernandel apparaît dans quatorze films entre 1940 et 1944)

· Drames mondains (Sacha Guitry : soirées où se mêlent les célébrités parisiennes et des officiers allemands )

· Drames ruraux (Marcel Pagnol qui rend hommage à Pétain dans La Fille du puisatier)

· Films de propagande (Abel Gance qui rend hommage au maréchal)

Carné et Prévert ne collaborent pas ouvertement : ils donnent même du travail aux proscrits Trauner et Kosma (le premier dessinant les décors, l'autre écrivant la musique des Visiteurs du soir et des Enfants du Paradis sans en être évidemment crédités. Leurs noms apparaissent sous des pseudonymes.)
Carné, en 1940, avait refusé les offres de la Continental et avait été traîné dans la boue par la presse collaborationniste (Lucien Rebatet). Il réalise donc Les Visiteurs du soir et Les Enfants du Paradis, deux films qui sont restés parmi les plus populaires du cinéma français.

Les visiteurs du soir

(1942, noir et blanc, 1h37)

Bande annonce du film : https://www.youtube.com/watch?v=6iz-RqeYkQA
Carné et Prévert songent d’abord à reprendre un projet qui est en gestation depuis 1940 mais dont l’entrée en guerre du pays avait sonné le glas : Le Chat botté de Perrault
X

C’est finalement l’évasion dans le Moyen Âge qui sera la solution de rechange adoptée pour se donner la liberté d’aller à contre-courant.
Synopsis :

Satan (Jules Berry) délègue, sous l'apparence de ménestrels, deux de ses suppôts, Dominique (Arletty) et Gilles (Alain Cuny), pour semer malheur et destruction sur Terre en l'an 1485. 

Dominique réussit sa mission en soumettant à son emprise séductrice le baron Hugues (Fernand Ledoux) et Renaud (Marcel Herrand), le fiancé de sa fille Anne (Marie Déa).

X

Gilles faillit à sa tâche en succombant amoureusement devant la pureté d'Anne à laquelle il ne devait apporter que tourments. Leur amour déchaîne le courroux de Satan qui intervient en personne pour achever son œuvre de désolation comme il l'entend.

Dans le contexte de l'occupation, les spectateurs avertis ont saisi la parabole de la guerre, le baron Hugues représentant Pétain, son château le régime de Vichy et le diable, les Allemands ; les deux amants, statufiés à la fin (mais dont les cœurs battent toujours) renverraient à la Résistance.

Voir la fin du film : https://www.youtube.com/watch?v=LHL1X9V1-Cw
Allusions secrètes : la date indiquée au début du film (1485) nous donne, si on l'inverse, le 5 août [19]41... 

La fin du film — le cœur des deux amants changés en statues continuant à battre — renvoie à un poème de Prévert écrit plusieurs années plus tôt, La Crosse en l'air (1936) où il avait déjà utilisé cette métaphore d’un cœur que rien ne peut détruire pour évoquer la résistance à Franco. Ce cœur, c'était « le cœur de la révolution », ce cœur écrivait-il, « que rien... personne ne peut empêcher d'abattre ceux qui veulent l'empêcher de battre... de se battre... de battre. »

L’Éternel retour
(1943, en noir et blanc, 115 minutes)

Bande annonce du film : https://www.youtube.com/watch?v=G_WiVxnf4R0
Réalisation : Jean Delannoy

Scénario : Jean Cocteau inspiré de Tristan et Iseult

Transposition moderne par Jean Cocteau de la légende amoureuse de Tristan et Iseult interprétée par le couple idéal de l'occupation, Jean Marais et Madeleine Sologne, poursuivis par la jalousie et la haine du nain Piéral et d’Yvonne de Bray.

Patrice, le neveu d’un riche châtelain (Marc), est l’objet de toutes les jalousies de ceux qui espèrent hériter de la fortune de son oncle. 

Quand Patrice ramène la belle orpheline Nathalie chez son oncle qu’elle est censée épouser, ses rivales (surtout le nain Achille, cousin de Patrice), pensant l’empoisonner, lui feront en fait boire un élixir d’amour. Les deux jeunes tombent amoureux et Patrice est chassé du château…
Des Français, qui y avaient lu un message d'espoir en 1943, furent, en 1946, stupéfaits de lire les critiques britanniques en dénoncer le message lourdement allemand et l'« atmosphère gothique pestilentielle », assimilant les héros à une « idéalisation de la jeunesse hitlérienne ». 

Les Enfants du Paradis
(1945, en noir et blanc, 3h25 min.)

Bande annonce du film : https://www.youtube.com/watch?v=b2ZNXOi8g0A
Scénario : Jacques Prévert

Réalisation : Marcel Carné

Musique : Maurice Thiriet, Joseph Kosma (sous le pseudonyme de Georges Mouqué) 


Acteurs célèbres : Arletty, Jean-Louis Barrault, Pierre Brasseur, Maria Casarès...


Année de production : 1943, mais le film n’est sorti que deux ans plus tard

Cadre temporel : l’année 1840 (la première partie intitulée Le Boulevard du crime) et l’année 1846, six ans plus tard (deuxième partie intitulée L'Homme blanc).
Cadre spatial : le Boulevard du Crime à Paris (Le boulevard du Temple que l'on avait surnommé ainsi au milieu du XIXe siècle parce qu'il comptait un si grand nombre de théâtres où l'on jouait un si grand nombre de drames que l'on y tuait sur scène à chaque porte. Le boulevard a été par la suite remanié par Haussman.)

Intrigue : Garance (une femme fatale aux mœurs libres) attire irrésistiblement 4 hommes très différents : le célèbre mime Jean Baptiste Gaspard Deburau (un amoureux romantique), l'acteur Frédérick Lemaître (un coureux de jupons), Lacenaire (un criminel cynique et redoutable) et Édouard de Montray (un richissime comte anglais).

Détails : 

I. Dans la foule présente sur le boulevard du Crime, le mime Baptiste Deburau, par son témoignage muet, sauve la petite courtisane Garance d'une erreur judiciaire. Il en tombe fou amoureux mais ne peut le lui avouer tandis qu'il est lui-même courtisé par Nathalie, la fille du directeur. Garance se laisse séduire par un jeune acteur prometteur, Frédérick Lemaître. Baptiste les invite à travailler tous les trois ensemble. Également subjugué par la beauté de Garance, le comte Édouard de Montray n'hésite pas à lui proposer le mariage et sa fortune. Elle repousse ses avances mais, accusée une nouvelle fois de complicité avec son ami le truand Lacenaire, elle fait appel à l'aide du comte.

II. Quelques années plus tard, Baptiste, marié à Nathalie, est la coqueluche des boulevards. Il fait de la pantomime, un art reconnu et populaire. Frédérick, quant à lui, a accédé lui aussi à la célébrité, et rêve de pouvoir monter Shakespeare. Garance, depuis mariée au comte, est revenue à Paris et assiste incognito à toutes les représentations de Baptiste. Un jour alors qu'il se présente à la demeure du comte Montray, Lacenaire est fermenent éconduit. Il en conçoit une véritable humiliation et jure de se venger en ridiculisant le comte, ce à quoi il parvient en profitant des retrouvailles de Garance et Baptiste. Après leur première et unique nuit d'amour, Garance s'en va, au désespoir de Baptiste, retenu par une foule de pierrots de carnaval.

Personnages : figures historiques (Deburau, Frédérick Lemaître, Lacenaire), figures inspirées de personnages réels (Montray qui se rapproche du Ministre des Affaires Étrangères de Louis-Philippe et du duc de Morny, demi-frère de Napoléon III) + une multitude de figures fictives.

Origine historique : Jean-Louis Barrault était fasciné par le personnage historique du célèbre mime Debureau (1796–1846). Marcel Carné et Jacques Prévert ont adapté un moment précis de la vie de ce dernier. Carné effectuait des recherches iconographiques au Musée Carnavalet d'histoire de Paris, tandis que Prévert étudiait à la Bibliothèque Nationale la vie des protagonistes de l'histoire.

À la suite de ces recherches, Marcel Carné a jugé qu'il était impossible de ne traiter que l'épisode relaté par Barrault et a suggéré de « conserver Debureau, mais en l'entourant de contemporains et d'êtres imaginaires ». 

Décors imposants : Celui du « boulevard du crime », lieu central de la première partie du film, a été construit dans les studios de la Victorine à Nice. Il a nécessité 35 tonnes d'échafaudages, 350 tonnes de plâtres, 500 mètres carrés de vitres pour quelques 300 fenêtres... Il s'agit de l'un des plus importants décors conçu pour un film français. 

Le film, ouvert et clos par des rideaux, est également une mise en abîme de la représentation : kermesse, pantomime, comédie, mélodrame, tragédie, carnaval... 

Tournage mouvementé : Plusieurs des auteurs du film (notamment Prévert) étaient déjà engagés dans la Résistance. De plus, Marcel Carné a pris le risque considérable de faire travailler au noir le décorateur Alexandre Trauner et le compositeur Joseph Kosma, tous les deux juifs. (Ils ne sont pas mentionnés dans le générique.)

Le tournage a été bientôt interrompu par le Ministère de l'Information en raison du débarquement des Alliés. La société de production italienne (Scalera Films) a abandonné le projet au même moment. C'est grâce à Pathé que le tournage a pu reprendre.
Un autre problème : l'interprète de Jéricho, Robert Le Vigan, coupable de collaboration, s'est enfui à Sigmaringen après avoir tourné une seule et unique scène. Marcel Carné a ensuite donné le rôle à Pierre Renoir, le frère aîné de Jean Renoir.

Changement de titre : Le scénario s'appellait à l'origine Les Funambules (nom du théâtre où Baptiste travaillait). Les Enfants du paradis = une expression plus poétique qui renvoie aux habitués du « poulailler » de ce même théâtre.

Fantastique social : Marcel Carné n’a jamais apprécié le terme « réalisme poétique » par lequel on a stigmatisé la plupart de ses films réalisés durant les années trente. Il lui préférait celui de « fantastique social ». Ses personnages sont des rêveurs, incapables de franchir la distance qui les sépare du monde ou de l’autre. Sa vision poétique procède de l’illusion qu’ils se font de ce monde et surtout d’eux-mêmes. Ils n’en sont pas moins inscrits dans leur époque, pour en devenir parfois les protagonistes, au lieu de se laisser seulement ballotter par les évènements. 

- Une allégorie de la France et de l’occupation, le Paris des Enfants du Paradis est simultanément une sphère à l’écart des réalités, un monde bohème, sans lois, marginal et peuplé d’artistes. 

Mythe d'Arletty : À l'époque des Enfants du Paradis, Arletty est une immense star symbolisant la quintessence de la Parisienne : impertinence, fierté, sensualité, vivacité pimpante. Femme libre, scandaleuse, elle refuse le mariage et les enfants en souvenir de son premier amour, mort pendant la Première Guerre Mondiale. 

Son caractère a inspiré Prévert dans la création de Garance, femme déesse mais fragile, incarnant la Vérité et follement aimée par quatre hommes différents.

À la Libération, Arletty est jugée pour avoir eu une relation amoureuse avec un officier allemand. En face des accusations, elle répond : « Monsieur le Président, encore ne fallait-il pas les laisser rentrer ! » ; et à la presse : « mon cœur est français, mon cul est international ! ». 

Sa Garance incarne les deux époques du film en deux teintes : le blanc et le noir. Dans   « Le Boulevard du Crime », souvent en blanc, elle sourit, respire la jeunesse et inspire l'amour et les artistes en devenir. Dans « L'Homme en blanc », elle est la femme en noir, abstente à sa propre vie, vouée à un amour sans espoir et suscitant de sombres jalousies. 

Réception ambiguë du film : Un succès extraordinaire auprès du public  x  peu de récompenses officielles (une mention spéciale au Festival de Venise en 1946, une nomination aux Oscars pour le meilleur scénario en 1947 : sans suite.) Depuis, le film est devenu l’un des grands classiques du cinéma : jugé « meilleur film français de l'histoire du cinéma » par l'Académie des Césars dans les années 1980.

Succès commercial : le film est resté 54 semaines à l'affiche en exclusivité (41 millions de francs de recettes). Incroyable pour l'époque.

Un hommage tardif de Truffaut : En 1956, il critique Marcel Carné « qui n'a jamais su évaluer un scénario, n'a jamais su choisir un sujet... Pendant des années on nous a offert des films de Jacques Prévert mis en images par Marcel Carné. » x En 1984, il finira par avouer à Carné, lors d'une rencontre à Romilly, qu'il a fait 23 films et qu'il les « donnerait tous pour avoir fait Les Enfants du Paradis ».
Paradoxe : les images raffinées et esthétisantes de Carné s'accordent parfois mal avec le style direct et populaire des dialogues de Prévert. De leur choc naît le « fantastique social ». 

(La dualité de ces films, où des personnages issus de milieux modestes évoluent dans les décors inquiétants et splendides d'Alexandre Trauner, portés par la musique de Maurice Jaubert ou de Joseph Kosma.)

Carole Aurouet : « Prévert et Carné ont incontestablement des caractères contraires. C’est d’ailleurs probablement leur opposition qui permit leur complémentarité dans le travail et qui fit leur succès. »
Les portes de la nuit 

(Marcel Carné, 1946)
Bande annonce du film : https://www.youtube.com/watch?v=0_fgWHFhs3w
À la fin de la Seconde Guerre mondiale (février 1945, après la libération de Paris) et le temps d’une nuit parisienne, le « Destin » (personnifié par un clochard mystérieux) orchestre l’aventure amoureuse et tragique entre le jeune résistant Diego et la belle Malou (mal) mariée à un collabo.

Synopsis :

Février 1945, à Paris. Diego sort du métro Barbès-Rochechouart. Il se rend chez la femme de son ami Pierrot Lécuyer pour lui annoncer sa mort devant le peloton d'exécution des occupants nazis. Or, Pierrot est bel et bien vivant. Le trio va fêter les retrouvailles au restaurant voisin. Un clochard qui se présente comme le Destin annonce à Diego qu'il est sur le point de rencontrer « la plus belle fille du monde ».
La prophétie se réalise au cours de la nuit alors que Diego se trouve sur le chantier de démolition de Sénéchal, petit bourgeois pétainiste et collaborateur. Il fait la connaissance de Malou, fille de Sénéchal, mariée à Georges, homme d'affaires enrichi par la guerre. Après une longue absence, Malou est revenue sur les lieux de son enfance, en proie à une nostalgie que renforce sa mésentente avec Georges. Diego et Malou dansent sur l'air des « Feuilles mortes ». Diego surprend une discussion qui oppose Sénéchal et son fils Guy, il reconnaît la voix qui a dénoncé Pierrot : c'est celle du frère de Malou, Guy Sénéchal.

Malgré les avertissements du Destin, Georges accepte le révolver que lui tend Guy. Il surprend Malou et Diego et tire. Malou meurt à l'hôpital. Guy se suicide en se jetant sous un train. Diego prend le premier métro.

Scénario : Jacques Prévert d'après l'argument de son ballet Le Rendez-vous
Musique : Joseph Kosma
Chansons : 

· Les Enfants qui s'aiment, paroles de Jacques Prévert (recueil Spectacle) et musique de Joseph Kosma. La chanson est interprétée par F. Loris, qui tient le rôle du chanteur des rues.

· Les Feuilles mortes, paroles de Jacques Prévert (recueil Paroles) et musique de Joseph Kosma. La chanson est interprétée par Yves Montand (Diego) et Irène Joachim, celle-ci doublant Nathalie Nattier (Malou).

Décors : Alexandre Trauner
Format : noir et blanc, 1h45

Dernière coopération Carné-Prévert (de 1936 – Jenny, jusqu’à 1946 – Les Portes de la nuit).

Problèmes de poétique : Prévert (engagé, communiste) veut faire un drame social sur la collaboration (les bons ouvriers communistes contre les méchants bourgeois collabos), tandis que Carné veut un film poétique (amour malheureux, scènes lyriques, fatalité, présence du surnaturel).

Deux caractères complémentaires : Prévert est un militant, un ancien anarchiste x Carné est un esthète gay. Pas d’amis communs, pas de temps passé ensemble, aucune amitié entre ces deux hommes x ils ont pourtant tourné ensemble 7 chefs d’œuvre (Jenny, Drôle de drame, Quai des brumes, Le Jour se lève, Les Visiteurs du soir, Les Enfants du paradis, Les Portes de la nuit)

Réception mitigée du dernier film : le public parisien y voit une propagande communiste et siffle Les Portes de la nuit.
Prévert est aigre : « Tu comprends [Marcel Carné], j’en ai marre de bosser dix mois sur un scénario pour me faire engueuler en dix lignes par un noc de critique. » Prévert se tourne désormais vers la chanson.

Problème d’acteurs :

Étant donné que Jean Gabin et Marlène Dietrich (le rôle était quand même prévu pour « la plus belle femme du monde ») ont refusé, ils ont été remplacés par le jeune Yves Montand (23 ans, tandis que Gabin en avait 45), jeune chanteur de music hall – soutenu vivement par Édith Piaf qui harcelait Carné pour lui donner le rôle) et Nathalie Nattier, une actrice plutôt niaise qui s’est illustrée dans l’Idiot de Dostoïevski au côté de Gérard Philippe et qui est tombée dans l’oubli par la suite. 

Problème de décors :

La station de métro Barbès-Rochechouart a dû être entièrement reconstituée en studio, car il était impossible de la fermer et tourner (Gabin et Dietrich parmi la foule).

Les critiques se sont déchaînés sur les frais faramineux, sur la folie des grandeurs…

Le film montre toutefois une sorte de cartographie du Paris des années 1940.
