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Διακρίσεις: Φεστιβάλ Βερολίνου 1960 - Αργυρή Άρκτος για την 
καλύτερη σκηνοθεσία, Prix Méliès 1960, Prix Jean-Vigo 1960. 
Διανοµή στις αίθουσες, 16 Μαρτίου 1960. 

Τα γυρίσµατα  της εµβληµατικής ταινίας του Jean-Luc  Godard, 
κράτησαν 23 µέρες από τις 17 Αυγούστoυ ως τις 12 Σεπτέµβρη του 
1959: θα µπορούσαν να χαρακτηρισθούν και ως οι 23 µέρες που 

άλλαξαν το «σινεµά». O Godard, ο Διευθυντής φωτογραφίας Raoul 
Coutard, ο Jazz συνθέτης και πιανίστας Martial Solal, χωρίς να 



ξεχνάµε και τον περίφηµο παραγωγό Georges-«Bobo»-De 
Beauregard, δηµιουργούν ένα σύνολο που την επόµενη χρονιά – το 
Μάρτη του 1960 όταν κυκλοφορήσει σε διανοµή  στις αίθουσες, 
οριοθετεί αν όχι την ωριµότητα του κινηµατογράφου, οπωσδήποτε 
µία νέα του εκδοχή, όπου αφ’ ενός µεν επανεξετάζεται η ίδια του η 
γλώσσα και η ιστορία, αφ’ ετέρου δε προτείνονται νέες 
προδιαγραφές για αφηγηµατικές πιθανότητες στη «συνοµιλία» ήχου 
και εικόνας, σε συνδυασµό µε την εµφάνιση νέων τεχνολογικών 
δυνατοτήτων που λειτούργησαν υποστηρικτικά στις δηµιουργικές 
τάσεις όλης της γενιάς των «παιδιών των Cahiers du cinéma», όπως 
και των συνοδοιπόρων αλλά και κοντινών τους συναδέλφων είτε 
ηλικιακά, είτε σαν  δηµιουργική περίοδος όπως επίσης και άλλων 
εθνικών ταυτοτήτων.  

Της οριακής ταινίας του Godard, είχαν προηγηθεί η πρώτη 

δηµιουργία του John Cassavetes, Shadows, 1959, επίσης Ascenseur 
pour l’echaffaud, 1958 του Louis Malle (και οι δύο µε χαρακτηριστικό 
Jazz-soundtrack από τους Charles Mingus & Miles Davis αντίστοιχα), 
Bob le flambeur, 1956, του Jean-Pierre Melville (που εµφανίζεται 
συµβολικά στο ‘A bout de souffle στο ρόλο του συγγραφέα 
Parvulesku, δίνοντας µαθήµατα ζωής), η περίφηµη τριλογία Apu  2

(Pather Panchali, 1955, Aparajito, 1956, Apur Sansar, 1960) του 
Satyasit Ray, Dolce vita, 1958, του Fellini,  ενώ σύγχρονές της ήταν 
η τελευταία ταινία του Jean Cocteau, Testament d’ Orphée, 1960, η 



τρίτη του  Oshima, Cruel story of youth, 1960 (δεν είναι τυχαίο πως 
25 χρόνια µετά, στην πρώτη του Γαλλική ταινία Max mon amour, 
1986, επέλεξε για συνεργάτη στην εικόνα το Raoul Coutard), Zazi 
dans le métro, 1960, Louis Malle, ενώ έπονταν οι πρώτες ταινίες των 

Pasolini, Accatone, 1961, Bertolucci (σε σενάριο Pasolini), Commare 
Secca,  1962, όπως και του Roman Polanski, Nóż w wodzie / Knife in 

the Water, 1962. Τέλος δύο σηµαντικές δηµιουργίες που προηγήθηκαν 
κι έπονταν αντίστοιχα, είναι οι Hiroshima mon amour, 1959 & L’ 
année derniére à Marienbad, 1961 του Allain Resnais. Ας µην 
παραλείψουµε και τις ελληνικές ταινίες της περιόδου, Νίκος 

http://en.wikipedia.org/wiki/knife_in_the_water_(film)


Κούνδουρος, Παράνοµοι, 1959, Μικρές Αφροδίτες, 1962, ενώ την 
ίδια περίπου εποχή ο Dassin  ολοκλήρωνε στην Ελλάδα το Ποτέ την 
Κυριακή, 1960.  

Ως το 1967 ο Godard µε τον Coutard στην εικόνα, θα αναπτύξει 14 
µεγάλου µήκους (κι ένα δέκατο-πέµπτο µε το Willy Kurant ως 
Διευθυντή-φωτογραφίας, Masculin féminin, 1965) όπως και αρκετά 
µικρού-µήκους ως µέρη των διαφόρων πολυσυλλεκτικών film-à 
sketches/port-manteau όπως τα RoGoPaG, Les plus grandes 
escroqueries du monde, Paris vu par..., ένα τεράστιο έργο που 
αποτέλεσε κατά κάποιον τρόπο την πρώτη του δηµιουργική περίοδο. 
Καθώς όλες οι ανωτέρω ταινίες ως το 1967, ήταν γυρισµένες στα 
35mm (formats, academy-1.33 για τα ασπρόµαυρα & scope-2.35 
για τα έγχρωµα), στη δεύτερη περίοδό του ως τα τέλη της δεκαετίας 
’70, δοκιµάζει µε εικαστική αλλά και ερευνητική διάθεση άλλα 
formats, όπως το 16mm, ενώ ξεκινάει και τις πρώτες του απόπειρες 
στη χρήση της ηλεκτρονικής κινηµατογραφίας (χαρακτηριστικά, Ici 
et Ailleurs, France tour detour, Numero deux). Το 1979 επιστρέφει 
στο «συµβατικό-σινεµά» µε το Sauve qui peut (la vie), όπου 

επανέρχεται σε µία νέα δηµιουργική περίοδο όπως και σε δύο εκ 
νέου συνεργασίες µε τον Coutard (Passion, 1982 & Prenom Carmen, 
1985), µε ταινίες όπως, Je vous salue Marie, Soigne ta droite, 
Detective, Nouvelle Vague, Hellas pour moi. Μετά από την τελευταία 



αυτή ταινία, έρχεται η τέταρτη δηµιουργική περίοδος µακριά οριστικά 
από τη συµβατική διανοµή του κινηµατογράφου, µε ταινίες-δοκίµια 
που αναπτύσσει στο στούντιό του στην Rolle, όπως και µε κάποιες 
«συµβατικές» µεγάλου µήκους ταινίες (Notre Musique, Film 
Socialisme, Adieu au language), µε κύρια «κατασκευή» την 
περίφηµη σειρά Histoire(s) de cinema, που αναπτύσσεται σε µία 
περίοδο εικοσαετίας σχεδόν και που αποτελεί τη δική του εκδοχή για 
την ιστορία της εικόνας, αλλά και του κινηµατογράφου εν γένη.  

Ας επανέλθουµε όµως στο ξεκίνηµα, το καλοκαίρι του 1959, όπου 
καταγράφονται στο ασπρόµαυρο αρνητικό φιλµ Gevaert-36 για τα 
ηµερήσια, Ilford HPS στα νυχτερινά, οι τελευταίες 48 ώρες του 
χαρακτήρα Michel Poicard και της Patricia Franchini (σε ερµηνείες 
των Jean-Paul Belmondo & Jean Seberg αντίστοιχα), για πρώτη 
φορά στην ιστορία του κινηµατογράφου µε µ ία αµ ιγώς 

ντοκιµαντερίστικη αισθητική, εξ ολοκλήρου µε λήψεις «κάµερα-στο-
χέρι»,  διά µέσου της ευφυούς προσέγγισης του Coutard  που 
εφαρµόζοντας την εµπειρία του από το photo-réportage, 
χρησιµοποιεί στην επεξεργασία του ασπρόµαυρου φιλµ, την 
φόρµουλα -«µπάν ι ου» µ ε την αλχηµ ι σ τ ι κή ονοµασ ί α , 
paraphenylenediamine, που διπλασίαζε την ευαισθησία του Ilford 
στα µυθικά για την εποχή 800ASA (standard ευαισθησία σήµερα 
στους σύγχρονους ψηφιακούς κινηµατογραφικούς αισθητήρες), που 
σε συνδυασµό µε τη µαλακή αισθητική των πολλών διαβαθµίσεων 



του γκρίζου από το γοητευτικό Gevaert, προσέδιδε µίαν ιδιαίτερη 
εικαστικότητα στην εικόνα.  

Ας προστεθεί πως το Ilford παρέµενε τότε φωτογραφικό φιλµ – δεν 
κυκλοφορούσε στις συµβατικές κινηµατογραφικές διάρκειες των 120 
µέτρων (τέσσερα λεπτά διάρκεια) – µε µήκη rolls 10-20 µέτρων από 
τα οποία προέκυπτε φυσική διάρκεια «ωφέλιµων» λήψεων 10-15 

δευτερολέπτων: πιθανά η αισθητική στο µοντάζ µε τα περίφηµα 
jump-cut να προέκυψε κι από αυτήν τη συνθήκη, η οποία και σε 
συνδυασµό µε την άψογη χρήση από τον Coutard της hand-held-
camera τύπου Cameflex-120, όπως και µε την υπόκρουση των 
επαναληπτικών µικρών µουσικών cues του Martial Solal, προσέδωσε 
µε τη σειρά της µία φοβερή ενέργεια σε όλο το υλικό µαζί µε µίαν 
ιδιαίτερη απλότητα (belle-simplicité ή simple beauté), όπως και 
ένταση, µαζί µε µίαν αινιγµατικότητα στην εξέλιξη της ροής της 
αφήγησης.  

Η «νέα» προσέγγιση στη ρυθµολογία της διαδικασίας του montage, 
συνοµιλούσε την ίδια περίοδο µε τις λογοτεχνικές απόπειρες cut-up-
techniques του William Burroughs στο Naked Lunch, 1959, αρχικά, 
στο The soft machine, 1961, κύρια, καθώς «έσπαγε» την 
ακαδηµαϊκή «ορθή» σύνθεση των πλάνων, που οδηγούσε σε µία 
αληθινά «χειροποίητη» κατασκευή, ακόµα και στον φωτισµό όπου 
«καταργούνται» οι συµβατικοί µε κρύσταλλο Fresnel τύπου Cremer 



προβολείς, για να χρησιµοποιηθούν ιδιοκατασκευές µε λάµπες τύπου 
photo-fllood 500W, ανακλώµενες σε επιφάνειες του ντεκόρ µε τη 
βοήθεια επιστρώσεων ανακλαστήρων. Από αυτές τις επιλογές και την 
πρώτη τους συνεργασία, αλλά κύρια στον όγκο του έργου που 
προέκυψε, κυριαρχούν οι δηµιουργικές ιδέες όπως και µία συνεχής 
αναζήτηση της «αλήθειας» στην εικόνα, µία ντοκιµαντερίστικη 
σχεδόν αισθητική, στιλιζαρισµένη επίσης, που οδήγησε σε ένα 
καινούργιο «σινεµά», όπως κι η free Jazz του Ornette Coleman ή το 
rock των Velvet Undergound, που συνοµίλησε µε όλες τις µορφές 
τέχνης για να παρουσιάσει µία νέα γλώσσα. Ίσως αυτή τη γλώσσα να 
αποχαιρετάει πιθανά  ο Godard το 2014, µε την τελευταία του ταινία 
(Adieu au langage).  

Η ταινία χαρακτηρίζεται αφηγηµατικά από το middle-section που 
αποτελεί η εικοσιπεντάλεπτη ενότητα που διαδραµατίζεται στο 
δωµάτιο #12 του Hotel de Suède, όπου πραγµατικά ξεχωρίζει η 
δεξιοτεχνία του χειρισµού της µηχανής λήψης στη σύνθεση του 
κάδρου, όπως κι οι εφαρµογές υποστήριξης του υπαρκτού φωτός 
από την προσέγγιση του Coutard, που προσδίδουν φυσικότητα, 
φρεσκάδα κι ενέργεια σε έναν «δύσκολο» από τους περιορισµούς 
του εµβαδού του χώρο.  

Συµβολική «αξία» έχει όµως και το περίφηµο φινάλε της, γυρισµένο 
στις 12 Σεπτέµβρη του 1959: το τελευταίο close-up της Seberg, που 
έχει χαρακτηριστεί ως το µελαγχολικότερο πλάνο της ιστορίας του 



«σινεµά», όπου αναρωτιέται για την έννοια της έκφρασης 
deguellasse (Qu’est-ce que c’est deguelasse?), ενώ γυρίζει την 
πλάτη στην κάµερα του Coutard για να ακολουθήσει ένα fade-to-
black κι ο τίτλος FIN-τέλος. 

Άλλα στοιχεία που συνέβαλαν στην ιδιαιτερότητα της ταινίας όπως 
και της προσέγγισης Jean-Luc Godard, είναι σαφώς η έλλειψη ήχου 
στο γύρισµα, ακόµα κι αυτού που χαρακτηρίζεται ως «ήχου-οδηγού» 
(son-témoin), όπως κύρια κι η απουσία συµβατικού σεναρίου, καθώς 
όπως και πολύ αργότερα στην ταινία του Chinoise, 1967, o θεατής 
ενηµερωνόταν πως επρόκειτο για ένα film en train de se faire-υπό 
κατασκευήν δηλαδή, στο ‘A bout de souffle, o Godard διάβαζε εκτός 
κάδρου τις ατάκες στους ηθοποιούς, που µετά από µία µικρή παύση 
επαναλάµβαναν για να ολοκληρώσουν την πρόζα στη διαδικασία του 
doublage. Η ηχητική µπάντα, το forte του Godard στην ανάπτυξη 
του έργου του , χαρακτηρίζεται από τη Jazz του Martial Solal που 3

πραγµατικά υπογραµµίζει, χρωµατίζει, τονίζει όλες τις αισθήσεις που 
προκύπτουν από την εξέλιξη της αφήγησης.  



Η ταινία που χαρακτηρίζεται τέλος µοναδικά επίσης, από την απουσία 
συµβατικού génerique, αναφοράς δηλαδή στους συνεργάτες της 
«φιλµικής κατασκευής», ξεκινάει µε µία αφιέρωση στην περίφηµη 
Αµερικάνικη εταιρία παραγωγής Monogram-pictures, που ανέπτυξε 
µία χαρακτηριστική φιλµογραφία ταινιών τύπου b’-movies, χαµηλών 
προϋπολογισµών την περίοδο 1930-50, ενώ «συνοµιλεί» παράλληλα 
µε το cinéma-direct της ίδιας χρονικής περιόδου του Primary : δεν 4

είναι τυχαίο πως ο Godard θα συνεργαστεί και µε τον Albert Mayslee 
στο επεισόδιο του Paris vu par..., 1965  µε τίτλο Le pneumatique, 
όπως και µε τον D. A. Pennebaker, στο 1PM, 1970.  

Το ‘A bout de souffle, αποτελεί τη µοναδική ταινία της Nouvelle-
vague  που παρουσιάστηκε και σε εκδοχή Αµερικάνικου remake από 
τον Jim Mc Bride ως Breathless το 1983, αναφορά µε τη σειρά του 
στο οµώνυµο περίφηµο rockabilly του Jerry-Lee Lewis που 
χαρακτηρίζει την ηχητική µπάντα αλλά και την persona του 
χαρακτήρα που υποδύεται ο Richard Gere: it’s all or nothing for me 
baby... Ένα «σινεµά» από το τίποτα, βασισµένο σε ένα fait-divers 
από το αστυνοµικό reportage της εποχής, που πέτυχε τη 
δηµιουργική ανατροπή µίας γλώσσας κινούµενων εικόνων περίπου 
µισό αιώνα πίσω, µια γλώσσα που έχει «αποχαιρετιστεί», µία τέχνη 
που επανεξετάζεται µέσω των νέων εφαρµογών που προκύπτουν 
από τις νέες τεχνολογίες, που αναζητούν αφηγηµατικές πιθανότητες: 
Ήχος και εικόνα , αυτό είναι το «σινεµά» που πρότεινε ο Godard. 5

  Με έναυσµα το αφιέρωµα στην Ταινιοθήκη της Ελλάδος, Τώρα Γκοντάρ | Maintenant 1

Godard, από τις 5 έως 18 Ιουνίου 2014 [http://godard.tainiothiki.gr/], σχετική εισήγηση 

για την παρουσίαση της ταινίας, από τον Δηµήτρη Θεοδωρόπουλο, 6-6-2014, http://

godard.tainiothiki.gr/µε-κοµµένη-την-ανάσα/.

 Διευθυντής φωτογραφίας και στις τρεις ταινίες ο Ινδός Subrata Mitra, από τους 2

πρωτοπόρους µαζί µε τον Ιταλό Enzo Serafin του ανακλώµενου φωτισµού. Ο Serafin 

θεωρείται ότι είναι ο πρώτος που χρησιµοποίησε φωτιστικά σώµατα µε λάµπες τύπου photo-

flood και “τσιµπίδες”-pinzas ήδη από 1952, οριοθετώντας την έλευση µίας πολύ µεγάλης 

γενεάς Διευθυντών φωτογραφίας όπως οι Pasqualino De Santis, Giuseppe Rottuno, Carlo Di 

Palma.

http://godard.tainiothiki.gr/
http://godard.tainiothiki.gr/%CE%BC%CE%B5-%CE%BA%CE%BF%CE%BC%CE%BC%CE%AD%CE%BD%CE%B7-%CF%84%CE%B7%CE%BD-%CE%B1%CE%BD%CE%AC%CF%83%CE%B1/


 O Godard πέραν των δύο αµιγώς «µουσικών» συνεργασιών του αρχικά µε τους Rolling 3

Stones το 1968, One plus one, όπου καταγράφεται η εξέλιξη συνθετικά του περίφηµου 

Sympathy for the devil, µε τους Rita Mitsuko  στη συνέχεια στο Soigne ta droite, 1987, 

όπου εµβαθύνει στη δηµιουργική ανάπτυξη µουσικών συνθέσεων από σύγχρονα σχήµατα-

bands, εντάσσει τη µουσικότητα στην αφήγηση στα µε στοιχεία musical Une femme est une 

femme, 1961 & Pierrot le fou, 1965, ενώ η µουσική λειτουργεί ζωντανά ως «εφαρµογή» µε 

τη χρήση των Quatuors του Beethoven στο Prénom Carmen, 1983, που ερµηνεύει ένα 

κουαρτέτο εγχόρδων. Ιδιαίτερη σηµασία έχει η κυκλοφορία από την ECM-records 

ολόκληρης της πρωτότυπης ηχητικής µπάντας της ταινίας του Nouvelle vague, 1990, όπως 

αντίστοιχα και της ηχητικής εκδοχής των Histoire(s) du cinéma (επίσης εκδοχή βιβλίων 

όπως και τηλεοπτικής σειράς παραγωγής Gaumont).

 Το documentaire µεγάλου µήκους, Primary, 1960, παραγωγής Robert Drew, γυρισµένο 4

από τους Richard Leackock & Albert Mayslee, µονταρισµένο από τον D. A. Pennebaker, 

οριοθετεί την ορολογία direct-cinema, συγκεντρώνει δε ως δηµιουργική οµάδα τέσσερις 

εµβληµατικούς ντοκιµαντερίστες. Πρόκειται για την καταγραφή της προεκλογικής 

εκστρατείας του John Kennedy, υιοθετώντας παρόµοια αισθητική µε τον Godard, 

χρησιµοποιώντας ελαφρές και κινητικές για την εποχή, 16mm µηχανές λήψης. Το µοντέλο 

παραγωγής που προτάθηκε, αποτελεί σαφώς προάγγελο του αντίστοιχου σχήµατος-

κολεκτίβας που δηµιούργησε ο  Godard µε τον Jean-Pierre Gorin µε τη συµβολική ονοµασία 

Dziga Vertov, που κάλυψε µία ιδιαίτερα δηµιουργική περίοδο µεταξύ 1968-71.

 SONIMAGE ονοµαζόταν και η εταιρία παραγωγής που δηµιούργησε, πρόκειται δε για ένα 5

ευφυές λογοπαίγνιο, που µπορεί να σηµαίνει είτε ήχος-εικόνα, είτε η «δική» του (son) 

εικόνα (image).


