
https://www.youtube.com/watch?v=LXS3azllnoQ


I. Contextualiser Cléo de 5 à 7 

A. Présentation d’Agnès Varda 

Une vie, Agnès Varda (2mn)

https://youtu.be/Y13y-zKdgso?si=ELym4okLiYlc78tm 

Le récit d’une transfiguration

https://youtu.be/Y13y-zKdgso?si=ELym4okLiYlc78tm
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Une minute pour une image (1983)


https://youtu.be/13I0BC4ZWSQ?si=qtO99ArwUombH39R
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 B. Introduction à la Nouvelle Vague  

` 

 

3. Esthétique de la Nouvelle Vague 
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NOUVELLES FORMES 
DE PRODUCTION

DES FILMS À « PRIX CASSÉS »

En 1959, le coût moyen d’un film français est de 
149 millions d’anciens francs (soit environ 2,5 mil-
lions d’euros en 2019). Sur 133 films produits cette 
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convaincre quelques producteurs de la place de Paris 
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une quarantaine de millions, soit trois ou quatre fois 
moins chers que ceux de la « tradition de la qualité ». 
Même s’il ne suffit pas d’être un film à petit budget 
pour relever de la Nouvelle Vague, cette révolution 
du mode de production sera la condition sine qua non 
pour imposer, dans la foulée, une mutation esthé-
tique. Mais comment parvenir à produire moins cher ? 
En rognant sur un certain nombre de postes dispen-
dieux : quitter les studios coûteux au profit de tour-
nages en décors naturels, travailler avec une équipe 
réduite (inférieure aux normes syndicales), préférer 
les comédiens débutants aux vedettes à gros cachets, 
faire le choix de la pellicule noir et blanc au détriment 
la couleur.

Même s’il s’agit d’œuvres marginales, produites en 
dehors des grands circuits traditionnels, deux films 
avant-coureurs vont prouver qu’il est possible de 
produire autrement et moins cher  : Le Silence de la 
mer de Jean-Pierre Melville (1947) et La Pointe courte 
d’Agnès Varda (1954).

Réalisé par un cinéaste autoproclamé « inventeur de 
la Nouvelle Vague », le premier sera tourné avec un 
budget minimaliste de 9 millions d’anciens francs, 
mais assorti de conditions de travail qui relèvent plus 
du braquage de banque que de la production ciné-
matographique classique. Que l’on en juge plutôt : 
le cinéaste s’empare du roman de Vercors sans paie-
ment des droits d’adaptation afférents, puis tourne 
sans l’agrément du Centre national du cinéma (CNC), 
et avec des techniciens amateurs, tous dépourvus de 
la carte professionnelle en vigueur.

Baptisée « la mère », puis « la grand-mère de la 
Nouvelle Vague », Agnès Varda doit ce titre aux condi-
tions novatrices de production et de réalisation de 
son premier long métrage, La Pointe courte. La photo-
graphe investit un petit héritage dans la constitu-
tion d’une société de production de courts métrages, 
Tamaris Films 47, et dans le financement du tournage, 
soit environ 7 millions d’anciens francs. Le reste de 
l’apport se fera par le biais d’une coopérative  : en 
lieu et place d’un cachet, acteurs et techniciens rece-
vront un nombre de parts proportionnel à la charge 
de travail investie dans l’entreprise ; lorsque le film 
sera exploité, chacun touchera un intéressement aux 
bénéfices indexé sur son nombre de parts.

S’ils parviendront à prouver qu’il est possible de 
produire des films de qualité à moindre coût, ces 
deux cinéastes-là paieront néanmoins leur margina-
lité au prix fort. Le Silence de la mer devra attendre deux 
ans sa sortie en salles, le temps de régler toutes les 
opérations de postproduction. Produit par une société 
de courts métrages, le film La Pointe courte se verra 
refuser son visa d’exploitation cinématographique et 
sera condamné à une distribution dans le réseau non 
commercial.

Toutefois, même si la preuve qu’il est possible de réa-
liser des films à « prix cassés » est faite, les aspirants 
réalisateurs devront encore mériter la confiance des 
producteurs et des syndicats. Le système alors en place 
est très contraignant : il faut accepter d’être assistant-
réalisateur pendant plusieurs années avant de pouvoir 
accéder à sa carte de réalisateur, vers l’âge de 40 ans, 
et ceci grâce à un système de type « permis à points ».

Le cas de François Truffaut est assez emblématique. 
Alors qu’il est encore journaliste (Cahiers du cinéma, 
Arts), il tente vainement de devenir assistant de Max 
Ophuls pour Lola Montes (1955), avant de parvenir à 
travailler avec Roberto Rossellini sur plusieurs projets 

47  Le tamaris est un arbuste qui pousse sur des terres salines, 
comme à Sète.

SOMMAIRE

Tournage sur les Champs-Élysées du film À bout de souffle de Jean-Luc Godard, situé en arrière-plan,  
à côté de la caméra, avec Jean-Paul Belmondo et Jean Seberg, août-septembre 1959.
© Jacques Boissay/Akg-Images

Agnès Varda, rebelle de 
la Nouvelle Vague : 

de 00mn58 à 4mn 

https://youtu.be/
LXS3azllnoQ?
si=QbcC8fP-q0EMOXxx

Tournage d’A bout de souffle de Jean-Luc Godard, 1959.

https://youtu.be/LXS3azllnoQ?si=QbcC8fP-q0EMOXxx
https://youtu.be/LXS3azllnoQ?si=QbcC8fP-q0EMOXxx
https://youtu.be/LXS3azllnoQ?si=QbcC8fP-q0EMOXxx


 

46 CLÉO DE 5 À 7
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La Nouvelle Vague est associée à la notion de « révo-
lution technique », une révolution qui passe notam-
ment par la généralisation des équipes légères, de 
tailles inférieures aux normes syndicales. Pour Cléo 
de 5 à 7, Varda a imaginé une équipe à géométrie 
variable. « D’abord, une équipe quasi normale pour 
les scènes nécessitant tous les techniciens (apparte-
ment de Cléo, hôpital, certaines scènes de rue, et une 
partie des plans à la Grande Chaumière, etc.). Puis, 
du tournage en équipe ultra-réduite pour les scènes 
“piquées” 55. » Mais ce plan se révélera finalement 
impossible à appliquer dans le cadre d’une production 
classique répondant aux normes du CNC.

L’importance accordée à cette « révolution technique » 
pourrait laisser croire que les réalisateurs n’ont eu 
qu’à s’emparer des outils existants sur le marché. 
En réalité, « il n’y a pas eu de synchronisme entre la 
volonté de changement esthétique […] et la réalité des 

55  Agnès Varda, « Note d’intention », s. d. Archives  
Ciné-Tamaris. Par « scènes piquées », il faut entendre  
des « scènes volées », tournées dans les conditions  
du reportage.

mutations techniques au cours des années 50 et 60 », 
affirme Alain Bergala 56. Autrement dit, les cinéastes 
de la Nouvelle Vague ont dû commencer leur nouveau 
cinéma avec des caméras et des pellicules inadap-
tées. Pour À bout de souffle (1962), le chef opérateur 
Raoul Coutard sera obligé de détourner la Ilford HPS, 
créée pour la photographie fixe, pour tourner dans les 
conditions imposées par Godard : vite et sans entraver 
les déplacements des acteurs. Il faudra attendre 
une dizaine d’années pour que les caméras 35 mm 
permettent de tourner en son synchrone.

La dimension expérimentale de certaines prises de 
vues fera parfois taxer les cinéastes d’amateurisme. 
En réalité, beaucoup d’entre eux ont déjà une expé-
rience du 16 mm (Truffaut, Godard) ou ont suivi une 
formation technique dans une école spécialisée 
(Jacques Rozier, Louis Malle, Jacques Demy). Quant 
à Agnès Varda, elle possède une solide expérience de 
photographe. Pour Cléo de 5 à 7, avec la complicité 
de Jean Rabier, son chef opérateur, elle va décider de 
faire de la photographie l’instrument privilégié de sa 
mise en scène, s’appliquant à définir les ambiances 

56  Alain Bergala, « Techniques de la Nouvelle Vague »,  
Cahiers du cinéma hors-série, op. cit., p. 36.
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47LA NOUVELLE VAGUE, RENOUVEAU DU CINÉMA FRANÇAIS (1959-1963) 
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des différents décors. Elle note ainsi  : « Chez la 
cartomancienne  : “lumières dramatico-studio”. Au 
café : “jour + lumières bistrot”. Magasin de chapeau : 
“jour +  lumière”. Atelier de Cléo  : “décor lumière 
du jour (verrières, etc.)”. » Pour la séquence au parc 
Montsouris, elle rêvait de « pelouses crémeuses, 
neigeuses, non réalistes 57 » ; le chef opérateur relèvera 
le défi en tournant le matin très tôt, lorsque le spectre 
solaire est encore très chargé d’infrarouges.

LE MONTAGE

Parce qu’il est immédiatement perceptible, par le 
plus béotien des spectateurs comme par le plus 
féru des critiques, le montage est l’innovation de la 
Nouvelle Vague qui a suscité le plus de commentaires 
enflammés. Plusieurs cinéastes de ce mouvement 
vont s’atteler à dynamiter les règles du montage 
classique. Dans Hiroshima mon amour (1959), Alain 
Resnais élabore un récit fondé sur la discontinuité 
et un montage qui n’a de cesse de faire surgir dans 
le présent des « bouffées » d’un passé qui ne passe 
pas. Avec À bout de souffle (1960), Jean-Luc Godard 

57  Agnès Varda, Varda par Agnès, op. cit., p. 62.

pilonne méthodiquement les règles du montage 
classique : il choisit un montage syncopé qui privi-
légie une grande discontinuité des raccords. Pour 
Paris nous appartient (1961), Jacques Rivette cultive son 
goût des plans-séquences, alternant des images en 
35 mm du film lui-même avec des images en 16 mm 
d’une mise en scène théâtrale. On ne trouve pas la 
même radicalité du montage chez Agnès Varda. Pour 
Cléo de 5 à 7, elle adopte un montage très fluide, liant 
entre eux des espaces souvent disparates. Les deux 
grandes parties du film obéissent cependant à des 
rythmes différents : dans la première, le montage va 
crescendo, jusqu’à la crise de Cléo ; dans la seconde, 
le rythme s’apaise, comme accordé avec celui de la 
nature. La rigidité du postulat de départ (temps et 
distances réels) n’empêche pas Varda de pratiquer 

1. Tournage de la dernière scène du film dans la cour de  
l’hôpital de la Pitié-Salpêtrière ; à gauche, Antoine Bourseiller  
et Corinne Marchand. Au fond, de gauche à droite, Jacques  
Demy (1er), Bernard Toublanc-Michel (3e), Alain Levent (cadreur, 
derrière la caméra), Agnès Varda (main sur le visage),  
Paul Bonis (assistant opérateur), Jean Rabier (chef opérateur), 
Aurore Paquis (script-girl, tenant le scénario).

2. Agnès Varda sur le tournage de Cléo de 5 à 7 ; au premier  
plan, Paul Bonis, son assistant opérateur, et à gauche,  
Liliane de Kermadec, la photographe de plateau. 
© Jean-Régis Roustan/Roger-Viollet
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quelques discrets « plans sur plans » (jump cuts) : dans 
le premier trajet en taxi, lorsque Cléo se penche à la 
fenêtre (18:39), ou lorsque le taxi s’immobilise derrière 
une 2CV (20:52) ; à l’atelier, lorsque Cléo revêt sa petite 
robe noire (41:51).

LE SON SYNCHRONE

À la fin des années 1950, malgré la généralisation 
récente de l’enregistrement magnétique, les tour-
nages en 35 mm en son direct exigent des conditions 
d’enregistrement lourdes et onéreuses. C’est la raison 
pour laquelle les premiers films de Chabrol, Truffaut, 
Godard, Rivette et Rohmer seront tous postsynchro-
nisés. Certains réalisateurs, comme Jean-Luc Godard 
pour À bout de souffle ou Jacques Rozier pour Adieu 
Philippine, tournent même sans « son témoin  58 », 
compliquant singulièrement leur postproduction. 
D’autres, comme Jean Rouch, préféreront transformer 
la difficulté en créativité : pour Moi un noir, le cinéaste 
fera enregistrer, en studio, un monologue intérieur à 
son interprète principal, déjouant ainsi l’épreuve du 
synchronisme labial.

Les premiers magnétophones Nagra  III, qui per-
mettent une prise de son synchrone en dehors des 

58  Il s’agit d’un son de mauvaise qualité mais qui permet 
néanmoins de relever les dialogues exacts des interprètes.

studios, arrivent sur le marché en 1958 et la caméra 
KTM, dotée d’un pilotage caméra 16 mm-magnéto-
phone, dès 1960. L’été 1961, Le Joli Mai de Chris Marker 
sera le premier film à expérimenter les possibilités du 
prototype KTM, relié au magnétophone Nagra par un 
fil de synchronisme. Mais la plupart des réalisateurs 
de la Nouvelle Vague refuseront le format 16 mm qui, 
dans la classification CNC, relève du cinéma amateur.

Quid de Varda ? Cléo de 5 à 7 ne sera pas tourné en 
muet – comme le souhaitait la cinéaste – mais en 
son direct, chaque fois que cela s’avérera technique-
ment possible. D’approche réaliste, la bande-son du 
film s’applique avant tout à restituer la richesse des 
ambiances sonores des lieux de vie qui lui servent de 
décors. Varda réussit à parsemer son film (Le Dôme, 
le trajet en bus, le parc de la Pitié-Salpêtrière) d’un 
bruissement de conversations chuchotées ou susur-
rées, souvent à la limite de l’audible, échangées par 
des personnages de second plan. Ponctuellement, 
elle n’hésite pas à amplifier certains sons (métro-
nome de la cartomancienne, pas dans l’escalier) pour 
dramatiser le passage du temps ou, au contraire, à 
purger sa bande sonore de tout babil superflu pour 
mieux nous faire entendre le silence studieux de 
l’atelier de sculpture ou le chant des oiseaux du parc 
Montsouris.

Tournage 
d’une prise 

de vue sonore 
dans l’atelier 

de Cléo ; de 
gauche à droite, 
Julien Coutelier 

(perchman), Jean 
Rabier et Agnès 
Varda (au pied 
de la caméra), 

Corinne Marchand 
(de dos).

© Jean-Régis  
Roustan/Roger-Viollet
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pour laquelle les premiers films de Chabrol, Truffaut, 
Godard, Rivette et Rohmer seront tous postsynchro-
nisés. Certains réalisateurs, comme Jean-Luc Godard 
pour À bout de souffle ou Jacques Rozier pour Adieu 
Philippine, tournent même sans « son témoin  58 », 
compliquant singulièrement leur postproduction. 
D’autres, comme Jean Rouch, préféreront transformer 
la difficulté en créativité : pour Moi un noir, le cinéaste 
fera enregistrer, en studio, un monologue intérieur à 
son interprète principal, déjouant ainsi l’épreuve du 
synchronisme labial.

Les premiers magnétophones Nagra  III, qui per-
mettent une prise de son synchrone en dehors des 

58  Il s’agit d’un son de mauvaise qualité mais qui permet 
néanmoins de relever les dialogues exacts des interprètes.

studios, arrivent sur le marché en 1958 et la caméra 
KTM, dotée d’un pilotage caméra 16 mm-magnéto-
phone, dès 1960. L’été 1961, Le Joli Mai de Chris Marker 
sera le premier film à expérimenter les possibilités du 
prototype KTM, relié au magnétophone Nagra par un 
fil de synchronisme. Mais la plupart des réalisateurs 
de la Nouvelle Vague refuseront le format 16 mm qui, 
dans la classification CNC, relève du cinéma amateur.

Quid de Varda ? Cléo de 5 à 7 ne sera pas tourné en 
muet – comme le souhaitait la cinéaste – mais en 
son direct, chaque fois que cela s’avérera technique-
ment possible. D’approche réaliste, la bande-son du 
film s’applique avant tout à restituer la richesse des 
ambiances sonores des lieux de vie qui lui servent de 
décors. Varda réussit à parsemer son film (Le Dôme, 
le trajet en bus, le parc de la Pitié-Salpêtrière) d’un 
bruissement de conversations chuchotées ou susur-
rées, souvent à la limite de l’audible, échangées par 
des personnages de second plan. Ponctuellement, 
elle n’hésite pas à amplifier certains sons (métro-
nome de la cartomancienne, pas dans l’escalier) pour 
dramatiser le passage du temps ou, au contraire, à 
purger sa bande sonore de tout babil superflu pour 
mieux nous faire entendre le silence studieux de 
l’atelier de sculpture ou le chant des oiseaux du parc 
Montsouris.

Tournage 
d’une prise 

de vue sonore 
dans l’atelier 

de Cléo ; de 
gauche à droite, 
Julien Coutelier 

(perchman), Jean 
Rabier et Agnès 
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de la caméra), 

Corinne Marchand 
(de dos).

© Jean-Régis  
Roustan/Roger-Viollet
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C. L’écriture de Cléo et ses influences

SOMMAIRE

LES SOURCES 
D’INSPIRATION DE CLÉO

« Cléo, est-ce vous ? », avaient coutume de demander 
les journalistes à Agnès Varda, en 1962. « Je ne suis ni 
grande, ni blonde, ni malade. Moi je suis mariée au 
metteur en scène Jacques Demy. J’ai une petite fille 
de quatre ans. Je suis heureuse », leur rétorquait inva-
riablement la réalisatrice 13. Au début des années 1960, 
la Nouvelle Vague semblait vouloir imposer au public 
l’autobiographie cinématographique comme unique 
source d’inspiration du « jeune cinéma » 14. Mais la 
cinéaste va dévier de cette voie et puiser dans un héri-
tage culturel différent. Pour nourrir l’écriture de Cléo, 
son personnage principal, elle va donc avoir recours 
à trois sources d’inspiration principales : la peinture, 
la littérature et des personnes réelles 15.

PERSONNAGES FICTIONNELS PICTURAUX

Parmi les sources d’inspiration les plus souvent citées 
par Varda figure une œuvre du peintre allemand Hans 
Baldung, dit Grien (1484-1545), intitulée La Jeune Fille 
et la Mort 16. À partir de 1515, cet artiste devient l’un 
des premiers illustrateurs d’un thème – le mariage 
contre-nature d’Éros et Thanatos – qui va renouveler 
le genre de la peinture allégorique en établissant un 
lien novateur entre la sexualité et la mort. Si l’enla-
cement devient désormais plus sensuel, l’intention 
reste la même  : rappeler aux vivants le caractère 
éphémère de la beauté et de la vie terrestre. Certains 
historiens associent le surgissement de cette théma-
tique aux épidémies de peste qui décimaient alors 
l’Europe, tandis que d’autres y voient un écho aux 
violences et tortures provoquées par la Réforme.

13  Monique Mounier, Agnès Varda : « Le cinéma n’est pas plus 
difficile pour une femme que pour un homme », op. cit.

14  On songe notamment à Claude Chabrol (Le Beau Serge)  
et François Truffaut (Les Quatre Cents Coups).

15  À ce sujet, lire la section « Genèse. Tourner au cœur  
de la vie » du livret « Lycéens et apprentis au cinéma »  
du CNC (p. 4-5), présenté p. 71.

16  Une reproduction de l’œuvre découpée dans un journal 
figurait dans un autre cahier préparatoire de Varda ; 
on trouve aussi une reproduction de l’œuvre dans 
l’appartement de Cléo.

Pour traduire à l’écran la peur du cancer et de la mort 
qui ronge Cléo, Varda va donc s’inspirer de ce thème 
allégorique  : une jeune fille, belle et voluptueuse, 
enlacée par une mort laide et décharnée. Pour autant, 
pas question pour la cinéaste de « reproduire » servi-
lement à l’écran la scène allégorique traitée par le 
peintre. Elle va s’en inspirer librement pour baigner 
son héroïne dans un climat de peur lancinante qui ne 
la quitte jamais, comme une ombre oppressante qui 
planerait sur elle.

Un autre peintre servira, dans une moindre mesure, 
de source d’inspiration  au personnage de Cléo  : 
Léonor Fini (1908-1996). Dans ses notes préparatoires, 
Varda écrit : « Chez Cléo. Sa chambre façon Léonor 
Fini. » La cinéaste ne semble pas s’être inspirée d’une 
toile en particulier ; c’est parmi un ensemble d’œuvres 
qu’elle puise tout à la fois le décor hors du temps de 
la chambre de Cléo, mais aussi et surtout l’idée d’un 
déshabillé en satin et plumes particulièrement théâ-
tral qui, selon elle, donne à Cléo la silhouette d’une 
« vamp dans son boudoir 17. »

PERSONNAGES FICTIONNELS LITTÉRAIRES

Le personnage de Cléo s’est aussi enrichi de plusieurs 
sources littéraires.

« J’ai imaginé un personnage marchant dans la ville. 
J’ai pensé au maître de Jacques le fataliste. Il est devenu 
une chanteuse, déambulant dans Paris, affolée par la 
peur du cancer, souvent accompagnée par sa gouver-
nante fataliste 18. »

Si le fatalisme de Jacques a inspiré les nombreuses 
superstitions d’Angèle, le caractère de Cléo semble 
n’avoir été que légèrement affecté par son modèle 
romanesque. Tout au plus Cléo partage-t-elle avec le 

17  Agnès Varda, notes préparatoires au film, sans date.

18  Agnès Varda, Varda par Agnès, op. cit., p. 48 ; Varda fait bien 
sûr référence au roman de Denis Diderot, Jacques le fataliste 
et son maître.
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« maître » de Diderot son goût pour la marche et une 
relative volubilité.

En cours d’écriture, après avoir déploré le manque 
de fantaisie de son héroïne, Varda pense à L’Éducation 
sentimentale de Gustave Flaubert, et plus particuliè-
rement au personnage de Rosanette, la maîtresse de 
Frédéric Moreau. Cléo hérite donc de ses crises de 
larmes à répétition, de ses brutales sautes d’humeur 
qui soulignent sa fragilité émotive et son caractère 
infantile. Elle hérite encore et surtout des attributs 
qui symbolisent sa coquetterie exacerbée : un lit à 
baldaquin, des déshabillés théâtraux qu’elle porte 
volontiers pour recevoir et des bibelots exotiques qui 
parsèment son atelier. Quant au sentiment de peur 
que lui inspirent la grande ville et ses dangers, Varda 

le puise dans un autre souvenir de lecture : Les Cahiers 
de Malte Laurids Brigge de Rainer Maria Rilke. Lors de 
ses déambulations dans les rues, le héros – un jeune 
Danois vivant à Paris – suit des inconnus dont il 
s’applique à capter les pensées, les préoccupations 
et les tourments. « Je me rappelais cet homme un 
peu difforme, un peu disloqué, qui descend le boule-
vard Saint-Michel dans un livre de Rilke, écrit Varda. 
Je voyais des vieux et des solitaires dans la rue, des 
bateleurs aux gestes étranges (se perçant les bras, 
avalant des grenouilles) 19. »

19  Ibidem.

1. Léonor Fini,  
La Nuit inquiète, 1977.
© ADAGP, Paris 2019.  
Photo : © Renaud/Leemage/ 
ADAGP Images

2. Cléo enfile un déshabillé  
en satin et plumes qui  
lui donne l’air d’une « vamp 
dans son boudoir » (A. Varda).
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« Cléo, c’est une jeune femme nue 
qu’enlace un squelette… » (A. Varda, 
texte de présentation de Cléo de 5 à 7 

pour le Festival de Cannes).

Hans Baldung,  
La Jeune Fille et la Mort, 1517.
Détrempe sur bois (tilleul), 

Kunstmuseum, Basel, Allemagne 
(30,30 cm × 14,70 cm).
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PERSONNES RÉELLES

Agnès Varda n’a jamais caché son admiration pour la 
chanson populaire. « La chanson, c’est le moyen de la 
communication facile, joyeuse, simple 20 », affirmait-
elle. Il n’est donc pas étonnant qu’elle ait fait de son 
héroïne une chanteuse.

Mais à quelle(s) chanteuse(s) précisément a-t-elle 
pensé ? Lorsque Cléo interprète la chanson Sans toi, 
Varda note dans son cahier préparatoire : « Elle se 
croit à l’Olympia. C’est un hommage à Piaf. » Varda 
vouait une admiration sans borne à cette interprète. 
« J’ai adoré sa voix. Et ma mère, qui était une femme 
assez puritaine, nous parlait d’Édith Piaf comme de 
quelqu’un qui avait une grande âme 21. » De fait, le 
film contient plusieurs discrètes allusions à la chan-
teuse : à la radio, un bulletin d’informations donne 
des nouvelles de sa santé après une opération chirur-
gicale ; lorsqu’elle se change, Cléo revêt la fameuse 
petite robe noire tandis que l’on aperçoit, épinglée au 
mur, la pochette d’un 45 tours d’Édith Piaf.

Dans un cahier préparatoire, sous l’intitulé « Penser à », 
Agnès Varda a listé une dizaine de chanteuses, princi-
palement des chanteuses réalistes : Pia Colombo, Cora 
Vaucaire, Zizi Jeanmaire, Juliette Greco… Pour autant, 
peut-on les considérer comme des modèles de Cléo ? 
« Ce sont des pistes, pas des modèles, expliquait 
Varda. J’ai aligné les chanteuses dont je connaissais le 
nom en me disant : parmi les chanteuses au goût du 
jour, quels sont les traits de caractère qui pourraient 
être intéressants 22 ? »

Une autre artiste – danseuse, cette fois – a inspiré 
Varda : Cléo de Mérode. « C’est une femme fatale et 
vaporeuse, un peu tragédienne, un peu cocotte, entre 
Cléo de Mérode et Cléopâtre », écrit-elle pour décrire 
Cléo dans son loft 23.

Formée à l’école de danse de l’Opéra de Paris, Cléo de 
Mérode devint, grâce à l’ovale parfait de son visage, sa 

20  Jacques Siclier, « Entretien avec Agnès Varda », Le Monde, 
10 mars 1977. À propos de L’une chante, l’autre pas, où Valérie 
Mairesse interprétait un personnage de chanteuse.

21  Agnès Varda, entretien avec Claude Maupomé, Le Concert 
égoïste, France Musique, 27 février 1977.

22  Agnès Varda, entretien inédit avec l’auteur,  
19 décembre 2005.

23  Agnès Varda, Cléo de 5 à 7 (scénario), Paris, Gallimard,  
1962, p. 41.

coiffure dite « à l’affamée 24 » et ses danses javanaises, 
l’une des plus célèbres danseuses de la Belle Époque. 
Une renommée qu’elle devait moins à ses talents 
artistiques – très limités au dire de ses contempo-
rains – qu’à ses nombreux et célèbres soupirants, 
entre autres le roi Léopold  II de Belgique. Femme 
sensuelle entretenue par son riche amant et vêtue 
d’un déshabillé en plumes, Cléo réactive le souvenir 
de l’« une de ces cocottes de luxe qui ont affolé nos 
grands-pères 25. »

24  La coiffure, qui avait comme particularité de dissimuler 
complètement les oreilles, tire son nom du proverbe : 
« Ventre affamé n’a pas d’oreilles ».

25  Dialogue d’Antoine, le soldat en permission.

Cléo de Mérode (1875-1966).
© Reutlinger/Roger-Viollet
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II. Vanité d’une femme-objet  

A.« Les cartes disent la mort et moi j’ai vu le cancer » 
          Analyse de la séquence d’ouverture.




B. La vanité comme rempart contre l’angoisse de mort 
Cléo et Angèle dans un café.




 Cléo et Angèle dans une chapellerie.



 

 


C. Un conte de fée illusoire et miné par l’angoisse 
         Cléo et son amant.



III. Renaissance d’une femme qui devient sujet 
          
            A. « Le cri d’amour » ou Cléo devient sujet 



Séance 7 : Cléo et ses musiciens, de 34mn20 à 41mn 

Situation de l’extrait : l’amant de Cléo vient de partir, ses musiciens arrivent. Ils 
sont jeunes et d’humeur potache ; ils enchaînent les jeux de mots et lui jouent un 
gag, se déguisent en médecins apprenant qu’elle est malade. Cléo est dans un 
tout autre état d’esprit, et le gag ne la fait pas rire. Elle sait qu’elle est malade, elle 
veut enregistrer au plus vite son prochain album, et a précipité le rendez-vous. Les 
musiciens prennent sa mauvaise humeur pour un caprice. La séance de travail 
commence mal.


Composition : la séquence comporte trois temps : 


1. Première et deuxième chanson, où la chanson miroir des états d’âme de Cléo

2. Troisième chanson, « Le cri d’amour » que Cléo chante en entier

3. Cléo change de tenue et s’en va


Problématique : En quoi cette séquence sert-elle de révélateur à Cléo ? En quoi 
comprend-elle intimement sa douleur et son statut de femme-objet aux yeux des 
autres ? Bref, en quoi devient-elle un sujet ? 


Analyse de la séquence : 

1. La chanson miroir des états d’âme de Cléo  

La séance de travail commence, Cléo use d’un ton assez autoritaire envers ses 
musiciens : « Allez, c’est fini, j’attends ces nouvelles chansons ». 


Première chanson : « La menteuse »


« Je t’ai menti, je savais très bien qui tu étais,

Ton incognito faisait ma gaieté

Et ton compte en banque ma volupté…

Tu croyais séduire, tu m’achetais, 

Moi perfidement, je t’aimantais »


La réaction de Cléo est que « c’est trop difficile à chanter ». Ce qui est intéressant 
est qu’elle tout de suite mise en difficulté par ses musiciens, alors même qu’elle se 
comporte avec autorité avec eux. On comprend que Cléo n’est pas une grande 
chanteuse, la preuve, elle ne peut pas faire aussi bien que son musicien.


Rappelons tout de même que c’est Michel Legrand qui interprète le rôle du 
pianiste. Il est déjà une star quand il joue dans Cléo de 5 à 7, à à peine trente ans. 
Je vous fais un petit copier-coller d’un fragment de sa bio, extrait de wikipédia : 

« Le tournant des années 1960 et l'émergence de la Nouvelle Vague vont ancrer 
définitivement Michel Legrand dans le monde de la musique de film. Il travaille pour 
Agnès Varda (Cléo de 5 à 7 en 1962), Jean-Luc Godard (Une femme est une 

femme en 1961, Vivre sa vie en 1962 et Bande à part en 1964) et surtout Jacques 
Demy (Lola en 1961, Les Parapluies de Cherbourg en 1964, Les Demoiselles de 
Rochefort en 1967, Peau d'âne en 1970) avec qui il invente la comédie musicale à 
la française. Ainsi Les Parapluies de Cherbourg est un film chanté en continu où 
tous les dialogues sont inspirés par la musique, ce qui était novateur à l'époque.
En 1966, après avoir été nommé aux Oscars pour son travail sur Les Parapluies de 
Cherbourg, il décide d'aller tenter sa chance à Hollywood et s'installe à Los 
Angeles. 
Michel Legrand, c’est LE compositeur de musique de film, récompensé par 3 
oscars.

Bon, si l’on s’intéresse aux paroles de « La menteuse », elles peuvent avoir des 
résonances avec la vie de Cléo : elle aussi est entretenue par un homme, à qui elle 
ment (ne lui a pas dit qu’elle faisait des analyses médicales par exemple, et on a vu 
qu’elle jouait un rôle auprès de lui dans la séquence précédente).

Elle finit par «  prendre  » cette chanson. Le rapport de Clé avec ses musiciens 
semble aussi mercantile : elle prend la chanson. Le rapport aux musiciens est 
paradoxal : à la fois ils écrivent pour elle, et cherchent à écrire une chanson qui 
puisse lui plaire, peut-être à partir de ce qu’ils savent d’elle, mais le rapport est 
aussi mercantile : elle cherche des chansons pour son album, qui puissent 
marcher. Et eux, cherchent à écrire une chanson qui marche, pour une vedette 
(j’utilise à dessein ce mot daté, très en vogue dans les années 60).


Deuxième chanson : 

«  Il joue du violoncelle, tu joues du violon droit, et moi, et moi, je joue de la 
prunelle, j’en joue, j’en joue, de la prunelle… »


Les trois personnages sont assez caricaturaux : « Plumitif » est une caricature de 
celui qui écrit dans l’ombre : à peine plus grand que le piano, disgracieux et 
empoté, la raie sur le côté, affublé d’une paire de lunettes aux verres épais, une 
dentition désastreuse… Clé fait son numéro de charme, le pianiste fait le clown… 
Caricature des artistes, et de la répartition des rôles entre compositeur et 
interprètes.


« il y a eu un temps où te ne me méprisais pas et où tu aimais ma musique. » « Il 
faudrait un peu de sentiment »/« ça m’énerve, tu sembles toujours dire que je n’ai 
pas ce qu’il faut pour faire le métier ».

Décidément, les relations ne sont pas simples, voire même carrément tendues, 
tant la bataille des égos fait rage. On ne sait qui méprise qui, et qui a l’ascendant 
sur qui. L’image de Cléo en tant que chanteuse se précise, elle semble manquer 
de sentiment. La chanson qu’elle va interpréter v as’attacher à montrer le 
contraire.


2. Un cri d’amour 

Troisième chanson :

« Toutes portes ouvertes,

En plein courant d’air

Je suis une maison vide,

Sans toi, sans toi


Comme une île déserte

Que recouvre la mer

Mes plages se dévident

Sans toi, sans toi


Belle en pure perte

Nue au coeur de l’hiver

Je suis un corps à vide

Sans toi, sans toi


Ô j’ai pas le cafard

Morte en cercueil de verre

Je me couvre de …

Sans toi, sans toi


Et si tu viens trop tard

On m’aura mise en terre

Seule, laide et livide

Sans toi, sans toi


La chanson va être chantée in extenso, et filmée en un travelling circulaire très lent, 
qui pivote afin de contourner Plumitif et le pianiste, afin d’isoler Cléo. La mise en 
scène opère une vraie rupture car ce plan-séquence rompt avec les plans courts et 
les ruptures qui précédaient. Personne n’interrompt Cléo, la dimension pathétique 
et tragique de la chanson se déploie, et Cléo se retrouve cadrée en gros plan sur 
fond noir. Au moment du climax de la chanson, de la troisième strophe, on a 
presque oublié qu’elle répète une chanson qu’elle vient de découvrir et que ses 
musiciens sont auprès d’elle. On quitte d’ailleurs le domaine du vraisemblable : 
elle ne regarde presque pas un texte qu’elle ne connaît pas, elle trouve tout de 
suite comment être accompagnée par la musique, on entend même une musique 
de fosse monter. Tout est parfaitement invraisemblable, pour créer ce moment 
suspendu et tragique. Cf cette séquence de Diamant sur canapé avec Audrey 
Hepburn qu’on avait étudiée en début d’année.


Les paroles de la chanson sont un parfait miroir des états d’âme de Cléo, à qui les 
larmes finissent par monter. Après la vénalité de sa relation amoureuse soulevée 
dans la première chanson, c’est ici la solitude de cette femme en mal d’amour, qui 
se sait condamnée.




 

	   B. « Les fiancés du Pont Macdonald », une mise en 
abyme du regard que l’on porte sur l’existence




 

2. Analyse de la séquence « Chapitre X, RAOUL de 18h à 18h04 », de 57mn15 à 1h00 

Situation de l’extrait : Cléo a quitté Angèle et ses musiciens, elle se rend au Dôme, et lance au 
jukebox l’une de ses chansons. Peut-être veut-elle retrouver un moment où elle reconnue et 
renarcissisée. Mais sa chanson passe dans l’indifférence générale, et elle n’est reconnue par 
personne. On remarque la présence discrètes de plusieurs enfants, auxquels elle attache son 
regard, lui rappelant qu’elle n’est pas promise à cet avenir.

Elle va alors voir son amie Dorothée, qui pose en tant que modèle vivant. Au contraire de Cléo qui 
vit dans la vanité, Dorothé se dit «  heureuse de son corps, pas orgueilleuse  ». Alors qu’elles 
partent en voiture retrouver Raoul, le petit ami de Dorothée pour lui apporter une bobine, Cléo se 
confie sur sa maladie et sa solitude. Elles arrivent au moment où un court-métrage est projeté.


Problématique : Pour la deuxième fois, après la chanson « Un cri d’amour » qui agit comme un 
révélateur, Cléo va trouver dans l’art des réponses à ses questions. En quoi cette mise en abîme 
va-t-elle permettre à Cléo de comprendre que tout dépend en fait du regard que l’on porte sur le  
monde ?


Analyse de l’extrait :  

La musique burlesque, qui semble extradiégétique, s’élève dans le plan qui réunit Raoul et 
Dorothée. Ils pivotent pour offrir leur profil à la caméra et s’embrassent sur la bouche, dans une 
pose appuyée qui va faire écho à celle des amoureux du film. Comme si les amoureux se 
dupliquaient, déjà au sein du film, et entre l’art et la vie.

Raoul cite d’ailleurs explicitement le film qu’ils vont voir : « Voilà ma poupée… d’amour  ». On 
comprend rétrospectivement que leur bonheur est sans doute aussi une question de lunettes, lié 
au regard qu’ils portent sur le monde.


Raoul leur propose alors de regarder «  le petit film ». « Ya pas de maladie qui tienne lorsqu’on 
peut rire un moment », dit-il. Cette pause burlesque vise à contrer la mort et la maladie. Le rire est 
convoqué pour conjurer l’angoisse de mort. Les deux jeunes femmes s’installent alors en cabine 
pour regarder le film, que nous voyons à travers l’une des lucarnes.


Le film s’ouvre avec les deux fiancés, incarnés par Jean-Luc Godard et Anna Karina, qui venaient 
de se marier à la ville quelques mois plus tôt, et qui s’embrassent, dans la même pose que Raoul 
et Dorothée. Le jeu est burlesque, Godard se présentant comme un double de Buster Keaton, 
grand acteur burlesque du cinéma muet.
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caisses, qui programment des films,
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La librairie La Mémoire du Monde
propose...
Nous relayons un message de la
librairie La Mémoire du Monde avec
qui nous travaillons régulièrement et
qui comme beaucoup de petits
commerces sont en grande
difficulté.“Comme beaucoup d’entre
nous, nous avons eu la gorge
nouée ce lundi soir avec l’annonce
de la poursuite du c...

Le Café Roma et Italie là-bas
propose des paniers gourmands
Depuis samedi 11 avril, Italie Là-bas
et Café Roma vous proposent la
totale : des paniers gourmands pour
votre petit-déjeuner, déjeuner, apéro
et dîner. On pense à tout ! ... Lire Le
Café Roma et Italie là-bas propose
des paniers gourmands...

Le cinéma du peuple
“La plus grande qualité accessible
pour tous, sans clivage social et
culturel… Ce sera notre combat”.
(Jean Vilar)   Ainsi donc le cinéma
indépendant, le cinéma d’auteur
serait « élitiste »… c’est en tout cas
ce que déclarait, semble-t-il, une
sociologue devant un amphi de 300
élèves ...

Utopia, mon amour !
Courrier reçu de Bernard et
Véronique.Mais que se passe-t-il
encore dans ma bonne ville
d’Avignon ?Mon vieux pote avec qui
j’écumais vos salles à leur
ouverture, il y a plus de quarante
ans, vient de m’en annoncer une
bien bonne : l’épatante promenade
qu’il avait l’habitude de faire en
fam...

Également au programme - CADET D’EAU DOUCE - KEATON EN QUATRE - LE MÉCANO
DE LA GENERALE

COLLEGE
(SPORTIF PAR AMOUR) Buster KEATON et James W. HORNE - USA 1927 1h11 - avec
Buster Keaton, Anne Corwall, Mary Haines, Flora Bramley...
(ATTENTION ! Cette page est une archive !)

Ronald (B.K), étudiant brillant, déteste
le sport. Il est amoureux de Mary qui est
aussi courtisée par Jeff Brown, sportif
accompli, biscotos en béton armé,
sourire éclatant en bandoulière, bête
comme ses pieds qu'il a envahissants
et vaniteux comme un paon. Et
forcément, c'est l'andouille musclée que
Mary préfère pour flirter ! Dans ces
conditions, Ronald n'a pas le choix. Il va
entreprendre un entraînement intensif et
multi-disciplinaire pour prendre ce grand
escogriffe de Jeff sur son propre
terrain… 

Après l’échec financier du Mécano de la Général, le producteur Joseph Schenck songe à
cesser sa collaboration avec Keaton et lui assigne un superviseur et un réalisateur. Keaton
n’est plus le réalisateur attitré de ses films.
Profitant de la vague d’intérêt pour les sports universitaires, qui a profité à des films de
comiques concurrents comme Harold Lloyd, Keaton se lance dans un projet sans grands
moyens et qui devrait rapporter gros. Acrobate accompli, il peut réaliser aisément toutes les
performances du film, à l’exception du saut à la perche où il se fait doubler le temps d’une
cascade. Bien construit, merveilleusement monté, riche en gags inventifs, le film mérite
beaucoup mieux que l'accueil tiédasse qu'il reçut à sa sortie.

Avec le soutien de : Mécènes Suivre la Cinémathèque sur

Recevoir la newsletter

ENTRER VOTRE EMAIL OK

Adhérer, soutenir la Cinémathèque

Venir à la Cinémathèque

Le Téléphérique

12 bis Route d'Annecy

74290 Veyrier-du-Lac

04 50 23 51 09

contact@letelepherique.org

MENTIONS LÉGALES

CONDITIONS GÉNÉRALES DE VENTE

APPELS D'OFFRES

TOUTES LES ACTUALITÉS

DÉPOSER VOS FILMS

TOUS NOS DVD

NOUS CONTACTER

Le Téléphérique

12 bis Route d'Annecy

74290 Veyrier-du-Lac

04 50 23 51 09

contact@letelepherique.org

« Sherlock Junior » de Buster Keaton

Séance Cinémino 2020
Jeudi 05 mars à 16h

Sherlock Junior, de Buster Keaton, États-Unis, 1924, Comédie, 43 min

 

Projectionniste dans un modeste cinéma, amoureux de la _lle de son patron, un

homme rêve de devenir un grand détective. Un jour, tandis qu'il rend visite à la

demoiselle de ses pensées pour lui offrir une bague, son rival dérobe la montre du

père, la place chez un prêteur sur gages puis glisse le billet dans la poche du pauvre

amoureux. Celui-ci se met à jouer les détectives amateurs. Confondu, il est chassé
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Salle de 37 places. Pensez à réserver au 04 50 23 51 09

ou contact@letelepherique.org // Tarif réduit 4€

Actualités
Accueil > Actualités

  

ACCUEIL NOUS CONTACTER MON COMPTE NOUS SUIVRE NEWSLETTER ENTRER VOTRE EMAIL OK RECHERCHER... OK

Powered by diasiteDesigned by valeriedeberardinis.fr

La Cinémathèque Films Valorisation Ressources pédagogiques Nos soutiens Actualités Expos

MA COMMANDE (0)

En poursuivant votre navigation, vous acceptez l'utilisation de cookies à des fins statistiques et de personnalisation dans le respect de notre politique de protection de votre vie privée. 

2. Analyse de la séquence « Chapitre X, RAOUL de 18h à 18h04 », de 57mn15 à 1h00 

Situation de l’extrait : Cléo a quitté Angèle et ses musiciens, elle se rend au Dôme, et lance au 
jukebox l’une de ses chansons. Peut-être veut-elle retrouver un moment où elle reconnue et 
renarcissisée. Mais sa chanson passe dans l’indifférence générale, et elle n’est reconnue par 
personne. On remarque la présence discrètes de plusieurs enfants, auxquels elle attache son 
regard, lui rappelant qu’elle n’est pas promise à cet avenir.

Elle va alors voir son amie Dorothée, qui pose en tant que modèle vivant. Au contraire de Cléo qui 
vit dans la vanité, Dorothé se dit «  heureuse de son corps, pas orgueilleuse  ». Alors qu’elles 
partent en voiture retrouver Raoul, le petit ami de Dorothée pour lui apporter une bobine, Cléo se 
confie sur sa maladie et sa solitude. Elles arrivent au moment où un court-métrage est projeté.


Problématique : Pour la deuxième fois, après la chanson « Un cri d’amour » qui agit comme un 
révélateur, Cléo va trouver dans l’art des réponses à ses questions. En quoi cette mise en abîme 
va-t-elle permettre à Cléo de comprendre que tout dépend en fait du regard que l’on porte sur le  
monde ?


Analyse de l’extrait :  

La musique burlesque, qui semble extradiégétique, s’élève dans le plan qui réunit Raoul et 
Dorothée. Ils pivotent pour offrir leur profil à la caméra et s’embrassent sur la bouche, dans une 
pose appuyée qui va faire écho à celle des amoureux du film. Comme si les amoureux se 
dupliquaient, déjà au sein du film, et entre l’art et la vie.

Raoul cite d’ailleurs explicitement le film qu’ils vont voir : « Voilà ma poupée… d’amour  ». On 
comprend rétrospectivement que leur bonheur est sans doute aussi une question de lunettes, lié 
au regard qu’ils portent sur le monde.


Raoul leur propose alors de regarder «  le petit film ». « Ya pas de maladie qui tienne lorsqu’on 
peut rire un moment », dit-il. Cette pause burlesque vise à contrer la mort et la maladie. Le rire est 
convoqué pour conjurer l’angoisse de mort. Les deux jeunes femmes s’installent alors en cabine 
pour regarder le film, que nous voyons à travers l’une des lucarnes.


Le film s’ouvre avec les deux fiancés, incarnés par Jean-Luc Godard et Anna Karina, qui venaient 
de se marier à la ville quelques mois plus tôt, et qui s’embrassent, dans la même pose que Raoul 
et Dorothée. Le jeu est burlesque, Godard se présentant comme un double de Buster Keaton, 
grand acteur burlesque du cinéma muet.
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“La plus grande qualité accessible
pour tous, sans clivage social et
culturel… Ce sera notre combat”.
(Jean Vilar)   Ainsi donc le cinéma
indépendant, le cinéma d’auteur
serait « élitiste »… c’est en tout cas
ce que déclarait, semble-t-il, une
sociologue devant un amphi de 300
élèves ...

Utopia, mon amour !
Courrier reçu de Bernard et
Véronique.Mais que se passe-t-il
encore dans ma bonne ville
d’Avignon ?Mon vieux pote avec qui
j’écumais vos salles à leur
ouverture, il y a plus de quarante
ans, vient de m’en annoncer une
bien bonne : l’épatante promenade
qu’il avait l’habitude de faire en
fam...

Également au programme - CADET D’EAU DOUCE - KEATON EN QUATRE - LE MÉCANO
DE LA GENERALE

COLLEGE
(SPORTIF PAR AMOUR) Buster KEATON et James W. HORNE - USA 1927 1h11 - avec
Buster Keaton, Anne Corwall, Mary Haines, Flora Bramley...
(ATTENTION ! Cette page est une archive !)

Ronald (B.K), étudiant brillant, déteste
le sport. Il est amoureux de Mary qui est
aussi courtisée par Jeff Brown, sportif
accompli, biscotos en béton armé,
sourire éclatant en bandoulière, bête
comme ses pieds qu'il a envahissants
et vaniteux comme un paon. Et
forcément, c'est l'andouille musclée que
Mary préfère pour flirter ! Dans ces
conditions, Ronald n'a pas le choix. Il va
entreprendre un entraînement intensif et
multi-disciplinaire pour prendre ce grand
escogriffe de Jeff sur son propre
terrain… 

Après l’échec financier du Mécano de la Général, le producteur Joseph Schenck songe à
cesser sa collaboration avec Keaton et lui assigne un superviseur et un réalisateur. Keaton
n’est plus le réalisateur attitré de ses films.
Profitant de la vague d’intérêt pour les sports universitaires, qui a profité à des films de
comiques concurrents comme Harold Lloyd, Keaton se lance dans un projet sans grands
moyens et qui devrait rapporter gros. Acrobate accompli, il peut réaliser aisément toutes les
performances du film, à l’exception du saut à la perche où il se fait doubler le temps d’une
cascade. Bien construit, merveilleusement monté, riche en gags inventifs, le film mérite
beaucoup mieux que l'accueil tiédasse qu'il reçut à sa sortie.
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« Sherlock Junior » de Buster Keaton

Séance Cinémino 2020
Jeudi 05 mars à 16h

Sherlock Junior, de Buster Keaton, États-Unis, 1924, Comédie, 43 min

 

Projectionniste dans un modeste cinéma, amoureux de la _lle de son patron, un

homme rêve de devenir un grand détective. Un jour, tandis qu'il rend visite à la

demoiselle de ses pensées pour lui offrir une bague, son rival dérobe la montre du

père, la place chez un prêteur sur gages puis glisse le billet dans la poche du pauvre

amoureux. Celui-ci se met à jouer les détectives amateurs. Confondu, il est chassé

de la maison.

Salle de 37 places. Pensez à réserver au 04 50 23 51 09

ou contact@letelepherique.org // Tarif réduit 4€
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Buster Keaton



 

Godard ne porte alors pas de lunettes, et sa fiancée est caractérisée comme une poupée, petite 
robe blanche à plis, soquettes et chaussures babies. Le personnage masculin revêt ensuite ses 
lunettes de soleil. Varda a expliqué qu’elle a écrit ce film pour que Godard enlève les lunettes de 
soleil qu’ils portait en permanence. 
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Rétro
Anna Karina, Jean Seberg, Bardot, Maruschka
Detmers... La Cinémathèque française célèbre
Godard, et nous ses muses

Cinéma
12 films de Godard à voir une fois dans sa vie

Cinéma
12 films de Godard à voir une fois dans sa vie

Le maître de la Nouvelle Vague est encore
une référence pour de jeunes réalisateurs. Ils
nous confient deux ou trois choses qu’ils
gardent de lui.

imer Godard, d’accord. Mais lequel ? Le dandy
mélancolique, l’agitateur révolutionnaire, l’artisan
vidéaste ou le provocateur misanthrope ? Celui des
fictions ou celui des documentaires, voire des essais,

cinétracts, clips et publicités ? Le puzzle godardien n’invite pas
aux déclarations à la cantonade, qu’elles soient amoureuses ou
non. Il faut batailler entre ellipse et raccord, collage et
citation, charnel et spirituel, trivial et sublime. Entre une
jeunesse qui a l’habitude de brûler ses idoles et un cinéaste qui
a lui-même rompu longtemps avec la sienne, quel dialogue ?
La génération d’aujourd’hui se reconnaît-elle dans ses films,
qui interrogent et réinventent sans cesse les images ? On a
d’abord contacté Stéphane Batut, lauréat 2019 du prix Louis-
Delluc du premier film avec Vif-Argent.
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Anna Karina et Jean-Luc Godard, une
passion orageuse

Ségolène Forgar  |  Le 15 décembre 2019

Il est celui qui l’a révélée au grand public, elle sa muse. Dans les années 1960, Jean-Luc

Godard et Anna Karina ont formé l’un des duos emblématiques de la Nouvelle Vague.
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En 1987, Anna Karina et Jean-Luc Godard se retrouvent sur le plateau

de «Bains de minuit» de Thierry Ardisson. Ils ne sont pas vus depuis

vingt ans. Assis côte à côte, ils sont là pour parler cinéma bien sûr.

L’occasion aussi d’évoquer le couple qu’ils formaient auparavant. «Vous

êtes contents de vous revoir ?» les interroge l’animateur.

«Personnellement oui, mais un peu surprise aussi puisque je ne m’y

attendais pas», avoue l’actrice, visiblement très gênée. De son côté, le

cinéaste suisse affirme avoir coupé les ponts. «Quand la page est

tournée, elle est tournée… Mais le bouquin est là.»

Ensemble, l’actrice et le réalisateur ont collaboré sur sept films et

demi. Pourquoi «et demi» ? «Parce qu’il y a un sketch», rappelle celle

que l’on surnomme la «fiancée de la Nouvelle Vague». Tandis que

Thierry Ardisson enchaîne ses questions, l’émotion gagne peu à peu

Anna Karina. Au bord des larmes, elle finit par quitter le plateau. Avant

de revenir quelques minutes plus tard, comme si rien ne s'était passé.

À lire aussi » L'actrice Anna Karina est morte d'un cancer à 79 ans

En vidéo, Anna Karina est décédée à 79 ans

"Peut-être qu'il m'aimait"

Anna Karina, de son vrai nom Hanne Karin Bayer, est née le 12

septembre 1940, à Solbjerg (Danemark). Elle quitte son pays d’origine

pour rejoindre Paris en 1957, à l’âge de 17 ans. Avec «10 000 francs» en

poche et sans parler un mot de français, la jeune femme veut se lancer

dans le mannequinat. Très vite, elle croise la route de Coco Chanel,

puis tourne dans une pub Monsavon. Une aubaine, puisque Jean-Luc

Godard - à l’époque journaliste aux Cahiers du cinéma - la repère. Ce

dernier lui propose un minuscule rôle dans À bout de souffle, avec Jean

Seberg et Jean-Paul Belmondo. Mais la Danoise décline, une scène

dénudée lui pose problème. La naissance d’Anna Karina devant la

caméra a toutefois lieu quelques mois plus tard, dans Le Petit Soldat.

Sur le tournage, une idylle naît entre Anna Karina et Jean-Luc Godard.

Le couple se marie en 1961. «La première fois, Jean-Luc m'a proposé le

mariage parce que j'étais enceinte», révélait-elle à Libération en

septembre 2018. «Et peut-être aussi parce qu'il m'aimait.» L’actrice

perd l’enfant juste avant la naissance. Mal soignée, elle ne pourra plus

jamais devenir mère. Un drame qui la marquera à vie : «Ça reste très

bouleversant pour moi.»

Anna Karina, la "fiancée de la Nouvelle Vague"

Un long silence

Pendant dix ans, Anna Karina n’arrête pas de tourner et s’impose

comme la muse de Godard. Elle travaille avec Jacques Rivette (La

religieuse, 1966) mais ni Chabrol ni Truffaut, les autres réalisateurs de

la Nouvelle vague, ne la font tourner. «J’étais la femme de Jean-Luc. Ça

leur faisait sans doute un peu peur», racontera-t-elle plus tard.

À la vie, le couple se désire autant qu’il se déchire.

«Nous nous sommes beaucoup aimés. Mais c’était

compliqué de vivre avec lui», avait confié à l’AFP la

comédienne en mars 2018, à l’occasion de la reprise

de son premier film comme réalisatrice, Vivre

ensemble (1973). «C’était quelqu’un qui pouvait dire

"Je vais chercher des cigarettes" puis revenait trois

semaines plus tard. C’était une époque où il n’y avait

ni smartphone, ni répondeur», avait-elle ajouté.

Finalement, le duo iconique divorce en 1967 mais

continue à tourner ensemble. Anna Karina refait sa

vie avec le réalisateur Pierre Fabre, dont elle se

sépare en 1974. Remariée au metteur en scène

Daniel Duval, elle finira ses jours avec Denis Berry,

son époux depuis 1982.

Il y a un peu plus de vingt ans, le silencieux Jean-Luc Godard s’est

décidé à lui envoyer une lettre de six pages. C’est la dernière fois

qu’Anna Karina aura de ses nouvelles. À Libération, elle déclarait en

2018 : «Il dit que je suis une histoire ancienne, mais pour moi, il est

toujours dans mon cœur, et le restera pour la vie.»

La rédaction vous conseille :

Michel Legrand les a fait danser : les plus belles tenues des actrices de

ses films

Les plus beaux maillots de bain du cinéma

Les robes de mariée les plus mythiques du cinéma

Tags : Cinéma, Actrice, film

L'actrice Anna Karina est décédée des suites d'un cancer à 79 ans
Anna Karina est décédée des suites d'un cancer à 79 ans. L'actrice était essentiellement conn…
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Jean-Luc Godard avec sa femme Anna Karina.

À partir du moment où il met ses lunettes noires, il voit tout en noir. La fiancée a la peau noire,  une 
robe noire. Arrosée, elle meurt et un corbillard s’arrête, un croque-mort en sort et l’emporte. On 
retrouve tous les codes du burlesque : des personnages-types dont le comportement est 
mécanique, la musique qui joue du mickeymousing pour expliquer l’action, les jeux avec les objets 
: tuyau d’arrosage, couronne, mouchoir ; la maladresse des personnages qui sont les victimes du 
monde mécanique qui les entoure, action fondée sur l’exagération, la répétition et la 
démultiplication ; la permutation des rôles (poupée/infirmier) etc.


Un détail important : nous entendons le bruit du projecteur qui tourne et qui se rajoute à la 
musique du film, rappelant que nous regardons un film, exhibant le mécanisme du cinéma.


Le personnage masculin, après avoir acheté une couronne mortuaire géante et un mouchoir, 
enlève ses lunettes pour essuyer ses larmes. Il recouvre alors la vue et la scène recommence, 
comme si l’action rembobinait. Les effets de symétrie sont patents, mais le regard est différent : la 
poupée à la robe blanche se prend les pieds dans une corde et non plus dans un tuyau 
d’arrosage. Un marin a remplacé l’homme au tuyau, une ambulance, le corbillard, un infirmier, le 
croque-mort. La fraîcheur du film tient aussi à ce c’est une bande d’amis qui s’amusent à 
l’interpréter, ce qui en fait un document émouvant sur les débuts de la Nouvelle Vague.


Dans un mouvement symétrique au début du film, les fiancés remontent sur le pont Macdonald, et 
s’embrassent. Le dernier plan est similaire au premier, attestant que tout est une question de 
regard sur l’existence. 


On revient au récit-cadre dans un éclat de rire des jeunes femmes. La séquence se referme elle-
aussi symétriquement à son début. Dorothée et Raoul s’embrassent et les deux jeunes femmes 
opèrent un mouvement de départ. La musique du film continue à jouer, soulignant la porosité du 
film et de la vie, l’effet de l’art sur la vie. 


Conclusion : Cette séquence a pour effet de détendre l’atmosphère. Nous sommes au 3/4 d’un 
film tendu par des prédictions tragiques et un horizon macabre, marqué par la vanité, la solitude et 
le besoin d’amour vrai. Elle apporte un contrepoint burlesque et joyeux.


Cette séquence forme aussi un diptyque avec celle dans laquelle Cléo chante « Un cri d’amour ». 
Dans les deux, Cléo se retrouve face à une oeuvre d’art qui lui renvoie ses propres angoisses. Ici, 
tout est pris en dérision, et la leçon est que tout est question de regard sur l’existence. À Cléo de 
chausser les bonnes lunettes.


Godard ne porte alors pas de lunettes, et sa fiancée est caractérisée comme une poupée, petite 
robe blanche à plis, soquettes et chaussures babies. Le personnage masculin revêt ensuite ses 
lunettes de soleil. Varda a expliqué qu’elle a écrit ce film pour que Godard enlève les lunettes de 
soleil qu’ils portait en permanence. 
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Cinéma
12 films de Godard à voir une fois dans sa vie

Le maître de la Nouvelle Vague est encore
une référence pour de jeunes réalisateurs. Ils
nous confient deux ou trois choses qu’ils
gardent de lui.

imer Godard, d’accord. Mais lequel ? Le dandy
mélancolique, l’agitateur révolutionnaire, l’artisan
vidéaste ou le provocateur misanthrope ? Celui des
fictions ou celui des documentaires, voire des essais,

cinétracts, clips et publicités ? Le puzzle godardien n’invite pas
aux déclarations à la cantonade, qu’elles soient amoureuses ou
non. Il faut batailler entre ellipse et raccord, collage et
citation, charnel et spirituel, trivial et sublime. Entre une
jeunesse qui a l’habitude de brûler ses idoles et un cinéaste qui
a lui-même rompu longtemps avec la sienne, quel dialogue ?
La génération d’aujourd’hui se reconnaît-elle dans ses films,
qui interrogent et réinventent sans cesse les images ? On a
d’abord contacté Stéphane Batut, lauréat 2019 du prix Louis-
Delluc du premier film avec Vif-Argent.
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Anna Karina et Jean-Luc Godard, une
passion orageuse

Ségolène Forgar  |  Le 15 décembre 2019

Il est celui qui l’a révélée au grand public, elle sa muse. Dans les années 1960, Jean-Luc

Godard et Anna Karina ont formé l’un des duos emblématiques de la Nouvelle Vague.
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En 1987, Anna Karina et Jean-Luc Godard se retrouvent sur le plateau

de «Bains de minuit» de Thierry Ardisson. Ils ne sont pas vus depuis

vingt ans. Assis côte à côte, ils sont là pour parler cinéma bien sûr.

L’occasion aussi d’évoquer le couple qu’ils formaient auparavant. «Vous

êtes contents de vous revoir ?» les interroge l’animateur.

«Personnellement oui, mais un peu surprise aussi puisque je ne m’y

attendais pas», avoue l’actrice, visiblement très gênée. De son côté, le

cinéaste suisse affirme avoir coupé les ponts. «Quand la page est

tournée, elle est tournée… Mais le bouquin est là.»

Ensemble, l’actrice et le réalisateur ont collaboré sur sept films et

demi. Pourquoi «et demi» ? «Parce qu’il y a un sketch», rappelle celle

que l’on surnomme la «fiancée de la Nouvelle Vague». Tandis que

Thierry Ardisson enchaîne ses questions, l’émotion gagne peu à peu

Anna Karina. Au bord des larmes, elle finit par quitter le plateau. Avant

de revenir quelques minutes plus tard, comme si rien ne s'était passé.

À lire aussi » L'actrice Anna Karina est morte d'un cancer à 79 ans

En vidéo, Anna Karina est décédée à 79 ans

"Peut-être qu'il m'aimait"

Anna Karina, de son vrai nom Hanne Karin Bayer, est née le 12

septembre 1940, à Solbjerg (Danemark). Elle quitte son pays d’origine

pour rejoindre Paris en 1957, à l’âge de 17 ans. Avec «10 000 francs» en

poche et sans parler un mot de français, la jeune femme veut se lancer

dans le mannequinat. Très vite, elle croise la route de Coco Chanel,

puis tourne dans une pub Monsavon. Une aubaine, puisque Jean-Luc

Godard - à l’époque journaliste aux Cahiers du cinéma - la repère. Ce

dernier lui propose un minuscule rôle dans À bout de souffle, avec Jean

Seberg et Jean-Paul Belmondo. Mais la Danoise décline, une scène

dénudée lui pose problème. La naissance d’Anna Karina devant la

caméra a toutefois lieu quelques mois plus tard, dans Le Petit Soldat.

Sur le tournage, une idylle naît entre Anna Karina et Jean-Luc Godard.

Le couple se marie en 1961. «La première fois, Jean-Luc m'a proposé le

mariage parce que j'étais enceinte», révélait-elle à Libération en

septembre 2018. «Et peut-être aussi parce qu'il m'aimait.» L’actrice

perd l’enfant juste avant la naissance. Mal soignée, elle ne pourra plus

jamais devenir mère. Un drame qui la marquera à vie : «Ça reste très

bouleversant pour moi.»

Anna Karina, la "fiancée de la Nouvelle Vague"

Un long silence

Pendant dix ans, Anna Karina n’arrête pas de tourner et s’impose

comme la muse de Godard. Elle travaille avec Jacques Rivette (La

religieuse, 1966) mais ni Chabrol ni Truffaut, les autres réalisateurs de

la Nouvelle vague, ne la font tourner. «J’étais la femme de Jean-Luc. Ça

leur faisait sans doute un peu peur», racontera-t-elle plus tard.

À la vie, le couple se désire autant qu’il se déchire.

«Nous nous sommes beaucoup aimés. Mais c’était

compliqué de vivre avec lui», avait confié à l’AFP la

comédienne en mars 2018, à l’occasion de la reprise

de son premier film comme réalisatrice, Vivre

ensemble (1973). «C’était quelqu’un qui pouvait dire

"Je vais chercher des cigarettes" puis revenait trois

semaines plus tard. C’était une époque où il n’y avait

ni smartphone, ni répondeur», avait-elle ajouté.

Finalement, le duo iconique divorce en 1967 mais

continue à tourner ensemble. Anna Karina refait sa

vie avec le réalisateur Pierre Fabre, dont elle se

sépare en 1974. Remariée au metteur en scène

Daniel Duval, elle finira ses jours avec Denis Berry,

son époux depuis 1982.

Il y a un peu plus de vingt ans, le silencieux Jean-Luc Godard s’est

décidé à lui envoyer une lettre de six pages. C’est la dernière fois

qu’Anna Karina aura de ses nouvelles. À Libération, elle déclarait en

2018 : «Il dit que je suis une histoire ancienne, mais pour moi, il est

toujours dans mon cœur, et le restera pour la vie.»
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Jean-Luc Godard avec sa femme Anna Karina.

À partir du moment où il met ses lunettes noires, il voit tout en noir. La fiancée a la peau noire,  une 
robe noire. Arrosée, elle meurt et un corbillard s’arrête, un croque-mort en sort et l’emporte. On 
retrouve tous les codes du burlesque : des personnages-types dont le comportement est 
mécanique, la musique qui joue du mickeymousing pour expliquer l’action, les jeux avec les objets 
: tuyau d’arrosage, couronne, mouchoir ; la maladresse des personnages qui sont les victimes du 
monde mécanique qui les entoure, action fondée sur l’exagération, la répétition et la 
démultiplication ; la permutation des rôles (poupée/infirmier) etc.


Un détail important : nous entendons le bruit du projecteur qui tourne et qui se rajoute à la 
musique du film, rappelant que nous regardons un film, exhibant le mécanisme du cinéma.


Le personnage masculin, après avoir acheté une couronne mortuaire géante et un mouchoir, 
enlève ses lunettes pour essuyer ses larmes. Il recouvre alors la vue et la scène recommence, 
comme si l’action rembobinait. Les effets de symétrie sont patents, mais le regard est différent : la 
poupée à la robe blanche se prend les pieds dans une corde et non plus dans un tuyau 
d’arrosage. Un marin a remplacé l’homme au tuyau, une ambulance, le corbillard, un infirmier, le 
croque-mort. La fraîcheur du film tient aussi à ce c’est une bande d’amis qui s’amusent à 
l’interpréter, ce qui en fait un document émouvant sur les débuts de la Nouvelle Vague.


Dans un mouvement symétrique au début du film, les fiancés remontent sur le pont Macdonald, et 
s’embrassent. Le dernier plan est similaire au premier, attestant que tout est une question de 
regard sur l’existence. 


On revient au récit-cadre dans un éclat de rire des jeunes femmes. La séquence se referme elle-
aussi symétriquement à son début. Dorothée et Raoul s’embrassent et les deux jeunes femmes 
opèrent un mouvement de départ. La musique du film continue à jouer, soulignant la porosité du 
film et de la vie, l’effet de l’art sur la vie. 


Conclusion : Cette séquence a pour effet de détendre l’atmosphère. Nous sommes au 3/4 d’un 
film tendu par des prédictions tragiques et un horizon macabre, marqué par la vanité, la solitude et 
le besoin d’amour vrai. Elle apporte un contrepoint burlesque et joyeux.


Cette séquence forme aussi un diptyque avec celle dans laquelle Cléo chante « Un cri d’amour ». 
Dans les deux, Cléo se retrouve face à une oeuvre d’art qui lui renvoie ses propres angoisses. Ici, 
tout est pris en dérision, et la leçon est que tout est question de regard sur l’existence. À Cléo de 
chausser les bonnes lunettes.


Jean-Luc Godard et sa femme Anna Karina



 

C. Rencontre d’Antoine, mise à nue et renaissance 





















I. Contextualiser Cléo de 5 à 7


