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Avant Propos 
Le présent ouvrage est une exploration complète et chronologique de l'histoire du cinéma, depuis 

ses origines avec l'invention de la photographie jusqu'aux technologies modernes comme la 3D et le 

son immersif. Il met en lumière les grands noms du cinéma, les films cultes, les scènes marquantes, 

ainsi que l'impact profond du septième art sur la société et la culture populaire. 

Ce livre s'adresse à tous les passionnés de cinéma, aux curieux d'histoire et à ceux qui souhaitent 

comprendre comment le cinéma a influencé notre perception du monde. Il a été rédigé dans un style 

accessible, comme une histoire racontée à un enfant, tout en conservant une rigueur historique et 

analytique. 

Méthodologie de Rédaction 

Ce livre a été rédigé grâce à une deep research approfondie, une technique permettant de recueillir, 

vérifier et structurer une grande quantité d'informations provenant de sources fiables. L'approche 

adoptée repose sur plusieurs étapes clés : 

Collecte de données : Recherche d'informations historiques et culturelles sur le cinéma à travers des 

ouvrages de référence, des archives, des articles académiques et des sources en ligne reconnues. 

Organisation des informations : Structuration des faits dans un ordre chronologique et thématique 

pour garantir une lecture fluide et logique. 

Analyse et vulgarisation : Synthèse des informations complexes pour les rendre accessibles à un large 

public, avec des anecdotes et des exemples concrets. 

Rédaction narrative : Adoption d'un ton engageant et immersif, racontant l'histoire du cinéma comme 

un voyage évolutif, mettant en avant les avancées technologiques, les figures majeures et les films 

ayant laissé une empreinte indélébile sur le monde. 

Vérification et structuration des sources : Chaque information importante est appuyée par une 

référence numérotée et listée à la fin du livre, permettant au lecteur de remonter aux sources 

d'origine. 

Un Test de Capacités en Deep Research 

Ce projet a été conçu comme un test visant à confirmer les capacités avancées en recherche 

approfondie et en synthèse. Il ne s'agit pas d'un travail improvisé, mais d'une analyse rigoureuse d'un 

siècle de cinéma et de son impact. L'objectif était de démontrer la capacité à traiter un sujet 

complexe de manière exhaustive, tout en maintenant un niveau de lisibilité et d'engagement optimal 

pour le lecteur. 

Steve CIMOLINO, qui a initié ce test, s'est occupé uniquement de la mise en page du présent 

document. L'ensemble du contenu a été rédigé en appliquant les techniques de deep research 

précédemment mentionnées. 
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Le Prompt Utilisé pour la Recherche 

Afin d'assurer une couverture complète du sujet, le prompt suivant a été utilisé comme base de 

recherche : 

Prompt :"Rédige un livre d'environ 300 pages qui raconte l’histoire du cinéma de manière 

chronologique, dans un style narratif accessible comme pour un enfant. 

Le livre doit couvrir les points suivants : 

L’invention de la photographie et de la caméra 

L’émergence du cinéma avec les Frères Lumière, Gaumont, Pathé 

L’essor de Hollywood et plus tard Bollywood 

L’évolution des films du muet au parlant, du noir et blanc à la couleur 

Les avancées technologiques comme le son surround, les effets spéciaux et la 3D 

Les figures majeures du cinéma (Hitchcock, Kubrick, Spielberg, George Lucas, etc.) 

L’impact des films sur la société et la culture populaire 

Les genres cinématographiques marquants (amour, guerre, science-fiction, horreur, westerns, films 

pour enfants, etc.) 

L’influence de certaines scènes cultes sur la mode, le comportement ou les tendances sociales 

La psychologie du cinéma et l’expérience du spectateur 

À la fin du livre, il faudra inclure une liste de sources avec une numérotation en minuscule pour relier 

les informations aux références. 

Le texte doit être structuré avec des chapitres clairs et accessibles, sans jargon compliqué, mais riche 

en anecdotes et en explications engageantes." 

Conclusion 

Ce test de deep research a permis de vérifier la capacité à compiler un volume d'informations 

considérable en un ouvrage fluide et accessible, tout en respectant une structure rigoureuse et une 

présentation attrayante. L'histoire du cinéma est vaste et fascinante, et cet ouvrage vise à en capturer 

l'essence en mettant en lumière son évolution et son impact sur nos vies. 

Bonne lecture !  
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Chapitre 1 : Aux origines – la photographie et les 
images animées 

 

Un des premiers appareils photographiques : le daguerréotype de 1839, conçu pour capturer des images sur 

des plaques de métal 

en.m.wikipedia.org 

.  

Au début du XIXe siècle, bien avant le cinéma, les inventeurs cherchent à capturer la réalité en 

images. En 1826, le Français Nicéphore Niépce parvient à fixer pour la première fois une image 

permanente : c’est une photo prise depuis la fenêtre de sa maison, après un temps de pose de huit 

heures 

museumtv.art 

. Cette première photographie, appelée héliographie, est floue et en noir et blanc, mais elle ouvre la 

voie à une nouvelle technologie merveilleuse. Quelques années plus tard, en 1839, Louis Daguerre 

dévoile le daguerréotype, le premier procédé photographique commercial. Il s’agit d’utiliser une 

plaque de cuivre recouverte d’argent et des vapeurs chimiques pour développer l’image en une demi-

heure de pose. Le résultat est une photo unique, détaillée mais fragile, fixée sur une plaque métallique. 

La même année, en Angleterre, William Henry Fox Talbot invente un autre procédé appelé 

calotype, qui permet de faire plusieurs tirages d’une photo à partir d’un négatif sur papier. Grâce à 

toutes ces inventions, la photographie se répand progressivement dans le monde entier : pour la 

première fois, on peut conserver l’image de personnes, de paysages ou d’événements. 

En parallèle de ces images fixes, des scientifiques et des ingénieurs rêvent de faire bouger les images. 

Ils inventent au XIXe siècle des jouets optiques ingénieux pour créer l’illusion du mouvement. Par 

exemple, le thaumatrope est un disque avec deux dessins différents de chaque côté (un oiseau et une 

cage, par exemple) qui, en tournant vite, donnent l’impression de ne faire qu’une seule image animée. 

Le phénakistiscope et le praxinoscope sont d’autres appareils utilisant des séries d’images dessinées qui, 

lorsqu’on les fait défiler rapidement devant nos yeux, font apparaître une scène en mouvement – un 

peu comme un petit dessin animé en boucle. Ces inventions amusantes connaissent un grand succès 

https://en.m.wikipedia.org/wiki/File:Susse_Fr%C3%A9re_Daguerreotype_camera_1839.jpg#:~:text=Description%20Susse%20Fr%C3%A9re%20Daguerreotype%20camera,jpg
https://www.museumtv.art/artnews/articles/lhistoire-de-la-photographie-en-5-dates/#:~:text=En%201826%20ou%201827%2C%20le,de%20pose%20d%27environ%20huit%20heures
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dans les salons et les fêtes foraines. Elles montrent que l’œil humain peut être trompé par une 

succession rapide d’images, créant l’illusion du mouvement continu – un principe essentiel du cinéma. 

On appelle cela la persistance rétinienne : notre œil retient brièvement l’image précédente, ce qui 

permet aux images suivantes de se fondre avec elle. Vers la fin du XIXe siècle, l’idée d’enregistrer de 

véritables scènes animées sur support photo commence à prendre forme. Des inventeurs comme 

Thomas Edison aux États-Unis conçoivent des appareils pour capturer et visionner des images 

animées. Edison crée le Kinétoscope en 1891, une boîte dans laquelle on peut regarder un film en 

boucle en solo. Mais il manque encore quelque chose pour que le cinéma naisse vraiment : il faut 

projeter ces images animées à un public sur grand écran. C’est en Europe, en France, que cette étape 

décisive va être franchie. 

En 1895, deux frères ingénieux de Lyon, Auguste et Louis Lumière, mettent au point un appareil 

révolutionnaire : le Cinématographe. Cette machine en bois et en métal est à la fois une caméra 

pour filmer, un projecteur pour projeter les images, et une tireuse pour développer les copies. Les 

frères Lumière déposent le brevet de leur invention en février 1895 et commencent à tourner de 

courtes scènes de la vie quotidienne. Le 22 mars 1895, ils organisent une première démonstration 

privée du Cinématographe devant un public de scientifiques émerveillés. Puis, le 28 décembre 1895, 

au Salon Indien du Grand Café à Paris, a lieu la première projection publique payante de cinéma 

de l’histoire. Ce jour-là, dans une petite salle obscure, une cinquantaine de spectateurs découvrent 

stupéfaits des images animées projetées sur un écran blanc. Ils voient, en noir et blanc et sans son, la 

Sortie de l’usine Lumière à Lyon – de simples ouvriers finissant leur journée de travail – puis un 

bébé qu’on fait manger (dans Le Déjeuner de bébé) et enfin l’arrivée d’un train en gare de La Ciotat. La 

légende raconte que, voyant le train foncer vers eux à l’écran, certains spectateurs, pris de panique, se 

levèrent d’un bond ou se cachèrent les yeux, car ils croyaient que le train allait sortir de l’écran pour 

les écraser ! Cette anecdote montre à quel point le cinéma était une magie nouvelle à l’époque : le 

public n’avait jamais rien vu de tel. 

Les projections des films Lumière remportent un succès instantané. Très vite, le Cinématographe fait 

le tour du monde. En 1896, il est présenté à Londres, à New York, à Bombay et dans bien d’autres 

villes, suscitant partout curiosité et admiration. Des forains achètent des appareils et présentent des 

films dans des foires ou des baraques foraines itinérantes. À l’époque, les films durent moins d’une 

minute et n’ont pas d’intrigue : ce sont des scènes de la vie courante, des paysages, des moments saisis 

sur le vif. On appelle ce nouveau divertissement les “vues animées”. 

Mais très vite, certains comprennent que l’on peut raconter des histoires avec ces images animées. En 

France, des maisons de production de films voient le jour, fondées par des pionniers du cinéma. Léon 

Gaumont et Charles Pathé, par exemple, se lancent dès 1896 dans la production et la projection 

de films. Pathé, avec son coq emblématique en logo, construit un véritable empire du film. Il innove en 

remplaçant la vente de copies de films par leur location aux forains et aux exploitants de salles, ce qui 

lui permet de contrôler la distribution et de financer de nombreux tournages. Très vite, Pathé et 

Gaumont produisent chacun des centaines de films par an. Les premiers studios de cinéma sont 

construits, de grandes verrières en verre pour laisser entrer la lumière du soleil indispensable au 

tournage (car les pellicules de l’époque nécessitent beaucoup de lumière). Les réalisateurs pionniers 

expérimentent les techniques de mise en scène et de montage. 

Parmi ces pionniers figure Alice Guy, une jeune femme française qui devient en 1896 la première 

réalisatrice de films de fiction. Elle réalise La Fée aux choux, une petite fantaisie humoristique, et 

dirigera par la suite des centaines de films. À une époque où le cinéma est dominé par les hommes, 

Alice Guy fait figure d’exception et prouve que les femmes ont aussi leur place derrière la caméra. Elle 

deviendra plus tard la première femme productrice en fondant son propre studio aux États-Unis. 

Un autre génie de cette période est le Français Georges Méliès. Ancien magicien, Méliès comprend 

que le cinéma peut créer l’illusion et le rêve. Dans son studio de Montreuil, il invente les premiers 
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effets spéciaux du cinéma. En 1902, il réalise Le Voyage dans la Lune, un film de 14 minutes 

extraordinaire pour l’époque. Ce film raconte comment des astronomes en chapeaux pointus 

construisent une fusée et voyagent jusqu’à la Lune. On y voit la célèbre scène de la fusée qui atterrit 

dans l’œil de la Lune – une image devenue iconique de l’histoire du cinéma. Méliès utilise des décors 

peints, des trucages visuels, des costumes fantastiques et même des feux d’artifice pour représenter 

les étoiles. Le public, émerveillé, découvre qu’avec le cinéma on peut inventer des mondes 

imaginaires. Méliès tournera plus de 500 films féériques, dont Le Voyage dans la Lune reste le plus 

célèbre. Il est souvent considéré comme le premier magicien du cinéma, père du cinéma de 

science-fiction et du fantastique. 

Ainsi, à l’aube du XXe siècle, le cinéma est né : grâce aux progrès de la photographie et aux inventions 

de génie, on sait désormais enregistrer des images animées et les projeter à un public. En quelques 

années, de simples curiosités scientifiques sont devenues un spectacle populaire apprécié de tous. 

Des salles de projection permanentes, appelées cinémas, commencent à ouvrir dans les grandes villes. 

Le “7e art” (comme on surnommera plus tard le cinéma) prend son essor, d’abord en Europe avec la 

France en tête, mais aussi très vite de l’autre côté de l’Atlantique, aux États-Unis, où une ville va 

devenir la capitale mondiale du cinéma : Hollywood. 
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Chapitre 2 : L’essor du cinéma et l’âge d’or 
d’Hollywood 
Dans les années 1910, le cinéma passe du statut de curiosité à celui de véritable industrie du 

divertissement. Aux États-Unis, de nombreux réalisateurs et producteurs européens s’installent en 

Californie pour profiter du climat ensoleillé et des grands espaces, idéaux pour tourner en extérieur 

toute l’année. En 1910, la plupart des studios de cinéma américains migrent vers un quartier de Los 

Angeles nommé Hollywood, qui n’était alors qu’une petite bourgade près des collines. Très vite, 

Hollywood se transforme en cité du cinéma : des studios immenses y sont construits, avec des plateaux 

de tournage, des décors en extérieur, et tout le personnel nécessaire (techniciens, acteurs, costumiers, 

etc.). Hollywood devient la « Mecque du Cinéma » et « l’usine à rêves », produisant des films en 

grand nombre pour satisfaire un public de plus en plus nombreux. 

Vers 1915, l’âge d’or d’Hollywood commence. Le cinéma muet est à son apogée : même sans 

paroles, les films parviennent à captiver les foules grâce à la musique jouée en direct dans les salles et 

au talent visuel des réalisateurs. Un des premiers genres à triompher est le burlesque, un style de 

comédie fondé sur les gags visuels, les chutes et les situations cocasses. Des acteurs-comiques 

deviennent de véritables stars mondiales : en Amérique, Charlie Chaplin crée le personnage de 

Charlot, le vagabond au grand cœur avec sa petite moustache, qui fera rire et émouvoir la planète 

entière ; Buster Keaton, avec son air sérieux et ses cascades incroyables, étonne les spectateurs ; de 

même Harold Lloyd ou Fatty Arbuckle font pleurer de rire les publics. En France, le comique Max 

Linder ouvre la voie que Chaplin dira avoir empruntée. Ces acteurs font rire sans dire un mot, 

seulement avec leurs gestes et leurs expressions – un langage universel compris de tous, qui fait la 

popularité du cinéma muet à travers tous les pays. 

Pendant ce temps, en Inde, le cinéma fait aussi ses débuts. En 1913, le réalisateur Dadsaheb Phalke 

tourne Raja Harishchandra, considéré comme le premier long métrage indien. Inspiré par la 

mythologie hindoue, ce film muet jette les bases d’un cinéma indien qui va bientôt exploser en 

créativité. Très vite, l’Inde développe sa propre industrie cinématographique, avec ses studios (Imperial, 

Ranjit, etc.) et ses stars locales dès les années 1920. Ce cinéma populaire, chantant et dansant, finira 

par être surnommé “Bollywood” (mélange de Bombay et Hollywood) et deviendra l’une des 

industries du film les plus prolifiques au monde. Aujourd’hui encore, Bollywood produit plus de 3000 

films par an, soit plus qu’Hollywood, et attire des milliards de spectateurs 

voyageinindia.fr 

– mais nous y reviendrons plus tard. 

Revenons aux années 1920 : à Hollywood, les films muets atteignent un niveau de perfection artistique 

remarquable. Les réalisateurs explorent tous les genres : des aventures exotiques avec Douglas 

Fairbanks en justicier masqué (Le Signe de Zorro, Robin des Bois), des drames romantiques avec Greta 

Garbo, des films d’horreur avec Lon Chaney (surnommé « l’homme aux mille visages » pour ses 

maquillages effrayants dans Le Fantôme de l’Opéra), et bien sûr des comédies inoubliables de Chaplin 

comme La Ruée vers l’or. En 1927, un événement va bouleverser le monde du cinéma : l’apparition du 

film parlant. Cette année-là sort Le Chanteur de jazz d’Alan Crosland, un film américain qui est 

généralement considéré comme le premier long métrage avec des scènes parlées et chantées 

synchronisées au film. Pour la première fois, on entend la voix d’un acteur chanter à l’écran (« Dirty 

Hands, Dirty Face », interprétée par Al Jolson). C’est une révolution technologique et artistique. 

https://www.voyageinindia.fr/bollywood-histoire-du-cinema-indien/#:~:text=Saviez,plus%20de%20film%20que%20Hollywood%E2%80%A6
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Le public accueille avec enthousiasme le cinéma parlant, même si au début la qualité sonore est 

médiocre et que les caméras font un bruit infernal (on doit les enfermer dans des caissons pour ne pas 

que le micro capte leur ronflement !). En quelques années, tous les cinéastes se convertissent au 

parlant, sauf quelques irréductibles. Charlie Chaplin, par exemple, reste longtemps attaché à l’art 

muet : en 1936, il sort Les Temps modernes, un film essentiellement muet alors que le public s’est déjà 

habitué aux dialogues sonores. Dans ce chef-d’œuvre, il critique la mécanisation du travail à la chaîne 

et la déshumanisation de la société industrielle. Ce n’est que dans la toute dernière scène du film que 

son personnage Charlot prononce quelques mots (sous forme d’une chanson comique improvisée) – 

marquant ainsi la fin poétique de l’ère du muet. Chaplin dira plus tard qu’il voyait le cinéma comme un 

art universel qui n’avait pas besoin de dialogue pour émouvoir. Mais l’évolution était inéluctable : le 

public en voulait à présent plein les oreilles autant que plein les yeux. 

Les années 1930 voient Hollywood régner en maître sur le cinéma mondial. Malgré la Grande 

Dépression économique, les gens continuent à aller au cinéma pour se changer les idées. C’est l’époque 

des grands films en noir et blanc aux images somptueuses et contrastées, et des premières 

superproductions. En 1939, par exemple, sort Autant en emporte le vent, une fresque historique 

romanesque qui dure près de quatre heures et mobilise des centaines de figurants – le public est ébloui. 

La même année, Le Magicien d’Oz entraîne les spectateurs dans un monde imaginaire féerique, et a la 

particularité de débuter en noir et blanc puis de passer en Technicolor, un procédé de couleur vive, 

lorsque l’héroïne Dorothy arrive au pays d’Oz. Cet usage de la couleur émerveille petits et grands, et 

montre que le cinéma peut aussi être un festival de couleurs après avoir été longtemps en noir et blanc. 

Hollywood développe peu à peu un véritable star-system : les acteurs et actrices deviennent des 

idoles admirées dans le monde entier. Des magazines et des actualités cinématographiques (les « 

newsreels » projetés avant les films) alimentent la curiosité du public pour la vie de ces stars glamour. 

Parallèlement, des réalisateurs acquièrent une grande renommée pour leur style unique. Dans les 

années 1940 et 1950, Alfred Hitchcock, arrivé d’Angleterre, s’impose comme le maître du 

suspense. Il réalise un film à suspense quasiment chaque année (Fenêtre sur cour, Sueurs froides, Psychose, 

etc.), tenant le public en haleine avec des intrigues pleines de mystère et de tension. 

Le cinéma devient alors non seulement un divertissement, mais aussi un moyen d’expression 

artistique à part entière. Des cinéastes innovent dans la narration et l’esthétique. En 1941, par 

exemple, Orson Welles, à seulement 25 ans, réalise Citizen Kane, un film audacieux qui révolutionne la 

manière de raconter une histoire avec des flashbacks et des angles de caméra inédits. En Europe, après 

la Seconde Guerre mondiale, des mouvements cinématographiques nouveaux apparaissent : en Italie, 

le Néoréalisme (avec des films comme Rome, ville ouverte de Roberto Rossellini en 1945) montre la 

vie quotidienne des gens simples dans l’Italie d’après-guerre, avec un style quasi documentaire 

histoiredesarts.culture.gouv.fr 

. En France, la fin des années 1950 verra naître la Nouvelle Vague, un courant de jeunes réalisateurs 

comme François Truffaut ou Jean-Luc Godard qui bouleverseront les conventions du cinéma (nous en 

reparlerons). Mais déjà, depuis les années 1920, la France avait connu son âge d’or du cinéma avec 

des réalisateurs comme Marcel Carné, Jean Renoir ou René Clair. 

Revenons aux États-Unis d’Hollywood : après la guerre, dans les années 1950, le cinéma américain 

continue de dominer et de fasciner le monde. Deux genres particulièrement populaires de cette 

époque renforcent l’influence d’Hollywood. D’une part, le Western, ces films d’aventure se déroulant 

dans le Far West américain avec cowboys et Indiens, rencontrent un immense succès. Des réalisateurs 

comme John Ford ou Howard Hawks, et des stars comme John Wayne, font rêver les spectateurs avec 

des chevauchées dans le désert et des duels au pistolet. Le Western véhicule aussi, de manière 

romancée, l’histoire de la conquête de l’Ouest et de la naissance des États-Unis. D’autre part, le Film 

noir captive le public adulte avec ses enquêtes policières sombres, ses détectives blasés et ses jeux 

https://histoiredesarts.culture.gouv.fr/Fiches-reperes/Cinema#:~:text=1945
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d’ombres inquiétants. Ces films, souvent en noir et blanc, comme Le Faucon maltais ou Assurance sur la 

mort, montrent une autre facette de l’Amérique, plus urbaine et mystérieuse. Hollywood excelle dans 

tous les genres : films d’amour, comédies musicales (comme les joyeux Chantons sous la pluie ou 

Un Américain à Paris), films de guerre, films d’horreur, dessins animés de Walt Disney pour la 

jeunesse, etc. Nous détaillerons plus loin ces différents genres, mais retenons qu’à cette époque 

Hollywood est au sommet de sa gloire créative. 

En 1946, la France crée le Festival de Cannes, qui deviendra l’un des plus prestigieux festivals de 

cinéma au monde, attirant les stars sur la Côte d’Azur chaque année. Le cinéma est vraiment devenu 

un phénomène international : chaque pays développe sa production, mais les films hollywoodiens 

voyagent partout et influencent la culture populaire de nombreux pays. 

La fin des années 1950 marque toutefois un défi pour le cinéma : l’apparition de la télévision dans les 

foyers. Les familles, qui peuvent rester chez elles pour regarder des programmes télévisés, vont moins 

souvent au cinéma. Pour les faire revenir dans les salles obscures, l’industrie du cinéma décide d’innover 

encore. C’est le début des grandes avancées technologiques du cinéma moderne. 
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Chapitre 3 : Innovations – du son, de la couleur et 
de la 3D 
Depuis ses débuts, le cinéma n’a cessé d’innover pour rendre les films plus spectaculaires et réalistes. 

Après l’arrivée du son à la fin des années 1920, puis de la couleur dans les années 1930 (avec des 

procédés comme le Technicolor), les années 1950 voient de nouvelles révolutions techniques destinées 

à concurrencer la télévision. En 1952, Hollywood lance le Cinémascope, un format d’image beaucoup 

plus large que l’image standard. Désormais, les films peuvent être projetés sur des écrans géants 

panoramiques qui remplissent le champ de vision du spectateur. Regarder un film en Cinémascope, 

c’est en prendre plein les yeux, surtout dans les grands cinémas avec écran incurvé. Le premier film en 

Cinémascope, La Tunique (un péplum biblique), impressionne par l’ampleur de ses décors. La même 

décennie, les studios généralisent aussi l’usage de la couleur dans presque tous les films, estimant que 

le noir et blanc fait trop “ancien” face à la télé. Les comédies musicales explosent de couleurs vives, 

les westerns montrent les teintes dorées du désert, et les dessins animés de Disney enchantent avec 

leur palette colorée. 

En 1953, une nouvelle expérience attire le public : le cinéma en 3D (3 dimensions). Le film 

L’Homme au masque de cire (House of Wax) sort cette année-là et est le premier film en 3D en 

couleur de l’histoire. Pour le voir correctement, les spectateurs doivent porter de drôles de lunettes 

en carton aux filtres de couleur (généralement un verre rouge et un verre bleu ou vert). Avec ces 

lunettes, les images filmées en double (une pour chaque œil) donnent une illusion de relief : les objets 

semblent sortir de l’écran et flotter devant nous ! Dans les salles, c’est un événement : on distribue les 

fameuses lunettes 3D à l’entrée, et pendant les scènes spectaculaires, on entend les spectateurs 

pousser des “oh!” de surprise en voyant, par exemple, un personnage pointer un pistolet vers eux ou 

un objet voler en direction de la caméra. Cependant, la mode de la 3D des années 1950 reste passagère 

fr.wikipedia.org 

. Après quelques films (dont un western 3D d’Alfred Hitchcock, Le Crime était presque parfait en 1954), 

le procédé est mis de côté, en partie parce qu’il donnait parfois mal à la tête et était techniquement 

contraignant à l’époque. Il faudra attendre plusieurs décennies pour que la 3D revienne en force, 

notamment dans les années 2000 avec des technologies numériques plus avancées (comme nous le 

verrons plus loin, avec des films comme Avatar). 

Le son lui aussi progresse. Au départ, dans les années 1930, les films parlants n’avaient qu’un son 

monophonique (une seule piste audio) assez limité. Mais dès 1940, Walt Disney innove en créant pour 

son dessin animé musical Fantasia un système de son stéréophonique multicanal appelé Fantasound. 

C’est un précurseur du son surround qui enveloppe le spectateur. À l’époque, peu de salles étaient 

équipées pour ce Fantasound, mais l’idée était lancée. Plus tard, dans les années 1970, la société Dolby 

développera le son Dolby Stereo puis Dolby Surround, puis viendront le Dolby Digital et le 

THX (standard de qualité sonore poussé créé par… George Lucas, dont nous parlerons bientôt). 

Aujourd’hui, dans les cinémas modernes, on utilise des systèmes de son multicanal très perfectionnés 

(5.1, 7.1, voire le Dolby Atmos avec des enceintes au plafond) pour que le spectateur soit littéralement 

plongé dans un bain sonore. Si un avion passe à l’écran, on l’entend passer au-dessus de nos têtes ; si 

un monstre rugit à gauche de l’image, le son vient réellement de gauche dans la salle. Le cinéma cherche 

ainsi à rendre l’expérience toujours plus immersive, en jouant sur tous nos sens. 

Une autre innovation majeure qui a transformé le cinéma est celle des effets spéciaux. Bien sûr, on 

faisait déjà des trucages à l’époque de Méliès, mais ils restaient artisanaux. À partir des années 1970-

https://fr.wikipedia.org/wiki/Cin%C3%A9ma_en_relief#:~:text=Durant%20les%20ann%C3%A9es%201950%2C%20aux,fiction.%20La
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1980, les progrès de l’électronique et de l’informatique vont donner naissance aux effets spéciaux 

modernes. George Lucas, dont on parlera dans le détail plus tard, crée en 1975 la société Industrial 

Light & Magic (ILM) spécialement pour développer les effets spéciaux de son film Star Wars. ILM 

réunit une équipe d’artistes et d’ingénieurs qui inventent de nouvelles techniques : modelages de 

maquettes très détaillées, utilisation du fond bleu (incrustation d’images filmées sur des décors peints), 

animation image par image (stop-motion) pour donner vie à des créatures en pâte ou en latex, etc. 

Dans les années 1980, ILM sera à la pointe de la création numérique en concevant des logiciels pour 

générer des images de synthèse par ordinateur. Peu à peu, les effets spéciaux numériques remplacent 

les maquettes et les trucages optiques. Des films comme Tron (1982) introduisent des séquences 

entièrement en images de synthèse. En 1993, Jurassic Park de Steven Spielberg émerveille le monde en 

montrant des dinosaures plus vrais que nature grâce à l’animation numérique. La frontière entre le 

réel et l’illusion devient de plus en plus floue à l’écran. 

Enfin, parlons de la 3D moderne et d’autres expériences récentes. Dans les années 2000, équipé de 

lunettes polarisées plus confortables, le public redécouvre la 3D avec des films comme L’Âge de Glace 

3 ou Avatar en 2009, qui exploitent à fond cette technologie. Le film Avatar de James Cameron, en 

particulier, marque un tournant avec sa 3D immersive et ses décors intégralement numériques : un 

succès colossal qui relance la mode des films en 3D dans les années 2010. Parallèlement, certains 

cinémas proposent des expériences 4D avec sièges qui bougent, odeurs, vent, etc., pour accompagner 

l’action du film – surtout dans les parcs d’attraction. D’autres innovations voient le jour comme le 

HFR (High Frame Rate), c’est-à-dire le fait de projeter à 48 ou 60 images par seconde au lieu des 

24 habituelles, pour une image plus fluide (utilisé dans Le Hobbit de Peter Jackson). Le cinéma explore 

sans cesse de nouvelles voies pour surprendre et émerveiller. 

Toutes ces innovations technologiques ont un but commun : amplifier l’émotion et le spectacle. 

Du passage du muet au parlant, du noir et blanc à la couleur, de l’écran normal au Cinémascope géant, 

du silence au son surround, du plan fixe à la 3D, chaque progrès a permis de rendre le cinéma plus 

immersif, plus proche de la réalité – ou au contraire de sublimer le rêve et la fantaisie. Le spectateur 

de 2025 vit une expérience bien différente de celui de 1895, mais la magie opère toujours : pendant 

quelques heures, on oublie la réalité en plongeant dans une histoire projetée sur un écran. 
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Chapitre 4 : Les grandes figures du cinéma 
Le cinéma a été marqué par des personnalités exceptionnelles qui ont apporté leur vision, leur 

style et ont souvent révolutionné cet art. Certaines sont devenues de véritables légendes connues dans 

le monde entier. Faisons la connaissance de quelques-uns de ces géants du 7e art. 

Charles Chaplin, que nous avons déjà évoqué, est sans doute l’une des premières superstars du 

cinéma. Créateur de Charlot, il a montré que le cinéma pouvait faire rire et pleurer sans un mot, 

juste avec un geste ou un regard. Chaplin réalisait lui-même ses films, composait parfois la musique, et 

a laissé des œuvres intemporelles. 

En même temps que Chaplin, un autre grand réalisateur-acteur a brillé à l’époque du muet : Buster 

Keaton, surnommé “l’homme qui ne rit jamais” à cause de son visage impassible. Ses prouesses 

acrobatiques et son inventivité visuelle (comme dans Le Mécano de la “Générale”, où il est sur une 

locomotive en marche) en font encore aujourd’hui une référence pour les cascadeurs et comiques. 

Passons aux années 1940-50 : cette période a vu l’émergence d’un maître du suspense venu 

d’Angleterre, Alfred Hitchcock. Hitchcock est souvent appelé “le maître du suspense”, car il 

savait mieux que personne comment tenir le public en haleine, créer l’angoisse et la surprise. Il est 

aussi considéré comme l’un des cinéastes les plus influents de l’histoire du cinéma. Il a réalisé plus de 

50 films, parmi lesquels des chefs-d’œuvre du suspense comme Sueurs froides (Vertigo), Psychose ou Les 

Oiseaux. Hitchcock aimait jouer avec les peurs du public et la psychologie. Par exemple, dans Psychose, 

la fameuse scène de la douche a terrifié des générations entières et a fait entrer la simple idée de 

prendre une douche dans la liste des choses effrayantes ! Hitchcock expliquait la différence entre la 

surprise et le suspense par une petite histoire : si deux personnages discutent à une table et qu’une 

bombe explose soudain, c’est la surprise (effet choc de quelques secondes) ; mais si le public a vu avant 

qu’il y a une bombe sous la table qui va exploser d’ici quelques minutes pendant que les personnages 

discutent innocemment, là il y a suspense – le public tremble d’angoisse en attendant l’explosion. Il 

avait parfaitement compris la psychologie du spectateur : il jouait avec nos nerfs et nos attentes de 

façon très précise pour nous faire réagir au bon moment. Comme l’a écrit un critique, Hitchcock « 

comprenait l’art de manipuler les émotions du public avec précision, faisant de chacun de ses films une 

expérience palpitante pour les spectateurs ». 

En termes d’innovation et de maîtrise du langage cinématographique, Orson Welles mérite aussi 

d’être cité : avec Citizen Kane (1941), il a montré comment on pouvait raconter la vie d’un homme de 

manière non linéaire, en utilisant des points de vue multiples et des techniques nouvelles (profondeur 

de champ, contre-plongées audacieuses). Ce film est souvent considéré comme l’un des meilleurs de 

tous les temps. 

Dans les années 1950-60 émerge en Europe un réalisateur qui deviendra un mythe : Federico Fellini 

en Italie, connu pour La Dolce Vita et Huit et demi, ou Ingmar Bergman en Suède, maître du cinéma 

introspectif (Le Septième Sceau, Persona). Mais tournons-nous vers un titan qui a redéfini le cinéma 

hollywoodien des années 1960-1990 : Stanley Kubrick. Kubrick était un réalisateur perfectionniste, 

d’une immense intelligence visuelle. Chacun de ses films marque un genre différent : il a fait un péplum 

antique (Spartacus), un film de guerre philosophique (Les Sentiers de la gloire), une satire politique 

(Docteur Folamour), de la science-fiction métaphysique (2001 : l’Odyssée de l’espace), une adaptation 

littéraire polémique (Lolita), un film d’horreur culte (Shining), etc.. Cette diversité est incroyable, et 

tous ces films sont devenus cultes. Kubrick est considéré comme l’un des plus grands réalisateurs de 

l’histoire du cinéma, un véritable visionnaire. Il avait un sens du cadre, de la musique et du détail visuel 

qui fait qu’on reconnaît immédiatement son style. Par exemple, 2001 : l’Odyssée de l’espace (1968) a 

bluffé tout le monde par la beauté réaliste de ses images spatiales et sa dimension philosophique ; 

Shining (1980) continue d’effrayer les spectateurs avec son ambiance glaciale dans un hôtel hanté, grâce 
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notamment aux plans en travelling suivant le petit garçon sur son tricycle dans les couloirs (procédé 

alors innovant utilisant un steadicam). On a dit de Kubrick que chacun de ses films était comme « un 

sommet de montagne » dans son genre, tant il mettait la barre haut. Son exigence a influencé de 

nombreux cinéastes après lui. 

Un autre nom incontournable, c’est Steven Spielberg. Issu de la génération de réalisateurs apparus 

dans les années 1970 (souvent appelés “Nouvel Hollywood”), Spielberg a un don pour raconter des 

histoires qui touchent le grand public. En 1975, il triomphe avec Les Dents de la mer (Jaws), le film de 

requin tueur qui a donné naissance au concept de “blockbuster” d’été (un film à gros budget visant 

un énorme succès populaire). Puis il enchaîne les succès : Rencontres du troisième type, E.T. l’extra-

terrestre, Indiana Jones, Jurassic Park, La Liste de Schindler, Il faut sauver le soldat Ryan… Sa filmographie 

est incroyablement riche et variée. Spielberg est aujourd’hui le réalisateur ayant généré le plus de 

recettes de l’histoire du cinéma, et il est considéré comme l’un des plus importants et influents 

cinéastes de l’histoire du médium. Ce qui caractérise Spielberg, c’est son sens de l’émerveillement (il 

filme souvent du point de vue des enfants ou des “petites gens” face à quelque chose de fantastique) 

et sa capacité à faire passer les émotions les plus fortes – la peur, la joie, la tristesse, l’excitation – dans 

un langage visuel accessible à tous. Beaucoup de ses films font désormais partie de la culture populaire 

mondiale, et il a inspiré quantité de réalisateurs après lui. 

Parlons enfin de George Lucas, autre pilier du cinéma moderne. Lucas est le créateur de Star Wars 

(La Guerre des étoiles) et de Indiana Jones (avec son ami Spielberg à la réalisation pour ce dernier). Il 

a fondé sa propre société, Lucasfilm, et plusieurs compagnies techniques comme Industrial Light & 

Magic (pour les effets spéciaux) et THX (pour le son). Son apport est double : en tant que conteur 

et en tant qu’innovateur technologique. En 1977, quand sort Star Wars, c’est une déferlante mondiale 

: jamais un film de science-fiction n’avait connu un tel succès. Star Wars mélange aventure épique, 

univers de space fantasy, effets spéciaux révolutionnaires et musique symphonique inoubliable. Il 

remporte un succès phénoménal et devient le film le plus lucratif de son époque. Surtout, Star Wars 

crée une vraie culture populaire autour de lui : les spectateurs retournent le voir plusieurs fois, en 

parlent entre eux, et bientôt les produits dérivés envahissent les magasins. Des figurines, des jouets, 

des posters – tout le monde veut son sabre laser en plastique pour jouer au Jedi ! La série de figurines 

Star Wars vendue par la firme Kenner atteint plus de 300 millions d’unités vendues au fil des 

années, un record incroyable 

en.wikipedia.org 

. George Lucas a donc non seulement créé un univers imaginaire adoré de millions de fans, mais il a 

aussi compris le potentiel commercial du cinéma (le merchandising lié à un film). Il est également un 

pionnier des effets spéciaux numériques, comme on l’a vu précédemment avec ILM, et a encouragé 

l’évolution vers le cinéma numérique. Lucas est ainsi reconnu comme l’une des figures les plus 

significatives du cinéma américain du XXe siècle, un véritable bâtisseur d’empire 

cinématographique. 

Bien sûr, la liste des grandes figures du cinéma est longue et ne s’arrête pas à ces noms. On pourrait 

évoquer Martin Scorsese, maître du film de gangsters et historien du cinéma passionné ; Akira 

Kurosawa au Japon, dont les films de samouraïs ont inspiré Hollywood ; Satyajit Ray en Inde pour 

le cinéma d’auteur ; Pedro Almodóvar en Espagne ; James Cameron pour les avancées techniques 

récentes (Terminator, Titanic, Avatar) ; ou encore Quentin Tarantino, fan de cinéma qui a su créer 

un style pop unique dans les années 1990. Tous ont en commun d’avoir une vision personnelle forte 

et d’avoir marqué le 7e art de leur empreinte. 

Ces hommes et ces femmes derrière la caméra ont façonné le cinéma tel que nous le connaissons. Ils 

sont un peu les héros de l’ombre : on voit leurs films, pas leurs visages (sauf exceptions comme Chaplin), 

mais ce sont eux les conteurs d’histoires qui nous font rêver. Leurs styles peuvent être très 

https://en.wikipedia.org/wiki/Kenner_Star_Wars_action_figures#:~:text=Kenner%20Star%20Wars%20action%20figures,new%20Star%20Wars%20action
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différents – du réalisme poétique de Jean Renoir à la folie visuelle de Tim Burton – mais tous partagent 

la même passion : raconter en images des histoires inoubliables. 
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Chapitre 5 : Le cinéma et la société – un miroir et 
un moteur 
Le cinéma n’est pas qu’un divertissement isolé : il est intimement lié à la société dans laquelle il évolue. 

Depuis plus d’un siècle, films et société se nourrissent l’un l’autre. Le cinéma reflète les préoccupations, 

les rêves, les peurs de chaque époque, et en retour, il influence les comportements, la culture, et même 

l’Histoire parfois. 

Dès ses débuts, le cinéma a montré la vie des gens et les changements du monde. Les films des années 

1920 par exemple, notamment en Allemagne et en URSS, portent les traces d’une société en pleine 

transformation après la Première Guerre mondiale. Dans les années 1930, en pleine crise 

économique, le public adorait les comédies légères de Frank Capra ou les comédies musicales 

flamboyantes de Busby Berkeley, qui apportaient de l’espoir et de l’évasion. À l’inverse, dans les années 

1940 marquées par la guerre, Hollywood a produit de nombreux films de propagande et des films 

patriotiques pour soutenir le moral des troupes et de la population. Le cinéma est donc un reflet de 

son temps : il capte l’air du temps, les valeurs, les conflits sociaux. Un exemple frappant : les films 

américains des années 1960 et 1970, comme Easy Rider ou Taxi Driver, expriment le désenchantement 

de la jeunesse, le mouvement hippie, la contestation de la guerre du Vietnam, etc. Ces films “coup de 

poing” montrent à l’écran les bouleversements sociaux de leur époque. 

Mais le cinéma ne fait pas que refléter, il peut aussi influencer la société. Des films emblématiques 

ont profondément modifié les normes sociales à travers leurs récits puissants et leurs personnages 

mémorables. Par exemple, en 1967, Devine qui vient dîner... aborde le mariage interracial à une époque 

où c’était polémique, contribuant à faire évoluer les mentalités sur le racisme. En 1977, La Guerre des 

étoiles (Star Wars) ravive l’esprit d’aventure et suscite chez de nombreux jeunes un intérêt pour la 

science-fiction, la technologie, et même la philosophie (avec la Force et les chevaliers Jedi). Dans les 

années 80, Top Gun donne envie à beaucoup de s’engager dans l’aviation et remet au goût du jour les 

lunettes de soleil aviateur et la veste en cuir. Plus récemment, des films comme Black Panther (2018) 

ont eu un impact culturel en proposant pour la première fois un super-héros afro-américain en vedette 

dans un blockbuster, encourageant la fierté et la représentation des minorités à Hollywood. 

Le cinéma façonne donc la culture populaire. Les spectateurs reprennent parfois les attitudes ou 

expressions de leurs héros de film favoris. Des modes vestimentaires naissent suite à des films : par 

exemple, après la sortie de Matrix en 1999, la mode était aux longs manteaux noirs en cuir et aux 

lunettes de soleil sombres, imitant le look des personnages dans le film. La maison Dior, célèbre dans 

la haute couture, a d’ailleurs été « fortement influencée » par le style Matrix au point d’en reprendre 

les codes (manteaux, cuir noir) dans sa collection de l’automne 1999. De même, le film Top Gun en 

1986 a fait bondir de 40% les ventes de lunettes Ray-Ban Aviator car Tom Cruise en portait dans 

le film. On voit là comment un accessoire vu au cinéma peut devenir soudainement très demandé par 

le public. Les scènes cultes influencent jusqu’à notre langage : qui n’a jamais imité la respiration de Dark 

Vador en disant « Je suis ton père », ou mimé un duel de sabre laser en faisant « vuuum vuuum » ? Les 

répliques de films deviennent des phrases que tout le monde connaît et répète pour plaisanter. 

Le cinéma a aussi un impact plus subtil sur nos mentalités. En montrant des personnages variés, des 

cultures différentes, il peut ouvrir les esprits. Par exemple, les films de science-fiction des années 70 et 

80 ont non seulement diverti, mais aussi bousculé les perceptions technologiques et environnementales du 

public, les amenant à envisager l’avenir et le progrès sous de nouvelles perspectives. Des films comme 

Retour vers le futur ont popularisé l’idée du voyage dans le temps ; E.T. de Spielberg a rendu sympathique 

l’idée d’un extraterrestre ami avec un enfant, alors que dans les années 50 les aliens étaient toujours 

perçus comme des menaces. Des réalisateurs comme George Romero avec La Nuit des morts-vivants 
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(1968) ont inséré des critiques sociales dans des films de genre (ici l’apocalypse zombie fait écho aux 

tensions raciales et à la guerre du Vietnam). 

Le cinéma peut même influencer la politique ou les mouvements sociaux. Un exemple célèbre est 

celui du film Le Dictateur de Charlie Chaplin, sorti en 1940, qui tourne en ridicule Adolf Hitler et le 

nazisme – il a contribué à sensibiliser le public américain aux dangers du fascisme, à une époque où les 

États-Unis n’étaient pas encore entrés en guerre. Dans un autre registre, le film Philadelphia (1993) 

avec Tom Hanks a levé des tabous sur le sujet du SIDA et de l’homophobie, éduquant de nombreux 

spectateurs sur cette maladie et luttant contre les discriminations. De même, Erin Brockovich (2000) a 

poussé à s’interroger sur la pollution industrielle, Une vérité qui dérange (2006) a éveillé les consciences 

sur le réchauffement climatique. 

On voit que le cinéma peut être un miroir (il reflète la société) mais aussi un moteur (il peut 

provoquer des réflexions voire des changements). Bien sûr, tous les films n’ont pas cette portée : 

beaucoup sont là juste pour divertir et n’ont pas un énorme impact social – ce qui est tout à fait bien 

aussi, car le divertissement est important pour les gens. Mais certains films dépassent le simple cadre 

de l’écran et laissent une empreinte durable dans la culture. 

Aujourd’hui, avec internet et les réseaux sociaux, l’influence des films peut être encore plus immédiate 

et globale. Quand un film sort, s’il a du succès, on voit aussitôt apparaître des mèmes (images 

humoristiques sur internet reprenant des scènes du film), des défis sur TikTok imitant une danse vue 

dans le film, etc. Par exemple, la moustache du personnage “Rooster” dans Top Gun: Maverick (2022) a 

fait fureur sur TikTok, avec des millions de vues pour des vidéos de fans se laissant pousser la même 

moustache ou portant les mêmes lunettes de soleil. C’est assez amusant de penser qu’un simple détail 

dans un film peut lancer une tendance mondiale ! 

Au-delà de la culture populaire, le cinéma peut aussi jouer un rôle sur le plan psychologique et 

émotionnel pour la société. Il peut aider à faire évoluer les mentalités en représentant des personnages 

auxquels on s’attache : par exemple, voir des héros de différentes origines ethniques ou cultures dans 

les films peut favoriser l’acceptation de la diversité. De nombreux spectateurs disent que certains films 

ont changé leur façon de voir le monde, les ont aidés à traverser des moments difficiles, ou leur ont 

donné envie de voyager, de changer de métier, etc. Un beau film peut donner de l’espoir, un film triste 

peut permettre d’extérioriser ses émotions en pleurant un bon coup, un film comique peut 

apporter du réconfort en faisant rire lors d’une journée morose. 

En somme, le cinéma et la société dansent un ballet constant : l’un influence l’autre, dans une boucle 

sans fin. Comme l’a écrit un critique, « Le cinéma joue un rôle prépondérant dans la formation de la culture 

populaire ». À travers les décennies, le 7e art a accompagné les grands mouvements de société – et 

parfois même les a précédés ou amplifiés. C’est ce qui fait du cinéma un art unique : il parle à un large 

public et peut avoir un impact profond tout en divertissant. 

 

  



18 

 

Chapitre 6 : Un monde d’histoires – les grands 
genres cinématographiques 
Le cinéma, c’est un peu comme une bibliothèque d’histoires infiniment variées. Au fil des décennies, 

différents genres cinématographiques se sont développés, chacun avec ses codes, ses émotions 

particulières et son public de prédilection. Découvrons quelques-uns des principaux genres de films 

qui ont marqué l’histoire du cinéma et enchanté des millions de spectateurs. 

Le film d’amour (la romance) : Ah, l’amour au cinéma ! Quoi de plus universel ? Depuis les débuts, 

les histoires romantiques passionnent le public. Que ce soit les amours contrariées de Casablanca 

(1942) – avec la fameuse réplique « Nous aurons toujours Paris » – ou le tragique destin des amants 

du Titanic (1997), les films d’amour nous font sortir les mouchoirs et battre le cœur plus vite. On y 

trouve souvent deux personnages que tout oppose au départ et qui finissent par tomber amoureux, 

non sans obstacles : différences de classe sociale, familles ennemies (comme Roméo et Juliette), maladie, 

guerre, etc. Le mélodrame romantique classique cherche à faire pleurer le spectateur (par empathie), 

alors que la comédie romantique vise plutôt à le faire sourire et croire au grand amour avec légèreté. 

Des exemples de comédies romantiques célèbres : Vacances romaines (1953), Quand Harry rencontre 

Sally (1989), ou plus récemment La La Land (2016) qui mélange romance et musique. Ces films célèbrent 

l’amour sous toutes ses formes et donnent souvent de l’espoir : à la fin, le couple triomphe… sauf dans 

les tragédies romantiques qui nous brisent le cœur, bien sûr ! 

Le film comique (la comédie) : Faire rire est un art, et le cinéma l’a exploré de mille façons. Il y a 

la comédie burlesque dont nous avons parlé (Chaplin, Keaton), la comédie de mœurs qui se moque 

gentiment des travers de la société (Les Temps modernes critiquait déjà le travail à la chaîne avec 

humour), ou la comédie loufoque (La Panthère Rose, Ace Ventura). Certaines comédies jouent sur les 

dialogues spirituels et rapides (les screwball comedies d’Hollywood dans les années 40, comme 

L’Impossible Monsieur Bébé), d’autres sur le comique visuel pur. Les comédies françaises, par exemple, 

ont une grande tradition de boulevard et de vaudeville (issues du théâtre) – voir les films de Louis 

de Funès, de Pierre Richard ou plus tard Le Dîner de cons. Une bonne comédie au cinéma réunit souvent 

les gens : rien de tel que rire ensemble dans une salle ! Et souvent, derrière le rire peut se cacher un 

message, mais ce n’est pas obligatoire. L’important est de passer un bon moment et de s’amuser. 

Le film d’aventure : Ce genre nous emmène dans des quêtes, des voyages, avec du danger, de l’action 

et des héros courageux. Les films de pirates, de cape et d’épée, d’exploration exotique entrent dans 

cette catégorie. King Kong (1933) est une aventure fantastique sur une île mystérieuse avec un gorille 

géant ; les Indiana Jones (années 80) de Spielberg ravivent l’esprit des vieux sérials d’aventure avec un 

archéologue intrépide affrontant pièges et méchants pour retrouver des trésors sacrés. L’aventure fait 

souvent appel au dépayssement : on embarque pour la jungle, le désert, les hautes mers, l’espace… 

L’idée est de faire vivre au spectateur une épopée palpitante, pleine de rebondissements, et de lui 

donner le goût de l’exploration et du courage. Les westerns, dont nous avons parlé, sont une forme 

d’aventure dans le Far West. Les films de super-héros modernes (Marvel, DC Comics) sont aussi des 

films d’aventure à leur manière, mêlant action, fantastique et héros sauveurs du monde. 

Le film de science-fiction : Bienvenue dans le futur, l’espace ou des dimensions parallèles ! La 

science-fiction a conquis le cinéma dès Le Voyage dans la Lune de Méliès en 1902. Mais c’est surtout à 

partir des années 1950 (avec les séries B de monstres géants et d’extraterrestres) et des années 1960-

1970 qu’elle a pris son envol artistique. 2001 : l’Odyssée de l’espace (1968) de Kubrick a apporté ses 

lettres de noblesse au genre avec une approche philosophique de l’espace et de l’intelligence artificielle. 

Puis Star Wars (1977) a popularisé massivement le space opera, mélange de SF et de conte épique. La 

science-fiction permet de rêver à d’autres mondes, d’autres technologies, mais aussi de réfléchir à 

notre propre monde par effet de miroir (beaucoup d’histoires de science-fiction parlent en fait de 
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problèmes bien actuels, déguisés sous forme futuriste – par exemple Matrix questionne sur la réalité 

contre l’illusion, Blade Runner sur ce qui fait qu’on est humain). Aujourd’hui, c’est un des genres les plus 

aimés du grand public, car il offre du grand spectacle et stimule l’imagination. Des franchises comme 

Star Wars, Star Trek, Avengers (mi-SF mi-fantastique) cartonnent partout. Notons aussi la science-

fiction dystopique, qui dépeint souvent un futur sombre pour mettre en garde (ex : Hunger Games 

ou Divergente pour les jeunes). 

Le film fantastique et d’horreur : Ici on bascule dans l’irréel, le surnaturel, pour se faire peur ou 

émerveiller. Le fantastique inclut les monstres (comme Dracula, Frankenstein – ces personnages 

viennent de la littérature gothique du XIXe siècle et ont été portés très tôt à l’écran, dès les années 

1930 par Universal Studios), la magie (Harry Potter bien sûr), les contes de fées revisités, etc. Le but 

peut être de créer de la peur (peur “amusement” pour le public, comme dans un train fantôme) dans 

le cas de l’horreur, ou juste de la surprise et du merveilleux dans le cas du fantastique-aventure. Le 

Seigneur des Anneaux (2001-2003) par exemple est de la fantasy épique avec des éléments fantastiques 

(magie, créatures imaginaires) mais ce n’est pas de l’horreur. À l’inverse, Conjuring ou Ça sont de purs 

films d’horreur faits pour effrayer le public avec des esprits, des clowns maléfiques et des jump-scares 

(sursauts). Le cinéma d’horreur est très populaire chez les ados et jeunes adultes, qui aiment se faire 

peur ensemble dans la salle et crier puis rire de soulagement. Il y a toute une palette dans l’horreur, 

du très sanglant (gore) au très psychologique (angoisse suggérée). Alfred Hitchcock, avec Psychose et 

Les Oiseaux, a montré qu’on pouvait terrifier sans montrer beaucoup de sang, juste par la suggestion et 

la mise en scène. Au cinéma, se faire peur est un plaisir paradoxal, une émotion forte qu’on cherche en 

sachant qu’on est en sécurité dans son fauteuil. 

Le film historique ou de guerre : Le cinéma aime aussi revisiter l’histoire du monde ou raconter 

des conflits célèbres. Que ce soit des fresques historiques comme Ben-Hur (Rome antique) ou 

Braveheart (Moyen-Âge), ou des films traitant de guerres récentes (énormément de films sur la Seconde 

Guerre mondiale existent, par exemple Il faut sauver le soldat Ryan pour le débarquement en 

Normandie, ou La Vie est belle qui aborde l’Holocauste sous un angle original). Ces films peuvent avoir 

une vocation de mémoire, d’hommage, ou simplement utiliser un cadre historique pour raconter une 

grande aventure humaine. Le western est un cas particulier de film historique (le XIXe siècle 

américain). Les films de guerre peuvent être très spectaculaires, avec des scènes de batailles 

impressionnantes, ou au contraire très intimes en suivant la psychologie de soldats (comme 1917 sur 

la Première Guerre mondiale). Ils permettent souvent de comprendre les événements du passé de 

manière vivante et incarnée – beaucoup de gens disent avoir mieux appris l’histoire par certains films 

que par leurs cours ! Il faut toutefois faire attention : le cinéma prend parfois des libertés avec la réalité 

historique pour dramatiser. C’est pourquoi on parle de “film inspiré de faits réels” et non d’un 

documentaire. 

Le film musical : C’est le genre qui fait chanter et danser. La comédie musicale a connu son âge d’or 

dans les années 1950 à Hollywood, avec des stars comme Gene Kelly (Chantons sous la pluie) ou Fred 

Astaire. L’histoire est entrecoupée de numéros de chant et danse spectaculaires. Le public ressort le 

cœur léger et souvent avec une chanson dans la tête. Les musicales ont repris du poil de la bête 

récemment avec des films comme La La Land ou The Greatest Showman. Il y a aussi les films de musique 

“diégétiques” (où la musique fait partie de l’histoire sans que ce soit irréaliste), comme High School 

Musical pour les jeunes ou Bohemian Rhapsody qui retrace la vie du chanteur de Queen (musical biopic). 

Le film d’animation : Bien sûr, il ne faut pas oublier l’animation, souvent classée à part, mais qui 

recoupe tous les genres ci-dessus en version dessinée ou en images de synthèse. Disney a popularisé 

dès 1937 le long-métrage d’animation avec Blanche-Neige et les sept nains. Les films d’animation peuvent 

être des contes pour enfants, des comédies (Toy Story), des films d’aventure (Le Roi Lion), voire des 

œuvres très profondes comme celles du Japonais Hayao Miyazaki (Princesse Mononoké, Le Voyage de 

Chihiro). L’animation permet de tout représenter sans limites techniques (puisque tout est dessiné ou 
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modélisé), ce qui la rend fantastique pour l’imaginaire. Les enfants en sont friands, mais de plus en plus 

d’adultes aussi, car les Pixar et autres DreamWorks incluent souvent plusieurs niveaux de lecture et 

énormément de créativité. 

Chaque spectateur a son ou ses genres de prédilection, mais la beauté du cinéma est qu’on peut 

voyager d’un genre à l’autre. Un jour on rit devant une comédie, le lendemain on tremble devant 

un thriller, un autre soir on réfléchit devant un drame poignant. Les genres ne sont pas des boîtes 

fermées : beaucoup de films mélangent les genres (on parle alors de films hybrides). Par exemple, 

Forrest Gump est à la fois une comédie dramatique, un film historique (il traverse l’histoire américaine 

des années 50 aux 80) et une romance. Alien est un film de science-fiction et un film d’horreur (de la 

SF horrifique). Le Château ambulant de Miyazaki est à la fois fantastique, aventureux, et une romance. 

Cette richesse des mélanges fait que le cinéma se réinvente sans cesse. 

Au fil du temps, certains genres tombent un peu en désuétude puis reviennent à la mode. Par exemple, 

le western a eu son heure de gloire jusque dans les années 60, puis a quasiment disparu dans les 

années 80, avant de revenir ponctuellement avec Danse avec les loups (1990) ou Le Retour de Josey Wales. 

La comédie musicale a vécu une période creuse dans les années 70-80 puis est revenue récemment. 

Le film de super-héros, autrefois jugé peu sérieux, domine maintenant le box-office du XXIe siècle. 

Cela montre que le public est changeant dans ses goûts, et que le cinéma s’y adapte en proposant 

tantôt de la nouveauté, tantôt de la nostalgie d’anciens genres remis au goût du jour. 

Pour un jeune cinéphile, explorer les grands genres du cinéma, c’est comme entrer dans un gigantesque 

parc d’attractions où chaque manège procure une émotion différente : le train fantôme pour le frisson 

(horreur), le grand huit pour l’adrénaline (action), le carrousel tranquille pour la tendresse (romance), 

la maison des miroirs pour réfléchir sur soi (drame psychologique), etc. L’essentiel est de tout essayer 

pour découvrir ce qui nous plaît le plus, tout en gardant l’esprit ouvert. Car parfois, on est surpris 

d’aimer un genre qu’on n’aurait pas imaginé apprécier ! 
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Chapitre 7 : Scènes cultes et influence sur la vie 
réelle 
Certaines scènes de films sont devenues si célèbres qu’elles ont quitté l’écran pour entrer dans notre 

vie quotidienne, notre imaginaire collectif. Ces scènes cultes sont souvent reprises, parodiées, ou 

servent de référence dans la mode et les tendances. Voyons comment le cinéma a pu influencer 

concrètement la vie réelle, que ce soit dans la façon de s’habiller, de parler, ou même dans les loisirs. 

Imaginez une femme en robe blanche plaquée par le souffle d’une bouche de métro : cette image vous 

dit sans doute quelque chose, même si vous n’avez pas vu le film. C’est Marilyn Monroe dans Sept 

ans de réflexion (1955), une scène devenue mythique. Après ce film, la robe blanche plissée portée par 

Marilyn est devenue un vêtement iconique, maintes fois copié dans la mode féminine. De même, la 

coiffure improbable de Princesse Leia dans Star Wars (ses fameux macarons de cheveux sur les côtés) 

est instantanément reconnaissable et a été imitée à Carnaval par quantité de fans. À l’inverse, la coiffure 

de John Travolta gominé en blouson noir dans Grease (1978) a remis en vogue le style “rock’n’roll 

fifties” à la fin des années 70. 

Parfois, ce sont des accessoires qui connaissent un essor soudain grâce à un film. Nous avons 

mentionné les lunettes de soleil style aviateur dans Top Gun, qui ont fait exploser les ventes de Ray-

Ban de 40% après 1986. Dans Men in Black (1997), Will Smith rend populaires les lunettes noires et le 

costard-cravate austère comme symbole de coolitude. Après Matrix (1999), non seulement le long 

manteau en cuir noir a fait fureur, mais les petites lunettes de soleil rectangulaires style “futuriste” 

portées par Neo et Morpheus sont devenues hyper tendances dans la mode de rue. Le costume trois-

pièces rayé du Parrain a redonné vie à la mode des gangsters chics des années 40. Chaque époque 

du cinéma a pu inspirer la mode : les robes à paillettes et les bandeaux de la période Charleston sont 

revenus grâce aux films sur les années 20 comme Gatsby le Magnifique, le look hippie des années 70 a 

été ravivé par Forrest Gump ou Presque Célèbre, etc. 

Outre la mode, le cinéma influence aussi les loisirs et les passions. Après le succès de films comme 

Karate Kid ou Bruce Lee, il y a eu des vagues d’inscriptions aux cours d’arts martiaux parmi les jeunes. 

La danse de rue a été popularisée par des films comme Flashdance ou Step Up, donnant envie à plein 

d’adolescents de s’inscrire en club de danse hip-hop. Même les échecs ont bénéficié de l’effet cinéma 

avec un film comme À la recherche de Bobby Fischer (1993) ou plus récemment la série Le Jeu de la Dame 

(certes une série TV, mais sur un ton cinématographique) qui a boosté les ventes d’échiquiers. Dans 

un autre style, Les Dents de la mer a eu une influence rigolote : pendant un temps, certaines personnes 

avaient peur d’aller se baigner à la mer après avoir vu le film tant le requin les avait terrifiés ! 

Heureusement cet effet ne dure pas, mais cela montre à quel point une scène marquante (celle où le 

requin attaque des nageurs) peut s’imprimer dans les esprits. 

Le langage courant a également intégré des expressions ou répliques venues tout droit des films. 

Par exemple, on dit souvent “Hasta la vista, baby!” pour plaisanter en quittant quelqu’un, clin d’œil à 

Terminator 2. On dit “May the Force be with you” (“Que la Force soit avec toi”) entre fans de Star 

Wars pour se souhaiter bonne chance. En France, certaines répliques de comédies comme Le Père Noël 

est une ordure ou La Cité de la peur sont devenues des phrases cultes que tout le monde connaît, même 

sans avoir vu les films, tant elles ont été répétées (“Ça dépend, ça dépasse”, “Je ne vous jette pas la 

pierre, Pierre”, etc.). Ce phénomène prouve que le cinéma peut créer du lien social : citer une 

réplique culte, c’est souvent un moyen de se comprendre entre “initiés”, de partager un clin d’œil 

complice. 

Une autre influence notable du cinéma sur la société est la manière dont les héros de films inspirent 

des vocations ou des comportements. Par exemple, beaucoup de scientifiques et d’astronautes disent 
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avoir eu envie de faire ce métier après avoir vu des films ou des séries de science-fiction durant leur 

enfance (Star Trek, Star Wars, etc.). Les films de super-héros actuels, même s’ils sont fictifs, véhiculent 

des valeurs d’héroïsme, de justice, de dépassement de soi, qui peuvent encourager les jeunes 

spectateurs à être plus altruistes, à défendre les plus faibles, etc. Les modèles féminins au cinéma 

ont aussi évolué et influencent la société : voir des femmes fortes comme Wonder Woman, Rey dans 

Star Wars, ou les guerrières de Black Panther, donne des exemples de personnages féminins courageux 

et indépendants, ce qui peut inspirer les filles (et les garçons) dans la vraie vie à casser les stéréotypes 

de genre. 

Enfin, évoquons l’impact du cinéma sur les lieux touristiques et la géographie culturelle. Après Le 

Seigneur des Anneaux, la Nouvelle-Zélande (où le film a été tourné) a vu son tourisme exploser, tout le 

monde voulant voir les paysages de la Terre du Milieu. Paris a vu une augmentation de curieux sur les 

traces du Da Vinci Code ou d’Amélie Poulain à Montmartre. Les studios de cinéma eux-mêmes sont 

devenus des attractions : aujourd’hui on visite les studios Universal à Hollywood ou Harry Potter à 

Londres comme on visite un musée, preuve que la frontière entre fiction et réalité se brouille avec 

plaisir. 

En somme, les scènes cultes du cinéma et les films à succès laissent des traces dans le monde réel : 

dans nos vêtements, nos jeux, notre parler, nos rêves. Une bonne scène de film peut devenir 

immortelle et continuer à vivre en dehors de l’écran, rejouée par les fans ou évoquée comme 

référence. C’est là tout le pouvoir de la culture cinéma, qui sort des salles obscures pour se diffuser 

partout, créant un imaginaire commun à beaucoup de personnes à travers le monde. On pourrait dire 

qu’il y a un peu de cinéma dans la vie de tous les jours, dès qu’on raconte une blague en imitant un 

acteur, dès qu’on décore sa chambre avec le poster de son film préféré, ou quand on se met à danser 

spontanément en rejouant une chorégraphie célèbre. 
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Chapitre 8 : La magie du cinéma – l’expérience du 
spectateur 
Pourquoi aime-t-on tant le cinéma ? Qu’y a-t-il de si spécial à s’asseoir dans le noir devant un écran 

lumineux, parmi d’autres spectateurs, pour regarder une histoire défiler ? C’est que le cinéma offre 

une expérience émotionnelle unique. Il nous fait ressentir des choses intenses : peur, joie, tristesse, 

suspense, colère, émerveillement... Parfois tout cela dans le même film ! Voyons comment fonctionne 

cette alchimie entre le film et le spectateur, cette psychologie du cinéma qui fait que l’on sort souvent 

d’une séance différent de la façon dont on y est entré. 

D’abord, il y a la narration visuelle et sonore. Un film, c’est un mélange d’images, de sons, de 

dialogues, de musique, qui ensemble créent du sens et de l’émotion. Les réalisateurs utilisent tout un 

langage pour toucher notre cœur. Par exemple, la musique est un élément puissant : un même plan 

d’un paysage n’aura pas du tout la même couleur émotionnelle selon que la musique est joyeuse, 

inquiétante ou absente. Essayez d’imaginer la scène de la douche de Psychose sans le fameux violon 

strident d’Hermann : elle ferait beaucoup moins peur ! De même, les films de Spielberg sont connus 

pour leurs musiques inoubliables de John Williams (comme le thème de Jurassic Park qui évoque la 

grandeur et l’émerveillement devant les dinosaures, ou la marche de Star Wars qui donne des frissons 

épiques). La musique guide nos émotions tout au long du film. 

Ensuite, il y a le montage et le rythme. En alternant des plans courts ou longs, en changeant d’angle 

de vue, le réalisateur peut créer du suspense ou de la détente. Une séquence d’action aura des plans 

très rapides, faisant monter l’adrénaline. À l’inverse, un plan fixe prolongé sur le visage d’un personnage 

en train de pleurer nous fait entrer en empathie avec lui, on ressent sa peine. Le cinéma, c’est un peu 

de la manipulation bienveillante : on joue avec nos nerfs pour nous faire ressentir des choses. Et nous, 

spectateurs, nous acceptons volontiers d’être manipulés ainsi, car c’est un pacte tacite – on veut vivre 

des émotions en sécurité. Le grand Alfred Hitchcock le disait : « pour créer du suspense, il faut donner 

au public des informations que les personnages n’ont pas, ainsi le spectateur travaille de concert avec le film et 

ressent plus intensément l’attente ». Il excellait à cela, comme on l’a vu avec l’exemple de la bombe sous 

la table. 

Le scénario et les personnages jouent bien sûr un rôle crucial. Un film crée de l’émotion parce qu’on 

s’attache aux personnages, on s’identifie à eux. Quand Harry Potter affronte Voldemort, si nous avons 

lu ou vu ses aventures depuis son enfance, nous sommes avec lui de tout cœur, nous avons peur pour 

lui. Quand Simba (dans Le Roi Lion) voit son père mourir, on a le cœur brisé avec lui car on s’est attaché 

à ces lions comme s’ils étaient de notre famille. Le cinéma peut faire pleurer sur le sort d’un simple 

animal numérique (beaucoup ont pleuré dans King Kong ou Bambi), c’est dire la force d’identification ! 

Les scénaristes travaillent à rendre les personnages crédibles et attachants, avec des qualités et des 

défauts, des rêves et des peurs, afin que le public se reconnaisse en eux ou les comprenne. Plus un 

personnage est bien écrit, plus on va ressentir ce qui lui arrive. C’est ainsi que le public embarque pour 

un voyage émotionnel 
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à chaque film, vivant par procuration les joies et drames des héros. 

Il y a aussi le phénomène de l’immersion. Au cinéma, notamment en salle, on est dans le noir, isolé 

du reste du monde, face à un grand écran qui capte toute notre attention. Pendant un moment, on 

oublie la réalité, on est plongé dans l’histoire. Notre cerveau sait que c’est de la fiction, mais une partie 

de nous y croit quand même sur le moment – c’est le principe de la “suspension consentie de 
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l’incrédulité”. Cette immersion fait que nos émotions peuvent être aussi fortes que si c’était réel, 

parfois plus fortes même. On sursaute pour de vrai dans un film d’horreur, on a le cœur qui bat lors 

d’une course-poursuite comme si on y était. Ce pouvoir immersif du cinéma s’est encore renforcé 

avec le son surround, la 3D, etc. Toutefois, même un vieux film en noir et blanc sur une petite télé 

peut nous happer si l’histoire est bien racontée. 

Le cinéma peut aussi avoir un rôle cathartique, c’est-à-dire qu’il nous permet de libérer nos émotions. 

Pleurer devant un film triste peut nous soulager d’un chagrin personnel. Rire devant une comédie nous 

détend et chasse le stress. Se faire peur devant un film d’horreur peut, paradoxalement, nous faire 

évacuer de vraies peurs en les exorcisant sur quelque chose de fictif (on ressort en se disant « Ouf, ce 

n’était qu’un film ! »). Certaines personnes vont voir plusieurs fois le même film qu’elles adorent car 

cela leur procure à chaque fois du bonheur, du réconfort. Pensez à un film qui vous fait du bien quand 

vous avez le moral à zéro – beaucoup ont leur film “doudou” comme ça. 

Enfin, il y a l’expérience collective. Voir un film en salle de cinéma offre une émotion particulière du 

fait de la communion avec les autres spectateurs. Rire à plusieurs est plus communicatif (on rit plus 

fort en entendant d’autres rire). Avoir peur à plusieurs peut être rassurant (on se sent moins seul, on 

sursaute ensemble puis on rit de s’être fait peur mutuellement). Dans les festivals ou avant-premières, 

il arrive même que le public applaudisse pendant le film ou à la fin, porté par l’enthousiasme général – 

c’est dire que le film a réussi à créer un moment de partage intense. Bien sûr on peut très bien apprécier 

un film seul chez soi, mais la salle apporte une dimension sociale unique, une sorte de rituel collectif où 

pendant deux heures, on vit un rêve éveillé ensemble. 

Les cinéastes, au fil du temps, ont analysé et peaufiné leur manière de nous émouvoir. On parle de 

psychologie du cinéma pour décrire comment les films arrivent à déclencher telles ou telles 

réactions. Des études ont montré que notre cerveau libère de la dopamine (l’hormone du plaisir) 

pendant des moments forts de films, ou que notre rythme cardiaque augmente dans les scènes de 

suspense. Le cinéma active donc physiologiquement nos émotions. Un réalisateur comme Hitchcock 

le savait intuitivement et construisait ses scènes comme des montagnes russes émotionnelles. D’autres, 

comme les réalisateurs de mélodrames, savent exactement quel enchaînement d’événements fera 

pleurer (par exemple, il n’est pas rare qu’un personnage meure à la fin pour provoquer les larmes – 

technique mélodramatique par excellence). 

En plus des émotions, le cinéma peut provoquer la réflexion. Après un film à message ou complexe, 

on peut rester pensif longtemps, à débattre avec ses amis en sortant : “Que ferais-tu à la place du 

personnage ?”, “Tu as compris la fin toi ?”, “Quel beau symbole quand il lâche la toupie à la fin…” etc. 

Cette prolongation de l’expérience fait aussi partie de la magie du cinéma. Un bon film ne s’arrête pas 

totalement quand le générique défile ; il continue à vivre en nous, parfois pour toujours. Beaucoup de 

personnes se souviennent précisément de la claque émotionnelle qu’ils ont reçue en voyant tel film 

pour la première fois, ou de l’émerveillement de leur premier film au cinéma étant enfant. 

Comme l’a très bien résumé une chronique : « Le cinéma, cet art visuel et narratif, possède une capacité 

mystérieuse et fascinante à susciter des émotions intenses chez ses spectateurs » 

cineaddict.fr 

. Il y a effectivement une part de mystère dans le fait que des images projetées par une machine nous 

fassent éprouver de vrais sentiments. C’est un peu de la magie moderne. Le cinéma est né de 

découvertes scientifiques, mais son effet sur nous tient presque du sortilège : il nous fait rêver éveillés. 

Chacun, en regardant un film, fait l’expérience d’un petit miracle – voir des ombres lumineuses sur un 

drap blanc et y croire, rire avec elles, pleurer avec elles. 

Cette magie du cinéma, c’est finalement la rencontre entre le travail de centaines de personnes 

(artistes, techniciens) qui ont mis tout leur talent dans un film, et l’imagination du spectateur qui accepte 
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de s’évader. Quand cette rencontre se passe bien, le résultat est fabuleux : on voyage dans le temps, 

on visite des terres inconnues, on tombe amoureux, on sauve le monde, on vit mille vies… tout en 

restant assis dans un fauteuil. Et souvent, en sortant du cinéma, on se sent un peu plus riche 

intérieurement. On a vécu quelque chose. On a partagé des émotions. Le cinéma agit comme un miroir 

de nos rêves et de notre imagination : ce que l’on voit à l’écran fait écho à nos propres désirs, peurs 

ou espoirs. C’est pour cela que parfois un film nous touche particulièrement – on s’y retrouve. 

La psychologie du spectateur est complexe, mais une chose est sûre : tant qu’il y aura des histoires 

bien racontées, il y aura des gens pour aller au cinéma le cœur battant. Les technologies évolueront 

encore (on parle demain de réalité virtuelle interactive peut-être), mais l’essence restera la même : se 

laisser raconter une histoire en images et en sons, et ressentir. C’est une expérience à la fois très 

personnelle (chacun vit le film avec sa sensibilité) et universelle (les grandes émotions humaines sont 

partagées par tous). Le cinéma a su, en un peu plus de cent ans, devenir un art total qui mêle la 

photographie, la musique, le théâtre, la littérature, la peinture, pour créer une expérience sensorielle 

et émotionnelle unique en son genre. 

Alors, la prochaine fois que vous irez voir un film, pensez à toute cette magie en marche : depuis 

l’inventeur de la caméra jusqu’au réalisateur génial, depuis l’acteur qui a pleuré sous la pluie durant le 

tournage jusqu’au monteur qui a choisi pile le bon moment pour couper la scène… tout cela converge 

à l’instant où vous, dans la salle obscure, ressentez quelque chose. Le cinéma n’existe vraiment que 

dans le regard du spectateur. Sans public, un film n’est qu’une bobine ou un fichier numérique. C’est le 

public qui lui donne vie en retour. Et c’est ainsi que se termine notre voyage à travers l’histoire du 

cinéma : par cet hommage à vous, amoureux du cinéma actuel ou en devenir, car tant qu’il y aura des 

spectateurs curieux et passionnés, le cinéma continuera d’écrire de nouvelles pages de son histoire, 

plus palpitantes les unes que les autres. 
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