Robert Bresson 
(1901-

 HYPERLINK "http://fr.wikipedia.org/wiki/1999" 1999)
Peintre, photographe, l’un des plus grands réalisateurs français. 

« Bresson est un très grand metteur en scène, l’un des plus grands qui aient jamais existé. Pickpocket, Au hasard Balthazar pourraient être à eux seuls le cinéma en entier. » (Marguerite Duras).

Sa poétique :

1949-1960 : Mise en place et application de la fameuse théorie du Cinématographe

En 1975, Bresson publie son livre Notes sur le cinématographe (NRF), un recueil d'aphorismes dans lequel il défend sa vision du cinématographe qu'il distingue du cinéma. 

Il pense que le cinéma habituel n'est qu'un « théâtre photographié », tandis que le cinématographe invente une écriture nouvelle avec des images en mouvement et des sons mis en relation par le montage.

On ne peut pas établir un art sur les bases d’un autre. On ne fabrique pas la table avec du bois qui a déjà servi à autre chose, car ce serait visible. On ne peut donc pas faire de la cinématographie en filmant des spectacles du théâtre.

Les images devraient être pures et fonctionner sur le principe de leur « transformation » (les images se transforment l’une au contact de l’autre)   x   avec le théâtre filmé, cet effet n’est pas possible.

« Bresson est à part dans ce métier terrible. Il s'exprime cinématographiquement comme un poète par la plume. » (Jean Cocteau)

« Bresson a introduit la plus grande nouveauté que l’on pouvait, à cette époque, introduire dans le cinéma, à savoir la pensée. Et cette pensée n’était pas immédiatement apparente (…) Ce que les hommes seuls faisaient jusqu’ici, de la poésie, de la littérature, Bresson l’a fait avec le cinéma. On peut penser que jusqu’alors le cinéma était parasitaire, il procédait d’autres Arts et qu’avec Bresson on est entré avec lui dans le cinéma pur.  » (Duras)

Pour Godard, qui l’admire énormément, Bresson est une sorte d’« inquisiteur (puisqu’il va jusqu’au bout de l’interrogation sur la violence et le malheur des hommes) humaniste » (car son cinéma explore les hommes).

Ses films sont à la fois d’une cruauté difficilement supportable   x   ils baignent en même temps dans une douceur évangélique.

Un cinéma de l’intimité et du silence. 

Principes de Bresson : 
1) Utilisation de « modèles » (acteurs non-professionnels qui n'ont jamais joué auparavant)
1945 : Bresson réalise Les Dames du Bois de Boulogne
 (inspiration par un épisode tiré de Jacques le fataliste de Diderot, dialogues de Jean Cocteau). 

Bande annonce du film : https://www.youtube.com/watch?v=GQ6uXE5wDJY
Déçu par le jeu des actrices comme Maria Casarès (rôles « trop joués », trop théâtraux), le réalisateur décide de ne plus faire appel qu'à des acteurs non-professionnels qu'il nommera ses modèles. 

Le modèle ne doit jamais avoir fait ni du théâtre ni du cinéma, afin de ne pas pouvoir corriger son interprétation. Les nombreuses prises épuisantes permettent à Bresson d'en obtenir « l'absolu ». 

Citation : « Un acteur ne peut pas être nature. » (Allusion à Chateaubriand qui parlait des auteurs du XVIIe siècle: « Ils ont beaucoup de naturel, mais ils n’ont pas de nature ».)

C’est la nature, la vérité que Bresson cherche.

Bresson demande à ses modèles de ne pas jouer, de ne pas être expressifs.

Hommes-cobayes : « Modèles devenus automatiques et lâchés au milieu des évènements de ton film, leur rapport avec les personnes et les objets autour d’eux seront justes parce qu’ils ne seront pas pensés. »

Vérité = virginité (les modèles sont limités par le scénario   x   ils ressentent de véritables sentiments).
Parfois, les personnages rappellent des marionnettes, des pantins disloqués : passivité, posture typiquement bressonienne (regard baissé, bras tombants). Pas de psychologie, pas d’explications.

Certains modèles se plaignent d’un réalisateur inhumain.

Même dans le cas de l’âne (Au hasard, Balthazar), Bresson insiste pour que ce soit un animal non-dressé. Les scènes où il fait du calcul au cirque ont été tournées deux mois après le reste du film pour que l’animal ait le temps d’apprendre, mais au moment de tourner toutes les autres séquences, il était « vierge » de tout apprentissage.

Les modèles connaissent le scénario   x   ils ne se voient jamais. Bresson ne leur projette pas les séquences déjà tournées pour qu’ils ne se « corrigent » pas.

Ils font des répétitions jusqu’à l’épuisement pour oublier tout effort intellectuel, pour ne pas rationaliser leurs gestes.

Pour Bresson, la plupart de nos gestes sont automatiques (notamment ceux des mains – déjà Montaigne observait que nos mains vivent une vie presqu’indépendante), donc il faut les laisser tels quels et ne pas les « raisonner ».

2) Importance accordée au son

Les Dames du Bois de Boulogne : lorsque Maria Casarès raccroche le téléphone et annonce sa vengeance, le son des claquettes se fait entendre, puis l'image d'Agnès (Elina Labourdette), en train de danser, apparaît = Agnès sera le moyen de cette vengeance. Le son associe les deux séquences. Cette technique aujourd'hui courante était à l'époque inédite.

Les fameuses voix « tendues et blanches » de Bresson sont une véritable machine de guerre à l'époque contre l'emphase et le pathétique de la diction théâtrale.

Parfois, le son des voix est augmenté, parfois diminué par rapport à la réalité   x   jamais de post-synchrones.
3) Travail important du hors-champ (voix off)

1951 : Le Journal d'un curé de campagne (adaptation du roman de Bernanos)
Bande annonce : https://www.youtube.com/watch?v=uYq9_iN7dGA
Bresson montre la vie, ou plutôt le chemin de croix, du jeune curé d'Ambricourt, juste sorti du séminaire, atteint d'un cancer de l'estomac dans une paroisse qui lui est hostile. Le film se compose de petites scènes de la vie quotidienne (Bresson filme un tonneau, du pain,...) reliées entre elles par les mots (écrits ou en voix off) du curé sur son journal, modeste cahier d'écolier, qui ouvre le film. La voix off commente presque l’intégralité du film.
4) Pas de balayage de la caméra, travellings le plus souvent de trois-quarts, caméra de plus en plus tournée vers les gestes et les mouvements qui assurent les liens. Toute une fragmentation des corps.

Une maniaquerie légendaire dans la mise en place du moindre plan (cinq heures pour filmer un verre d'eau).

Souvent, le même objectif de caméra et utilisé pour l’intégralité d’un film = une grande homogénéité, continuité.

5) Importance du montage : La dernière étape déterminante est enfin le montage, instant de création primordial où s’inventent le rythme et la transformation des images dans le rapport des images et des sons entre eux.
L’acte de montage est véritablement l’acte de création pure et solitaire, à tel point qu’est devenu légendaire le comportement de Bresson sur ses tournages, décrit souvent comme désagréable, insensible, renfermé et se servant des comédiens comme de simples objets.

6) Surprises : Les enchaînements chez Bresson sont toujours inattendus : une épicière accueillante et consolatrice finit sa scène en harpie, un garde-chasse qu'on croyait assassiné depuis une heure sort tranquillement de chez lui, ou encore Mouchette, jusqu'alors muette devant son père, qui lâche, excédée, avant de claquer la porte: « Merde. »

Il ne faut pas anticiper, le spectateur doit attendre la fin de la séquence pour se faire une idée. (Nécessité de revoir le film plusieurs fois.)
7) Dédoublement des informations : on apprend la même chose de plusieurs sources : le journal du curé, le commentaire du héros, l’image 

x
Certains « détails » sont répétés plusieurs fois (le pickpocket monte et descend l’escalier) tandis que d’autres événements, beaucoup plus dramatiques, passent sous silence.
8) Atemporalité : Le curé parle alors qu’il est déjà mort. Son journal parle au spectateur du passé, sa voix d’une sorte d’atemporalité transcendente…

x 
D’où vient l’image ?

9) À la fois ascèse et sensualité : vider les choses de leur substance, et par des cadrages, la lumière et le montage, d'en restituer la part la plus sensuelle : le lait qui coule, la pluie, les bruits de portes, les moteurs, la peau ou les arbres. (Les critiques parlent d’une « hyperacuité physique » des films de Bresson.)
10) Thématique spirituelle ou explicitement religieuse (tout un travail sur la lumière qui, selon certains spécialistes, donne aux visages un aspect similaire à l’iconographie byzantine)

Gilles Deleuze parle de « l’abstraction lyrique » chez Bresson.

1959 : Pickpocket (un film sur la rédemption). Bresson montre le « drôle de chemin » de Michel, pickpocket persuadé que certains hommes devraient avoir le droit de se mettre au-dessus des lois. 

La musique de Lully accompagne le film. 

Le texte en pré-générique annonce : « ce film n'est pas du style policier. »
L'auteur s'efforce d'exprimer par des images et des sons le cauchemar d'un jeune homme poussé par sa faiblesse dans une aventure de vol à la tire pour laquelle il n'était pas fait. Seulement cette aventure, par des chemins étranges, réunira deux âmes qui sans elle ne se seraient jamais connues.
Bande annonce : https://www.youtube.com/watch?v=CCZhSPwIZEg
Interview de Bresson à propos de Pickpocket : 
https://www.youtube.com/watch?v=OZ_vfketD8E
1962: Procès de Jeanne d'Arc. L'œuvre est inspirée des minutes du Procès ainsi que du procès de révision survenu 25 ans plus tard. L'approche historique du film est très rigoureuse ; il ne raconte que le procès et la mort de Jeanne.
Bande annonce : https://www.youtube.com/watch?v=hr0anFEyP2U
2 Films provinciaux

1966 : Au Hasard Balthazar : le chef d'œuvre de Bresson et son film le plus complexe.

Dans un entretien réalisé peu après sa sortie, Godard appellera ce film « un film monde », car il réunit en son sein toutes les facettes de la vie. « Au hasard Balthazar c'est la vie en une heure et demie. » (Jean-Luc Godard)

Interview de Godard et de Bresson à propos du film : 

https://www.youtube.com/watch?v=FRAztry-ZoI
À travers la vie et la mort de l'âne Balthazar, Bresson tisse une métaphore de la présence du mal dans le monde. (Balthazar raconte donc, à la manière d'un roman picaresque, la vie d'un âne passant de main en main, battu, malmené, harassé à la tâche, sous le soleil ou la neige, tour à tour qualifié selon les maîtres de « rétrograde et ridicule », « satan », « camarade », « génie » de cirque ou « saint ».)
La mort de l'animal comme symbole de la perte de l'innoncence se retrouve dans l'ouverture de son film suivant, Mouchette. 

Le titre Au Hasard Balthazar est une référence à l'hymne des comtes de Baux, qui se disaient descendants du roi mage Balthazar.
Bande annonce : https://www.youtube.com/watch?v=R8_Db2r_dCM
Synopsis :

Les premières années de l'âne Balthazar ont été heureuses, en compagnie de Marie (Anne Wiazemsky), petite fille du Pays Basque, et de Jacques (Walter Green), son compagnon de vacances parisien. 

Les enfants ont baptisé l’âne, ils ont joué ensemble, puis se sont séparés à la fin des vacances.

Plus tard, des problèmes sont apparus entre les parents des deux enfants et tout le monde en souffre, y compris l'âne que Marie délaisse. Un boulanger achète Balthazar pour porter le pain que livre Gérard (François Lafarge), un jeune voyou qui n'a aucun mal à séduire Marie (https://www.youtube.com/watch?v=0u51CJJpsvc). 
Balthazar est maltraité par Gérard, puis par Arnold (Jean-Claude Guilbert), un vagabond soupçonné d'un assassinat dans lequel Gérard et sa bande ont peut-être trempé. L'âne s'enfuit et se réfugie dans un cirque où on le dresse.
Tragédie : Marie se fait maltraiter par Gérard, va jusqu’à la prostitution, puis humiliée (la bande l’a dévêtue et a abusé d’elle), elle quitte le pays.

Son père, ruiné, ayant perdu ses deux filles (la première est morte étant encore enfant), meurt de chagrin. 

Balthazar est blessé par balle lorsque les traficants menés par Gérard essaient de passer leur marchandise par les montaignes. L’âne meurt au milieu d’un troupeau de brebis. (Scène finale du film : https://www.youtube.com/watch?v=JToByR14Q0Y) 
Marie et Balthazar (l'âne), grandissent parallèlement. Le film suit Balthazar, et retrouve Marie de temps en temps. 

Elle joue avec Jacques et se promet à lui quand elle sera grande, près de Balthazar. Plus tard, c'est encore près de Balthazar qu'elle cède à Gérard, très violent. C'est encore à un propriétaire de Balthazar, cupide, qu'elle se prostitue. Balthazar appartient aussi à un ivrogne qui est peut-être un assassin, à des contrebandiers, ainsi qu'à un homme honnête et orgueilleux : victime de son honnêteté mais coupable de son orgueil. 

Commentaire de Bresson: « Je voulais que l'âne traverse un certain nombre de groupes humains qui représentent les vices de l'humanité. Il fallait aussi, étant donne que la vie d'un âne est tres égale, tres sereine, trouver un mouvement, une montée dramatique. C'est à ce moment que j'ai pensé à une fille, à la fille qui se perd. »
· La vie de l’âne reprend les grands axes de la vie humaine.

· Les propriétaires sont tout un inventaire des vices humains : avarice, orgueil, violence gratuite…
Âne = une créature innocente et humble (côté biblique)

X

Aussi un symbole de sensualité (Anne est un être instinctif et son amour sensuel naissant se reporte sur l’âne). 

Balthazar est présent à tous les moments importants de la vie des hommes qu’il observe en silence.

Les hommes se vengent sur lui de leurs échecs et de leurs frustrations, ils l'abandonnent à la première occasion. L’âne supporte le poids des fautes des hommes et des malheurs du monde.

En 2007, Anne Wiazemsky - https://www.youtube.com/watch?v=OAhz2hJqLxI
(actrice principale du film, petite fille de François Mauriac et femme de Godard) publie aux éditions Gallimard son livre Jeune Fille, dans lequel elle raconte sa rencontre avec Robert Bresson et leur relation durant le tournage d'Au hasard Balthazar.
1967 : Mouchette
Encore une fois l’adaptation d'un roman de Georges Bernanos (Nouvelle histoire de Mouchette
). 
Bande annonce : https://www.youtube.com/watch?v=Gi33NBMXfBY
Mouchette, une adolescente taciturne (14 ans, jouée par une modèle de 18 ans), dont le père est alcoolique et la mère gravement malade, vit dans la solitude (agressivité contre les autres auxquels elle jette des pierres : les camarades de classe qui la méprisent à cause de sa pauvreté, l’institutrice qui la malmène, les vieilles commères qui font semblant de l’aider pour pouvoir calomnier). 

Une vie de bonne qui soigne sa mère et s’occupe de son petit frère, tout en étant battue du père.

Un soir d'orage, alors qu'elle rentre de l'école, elle s'égare dans la forêt. Elle accepte l'hospitalité d'un braconnier qui abuse d'elle. En rentrant chez elle, Mouchette assiste à la mort de sa mère, sans avoir le temps de se confier à elle...

Tous ceux que Mouchette voudrait aimer se détournent d’elle : la mère meurt, le braconnier viole la fille et la laisse tomber.

Film d’une cruauté innouïe, une image impitoyable de la province. Les adultes sont montrés comme alcooliques, brutes, petits trafiquants.

Début symbolique : Les images de la perdrix prise dans les filets du braconnier sensibilisent le public, afin qu'on puisse davantage se passionner pour Mouchette, bête traquée, elle aussi.

L’histoire d’une innocence sacrifiée. Comme Dostoïevski, Bresson utilise une adolescente (un début de la vie où rien n’est encore sûr).
Dernière scène du film :

https://www.youtube.com/watch?v=BlkkEb2CIw0 

Le suicide de Mouchette dans la rivière, dont la robe, offerte par une vieille commère auparavant, reste accrochée aux branchages, tandis que l'eau s'agite étrangement (effet de montage avant-arrière) se refermant sur la musique de Monteverdi. 
Mouchette croit comprendre : la mort est la délivrance de la souffrance. Drapée d'une robe blanche (de mariée), elle se laisse à trois fois rouler vers l'étang. Et le bruit amplifié de sa chute dans l'eau ne cesse de se répercuter. Mais enfin l'âme de Mouchette est délivrée. Abstenons-nous de juger ce suicide, car les brèves évocations du « Magnificat » de Monteverdi qui clôturent le film, sont à l'image de la paix et de la sérénité lumineuses que Mouchette a enfin trouvées.

Le making-of du film : 

https://www.youtube.com/watch?v=xNTHUHUflJ4
Adaptations de classiques russes

1969 : Bresson signe son premier film en couleur, Une femme douce (adaptation de Dostoïevski)
Le film s'ouvre sur le suicide d'une jeune femme dont le châle vole au-dessus de la rue. Son mari se remémore à travers un long flashback sa rencontre avec elle et la vie de couple. 

L'adaptation de cette nouvelle de Dostoïevski est l'occasion pour Bresson de décrire la vie de la (très) petite bourgeoisie parisienne. 
Première partie du film : https://www.youtube.com/watch?v=hgFyLpAClnc
Seconde partie du film : https://www.youtube.com/watch?v=RacD--53lmE
1971 : nouvelle adaptation de plusieurs nouvelles de Dostoïevski, Quatre Nuits d'un rêveur…

1983 : L'Argent, qui est l’adaptation d'une nouvelle de Tolstoï, Le Faux Coupon. 

Parce qu'un riche fils de famille donne un faux billet de 500 francs à un photographe, un employé rentre dans l'engrenage de la prison, du vol, de la déchéance, et du meurtre. 

Bande annonce du film : https://www.youtube.com/watch?v=zlYGbtJ9KnY
Finalement, Bresson ne pourra pas mener à terme son ultime projet, La Genèse, tiré de la Bible.

� Hélène souffre d’être délaissée par son amant Jean. Elle prétend ne plus l’aimer pour voir sa réaction, et c’est le soulagement qui se peint sur son visage. Ils se séparent, mais Hélène, blessée, décide de se venger. Agnès, la fille de Madame D., est danseuse de cabaret depuis la faillite de sa mère. Hélène paie leurs dettes, installe mère et fille dans un appartement près de Port-Royal et organise la rencontre de Jean et d’Agnès au � HYPERLINK "http://fr.wikipedia.org/wiki/Bois_de_Boulogne" �Bois de Boulogne�. Jean s’éprend d’Agnès. Celle-ci repousse d’abord ses avances, puis essaie de lui avouer son passé mais sans succès, puisque Hélène tire les ficelles... (Son prénom, que l’on ne peut pas dissocier de la tragédie grecque, montre la fureur destructrice d’une femme tueuse qui s’amuse avec ses jouets, des humains néantisés par l’Éros prenant ici la forme de la destruction.)


� Le prénom du personnage éponyme rattache ce récit au Soleil de Satan dont le prologue relate la triste destinée de la première Mouchette. « La Mouchette de la nouvelle histoire n’a de commun avec celle du Soleil de Satan que la même tragique solitude où je les ai vues toutes deux vivre et mourir », écrit son créateur.





