LE CINÉMA CONTEMPORAIN : tendances générales depuis les années 1980...
1. Cinéma et télévision

Le cinéma est désormais impliqué dans ce qu'on appelle le « paysage audiovisuel français » : il n'est plus le seul (ni même le premier) fournisseur d'images.

Cette évolution bouleverse les bases économiques de l'industrie cinématographique. 

La télévision est devenue un gigantesque distributeur de films :

· Apparition des chaînes privées (plus, en 1987, une privatisation de la première chaîne publique) : TF1, abréviation de Télévision Française 1, qui est la première et la plus ancienne chaîne de télévision généraliste nationale française, aujourd'hui privée.
· Montée en puissance à partir de 1984 de la chaîne cryptée Canal + (presque exclusivement consacrée au cinéma)

· Développement de réseaux câblés qui hébergent des chaînes spécialisées visant prioritairement le public des cinéphiles

· La télévision est devenue, au début des années quatre-vingt-dix, une cinémathèque permanente. Donc un concurrent redoutable pour les salles qui ont d'abord vu fondre leur public populaire et qui craignent maintenant de perdre les spectateurs plus exigeants qui fréquentent les salles d'Art et Essai.

· Depuis les années 2000, la mondialisation des réseaux du type Netflix, Amazone Prime Video, HBO Max, Disney+, Salto… (vidéos à la demande par abonnement).

La télévision, pour s'assurer un programme, s'est très tôt impliquée dans la production de films de cinéma. 

Première expérience (remonte à 1959) : la RTF coproduit avec la Compagnie Jean Renoir un film expérimental : Le Testament du docteur Cordelier
 (nouvelles possibilités : tournage à plusieurs caméras, sortie simultanée du film sur le petit et le grand écran).
La pratique n'a fait que se généraliser depuis. Aujourd'hui, très rares sont les films français qui ne sont pas coproduits par Canal +, souvent associé à une autre chaîne.

De plus, depuis 1984, la taxe prélevée sur les bénéfices des sociétés de télévision assure la moitié des recettes du Compte de soutien.

Symbiose : La télévision a besoin de films (pour remplir son programme) et le cinéma vit de l'argent de la télévision. 

Problème : La télévision qui finance acquiert un droit de regard sur les films qu'elle diffuse. Il existe, en principe, une différence de status entre un film de cinéma et un téléfilm. Pourtant, nombre de films « de cinéma » sont en réalité des téléfilms conçus dès la pré-production pour ne faire qu'un petit tour sur le grand écran (une ou deux semaines d'exclusivité discrète dans quelques salles parisiennes), avant de trouver le public pour lequel ils ont été tournés.

2. Un cinéma de diffuseurs

Le cinéma français n'a jamais été un cinéma de producteurs (comme le cinéma américain). Pas de « studio » en France qui aurait été comparable à ceux qui dominent Hollywood.
Le cinéma français a pendant longtemps été un cinéma de distributeurs : Le petit commerce, la salle familiale dirigée et programmée par une famille, parfois depuis trois générations, disparaît aujourd'hui.

1971 : les salles de l'UGC (l'Union générale cinématographique, qui gérait pour le compte de l'État les biens mis sous séquestre à la Libération) sont privatisées, vendues à un groupe d'exploitants de la région parisienne qui en fait le noyau dur d'un réseau qui associe rapidement plusieurs centaines d'écrans. 

Des salles nouvelles, souvent groupées en complexes de cinq à douze écrans, installées à proximité immédiate des parkings et des centres commerciaux qui se développent parallèlement. 

Nouvelles stratégies : pas de risques. Il faut couvrir le plus grand nombre d'écrans possibles, le même mercredi, avec le même film, pour bénéficier de l'impact d'une publicité coûteuse (bandes promotionnelles dans les salles, affiches, présence du réalisateur ou des vedettes dans la presse et sur les petits écrans). On « sort » deux cents, trois cents copies le même jour. 

Jusqu'à la moitié des années 1980 : un marché de valeurs stables. 

Jean-Paul Belmondo, comédien et producteur (il produit et commercialise ses films par le biais de sa société, Cerito Productions) propose chaque année un nouveau film dans la dernière semaine d'octobre. Annoncé dès l'été par une campagne de publicité multimédia, le film sort dans 300 salles le même mercredi, à la même heure, à Paris, en banlieue et dans les régions. L'affiche du film ressemble à celle du Belmondo de l'année précédente. 

Le réalisateur importe très peu, il n'est que l'exécutant de l'acteur producteur. Le public demeure fidèle (centaines de milliers de spectateurs le premier jour)    x    il se lasse vers 1987.

Pareil pour les deux autres stratégies commerciales : films populaires portés par Alain Delon et ceux de  Louis de Funès (mort en 1983). 

Depuis la moitié des années 1980, fin de la mécanique : de gros succès populaires restent possibles, mais ils sont devenus aléatoires (La Vie est un long fleuve tranquille d'Étienne Chatiliez en 1988, Le Prodigieux destin d’Amélie Poulin de Jean-Pierre Jeunet en 2001, etc.).

La fréquentation des salles baisse à cause de la vidéo (on achète ou pirate des cassettes, on télécharge des films par la suite). On ne va au cinéma que pour les grosses productions avec des effets spéciaux (américaines pour la plupart).

Le cinéma français s'exporte mal et se fragilise sur le seul terrain qui assure son existence. Sans les débouchés seconds que lui offrent les chaînes de télévision, il serait condamné à brève échéance. 

Une certaine résistance : 

-  Soficas (créées par Jacques Lang en 1985) : Sociétés de financement des industries cinématographiques et audiovisuelles qui mobilisent des capitaux de particuliers ou d'entreprises, en échange d'avantages fiscaux. (L'argent provient aussi de banques et d'entreprises qui se sont récemment tournées vers le marché des images comme Bouygues.)

- la bataille du GATT (General Agreement on Tariffs and Trade, automne 1993). La défense de l'« exception culturelle » européenne.

L'exception culturelle est devenue un concept en droit international.

But : faire de la culture une exception dans les traités internationaux, notamment auprès de l'Organisation Mondiale du Commerce (OMC). Ces dispositions ont pour but de spécifier que ce n'est pas le marché qui doit réguler la culture, mais que ce sont plutôt les États qui sont souverains et fondés à soutenir et promouvoir leurs propres artistes, véhicules et porte-paroles de leur culture.

En France : défense des arts (en particulier de la musique et du cinéma) nationaux vis-à-vis d'une « industrie américanisée », considérée comme dangereuse pour la diversité. 

Par exemple, depuis 1994, des quotas sont imposés aux radios françaises quant à la diffusion des titres francophones. 

Nouveau classement officiel des films subventionnés dans les années 1990-2000 :

· Films d'« initiative française » (produits intégralement par des producteurs nationaux, ou des films coproduits dont la part française est majoritaire)

· Coproductions (dont le coproducteur étranger est majoritaire)

· Films que la France aide financièrement, à partir d'un fonds d'aide aux coproductions avec les pays d'Europe centrale et orientale (ECO) défini en 1989. 

3. Ouverture

De nouveaux cinéastes apparaissent très rapidement.

De métier longuement appris, le cinéma est devenu acte de création ou d'expression pour des gens qui s'estiment capables de maîtriser une caméra et une table de montage. 

On ne compte pas les écrivains, les journalistes, les plasticiens, les musiciens voire les chanteurs, et bien entendu les comédiens, qui tentent avec un bonheur varié de passer un jour derrière la caméra. Beaucoup font un film, deux films, et abandonnent. 

Françoise Sagan tourne un film (Les Fougères bleues, 1975) sans suite. Marguerite Duras en tourne une quinzaine après La Musica en 1967 et Détruire, dit-elle en 1969. Elle invente un cinéma de la fascination fondé sur la durée et sur le jeu croisé des voix et de la musique…
Ouverture aux créateurs étrangers : 

· Luis Buñuel, Joseph Losey, Ettore Scola, Otar Iosselliani, Hugo Santiago, Edgardo Cozarinsky...
· Dès les années soixante-dix arrivent les premiers cinéastes de l'Est européen : Andrzej Zulawski, Andrzej Wajda, Krzysztof Kieslowski, Emir Kusturica...
Pour faire face à la concurrence des films américains sur le marché national, le Ministère de la Culture (Jack Lang : 1989) clame la nécessité de produire chaque année quelques « gros » films populaires qui auraient vocation de « locomotives » :
· Cyrano de Bergerac (réalisé par Jean-Paul Rappeneau avec Dépardieu) : 1990

· Adaptations de Pagnol par Claude Berri (Jean de Florette puis Manon des sources en 1986).

x

· Puis, des échecs cuisants :  Jean Galmot aventurier d'Alain Maline, Lacenaire de Francis Girod, Le Brasier d'Éric Barbier... Le procédé semble s’épuiser définitivemet après 2000.
Les « ANCIENS »
Alain Resnais : comédies musicales

Smoking (1993) et No Smoking (1993) : deux films jumeaux aux développements différents (expérimentation + découverte de nouveaux talents : Sabine Azéma et Pierre Arditi)

1997 : On connaît la chanson (avec les mêmes)

2003 : Pas sur la bouche (adaptation d'une opérette des années 1930)

2006 : Cœurs (l'adaptation d'une pièce d'Alan Ayckbourn)

2009 : Les Herbes folles (une histoire d’amour surréaliste)

2012 : Vous n'avez encore rien vu (variation sur le thème d’Orphée et Eurydice)
2014 : Aimer, boire et chanter (histoire d’un acteur mourant)
D’un réalisateur de la Nouvelle Vague, il devient beaucoup plus « grand plublic ».
Claude Chabrol : production très abondante : comédies policières (Simenon), drames bourgeois... Évolution assez parallèle à celle de Resnais.
Agnès Varda (1928-2019) : la « grand-mère » du cinéma français : films courts, documentaires

Née d'un père grec et d'une mère française à Bruxelles. Elle fuit la Belgique en 1940 pour s'installer avec sa famille à Sète où elle vit son adolescence.
À Paris, elle étudie la photographie à l'école des Beaux-Arts. 

Elle rencontre le réalisateur Jacques Demy, son futur époux, dans cette ville. Ils sont les parents de l'acteur Mathieu Demy. Elle est la mère de Rosalie Varda, costumière de cinéma, dont le père biologique est Antoine Bourseiller et Jacques Demy le père adoptif.

Agnès Varda est l'une des rares réalisatrices issues de la Nouvelle Vague. 

1999 : Les Glaneurs et la glaneuse (utilisation d'une caméra numérique, une « caméra-stylo » : la réalisatrice peut tourner, à elle seule, une œuvre sur le glanage) 

Deux ans après, elle réalise une suite sous le titre Deux ans après.

La « leçon de cinéma » consacrée à ce film : https://www.youtube.com/watch?v=-1e8H2b_4TY
1 mois de tournage un peu partout en France :

Agnès Varda rencontre différentes personnes : jeunes, moins jeunes, agriculteurs, RMIstes, salariés, retraités, en ville ou à la campagne, qui vont glaner
 dans les champs ou grappiller
 dans les arbres après les récoltes, ramasser les légumes ou fruits hors calibre jetés par les entreprises vendant les fruits et légumes, récupérer de la nourriture dans les poubelles des supermarchés, boulangeries ou à la fin des marchés. 

Le film montre aussi les personnes récupérant des objets dans les poubelles ou dans les rues lors de la collecte des déchets encombrants. Ces objets sont réparés, réutilisés par ces personnes dans leur vie quotidienne ou par des artistes pour leurs œuvres d'arts.

La glaneuse = Agnès Varda elle-même qui aime collectionner des objets (elle se filme en de longues séquences en train de se peigner les cheveux, observer ses mains ridées, voyager, manipuler des objets et… glaner : elle trouve une toile d'amateur sur le glanage, ainsi qu'une horloge sans aiguilles, où le temps s'arrête, au-delà de la vieillesse.)
Aspect ludique et arbitraire : construit comme un jeu de l'oie, le film saute d'une rencontre à l'autre, sans autre règle que celle du coq-à-l'âne.
« Ce film est documentaire par son sujet. Il est né de plusieurs circonstances. D'émotions liées au vu de la précarité, du nouvel usage des petites caméras numériques et du désir de filmer ce que je vois de moi : mes mains qui vieillissent et mes cheveux qui blanchissent. Mon amour de la peinture a voulu aussi s'exprimer. Tout cela devait se répondre et s'imbriquer dans le film sans trahir le sujet de société que je souhaitais aborder : le gâchis et les déchets… Qui les récupère ? Comment peut-on vivre des restes des autres ? »
L’auteur parle d’un road-documentary.

Aussi une petite étude de ce terme, son évolution historique et juridique (à partir des temps bibliques jusqu’à présent). Le même geste depuis l’Antiquité   x   d’autres motivations (on se courbe par besoin, par plaisir ou par conviction.)


Il fallait traiter le sujet en mode rural (le glanage et le grappillage) et en mode urbain (la récupération) : à la fois pauvreté et liberté.

Réflexion sur ceux qui vivent en marge de la société de consommation et vont contre sa logique qui consiste à dépenser, puis rejeter.

Beau témoignage   x   un ton parfois très pathétique et sentimental (symbole = la pomme de terre en forme de cœur).
Jean-Luc Godard : souci de perfection dans le geste de produire des images et des sons à un discours inquiet et confus dont on sent mal s'il provoque ou s'il trahit un malaise réel. Une vision désabusée de l'avenir. 

Jeu de mise en abyme sur le cinéma. Le cinéma intervient très souvent dans ses films dans des jeux de mises en abymes. ex : Détectives où l'on voit une caméra JVC qui filme. À un moment, elle se tourne vers l'oncle (Terzieff), se tournant en réalité vers la caméra qui la filme : mise en abyme de deux caméras (comme dans l'ouverture du Mépris). ex : allusion au matériel vidéo : le néon AGFA dans Détectives, les VHS et le vidéoclub dans Hélas pour moi.

Mises en abîme : les personnages vont souvent au cinéma, tournent un film, parlent de films...
De nombreuses références à d’autres réalisateurs.
x

Distanciation : le film rappelle sans cesse qu'il est un film, que c'est du cinéma. (on s'adresse au spectateur, frontalité)

LE DEUXIÈME CERCLE

Les nouveaux :

· Héritiers ou continuateurs de la Nouvelle Vague (André Téchiné, Benoît Jacquot, Claude Miller)

· Retour au Cinéma de la Qualité (Michel Deville, Claude Sautet, Bertrand Tavernier)

· Approche personnelle : Maurice Pialat, Jacques Doillon, Philippe Garrel…
Jean-Jacques Annaud (1943)

Projets coûteux et ambitieux tels que la Guerre du feu (1981) ou bien encore l'Ours (1988). Annaud fait montre d'un savoir-faire de technicien solide quand il adapte Le Nom de la rose d'Umberto Eco en 1986 ou l'Amant de Marguerite Duras en 1992.

Bien que souffrant trop souvent d'une mauvaise presse, il est toutefois réputé pour être perfectionniste et un technicien hors pair, s'attachant à superviser lui-même chaque étape de la fabrication de ses films. Actuellement, il tourne des films en 3 dimensions.

Les « JEUNES »  des années 1980 et 1990 :

Jean-Pierre Jeunet (1953)

Autodidacte : il débute en réalisant des films publicitaires, des vidéoclips, des courts métrages d'animation (en commun avec le dessinateur Marc Caro) : L' Évasion (1978), Le Manège (1980), Le Bunker de la dernière rafale (1981). Tous leurs courts-métrages sont récompensés dans de nombreux festivals.


Premier long métrage : Delicatessen (1991) : quatre Césars

Second long métrage : La Cité des enfants perdus (1995) : un conte noir, totalement novateur sur le plan des effets spéciaux (exécuté en partie par Pitof), et qui a nécessité la création de nouveaux logiciels. 


1997 : Jeunet se voit proposer la mise en scène du quatrième épisode des aventures d'Ellen Ripley Alien, la résurrection. Se séparant de Marc Caro, il part donc poursuivre sa carrière aux États-Unis. 

2000 : retour en France pour Le Fabuleux destin d'Amélie Poulain avec Audrey Tautou et Mathieu Kassovitz (nostalgie de la France aux États-Unis)

Un succès sans précédent : plus de 8 millions d'entrées. 

Un triomphe qui lui permet de monter, quatre ans plus tard, l'adaptation du roman de Sébastien Japrisot : Un Long dimanche de fiançailles (grande fresque romanesque sur fond de guerre 14-18) avec à nouveau Audrey Tautou.

2009 : Micmacs à tire-larigot
2013 : L'Extravagant voyage du jeune et prodigieux T. S. Spivet…
Luc Besson (1959)

Il passe son enfance auprès de ses parents, instructeurs de plongée au Club Méditerranée, entre Grèce et ex-Yougoslavie. Un accident l'empêchera de poursuivre la plongée à haut niveau.

D’abord assistant réalisateur 

Premier long-métrage de science-fiction : Le Dernier Combat (1983), Subway (1985), Le Grand Bleu (mal reçu au festival de Cannes 1988  x un phénomène de société qui fait l'objet de nombreuses analyses pour tenter d'expliquer son succès auprès des jeunes. Son style proche de l'univers de la publicité creuse le fossé entre lui et le monde de la critique.

Veine américaine : Nikita (1991), Léon (1995)

Le Cinquième Élément : Grand projet de science-fiction avec Bruce Willis, Maïwenn Le Besco (la Diva) et Milla Jovovitch (un des plus gros succès commerciaux d'un film français aux États-Unis.

Il fonde sa société de production et de distribution EuropaCorp : objectif de développer un nouveau courant de cinéma grand public (films à succès comme Taxi, Taxi 2, Taxi 3…) : distraction + action. 

Cherchant à s'imposer sur le marché international, donc d'abord américain, il veille néanmoins à conserver le contrôle et la nationalité française de ses films d'un point de vue juridique et fiscal. Au début des années 2000, il est l'initiateur et le moteur de la création de la Cité du cinéma à Saint-Denis, dans la banlieue nord de Paris.

Ses propres films : Jeanne d'Arc (1999) avec Milla Jovovich (le couple divorce cette année-là), puis Angel-A (2005), film en noir en blanc.

Le Soir du 20 septembre 2006 annonce que Luc Besson arrête le cinéma. Le réalisateur veut se consacrer à l'action citoyenne. Il essaie ainsi de monter une fondation pour aider les jeunes des banlieues.

X

Retour au cinéma par la suite, mais sans égaler ses succès d’avant : Valérian et la cité des milles planètes (2017) est un flop commercial.

Michel Gondry (1963)

Son père vendait des guitares électroniques. Michel Gondry a donc toujours baigné dans le monde de la musique (le groupe pop Oui-Oui, dans lequel il prend le poste de batteur, se sépare en 1992.) Gondry réalise les clips de plusieurs singles : La Ville, Les Cailloux, Ma Maison. 

Il fait des clips pour Björk, les Rolling Stones …

Gondry avait déjà réalisé deux courts-métrages dont La Lettre en 1998, qui est remarqué. 

En 2001, Gondry sort le long-métrage Human Nature, avec Patricia Arquette, Rhys Ifans et Tim Robbins, d'après un scénario de Charlie Kaufman. Le film est une fable philosophique sur les genres et la misérable condition de l'humain face à la sexualité. 

En 2004, il réalise Eternal Sunshine of the Spotless Mind, avec Jim Carrey et Kate Winslet, toujours sur un scénario de Charlie Kaufman. Le film recevra l'Oscar du meilleur scénario et permettra à Gondry de confirmer son talent. 

2006 : La Science des Rêves
 : tourné en français et en anglais avec des acteurs frenchies dont Charlotte Gainsbourg, Alain Chabat, Miou-Miou et Emma de Caunes. Gael García Bernal est également de la partie, il y tient le rôle principal. Pour ce film, Michel Gondry a participé seul au scénario.
Premier film que Gondry a écrit et réalisé seul, sans Kaufman.

Bande annonce : https://www.youtube.com/watch?v=koacpw5a8Ro
Synopsis :

Après la mort de son père mexicain, le timide Stéphane Miroux (Gael García Bernal, un acteur et réalisateur mexicain) décide de revenir vivre en France, où sa mère lui a trouvé un emploi dans une modeste imprimerie parisienne. 

Mais Stéphane qui est très créatif découvre qu'il s'agit seulement d'aider à la fabrication de calendriers, activité aussi banale qu'ennuyeuse. 

Lui-même rêve de devenir un illustrateur célèbre et projette la réalisation d’un calendrier de « désastrologie » (pour chaque mois une catastrophe).

Stimulé par la redécouverte de l'appartement où il a passé son enfance, il se réfugie dans le monde des rêves. Bien vite, il fait la connaissance de sa voisine Stéphanie, qui prend goût à son excentricité. (Vendeuse dans un magasin, elle partage avec lui la passion du bricolage gratuit – confection de mondes artificiels, de ménageries en matériaux de récupération.)
Le héros a un (gros) défaut : une propension à s'endormir et à ne plus distinguer le rêve de la réalité. Ses songes sont remplis des objets insolites qu'il fabrique : casques télépathes, machine à se projeter dans le passé...

Le spectateur visite régulièrement le laboratoire à rêves de Stéphane, situé dans son inconscient et qui se présente sous la forme d’un petit studio d’émissions de télévision (caméras en carton).

Histoire d’amour raté (une « animation amoureuse ») : Stéphane tourne autour de Stéphanie, incapable de passer à l’acte : il n’arrive pas à croire qu’elle pourrait l’aimer, car, pendant toute sa vie durant, il n’a été que rejeté, trimballé de pays en pays. 

La jeune femme constate que les sentiments qu'il éprouve pour elle semblent ne pas pouvoir s'exprimer dans la réalité. Pourtant, elle est séduite par ce garçon original...

Stéphane et Stéphanie vivent ainsi une romance imparfaite dans laquelle l'imaginaire voulu (les bricolages) ou subi (les rêves de Stéphane) s'invite, pas toujours opportunément.

À la fin, les deux héros semblent s’embarquer pour le pays des rêves : ils montent sur le cheval en peluche et sautent dans le bateau-forêt fabriqué par eux pour naviguer sur une rivière en célophane.
Une sorte de retour aux origines, l’histoire d’un inadapté chronique : film tourné dans l’immeuble où Gondry a vécu, un film plutôt français après deux œuvres américaines.
De nombreux points autobiographiques : Gondry, lui aussi, a vécu une histoire d’amour ratée avec une voisine de pallier, il a eu un petit boulot ingrat dans une fabrique de calendriers muraux, et a connu l’amitié fébrile avec un collègue un peu fou.

Gondry a des problèmes chroniques : il rêve beaucoup   x   il dort très peu. (Il s’est fait analyser plusieurs fois dans des laboratoires à New-York.)

Beaucoup de séquences surréalistes, animées : Un rasoir géant qui prend vie et « dé-rase celui qu'il attaque (la barbe lui repousse rapidement) ; des figurines de chiffon qui s'animent sur une couverture blanche, mini station de ski avec télésiège et versants pentus, voitures en carton, mains géantes, cheval en peluche sur lequel montent les protagonistes…

Il existe une autre version du film, d'une durée de 1h10, remontée à partir de séquences abandonnées pour la version sortie au cinéma. De nombreux passages intermédiaires de l'histoire y sont exposés, et des prises alternatives remplacent les scènes communes.

Point faible : très inventif, le film se présente sous la forme d’une succession de sketches, de clips, bien plus que comme une véritable histoire.

L’histoire d’amour est assez artificielle par endroits   x   ce qui intéresse vraiment Gondry dans ce projet, c’est bel et bien la mise en scène des rêves de son personnage principal, et l’utilisation d’effets spéciaux bricolés avec quelques bouts de ficelle et beaucoup d’imagination (bricolage artisanal) : tout est « fait maison » – illusions optiques, tours de magie (l’un des personnages est interprété par un prestidigitateur professionnel Alain de Moyencourt) et animation manuelle (l’eau fabriquée avec de la cellophane).

Univers parfois cruel, mais en même temps naïf, enfantin : selon Gondry « pour être vraiment bonne, une idée doit être à la limite d’être bête ».
Scène (chapitres 3-4 : 10 minutes) : 

Déception par le nouveau travail   x   rêve compensatoire

Lorsque Gondry avait 6-7 ans, il faisait des cauchemars d’avoir perdu ses parents, d’errer dans une sorte de désert, d’être persécuté par un grand morceau de viande... Au réveil, il avait l’impression d’avoir de très très grosses mains et ses parents étaient obligés de les lui mettre dans l’eau froide pendant une demi-heure pour que leur fils se calme et redevienne « normal ». 

Par la suite, lors d’une exposition au Musée de l’Homme, il voit l’image d’un « homoncule » traditionnel : figurine à de très grosses mains, grosse bouche...

Et finalement, il apprend des neurologues que si nous prenons la représentation du corps humain dans cette partie du cerveau qu’on appelle le cortex (la quantité des neurones liés à telle ou telle partie du corps) et si l’on le délie comme une carte en trois dimensions, on obtient en gros l’homoncule avec de très grosses mains, de très grosses lèvres, un tout petit pénis... 

Méprisant la psychanalyse qu’il considère comme « du charlatanisme », Gondry a sa propre manière d’interpréter ses rêves : dans un cahier, il marque le contenu de son rêve (page de gauche) et tout ce qui lui vient à l’esprit quand il repense au rêve en question (page de droite : événements réels de sa vie). Il fait ainsi un petit schéma qui lui permet de se repérer : un rêve d’ascension   x   il a voyagé en Auvergne où il est monté sur une colline. Il y a vu un petit chien auquel il manquait une patte   x   le chien apparaît dans le rêve beaucoup plus tard, mais il est lié à cette séquence de la montagne ce que le schéma permet d’établir.

Représentation des autres dans le rêve : on voit ses amis (qui se ressemblent ou pas), ils pensent et agissent selon notre image d’eux (ils pensent ce que nous pensons qu’ils pensent).

Jeux temporels : comme dans les expérimentations avec des rats, lorsque nous rêvons, notre cerveau repasse parfois les mêmes séquences dans le bon ordre ou dans l’ordre inverse.

Etat hypnagogique : état de semi-éveil à l’endormissement

Etat hypnopompique : état de semi-éveil qui succède au sommeil

(Etats intermédiaires : on a encore des contenus oniriques   x   mais on est déjà conscients en partie.)

La position d’une partie du corps (bras, jambes) reste encore celle que le rêveur avait dans son rêve. (Le corps est déjà conscient   x   les mains restent encore dans le rêve.)

Il existe une continuation de l’histoire Stéphane/Stéphanie sous forme de bande dessinée appelée Petits Cadeaux Flippants. Elle fait partie du coffret qui accompagne le film.

C’est Gondry qui l’a dessinée   x   officiellement, c’est Stéphane.

Petits Cadeaux Flippants : objets fabriqués par Stéphane et offerts à Stéphanie (Ils marchent très bien au niveau artistique – Stéphanie est charmée par la fantaisie de Stéphane   x   ils ne marchent pas sur le plan émotionnel : Stéphanie ne couche toujours pas avec lui.)

2013 : L’Écume des jours (adaptation originale du roman éponyme de Boris Vian)

2014 : Conversation animée avec Noam Chomsky (Is the Man Who Is Tall Happy ?)
2015 : Microbe et Gasoil (aventure de deux garçons qui se construisent une maison ambulante)

François Ozon (1967)

De nombreux courts métrages entre 1988 et 1998. Depuis 1998, il tourne presque un film par an. Extrêmement éclectique dans les thèmes et genres abordés.

Films des dernières années :

2006 : Angel
2009 : Ricky
2010 : Le Refuge
2010 : Potiche
2012 : Dans la maison
2013 : Jeune et Jolie
2014 : Une nouvelle amie
2016 : Frantz
2017 : L'Amant double 
Cédric Klapisch (1961)

Maîtrise de cinéma à Paris + Master of fine arts à l'Université de New York

Il réalise des courts métrages (Glamour toujours, Jack le voyeur, Ce qui me meut). 

1991 : Riens du tout (il tourne en dérision la communication d'entreprises)

Le Péril jeune (1995) : comédie sociale, sur le milieu étudiant dans les années 1970 où apparaît Romain Duris, qui deviendra son acteur fétiche.


1996 : Chacun cherche son chat

La même année, Cédric Klapisch accepte d'adapter à la demande de Agnès Jaoui et Jean-Pierre Bacri leur pièce de théâtre, la comédie grinçante Un air de famille, qui remporte le César du meilleur scénario. 

Peut-être (film d’anticipation)

2002 : L'Auberge espagnole : à nouveau comédie sociale (péripéties de jeunes étudiants inscrits au programme Erasmus)

Ni pour ni contre (bien au contraire), un film de gangsters qui tranche radicalement avec ses œuvres précédentes. 

Agnès Jaoui (1964)

Hypokhâgne au lycée Henri IV, cours au théâtre des Amandiers de Nanterre (dirigé par Patrice Chéreau)

À la fois actrice, scénariste et réalisatrice 

1987 : En jouant sur les planches L'Anniversaire d'Harold Pinter, elle rencontre son futur compagnon et collaborateur de travail Jean-Pierre Bacri.

Ils écrivent une première pièce ensemble intitulée Cuisine et dépendances (1992) : succès au théâtre, puis au cinéma (humour grinçant et désabusé). 

Le grand public les découvre vraiment en 1996 avec l'adaptation par Cédric Klapisch de leur deuxième pièce, Un Air de famille. 

Après avoir signé en 1993 le script de Smoking / No smoking, le couple est à nouveau sollicité par Alain Resnais en 1997 pour écrire, mais aussi interpréter, sa comédie chorale On connaît la chanson. 

2000 : Le Goût des autres

2004 : Comme une image
2008 : Parlez-moi de la pluie
2013 : Au bout du conte
2018 : Place publique
Jean-François Richet (1966) 

L'Ennemi public no 1 est un film franco-canado-italien réalisé par Jean-François Richet et sorti en 20081 (sortie en France le 19 novembre 2008). Il constitue le deuxième volet du diptyque Saga Jacques Mesrine dont le premier volet, L'Instinct de mort, est sorti le 22 octobre 2008.

Ennemi public no 1 des années 1970, la vie de Jacques Mesrine : son retour d'Algérie, son départ pour le Québec en 1968, son exécution par la brigade antigang Porte de Clignancourt à Paris le 2 novembre 1979 dans sa BMW.

Jacques Audiard (1952)

Réalisateur, scénariste et monteur français, fils de Michel Audiart (réalisateur et écrivain).

Il a été assistant de Polanski et de Patrice Chéreau.

Audiard a personnellement reçu 8 Césars : 2 pour le meilleur film, 2 pour le meilleur réalisateur, 3 pour le meilleur scénario et une pour la meilleure première œuvre. 

Il également obtenu le Prix Louis-Delluc et 2 récompenses au Festival de Cannes : le Prix du scénario en 1996 et le Grand prix du jury en 2009.

En 2008, il devient membre du « Club des 13 », groupe de personnalités du cinéma français, formé en 2008 à l'initiative de la réalisatrice Pascale Ferran, qui dénonce les difficultés croissantes de financement et de distribution en France des films dit « du milieu ».

De battre mon cœur s'est arrêté (2005)

4e long métrage d’Audiart et remake d’un film américain appelé Fingers (1978), en français Mélodie pour un tueur, par James Toback. Protagoniste = Harvey Keitel

Film noir de la série B des années 1960-1970 : simplicité brutale mêlée de maniérisme

La recherche identitaire : la mafia d’un côté   x   Dieu de l’autre (dans la version française, Dieu est remplacé par le piano et la mafia par le milieu immobilier)

Jimmy, jeune pianiste en attente de succès, fait face aux difficultés de vivre à New York à la fin des années 1970, entre une petite amie qui se prostitue et un père loser mafieux qui lui demande de l'aide pour régler ses affaires. Des combats qu'il mènera de front, mais qui le mèneront très loin…

Film français : une version plus « soft » du film américain

Bande annonce : https://www.youtube.com/watch?v=bVupiLWwcu8
Le titre du film est tiré de la chanson La Fille du Père Noël, interprétée par Jacques Dutronc, qui devait à l'origine apparaître dans une scène qui fut coupée au montage.

Tom (Romain Duris
) est un jeune homme de 28 ans qui travaille avec son père, un agent immobilier véreux. Il lâche des rats dans des immeubles, il déloge avec violence des squatters ou des familles d’immigrés, il casse les appartements où des sans-abris voudraient s’abriter…

Lorsque son père a des « problèmes » avec quelqu’un (un restaurateur arabe), il envoie son fils pour le tabasser (Tom = recouvreur de dettes).

Chantage affectif du côté du père qui profite de son fils. 

X

Tom voulait autrefois devenir pianiste, comme sa mère, mais il a abandonné ce projet quand cette dernière est morte.

Un jour, il rencontre celui qui a jadis été l'imprésario de sa mère. Ce dernier lui propose de passer une audition. 

Tom voit alors renaître son espoir de devenir pianiste professionnel (même si c’est trop tard) et décide de s'entraîner sérieusement pour l'audition, choisissant pour l'aider une étudiante vietnamienne virtuose (qui ne parle pas français). 

La toccata en mi mineur BWV 914 de Johann Sébastian Bach occupe une place centrale : Tom en répète avec obstination les premières mesures de la fugue afin de préparer son audition.

Dualisme (personnage tiraillé entre deux mondes) : en attendant la date fatidique, il doit continuer son travail d'agent immobilier, qu'il trouve de plus en plus écœurant. (Il a pitié des familles qu’il doit chasser des maisons à vendre, il méprise son collègue qui est fier de tromper tous les soirs sa femme, il se met à avoir pitié de son père…) 

La veille de l’audition, il doit à nouveau déloger des immigrés au lieu de se reposer. Il rate le coup. De plus, arrivé chez son père, il découvre que ce dernier a été assassiné par l’un de ses partenaires commerciaux, un mafioso russe.

2 années plus tard : Tom vit avec la Vietnamienne qui est une virtuose de piano et il travaille comme son manager. Juste avant l’un de ses concerts, il aperçoit dans la rue le mafioso russe qui avait tué son père et le poursuit. Les deux hommes se battent et Tom renonce au dernier moment à tuer son adversaire auquel il vole un revolver.

Il retourne au théâtre ensanglanté, avec des mains abîmées et suit, ému, le concert de sa femme.

Un film d’initiation très violente, de l’arrivée à la maturité 

Un seul axe : le spectateur ne suit que Tom, le personnage est présent dans toutes les scènes, on observe le monde par ses yeux (un motif musical qui se répète avec variations tout au long du film) : 

· Changement de profession (agent immobilier => pianiste)

· Mélange de registres (comédie sociale => film noir => film lyrique) : de la même manière que Tom écoute sans distinction du Bach ou de la musique moderne (électro), le film, lui aussi, passe entre les genres

· Renversement des rôles dans le rapport père-fils
 : c’est Tom qui doit désormais s’occuper de son père vieillissant, devenir responsable de lui (il bat ses partenaires commerciaux malhonnêtes ; il est prêt à payer l’une des ex de son père pour retourner vivre avec lui et le surveiller s’il ne fait pas trop de bêtises ; à la fin, il venge son père en attaquant le mafioso russe
)

· Au début, un héros misogyne   x   intensification des rapports avec les femmes, adoption de l’univers maternel : ce sont elles qui le tirent du côté de l’art ou, du côté de l’humain (sa mère morte qui était pianiste, la femme trompée de son collègue avec laquelle Tom vit une courte histoire d’amour au lieu de servir d’alibi à son mari, l’ex copine de son père envers laquelle il avait été méprisant et auprès de laquelle il finit par s’excuser, la Vietnamienne qui le guide et derrière laquelle il finit par s’effacer). Découverte de la tendresse et de l’amour.

· Violence domptée : le héros éclate facilement de colère : bastonnade de l’Arabe au début du film, mais aussi sa façon violente, crispée de jouer du piano   x   il doit apprendre à se décrisper, se décontracter : motif des mains qui s’ouvrent peu à peu.

Technique : caméra à l’épaule (des plans serrés qui collent aux personnages alternent avec des plans très larges qui, souvent, ne montrent qu’une partie du personnage), fuyante (rapidité des mouvements dans le noir
 quand Tom déloge les immigrés), épuisant les gestes des acteurs, à la fois fluide et confuse, montage rapide, univers sonore, électro pulsative ou planante...

Influence du premier Scorsese, mais aussi du néoréalisme italien (milieu immobilier dans le Paris de nos jours), donc à la fois un film noir et du réalisme, voire naturalisme social.

Mélange de personnages que rien ne prédisposait à se rencontrer : un défaut cache toujours une qualité.

Dialogues très écrits   x   parfois un peu artificiels : truffés de vannes et de messages fiers d’avoir tout compris à la vie, genre « tout père devient un jour le fils de son fils ».

Peut-être un peu trop de choses à dire à la fois : milieu immobilier, milieu des artistes concertistes, amour extraconjugal, polar, découverte d’une nouvelle sensibilité…   x parfois peu de cohérence.

De plus, une partition binaire d’un simplisme assez effrayant : du côté des hommes, la violence, le machisme ; du côté des femmes, la sensibilité et la tendresse. (Les hommes y sont pourtant mieux incarnés et joués que les femmes qui tombent facilement dans le cliché : femme trompée qui souffre, professeur sévère mais tendre, pute qui vaut mieux que ce qu’on pense…)

Les spectateurs jugent souvent la première partie cynique et réaliste plus réussie (expression d’une violence crue et non stylisée
) que la deuxième partie poétique qui apporte la rédemption par le piano.

Scène (chapitres 12-13 : 11 minutes) : événements qui précèdent la fameuse audience

Le brutal et le vulgaire alternent avec le tendre et le lyrique avec une grande rapidité :

Dialogue avec le collègue cynique et lubrique qui se vante de ses conquêtes sexuelles.

X

La nuit passée avec sa femme Aline (séquence lyrique quand Tom demande à la femme de s’arrêter dans l’embrasure de la porte pour pouvoir observer ses courbes), dernière leçon de piano qui réjouit le prof et amorce une histoire tendre entre elle et Tom, retour à la maison et préparatifs soigneux (vêtements, ongles, vidéo des performances d’un virtuose qui permet de voir le travail des mains).

x

Tom veut se reposer, dormir selon les instructions de sa prof vietnamienne. 

X

Ses collègues de l’immobilier le tirent du lit brutalement pour aller signer un contrat avantageux et déloger les squatters qui se sont installés dans le bâtiment à vendre.

(Séquence brutale interrompue par un plan dans lequel Tom rejoue dans sa tête la partition et ses mains s’entraînent dans la voiture.)

Evacuation brutale des squatteurs qui sont violement expulsés d'un immeuble sur fond musical du « Locomotion » de Killy Minogue.

Dans le film, tous les personnages parlent   x   tout est manque de communication, entre le père et le fils, entre les squatteurs et les propriétaires, entre la prof et l'élève, entre le mari et sa femme… 

C'est la musique qui unit les personnages, en bien – dans la relation entre Tom et Miao-Lin –, ou en mal – dans l’extrait. 

Le compositeur musical (Alexandre Desplat
) a su alterner mélodie classique au piano et musique électro-pop planante tout au long du film pour lui donner une atmosphère étrange.

Un Prophète (2008)

https://www.youtube.com/watch?v=3iRtHEATfEU
Grand prix du jury du festival de Cannes 2009. 

Quelques mois plus tard, le réalisateur reçoit le Prix Louis-Delluc. Lors de la cérémonie des César du cinéma 2010, il gagne neuf récompenses, dont celles du meilleur film et du meilleur réalisateur. Il est sorti en salles le 26 août 2009.

Synopsis :
Malik El Djebena, un jeune délinquant condamné à six ans de prison, est dès son entrée contraint par un clan mafieux corse d'assassiner Reyeb, qui s'apprête à témoigner contre eux. 

Il devient dès lors le protégé et le larbin de César Luciani qui contrôle l'ensemble de la prison, les petits et gros trafics, avec l'aide de surveillants soudoyés. Petit à petit, il gagne la confiance de César qui décide de lui confier un certain nombre de missions de renseignements et de transmission d'informations avec l'extérieur.

Malik a un « ami imaginaire » : Reyeb, qui lui avait témoigné de la bonté lors de leur brève entrevue (il voulait lui donner des livres, lui a conseillé d'apprendre à lire…), avant que Malik ne l'égorge. Reyeb lui apparait associé à des flammes : bougie allumée au bout d'un doigt lors d'un anniversaire, étincelles sur les vêtements…

Malik organise en parallèle son propre réseau en prison avec l'aide des « barbus » (surnom donné aux détenus musulmans) et d'un gitan tout en continuant à prêter allégeance à Luciani, par crainte et intérêt.

Après avoir purgé la moitié de sa peine, Malik obtient avec l'aide des permissions de sortie journalières que le vieux chef corse utilise pour organiser ses affaires mafieuses à l'extérieur. Malik devient ainsi indispensable à Luciani, qui, de plus, voit son influence s'amenuiser au sein de l'établissement pénitentiaire sous le double effet du regroupement des prisonniers corses près de leur famille et de la montée en puissance des chefs maghrébins plus ou moins liés aux réseaux religieux musulmans.

Luciani, trahi dans ses affaires à l'extérieur, décide de reprendre le pouvoir en éliminant un concurrent marseillais lié aux Italiens et des traîtres au sein de son clan. 

Il confie à Malik la mission de trouver une équipe pour éliminer ces personnes et de s'allier localement avec Brahim Lattrache pour le partage du territoire. Mais désormais, Malik s'implique dans les opérations de son vieux chef déclinant en suivant avant tout la logique de ses propres intérêts…
� Comme le Dr Jekyll (� HYPERLINK "http://fr.wikipedia.org/wiki/L%27%C3%89trange_Cas_du_Dr_Jekyll_et_de_Mr_Hyde" \o "L'Étrange Cas du Dr Jekyll et de Mr Hyde" �L’Étrange Cas du Dr Jekyll et de Mr Hyde�), le docteur Cordelier, devenu le terrifiant Opale, commet une série de meurtres. Ces derniers résultent des recherches menées par le docteur, éminent psychiatre à la retraite, sur la source du mal et des forces des ténèbres. Ne parvenant plus à trouver un équilibre entre ses deux personnalités, Opale/Cordelier avale une drogue libératrice sous les yeux horrifiés de Maître Joly, son notaire et ami, et retrouve l’apparence sereine du docteur Cordelier.


� Ramasser ce qui pousse du bas en haut (le blé).


� Ramasser ce qui pousse du haut en bas (raisins).


� Titre de l’un des principaux ouvrages de Freud (Die Traumdeutung : 1900).


� La fille, elle aussi, semble bricolée, rafistolée. Ce n’est pas une femme soigneusement peignée et habillée (comme sa copine interprétée par Emma de Caunes à laquelle le héros s’intéresse d’abord), mais une nana timide, vaguement paumée : cheveux pas lavés, visage fatigué et ridé, yeux cernés… Elle est un peu à l’image des objets qu’elle fabrique à partir des matériaux de récupération.


Stéphane pense que ce sera « sans danger », qu’il ne pourra pas tomber amoureux d’elle, que leur relation sera plutôt amicale et plus profonde.


� Acteur fétiche de Cédric Klapish.


� Selon Audiart « c’est l’histoire d’un gars qui devient un homme ».


� Prologue : l’un des collègues de Tom raconte sa vie. Son père a vieilli et c’est au fils de s’occuper de lui. Vers la fin, les fils deviennent les pères de leurs pères. C’est la grande initiation à la vie et à la mortalité.


� « Un film multiple, d’une grande force intrusive, croisant polar, roman d’éducation, photographie d’une époque, reportage sur un acteur, éloge de la musique et transe œdipienne, l’ensemble comme plongé dans un bain nocturne huileux. »  (Didier Peron dans Libération)


� De ce point de vue, De battre est une sorte de travail préparatif pour tourner Un Prophète par la suite.


� Remake d’une chanson de 1964 interprété par � HYPERLINK "http://fr.wikipedia.org/wiki/Little_Eva" \o "Little Eva" �Little Eva�, une chanteuses noire de 17 ans. Commercialisé comme simple, The Loco-Motion se maintient à la 1re place des classements australiens pendant 7 semaines, et devient le titre le plus vendu en Australie durant les années 1980 avec plus de 200 000 exemplaires. (Chez nous chanté par Hana Zagorová sous le nom de Diskohrátky.)


� Pour la musique de ce film, il a reçu son premier César en 2006.   x   Aujourd’hui, il accompagne plutôt des films britanniques ou américains: The Queen, Harry Potter, Le Discours d’un roi (Oscar de la meilleure musique en 2010)…






