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            Centre Culturel Cinématographique

         Le Ciné-Club de Grenoble

Le cinéma substitue à notre regard un monde qui s’accorde à nos désirs. André Bazin
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DOSSIER DE PRESSE

OUVERTURE DE LA SAISON 2011-2012

Ouverture de la nouvelle saison cinématographique du Ciné-Club de Grenoble : venez vous plonger (ou replonger) dans le journalisme « gonzo » des années 70, niais et hallucinatoire, du film d’ouverture Las Vegas Parano (Fear and Loathing in Las Vegas, USA - 1998), de Terry Gilliam. Suivront, dans un cycle sur un thème d’une éternelle actualité : « Amour, Toujours » : Johnny Guitare (Johnny Guitar, Nicholas Ray, USA - 1954), Lola (Jacques Demy, France - 1961) et Les Chaussons rouges (The Red Shoes, Michael Powell et Emeric Pressburger, GB - 1948).

Le cinéma, c'est aussi un lieu, un endroit magique où chacun peut aller, dans le noir, découvrir avec d'autres une histoire qu'on ne raconte que pour lui seul.
Dans une salle de spectacle, l’art sort des spectateurs.

Henri Langlois.
Las Vegas Parano
(Fear and Loathing in Las Vegas, Terry Gilliam, USA - 1998)

Projection : Mercredi 5 octobre 2011 à 20h
Salle Juliet Berto, Place Saint-André, Grenoble

Fiche technique

Titre original : Fear and Loathing in Las Vegas. Réalisation : Terry Gilliam. Scénario : Terry Gilliam, Tony Grisoni, Alex Cox et Tod Davies. Production : Patrick Cassavetti, Laila Nabulsi et Stephen Nemeth. Sociétés de production : Rhino Films et Summit Entertainment. Société de distribution : Universal Pictures. Musique : Ray Cooper. Photographie : Nicola Pecorini. Montage : Lesley Walker. Décors : Alex McDowell. Costumes : Julie Weiss

Durée : 118 mn. Date de sortie : Festival de Cannes : 15 mai 1998.

Distribution : Johnny Depp (Raoul Duke), Benicio Del Toro (Maître Gonzo), Tobey Maguire (l’auto-stoppeur), Christina Ricci (Lucy),  Gary Busey (l'agent de patrouille de la route), 
Ellen Barkin (la serveuse au North Star Café), Cameron Diaz (la reporter télé blonde), Craig Bierko (Lacerda), Mark Harmon (le reporter du magazine au Mint 400), 
Michael Jeter (L. Ron Bumquist), Christopher Meloni (Sven, réceptionniste du Flamingo Hotel), 
Katherine Helmond (la réceptionniste de l'hôtel Mint), Harry Dean Stanton (le juge).

Synopsis

1971 : Le journaliste Raoul Duke et son avocat, Maitre Gonzo, sont en route pour couvrir une course de motos, Les 400 miles de Las Vegas. Ce reportage n'est qu'un prétexte car Duke et Gonzo ont emmené avec eux toute une panoplie de drogues (mescaline, LSD, cocaïne, marijuana, etc.) qu’ils comptent consommer pendant leur séjour, afin de retrouver l’esprit du « rêve américain » des années 60. Ils vivent alors des aventures mentales entre psychopathologie et cauchemar éveillé et sombrent dans des délires hallucinatoires.
Une critique des Cahiers du cinéma

Las Vegas Parano est un film raté, un truc long et ennuyeux et pas drôle du tout. Pourtant sans partager l’enthousiasme de Kent Jones (« Lettre de New York », Cahiers n° 526), il est difficile de ne pas éprouver une trouble affection pour ce film. D’abord en souvenir des écrits de Hunter S. Thompson (inventeur, dans les années 70, du journalisme gonzo, sorte d’autofiction surréaliste sous acide) dont il est tiré, mais aussi pour son approche jusqu’au-boutiste de la répétition et de la déformation, comme une tentative de pousser jusqu’à l’absurde les principes d’un cinéma maniériste pour s’échouer aux limites – on pense au Bûcher des vanités de De Palma, à Arizona Junior et The Big Lebowski des Coen, à quelques films d’Olivier Stone. C’est un cinéma qui recycle (la culture pop US, des casinos de Las Vegas aux reptiles de série Z) et vire au subjectif (le monde comme hallucination : plus de réel ni de romanesque), un cinéma vite étouffant. Du coup, en s’éloignant de Thompson – dont l’écriture digressive est hautement jubilatoire -, le film remplit finalement son projet de révélation d’une certaine monstruosité américaine. A ceci près que c’est l’expérience de spectateur qui fait sens, pas si loin de celle éprouvée devant l’autrement réussi Lost Highway de David Lynch. Le malaise domine face à ce film boursouflé qui semble tourner en rond et plonge deux corps mutants (Benicio Del Toro a pris vingt kilos, Johnny Deep invente une nervosité saccadée cartoonesque) dans un univers d’images en perpétuelle transformation. Plus rien à se raccrocher, juste des fragments de film qui font saillie et restent, alors que l’on a tout oublié des péripéties de ce récit en forme d’impasse. Las Vegas Parano est un échec, mais un échec fascinant. Petit malin longtemps trop bien portant, Terry Gilliam signe enfin un film vraiment malade.
C.C., Cahiers du cinéma, n° 527 (septembre 1998), p. 80.
Filmographie de Terry Gilliam

Terry Vance Gilliam, né le 22 novembre 1940 à Minneapolis, est un acteur, dessinateur, scénariste et réalisateur de cinéma. Né américain, il a été naturalisé britannique en 1968 ; il a été un des membres des Monty Python.

Courts métrages : 1968 : Storytime (animation), 1974 : The Miracle Of Flight (animation), 1982 : The Crimson Permanent Assurance (court métrage précédant le film Monty Python : Le Sens de la vie), 2010 : The Legend of Hallowdega, 2011 : The Wholly Family.
Longs métrages : 1975 : Monty Python : Sacré Graal ! (Monty Python and the holy Grail) co-réalisé avec Terry Jones. 1976 : Jabberwocky, 1981 : Bandits, bandits (Time bandits), 1985 : Brazil, 1988 : Les Aventures du baron de Münchhausen (The Adventures of Baron Munchausen), 1991 : Le Roi Pêcheur (The Fisher King), 1995 : L'Armée des douze singes (Twelve Monkeys), 1998 : Las Vegas Parano (Fear and Loathing in Las Vegas), 2005 : Les Frères Grimm (The Brothers Grimm), 2006 : Tideland, 2009 : L'Imaginarium du docteur Parnassus (The Imaginarium of Doctor Parnassus).
Johnny Guitare (Johnny Guitar, Nicholas Ray, USA - 1953)

Projection : Mercredi 12 octobre 2011 à 20h
Salle Juliet Berto, Place Saint-André, Grenoble

Il y avait le théâtre (Griffith), la poésie (Murnau), la peinture (Rossellini),
la danse (Eisenstein), la musique (Renoir). Désormais il y a le cinéma.

Et le cinéma, c’est Nicholas Ray.

Jean-Luc Godard.
Fiche technique
Réalisation : Nicholas Ray. Scénario : Philip Yordan, d'après le roman de Roy Chanslor. Production : Nicholas Ray. Société de production : Republic Pictures. Musique : Victor Young. Photographie : Harry Stradling Sr. Montage : R.L. Van Enger. Direction artistique : James W. Sullivan. Costumes : Sheila O'Brien

Distribution : Sterling Hayden (Johnny Guitare), Joan Crawford (Vienna), Scott Brady (Dancing Kid), Mercedes McCambridge (Emma), Ward Bond (John McIvers), John Carradine (Old Tom), Ernest Borgnine (Bart Lonergan), Rhys Williams (M. Andrews), Will Wright (Ned), Royal Dano (Corey), Frank Ferguson (Marshal Williams), Paul Fix (Eddie), Ian MacDonald (Pete).

Couleurs : Trucolor. Durée : 110 mn. Date de sortie : 27 mai 1954

Synopsis

Johnny Guitar assiste impuissant à l’attaque d’une diligence. Un événement qui va changer le cours de son destin ; dès son arrivée dans le saloon tenu par son amie Vienna, il apprend qu’elle est soupçonnée de complicité avec les auteurs de l’attaque…

Le réalisateur se montre fidèle à des thèmes classiques du western (la violence, le héros hors-la-loi, la femme au centre des conflits) et développe autour d’eux une histoire traitée sur le ton de la tragédie où dominent la force des sentiments et la solitude des personnages.
« Simplement, j’ai tenté de saisir au vol des instants de vérité… et ces instants de vérité peuvent être comédie ou tragédie. Voilà comment le film s’est fait. Le reste n’est qu’une question de regards. » Nicholas Ray 

La critique de Jacques Lourcelles

C’est l’un des chefs-d’œuvre du cinéma américain qui, à leur sortie, semblent n’avoir été compris qu’en France. Pourtant tout est exceptionnel et unique dans ce western mythique souvent placé, depuis une vingtaine d’années, en tête des palmarès des meilleurs films du genre établis par les critiques et les cinéphiles du monde entier. […]

Nicholas Ray, loin de chercher dans le western une spécificité que les cinéastes de sa génération trouvèrent le plus souvent dans l’aspect historique ou moral du genre, choisit de l’utiliser pour raconter une histoire sentimentale, lyrique et désenchantée où certains se plurent à reconnaître ses éléments autobiographiques, le réalisateur ayant eu avec sa vedette une liaison quelques années auparavant. Quoi qu’il en soit, ce détournement de genre (qui inclut aussi une parabole anti-maccarthyste présente dans plusieurs westerns de la période) donne lieu à des scènes d’une mélancolie déchirante. L’amour, vécu comme une réminiscence, s’y exprime au travers de regrets, de questions, de faux aveux, s’égrenant dans des dialogues superbes et restés justement célèbres. Tous les personnages, même les plus modestes, ont un grand relief (cf. le rôle de John Carradine, employé de Joan Crawford). Plusieurs d’entre eux servent la thématique habituelle de l’auteur : un violent qui tente de remiser sa violence au vestiaire (Sterling Hayden), un adolescent victime de cette même violence qu’il avait commencé de pratiquer sans trop savoir ce qu’il faisait (Ben Cooper dans le rôle de Turkey). Enfin, il n’est pas jusqu’au procédé de couleurs, le malheureux Trucolor que ses défauts firent vite abandonner, qui ne suscite ici d’intéressantes recherches plastiques. Ray s’efforça d’en éliminer au maximum le bleu, qui rendait mal, pour accentuer – phénomène paradoxal dans un film en couleurs – les tonalités de noir et de blanc. Le noir des vêtements de la meute en furie. Le blanc de la robe de J. Crawford jouant du piano dans son saloon semblable à une caverne. Au resserrement tout classique du temps et des lieux viendra s’opposer un ensemble d’éléments baroques, relatifs notamment au décor dans lequel se meuvent les personnages. Et ce contraste lui-même baroque ajoute encore à la fascination et à l’originalité provocante du film. Elles témoignent de l’extrême liberté d’un poète évoluant au sein d’un genre à la fois très codifié et ouvert à toute innovation.

Jacques Lourcelles, Dictionnaire du cinéma/Films
(Bouquins, Robert Laffont, 1992), pp. 795-796. 
Filmographie de Nicholas Ray (1911-1981), réalisateur

Nicholas Ray fut acteur et metteur en scène de théâtre avant de débuter comme réalisateur avec Les Amants de la nuit (1948). Johnny Guitare est son deuxième western après Les Indomptables (1952). Il connaît la renommée internationale en 1956 grâce à La Fureur de vivre, film mythique, dominé par l’interprétation de James Dean. L’acteur symbolisait magnifiquement ce héros vulnérable et blessé, figure constante dans l’œuvre du cinéaste.

1949 : Les Amants de la nuit (They Live by Night); Les Ruelles du malheur (Knock on Any Door); Secret de femme (A Woman's Secret); Roseanna McCoy, (non crédité). 1950 : Le Violent (In a Lonely Place); Born to Be Bad. 1951 : Les Diables de Guadalcanal (Flying Leathernecks); The Racket. 1952 : La Maison dans l'ombre (On Dangerous Ground); Le Paradis des mauvais garçons (Macao); Les Indomptables (The Lusty Men); Androclès et le lion (Androcles and the Lion), (non crédité). 1953 : Johnny Guitare (Johnny Guitar). 1955 : À l'ombre des potences (Run for Cover); La Fureur de vivre (Rebel Without a Cause). 1956 : L'Ardente gitane (Hot Blood); Derrière le miroir (Bigger Than Life). 1957 : Le Brigand bien-aimé (The True Story of Jesse James); Amère Victoire (Bitter Victory). 1958 : La Forêt interdite (Wind Across the Everglades); Traquenard (Party Girl).1959 : Les Dents du diable (The Savage Innocents). 1961 : Le Roi des rois (King of Kings). 1963 : Les 55 jours de Pékin (55 Days at Peking). 1968 : Œdipe Roi (Oedipus the King), d'après la tragédie grecque de Sophocle. 1975 : Wet Dreams - segment The Janitor. 1976 : We Can't Go Home Again. 1978 : Marco (court métrage). 1980 : Nick's Movie (Lightning Over Water), co-réalisé avec Wim Wenders.
Lola (Jacques Demy, France - 1961)

Projection : Mercredi 19 octobre 2008 à 20h
Salle Juliet Berto, Place Saint-André, Grenoble

Ce qui est étonnant dans Lola, c'est cette ronde incessante du passé,
du présent et du futur : cette façon qu'a Demy de regarder le destin jouer à cache-cache, non seulement dans l'espace, mais dans le temps.
Jacques Demy est poète, c'est-à-dire qu'il est visionnaire.
Il déchiffre les signes, il lit à travers les apparences.
De la vie, il ne nous livre que l'essentiel, une épure en noir et blanc. 
Claude-Marie Trémois, Télérama.
Fiche technique

Réalisation : Jacques Demy. Scénario : Jacques Demy. Musique : Michel Legrand. Musiques additionnelles : Jean-Sébastien Bach, Ludwig van Beethoven, Wolfgang Amadeus Mozart, Carl Maria von Weber. Directeur de la photographie : Raoul Coutard. Décors : Bernard. Evein. Costumes : Bernard Evein. Assistant-réalisateur : Bernard Toublanc-Michel. Photographes de plateau : Raymond Cauchetier, Agnès Varda. Scripte : Suzanne Schiffman. Montage : Anne-Marie Cotret et Monique Teisseire. Affichiste : Clément Hurel.
Sociétés de production : Rome-Paris Films (France), Euro International Films (Italie).
Producteurs : Georges de Beauregard, Carlo Ponti. Directrice de production : Bruna Drigo

Distribution : Anouk Aimée : Lola (Cécile), Marc Michel (Roland Cassard), Jacques Harden (Michel), Alan Scott (Frankie), Elina Labourdette (Madame Desnoyers), Margo Lion (Jeanne, la mère de Michel), Annie Duperoux (Cécile Desnoyers), Catherine Lutz (Claire, la gérante du bar), Corinne Marchand (Daisy), Yvette Anziani (Madame Frédérique), Dorothée Blank (Dolly), Isabelle Lunghini (Nelly), Annick Noël (Ellen), Ginette Valton (la gérante du salon de beauté), Anne Zamire (Maggie), Carlo Nell (le professeur de danse).
Pays d'origine : France, Italie Durée : 90 mn. Date de sortie : 3 mars 1961.

Synopsis

Lola (Cécile) est chanteuse de cabaret dans le port de Nantes. Bien qu'elle ait de nombreuses aventures avec des marins de passage, elle reste fidèle à l'amour et à la mémoire de Michel, un amant de passage qu'elle a connu il y a longtemps. Il l'a quittée pour faire fortune au-delà des mers, ne sachant pas que Lola était enceinte d'un petit garçon, aujourd'hui âgé de 7 ans. Le jour même où Michel revient à Nantes, Lola retrouve Roland, un ami d'enfance, qui s'est engagé à partir le lendemain pour l'Afrique du Sud pour une affaire de trafic : il se rend compte qu'il est amoureux de Lola et veut renoncer à son voyage.
Le cinéma de Jacques Demy
Cinéma essentiellement populaire, dans ses ambitions comme dans ses thèmes ou dans les formes qu'il adopte, le cinéma de Jacques Demy est le plus immédiatement accessible qui soit, sans que jamais cette simplicité ne devienne renonciation à l'essentiel : la stricte chronologie de la narration n'est que le masque d'un jeu vertigineux avec le temps ; sous les conventions du mélodrame ou de la comédie affleurent les interrogations les plus graves ; la réelle simplicité des lignes mélodiques fait oublier la complexité des structures musicales et sa nécessité profonde".

Jean-Pierre Berthomé, in Jacques Demy et les racines du rêve (Atalante, 1998).
Extrait de la critique de François Weyergans

Ce qui fait l’importance de Lola, c’est évidemment sa beauté première, l’élégance de sa forme, la nonchalance de chaque trait et la fermeté de l’ensemble, la grâce de son déroulement, bref, le continuel bonheur de la mise en scène. Il est difficile de nommer cette beauté, et si un mot s’impose dès l’abord, ce n’est pas le plus précis : charme. Ce n’est pas non plus, on en conviendra, le plus employé ces temps-ci où la mode est à un cinéma guindé, théâtral, poussif, réunissant le meilleur et le pire sous le drapeau brechtien. Cette notion de « charme » pourrait bien, aussi impondérable soit-elle, désigner le dernier avatar de la fameuse spécificité cinématographique. D’un film, celle-ci ne serait plus le reste, mais la somme. Cessant d’être clandestin, voici le cinéma « pur » pris comme objet du film. La mise en scène ne peut plus dorénavant plus être considérée comme mise en œuvre, mais comme intention maîtresse. Espérons que Lola fera prendre clairement conscience à tous de cette évolution. Prise de conscience critique, s’entend, puisque ni Murnau ni Renoir n’ont besoin, bien sûr, de Jacques Demy, de la même façon que ni Greco ni Scève n’avaient attendu Van Gogh ou Mallarmé.

Mais il est inutile d’écrire davantage à ce propos. Qu’il suffise de dire nettement que Lola est une des premières œuvres du cinéma moderne à ne pas pouvoir être aimée pour de mauvaises raisons. Et il suffira d’avoir vu Lola pour comprendre sans effort quel cinéma reste en deçà et quel cinéma se profile au-delà. Par exemple, Lola porte un coup définitif, me semble-t-il, à des œuvres comme Le Cri ou Le Septième Sceau, qui apparaissent lointaines, démodées, s’agitant en vain au niveau du signe et de l’allégorie.

François Weyergan, Cahiers du cinéma, n° 117, pp. 25-31.
Filmographie de Jacques Demy
Jacques Demy, né le 5 juin 1931 à Pontchâteau (Loire-Atlantique), est mort le 27 octobre 1990 à Paris. Il est principalement connu comme réalisateur, mais également scénariste, dialoguiste, parolier, producteur et acteur. Cinéaste, Jacques Demy est proche de la Nouvelle Vague ; ses films les plus connus sont : Lola et Peau d'Âne, et les films musicaux : Les Parapluies de Cherbourg, Les Demoiselles de Rochefort et Une chambre en ville.

Courts métrages

1955 : Le Sabotier du Val de Loire, 1957 : Le Bel Indifférent, 1958 : Musée Grévin, 1958 : La Mère et l'Enfant, 1959 : Ars. 
Longs métrages

1961 : Lola, 1962 : Les Sept Péchés capitaux, sketch de La Luxure, 1963 : La Baie des Anges, 1964 : Les Parapluies de Cherbourg, 1967 : Les Demoiselles de Rochefort, 1968 : Model Shop, 1970 : Peau d'Âne, 1972 : Le Joueur de flûte (The Pied Piper ou The Pied Piper of Hamelin), 1973 : L'Événement le plus important depuis que l'homme a marché sur la Lune, 1978 : Lady Oscar, 1982 : Une chambre en ville, 1985 : Parking, 1988 : La Table tournante, 1988 : Trois places pour le 26.
Les Chaussons rouges
(The Red Shoes, Michael Powell et Emeric Pressburger, GB - 1948)

Projection : Mercredi 26 octobre 2008 à 20h
Salle Juliet Berto, Place Saint-André, Grenoble

Les films de Michael Powell entre 1937 et 1951 témoignent d'une originalité,
d'une liberté de ton stupéfiante. Profondément enracinés dans une culture nationale, ils font en même temps preuve d'une curiosité et d'une largeur de vue quasi uniques.

Bertrand Tavernier.
Fiche technique

Réalisation : Michael Powell & Emeric Pressburger. Assistant réalisateur : Sydney S. Streeter.
Scénario : Emeric Pressburger et Keith Winter, d'après le conte de Hans Christian Andersen. Production : Michael Powell et Emeric Pressburger. Assistant à la production : George R. Busby. Musique composée, arrangée et dirigée par Brian Easdale et The Royal Philharmonic Orchestra. Musique : Margherita Grandi, Ted Heaths et Kenny Baker Swing Group. Photographie : Jack Cardiff, A.S.C. assisté de Christopher Challis (cadreur). Montage: Reginald Mills. Son : Charles Poulton. Designer de la production : Hein Heckroth. Directeur artistique : Arthur Lawson. Chorégraphie du Ballet des Chaussons Rouges : Robert Helpmann. Costumes de Moira Shearer par Jacques Fath de Paris et Mattli de Londres. Costumes de Ludmilla Tcherina par Carven de Paris. Costumes : Dorothy Edwards.

Pays d'origine : Royaume-Uni. Format : Couleurs (Technicolor).
Durée : 126 mn. Dates de sortie: 6 septembre 1948 (Royaume-Uni) ; 10 juin 1949 (France).
Distribution : Anton Walbrook (Boris Lermontov), Moira Shearer (Vicki Page), Marius Goring 

(Julian Crasner), Ludmila Tcherina (Irina), Leonide Massine (Lioubov), Jean Short (Terry),  Robert Helpmann (Ivan Boleslawsky), Albert Bassermann (Sergei Ratov), Esmond Knight 

(Livingstone Montagne). 

Les Chaussons rouges a obtenu le Lion d’or à la Mostra de Venise (1948) et l’Oscar du Meilleur film (1949). Le film permit à Hein Heckroth et Arthur Lawson d'obtenir l'Oscar 1949 de la meilleure direction artistique pour un film en couleur et à Brian Easdale celui de la meilleure musique. Le film obtint la même année le Golden Globe de la meilleure musique.
Synopsis

Julian Craster, un compositeur encore étudiant, et Victoria Page, une jeune danseuse inconnue, sont engagés quasi simultanément par le directeur de troupe de ballet Boris Lermontov. Peu après, celui-ci rejette sa danseuse étoile Irina Boronskaïa, jugeant incompatible son prochain mariage avec sa vocation de ballerine, et la remplace par Victoria Page. Lermontov demande alors à Craster de lui écrire un ballet à partir du conte d’Andersen, Les Souliers rouges. La première est un triomphe et Victoria se voit ensuite confier les plus beaux rôles du répertoire qu’elle interprète sur toutes les scènes du monde. L’histoire d’amour entre Victoria et Julian vient alors aux oreilles de Lermontov qui décide de renvoyer le compositeur, entraînant la démission de Victoria. Après avoir renoué un moment avec la Boronskaïa, Lermontov décide de réengager Victoria. Hélas, les sentiments amoureux de la danseuse pour Julian mécontentent le directeur de ballet qui lui impose de choisir entre son amour et la danse. Déchirée par ses deux passions, Victoria met fin à ses jours.
Actualité des Chaussons rouges
Cannes 2009 : Les Chaussons rouges fait, en version restaurée, l’ouverture de la section Cannes Classics, dont le président d’honneur est alors Martin Scorsese. Le réalisateur revient, aux côtés de Thelma Schoonmaker, monteuse de nombre de ses œuvres et dernière femme de Michael Powell, sur l’importance du film dans sa propre carrière. Il rappelle également l’influence du cinéma de Powell et de Pressburger, et des Chaussons rouges en particulier, sur les cinéastes de sa génération, de Brian De Palma à Francis Ford Coppola. Le public, ému aux larmes, applaudit à tout rompre durant la séance lorsque se termine la célèbre séquence du ballet, située au milieu du film.

Décembre 2009 : Tetro sort en France. Au cœur même de ce nouvel opus de Coppola, plusieurs hommages au cinéma de Powell : une séquence de danse qui est une citation littérale des Chaussons rouges, une allusion de l’un des personnages à ce même film, et enfin un extrait des Contes d’Hoffmann, adaptation hallucinante de l’opéra d’Offenbach qui porte à son comble les expériences plastiques du réalisateur britannique. […] L’occasion de (re)découvrir l’un des chefs d’œuvres du Technicolor, un film de ballet hors normes qui aboutit l’univers d’un cinéaste remarquablement indépendant et novateur, d’un anti-naturalisme virulent, dessinant aux limites ténues du fantastique toute la complexité de l’expérience humaine.
Ariane Prunet (www.critikat.com/Les-Chaussons-rouges.html)

L’œuvre d’art, comme expression individuelle versus spectacle,
comme exhibition collective
Dans l’art du spectacle, le démiurge n’est rien sans ses créatures, l’artiste ne sait s’accomplir que par procuration, le drame se révèle lorsque l’objet échappe à son créateur. Pygmalion n’est pas l’histoire d’un sculpteur mais d’un metteur en scène : Galatée n’est pas une statue, c’est une femme. Pygmalion – thème clef, et pour cause, de tout le cinéma – n’est presque qu’un sine qua non du classique « film de coulisses macho » qui fonctionne sur un schéma limpide commun au music hall, au théâtre, au cirque, au cinéma ou, en l’occurrence, au ballet : idée, hésitations, répétitions, succès et triangle amoureux, frustration et applaudissement ; la débutante devient vedette ; le créateur reste en coulisses : dynamique (Gabin dans French Cancan, Kirk Douglas dans Les Ensorcelés), fatigué (Warner Baxter dans Quarante-deuxième rue), simplement professionnel (Bogard dans la Comtesse aux pieds nus, Jouvet dans Entrée des artistes) ou tout à la fois (Anton Walbrook dans les Chaussons rouges). Voici donc un film fortement arrimé, au départ, dans la convention, mais, grâce à Powell, Pressburger et à leur équipe, il s’en démarque par quelques biais qu’on l’aborde et reste, nonobstant les débats snobs de années 40, un chef-d’œuvre (servitude et grandeur du film de genre : si la convention n’existait pas, comment pourrait-on s’en démarquer ?).[…]

A la fois monstrueux, car il se détache formellement et d’un bloc du reste du film, et indispensable, car sans lui le mélodrame perd son sens, le ballet des Chaussons rouges, avec ses trompe-l’œil sublimes et son symbolisme outrecuidant (la Renommée est un pas de deux au bras d’une silhouette en papier journal), avec sa virtuosité expérimentale qui nous renvoie à Méliès et Cocteau, est une expérience unique dans l’histoire du musical, genre cinématographique pourtant propice aux sortilèges.

Positif, n° 289 (mars 1985) p.63.
Filmographie de Michael Powell et Emeric Pressburger
Michael Powell (30 septembre 1905, Bekesbourne, Kent – 19 février 1990, Avening, Gloucestershire) est un réalisateur britannique. Emeric Pressburger est un réalisateur, scénariste et producteur hongro-britannique (5 décembre 1902 - 5 février 1988). La collaboration entre Michael Powell et Emeric Pressburger a donné lieu à plusieurs classiques du 7e art : Colonel Blimp, Une question de vie ou de mort, Le Narcisse noir, Les Chaussons rouges, Les Contes d'Hoffmann. Michael Powell a réalisé, seul, un autre classique : Le Voyeur.
Dossier réalisé par K.S.
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