ClNÉPHILIE ET COMPAGNIE

Dans la deuxième moitié des années 1940, un certain public devient de plus en plus sensible aux dimensions sociales du film.

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, tous regroupés dans une demi-douzaine de fédérations).

On peut y étudier la technique et l'histoire du cinéma suite à la projection d'un film.
Sa spécificité est de réunir des membres ayant des intérêts communs, desquels dépendront la programmation du ciné-club et les sujets de discussion qui y auront lieu.
Le mouvement est encadré par des hebdomadaires (L'Écran français : 1945) et des revues (Revue du cinéma : 1946 à 1949). 

En avril 1951 paraît le premier numéro des Cahiers du cinéma d’André Bazin
 (un mensuel).

(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 être consultées sur le site Internet : www.cahiersducinema.com). 
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Une revue à la couverture jaune avec une photo au milieu : elle contient de très longs articles rédigés dans un style littéraire par de jeunes critiques (Truffaut, Godard, Chabrol, Rivette, Rohmer : on les appelle « les jeunes Turcs » (Barbaři).

Ils voient des miliers de films, passant leurs vies dans les salles.

Influence de Hitchcock, Rossellini, Welles, Renoir, Bergman.
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.

LA NOUVELLE VAGUE

L'expression « Nouvelle Vague » apparaît pour la première fois dans une « enquête sociologique sur les phénomènes de générations » lancée par une série d'articles de Françoise Giroud (rédactrice en chef) et publiés dans L'Express en 1957. 

Les huit millions de Français de 18 à 30 ans qui, dans dix ans, « auront pris la France en main » (futurs médecins, ingénieurs, avocats...) sont interrogés sur leurs pratiques vestimentaires, leur morale, leurs valeurs, leur mode de vie, leurs pratiques culturelles (dont le cinéma). 

Les résultats de l'enquête paraissent dans les numéros du 3 octobre au 12 décembre 1957 avec un slogan « La Nouvelle Vague arrive ! », représenté sur un visage souriant de jeune fille. 
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Symbole du mouvement (que de nombreux jeunes citent comme leur film de référence) : le premier long métrage de Roger Vadim, Et Dieu créa la femme (sorti à Paris le 28 novembre 1956). 

Son actrice principale (Brigitte Bardot : 22 ans) symbolise la jeune Française enfin « libre et émancipée ». 

Synopsis :

Juliette, une jeune orpheline, oscille entre trois hommes : Monsieur Carradine (un richissime homme d’affaires d’un certain âge joué pau une célébrité de l’époque : Kurd Jurgens), Antoine (un jeune parvenu qui ne pense qu’au sexe), Michel (son frère romantique qui finit par se marier avec Juliette pour empêcher que cette dernière retourne à l’orphelinat – Jean-Louis Trintignant qui débute dans ce film).

Les trois hommes luttent, chacun à sa manière, pour avoir Juliette et cette dernière – après de longues péripéties – finit par aimer Michel. 

x C’est seulement quand elle couche avec son frère et quand Michel la giffle violemment qu’elle comprend que son mari l’aime.

Début du film iconique : https://www.youtube.com/watch?v=r5FU9LllQuk
Libération sexuelle : BB = « le rêve irréalisable de tout homme marié », notamment lorsqu'elle danse la mambo à Saint-Tropez.

Début de deux mythes : celui de Brigitte Bardot et celui de Saint-Tropez (ville mythique de la dolce vita : mer, plages, musique, tam-tam mambo, jeunes filles qui montent à vélo pieds nus).
Les critiques s’énervent : BB est selon eux une actrice moyenne, sa prononciation négligée est à la limite du compréhensible, elle n’est absolument pas sophistiquée comme les héroïnes traditionnelles (Arletty, Maria Casarès... femmes du monde et d’un certain âge).

x

Le film devient culte : les premiers nus de Bardot vont permettre au film de battre des records de recettes aux États-Unis, entre autres.

Brigitte Bardot achète une popriété à Saint-Tropez en 1958 et contribue à faire de ce village paradisiaque peu connu un endroit de légende internationale par sa seule présence et par les folles nuits de fêtes tropéziennes qu’elle anime. 

Le mariage de Roger Vadim et Brigitte Bardot vole en éclat à la fin du film : hystérie médiatique, histoire d'amour entre Brigitte Bardot et Jean-Louis Trintignant.

François Truffaut commente en 1959 :

« Je crois que la Nouvelle Vague a eu une réalité anticipée. C'était d'abord une invention de journalistes qui est devenue une chose effective. En tout cas, si l'on n'avait pas créé ce slogan journalistique au moment du Festival de Cannes, je crois que cette appellation ou une autre aurait été créée par la force des choses au moment où l'on aurait pris conscience du nombre des “premiers films”. »

Emploi systématique du terme « Nouvelle vague »: à partir de février et de mars 1959. Il accompagne la sortie commerciale de deux premiers longs métrages de Claude Chabrol : 

Le Beau Serge (11 février 1959) : François (Jean-Claude Brialy) retourne dans son village après des années d'absence. Il y retrouve son ami Serge (Gérard Blain) qui, de son mariage avec Yvonne, a eu un enfant trisomique mort-né et a sombré dans l'alcool. 

Bande annonce du film : https://www.youtube.com/watch?v=5P8rVF2337Q
Les Cousins (11 mars 1959) : Charles, jeune provincial sérieux et travailleur, débarque à Neuilly chez son cousin Paul, cynique et grand séducteur. Tous deux travaillent leur droit. Charles tombe alors amoureux de Florence, mais Paul en fait sa maîtresse... Le tout s’achemine vers la catastrophe finále.
(Claude Chabrol réalise son second film avant la sortie du premier, grâce à la « prime à la qualité ».)

Bande annonce du film : https://www.youtube.com/watch?v=R83zINc4LQk
Mai 1959 : au Festival de Cannes, c'est Orfeu Negro, un film plutôt conventionnel de Marcel Camus, qui reçoit la Palme d'or   x   le premier long métrage de François Truffaut (Les Quatre Cents Coups
) et un film d'Alain Resnais (Hiroshima mon amour) attirent le public et se soldent par un très grand succès commercial.

(Truffaut défile à côté de Malraux ou Cocteau.)

Mars 1960 : sortie triomphale de À bout de souffle de Jean-Luc Godard : 259 000 entrées en exclusivité parisienne. (Le film est inspiré par un fait divers : un homme qui a commis un meurtre rencontre par la suite à Paris une journaliste américaine avec laquelle il vit plus ou moins dans le luxe. Traqué par la police pendant dix jours, il est arrêté et emprisonné à vie.)

Le film a été produit par François Truffaut : une sorte de cadeau pour le Godard débutant.

Synopsis :

Michel Poiccard (Jean-Paul Belmondo), jeune homme mêlé au milieu de délinquants, vole une voiture à Marseille pour se rendre à Paris. Mais en route, lors d'un contrôle, il tue un policier qui le poursuivait.
Arrivé à Paris, il retrouve la jeune étudiante américaine Patricia (Jean Seberg), avec laquelle il avait eu une liaison amoureuse. Elle veut étudier à la Sorbonne et, pour se faire un peu d'argent, elle vend le journal Herald Tribune sur les Champs-Élysées. Tout au long du film, Michel essaiera de convaincre de coucher à nouveau avec lui, et elle lui résistera un certain temps en affirmant qu'il ne l'aime pas vraiment.

Michel veut quitter la France pour l'Italie où il pense trouver refuge. La police l'a déjà identifié comme étant l'assassin de la N7 et sa photo figure dans tous les journaux. Tout d'abord, Patricia ne dit rien par amour pour Michel.

La veille de leur départ présumé pour l'Italie, Patricia le dénonce à la police afin de le forcer à partir loin d'elle. Mais Michel refuse de prendre la fuite et, abattu par un policier, s'écroule « à bout de souffle ».

Selon Godard, le film parle « d´un garçon qui pense à la mort et d´une fille qui n´y pense pas. »

Scène finale du film : https://www.youtube.com/watch?v=mlx4ldY-9x0
Du point de vue de la consécration médiatique, la Nouvelle Vague n'a marqué que deux saisons cinématographiques : du début de 1959 à la fin de 1960.

x 
Le phénomène de renouvellement des réalisateurs se prolonge jusqu'à la fin 1962. Le début de l'année 1963 marque donc un tournant et la fin d'une époque.

La Nouvelle Vague aura vécu de quatre à cinq années   x   elle a totalement bouleversé le paysage cinématographique français et profondément influencé l'étranger.

Théorie de la Nouvelle Vague
Un texte d'Alexandre Astruc intitulé « Naissance d'une nouvelle avant-garde : la caméra-stylo » (paru dans L'Écran français du 30 mars 1948) : le cinéma est en train de devenir un nouveau moyen d'expression, au même titre que la peinture ou le roman. Il doit s'émanciper :

« Après avoir été successivement une attraction foraine, un divertissement analogue au théâtre de boulevard, ou un moyen de conserver les images de l'époque, il devient un langage. Un langage, c'est-à-dire une forme dans laquelle et par laquelle un artiste peut exprimer sa pensée, aussi abstraite soit-elle, ou traduire ses obsessions exactement comme il en est aujourd'hui de l'essai ou du roman. C'est pourquoi j'appelle ce nouvel âge du cinéma celui de la caméra-stylo. »

À l'époque du muet, le cinéma a été trop prisonnier de la tyrannie du visuel et, avec le parlant, il est devenu du théâtre filmé.

Pour la Nouvelle Vague, la mise en scène n'est plus un moyen d'illustrer ou de présenter une scène, mais une véritable écriture : « l'auteur écrit avec sa caméra, comme un écrivain écrit avec un stylo. » Auteur = réalisateur

Article polémique de François Truffaut:  « Une certaine tendance du cinéma français » publié en 1954 dans les Cahiers du cinéma.

Le texte de Truffaut est une attaque lancée contre le travail de certains adaptateurs et scénaristes (Jean Aurenche, Pierre Bost) :

Il n'existe pas d'équivalence véritable entre procédés littéraires et procédés cinématographiques. La plupart du temps, les adaptateurs trahissent l'esprit de l'auteur (introduction de discours étrangers à la logique des livres).

Un exemple : Le Diable au corps (comparaison des premières pages du roman de Radiguet (publié en 1923) avec l'adaptation d’Aurenche et Bost filmée par Claude Autant-Lara (1946)) :

Dans le roman, le jeune narrateur rencontre pour la première fois Marthe lorsqu'elle descend d'un train, sur un quai de gare :

« Quand le train entra en gare, Marthe était debout sur le marche-pied du wagon. "Attends bien que le train s'arrête", lui cria sa mère... Cette imprudence me charma. Sa robe, son chapeau, très simples, prouvaient son peu d'estime pour l'opinion des inconnus ».

x

Aurenche et Bost transportent l'action dans la cour d'un lycée transformée en hôpital militaire. Marthe est une aide-infirmière volontaire. Cette transposition des lieux permet aux auteurs d'introduire un réquisitoire très violent contre l'autorité éducative, militaire et médicale d'une part, et contre le matriarcat d'autre part (le professeur est un chien de garde, le médecin militaire est une brute sadique, la belle-mère de Marthe est une harpie). 

Rien de tel ne figurait dans le texte original... qui était beaucoup plus poétique et suggestif.
Truffaut méprise les cinéastes de la « tradition de qualité » (années 1930 et 1940)   x   il se prononce pour les « auteurs » (Jean Renoir, Max Ophuls, Jacques Becker, Robert Bresson).

Situation du cinéma français à la fin des années 1950 : bonne santé économique (le public aime les adaptations)   x   sclérose esthétique.

Esthétique de la Nouvelle Vague

1. L'auteur = le réalisateur = le scénariste du film. (Si ce n'est pas le cas, c'est le réalisateur qui a dernier mot, le scénariste n'étant que le fournisseur de la matière première.) Un cinéma d'auteurs : Un aphorisme de Giraudoux : « Il n'y a pas d'œuvres, il n'y a que des auteurs. » (Truffaut dira que même un film raté d'un bon auteur est meilleur qu'un film à succès venant d'un simple « réalisateur ».)

(Un coté très personnel : les films sont souvent autobiographiques, l’action peut se dérouler dans l’appartement du réalisateur, lorsque le réalisateur se dispute avec sa femme, le lendemain les memes répliques figurent dans le film).

2. L'aspect collectif est nié (l'équipe s'efface derrière le réalisateur). Unité de la vision :

  André Bazin (théoricien du mouvement : ses articles paraissent, après sa mort en 1958, en quatre petits volumes sous le titre très programmatique Qu 'est-ce que le cinéma?) dit de ces nouveaux auteurs : «...s'ils prisent à ce point la mise en scène, c'est qu'ils y discernent dans une large mesure la matière même du film, une organisation des êtres  et des choses qui est à elle-même son sens, je veux dire aussi bien morale qu'esthétique... Toute technique renvoie à une métaphysique. » 

Dans une table ronde des Cahiers du cinéma consacrée à Hiroshima mon amour Godard affirme: « les travellings sont affaire de morale ».

Deux conceptions du scénario: 1) Scénario-programme (une structure prête à être tournée) 2) Scénario-dispositif (ouvert aux aléas du tournage, aux rencontres, aux idées de l'auteur qui surgiront par la suite). La Nouvelle Vague privilégie le second (exception : Alain Resnais).

3. Admiration portée au cinéma américain (à contre-courant de la critique dominante dans les années cinquante qui privilégiait les « grands auteurs » à messages sérieux, tels S. M. Eisenstein, Vittorio de Sica ou Cari Dreyer) : le culte du film de la série B, c'est-à-dire du film à budget moyen, sans grandes stars, que les studios hollywoodiens produisent en grand nombre pendant cette période. Truffaut sera un grand admirateur de Hitchcock.

4. La stratégie est celle du petit budget et de l'autoproduction. La dénonciation des superproductions.

  Jacques Rivette énonce cet aphorisme provocateur : « Ce qui manque le plus au 
  français, c'est l'esprit de pauvreté ».

Curiosité : Lorsque Godard tourne Le Mépris et il engage la star la plus chère (Bardot) pour une coproduction internationale, il ne cesse d'affirmer qu'il dirige en fait un film à petit budget, une fois qu'on retranche le salaire de l'actrice principale. Brigitte Bardot est rémunérée 250 millions pour un film d'un budget total de 500 millions. 

Et François Truffaut s'efforcera toujours d'enchaîner un petit budget après une production financièrement plus ambitieuse : L'Enfant sauvage après La Sirène du Mississipi en 1969.

5. Souvent, les réalisateurs n'utilisent pas de découpage strict pré-établi et une large place est laissée à l'improvisation dans la conception des séquences, le dialogue, le jeu des acteurs.

6. Les auteurs privilégient pour le tournage les décors naturels (rues de Paris, métro, les acteurs se promenant parmi les passants) et excluent le recours aux décors reconstitués en studio. (1958, Louis Malle : Ascenseur pour l'échafaud : ascenseurs, cabines téléphoniques, bars, bureaux...) Les réalisateurs tournent à des endroits qu'ils connaissent de leur jeunesse : les étudiants et vendeuses de Chabrol, l'enfance de Truffaut...

7. On utilise la voix off : typique de Resnais. (Hiroshima mon amour où c'est la femme – Emmanuelle Riva – qui parle et lie l'expérience de Nevers à celle du Japon... L'année dernière à Marienbad où c'est l'amant italien qui commente le château...) Par la suite (années 1970), Marguerite Duras va expérimenter les voix-off des narratrices féminines anonymes : La Femme du Gange (1974), India Song (1975), etc.

8. On joue avec le montage (les mises en abîme de Resnais).

9. On utilise une équipe « légère », composée de quelques personnes.

10. La Nouvelle Vague opte pour le « son direct » enregistré au moment du tournage, plutôt que pour la postsynchronisation. (Jean Renoir faisait du direct depuis les années 1930. Il préférait sacrifier la précision de la définition sonore à son authenticité. Pareil pour Marcel Pagnol.)

11. Les réalisateurs s'efforcent de ne pas utiliser des éclairages additionnels trop pesants, donc choisissent avec leur chef opérateur une pellicule très sensible. Souvent, une stylisation en noir et blanc.

12. Utilisation fréquente des non-professionnels pour interpréter les personnages.

13. Si le réalisateur a recours malgré tout à des professionnels, il opte pour de nouveaux acteurs qu'il dirige d’une manière plus libre. De nouveaux acteurs, inconnus, jeunes (ayant l’âge des réalisateurs) qui jouent dans des histoires destinées à transmettre un certain sentiment de la vie. À nouveau, une légèreté : même les sujets graves voire tragiques sont traités avec de la légèreté, sans pathos. (Certains spectetaurs plus agés avaient l’impression que les films se moquaient d’eux, se moquaient de tout.)

14. Esthétique du hasard. Godard se plaît à imaginer que si l’héroïne avait traversé la rue quelques minutes plus tôt, le héros ne l’aurait pas rencontrée, elle ne l’aurait pas dénoncé et une toute autre histoire aurait eu lieu. (C’est comme se faire écraser par une voiture. Si l’on passait quelques minutes plus tôt… cela aurait été un autre film.)

15. But = faire des films crédibles, pas artificiels (les acteurs et les spectateurs s´identifient facilement aux personnages). Ce n’est pas tellement l’histoire qui compte mais plutôt la manière dont elle est racontée.

(Pour avoir la bonne tonalité de la voix, Truffaut explique aux acteurs non seulement ce que leur personnage dit, mais également ce qu’il pense en le disant.)

Pour Godard, le cinéma est l’art qui se rapproche le plus de la vie   x   peinture, sculpture, musique qui ne sont pas comme dans la vie. (vie = les rues de Paris)

On « vole » les images de la vie ordinaire (les acteurs se cachent dans la rue, derrière des passants).

16. Critique des films des réalisateurs qui se sont trop enlisés dans la routine. Jadis, ils étaient novateurs. Depuis, ils répetent. (Titre d’un article critique de Truffaut : « Le cinéma francais crève sous les fausses légendes ».)

17. Solidarité de génératon : de nombreux « clins d´œil » que les cinéastes s´adressent mutuellement dans leurs films, aide réciproque (Truffaut produit des films de Godard ou vice-versa)   x   fini après 1968. Godard devient de plus en plus militant, il traite Truffaut de cinéaste bourgeois, tandis que Truffaut l’accuse de soumettre l’art à une idéologie, à des réglements de compte
.
Tous ces choix vont dans le sens d'une plus grande souplesse de réalisation et s'efforcent d'alléger autant que possible les lourdes contraintes du cinéma conçu sur le modèle commercial et industriel. Ils visent à effacer les frontières entre cinéma professionnel et amateurisme, entre film de fiction et film documentaire ou film d'enquête.

Résumé de Truffaut :

« Nous avons pensé qu'il fallait tout simplifier pour travailler librement et faire des films pauvres sur des sujets simples, d'où cette masse de films Nouvelle Vague dont le seul point commun est une somme de refus : refus de la figuration, refus d'une intrigue théâtrale, refus des grands décors, refus des scènes explicatives ; ce sont souvent des films à trois ou quatre personnages avec très peu d'action. Malheureusement l'aspect linéaire de ces films s'est trouvé recouper un genre littéraire qui agace beaucoup la critique et le public d'exclusivité actuellement, un genre que l'on peut surnommer le saganisme : voiture de sport, bouteille de scotch, amours rapides, etc. La légèreté voulue de ces films passe – parfois à tort, parfois à raison – pour de la frivolité. Là où la confusion s'installe donc, c'est que les qualités de ce nouveau cinéma : la grâce, la légèreté, la pudeur, l'élégance, la rapidité vont dans le même sens que ses défauts : la frivolité, l'inconscience, la naïveté. » (France-Observateur 19 octobre 1961)

Les producteurs voient dans la Nouvelle Vague l'occasion d'en finir avec les pesanteurs corporatistes et techniques du Cinéma de la Qualité.

Deutschmeister (un producteur) : « Tous les producteurs se réjouissent du succès des jeunes de cette Vague, parce qu'ils ont libéré le cinéma de ses chaînes. Ils l'ont libéré de l'équipe technique minima imposée par les syndicats. Ils l'ont libéré des difficultés administratives et financières pour tourner dans les rues, dans de vraies maisons, de vraies chambres, dans des décors naturels. Ils l'ont libéré des multiples censures qui ont une conception curieuse de l'art, de la morale, de la vie, de l'influence sur la jeunesse, du prestige d'une nation, etc. Ils l'ont libéré des exigences abusives des « anciens » pour entreprendre un film. Ils ont aussi libéré le cinéma du culte des vedettes et de la qualité technique. »

x

Souvent, une critique très sévère :

« La Nouvelle Vague est une école de critiques qui se lancent le défi de mettre la main à la pâte. C'est un cinéma pour voir si l'on est capable de faire du cinéma... C'est un cinéma de l'amateurisme qu'ils [les cinéastes de la NV] promulguent. Un cinéma où l'incompétence, si elle n'est de règle, est adoptée comme clause de style. Infiltrés dans une production techniquement surfaite, les films faits à la diable ont un moment surpris le public qui leur a attribué, à juste titre, un certain don de fraîcheur. L'incompétence surmontée (sans doute à contrecœur), puis remplacée par un constat de virtuosité, on remarquera bien vite chez quelqu'un comme Chabrol une irrémédiable dégradation de la sincérité. Qu'un metteur en scène de la Nouvelle Vague acquière du métier, et sa désinvolture de base fait long feu, elle devient grimace. M. Godard, au stade actuel de sa carrière, ne fait plus du cinéma, il cherche tout au plus à n'avoir pas trop l'air d'en faire. » (Robert Benayoun, « Le roi est nu », Positif, n° 46, juin 1962, « Feux sur le cinéma français »).

Le succès est assez précaire : Les Quatre cents coups et À bout de souffle sont des succès   x   assez rapidement, les chiffres chutent. La Nouvelle Vague est accusée d’être incapable d’entraîner le public, de mener à la ruine du cinéma francais, au chômage des acteurs, etc.

x

Début des années 1960 : crise du public un peu partout en France et aux États-Unis. Les ennemis de la Nouvelle Vague lui reprochent de couper le cinéma francais du grand public et de libérer ainsi la place aux Américains et aux Italiens.

Difficultés : seuls les plus connus (Truffaut et Godard) peuvent tourner continuellement.

Affaire de génération

Une authentique révolution dans une profession si repliée sur elle-même depuis la fin de la guerre. 

À la fin des années 1950, la profession vieillissait (Renoir, Clair, Gance, Guitry, Pagnol sont de vieux messieurs en fin de carrière
). 

· génération du court métrage : Georges Franju (La Tête contre les murs en 1959, Les Yeux sans visage en 1960), Pierre Kast (Le Bel Âge, en 1960), et évidemment Alain Resnais.

· génération de la cinéphilie (visitant la Cinémathèque française, s'exprimant dans les pages des Cahiers du cinéma, ils connaissent parfaitement l'histoire du cinéma et ses techniques). Ils tournent souvent avec de l'argent personnel (Chabrol a lui-même produit Le Beau Serge grâce à un héritage), tantôt avec l'argent de producteurs amis : films à petits budgets
.
L'évolution de la technique : le cinéma très professionnel des années cinquante était  tributaire d'équipes nombreuses, d'un matériel lourd, gros consommateur de kilowatts.

X

À la fin de ces mêmes années, on trouve sur le marché des caméras légères, des pellicules plus sensibles qui permettent un tournage à la lumière du jour, on a la possibilité d'enregistrer un son synchrone de bonne qualité : éléments qui interviennent dans le tournage d'À bout de souffle, en 1959.

Subventions accordées au cinéma

Une loi votée en 1948 décrète une TSA (Taxe spéciale additionnelle) perçue sur les billets d'entrée afin d'alimenter un « fonds de soutien ». Il s'agit d'un prélèvement obligatoire sur la recette qui est ensuite récupéré pour être réemployé dans un nouveau film. 

Mesure protectionniste : la TSA frappe l'ensemble des recettes, y compris celles réalisées sur les films étrangers   x   elle ne finance que le cinéma local.

Nouvelle loi de 1953 : l'introduction du critère de qualité. (Les films français jugés « de nature à servir la cause du cinéma français ou à ouvrir des perspectives nouvelles de l'art cinématographique » sont soutenus.)

Dès 1956, plusieurs films bénéficient de cette prime à la qualité pour un total de 110 millions de francs.

Jean-Luc Godard (1930) : réalisateur imprévisible, contradictoire : « Un certain cinéma se termine, il est peut être clos, alors mettons le point final, montrons que tout est permis. » 

Bande annonce d’un récent film consacré à Godard : 

https://www.youtube.com/watch?v=HTk5Y63uA5U
Il tourne vite, beaucoup, au jour le jour, s'appuyant sur la virtuosité de son opérateur Raoul Coutard. Au montage, il coupe, raccourcit chaque plan : un style syncopé, insolent, qui sera vite admiré comme novateur.

Bande à part (1964)

Le scénario est inspiré du roman noir Pigeon vole (Fools' Gold, 1958) de l'auteur américain Dolores Hitchens (1907–1973).

Ce premier film français de Godard à être produit par les Américains.

Je me suis dit : « Je vais faire de Bande à part un petit film de série Z comme certains films américains que j'aime bien. » (Jean-Luc Godard)
La voix de Godard = le narrateur

Dès les premières minutes de Bande à part, le narrateur/réalisateur a déjà souligné à maintes reprises la nature fictive de son histoire. Il s'amuse à la résumer en mots clés, s'en détache le temps d'une parenthèse et va même jusqu'à s'adresser aux spectateurs qui seraient arrivés dans la salle de projection en retard.

Synopsis :
Franz (Sami Frey : alors petit ami de Brigitte Bardot, élégant acteur de théâtre) fréquente Odile (Anna Karina, alors la femme de Godard, le personnage porte le nom de la mère du réalisateur : Odile Monot), charmante jeune fille lunaire et naïve qu'il a rencontrée à son cours d'anglais dans un institut privé parisien. Odile révèle à Franz que sa tante Victoria qui l'héberge loue une chambre de son pavillon de Joinville à un mystérieux M. Stoltz, qui y cacherait une grosse somme d’argent liquide. 

Franz révèle cette opportunité à Arthur (Claude Brasseur, fils de Pierre Brasseur, à l’époque considéré comme moins brillant) son inséparable compagnon. Petits délinquants à l'occasion, ils décident de s'emparer de l'argent et de s'enfuir en Amérique du Sud. 

Arthur décide également qu'il aurait Odile, au grand dam de Franz, beaucoup plus maladroit et moins sûr de lui. 

Odile succombe à Arthur. S'ensuit un chassé-croisé amoureux sur fond de manipulation intéressée. Franz, trop bavard, révèle également son secret à l'oncle d'Arthur, criminel averti, qui décide de passer à l'action de son côté.

X

Finalement, l’entreprise échoue : à la villa, Mme Victoria est baillonnée et meurt étouffée. Affolés, les trois voleurs repartent bredouilles. Mais Arthur retourne seul sur les lieux où sont arrivés l'oncle et le légionnaire : une bagarre éclate et Arthur tombe, frappé à mort. Odile et Frantz, qui ont suivi leur compère, s'emparent du magot et s'échappent : un bateau les emporte vers une vie nouvelle...

Bande annonce du film : https://www.youtube.com/watch?v=pCCVEEWF-0E
Après Le Mépris (tourné en couleur et en Scope avec des vedettes sur le sol italien), Bande à part, série B, en noir et blanc, tourné avec des proches dans le Paris habituel, fait pâle figure. 

X

Un film tout à la fois léger, grave et mélancolique laisse une durable impression qui n'est pas étrangère à son processus de fabrication.

Anna Karina, la compagne de Godard, a fait deux tentatives de suicide. 

Le réalisateur affirme avoir voulu lui offrir un film qu'il lui annonce, dit-on, dans la voiture qui les ramène chez eux après les séjours en hôpital psychiatrique.

Second degré :

Les personnages de Bande à part s'amusent à jouer les gangsters qu'ils ont vu dans des films américains dévorés pour passer le temps : conscience du cinéma à l'intérieur du cinéma. Les héros imaginent la vie comme un film, échangeant constamment les répliques assassines d'un scénario vif et truffé de clins d'œil qu'ils écrivent sur-le-champ, dans l'inspiration du moment.
Improvisation :  

Lorsque le tournage commence (un mois en tout), Godard a un scénario de trente pages mais les dialogues ne sont pas écrits.

Exemple : 
La traversée de la grande galerie du Louvre (https://www.youtube.com/watch?v=cKKxojKNqRE) est improvisée par Godard au dernier moment et ne figure pas dans le scenario. Godard a demandé l'autorisation à Malraux (qui a blanchi toutes les façades d’un Paris anciennement noirâtre) mais pas aux autorités du Louvre… Les gardiens qui interviennent dans la scène sont donc de vrais gardiens.
La séquence s'annonce comme un défi : « Franz avait lu dans France-Soir qu'un Américain avait mis 9'45" pour visiter le musée du Louvre. » Trois plans plus tard, il peut annoncer : « En 9'43", Arthur, Odile et Franz avaient battu le record établi par Jimmy Johnson de San Francisco. »
Comme dans la vie, ces personnages se laissent aller et font un peu n'importe quoi. Ils se battent pour être assis sur la banquette au restaurant, ils imitent Charlie Chaplin pour passer le temps et se taquinent un peu n'importe comment. Le petit côté improvisé de la méthode Godard permet de qualifier sa réalisation de jazzée sans exploiter un cliché. Le cinéaste s'amuse avec ses comédiens et ses techniciens (il va jusqu’à imposer au spectateur une minute de silence : https://www.youtube.com/watch?v=7nTvuUDvHh4).
En revanche la séquence du Madison 
(https://www.youtube.com/watch?v=u1MKUJN7vUk) est longuement préparée et répétée... et repoussée. Godard trouve en effet que les acteurs ne dansent pas suffisamment bien. Et il faudra attendre la toute fin du tournage pour que la séquence soit enfin jugée bonne par Godard. Dans le café populaire où elle est enregistrée, l'équipe applaudira Godard prenant le relais des acteurs pour danser en couple avec Anna Karina.

Le film est un échec commercial attirant moins de 40 000 spectateurs mais il marquera nombre de cinéphiles critiques ou, plus tard réalisateurs, ainsi Quentin Tarantino qui appellera sa société de production Bande Apart, d'après le titre du film.

La fameuse scène de danse qu'il avait orchestré dans Pulp Fiction est un clin d'oeil à celle, mémorable, que livre avec une splendide désinvolture le trio désemparé du plus culte des films de Godard.

� Un esprit ouvert (catholique de gauche) qui rédige des critiques dans un style très beau et imagé.


� C´est André Malraux, nommé Ministre de la Culture, qui a sélectionné le film pour le festival. (L´année précédente, Truffaut était même interdit de ce festival qu´il avait critiqué comme académique et conventionnel.)


� Truffaut invoque l’exemple de Matisse : il n’a combattu dans aucune des trois guerres qui ont eu lieu durant sa vie (1870, 1914-1918, 1939-1945). L’important pour lui, ce sont les femmes, les fleurs   x   les guerres sont un décors farfelu. Pourtant, il ne s’agit pas de l’art pour l’art. Il s’agit d’un art pour la beauté, pour les autres.


� Il ne faut pas oublier que le cinéma d’avant la Vague ne s’est pas effacé : Fernandel tourne douze films entre 1959 et 1962, Jean Gabin en tourne huit.


� Cahiers : Chabrol, Truffaut, Godard, Rohmer (Le Signe du Lion), Rivette (Paris nous appartient).





