
Tous droits réservés © La revue Séquences Inc., 1993 Ce document est protégé par la loi sur le droit d’auteur. L’utilisation des
services d’Érudit (y compris la reproduction) est assujettie à sa politique
d’utilisation que vous pouvez consulter en ligne.
https://apropos.erudit.org/fr/usagers/politique-dutilisation/

Cet article est diffusé et préservé par Érudit.
Érudit est un consortium interuniversitaire sans but lucratif composé de
l’Université de Montréal, l’Université Laval et l’Université du Québec à
Montréal. Il a pour mission la promotion et la valorisation de la recherche.
https://www.erudit.org/fr/

Document généré le 9 avr. 2024 18:04

Séquences
La revue de cinéma

Claire Devers, entre Max et Jérémie
Mario Cloutier

Numéro 164, mai 1993

URI : https://id.erudit.org/iderudit/50089ac

Aller au sommaire du numéro

Éditeur(s)
La revue Séquences Inc.

ISSN
0037-2412 (imprimé)
1923-5100 (numérique)

Découvrir la revue

Citer ce document
Cloutier, M. (1993). Claire Devers, entre Max et Jérémie. Séquences, (164), 41–45.

https://apropos.erudit.org/fr/usagers/politique-dutilisation/
https://www.erudit.org/fr/
https://www.erudit.org/fr/
https://www.erudit.org/fr/revues/sequences/
https://id.erudit.org/iderudit/50089ac
https://www.erudit.org/fr/revues/sequences/1993-n164-sequences1143614/
https://www.erudit.org/fr/revues/sequences/


I R 

v u 

E 

e n t r e 

MAX ET JEREMIE 

Max et Jérémie est le troisième film de Claire Devers 
après Noir et Blanc (1986) et Chimère (1989). Déjà le 
succès de Max et Jérémie lui assure une place enviable 
dans le peloton de tête des nouveaux réalisateurs français. 
Toute petite, mais nerveuse et énergique, elle répond aux 
questions sans hésitation et avec humour. En fait, elle 
dégage une belle assurance acquise au fil d'un premier 
métier, le journalisme. Lucide et articulée, Claire Devers 
est une jeune femme qui sait ce qu'elle veut: un cinéma 
divertissant, mais intelligent, un habile mélange entre le 
commerce et l'art. 

Mario Cloutier 
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equences— Qu'est-ce qui vous a 
attiré dans le roman de Série noire de 
Teri White, cette rencontre de deux 
solitudes, un ancien tueur à la retraite 
et un jeune voyou malhabile. Un 
vétéran et un novice? 
laire Devers— Cette histoire me 
plaisait. D'abord, je savais que cela 
allait donner quelque chose de 
spectaculaire. Même s'il a plusieurs 
niveaux de lecture, j'avais vraiment 
envie de faire un film qui est agréable 
à voir et où tout bouge beaucoup. En 
fait, le spectacle n'est pas tant dans les 
scènes d'action, dans le thriller ou 
dans une histoire un peu étrange avec 
une narration compliquée, mais 
beaucoup plus entre deux 
personnages, et surtout dans la 
relation entre ces deux personnages. 
C'est vrai qu'en prenant deux 
personnages très éloignés l'un de 
l'autre, qui petit à petit se rapprochent 
et tout à coup ne peuvent plus se 
quitter, forcément cela donne une 
possibilité de scènes et de tonalité très 
diversifiée. C'est ça qui m'attirait. 

— Ce n'était donc pas nécessairement 
le genre ou le fait qu'il s'agissait d'un 
polar? 
— Non, bizarrement au départ, je ne 
cherche pas nécessairement un polar 
quand je me mets à lire à la rencontre 
d'un sujet. Dans le fond, j'aime bien 
adapter, partir d'une histoire ou d'un 
fait divers, d'un article, ou de quelque 
chose qu'on me raconte. J'aime partir 
d'une réalité. Dans ce cas-ci, je me 
suis rendu compte, en même temps 
que je voulais traiter d'un sujet 

contemporain, que je ne lisais 
pratiquement plus que de la littérature 
noire, pas forcément policière, mais 
en tout cas très noire, genre thriller, 
parce que je crois que c'est la 
littérature qui parle le mieux de notre 
époque. Les littératures culturellement 
mieux installées ne font pas 
nécessairement de bons films, de bons 
scénarios. Il s'agit plus souvent 
d'exercices de style, d'états d'âme et 
ne sont donc pas en prise directe avec 
le réel. C'est souvent le roman noir, 
cette littérature un peu de seconde 
zone, pas pédante, plutôt humble, qui 
demeure très actuelle et permet de 
nous l'approprier, d'y joindre notre 
propre univers. C'est ainsi que j'ai 
trouvé ce roman de Teri White, cette 
histoire de rapprochement entre ces 
deux solitaires. J'aimais bien cette 
fascination qu'ils ont l'un pour l'autre, 
même ce recul qu'ils ^ ^ ^ ^ m ^ ^ 
ont au début. Max n'a 
aucune envie d'aller 
avec Jérémie. Il passe 
son temps à essayer 
de s'en débarrasser. 
Puis, petit à petit, il se 

la tuer parfois... Il faut se dire qu'on ne 
peut pas vivre sur une solitude et un 
rejet de l'extérieur. Plus l'autre est 
différent, plus il y a une démarche à 
faire, un chemin à parcourir. Ce 
thème me plaisait bien. 

— Ce monde que vous décrivez dans 
le film est plutôt sombre: Paris la nuit, 
sous la pluie, des rues et des wagons 
vides, un monde sans amour, sans 
enfants... La publicité parle de 
l'humour de l'intrigue, mais votre 
vision n'est-elle pas pessimiste? 
— Non, en fait, il y a les deux. C'est 
pour ça, quand j'ai écrit les dialogues 
avec Bernard Stora, nous avons essayé 
de garder une autre tonalité, de garder 
de l'humour parce que nous savions 
que l'arrière-plan était très noir. La 
mort est omniprésente. Par exemple, 
tous ces vieux qui continuent de 

«Les littératures culturellement 
mieux installées 

ne font pas nécessairement 
rend compte qu'ii est de bons films, de bons scénarios.» 
lui-même pris au 
piège et qu'il n'arrive 
plus à vivre sans lui. 

— Dans cette relation de départ, très 
difficile, ne peut-on pas y voir une 
métaphore de notre fin de siècle 
hyper-individualiste, où il faut 
constamment surveiller ses arrières, 
douter de tout un chacun et porter 
une arme sur soi?... 
— Absolument. L'idée, ce n'était pas 
tant de faire un polar, mais d'avoir des 
tueurs comme personnages 
principaux, c'est-à-dire des gens qui 
pensent devoir tuer celui qui leur fait 
face afin de pouvoir se préserver eux-
mêmes. Justement, c'est une 
métaphore de nos comportements 
affectifs aussi, c'est un peu comme 
dans un couple quoi... Un moment 
donné, une personne croise notre 
route et puis il faut vivre avec elle, 
même si elle est très éloignée de nous 
et même si elle nous donne envie de 

s'entre-tuer pour avoir l'impression de 
vivre. Pour Max, le seul événement 
qui peut encore lui arriver est sa 
propre mort. Avec un background un 
peu triste comme celui-là, nous avons 
voulu vraiment que le personnage de 
Jérémie apporte de l'humour, de la 
vitesse, du charme, de façon à faire un 
contrepoint à cela. 

— L'humour est dans le texte, dans 
les dialogues et c'est quelques chose 
de très fin, de très subtil qui tient 
aussi aux non-dits et aux acteurs. 
Comment avez-vous travaillé, vous 
une jeune réalisatrice, avec de 
grandes vedettes d'expérience comme 
Noiret, Marielle et Lambert? 
— Bizarrement, c'est beaucoup plus 
simple avec des gens comme Noiret et 
Marielle. D'abord, ils ont, dès le 
départ, une intelligence de leur 
personnage et des dialogues. Les 
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indications doivent demeurer au 
minimum. Il s'agit juste de les 
aiguillonner un peu quand ils 
dérapent dans une scène, afin de 
remettre le personnage sur ses rails. 
Jusqu'à maintenant, je n'avais jamais 
travaillé avec de tels comédiens et je 
me rendais compte que cela avait été 
très fastidieux de tourner avec de 
jeunes comédiens, beaucoup plus 
compliqué et laborieux. Avec des gens 
comme Noiret et Marielle, c'est 
toujours très professionnel. On ne 
discute plus de petits détails 
techniques ou pratiques, comme 
savoir où on pose le verre plutôt que 
ce qu'on a dans la tête quand on le 
fait... Ça c'est très agréable parce 
qu'on va toujours à l'essentiel des 
choses. Quand des acteurs comme 
Noiret acceptent un rôle, ils savent ce 
qu'ils veulent faire. La première fois 
que je l'ai rencontré, très vite il m'a 
coupé la parole parce qu'il avait senti 
que nous étions sur la même longueur 
d'onde. On avait la même vision du 
personnage, du film. On faisait le 
même projet. Ce qui voulait dire que 
lui-même avait déjà fait sa propre 
démarche par rapport au sujet. 

— Et avec Christophe Lambert? 
— C'est quelqu'un qui est moins sûr 
de lui. En plus, cela faisait cinq ans 
qu'il n'avait pas tourné en France. 
Puis, c'est la première fois qu'il avait 
un rôle aussi lourd en dialogues, en 
composition. En fait, j 'ai surtout 
essayé de le rassurer. Avec lui, j'ai 
travaillé sur le rythme plutôt que sur 
les intonations ou sur le 
comportement psychologique du 
personnage. Nous avons travaillé 
ensemble la musicalité des dialogues: 
«... là tu t'arrêtes, là, tu repars, là, tu 
vas vite, là, tu le dis plus lentement, tu 
coupes constamment la parole...». Ces 
détails ont aidé à le calmer comme le 
fait qu'il se sentait une très grande 
affinité avec Jérémie. Et la complicité 
avec Noiret a été immédiate dans la 
vie, ce qui a vraiment aussi servi le 
film. 

— Outre cette dualité ciné-télé, votre 

Max et Jérémie 

film renvoie constamment à l'idée du 
double: Max et Jérémie, bien sûr, 
mais aussi Max et Almeida, le policier 
interprété par Jean-Pierre Marielle; 
l'utilisation de fenêtres, miroirs et 
autres surfaces qui réfléchissent 
d'abord l'image de jérémie, puis celle 
de Max... Vous cherchez 
l'ambivalence et semez le doute? 

— C'est l'idée aussi que les gens 
perdent ce qu'ils sont. Ils abandonnent 
leur propre image et se transforment 
peu à peu devant nous. Ils se voient 
changer dans les miroirs et peuvent 
faire ainsi un bilan face à eux-mêmes. 
Cette idée, je ne la voulais pas trop au 
premier plan et préférais la faire passer 
dans la mise en scène, pour ne pas 
pontifier ou alourdir le film. 

— Certaines critiques donnent peu de 
crédibilité au couple formé par 
Christophe Lambert et Philippe 
Noiret, disant ne pas voir comme 
plausible cette relation. Mais, de 
toute façon, le réalisme ou le 
naturalisme ne vous intéressent pas 
particulièrement. 
— C'est-à-dire que les gens se 
demandent comment ça se fait que 

Max se laisse avoir par quelqu'un 
d'aussi crétin, enfin de si immature. Et 
moi je crois que c'était le seul moyen 
pour qu'il se fasse avoir. Si on lui avait 
envoyé quelqu'un de beaucoup plus 
professionnel, de plus crédible, il se 
serait fait tuer. Il ne l'aurait pas laissé 
venir à lui comme ça. C'est la force du 
roman: on envoie à Max quelqu'un 

qui le déroute, qui parvient jusqu'à 
lui. Jérémie pose une énigme à Max 
qui ne sait plus trop ce qu'il a en face 
de lui, du lard ou du cochon. Mais il 
est embarqué. Pour ce qui est de la 
mafia, dans le film, elle n'est surtout 
pas réaliste. Ce qui m'intéressait 
beaucoup plus dans la mafia, je ne 
parle pas des vieux morts-vivants mais 
des jeunes, c'est qu'il s'agit de gens 
normaux: vestons-cravates, avocats 
ambitieux, mais anonymes, jeunes 
cadres dynamiques presque... 

— Les hommes font des films sur les 
femmes depuis toujours. Et vous, ce 
n'est pas parce que vous faites un 
cinéma d'hommes que vous refusez 
l'émotion... 
— C'est vrai, d'une certaine façon, 
j'avais à rendre l'univers des hommes, 
ce que je ne fais pas nécessairement 
avec les femmes. Peut-être parce que 
j'en suis une, j'ai tendance à ne pas 
assez les traiter ou parler d'elles. Ce 
que je ressens pour le moment, c'est 
que je suis plus complaisante avec les 
personnages féminins. Même si un de 
mes projets est de faire un très beau 
personnage féminin et de trouver un 
jour un sujet sur une femme qui me 
permettrait de me livrer totalement. 
Mais présentement cela passe par des 
personnages masculins. Et c'est peut-
être aux femmes de parler 
remarquablement des hommes 
justement. À un moment donné, il faut 
être de l'autre côté pour bien 
comprendre et surtout bien faire 
comprendre une psychologie. Cela 
m'amusait dans ce sujet: partir d'une 
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situation policière où, à priori, on ne 
retrouve que des comportements 
masculins et parasiter cela avec de 
l'affection, du sentiment. 

— Toute cette subtilité du scénario 
doit exiger une longue préparation. 
Vous travaillez beaucoup avant le 
tournage et ne laissez pas vraiment de 
place à l'improvisation sur le plateau? 
— Oui, je découpe toujours à 
l'avance. Pas tout le film, mais disons 
les deux, trois premières semaines de 
tournage sont prêtes avant de 
commencer, en plus des grosses 
scènes d'action qui sont 
storyboardées. Mais ça c'est presque 
l'industrie du cinéma qui le requiert. 
C'est une question d'économie de 
temps et de moyens. Avec les scènes 
d'explosion ou de feu, on n'a vraiment 
pas le choix, c'est une question de 
sécurité et on ne peut pas improviser. 
Par contre, je garde toujours une 
liberté sur les grandes scènes de 
comédie. Bien entendu, j 'ai la 
sonorité, la musicalité des dialogues, 
l'émotion à faire passer. Je sais les 
enjeux et les impératifs que je me 
donne. Mais, j'essaie de ne pas trop 
mettre les comédiens dans des carcans 
de mise en scène. Par exemple, les 
longues scènes de dialogues, je les ai 
travaillées la veille avec les acteurs 
dans le décor. Donc, on faisait de la 
mise en place comme au théâtre 
pratiquement. Ils cherchaient leur 
position et moi en même temps, en les 
voyant travailler ensemble, je 
découpais ma scène pour le 

lendemain. Ces scènes je ne les pré­
découpe pas pour ne pas enfermer le 
comédien dans un carcan de focale 
ou de mise en place stricte. 

— Et votre travail avec le directeur 
photo? 
— Avec Bruno de Keyser, on a aussi 
travaillé avant le tournage. Je lui avais 
montré des films dont j'aimais 
beaucoup la lumière — notamment 
Verdict de Sidney Lumet qui est un 
film assez monochrome, d'ombre et 
de lumière, avec beaucoup de contre-
jour. On fonctionne séquence par 
séquence. Je lui donne un univers 
visuel de couleurs. Pour Jérémie, je 
voulais que ce soit des couleurs de 
télévision comme des mauves, verts, 
jaunes, ocres, oranges; alors que chez 
Max, je voulais quelque chose de gris 
acier. On travaille par palettes. Je 
cherchais des images très 
contrastantes par moments, tout 
dépendant de la séquence. Le gros de 
ce travail se fait avant de tourner. Pour 
moi, le tournage c'est essentiellement 
de travailler avec les comédiens. Tout 
ce qui peut être fait avant, je préfère 
m'en débarrasser, afin d'avoir sur le 
plateau cette liberté avec les 
comédiens. 

— Vous parlez de contre-jour. Cela 
mêlé à une histoire empreinte de 
l'idée du double, avez-vous des 
tendances expressionnistes? 
— Oui, c'est un univers visuel qui me 

densité et une dramaturgie du noir et 
blanc. 

— Le film a connu du succès en 
France, les Américains s'y intéressent 
pour un éventuel remake... Les choses 
vont très bien pour vous. Vous avez 
commencé à penser à votre prochain 
film? 
— Ce sera encore une adaptation, 
moins ancrée dans un cinéma de 
genre, plus originale, plus étrange 
comme sujet et moins référentielle. J'y 
travaille encore avec Bernard Stora, 
car nous formons un bon duo. Nous 
sommes présentement à négocier les 
droits du roman. Je ne peux donc pas 
en dire plus pour le moment. 

— Le succès de Max et Jérémie est 
important pour vous? 
— Oui, dans la mesure où c'est un 
film qui se voulait populaire, 
accessible en tout cas. Même si c'est 
un film qui possède plusieurs niveaux 
de lecture, je crois que le 
divertissement est important 
également au cinéma. Pour moi, un 
film c'est avant tout une durée, donc 
plus proche de la musique que de la 
littérature. C'est une durée à gérer en 
rythmes, ralentissements, 
accélérations. C'est plus ça qui 
m'intéresse au cinéma que de 
réellement créer un art visuel 
étonnant. Pour cela c'est bien d'avoir 
ces différents niveaux de lecture, ces 
ruptures de ton, aller de la comédie à 

«Au cinéma, on représente le réel, on raconte des 
histoires auxquelles se rattache toujours une morale.: 

convient bien. J'aime les lumières des 
films d'Eastwood, de Lang, 
d'opérateurs comme Surtees... J'aime 
les couleurs qui tendent vers le 
monochrome. En fait, je me rends 
compte que j'aime le noir et blanc, 
mais aujourd'hui c'est très difficile 
d'exploiter commercialement un film 
en noir et blanc. Tout le problème est 
donc de retrouver avec la couleur une 

la noirceur, passer des scènes d'action 
que le genre exige à des scènes plus 
personnelles, plus émotives. 

— Vous ne refusez pas l'émotion? 
— Non, au contraire, l'émotion fait 
partie de tout cela. Par exemple, la 
scène où Max vire Jérémie, c'est pour 
moi une scène d'émotions. C'est 
pareil au moment où on dévoile des 
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Max et lérémie 

choses sur leur rapport: cocasseries, 
action, inquiétude; on se demande 
s'ils vont se tuer... Certaines de ces 
scènes sont chargées d'émotion. 

— Vous semblez être toujours 
consciente de la dichotomie art-
commerce? 
— D'abord cela prend beaucoup 
d'argent pour faire un film et c'est bel 
et bien une industrie. L'un n'exclut 
pas l'autre. Ce sont des contraintes 
qui, à la limite, permettent de mieux 
travailler, de préciser ce qu'on 
recherche. Avec de Keyser, par 
exemple, cela nous a permis une 
collaboration peut-être plus 
intéressante que si simplement je 
l'avais fait en noir et blanc. Nous 
avons trouvé un traitement qui peut 
apporter également à la dramaturgie 
du film. En fait, c'est essentiel de 
travailler avec des contraintes 
économiques. 

— La difficulté est créative? 
— C'est vrai, puis le cinéma c'est 
avant tout du spectacle. Moi, je le 
rapproche plus du théâtre. Bien sûr 
que c'est de l'art et de la culture, mais 
c'est aussi une heure trente, deux 
heures de spectacle. Il ne faut pas 
l'oublier. Ce qui ne veut pas dire qu'il 
faut concéder sur le fond, au 
contraire, parce qu'on a la 
responsabilité d'une culture, d'être 
témoin de notre époque, de faire de la 
représentation. Au cinéma, on 
représente le réel, on raconte des 
histoires auxquelles se rattache 
toujours une morale. On signe le film 
et tout simplement, en tant qu'êtres 
civiques, nous, les cinéastes, ne 
pouvons pas faire n'importe quoi ou 
raconter n'importe quoi... Mais, d'un 
autre côté, le cinéma est aussi un 
métier du spectacle, comme le cirque 
ou le théâtre. Jr 

ERRATUM - À propos de la photo parue dans le numéro 
163, p. 18, il faut lire: Photo de Jean Verdon. Avec nos 
excuses à l'artiste. 
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