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BLADE RUNNER - TROIS SCÈNES 
Scène d’ouverture - Scène  finale 

Priss et Roy chez Sebastien 

 
 

 

 

Ce film de RIDLEY SCOTT (Alien,  Les Duellistes, 1492 : Christophe Colomb, Thelma et 

Louise, Kingdom of heaven)  d’après un roman de l’extraordinaire écrivain PHILIPP K 

DICK a été réalisé en 1982. L’écrivain, alors inconnu,  accède d’un coup   à la célébrité, 

malheureusement seulement quelques mois  avant sa mort. 

Par la suite, ses livres et ses nouvelles vont inspirer nombres de  scénaristes qui vont écrire :  

Total Recall, Minority Report, Confessions d’un Barjo, etc.  D’autres films sont en projet. 

 

 

Synopsis : des robots – génération nexus 6 – se mutinent dans l’espace où ils travaillent  et 

reviennent sur Terre pour obtenir une vie plus longue car ils sont conçus pour une durée de 4 

ans ; ils sont plus intelligents,  plus forts et plus agiles que les humains, d’apparence en tous 

points égaux, et ils finissent par développer des émotions humaines au fil du temps. Les unités 

policières spéciales «  blade runner » et spécialement le policier Decker, sont chargées de les  

repérer et de les tuer ; ce n’est pas appelé un assassinat mais un retrait. 

 

 

 

SCÈNE D’OUVERTURE DU FILM : 

 

 

 

Le visuel 
 

La scène d’ouverture et 

la scène finale sont une 

sorte de miroir l’un de 

l’autre. 

Même travail de la 

lumière, toujours 

floutée dans ce film ; 

les tons bleus-nuits  ou 

gris-noirs contrastent avec les orangés et les jaunes des explosions, des éclairs, des vaisseaux. 

La lumière n’est jamais directe mais toujours filtrée (par des fenêtres, des ventilateurs, des 

rideaux, du brouillard, etc.) 

 

Au début du film, le spectateur – sans en être tout à fait conscient – est à bord d’un vaisseau et 

et découvre l’immense ville plongée dans la nuit et la pollution ; il vole vers les grandes 

pyramides, où se trouve la Tyrell Corporation qui construit les robots (ceux-ci font les sales 

besognes dans la galaxie, ce sont des esclaves) 

La vue sur la ville est saisissante : elle est à la fois rebutante (explosions, fumées, pollution, 

éclairs, ville tentaculaire -) et fascinante de part ses lumières qui scintillent et grâce à la 

musique qui lui donne une majesté éblouissante, un mystère, une grandeur envoûtante. 
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Douze plans fragmentent cette scène avec 

l’apparition à deux reprises d’un œil dans 

lequel se reflètent les explosions. On 

réalise lors de la scène finale que c’est 

l’œil de Roy, l’un des Nexus 6 qui arrivait 

sur Terre à ce moment là. On part d’un 

plan large sur la ville pour arriver sur un 

détail de la pyramide qui montre un petit 

étage dans cette immensité, avant de pénétrer dans un bureau où un ventilateur fait entendre 

son ronronnement. Plus on avance, plus les détails apparaissent : un œil, une pyramide, un 

étage, un bureau, un ventilateur. 

Et là, on prend conscience que passé et futur vont se partager visuellement le film. Le bureau 

est « à l’ancienne » comme le sera plus tard dans le film, les bureaux du commissariat.  Le 

ventilateur fixe l’image dans un passé. 

 

 

 

La musique de la première scène 

 

 

 

Le compositeur Vangelis a eu 

l’extraordinaire idée de capturer les 

repères visuels du film  (éclairs, 

explosions, navettes volantes etc.) 

et de les intégrer dans sa partition 

au même titre que des instruments 

de musique. Il le fera tout le long 

du film : véhicule, ventilateur, 

pluie, machines… 

Toute sa partition pour la scène d’ouverture est composée sur synthétiseurs ce qui  lui  permet  

à la fois de créer des sons naturels – les éclairs, les explosions, 

la pluie, etc -  et de reproduire ceux des orchestres 

symphoniques. 

Cette scène d’ouverture est comme une ouverture d’opéra : 

le spectateur est convié à un spectacle grandiose, baroque et  

futuriste ou passé et futur se télescopent. La musique accentue 

le côté futuriste grâce aux sons synthétiques mais en même 

temps fait sonner des cordes frottées  qui tiennent une seule note dans l’aigu, comme celle 

d’un immense orchestre symphonique. 

 

La musique est entrecoupée de bruits, le thème 

principal ne se fait entendre qu’une fois mais 

d’une façon très étiré et entrecoupé de bruits ; 

on l’a déjà entendu dans le noir, pendant le 

générique, tandis que le texte défilant 

expliquait ce qui venait de se passer. Il sonnait 

étrangement comme venant d’un futur 

lointain, d’autres galaxies. 
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Des sons futuristes résonnent dans l’aigu avant les premiers mots prononcés. 

Donc dans cette première scène  la musique :  

1) Agrandit l’image, lui donne majesté, grandeur, puissance, vertige. 

2) Permet d’entrer dans le film de façon magistrale 

3) Colle parfaitement aux éléments futuristes du film- véhicule volant, monde sur-

urbanisé, ville tentaculaire qui a mangé tout l’espace 

4) Donne un aspect déshumanisé à l’ensemble car tous les sons sont synthétiques même 

ceux des éclairs et des explosions ; la planète Terre est devenue une étrangère. 

 

 

 

La scène finale :  

 

Musicalement et visuellement elle 

reprend de nombreux éléments de 

la scène d’ouverture :  

La lumière, les ventilateurs, les 

tons bleu-nuit et les contrastes de 

lumière ; elle se passe en «  l’air » 

(en haut d’un immeuble 

abandonné où Sebastien vivait 

seul) 

Musicalement, elle s’appuie sur le thème 

d’ouverture qu’elle fait entendre une première fois 

dans le grave avec des sons de cloches, des 

dissonances pour renforcer l’effet de peur et de 

mort imminente : une sorte de musique funèbre à 

la fois baroque et futuriste 

Puis le même thème que celui du générique et du 

début réapparait mais cette fois ci dans l’aigu  

comme joué par une boite à musique ou  une 

berceuse. L’enfance et l’innocence surgissent tout 

à coup, ainsi qu’une immense poésie. 

 

L’accent est mis sur les yeux bleus de Roy qui a vu «  tant de choses que vous humains ne 

pourriez croire ! De grands navires en feu surgissant de l'épaule d'Orion. J'ai vu des rayons 

fabuleux, des rayons C briller dans l'ombre de la porte de Tannhäuser. Tous ces moments se 

perdront dans l'oubli, comme les larmes dans la pluie... Il est temps de mourir. » 

 

Ce sont les derniers mots de Roy 

qui meurt sans bruit, simplement, 

sous la pluie après avoir sauvé 

Decker qui était pourtant venu 

avec l’intention de l’éliminer ; le 

robot, sentant la mort venir,  n’a 

pas choisi la vengeance mais la 

vie : plus humain que l’humain. 

Sa mort touche alors que 

quelques instants auparavant on 

tremblait pour le policier.  
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Il se résigne comme si finalement plus rien n’avait d’importance. Il a un regard enfantin, 

malicieux.  

 

Une colombe s’envole pour rejoindre un coin de ciel bleu, le premier que l’on voit depuis le 

début du film -  symbole pour montrer que, humain ou robot, la vie est au finale une prison et 

que ce n’est qu’au moment de la mort qu’on trouve enfin la liberté. 

 

La musique contribue dans cette scène  

1) à renforcer le stress, l’angoisse, la peur et le suspens dans la première partie 

2) A montrer un côté inattendu de Roy qui se montre touchant, humain, simple, 

attachant, avec un regard tout à coup enfantin. (berceuse) Elle permet de créer un lien 

nouveau avec le personnage antipathique que  Roy était au début et pour qui le 

spectateur se prend tout à coup d’amitié, de pitié. La musique contrôle nos émotions, 

sur fond de pluie qui coule comme des larmes. 

 

 

Scène 3 : dans l’appartement de Sébastien, le généticien. 

Repère dans le film 1 h12 minutes 

 

L’appartement de Sébastien est 

à l’image de la ville : fascinant, 

mais angoissant, baroque  et 

vieillot. Il est peuplé 

d’automates – ancêtres des 

robots - qui ont des visages 

grotesques ou effrayants ; ce 

sont les amis de Sébastien qui 

vit seul dans un immense 

immeuble abandonné. 

La lumière filtre à travers 

d’épais rideaux d’un autre âge. 

Le mobilier ancien voisine avec des objets «  high-tech » 

Un échiquier fait le lien entre passé et présent ainsi qu’un billard. 

Beaucoup de sons sont mêlés à la musique qui au début sonne comme une comptine pour 

enfants : la musique explique que les émotions et les sentiments de Priss et de Roy, les deux 

Nexus, sont encore comme à l’état d’enfance. Ils n’ont pas encore mûri. Au fond, ils n’ont 

que 4 ans affectivement parlant. 

Mais lorsque Roy demande à Sébastien de l’aider, la musique se fait angoisse : elle avertit le 

spectateur qu’un danger menace le généticien. 

 

Ici la musique joue donc un double rôle 

1) montrer le côté enfantin des deux Nexus 6 

2) Renfoncer le côté bizarre de l’appartement qui semble surgir du passé tout en ayant 

des équipements high tech. 

3) Avertir du danger et faire monter l’angoisse vers la fin de la scène. 
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Rupture et continuité 
 

Blade Runner est le premier film à utiliser une bande originale   presque entièrement 

électronique. (Sampler, synthétiseurs, mixeurs) Il ouvre la voie à nombre de films qui 

l’imiteront plus ou moins bien : par exemple, Eric Serra, le compositeur de Luc Besson, 

utilisera aussi la musique électronique mais avec moins de talent et de finesse que son aîné. 

(Le Grand Bleu, Le 5
ème

 élément). En revanche, Cliff Martinez réalise pour Solaris de 

Soderbergh  une bande originale synthétique de toute beauté. 

Dan ce film, la musique renforce  les émotions, mais  surtout elle vient renforce  l’atmosphère 

futuriste du film, sur une Terre qui s’est entièrement déshumanisée. Elle colore d’une façon 

très particulière les images qui gagnent en intensité visuelle grâce à elle comme si la musique 

surgissait de l’image et non pas l’accompagnait. 

 

 

Changer le regard : 
 

Le travail musical est ici aussi méticuleux que lorsque  Bernard Hermann, l’un des plus 

grands compositeurs des années 60, travaillait avec Hitchcock.  – Inoubliable bande originale 

de Psychose, tout droit inspirée par Claude Debussy. 

Le compositeur règle tout à la seconde près sur ses claviers en intégrant beaucoup de 

percussions extra-européennes notamment asiatiques ce qui renforce le côté étrange des 

images du film. Le spectateur ne peut reconnaître les sons des instruments ; il n’a donc plus 

véritablement de repères auditifs. 

 

Voici une photo et un schéma du studio de Vangelis ; les écrans lui permettent de voir les 

images du film  et de synchroniser la musique à la micro-seconde près ; les tables de mixage 

sont derrière les claviers. Les tables d’enregistrement sont bien sûr multipistes (jusqu’à 36 

pistes) 
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C’est le studio d’enregistrement de Vangelis de 1982; on voit les magnétophones à bande sur 

le côté droit de la pièce à gauche : la musique n’est pas encore numérisée à cette époque 

Il faut comme pour Sergent Pepper manier les bandes d’enregistrement, les couper, les 

monter. 


