Après la guerre : reconstruire le cinéma

En 1945, l'activité cinématographique est pratiquement suspendue sur tout le territoire : coupures d'électricité, salles et studios fermés ou détruits. Le matériel, les plateaux, les laboratoires, quand ils n'ont pas été mis hors d'usage par faits de guerre, sont vétustes : leur équipement date du passage au parlant.

André Malraux (ministre de l'Information en charge du cinéma à la fin de 1945) : « Le cinéma est aussi une industrie. »
Deux stratégies de reconstruction : 

· Sous le contrôle de l'État (on évoque une nationalisation, totale ou partielle)

· Libérale

Le 26 octobre 1946, le Centre national de la cinématographie (CNC) est créé : un établissement public, doté de l'autonomie financière. Il encadre le cinéma sur le plan législatif et réglementaire sous l'autorité d'un ministre (à l'origine celui de l'Information, plus tard celui de l'Industrie, enfin, depuis 1959, le Ministre de la Culture), il contrôle ses finances, aide la production et la diffusion des films. Il est prévu que le CNC sera financé par des subventions de l'État, et par des cotisations professionnelles.

Le 24 septembre 1948 : la première loi d'aide à l'industrie cinématographique (destinée aux producteurs de films français et aux exploitants de salles) financée par la Taxe spéciale additionnelle (TSA) perçue sur la vente des tickets d'entrée dans les salles. Autrement dit, les spectateurs – même ceux qui ne vont pas voir un film français – soutiennent automatiquement la cinématographie locale en payant une petite taxe supllémentaire sur leurs billets.
Protectionisme : Hollywood a en portefeuille la production de six années inédite en France pour cause d'occupation, et attendue avec une grande impatience par les spectateurs français. 

1946 : l' « arrangement Blum-Byrnes » : un quota de quatre semaines par trimestre où les salles doivent impérativement projeter des films français (un « abri protecteur » au moment précis où le cinéma français est trop fragile pour affronter la concurrence). 

1948 : Une révision de l'accord Blum-Byrnes étend le quota à cinq semaines.

1949 : La France et l'Italie signent un accord sur les coproductions qui étend aux films coproduits par les deux pays le bénéfice des avantages consentis aux films nationaux français et italiens. Il s’ensuit un grand nombre de coproductions franco-italiennes très populaires (le Français Fernandel jouant dans Don Camillo :

https://www.youtube.com/watch?v=EaM_oW2z_GQ ; l’Italienne Gina Lollobrigida dans Fanfan la Tulipe : https://www.youtube.com/watch?v=zkqqi_cuMxg, etc.).
Décret Malraux du 19 juin 1959 : il complète l'aide automatique aux films par une aide sélective : l'avance sur recettes est en germe. 

9. DE L'APRÈS-GUERRE AUX ANNÉES CINQUANTE

La douzaine d'années qui séparent le redémarrage du cinéma français des premières manifestations de la Nouvelle Vague en 1958 = continuité.
Le cinéma de la Quatrième République est souvent censuré dès qu'il aborde un sujet actuel (difficultés économiques, séquelles de la guerre, guerre froide, guerre d'Indochine, guerre d'Algérie, décolonisation) ou un passé gênant (collaboration, marché noir, antisémitisme).

Le milieu cinématographique s'en accomode assez facilement. 

Yves Allégret 
(1905-1987)
Continuation du pessimisme noir de 1938.
Entre 1947 et 1952, il réalise quatre films que la critique du temps étiquette « existentialistes »: Dédée d'Anvers
 (1948) : film qui a pour la première fois présenté Simone Signoret.
Atmosphère nocturne d’un port (inspirée du Quai des brumes) : filles, maquereaux, marins

(Toujours la mort du héros sur les pavés où glissent silencieusement les vélos des dockers, la pluie froide, la trahison, en un mot, la chienne de vie…)

Le film entier : https://www.youtube.com/watch?v=rGQQDrpmKq0
Allégre lance toute une nouvelle génération de comédiens : Simone Signoret (deuxième femme d'Allégret qu’elle a quitté par la suite pour Yves Montand), Gérard Philipe, Madeleine Robinson...

Une lumière particulière : les rues d'Anvers sont différentes des rues du Havre, on tourne plus volontiers en extérieurs. 

La France n'a malheureusement pas eu son néo-réalisme (comme en Italie).

Le cinéma des années 1945-1959 est un cinéma bloqué, qui innove peu, qui est soumis au pouvoir presque dictatorial des vieux maîtres (Grémillon, Guitry, Pagnol), qui continue, comme pendant l'occupation, les adaptations de romans : La Chartreuse de Parme (Christian-Jaque : 1947, coproduction franco-italienne avec Gérard Philipe), Le Rouge et le Noir (Clause Autant-Lara : 1954, coproduction franco-italienne avec Gérard Philipe), Balzac, Zola ou Maupassant...

Les exilés reviennent au pays après la guerre : Jean Renoir (devenu citoyen américain), René Clair,  Julien Duvivier...

Claude Autant-Lara
(1901-2000)
Un cinéaste d’abord marqué à gauche, qui est passé à l’extrême droite (un côté célinien) : provocateur
1947 (Diable au corps) : une image d'auteur de combat, anarchisant, contempteur des valeurs patriotiques et religieuses, qui le marque pour des années. Il réalisera des films souvent contraversés en affirmant « si un film n'a pas de venin, il ne vaut rien ». 

Adaptation de Radiguet

Synopsis : Pendant la Première Guerre mondiale, Marthe, une jeune fiancée prend pour amant François, un jeune homme de quinze ans, trop jeune pour s'engager. Suite à un rendez-vous manqué sur un ponton, Marthe épousera son fiancé Jacques. Les amants regretteront par la suite de ne pas s'être retrouvés à ce moment-là. Ils envisageront même le suicide en évoquant cet épisode qui fit basculer leur vie. Pendant plusieurs années, ils continueront à se voir et à s’aimer au vu et au su de toute la ville. Marthe tombe enceinte de François et meurt en couches. À la fin de la guerre, son fiancé revient du front et endosse la (fausse) paternité de l’enfant. Il élevera le petit, tandis que François se félicitera de s’être tiré de l’affaire.
Le film entier : https://www.youtube.com/watch?v=6ZCKDZ2G174
Le film est critiqué pour « inciter à l'exaltation de l'adultère » et « prôner l'antimilitarisme ». Des journalistes font même une pétition pour que le film soit retiré de l'affiche. 

X

Il exprime parfaitement les sentiments de la jeune génération de 1947 qui avait atteint l'adolescence pendant la Seconde Guerre mondiale, ce qui permit à Gérard Philipe d'obtenir le Prix d'interprétation au festival de Cannes en 1947.
En 1989, Claude Autant-Lara est élu au Parlement européen sur la liste du Front National. Doyen d'âge de la nouvelle assemblée, son discours d'ouverture de la première session, en juillet 1989, provoque un certain scandale en exprimant notamment ses « inquiétudes face à la menace culturelle américaine », déclenchant la sortie immédiate de l'hémicycle de la quasi-totalité des députés.

Dans un entretien accordé au mensuel Globe en septembre 1989, il tient des propos tels que le garde des Sceaux Pierre Arpaillange fait engager des poursuites pour injures raciales, diffamation raciale et incitation à la haine raciale (antisémitisme). 

René Clément 
(1913-1996)
Il aborde des styles différents pour chaque nouveau film : le contraire d'un « auteur », tel que la Nouvelle Vague le définira. 

Techniquement impeccables, ses films sont régulièrement salués par la critique et glanent les récompenses dans les festivals : grand succès public

Les Maudits, Au-delà des grilles (coproduction tournée en Italie), Le Château de verre, Jeux interdits, Monsieur Ripois (en Angleterre), Gervaise…
Jeux interdits (1952) : un succès mondial

Synopsis :

Durant la débâcle de 1940, une orpheline de cinq ans est recueillie par une famille de paysans. La petite fille de la ville et le fils de la famille paysanne se créent un univers fait d'amours enfantines et de jeux inspirés des événements tragiques qu'ils vivent.

Paulette enterre son petit chien (mort lors d’un raid aérien), ce qui impressionne Michel. Les deux enfants se mettent à créer des sépultures pour tous les animaux morts qu'ils découvrent : rats, crapauds, poussins, etc. Michel ne trouve pas très réussies les croix qu'ils fabriquent et les deux enfants entreprennent de voler les crucifix qu'ils trouvent : sur le corbillard, à l'église, au cimetière.

Deux innocents au milieu de la guerre.

Bande annonce du film : https://www.youtube.com/watch?v=cD26LdRT94E
Musique : choisie et interprétée par le guitariste Narciso Yepes qui a fait un léger arrangement de diverses partitions. La mélodie des Jeux interdits est depuis devenue un classique de l'apprentissage de la guitare. (On n’est pas sûr de son auteur.)

Succès international : les enfants-acteurs sont présentés à la reine d’Angleterre.

Jean Cocteau 
(1889-1963)
Il avait une première fois abordé le cinéma autour de 1930 (avec Le Sang d'un poète) et il revient à la mise en scène et tourne cinq films entre La Belle et la Bête (1946) et Le Testament d'Orphée (1959).

Les films de Cocteau, dont il a écrit et dirigé la majeure partie, étaient particulièrement importants dans la mesure où ils introduisirent le surréalisme dans le cinéma français et influençaient, jusqu'à un certain degré, le genre français de la Nouvelle Vague.

En 1960, l'artiste tourne Le Testament d'Orphée avec l'aide financière de François Truffaut.

La Belle et la Bête (1946)
Un marchand au bord de la faillite a quatre enfants : un fils, Ludovic (Michel Auclair), et trois filles, Félicie (Mila Parély), Adélaïde (Nane Germon) et Belle (Josette Day), qui est traitée comme Cendrillon.

Un jour, le père part en voyage d'affaires. Avant de s'en aller, il promet à ses filles de leur rapporter des cadeaux. Pour Félicie et Adélaïde un perroquet et un singe et pour Belle une jolie rose. En route, il s'égare dans une forêt où il trouve un château étrange ; il y remarque une rose qu'il décide de prendre pour Belle. C'est au moment où il la cueille qu'apparaît le propriétaire du château (Jean Marais), un monstre doté de pouvoirs magiques, à l'aspect mi-humain mi-animal. Le châtelain condamne le marchand à mort, à moins que ce dernier ne lui donne une de ses filles. Belle accepte de se sacrifier et s'en va vers le château. Son voyage est filmé dans un mouvement lent qui lui donne un caractère onirique. Quand elle voit la Bête, elle commence par s'évanouir, mais peu à peu elle en vient à l'aimer, quand elle se rend compte que la Bête est autre chose que ce qu'un premier coup d'œil ferait croire. On se rend compte qu'elle devine l'âme pure qui se cache derrière la laideur de la Bête et la véritable bête est désormais un Prince qui veut se marier avec elle. Ce dernier possède étrangement les traits d'Avenant tandis que celui-ci, tué à cause de sa cupidité, a pris ceux de la Bête.

Moulouk, le chien de Jean Marais, a servi de modèle pour le visage de la Bête. Cocteau a donné le rôle de la Bête à un acteur qui était considéré alors comme l'homme le plus beau du monde, Jean Marais. Celui-ci interprète un rôle triple : la Bête, le soupirant de la Belle (Avenant) et le prince.

Deux mondes différents : la maison bourgeoise du marchand  x  le château enchanté de la Bête où tout est possible. C'est la forêt mystérieuse qui relie entre eux ces deux mondes. À l'intérieur du château et autour de lui, les chandeliers, les jardins et les cariatides sont vivants. 
Le film entier : https://www.youtube.com/watch?v=T_kcquc2fbc
Jacques Tati 
(1907-1982)
Il est d'origine franco-russo-hollando-italienne.

Il existe ainsi des versions anglaises de plusieurs de ses films, dont Les Vacances de M. Hulot, et Mon oncle, dont la version anglaise My Uncle est sortie en France en 2005.

Un comique keatonien, minimaliste, dont l’humour est basé sur une observation rigoureuse et amusée d'un comportement humain qu'il gauchit à peine pour en tirer l'effet (géométrique) qu'il désire, dans Jour de fête (1949), Les Vacances de Monsieur Hulot (1953) et Mon Oncle (1958). 
Tati s'invente un alter ego, Monsieur Hulot, qui promène sa grande silhouette et sa pipe dans une station balnéaire petite bourgeoise ou dans les banlieues saisies par la modernité (c'est l'aube des Trente Glorieuses), rêveur intègre incapable de s'intégrer, maladroit génial qui bouscule les rites et les mécaniques.

Cinéma populaire (jusqu'à 1957, la fréquentation des salles françaises est de l'ordre de 400 millions de spectateurs annuels): comédies de Fernandel et Bourvil, parodies de films noirs , films policiers.

Mon Oncle : https://www.youtube.com/watch?v=bHIKqzNnkKs
Quelques sketches de Monsieur Hulot : https://www.youtube.com/watch?v=sqkZgEurrcM
10.  ClNÉPHILIE ET COMPAGNIE

Un certain public devient de plus en plus sensible aux dimensions sociales du film.

On commence à parler de la « cinéphilie »:

· Le mouvement prend sa source dans les projets de culture populaire esquissés à la fin des années trente.

· Il s'enrichit des plans, voire des utopies formulés par la Résistance. 

· Il prend sa forme dans les ciné-clubs qui se multiplient dès 1946 (ciné-clubs de villes, d'établissements scolaires, d'entreprises, regroupés dans une demi-douzaine de fédérations)

Dans les ciné-clubs, les projections sont précédées ou suivies de débats, d’analyses voire de conférences entières.

Le mouvement est encadré par des hebdomadaires (L'Écran français : 1945) et des revues (Revue du cinéma : 1946 à 1949). 

En 1951 paraît le premier numéro des fameux Cahiers du cinéma d’André Bazin.

(Un nouveau site Internet a vu le jour en juin 2005, au sein duquel on retrouve notamment les archives de la revue. 70 000 pages, plus de 50 années d'archives peuvent consultées sur le site Internet: www.cahiersducinema.com). 

Un public s'invente, qui justifie la multiplication des salles labellisées «Art et Essai». On écoute, on lit et on discute Roger Leenhardt et André Bazin, Alexandre Astruc, puis François Truffaut et Ado Kyrou.

Evolution du court métrage : la suppression du double programme (deux longs métrages projetés dans la même séance) par Vichy, confirmée dès la Libération par le gouvernement provisoire, a ouvert dans les salles de grandes plages horaires pour les films courts, parfois deux ou trois par séance dans les cinémas populaires et en province. 

Le contexte de la cinéphilie a débouché sur la Nouvelle Vague qui fera l’objet des cours suivants…

� Dédée, prostituée, travaille au Big Moon, un bar à marins tenu par Monsieur René dans la zone portuaire d’Anvers. Elle vit sous la coupe de Marco, portier de l’établissement et accessoirement petit trafiquant, proxénète et pseudo caïd. Alors qu’elle se trouve un soir près du port, elle fait la connaissance de Francesco, vieil ami de Monsieur René et capitaine d’un navire marchand, dont elle tombe amoureuse. Marco est en affaire avec un trafiquant mais n’arrive pas à trouver l’argent nécessaire à la transaction, il presse Dédée de l’aider, ce qu’elle refuse malgré son attitude violente. De son côté, Francesco est en affaire avec Monsieur René, une affaire de cargaison dont on ne saura aucun détail mais qui est annoncée comme potentiellement dangereuse. Après une nuit d’amour, les relations entre Dédée et Francesco se compliquent, ils s’avouent leur amour réciproque mais dans un premier temps, le marin ne veut pas s’engager, puis se ravise et lui propose de partir avec lui dès que l'affaire en cours sera conclue. Dédée annonce à Monsieur René son prochain départ de l’établissement. Malgré l’estime qu’il a pour elle, il n’oppose aucune objection à son départ et lui propose même de l’accompagner au bateau de Francesco quand l'affaire sera terminée. Dédée se demande comment va réagir Marco, Monsieur René se propose alors de régler le problème en le jetant dehors. Lors de l’explication musclée qu’ont les deux hommes, Monsieur René fait l’erreur d’indiquer que Dédée aime un autre homme. Au port la transaction se termine, Dédée et Monsieur René s’apprêtent à rejoindre Francesco. C’est alors que Marco profite d’un moment d’isolement de Francesco pour l’abattre froidement. Quand Dédée et Monsieur René arrivent au lieu du rendez-vous, ils ne trouvent qu’un cadavre, mais l’arme du crime laissée sur place accuse Marco. Ils suivent sa trace dans la nuit d’Anvers, le récupèrent dans le hall de la gare, le jettent au milieu de la chaussée et l’écrasent avec la voiture.
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