Cinéma MODERNE : LA NOUVELLE VAGUE
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Remarque : le partiel aura lieu  en cours de semestre.

INTRODUCTION

La notion de cinéma moderne naît en opposition au classicisme. Cette opposition n’est pas chronologique, puisqu’on retrouve aujourd’hui aussi bien des cinéastes classiques et modernes.

Les prémices du cinéma moderne apparaissent suite à la deuxième guerre mondiale, vécue comme un traumatisme. Les cinéastes veulent alors se tourner vers le monde pour montrer ce qu’ils vivaient de façon quasi documentaire, avec une volonté affichée de refus du monde théâtral.
Le classicisme est donc la préinterprétation d’un monde par l’artiste, qui crée des œuvres de mise en scène utilisant des pré-établis. Il y a un travail antérieur au tournage.
A l’inverse, le modernisme considère le monde comme illisible et ne s’adresse  plus à l’intelligence mais à la conscience du spectateur. On montre alors un monde brut, sans scénario, sur la simple perception immédiate.
→ Classiques et modernes s’opposent donc dans le geste de filmer.

Robert BRESSON, grand théoricien du cinéma moderne, en donne deux grands axes :
- « s’en tenir à des impressions et sensations »
- « tourner c’est sentir avant de comprendre »

Principes du cinéma moderne

Le cinéma moderne se montre très respectueux du style documentaire : il respecte les lieux, les objets, les sons, la lumière réelle, la vérité des personnes > c’est la fin des artifices et des conventions.
C’est aussi un cinéma qui s’oppose à l’idée de métaphore de la réalité, pour ne pas donner une évidence de sens et pour que le spectateur puisse comprendre par lui-même. On prône une intervention minimale du cinéaste, sans mise en scène, ni gros plan, ni montage, ni artifices. De la même façon on recherche un jeu d’acteur au plus proche du naturel, ce qui explique qu’on fasse alors appel à des acteurs non professionnels filmés par prises de vue unique. 

Le néoralisme (Cf.  Rome, ville ouverte) est la première vraie manifestation du cinéma moderne. On y présente un paysage humain et modeste, jusqu’alors absent du cinéma. Les néoréalistes voyaient leur travail comme un témoignage, ce qui explique le ton documentaire, de chronique, ou de reportage des films de ce mouvement.
Les scénarios, eux aussi au plus proche de la réalité, sont souvent inspirés de faits divers, tournés en décors naturels (ou « naturels recomposés ») et prennent pour protagonistes le gens du petit peuple, qui étaient jusqu’alors toujours cantonnés à l’arrière-plan.
Le néoréalisme a été très théorisé par Cesare ZAVATTINI, à l’origine de la notion de « Pedinamento », qui consiste à suivre quelqu’un pas à pas, caméra à l’épaule, dans le but de faire un film. 

L’industrie cinématographique en France dans les années 1950

Points forts
● La secteur est en pleine santé économique : entre 120 et 140 films sont réalisés par an, sans pour autant suralimenter le marché.
● Le cinéma français est renommé à l’étranger.
Points faibles :
○ Le système est en pleine sclérose économique.
○ Le cinéma français, même s’il est reconnu à l’étranger, peine à s’exproprier plus loin que les pays limitrophes.

Notre de Dame de Paris (Jean DELANNOY) ; La traversée de Paris (Claude AUTANT-LARA) ; Gervoise (René CLEMENT) sont des films qui prennent pas de risques, ce sont tous des adaptations de romans. Pour la « nouvelle vague », ce sont les exemples-types de ce qu’il ne faut pas faire. En effet les auteurs de ces films des années 1950 sont les anciens du cinéma muet, ou de l’occupation et sont en général assez vieux. Il y a donc très peu de nouveaux venus, et encore moins de turn-over créatif.
Le cinéma français du début des années 1950 est donc un système corporatiste et élitiste, et la télévision en plein essor devient le point de chute de tous les jeunes talents de l’audiovisuel à qui l’on ferme les portes du 7ème art. A cette époque, cinéma et télévision sont deux univers extrêmement cloisonnés.

La mutation de la Nouvelle Vague.
Puis le cinéma va connaître une mutation sociale, et passe de l’industrie à la culture. La  Nouvelle Vague est une véritable expression de cette mutation, et elle va s’ancrer sur cette idée de crise artistique.
- Son premier reproche au cinéma français est son immobilisme esthétique.
- Le second concerne ses trop grands cloisonnements et hiérarchisations dans les spécialités techniques (A l’époque, le choix du domaine de travail est décisif pour toute la carrière : un preneur de son sera toute sa vie preneur de son ou ne sera pas).
Le court-métrage connaît un grand succès et un grand dynamisme, mais c’est là que se trouvent retenus les meilleurs talents.
- Le troisième reproche concerne les trop nombreuses grosses productions internationales, confiées à des réalisateurs qui utilisent tous les mêmes techniques éculées. En effet pendant les 12 ans qui ont précédé la nouvelle vague, 20% des films étaient réalisées par seulement 9 metteurs en scène (!).

L’Etat va intervenir en 1948, avec la création de la taxe spéciale additionnelle, qui prélève obligatoirement une somme sur les billets vendus en salle. Cet argent est ensuite redistribué aux producteurs suivant le nombre d’entrées, pour être obligatoirement réinvestis dans de nouveaux films. Ce système de régulation s’avère bénéfique pour l’équilibre économique, mais s’est révélé très néfaste pour l’esthétique du cinéma.
En 1953 on crée une prime à la qualité. Le film Un condamné à mort s’est échappé, de Robert BRESSON, jugé inexploitable par les distributeurs, profite de cette prime pour être diffusé dans quelques salles et connaît un gros succès. 

En terme de fréquentation, le cinéma d’après-guerre est au mieux de sa forme car c’est le loisir le plus pratiqué à l’époque : 384 millions de spectateur par an en moyenne. La cinéphilie et ses ciné-clubs naît logiquement dans cette période, et sera le berceau de la nouvelle vague.
►En 1951, « les cahiers du cinéma » voient le jour et constituent le fer de lance de la  Nouvelle Vague.
La revue connaît un grand succès car elle touche aussi bien le grand public que les élites. La revue « Positif » voit aussi le jour, en tant que concurrente des Cahiers du Cinéma.

- En 1946 les ciné-clubs se développent, et touchent enfin les grandes masses.
- En 1944, André BAZIN crée les « Jeunesses cinématographiques »
- En 1946, c’est la naissance de la fédération Française des ciné-clubs.
- En 1947 on compte 150 ciné-clubs à travers le pays.
Officiellement, un ciné-club est une association à but non-lucratif, destiné à diffuser la culture par le film, car le film est devenu un produit artistique. Le but est d’éduquer le public au goût d’un autre cinéma → C’est la naissance de la cinéphilie qui va amener à une division des grandes salles en petites salles, pour répondre à la demande de plus en plus fragmentée.
En France cinéphilie va rapidement rimer avec rupture idéologique, et la cinémathèque française se constitue point de rassemblement de la scène cinématographique française.

Parallèlement au mouvement des ciné-clubs, les salles « Art et essais » voient le jour : ce sont des salles qui affichent leur volonté de projeter des films « différents ». Le mouvement des ciné-clubs est à son apogée en 1964 (8 millions d’entrées), au plus fort de sa volonté militantiste de faire évoluer le public et les productions. 

Postulats théoriques de la  Nouvelle Vague.

De nombreuses aspirations esthétiques ont été établies avant de tourner les premiers films de la  Nouvelle Vague.
Le mouvement est né directement de l’héritage de la cinéphilie. La  Nouvelle Vague a été construite par des critiques qui ont développé une certaine conception de la mise en scène. Pour tous ces cinéphiles, la réalisation est un objectif à court terme.

Le premier texte date de 1948 : « Naissance d’une nouvelle avant-garde : la caméra-stylo » (Alexandre ASTRUC). ASTRUC fait du cinéma d’essai, avec une prédilection pour les moments de crise, pour filmer les « manifestations de l’âme sur l’expression corporelle ». Il réalise la série TV « Caméra-Stylo ».
Dans son texte, ASTRUC montre que le cinéma se transforme pour se rapprocher de l’expression artistique. Le metteur en scène utilise sa caméra comme un stylo, il devient artiste et exprime sa conception du monde par la caméra. Selon lui il n’y a pas de distinction entre auteur et réalisateur, la mise en scène est la véritable écriture.

En 1954, François TRUFFAUT écrit « une certaine tendance du cinéma français », un article très polémique dans lequel il critique plusieurs réalisateurs de l’époque et beaucoup de films d’adaptation littéraire. Il s’y attaque aux adaptateurs / scénaristes comme Jean AURENCHE ou Pierre BOST. Pour TRUFFAUT, il est insupportable de chercher des équivalences entre les procédés visuels et littéraires, ce qui constitue une vraie trahison du discours de l’auteur et un mépris simultané des deux médias. Pour résoudre ce problème des adaptations, il propose de respecter à la lettre texte grâce à l’utilisation de la voix-off. 
En 1959, il fustige le cinéma du Festival de Cannes, et parle de crise de courage du cinéma français : pour lui, certains ne seront toujours que des réalisateurs, sans l’âme d’auteur.

Cette politique des auteurs est le credo théorique des Cahiers du Cinéma, qui sert de base à la création des films de la  Nouvelle Vague :
- Il n’y a qu’un auteur de film : le metteur en scène. On nie la paternité du scénariste.
- Pour comprendre, il ne faut pas hésiter à émettre des jugements extrêmement sélectifs. A l’époque, le producteur avait beaucoup de pouvoirs et la recherche de productivité était au centre des soucis.

La  Nouvelle Vague a donc été une véritable école, rassemblée autour de ces textes. Mais pour parler d’école, il faut parler de programmes esthétiques communs.
Ce programme comprend l’autoproduction, pour ne pas subir les contraintes de la production. Il y a aussi un corpus de films constituant le noyau dur de cette école. Pour qu’il y ait école, il faut aussi des ennemis et des adversaires : ce sont les ennemis de Truffaut, qu’ils soient critiques, réalisateurs ou scénaristes critiqués par la  Nouvelle Vague. 

La naissance de la  Nouvelle Vague 

La  Nouvelle Vague est une nouvelle façon de concevoir les films, en autoproduction, hors du système classique. Deux films précurseurs montrent bien qu’un système de production modeste induit une esthétique particulière : Le silence de la Mer de Jean Pierre MELVILLE – 1947 (Dès 1945, MELVILLE produit un court-métrage en autoproduction).
En 1943 il s’engage dans 24 heures dans la vie d’un clown sans avoir acquis les droits de l’œuvre littéraire. Il fait son film sans l’accord du CNC. La sortie commerciale a finalement lieu en 1949 et le film rencontre un franc succès, montrant donc qu’un film à petit budget peut s’avérer rentable, et confirmant ainsi les potentiels de la  Nouvelle Vague.

Autre film La pointe Courte (Agnès VARDA – 1954) : Issue du milieu de la photographie, Agnès VARDA fonde une coopérative pour mettre en place son projet. Suivant ce concept, personne n’est payé pendant le tournage, mais tout le monde touche son salaire sur les recettes (il a ainsi fallu attendre 13 mois d’exploitation du film pour que tout le monde soit payé).
Ce film est tourné en décors naturels, sur des principes esthétiques proches du néoréalisme.
Au rang des acteurs on trouve Phillipe NOIRET & Sylvia MONTFORT, bénévoles sur le tournage. Le film sera quand même tourné au format professionnel, en 35 mm, ce qui pose problème aux ciné-clubs dont le matériel n’est pas adapté pour projeter un tel format. De l’autre côté, malgré son format pro, le film est jugé inintéressant pour le circuit habituel, jusqu’au jour où une salle accepte de le diffuser 15 jours durant. Ce film aura donc montré l’importance de l’adhésion du distributeur pour faire exister l’œuvre.

►Visionnage d’un extrait de « Le silence de la mer » : on note ici l’utilisation de la voix-off, principe cher aux Cahiers du Cinéma. Sur la base de ce film, Melville s’est auto-proclamé fer de lance de la  Nouvelle Vague ; ce qui n’est pas le cas puisque la Nouvelle Vague propose une autre matière et un autre esprit.

►Visionnage d’un extrait de « La pointe courte » : la volonté de Varda est ici essentiellement documentaire : elle fait écho au néoréalisme, qui avait pour but de montrer la réalité des choses à travers une intrigue. 

L’expression  « Nouvelle Vague » naît dans les années 1950 dans le cadre d’une enquête sociologique sur les phénomènes de génération publiée dans l’express. «  Nouvelle Vague » était le titre de ce rapport signé par la journaliste Françoise GIRAUD. L’expression naît donc en portant l’empreinte de cette notion de jeunesse, de relève des générations.
Dans cette lignée, Brigitte BARDOT incarne, dans Et dieu créa la femme (1956, R. VADIM), un modèle de jeune femme émancipée. Le film a un vrai écho social : l’attitude de BARDOT va servir de modèle aux femmes de l’époque. L’intérêt de ce film est dans le ton, et dans ses personnages à contre-courant de ce qui se faisait jusqu’alors.

C’est à partir de 1958 que l’expression  Nouvelle Vague va s’appliquer au cinéma. En Février de la même année, une enquête sur la jeune génération est faîte, employant « Nouvelle Vague » pour illustrer ce désir de renouvellement. C’est dans cette attente de renouveau que s’impose les premiers films du courant.

Les grands réalisateurs / producteurs de la  Nouvelle Vague 

Claude CHABROL
Il crée « AJTM Films » et va donner naissance à deux films : Les cousins  & Le beau serge. Le scénario de ce dernier est basé sur des souvenirs de Chabrol, servi par Jean Claude BRIALLY, Gérard BLAIN et Bernadette LAFONT. Le film a été choisi pour le festival de Cannes de 1958, mais sera retiré de la compétition. CHABROL le présente quand même avec succès hors compétition, et voit ainsi son œuvre acheté par un distributeur.

►Visionnage de l’introduction de « Le beau Serge ». Encore une fois, on voit ici l’empreinte documentaire de la  Nouvelle Vague qui entend parler du réel à travers une intrigue. On remarque aussi l’importance de la géographie des lieux : le paysage est décrit durant toute l’arrivée en bus, puis on suit le personnage à pied dans les rues, comme pour s’imprégner des lieux. Cette volonté d’inscrire la topographie dans la narration est caractéristique de la nouvelle vague, et notamment des films tournés dans Paris.
Le Beau Serge est tourné en noir et blanc, car la pellicule couleur est encore très chère à l’époque. Ce choix, initialement économique, s’ajoute aux caractéristiques esthétiques de la  Nouvelle Vague. Enfin, le personnage joué BRIALLY véhicule toujours cette même image d’une jeunesse sure d’elle, marquant la rupture générationnelle.
L’ensemble des recettes récoltées grâce à ce film a ensuite été réinvesti par CHABROL dans la production de son second film Les cousins. 

Dans Les cousins, on retrouve BRIALLY et BLAIN. Une partie du film a été tournée en studios, montrant ainsi que CHABROL commence à s’écarter des principes rigides de la  Nouvelle Vague. Même si le film reste très personnel, il fait plusieurs entorses aux principes du courant. C’est un discours cynique sur les étudiants bohèmes et bourgeois. Cette représentation très ironique de la jeunesse par elle-même, bien que cynique, est une parfaite illustration de l’esprit  Nouvelle Vague. 

Suite à ces films les acteurs phares tels BRIALLY ou BLAIN commencent à être connus : le changement des générations s’opère.

François TRUFFAUT
TRUFFAUT est le deuxième membre des Cahiers du Cinéma à passer derrière la caméra.
Né en 1932, il vit une enfance et une adolescence très difficiles. L’autobiographie va donc souvent entrer en ligne de compte dans son procédé filmique, ainsi que son amour pour la littérature, qui s’illustre par exemple dans le choix des thèmes.

Au cœur de la famille des cinéphiles, Truffaut est pris sous l’aile d’André BAZIN.
En 1953 il se fait engager aux Cahiers du Cinéma.
1956 : il rencontre Madeleine MORGENSTEIN, fille d’Ignace MORGENSTEIN, qui va lui apporter un large soutien financier pour la production de ses films.
1957 : journaliste vedette, il passe enfin à la réalisation.
TRUFFAUT va créer sa propre boîte de production, « les films de Carrosse » (capital de départ : 20 000 Fr de l’époque). Il réalise Les Mistons en 1957 et remporte le prix de la mise en scène au festival du film de Bruxelles. Suite au succès de ce film, on lui propose de financer un film sur le sujet de son choix. Il se lance alors dans un docu-fiction sur les inondations de Paris mais peu satisfait de son travail, il cède les images tournées à GODARD, qui en fera Une Histoire d’Eau.

En 1958 TRUFFAUT persuade son beau-père de financer un scénario beaucoup plus personnel : Les 400 coups (budget 600 000 fr), qu’il tourne en décors naturels à Paris. Truffaut se fait aider de Marcel MOUSSY pour l’écriture du scénario. Ce film est le premier d’une longue série, car le personnage d’Antoine DOÏSNEL va se retrouver dans tous ses films, comme un double vieillissant du réalisateur lui-même.
Après l’avant-première, le film va remporter l’adhésion des critiques, puis remporte le prix de la mise en scène au festival de Cannes en 1959. Il sera acheté par un grand nombre de distributeurs étrangers et français, et sort dans les salles françaises au cours de la même année. 

►Visionnage d’un extrait de Les 400 Coups : La longue séquence de déambulation nocturne donne une coloration naturelle qu’on va retrouver à travers toute la  Nouvelle Vague, loin de l’utilisation des éclairages.

→ Le festival de Cannes de 1959 marque ainsi le début de la reconnaissance publique de la  Nouvelle Vague au niveau international. En mai 1959, le colloque de La Napoule assoit le mouvement de la  Nouvelle Vague dans sa position de courant artistique reconnu. Les actes de ce colloque sont publiés et laissent croire qu’il y a une véritable cohésion au sein du mouvement. Mais cette unité théorique sera de courte utilisation.

Jean Luc GODARD
Né en France de riches parents suisses, il passe sa vie entre les son pays natal et la Suisse et commence des études d’ethnologie. En 1952 il se retrouve finalement au sein de la rédaction des Cahiers du Cinéma. Il travaillera aussi pour la télévision suisse romande, où il volera de l’argent puis finira en prison. Il en sort grâce à son père, mais est envoyé en hôpital psychiatrique par ce dernier. Il revient aux Cahiers du Cinéma en 1956, puis réalise son premier film en 1957 : Tous les garçons s’appellent Patrick. BRIALLY y incarne un personnage très bavard (c’est là tout l’esprit des films de Godard) qui manie à merveille l’art de la citation et passe son temps à charmer.
En 1958 il réalise Charlotte et son Jules. Jean Paul BELMONDO y joue le personnage principal, mais est doublé en post-production par Godard lui-même. Là encore, c’est le déluge verbal qui prime.

→ On entre avec ces films dans un cinéma qui s’exprime via les acteurs. Pendant le festival de Cannes 1959, TRUFFAUT rencontre le producteur Georges de BEAUREGARD et le présente à Godard. Ces deux derniers vont alors développer le projet  A bout de souffle.
Tourné durant l’été 1959, le film réunit Belmondo et l’actrice Jean SELBERG autour de l’histoire d’un tocard qui vole une voiture à Marseille pour rallier Paris. Il trouve un pistolet dans la boîte à gants et tue un policier sur son chemin. A Paris, il rencontre une femme, etc…
Même si le style « polar » est très présent dans le film, il ne constitue pas le cœur de l’œuvre qui est en fait une réflexion sur ce style, utilisant de nombreuses références (citations, affiches, photos, gestes récurrents, bande son, etc.). Cet art de la citation tend parfois vers le plagiat scénaristique quand Godard copie des scènes de films américains.
Sur le plan de la mise en scène, le film est novateur. La caméra traque les acteurs dans leurs déplacements : c’est un procédé révolutionnaire pour l’époque. La photographie (dirigée par Raoul COUTARD) est originale est adaptée aux volontées de Godard.
> Ces techniques de la caméra portée et des éclairages sont très innovantes et révolutionnent complètement l’esthétique du cinéma français.
A travers les 10 films qui suivront et durant lesquels la révolution esthétique va se forger, l’évolution sera permise par le progrès des matériaux, avec notamment l’arrivée de nouvelles pellicules.

►Visionnage de deux extraits du film : on voit bien ici qu’on est loin des esthétiques de Truffaut. Ici l’accent est mis sur le côté artificiel, sur la répétition des coupes de son, de plan, etc. Les personnages de la  Nouvelle Vague restent quant à eux bien présents avec les mêmes jeunes parisiens arrogants.

Godard ne va toutefois pas rencontrer la même unanimité critique que Truffaut ou Chabrol, mais est à l’origine du film le plus emblématique de la  Nouvelle Vague.

Pierre BRAUNBERGER : producteur
Né en France en 1923, il part aux USA où il se fait passer pour un directeur de production et se fait engager à la METRO. De retour à Paris, il produit le premier film de RENOIR. Ensuite il produira aussi bien des films novateurs que des films « commerciaux ». Il va engager la production des courts-métrages de fiction. Ainsi, pendant les quelques années qui précèdent la naissance des films de Chabrol, il garde ce contact particulier avec les Cahiers du Cinéma et s’impose comme producteur officiel de la  Nouvelle Vague. Malgré tout, ses budgets restent très limités.

Anatole DAUMAN: producteur
Producteur de moyens et courts-métrages d’art, il produit en 1959 plusieurs des grands films de la  Nouvelle Vague (Hiroshima Mon Amour). Ses budgets sont supérieurs à ceux de Braungerger et ses films se rattachent au courant par leur esthétique, et non pas par leurs objectifs de production.

Georges DE BEAUREGARD: producteur
Exportateur de films français en Espagne, il commence à travailler en France au cours des années 1950 et rentre en contact avec les Cahiers du Cinéma et produira lui aussi parmi les plus grands films de la  Nouvelle Vague.

Si on reprend les discours éthiques des Cahiers du Cinéma, on appelait les producteurs audacieux pour des films atypiques et dangereux au niveau financier. Les films qui vont jusqu’au bout des postulats de la  Nouvelle Vague sont donc assez rares, même si l’influence du genre s’est étalée dans le temps. Un de ces postulats prône la préférence de la notion d’auteur complet à celle de scénariste. Au final on remarque que les auteurs se sont inspirés d’œuvres théâtrales, ou se sont parfois fait aider par des scénaristes professionnels. Le scénariste devient avant tout un technicien qui apporte sa technique sur une matière déjà élaborée par la mise en scène. Le travail d’adaptateur littéraire, qui prônait autrefois l’effacement du texte original, change avec la  Nouvelle Vague et revendique l’origine littéraire des œuvres adaptées à l’écran à travers l’utilisation de la voix-off. Ainsi, pendant le court-métrage Les Mistons, un narrateur raconte l’histoire qui est mise en image sous nos yeux. 

►Visionnage d’un extrait de Les Mistons
On retrouve Gérard BLAIN et R. LAFONT, et pour la première fois on note la présence de la voix-off, ce qui illustre la volonté de Truffaut de ne pas évincer le style littéraire.

Dans les années 1950, certains réalisateurs de documentaires ont révolutionné leur genre avec cette même utilisation de la voix-off. Alain RESNAIS en fait partie avec notamment le films Nuit & Brouillards – 1955 : Une grande partie de la force du film vient de l’usage de la voix-off. Le lien entre documentaire et fiction va donc être relativement étroit pendant les années 1950.
►Visionnage d’un extrait de « Nuit & Brouillards » : le texte qui sert de commentaire est déjà une œuvre de création.

De la même manière, la Nouvelle Vague considère que les textes sont des œuvres d’art, des objets de création qu’il faut conserver.
Alain RESNAIS va beaucoup travailler sur l’utilisation de la voix, avec la participation d’Emmanuelle RIVA.

Jean ROUCH
Son film, La Pyramide Humaine (1959), marque l’histoire de l’improvisation. Le film s’ouvre sur une longue scène où l’on voit Rouch en train d’expliquer à des étudiants qu’il va les filmer et travailler sur la matière qu’ils allaient lui apporter.
Dans La punition (1960) il retrace de la même manière la journée d’une étudiante exclue de son lycée.
Bilan esthétique de la Nouvelle Vague.

● L’acte fondateur de la  Nouvelle Vague a été de sortir le film des studios, dans une volonté « documentariste ».
On redécouvre alors les vertus et possibilités esthétiques des décors naturels, avec Paris en première ligne. Dans cette ligne esthétique, beaucoup de films sont chargés du passif des lieux de vie des réalisateurs. En 1965 Paris vu par … (œuvre collective de plusieurs réalisateurs) montre que le film découle des lieux, et pas l’inverse. 

Eric ROMMER
Né en 1920, il commence sa carrière en écrivant (des essais et des romans). Son premier long-métrage Le Signe du Lion (1962). C’est l’histoire d’un artiste qui se retrouve sans le sou et sombre lentement dans la pauvreté. Ce qui intéresse Rohmer, c’est la descente aux enfers du personnage à travers son vagabondage dans Paris, et sa rédemption. C’est à travers l’inscription physique du personnage dans la ville qu’évolue le moral du personnage.
►Visionnage de  Le signe du Lion.

● La légèreté des équipes.
On apprend à l’époque à tourner avec peu de techniciens, qui le plus souvent ne sont pas issus d’écoles de journalisme. Les adversaires de la Nouvelle Vague ont critiqué cette méthode en la taxant « d’amateurisme ». La Nouvelle Vague répond à ces attaques que l’œuvre est avant tout dans la tête de l’auteur.
Il y a alors une vraie révolution qui se met en place : des jeunes nouveaux presque amateurs accèdent à la mise en scène, alors qu’autrefois il fallait faire 20 ans d’assistanat pour accéder à la fonction de réalisateur. 

● Le montage.
Autrefois le montage se devait de respecter des codes, la liberté créatrice était très limitée. La Nouvelle Vague apporte cette liberté en se dégageant de la lourde codification. Le film qui a ouvert cette voie est Hiroshima Mon Amour (Alain RESNAIS- 1959). Resnais avait fait le pari d’une succession de plan qui n’ont rien à voir entre eux pour illustrer les souvenirs des personnages. L’histoire raconte les relations entre un soldat asiatique et une européenne, leur capacité à s’unir & à la place du passé dans le présent. Lors de sa projection le film a fait l’effet d’une bombe et a fait couler beaucoup d’encre. Selon les Cahiers du Cinéma « le cinéma ne pourrait plus être considéré de la même façon après », tant le film a ouvert de voies esthétiques.
De là naissent deux libertés : les successions rapides de plans courts, et le plan séquence, tous deux utilisés par Godard.

● Réflexion sonore.
La Nouvelle Vague a là encore amené un débat. Autrefois la postsynchronisation était de rigueur, alors que le courant prône la prise de son directe. Pendant les années 1950, l’enregistrement magnétique s’est généralisé et a permis d’avantage de capture de son direct. Malgré tout, c’est la postsynchronisation qui reste majoritaire.
Dans Moi, un Noir  (1957), Jean ROUCH a demandé à ses acteurs de se doubler eux-mêmes, avec beaucoup de liberté. Pendant les années 1959, 1960 & 1961, il y a beaucoup de progrès technique en matière de capture sonore.
Dans Vivre sa vie (1963) et Chronique d’un été (documentaire -1961), Godard utilise la prise de son directe.

Le film Adieu Philippines (1963- J. ROZIER). ROZIER est passé par l’IDEC, et a été l’assistant de Jean RENOIR, puis a travaillé en tant qu’assistant réalisateur pour la télévision. Son premier court-métrage « La rentrée des classes » (1955) lui permet de financer « Blue Jeans » (1958), un film au cœur des principes de la Nouvelle Vague, centrés sur deux jeunes filmés en pedinamento. Le succès de ce film est colossal et le fera adopter par les Cahiers du Cinéma. Dans ses films suivants, il utilise des acteurs non-profesionnels qui improvisent sur l’histoire d’un jeune homme et ses rencontres avant son départ pour la guerre d’Algérie. Tourné en son direct, Rozier réalise que le bande son enregistrée est finalement de trop mauvaise qualité, et s’en suit un long travail de postproduction. Le film sort finalement en 1963, après avoir connu des difficultés pour trouver un acheteur. Le problème est qu’en 1963, la Nouvelle Vague commence à s’essouffler, et la guerre d’Algérie est terminée. → Le film est un échec
Malgré tout, ce qui est marque le plus dans ce film est le naturel (Dixit les Cahiers du Cinéma : « Après ce film, tous les autres paraîtront faux »), étayant la théorie de l’efficacité du naturel prônée par la Nouvelle Vague.  C’est un film frais, comme filmé à la sauvette, avec des visages inconnus, etc.
Malgré son échec public, ce film va avoir une grosse influence sur le cinéma des années 1960. 

Les comédiens de la Nouvelle Vague. 

Un autre grand bouleversement de la Nouvelle Vague est d’avoir mis un grand coup de balais dans la profession pour laisser la place à de jeunes visages. Les acteurs ont gagné en liberté, ainsi qu’en possibilités créatrices.

Les acteurs adoptés par la Nouvelle Vague :
▪ Gérard PHILIPPE
C’est le seul jeune du cinéma classique des années 1950. Il meurt à 37 ans en 1959 et ne pourra pérenniser se relation avec la Nouvelle Vague, malgré le fédérateur « Les liaisons dangereuses » (1959) de Roger VADIM. A sa sortie, le film fait scandale à cause du ton et de la noirceur des personnages.
►Visionnage d’un extrait de « Les liaison dangereuses »

▪ Brigitte BARDOT
Bardot incarnait la jeunesse typique de la Nouvelle Vague, qui refuse l’ombre des anciens pour s’afficher sur le devant de la scène. Son personnage (au cinéma comme à la ville), son naturel, sa façon de poser (etc) ont fait d’elle l’emblème de cette jeunesse qui veut squatter les devants de la scène.
La Nouvelle Vague a toujours aimé Brigitte Bardot, même si elle demandait des cachets toujours plus exorbitants, au mépris des principes fondateurs de la Nouvelle Vague (tant de tolérance s’explique sûrement par le fait qu’il s’agissait d’une jolie femme). Godard la fait jouer dans Le Mépris (1963), une aventure littéraire qui montre la dégradation d’un couple. Bardot était déjà « starisée », mais Godard parvient tout de même à l’utiliser pour la mettre au service de son propre objectif esthétique.
►Visionnage d’un extrait de « Le Mépris » 

▪ Jeanne MOREAU
Elle joue dans L’ascenseur pour l’échafaud (1957- Louis MALLE), adaptation littéraire d’un polar. La prise de vue de ce film est très novatrice, puisqu’en empreinte de la sensualité des acteurs, avec une caméra très proche des mouvements et des corps. La trame de polar s’efface au final dans une volonté beaucoup plus intimiste.
Tourné en studio et adapté d’une œuvre littéraire, le film n’est pas associé à la Nouvelle Vague ; mais on y retrouve quand même quelques principes tels que les longues déambulations nocturnes. C’est un film annonciateur.
Le personnage de Jeanne MOREAU, baignée et bercée dans l’ambiance jazzy, empreint le film de sensualité et renforce le défi psychologique qu’elle subit. 

► Visionnage de l’introduction et d’un extrait de L’ascenseur pour l’échafaud.

▪ BLAIN & BRIALY
Tous deux sont les archétypes des acteurs de la Nouvelle Vague, avec leur aisance à s’imposer et leur naturelle désinvolture qui fait la jeunesse de l’époque.
Gérar BLAIN est un véritable anarchiste, envers lui-même et envers la société. Il mènera une courte carrière d’acteur avant de s’éteindre alors qu’il était devenu metteur en scène.

▪ BELMONDO
Jean Paul Belmondo s’est fait remarquer grâce à se spontanéité. Dans Léon Morin, prêtre (1961- Melville), il montre sa capacité à jouer tous les rôles en incarnant un personnage plu sombre qu’à son habitude. Ce film raconte l’histoire d’une jeune femme qui tente de charmer un prêtre sous l’occupation allemande. 

▪ Jean Pierre LEO
LEO s’inscrit dans un registre différent des autres acteurs de la Nouvelle Vague, même si à sa façon il a lui aussi incarné un renouveau du jeu d’acteur. Il joue d’une élocution décalée, et se qualifie d’acteur le plus documentaire qui soit : C’est l’acteur de fiction par définition. LEO a suivi et accompagné de près la carrière de TRUFFAUT.
► Visionnage de Baisers Volés, avec Jean Pierre LEO, Claude JADE, Delphine SEYRIG. Truffaut se sert ici de la légèreté de l’acteur pour le mettre au service du film. 
L’atypique personnage de LEO va se retrouver dans beaucoup de films du tournant artistique de 1959 et durant les années 1960. Il tournera avec Godard et Eustach. Il est un de ces acteurs qui ont mis un grand coup de pied dans les codes du jeu d’acteur de l’époque.

▪ Bernadette LAFONT
Après l’avoir découverte dans Les Mistons, tous les metteurs en scène vont jouer sur sa vitalité et sa sensualité naturelles, puis sur sa vulgarité par la suite.

→ La Maman & la Putain (1971- Eustach)
Ce film est un bilan idéologique et esthétique du mouvement de la Nouvelle Vague. Eustach en commence la réalisation en 1963 avec un budget réduit et des acteurs non professionnels. Ainsi, même si en cette époque si la Nouvelle Vague est terminée, le film en fait perdurer  les principes. C’est une œuvre très biographique, constitué d’un discours très cru qui a beaucoup choqué à l’époque. Mais c’est aussi un bilan d’une société et un discours sur la jeunesse. Ce film est le dernièr hommage à la Nouvelle Vague. 
► Visionnage d’un extrait de La Maman & la Putain

▪ Anna KARINA
Les actrices étrangères étaient très à la mode durant la Nouvelle Vague, en particulier chez Godard qui en était très « friand ». 
Le Petit soldat (1963- Godard) a suscité beaucoup de réactions et sera même interdit à la diffusion. Dans ce film s’illustre la relation de complicité toute particulière entre le réalisateur et l’actrice. Godard y exploite les caractéristiques physiques et vocales de la jeune fille.
► Visionnage de Le Petit soldat : on voit que Godard pousse l’actrice dans ses derniers retranchements, la caméra face à elle. On sent ainsi toute la passion du réalisateur face à son actrice. Le rapport à l’acteur dépasse ici le simple rapport au personnage et découle de la volonté de créer au moment même du tournage.
→ La Nouvelle Vague est donc une envie d’ouvrir des voies nouvelles à l’expression, même si ses principes fondateurs se sont vite disloqués. Le mouvement a permis l’avènement d’un cinéma des auteurs en bousculant la conception monolithique du cinéma des années 1950 au profit d’un système où on laisse place à la spécificité propre de l’auteur à part entière.
Parallèlement la Nouvelle Vague s’est dégagée des conventions économiques pour faire du cinéma personnel > ainsi on n’a plus UN cinéma français mais DES cinémas français.
Les auteurs de la Nouvelle Vague vont s’orienter vers des cinémas très propres, mais au final très éloignés des principes fondateurs. Le seul réalisateur qui sera resté fidèle à la Nouvelle Vague tout au long de son œuvre est Jean Luc Godard.

Par exemple Claude CHABROL s’est associé à un producteur extérieur dès son troisième film. 
A double Tour (1960) est un échec publique ; Les bonnes femmes (1960), qui raconte la vie de quatre vendeuses parisiennes, rencontre un grand succès critique. Puis Chabrol va s’inscrire de plus en plus dans le genre polar. Dans Landru (1962), il s’inspire d’un fait divers. Chabrol parvient à traiter des sujets mineurs avec un ton qui est le sien. On réalise que la Nouvelle Vague n’est qu’une période pour lui, une façon de passer le pas de la réalisation, même si son cinéma reste d’un grand classicisme. Les Biches (1968) rencontre enfin un énorme succès et le fera redémarrer sur de nouvelles bases.

La prise de distance avec la Nouvelle Vague

Même si ses créateurs se sont écartés de ses principes fondateurs, la Nouvelle Vague a fait l’effet d’une météorite et a amené des changements radicaux dans la conception du cinéma.

Jean Luc GODARD.
Il est le seul réalisateur qui soit resté fidèle aux principes de la Nouvelle Vague.
1961 : « une femme est une femme ». Premier film de Godard tourné en son direct, c’est l’histoire d’une stripteaseuse en couple avec un coureur cycliste qui refuse de lui faire un enfant. La jeune femme fait alors appel a un ami pour la féconder > Ce film est très autobiographique : il fait jouer sa propre femme et tourne dans son propre appartement parisien. Du point de vue de la mise en scène, on retrouve la patte de Godard qui interrompt la diégèse du film pour intercaler des réactions écrites du metteur en scène. On est toujours dans le domaine du fictionnel.
1962 : « Vivre sa vie » : c’est l’histoire d’une jeune femme expulsée de chez elle après sa rupture, et sa chute dans la prostitution. Le film suit une logique d’enquête avec un chapitrage. C’est un film assez intellectuel qui rencontre malgré tout un fier succès.
1963 : « Carabinier » : c’est l’histoire parodique de soldats missionnés par un roi pour conquérir des terres. Or en chemin le roi change de décision et les soldats continuent un travail pour lequel ils seront punis une fois de retour. Le film marque un rapport plus théorique de Godard avec son public.
1964 : « Une femme mariée » : c’est l’histoire d’une femme, jouée par Masha Meryl, mariée à un pilote de ligne et qui comble l’absence de son mari avec un amant. On suit toujours ici la logique d’enquête adoptée par Godard dans certains de ses films.
1964 : « Bande à part »
1965 : « Alphaville » : c’est un film de science-fiction tourné en décor naturel ; une histoire d’agent secret. Godard a ici recours à l’expressionnisme allemand.

1965 : « Pierrot le fou » : c’est le 2ème chef-d’œuvre de Godard, toujours avec Jean Paul Belmondo et Anna Karina. C’est l’histoire de Ferdinand, professeur d’espagnol, qui s’ennuie avec sa femme et part avec une jeune fille. Le film est basé sur une trame policière pour l’exploration du thème des relations amoureuses. Mais le film se révèle aussi être une vraie dénonciation de la société de consommation.
Il y reprend un peu toutes les réflexions sur la mise en scène, et boucle ainsi sa période Nouvelle Vague.
► Visionnage de Pierrot le fou.

→ Après sa période Nouvelle Vague, Godard va s’orienter vers le cinéma expérimental, et se préciser en théoricien du cinéma. 

François TRUFFAUT
1960 : « Tirez sur le pianiste » : Dans ce film la mélancolie de Truffaut est servie par Aznavour qui incarne un homme qui parcourt les souvenirs des évènements qui ont mené à la mort de sa femme. Truffaut s’inscrit dans le style polar et démontre toute l’étendue de la virtuosité technique et du style qu’il a acquis pendant des années (Flash-Backs ; surimpression ; écran divisé ; etc.).
1962 : « Jules & Jim » : le film montre la capacité de Truffaut à exprimer la féminité de ses personnages. Cette adaptation littéraire a un style très « écrit » et marque la frontière avec la légèreté du quotidien prônée par la Nouvelle Vague. Il y respecte le texte à la ligne pour ne pas en altérer l’essence. On y retrouve aussi toute la dimension mélancolique de Truffaut.
Avec ce film Truffaut s’est rendu compte qu’il ne trouvait pas son compte dans les principes fondateurs de la Nouvelle Vague. Il réalise que ces principes qu’il décriait auparavant sont finalement utiles à la création de son style.
1964 : « La peau douce » : Pour Truffaut, ce film est une antithèse de Jules et Jim.
1966 : « Fahrenheit 451 » : c’est un film de science-fiction à gros budget, tourné en anglais et distribué par une major américaine > Truffaut se place à 10 000 lieux de la Nouvelle Vague sur les plans créatifs et économiques. 
1967 : « La mariée était en noir »
1968 : « La sirène du Mississipi »

Eric ROMMER
Avec Godard, c’est un des réalisateurs qui est resté le plus fidèle aux principes de la Nouvelle Vague. Il a amorcé la série des contes moraux : 
- premier volet : « La boulangerie de Monceau » (1962). Il monte pour cela sa boîte de production (Les films du Losange) et restera fidèle à ce principe d’autoproduction. Il travaille avec de petites équipes, dans l’optique de gagner de la légèreté dans la prise de vue pour pouvoir mieux capter la pureté des scènes.
Il prône un cinéma qui peint les états d’âme, les pensées autant que les actions.
→ Il y aura 5 autres films dans la série et on y retrouve à chaque fois le travail d’architecte de Rommer. Il ne cherche pas à faire un cinéma doctrinal. 
1966 : « La collectionneuse »
1969 : «  Ma nuit chez Maud » : C’est un film très sombre, en noir & blanc, tourné en studio avec des dialogues très écrits.
 ► Visionnage de Ma nuit chez Maud : on note une forte empreinte du dialogue écrit (plus du tout d’improvisation) et une volonté de transcrire le monde à travers des théories. 

Agnès VARDA
1962 : « Cléo de 5 à 7 » est un film qui apparaît comme tourné en temps réel car il montre 2 heures de la vie d’une femme. La gestion du temps y est toutefois complètement factice et le film devient même une interrogation sur le temps cinématographique. Varda montre ici son habileté à tromper le public en jouant avec le temps réel.

Jacques RIVETTE
1960 : « La religieuse » est l’histoire d’une femme enfermée dans un couvent, jouée par Anna Karina. Le film traite de ses rapports avec la mère supérieure, et sa glissade progressive dans l’homosexualité. C’est une adaptation littéraire, qui montre que Rivette s’éloigne lui aussi de la Nouvelle Vague au profit de son cinéma personnel.




