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Dans cet ouvrage, Yehuda Moraly nous montre que dans les films français tournés pendant 

l’Occupation connus pour leur légèreté, nous retrouvons chaque fois un personnage qui n’est pas 

explicitement désigné comme Juif mais dont les caractéristiques (laideur, traitrise, goût pour l’intrusion) 

provoquent une association immédiate avec la vedette de la presse et de la radio d’alors, le Juif, 

impitoyablement diabolisé, cause de tous les malheurs de la France et du monde, au moment où, dans 

les faits, il est pourchassé, arrêté et envoyé à la mort. 

L’auteur illustre son propos par deux études successives. Dans la première partie du livre, il choisit 

d’analyser les films de propagande antisémite directe produits en France pendant ces années (Les 

Corrupteurs, Forces occultes, Le Péril juif, Nimbus libéré) et aborde le problème des coupures et des 

modifications qui ont été effectuées sur les copies de certains films tournés sous l’Occupation (La fille 

du puisatier, Volpone, Les Inconnus dans la maison, Le camion blanc). Ces coupures ont souvent 

modifié le sens de l’œuvre et occultent le message antisémite. L’analyse des Visiteurs du soir permet 

d’aborder la mythique « collaboration dans la clandestinité » de Joseph Kosma et d’Alexandre Trauner, 

deux artistes juifs hongrois , bâtie après la guerre, pour octroyer une aura résistante à une œuvre qui 

servait la propagande de Vichy et dont l’analyse renvoie, non à de Gaulle mais à Lucien Rebatet (Les 

Décombres, 1942). 

La seconde partie est entièrement consacrée au film culte Les enfants du Paradis. Il propose de poser 

un regard différent sur cette superproduction franco-italienne, dont les participants sont très liés, et 

souvent idéologiquement, à l’occupant. L’analyse du scénario écrit en 1942 met en exergue, au-delà de 

la bouleversante histoire d’amour du Paris romantique, une allégorie politique de l’Occupation. Le film 

sera coupé, en 1944, de douze passages. Ainsi, le meurtre du personnage sémite (Josué, le marchand 

d’habits) par lequel se termine le scénario original fait écho à d’autres « meurtres purificatoires » rêvés 

à la même époque et rendant au monde sa pureté et son bonheur, celui du Juif Suss (1940) ou des 

banquiers de La Folle de Chaillot, texte rédigé en 1942. Le film sera coupé, en 1944, de douze 

passages, offrant ainsi une vision lisse du cinéma français sous l’occupation. Un mécanisme 

d’épuration du cinéma français s’est donc mis en route au sortir de la guerre. 
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Révolution au Paradis: représentations voilées de personnages juifs 

dans le cinéma de la France occupée 

C’est en effet à un dévoilement, sinon à une révélation, que nous invite 

Yehuda Moraly dans sa Révolution au Paradis, le fort volume qu’il 

consacre à cet âge d’or du cinéma français qui s’épanouit au cœur des 

années sombres de l’Occupation. 

Cette recherche solide, fouillée, passionnante, scrute d’abord, 

scrupuleusement, les nombreuses études qui se sont multipliées récemment 

autour d’un bien étrange paradoxe : l’apparition sur les écrans français d’une 

série de films éblouissants, inoubliables alors que la nation –sous la botte de 

« l’ennemi héréditaire » –connaît, outre les privations matérielles, les 

restrictions en tous genres de ses plus essentielles libertés. Or, la grande 

majorité de ces ouvrages, souvent dus à des chercheurs prestigieux, 

s’accordent pour rappeler le sort de la minorité juive ostracisée par le régime 

de Vichy. Ils reconnaissent aussi qu’il y eut quelques cas isolés de films 

antisémites, en général des documentaires, souvent repris au répertoire de la 

propagande nazie tel ce Péril Juif (1941) de sinistre mémoire qui traduisait 

et adaptait le Ewige Jude (1940) de Fritz Hippler, l’adjoint de Goebbels. En 

revanche, ils soulignent unanimement, fermement, que la plupart des long- 

métrages réalisés à l’époque, ont refusé de se faire l’écho des lois anti-  

juives promulguées par l’Etat de Vichy et qu’ils se sont gardés de cautionner 

sa politique à l’encontre d’une communauté graduellement isolée, 

poursuivie, persécutée. Nombre de ses membres- et parmi eux des gens de 

cinéma: producteurs, réalisateurs, acteurs- seront d’abord concentrés dans 

divers camps de transit en France, avant d’être déportés vers l’Est de 

l’Europe, vers les camps de la mort. 

Dans son ouvrage amplement, savamment documenté, Moraly va tenter une 

double mise-en-doute. Tout d’abord, il dénonce l’hypothèse, 

complaisamment admise de nos jours, d’un cinéma qui aurait constitué un 

espace de liberté, précaire sans doute, mais où certains films ont réussi 

néanmoins à faire passer des messages d’insoumission envers l’occupant - 

voire même des manifestes antinazis- . Une telle lecture s’est imposée quant 

au dernier plan des Visiteurs du Soir (Marcel Carné, 1942) : le diable- 
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incarnation du Mal- fustige la statue du couple d’amants étroitement enlacés 

qu’il vient de pétrifier, et dont le cœur, en dépit des coups, continue de 

battre. L’interprétation veut voir dans ce superbe « finale » la victoire de 

l’amour et de la fidélité : l’irrépressible résistance à la coercition et à la  

haine qui est celle de la France sous le joug de l’Allemagne hitlérienne. 

Par ailleurs, ces histoires d’indestructible amour, souvent insérées dans un 

passé fabuleux ou mythique, ces scénarios subtilement écrits et si poétiques 

lorsqu’ils sont signés Jacques Prévert, ces mises-en-scènes d’une élégance 

inégalée, aux trouvailles raffinées- tel ce duel entre deux chevaliers reflété 

dans l’eau d’une fontaine -ne se sont pas contentés de soustraire, pour 

quelques instants, la masse immense de leurs spectateurs aux rigueurs et aux 

épreuves occasionnées par la guerre. Selon l’imparable argumentation de 

l’auteur, « l’évasion » n’en était pas non plus la visée recherchée. 

Afin de sérieusement étayer le noyau dur de sa thèse qui va à l’encontre de 

la doxa évoquée plus haut quant à l’absence de tous préjugés antisémites 

dans le cinéma des « années noires », l’auteur recourt à différentes 

procédures . L’une d’entre elles consistera à comparer les diverses stratégies 

mises en œuvre aux différentes étapes de la réalisation des films les plus 

prestigieux de l’époque, prenant en ligne de compte qu’une production 

cinématographique, surtout en temps de guerre, peut s’étendre sur des mois, 

et dans le cas précis des Enfants du Paradis, sur des années ( 1942-1945). 

Moraly révèle par exemple combien le scénario original peut différer de la 

version finale, ou encore comment certaines coupures- quelques plans ôtés 

ou remplacés- peuvent entièrement transformer le sens d’une œuvre. Or, ces 

changements significatifs vont dépendre, non tant des exigences des 

producteurs- qui sont pratiques courantes lors de l’élaboration d’un film- 

mais des bouleversements de l’histoire dans une période troublée. Ici, 

essentiellement, selon qu’est envisagée comme probable la victoire de l’Axe 

ou celle des Alliés. 

Relatant les étapes de la réalisation des Enfants  du  Paradis,  Moraly  

précise : « Le film que nous voyons aujourd’hui n’est pas celui qui a été 

écrit, ou tourné…En août 1942, au moment où Carné et Prévert conçoivent 
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le projet, la victoire allemande semble acquise. L’Europe nouvelle se 

forme… En août 1943 au moment du tournage, le débarquement des 

Américains en Sicile rend cette victoire moins certaine. Entre juin 1944 et 

janvier 1945, au moment du montage, la défaite allemande n’est plus qu’une 

question de jours et les comités d’épuration siègent... »(191) 

Ces tactiques opportunistes, Moraly les démontre non seulement au moyen 

des innombrables textes et documents consultés, qu’ils soient écrits ou 

filmés. Elles sont corroborées aussi grâce aux nombreuses conversations et 

rencontres que l’auteur a menées auprès de personnalités marquantes de 

cette génération- ou de leurs descendants- tout au long des quinze années de 

son opiniâtre enquête. 

La riche filmographie retenue et analysée pour sa démonstration comporte 

une dizaine de films, et Moraly en rappelle une cinquantaine d’autres au 

cours de son étude. Toutefois, cette remarquable entreprise semble inspirée, 

mue, stimulée par l’œuvre qui lui donne son titre et qui incontestablement en 

justifie le principe. Il s’agit bien sûr d’un indéniable chef-d’œuvre, 

aujourd’hui universellement reconnu en tant que tel : Les Enfants du 

Paradis. La « révolution » qu’annonce le titre amène, incite à un nouveau 

regard, informé, critique, sans pour autant attenter à la délectation que la 

contemplation de l’œuvre ne cesse de susciter : « Le plaisir est plus grand 

quand la connaissance est plus vaste » aurait dit Leonardo da Vinci. 

Avant tout homme de théâtre, Moraly se réfère à son domaine de 

prédilection et d’expertise pour retracer l’itinéraire qui mène du Deburau 

historique- mime de renom, célébré par les Romantiques- au protagoniste 

principal de diverses œuvres théâtrales et littéraires, soigneusement 

recensées dans Révolution au Paradis. Ayant donc comparé entre elles, non 

seulement les successives versions du scénario, mais aussi les différentes 

copies du film achevé, l’auteur confond et démasque la notion même de 

message subversif qu’il nous incomberait aujourd’hui de savoir décrypter, 

même si Garance clame à la cantonade son amour de la liberté et si comme 

le souligne l’auteur, c’est autour de cette incarnation de la femme libre que 

la narration et ses principaux protagonistes trouvent leur justification au 

niveau du récit et éprouvent leur destin au niveau de la fable. 
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Arletty /Garance, l’amie de Céline, de Le Vigan, de Coco Chanel, tout 

comme d’autres égéries de la collaboration dite « horizontale », n’en paiera 

pas le prix et regagnera bien vite sa « liberté » civique après la  

guerre…C’est encore par l’attention assidue portée à l’élaboration des 

personnages que l’auteur va définitivement débusquer,rejeter, la légende 

d’un film -d’un cinéma-qui sut se garder de toute atteinte anti-juive, qui fit 

preuve d’une dignité dont la corporation peut jusqu’aujourd’hui se prévaloir. 

« Les Enfants du Paradis » suivent les péripéties de vingt-trois personnages 

différents, dont sept en particulier. Autour de Garance évoluent trois 

protagonistes historiquement attestés: Deburau, le mime ; Francis Lemaitre, 

le grand acteur qui introduisit Shakespeare en France ; Lacenaire, le poète- 

assassin. Quant au Comte de Montray, qui pour un temps possèdera 

Garance, il fait partie du monde qui consomme les demi-mondaines. Puis il  

y a Nathalie, la fidèle épouse, qui, par son amour désespéré pour Deburau 

transforme cette triple histoire d’amour- fou en tragédie. Et enfin il y a 

Jéricho, dit aussi Josué, l’intermédiaire qui relie entre eux tous les 

personnages, l’homme aux identités multiples, voyant et voyeur, qui non 

seulement prédit leur destin aux différents protagonistes, mais qui doué 

d’ubiquité, y préside aussi. De par ses attributs, Jéricho se trouve ainsi très 

proche de Shabas, le protagoniste principal du Camion blanc (Léo Joannon, 

1942), un film peu connu que Moraly examine pour démontrer la récurrence 

des thèmes, puisqu’il s’agit ici d’une autre « tribu prophétique », celle des 

Gitans, qui connaitra elle aussi un destin tragique. 

L’historien Pierre Sorlin a été l’un des premiers chercheurs à se pencher sur 

la représentation du Juif dans le cinéma français .Selon lui, il s’agit de savoir 

comment et par qui nous apprenons qu’un personnage est juif. Est-ce par des 

protagonistes dans le film ou par le film lui-même ? Sorlin évoque encore 

certains traits visuels –le profil, bien sûr-, les noms et prénoms, et enfin la 

raison sociale, qui généralement se traduit par la relation du personnage aux 

biens matériels et à l’argent. Jéricho parvient à cumuler tous ces traits 

distinctifs auxquels s’en ajoutent d’autres non moins inquiétants et que 

divulgue Lacenaire dans un réquisitoire cinglant dont on retiendra seulement 

la petite phrase qui le désigne en indicateur et en nouveau Judas : « Est-ce 

vrai ce qu’on raconte ? Que tu as tes petites entrées rue de Jérusalem et que 
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tu vends tes amis, Jéricho? »… Moraly relève que c’est Jéricho- ce 

personnage imaginé, à l’instar du Comte de Montray- qui a donné lieu aux 

plus nombreuses transformations, aux coupures, aux « repentirs » un terme 

usité en peinture et qui se définit comme « un changement en cours 

d’exécution ».Ainsi, Jéricho devait être le premier personnage apparaissant à 

l’écran , le début d’un film constituant toujours un moment stratégique 

privilégié. Dans le film lui-même, qui ne comporte pas moins de sept 

représentations scéniques différentes, une pantomime de Deburau, inspirée 

par l’insolite figure de Jéricho, s’intitule chand’ d’habits et le Pierrot blanc 

finalement y tue l’homme aux schmattes. On ne saurait ici négliger la 

référence, la mise-en-abyme : dans le scénario original, non retenu, à la fin 

du film, Deburau tuait Jéricho, envers qui il avait maintes fois exprimé une 

répugnance « instinctive », proche de la haine. 

Dans la superbe scène du carnaval qui clôt le film, c’est Jéricho qui retarde 

à dessein Baptiste dans ses efforts pour rejoindre Garance qui le fuit : 

Nathalie, informée par Jéricho, vient en effet de surprendre le couple 

adultère. La scène du meurtre de Jéricho par Deburau a été finalement 

supprimée au dernier montage. 

Le livre, abondamment et intelligemment illustré, comprend une dizaine de 

chapitres complété par de nombreux documents d’époque. Servi par le style 

vigoureux et vibrant de l’auteur, il se lit comme un roman policier. Sans 

doute, Yehuda Moraly nous soumet-il ici une « lecture symptomatique », 

soit un déchiffrement où le non-dit est aussi important que ce qui est affirmé. 

Une lecture symptomatique souligne aussi le positionnement que le lecteur / 

spectateur est encouragé à adopter, elle met en évidence ce « manque 

structurant » qui constitue selon l’expression consacrée autrefois par 

Althusser, et particulièrement indiquée ici : …les ténèbres intérieurs de 

l’exclusion …intérieure au visible même ». 

Michal Friedman 

Pardes 2015 
 

 

 

 
 

5 



text.....text.....text..... 

text....text.... text..... 

e 
 

 

e 
se 

 
 

10 Décembre 2014 

Livres 

A 

V 

 

 

 

 

 

 

 

 

 

 

 

 

L’Occupation vue à travers sa filmographie 
 

 

Valérie Shapira 

rrivé en Israël en 1980, Jean-Bernard Moraly, 
devenu Yéhuda, a déjà une longue carrière de comédien et 

scénariste derrière lui. Admis à l’Université hébraïque de 
Jérusalem, il se lance dans la recherche tout en continuant 

la mise en scène. Selon lui, 
«  on ne peut être bon chercheur de théâtre que si on a eu 
l’expérience de la création ». 
Dans la première partie de son livre intitulée 
Représentations (voilées ou pas) de personnages  juifs  
sous l’occupation allemande, l’auteur rend compte du 
contexte historique qui voit naître les pires films et livres 
antisémites. En raison des lois de Vichy, les  juifs  n’ont  
plus le droit de publier des livres ou de faire des films. La 
propagande allemande est très forte : « Un flot de livres 
paraît en zone occupée, dans toutes les grandes maisons 
d’édition, informant le public sur “le péril juif” ». Après 
l’annulation de la loi Marchandeau le 16 août 1940  par    
le gouvernement de Vichy, loi qui interdisait les attaques 
antisémites dans la presse, celle-ci s’en donne également  
à cœur joie. 

Un autre regard sur Les enfants du Paradis 

La seconde partie de l’ouvrage nous en apprend beaucoup 
sur le cinéma français pendant  l’Occupation.  Au  terme  
de 15 ans de recherche, l’auteur propose un regard 
radicalement différent sur ce monument du cinéma français 
que sont Les enfants du paradis, désigné par plus de 600 
professionnels du cinéma comme « l’œuvre principale du 
patrimoine cinématographique français ». 
La vie artistique et culturelle sous l’Occupation allemande 
y est certes très bien décrite, mais lorsque Yéhuda Moraly 
raconte le tournage du film, la vie et la personnalité des 
acteurs, des producteurs, mais aussi des décorateurs et 
des musiciens, c’est véritablement un autre film qu’il nous 
donne à voir, ainsi qu’une vision radicalement différente de 
l’époque. 
Les scènes du film et les décors ont été minutieusement 
étudiés, jusque dans les moindres détails : ainsi nous 
sommes stupéfiés, à la fin du film, de découvrir une étoile de 
David, mise en valeur par un effet d’éclairage, sur les rideaux 
des bains turcs où le conte de Montray est assassiné… Le 
scénario et les répliques du film font également l’objet 

d’une étude détaillée. 
Yéhuda Moraly rappelle 
d’ailleurs que le scénario 
s’est trouvé plusieurs fois 
remanié depuis sa première écriture en 1942 et la 
projection du film en 1945, en fonction des évolutions de 
la guerre. 
Le livre rend également compte de l’étude d’autres films, 
moins détaillées mais tout aussi intéressantes. On apprend 
par exemple que la fin du film La fille du puisatier a changé 
trois fois, passant d’un discours de Pétain à un discours de 
de Gaulle pour finir sur Fernandel dans la dernière version. 
Culture, politique et antisémitisme : autant d’ingrédients 
réunis dans cette étude que je qualifierais de titanesque, 
exposée dans un livre qui se lit comme un vrai roman. 
Yéhuda Moraly m’a confié malgré tout continuer à aimer 
Les enfants du Paradis ; j’ai prévu pour ma part, grâce à  
lui, de revoir ce film avec un autre regard. Une projection 
d’extraits de ces longs-métrages aura lieu le 24 décembre à 
la Cinémathèque de Jérusalem en présence de l’auteur. 



Révolution au paradis, Yéhuda Moraly, éditions Elkana 

 
 

Et l’Histoire s’anime… 
 

 

Johanna Afriat 

oici donc les péripéties d’une rue parmi d’autres, 
celle où Pascale Hugues, journaliste française 
expatriée en Allemagne, a élu domicile 

il y a quelques années. Mais Berlin étant Berlin, remonter 
le temps dans l’une de ses artères, aussi insignifiantes que 
celle-ci puisse paraître, implique forcément d’ouvrir les 
pages les plus douloureuses de l’Histoire… Des archives de 
la capitale allemande à ses lieux de mémoire, l’auteure s’est 
livrée à un véritable travail de fourmi afin de reconstituer les 
décors de sa rue, et retrouver l’identité de ses résidents au 
fil des décennies. 
L’histoire de cette rue « commence comme un conte de 
fées » : au début du siècle dernier, dans une Allemagne 
unifiée qui se targue de rivaliser avec les plus grandes 
capitales européennes, de riches entrepreneurs décident 
d’investir dans la pierre, et font dans la surenchère pour 
construire toujours plus grand, plus beau et plus raffiné. 
C’est l’Allemagne de la Belle Epoque. Mais la Première 
Guerre mondiale et les années qui suivent, marquées par 
l’inflation et le chômage, font voler toutes les illusions en 
éclats, à l’image des immeubles qui, faute d’entretien, 
commencent à s’effriter. 

La Shoah racontée autrement 
 

Jusqu’au cauchemar, tel qu’on le sait : l’accession d’Hitler au 
pouvoir, et une nation parmi les plus évoluées qui plonge dans 
la barbarie. Les habitants « aryens » de la rue ne seront pas en 
reste de brimades, d’insultes et de dénonciations : parmi leurs 
voisins, 106 juifs sont déportés. Ces juifs qui pour la plupart 
plaçaient la fierté d’être allemands au-dessus de toute autre 
identité, et prétendaient même apprendre à ce « bohémien » 
d’Hitler ce qui distinguait cette nation des autres. 
Parmi eux, quelques rescapés que l’ouragan de la Shoah a 
dispersés aux quatre coins du monde, et que Pascale Hugues 
est allée rencontrer en Californie, à New York ou à Haïfa. C’est 
d’ailleurs comme si tous avaient attendu cette journaliste 
providentielle pour livrer enfin le récit de leurs vies, et affronter 
ce passé qui n’a eu de cesse de les tarauder. Tous ressentent 
l’urgence du devoir de mémoire et l’impérieuse nécessité de 
recouvrer leur identité originelle, loin des costumes et des faux- 
semblants imposés par l’exil. Une véritable complicité se noue 
alors entre Pascale Hugues et ses interlocuteurs, complicité qui 
trouve son point d’orgue lorsque cette dernière se voit confier 
la fameuse robe de Hanna qu’elle se charge de ramener en 
Allemagne et même de porter à l’occasion… L’auteure n’est 
alors plus seulement dépositaire de la mémoire, elle devient 

 

le trait d’union inespéré entr 
passé et présent. La boucle est 
bouclée. 
Après la guerre, contre tout 
attente, la rue et le pays 
relèvent.  L’orgueil  de  ses  habitants  joue  un   rôle 
moteur dans la reconstruction : après s’être acquittés de 
réparations envers l’Etat d’Israël, on tire un grand drap  
sur le passé, table rase, on minimise les responsabilités,   
et surtout, on s’étourdit de travail. Bientôt, on parle de 
« miracle économique allemand »… 
Loin du compte rendu historique, ce sont des existences que 
Pascale Hugues nous donne à voir dans un récit captivant 
aux allures de roman. C’est avec un incontestable talent 
de conteuse et à force de mille détails glanés au fil de ses 
recherches, qu’elle parvient à reconstituer des quotidiens 
et des émotions. La journaliste promène son lecteur dans 
les tableaux de l’Histoire et le passé s’anime, tandis que 
ses personnages nous deviennent attachants et presque 
familiers. C’est l’histoire de l’Allemagne, nation de tous les 
superlatifs, telle qu’on nous l’a rarement racontée… Un prix 
Simone Veil amplement mérité. 



La robe de Hanna, Pascale Hugues, éditions Les Arènes 
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Yéhuda Moraly s’attaque dans son dernier ouvrage, Révolution au paradis, 
au mythe du cinéma français pendant la Seconde Guerre mondiale 

Au départ du livre La robe de Hanna, la démarche d’une journaliste piquée 

d’histoire, qui décide d’enquêter sur une rue insignifiante du Berlin d’aujourd’hui 

pour savoir à quoi elle ressemblait il y a 20, 50 ou 100 ans, et surtout qui l’habitait 



Mon ami, Yehuda (Jean-Bernard) Moraly 

sort un nouveau livre. 

Révolution au Paradis : Représentations voilées de personnages juifs dans le cinéma de la France 

occupée: Les Enfants du Paradis (Editions Elkana, 2014). 

 
Avec ce livre, Moraly lance une véritable bombe dans l’historiographie du cinéma 
français. Son livre bouleverse le consensus autour du film culte. Les Enfants du Paradis, 
(Marcel Carné, Jacques Prévert, 1943) est en effet considéré comme un des plus beaux 
films du monde et a été désigné comme le meilleur film du cinéma français au 20e siècle. 
Mais pour Moraly, si le film est sublime, il est aussi antisémite. 

 
Les historiens insistent sur le fait que le cinéma sous la France occupée a échappé à 
l’embrigadement idéologique. Le livre montre exactement le contraire et jette une lumière 
absolument nouvelle sur la période 1940-1944, où le cinéma français, sous la botte 
allemande, connait une paradoxale apogée. Moraly analyse des personnages qui ne 
sont pas ouvertement désignés comme juifs mais dont la profession, les traits ou le nom 
renvoient au Juif. 



 
Le livre montre aussi les différences existantes entre le scénario des Enfants du 
Paradis écrit en 1942 et le film projeté en 1945. Mais même dans cette version 
profondément modifiée après le débarquement allié, (pour amoindrir ou cacher son côté 
antisémite), un des personnages semble être une représentation voilée de personnage 
juif. Au-delà de l’inoubliable histoire d’amour et de la fresque magistrale du monde du 
théâtre se profile en fait un film aux références antisémites où le Juif est considéré 
comme le responsable de la guerre et de tous les malheurs du monde. Moraly a aussi 
retrouvé des documents prouvant que le film a même été tourné avec de la pellicule 
allemande et une licence italienne, l’Italie étant alors allié de l’Allemagne nazie. 

 
 
 
 
 
 
 
 
 
 
 
 
 
 
 
 
 
 
 
 
 
 
 

 
Arletty 



 
En d’autres termes, il a fallu attendre 70 ans, pour qu’un professeur de théâtre de 
l’Université hébraïque de Jérusalem ait le culot, le courage et l’impertinence de dévoiler 
la face voilée du film adulé. Faire une telle démonstration, c’est comme déboulonner la tour 

Eiffel dit Moraly. 
Avec Révolution au paradis, Moraly continue, comme il a fait à travers ses autres livres sur 
Genet et Claudel à casser les images de marque. Un livre qui interpelle à une époque où 
l’antisémitisme menace de nouveau toute l’Europe. 

 

En direct de Jérusalem, le Blog de Katy Bisraor Ayache 

 
 
 
 
 
 
 
 
 
 
 
 
 
 
 
 
 
 
 
 
 
 
 
 
 
 
 
 
 
 
 
 
 
 
 

 
Marcel Carné 



 

 

 

 

 

 

 

 
 

 



 



 



 



 



 



 



 



 



 



 



 



 





 



 
 

Yehuda Moraly, célèbre critique de théâtre et ancien professeur de théâtre et de 
cinéma à l’Université Hébraïque de Jérusalem, revient dans un livre sur l’image des 
juifs dans le cinéma de guerre, en particulier ce qui concerne un des plus grands 
films de l’histoire : Les Enfants du Paradis. Rencontre. 

 
L’Arche : « A la mémoire de ce producteur visionnaire, Bernard Natan, assassiné à 

Auschwitz pendant la préparation des Enfants du Paradis dans les studios dont il 
avait été le propriétaire. A celle des enfants juifs, ceux d’avant-hier, d’hier et 

d’aujourd’hui, assassinés au nom du ‘Bien’ ». Pourquoi avoir choisi cette dédicace ? 

 
Yehuda Moraly : Bernard Natan (1886-1943) était un Juif roumain qui, parti de 
rien, est parvenu à devenir le directeur de la maison de production la plus 
importante de France, Pathé qui deviendra Pathé-Natan. Les répercussions de la 
Grande Dépression ébranlent son empire. Il est accusé d’avoir causé la ruine des 
actionnaires de la maison Pathé. Il est emprisonné en 1939 et libéré en 1942 mais 
comme il a perdu la nationalité française, il est envoyé à Auschwitz. La dernière 
trace de son existence date du début de l’année 1943. Il était devenu le symbole 
de la crapulerie juive. Sa photo figurait en grand dans l’exposition Le Juif et la 
France (1941), et dans le film Forces occultes (1943). Sa figure se lit en filigrane du 
film de propagande antisémite Les Corrupteurs (1941). Or, les travaux de André 
Kossel – Kirschen et de Gilles Willems montrent « la fabrication de la légende de 
l’escroc Natan » et l’immense envergure de ce producteur martyr, ayant créé près 
de cent films, souvent des chefs d’œuvre (L’Argent, A propos de Nice, Les 
Misérables), ayant instauré, en 1929, la première compagnie de télévision de 
France (Télévision-Baird-Natan). 

 
J’ai été frappé par le fait que Les Enfants du Paradis aient été tournés dans des 
Studios qu’il avait lui-même modernisés pendant que lui était gazé à Auschwitz, 
avant que son souvenir ne sombre dans l’oubli. Le livre oppose donc la « crapule » 
martyr à d’autres producteurs français, à la réputation glorieuse mais qui ont pu 
produire des œuvres dont les messages sont proches de l’idéologie de Vichy ou de 

Révolution au Paradis 
Par Steve Krief | L'Arche | 17/02/2015 | 14h06 



Berlin. 

Mon projet était de montrer la continuité dans la diabolisation du Juif (aujourd’hui 
d’Israël), cause de tous les malheurs, et dont l’élimination (au nom du Bien) va 
rendre le bonheur au monde. 

 
En quoi Les Enfants du Paradis sont-ils un film plus complexe que l’image de la 
Résistance qu’on lui a donné ? 

 
C’est doublement que le film de Carné est lié à la Résistance. La date de sa 
projection, 1945, évoque la Libération. Et la « collaboration dans la clandestinité » 
de deux artistes juifs, Alexandre Trauner pour les décors et Joseph Kosma pour la 
musique, lui prête un aspect héroïque. 

 
La présence dans le film d’un personnage sémite, au nom, au métier et au physique 
juif (Josué, le Marchand d’habits), m’a fait revisiter le film. La découverte de la 
version originale, écrite en 1942, où ce personnage est central montre que 
parallèlement à la célèbre histoire d’amour Garance-Baptiste, il y a dans le film une 
grande histoire de haine, la haine incontrôlable que Baptiste, « l’Homme blanc » 
éprouve pour le dégoûtant Marchand d’habits qu’il tue sur scène et, dans le 
scénario original, pour de bon, à la fin du film. Cette haine, que le spectateur 
comprend si bien, ne renvoit-elle pas à une autre haine –réelle, celle-là ? 

 
La célèbre « collaboration dans la clandestinité » est peut-être un mythe et le livre 
évoque tous les procès suscités par les prête-noms aryens qui affirment avoir bel et 
bien effectué les décors et écrit la musique. Les documents qui se trouvent à la fin 
du livre montrent que la superproduction a été tournée sous licence italienne, 

l’Italie étant alors alliée de l’Allemagne. 

 
Quels autres films tournés à la même époque sont-ils antisémites ? 

 
J’évoque d’abord les films de propagande antisémite directe produits en France 
entre 1940 et 1944. Le Péril juif (Pierre Ramelot, 1941) est la version française de 
Der Ewige Jude (Fritz Hippler, 1940) film de propagande allemand montrant la 
domination juive s’étendant au monde entier. Les Corrupteurs (Pierre Ramelot, 
1941) montrent les dangers moraux de l’emprise juive sur le cinéma. Les Forces 
occultes (Paul Richer, 1943) dénoncent le danger social présenté par la judéo- 
maçonnerie. Nimbus libéré (Raymond Jeannin, 1944) est un dessin animé. Le 
speaker de Radio Londres est immédiatement repérable, avec son nez, sa barbe 
noire, sa diction mielleuse contrastant avec la férocité du personnage provoquant 
la mort du pauvre Nimbus, symbole de la France naïve. Mais l’objet principal du 
livre est l’analyse de films où la judéité du personnage est seulement suggérée : 
Volpone (Maurice Tourneur, 1941), Les Visiteurs du Soir (Marcel Carné, 1942), Le 
Camion blanc (Léo Joannon, 1943), Les Inconnus dans la maison (Henri Decoin, 
1942), La Symphonie fantastique (Christian-Jaque, 1942), Après l’orage (Pierre- 
Jean Ducis, 1941). Dans Volpone, par exemple, l’ajout d’un énorme faux-nez et de 
turbans orientaux, judaïsent un personnage qui n’avait rien de juif dans le texte de 
Johnson. Dans Les Inconnus dans la maison, le prénom Ephraïm du meurtrier, 
Ephraïm Laska, est remplacé, après la guerre, par un prénom français, Amédée. 

Jean Gabin est-il le seul de sa profession à avoir combattu aux côtés de de Gaulle ? 

Le film de Truffaut, Le Dernier métro, oppose des comédiens collaborateurs à des 
comédiens résistants dans le théâtre d’une actrice qui collabore pour sauver son 

mari juif. Alors, 30% des comédiens résistants ? Je crois que chez beaucoup 
d’artistes français, au contraire, l’Occupation a été vécue, au début du moins, 
comme l’occasion rêvée de bâtir un nouveau monde, libéré du pouvoir de l’argent 
et du carcan de la morale. 



Il faut évidemment se méfier des résistants de la dernière minute, ceux qui, en 
1944, alors que la défaite allemande n’était plus qu’une question de temps, 
retournent leur veste et s’engagent dans des réseaux de résistance. Ceux-là 
peuvent très bien avoir joué pendant la guerre un rôle proéminent dans la 
collaboration, à Radio Paris ou dans la Continental. 

 
Des combattants ? Il y a eu Robert Lynen, qui était l’enfant chéri du cinéma 
français, depuis son interprétation de Poil de Carotte dans le film de Julien 
Duvivier, aux côtés d’Harry Baur. Robert Lynen a dès 1940 (il avait 20 ans) eu des 
activités de résistance. Il fait partie du réseau Alliance, sera arrêté en 1943, 
torturé, transféré en Allemagne, condamné à mort et exécuté en avril 1944, 
quelques mois après la mort de Harry Baur, torturé par la Gestapo. Françoise Rosay 
a fait de la Résistance, a failli être arrêtée, s’est enfuie en Tunisie, puis à Londres, 
puis en Suisse où elle a rejoint son mari Jacques Teyder qui lui aussi a fui la France 
occupée, comme Michèle Morgan qui aurait pu être l’étoile de ces années de 
guerre, a préféré fuir la France, comme Joséphine Baker qui, sous couleur d’une 
tournée, est restée au Maroc, je crois et a servi dans les Forces Françaises Libres. 

 
On ne parle pas assez souvent des activités politiques d’Henri Bernstein pendant la 
guerre. De New York, il a énormément combattu par ses articles et ses 
conférences, en soutenant de Gaulle. Comme Jean-Pierre Aumont ou Dalio, il 
n’avait pas vraiment le choix, parce que Juif, mais il aurait pu choisir de 
s’enfermer, aux Etats-Unis, dans la tour d’ivoire de sa création. Ida Rubinstein elle- 
aussi à la fois productrice, danseuse et actrice (Jeanne d’Arc au bûcher de Claudel, 

Boléro de Ravel ont été écrits par elle) a très activement soutenu de Gaulle 
pendant l’Occupation. 

 
Yehuda Moraly, Révolution au Paradis : Représentations voilées du juif dans le 
cinéma de la France occupée. Editions Elkana. 



"Révolution au Paradis" de Yehuda Moraly 
 

La soirée signature est organisée au Casifan, 11 Kikar Ha'atsmaut à Natanya, mardi 17 

février 2015 à 19h, avec Yéhuda Moraly autour de son livre, sous l’égide de l’association 

MORIEL. 

Révolution au Paradis : Représentations voilées de personnages juifs dans le cinéma de la 

France occupée: Les Enfants du Paradis (Editions Elkana, 2014) 
 

"Les historiens insistent sur le fait que le cinéma sous la France occupée a échappé à 

l’embrigadement idéologique. 
 

Le livre montre exactement le contraire et jette une lumière absolument nouvelle sur la 

période 1940-1944, où le cinéma français, sous la botte allemande, connait une 

paradoxale apogée. 

Moraly analyse des personnages qui ne sont pas ouvertement désignés comme juifs mais 

dont la profession, les traits ou le nom renvoient au Juif ». 

 
Source de l’information 

 

Tribune Juive du mardi 27 janvier 2015 : 
 

http://www.tribunejuive.info/livres/moraly-revolution-au-paradis-en-direct-de-jerusalem- 

le-blog-de-katy-bisraor-ayache 

http://www.morial.fr/index.php/moriel-israel/508-revolution-au-paradis-de-yehuda-moraly
http://www.tribunejuive.info/livres/moraly-revolution-au-paradis-en-direct-de-jerusalem-le-blog-de-katy-bisraor-ayache
http://www.tribunejuive.info/livres/moraly-revolution-au-paradis-en-direct-de-jerusalem-le-blog-de-katy-bisraor-ayache
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Yehuda Moraly, Révolution au Paradis. Représentations voilées de personnages juifs dans 

le cinéma de la France occupée, Jérusalem, Elkana, 2014, 345 p. 

Cet ouvrage d’un professeur de théâtre et de cinéma à l’université hébraïque de Jérusalem 

jette en quelque sorte un pavé dans la mare en prenant le contrepied d’une doxa bien 

établie depuis la Libération selon laquelle le cinéma français, sauf rares exceptions, n’aurait 

en rien participé à la propagande générale du régime de Vichy et des occupants à l’encontre 

des juifs ou en faveur des valeurs nazies. L’auteur, dans ce livre, réinterroge à nouveaux frais 

un certain nombre de films (de fiction) de cette époque et s’attache notamment aux Enfants 

du paradis sous cet éclairage. Il conviendrait de revenir de manière plus précise sur cet 

ouvrage dont les conclusions remettent en question la plupart des lectures des films de 

cette époque qui nient tout rapport avec la réalité politique ambiante, sinon sous les 

espèces d’une résistance cryptée. Or, pour Moraly, de même que le maréchal Pétain n’a 

jamais prononcé le mot « juif » dans ses discours, alors que la politique de son 

gouvernement a été ce que l’on sait à l’égard des Juifs, dans les quelques films retenus, on 

trouve des personnages dont la « judéité » n’est pas affichée comme elle l’est dans des films 

réalisés en Allemagne à la même époque, mais suggérée. Un nom, un accessoire, une 

fonction permettent au public de comprendre l’allusion. La judéité du traître des Inconnus 

dans la maison (Henri Decoin, 1942) ne tient qu’à son prénom, Éphraïm, facilement 

effaçable par la suite ; celle de Volpone, dans le film de Maurice Tourneur (1941), à un nez 

postiche et au choix de l’acteur, Harry Baur, souvent cantonné à des rôles de juifs et qui 

paiera de sa vie cette dangereuse association. Le nom du héros du Camion blanc (Léo 

Joannon, 1942), Shabbas, sa profession, avocat de haute volée, tirant les ficelles des 

fonctionnaires au pouvoir, suggère que tout le film, qui montre la domination gitane sur la 

France n’est qu’une (trop) astucieuse manière de dénoncer une autre domination que 

dénoncent la presse, la radio et le gouvernement. Dans les Visiteurs du soir (Marcel Carné, 

1942), le Diable joué par Jules Berry – également Shabbas dans le Camion blanc et 

Schlesinger de la Symphonie fantastique (Christian-Jaque, 1941) – présente tous les 

stéréotypes de la propagande antisémite (laideur physique et morale, intelligence perfide). 

La scène fameuse des deux amoureux dont le cœur continue de battre sous le fouet d’un 

pouvoir dictateur semble exprimer, remise dans le contexte de 1942, le sentiment d’une 

résistance à la diabolique emprise juive qui vient de détruire la Nation, plutôt que, comme 

on l’a écrit plus tard, à la dictature d’Hitler, alors maître de l’Europe nouvelle. Le traître 

des Enfants du paradis a de nombreuses connotations qui évoquent les stéréotypes de la 

propagande (nom, métier, physique, hypocrite douceur masquant une méchanceté 

abyssale, moralité de façade). Dans la version originale de cette gigantesque 

superproduction européenne, réponse franco-italienne aux colossales réalisations 

d’Hollywood, le meurtre du marchand d’habits ouvre la porte à des temps nouveaux et 

permet d’échapper à l’étouffante morale et au pouvoir de l’argent. Si, pour Prévert, le 

marchand d’habits, c’est Robert Le Vigan, créateur hagard, symbole de la morale religieuse 



contre laquelle il a toujours lutté, pour Carné, ce marchand d’habits finalement interprété 

par Pierre Renoir, c’est le Juif. 

Il faudrait pouvoir élargir le corpus des films analysés, conclut l’auteur, en repérant 

notamment les figures de traîtres aux connotations sémites interprétées par Jules Berry, 

celle du viril René Dary qui a remplacé Jean Gabin dans le cœur des foules, symbolisant la 

France nouvelle (dans Après l’orage, il s’oppose de toute sa droiture rurale au crapuleux 

producteur de cinéma Alex Krakow interprété par Jules Berry), les nombreux rôles de Robert 

Le Vigan, les films de Christian-Jaque, Jean Dreville ou Henri Decoin. Les films de fiction 

produits par la société Nova Films, ceux de la CIMEX (fusion de la Discina française et la 

Scalera italienne). Pour lui, ce n’est pas la Continental d’Alfred Greven, en dépit de son 

affiliation directe à l’Allemagne, qui est « chargée » de véhiculer des messages politiques 

voilés. Les trente titres de la Continental sont des films à moyen budget (trois et sept 

millions) alors que ceux produits par la Discina et la Scalera, jouissant, comme ceux de la 

Continental, d’un statut spécial, dépassent le nombre des productions de la Continental et 

sont souvent des superproductions (budgets de vingt-huit à cinquante-huit millions). Ce sont 

ces maisons de production et c’est André Paulvé, directeur de la CIMEX et propriétaire des 

Studios de la Victorine (rachetés pour une bouchée de pain – deux millions quand la valeur 

en était de quarante) qui sont censés, dans le plan de l’Europe nouvelle, supplanter 

Hollywood dans l’imaginaire populaire des Français. 


