Le griot de l’animation

Dessinateur infatigable, le papa de Kirikou poursuit son œuvre humaniste et merveilleuse avec des «Contes de la nuit» qui auraient pu se passer de la 3D. Entretien.

Le cinéma d’animation français contemporain doit beaucoup à Michel Ocelot. En 1998, le succès critique et public de Kirikou et la sorcière réveille une industrie endormie sur ses lauriers – ceux de Jean Image (Aladin et la lampe merveilleuse), Paul Grimault (Le Roi et l’oiseau) ou du grand René Laloux (La Planète sauvage) – et obnubilée par les mastodontes anglophones. L’œuvre d’Ocelot remet alors la France sur la carte mondiale de l’animation. Pourtant, le cinéaste aura dû patienter plus de vingt ans avant d’enchanter le grand écran.

Enfant bricoleur élevé en Guinée-Conakry, Michel Ocelot suit des études artistiques en France et aux Etats-Unis. En 1976, il dessine et scénarise la série Les Aventures de Gédéon. Il enchaîne ensuite courts métrages et séries TV jusqu’au début des années 1990, avant de réaliser son premier long. Kirikou, minuscule gamin africain, défenseur de valeurs humanistes, touche petits et grands. «Ce succès inespéré m’a rendu libre», dira le cinéaste au quotidien Libération en 2006.
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Vocation de Conteur

Ce conteur inlassable et fin pédagogue poursuit depuis une œuvre restée fidèle à l’artisanat à l’ère du numérique, dont les sources d’inspiration visuelles et narratives s’étendent à toutes les époques et tous les continents. Après avoir retrouvé son héros dans Kirikou et les bêtes sauvages (2005) et imaginé une fable inspirée de la situation des immigrés en France avec Azur et Asmar (2006), Ocelot revient en 2011 au théâtre d’ombres chinoises qu’il avait exploré dans Princes et princesses (1998).

Déjà plongé dans la réalisation du troisième chapitre des aventures de Kirikou, le cinéaste nous raconte le processus créatif à l’œuvre dans Les Contes de la nuit, son dernier long métrage en 3D.

Comment se sont opérés vos choix sur le fond et la forme des Contes de la nuit?

Michel Ocelot: Mes choix sont dictés par l’instinct ou l’envie de tel rapport humain, de tel univers culturel ou visuel. Je m’inspire souvent de contes populaires sans pour autant en réaliser des adaptations: je crée toujours ma propre mécanique, ma propre danse. La technique découle souvent des moyens financiers. Au début, faute d’argent, je travaillais avec le théâtre d’ombres. Même si je n’ai plus ce genre de problèmes aujourd’hui, j’ai pris goût à la silhouette noire, parfaitement adaptée aux contes de fées. Avec un budget donné, ces silhouettes m’ont permis de raconter davantage de contes qu’avec une technique plus conventionnelle.

Avant chaque conte, le spectateur pénètre dans la fabrique des histoires1. Ces scènes offrent-elles une représentation fidèle de votre façon de travailler?

Ces prologues sont une célébration de mon métier bien-aimé. Je trouve intéressant de dire un peu comment les choses se font et quelles sont mes sources. Quand je lis des recueils de contes, je griffonne des notes sur ce qui me fait réagir. Je pense en même temps aux décors et au dessin, un travail qui me semble toujours plus ardu que l’écriture. Les prologues invitent aussi les jeunes comme les autres spectateurs à être actifs, créatifs et critiques de ce qu’on leur montre.

Chaque conte a sa morale. Pourquoi est-ce si important pour vous?

Je ne pense pas qu’une histoire puisse être bonne si elle ne transmet rien. Un auteur de films a du pouvoir et il se doit de bien l’utiliser. C’est ce que j’essaie de faire.

L’animation a beaucoup évolué ces dernières années. Considérez-vous les nouvelles technologies comme un avantage ou un inconvénient en termes de créativité?

Le numérique présente énormément de commodités que j’apprécie, mais c’est bien moi qui suis aux commandes – et pas l’ordinateur. Comme l’artisanat, ces technologies permettent aussi à une personne de faire son petit film dans son coin. Cela dit, le dessin et le bricolage ne disparaîtront jamais complètement. J’ai justement un projet en papier découpé gaufré, qui sera très «physique», mais que je tournerai en numérique pour avoir accès à des facilités techniques que la pellicule n’offre pas.

Quel usage avez-vous fait de ces technologies et de la 3D dans Les Contes de la nuit?

L’animation a été réalisée en numérique, mais d’une manière très simple. Quant à l’effet stéréoscopique, je l’ai limité à une disposition dans l’espace d’éléments plats, afin de respecter le style des contes. J’apprécie également que le spectateur puisse voir l’aspect artificiel et bon enfant des silhouettes noires.
Marc Menichini
© Le Courrier
3 septembre 2011
  

Il était six fois...

Quelques grammes de finesse dans un monde de brutes. Alors que le cinéma d’animation pour enfants donne souvent à Hollywood dans la surenchère hystérique, Michel Ocelot perpétue un art minimaliste et malicieux. Quand les productions US jouent sur deux niveaux de lecture en multipliant les clins d’œil référentiels, le Français mise sur la magie des contes et de l’esthétique artisanale du théâtre d’ombres – qui n’a pas pris une ride depuis Les Aventures du prince Ahmed de Lotte Reiniger (1926).
A la manière de son Princes et princesses (1998), Les Contes de la nuit réunit six courtes fables des quatre coins du monde – de la France au Tibet en passant par l’Afrique et les Antilles – où les silhouettes noires des personnages et de certains décors se découpent sur des arrière-plans raffinés aux teintes vives et aux détails mirobolants.
Si Ocelot tire ainsi merveilleusement parti des couleurs lumineuses du numérique, le recours à la 3D s’avère en revanche parfaitement superflu. Le potentiel du procédé, indéniable dans le dernier conte, est hélas sous-exploité dans les cinq autres. Sans doute parce que ceux-ci sont directement repris de la série Dragons et princesses, réalisée en 2010 pour Canal+ et recyclée ici sur grand écran. 
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