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À propos de Nice
Jean Vigo

1930 / France
25� / noir et blanc / silencieux

Une promenade dans Nice oø l’on voit le dØcor et son envers. Avec ce court-mØtrage qu’il
dØcrivait comme un «point de vue documentØ», tournØ avec le frŁre de Dziga Vertov, Boris
Kaufman (dont le vrai nom Øtait Denis Kaufman), Jean Vigo se positionne en faveur d’un
art engagØ. Il construit son film sur des contrastes, des associations d’images choc et porte
un regard satirique sur le monde fortunØ des estivants.

Dans ce film, par le truchement d’une ville dont les manifestations sont significatives,
on assiste au procŁs d’un certain monde (...). En effet, sitôt indiquØs l’atmosphŁre de
Nice et l’esprit de la vie que l’on mŁne là-bas, et ailleurs � hØlas ! � le film tend à la gØ-
nØralisation de grossiŁres rØjouissances, placØes sous le signe du grotesque, de la chair
et de la mort et qui sont les derniers soubresauts d’une sociØtØ qui s’oublie jusqu’à vous
donner la nausØe et vous fait le complice d’une solution rØvolutionnaire.

Jean Vigo
Image : Boris Kaufman. 
Montage : Jean Vigo. 
Production : Jean Vigo, PathØ-Natan.

L�Homme à la camØra 
(Tchelovek s kino-apparatom)
Dziga Vertov

1929 / U.R.S.S.
68� / noir et blanc / silencieux

L’homme à la camØra parcourt la vie quotidienne d’une grande citØ soviØtique tout en
inventant le langage filmique. Il filme, une monteuse visionne ses images, des spectateurs
regardent le film qui est fait. 
Un film-manifeste qui s�oppose au cinØma de fiction, au cinØma littØraire, au cinØma qui a
recours à l�acteur de thØâtre et à la langue Øcrite . C�est une apologie de la technique
cinØmatographique comme moyen de connaissance et d�apprØhension du rØel : l�homme à la
camØra est celui qui engendre la vie, permet au mouvement d�apparaître�

Michel Marie
(Dictionnaire du cinØma, Larousse, 1999)

Image : Mikhaïl Kaufman. 
Montage : Elizabeta Svilova. 
Production : VUFKU.
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Kino Pravda n°20
Dziga Vertov

1924 / URSS
14� / noir et blanc / silencieux

Vertov invente le concept de Kino Pravda (« CinØma vØritØ ») pour exprimer sa vision d�un
nouveau type d�art qui serait « l�art de la vie mŒme ». Durant trois ans, le jeune monteur
Vertov va rØaliser le journal cinØmatographique du quotidien La Pravda et filmer, avec son
frŁre Mikhaïl Kaufman, les bonheurs (comme ici, ces danses paysannes) et les malheurs (la
mort de LØnine par exemple) de l’Union soviØtique.

Image : Dziga Vertov et Mikhaïl Kaufman.

La GrŁve (Stachka)
Serguei M. Eisenstein

1925 / U.R.S.S.
82� / noir et blanc / muet

InterprØtation : Grigori Alexandrov (le contremaître), Alexander Antonov (le militant
ouvrier), Mikhaïl Gomorov (l�ouvrier qui se pend), Ivan Kliouvkine (le militant), Vladimir
Ouralski (le deuxiŁme militant), Maxim Strauch (l�indicateur) , Boris Yourtsev (le roi de la
pŁgre), Ivan Ivanov (le chef de la police), Judith Glizer (la reine de la pŁgre).

Une usine de la Russie tsariste, en 1912. Les conditions, les cadences de travail y sont
insupportables, les salaires misØrables. La rØvolte gronde chez les ouvriers. Les
contremaîtres et les indicateurs de la police s’emploient à en connaître les meneurs. Un
ouvrier est accusØ à tort d’avoir volØ un micromŁtre�

ScØnario : Grigori Alexandrov, Serguei M. Eisenstein, Ilya Kravtchounovski, Valeri
Pletnev. 
DØcors : Vasili Rakhals. 
Image : Edouard TissØ, Vasili Khvatov, Vladimir Popov. 
Montage : Serguei M. Eisenstein. 
Production : Goskino, Proletkult.
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La Maison de la rue Troubnaïa 
(Dom na Trubnoj)
Boris Barnet

1928 / U.R.S.S.
64� / noir et blanc / muet, intertitres français

InterprØtation : Vera Maretskaya (Paracha Pitunova), Vladimir Fogel (Mr. Golikov), Elena
Tyapkina (Mme Golikova), Sergei Komarov (Lyadov), Anna Sten (Marina), Ada Vojtsik
(Fenya), Vladimir Batalov (Semyon Byvalov), Alexander Gromov (Oncle Fedya).

Paracha, jeune paysanne venue rendre visite à son o ncle en ville, se retrouve employØe
comme femme de mØnage dans un immeuble de la rue Troubnaïa. ExploitØe par ses
nouveaux patrons, Paracha travaille sans relâche. O bservant la jeune fille, FØnia, la
dØlØguØe syndicale la prend en amitiØ.
La prØvalence de la mise en scŁne sur le scØnario et corrØlativement la part prise par
l�improvisation au moment du tournage, l’interaction entre la situation ou les acteurs sont
mis dans la rØalitØ du tournage et le reflet obtenu sur le plan du jeu, de la fiction, voila ce qui
caractØrise Boris Barnet. Ces positions ou ces engagements contrastent vivement avec les
dØfinitions canoniques du cinØma soviØtique: muet � ou domine le montage court �, parlant
� oø rŁgne la «dictature» du scØnario.

(François Albera, 
Boris Barnet, Editions du Festival international du film de Locarno, 1985)

ScØnario : Nikolaï Erdman, Anatoli Marienhof, Vadim Cherchenevitch, Viktor Chklovsky,
Bella Zoritch. 
DØcors: Sergei Kozlovsky. 
Image: Evgueni Alekseyev. 
Production: Mejrabpom.
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The Twenty-Four-Dollar Island
Robert J. Flaherty

1926 / États-Unis
13� / noir et blanc / silencieux

En 1626, des marchands hollandais achetŁrent l�île de Manhattan à ses occupants pour
vingt-quatre dollars de verroterie. Flaherty filme la ville de New York trois cents ans plus
tard, alors qu�elle compte huit millions d�habitant s. 

Image: Robert J. Flaherty. 
Montage: John D. Pearlman. 
Production: Pictorial Films.

Le Cameraman
Buster Keaton, Edward Sedgwick

1928 / États-Unis
70� / noir et blanc / muet, intertitres français

InterprØtation: Buster Keaton (Luke Shannon),
Marceline Day (Sally), Harold Goodwin (Harold Stagg),
Sidney Bracey (Edward J. Blake), Harry Gribbon (le policier).

Photographe ambulant à New York, Luke tombe amoureu x de sa voisine dans un
mouvement de foule : il la suit et constate qu’elle travaille auprŁs de la MGM au service des
nouvelles. Il se sent capable d’en faire autant que Stagg, un cameraman qu�il rencontre là,
et achŁte à cet effet une vieille camØra. Sally lui indique qu’il va y avoir des ØvŁnements à
filmer dans Chinatown. Il y recueille un petit singe savant et il Øchappe aux chinois qui
veulent le trucider�

ScØnario : Richard Schayer, d�aprŁs une histoire de Clyde Bruckman, Lew Lipton et Byron
Morgan. 
DØcors: Fred Gabourie. 
Image: Reggie Lanning, Elgin Lessley. 
Montage : Hugh Wynn. 
Production: Metro-Goldwyn-Mayer (Buster Keaton, Lawrence Weingarten).
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Rien que les heures
Alberto Cavalcanti

1926 / France
45� / noir et blanc / silencieux

Le premier film du cinØaste brØsilien d�avant-garde, futur pilier de l�Øcole documentaire
britannique. Maniant surimpressions et cadrages en oblique, ce film tournØ en 35 mm
explore les diffØrentes facettes de la capitale au cours d�une journØe, des quartiers
populaires aux bas-fonds. 

Image : James Rogers. 
Montage : Alberto Cavalcanti. 
Production : NØofilm.

Berlin, symphonie d�une ville 
(Berlin : Die Sinfonie der
Grosstadt)
Walther Ruttmann

1927 / Allemagne
65� / noir et blanc / silencieux

Un essai visuel sur une journØe normale de travail dans la ville, une symphonie construite
sur le mouvement des hommes et des machines. Ruttmann ne fait pas de commentaire
social : par le montage, il crØe une poØsie visuelle � mŒme lorsqu�il montre en parallŁle des
enfants pauvres et la nourriture dans un restaurant. Son art du montage est influencØ par
Dziga Vertov, mais Vertov dØcrivait les avancØes de la sociØtØ russe post-rØvolutionnaire
alors que la vie à Berlin pourrait Œtre celle de n�importe quelle capitale europØenne.

(d�aprŁs Rob Edelman, 
Filmreference)

ScØnario : Karl Freund, Carl Mayer, Walther Ruttmann. 
Image: Robert Baberske, Reimar Kuntze, LÆszló Schäfer, Karl Freund. 
Montage: Walther Ruttmann. 
Production : Deutsche Vereins Film, Les Productions Fox Europa. 
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Entr�acte
RenØ Clair

1924 / France
22� / noir et blanc / silencieux

DestinØ à Œtre diffusØ à l’entracte de « Relâche », ballet dadaïste de Jean Börlin et Francis
Picabia au ThØâtre des Champs-ÉlysØes, un enchaînement de situations loufoques.

DŁs l’apparition des premiŁres images, une rumeur formØe de petits rires et de grondements
confus s’exhala de la foule des spectateurs dont un lØger frØmissement parcourut les rangs.
Picabia qui avait souhaitØ entendre crier le public eut tout lieu d’Œtre satisfait. Clameurs et
sifflets se mŒlaient aux mØlodieuses bouffonneries de Satie qui, sans doute, apprØciait en
connaisseur le renfort sonore que les protestataires apportaient à sa musique. La danseuse à
barbe et le chameau funØraire furent accueillis comme il convenait et quand toute la salle se
sentit emportØe par le scenic-railway de Luna-Park, des hurlements mirent à leur comble le
dØsordre et notre plaisir.(...) Ainsi naquit, dans le son et la fureur, ce petit film dont la fin
attira autant d’applaudissements que de huØes et de sifflets. RenØ Clair

InterprØtation : Jean Börlin (le chasseur tyrolien / le prestidigita teur), Inge Friis (la
ballerine), Francis Picabia (un homme qui charge le canon), Marcel Duchamp (un joueur
d�Øchecs), Man Ray (un joueur d�Øchecs).

ScØnario : RenØ Clair, Francis Picabia. 
Image : Jimmy Berliet. 
Musique originale : Erik Satie ? 
Production : Les Ballets SuØdois.

Les Hommes le dimanche
Robert Siodmak, Edgar G. Ulmer

1929 / Allemagne
74� / noir et blanc / silencieux

InterprØtation : Erwin Splettstösser (le chauffeur de taxi), Brigit te
Borchert (la vendeuse de disques), Wolfgang von Waltershausen (le
marchand de vin), Annie Schreyer (le modŁle).

Cinq personnages jouent leurs propres rôles : un ch auffeur de taxi, une vendeuse de
chaussures, une vendeuse de disques, un reprØsentant en vin, un modŁle.
Ils sont simplement des hommes et des femmes de la ville. Wolfgang fait la connaissance de
Christl et l’invite à l’accompagner à un pique-niqu e, le lendemain, à la plage du Wannsee,
haut lieu de loisirs berlinois�TournØ sans plan de travail, rØunissant de futurs grands noms
du cinØma amØricain, Robert Siodmak et son frŁre Curt, Edgar G. Ulmer, Billy Wilder ou
Fred Zinnemann, ce film annonce la Nouvelle Vague par la prØsence de la jeunesse et le
mØlange de la fiction et du documentaire. 

ScØnario : Billy Wilder, Curt et Robert Siodmak. 
Image : Eugen Schüfftan. 



Production : Filmstudio Berlin.
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Chronique d’un ØtØ 
Jean Rouch, Edgar Morin

1961 / France
85� / noir et blanc 

Essai cinØmatographique en forme d�enquŒte auprŁs de la jeunesse française sur fond de
guerre d�AlgØrie. Pendant l’ØtØ 1960, Edgar Morin, sociologue, et Jean Rouch vont
enquŒter sur la vie quotidienne de jeunes parisiens pour tenter de comprendre leur
conception du bonheur. Le film-essai suit pendant quelques mois tout à la fois l’enquŒte
elle-mŒme et l’Øvolution des protagonistes principaux. TrŁs vite autour de la question
initiale, "comment vis-tu ? es-tu heureux ?" apparaissent des questions essentielles, la
politique, le dØsespoir, l’ennui, la solitude� Le g roupe interrogØ lors de l’enquŒte se
retrouve finalement autour de la premiŁre projection du film et en discute.
DØveloppant une nouvelle technique d�enregistrement du son synchrone, ce film peut Œtre
considØrØ comme fondateur du cinØma direct.

Image : Michel Brault, Raoul Coutard, Roger MorilliŁre, Jean-Jacques TarbŁs. 
Son : Michel Fano, Guy Rolfe. 
Musique originale : Pierre Barbaud. 
Montage : Françoise Collin, Nina Baratier, Jean Ravel. 
Production : Argos Films.
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Une œuvre
Maurice Lemaître

1968 / France
13’ / couleur 

Intitulé d'abord La Poubelle du labo, puis L'Enfer du cinéma, ce film a été réalisé à partir
d'éléments de pellicule pêchés dans les poubelles d'un laboratoire de films, qui ont été joints
bout à bout dans l'ordre même de récupération. Le son est celui qui se trouvait
originellement sur la pellicule.

 79 printemps 
(79 primaveras)
Santiago Alvarez

1969 / Cuba
25’ / noir et blanc / v.o. sous titrée français

Un regard sur la vie d’Ho Chin Minh, le leader vietnamien.

Scénario : Santiago Alvarez. 
Son : Carlos Fernandez. 
Musique originale : 
Montage : Norma Torrado. 

Arnulf Rainer
Peter Kubelka

1960 / Autriche
7’ / noir et blanc 

Je pense qu'Arnulf Rainer est le film le plus proche de l'essence du cinéma qui existe parce
qu'il emploie les éléments qui constituent le cinéma dans leur forme la plus radicale et la
plus pure. C'est la lumière et l'absence de lumière, c'est le son et l'absence de son et leur
événement dans le temps. 
Voulant rendre hommage à l'oeuvre de son ami Rainer, après l'avoir filmé dans son atelier
et tenté toutes sortes d'expériences, Kubelka finit par faire un film sans image du tout (ou
plutôt avec seulement l'horizon, le fondement de toute image), soit une succession
soigneusement structurée de photogrammes blancs ou noirs, accompagnés ou non de son –
utilisant ainsi les quatre figures audiovisuelles les plus simples de l'histoire du cinéma. 

Dominique Noguez


