Entretien avec Jacques-Rémy Girerd
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En 2003, pas moins de 6 longs métrages d'animation nationaux sont sortis en salles, parmi lesquels Les triplettes de Belleville , Les enfants de la pluie , Kaena, la prophétie, Le chien , le général et les oiseaux (franco-italien).
Pour couronner cette année riche en événements animés Jacques Rémy Girerd, fondateur de la société française Folimage présente la Prophétie des Grenouilles, deuxième long métrage intégralement réalisé en France depuis le Roi et l'Oiseau de Paul Grimault en 1980.
Après un César pour Le petit cirque de toutes les couleurs, un Cartoon d'or, un moyen métrage L’enfant au grelot (330000 spectateurs) la création d'une école (La Poudrière) et du Festival d’un jour il imagine son premier long métrage revisitant le mythe du déluge avec fantaisie et humanité. Une douce fable intimiste qui à l'instar du Roi et l'Oiseau ou de Kirikou, associe la poésie, l’émotion et l’aventure à un graphisme original et délicat.
La prophétie des grenouilles s’impose donc comme le dessin animé incontournable de 2003. Retour avec Jacques Rémy Girerd sur la création de ce film qui a nécessité six ans de travail : deux longues années d'écriture, 36 mois de production et un an de finitions.
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Comment est née l’idée de départ du film La prophétie des grenouilles ?
L’idée de départ, c’est tout simplement la belle image de l’arche de Noé. Celle qui remonte à l’enfance avec les animaux, le drame du déluge. Je fais des films depuis 25 ans et chaque fois qu’il en y a un qui se termine, je pense à une autre histoire. D’où vient tout ça, je ne sais pas, de notre enfance, de nos lectures, des rencontres que l’on fait, de ce que l’on voit. Ici, l’arche de Noé s’est imposée très naturellement parce que c’est une très belle histoire. Très vite, quand j’ai regardé ce que je pouvais en faire, j’ai mesuré toute la richesse de l’histoire que l’on pouvait en tirer.

Comment s’est déroulée l’écriture du scénario à trois mains avec Antoine Lanciaux et Iouri Tcherenkov ?

La phase d’écriture proprement dite a pris deux années. J’aime beaucoup écrire à trois parce qu’on a plus d’idées et on évite la confusion. Si vous trouvez une bonne idée et que les deux autres la rejettent il faut bien se dire que finalement elle n’est pas bonne. J’ai appris quand je me suis mis à chercher qu’une nouvelle idée est toujours meilleure que celle qu’on croyait très bonne avant. C’est une façon de travailler qui est un peu lente mais qui donne d’assez bons résultats.
Comment se déroule concrètement cette phase d’écriture ?
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C’est un perpétuel va et vient entre le texte, le dialogue et les images. On se voit, on réfléchit, on discute, moi j’écrivais et les deux autres dessinaient en même temps pour élaborer le storyboard. Ensuite, une fois que le storyboard est fait, on le monte avec toutes les voix ; de fausses voix qu’on fait nous-mêmes et on met aussi de la musique.
Le storyboard est donc élaboré dés le début de la phase de création ?
Dès que l’histoire commence à être un peu plus définie, charpentée, on fait le storyboard. On le monte, on regarde ce que ça donne et là on voit tous les problèmes qui se posent alors on retourne au texte, on corrige et ensuite on retourne vers l’image. On a monté cinq fois le film en tout avant de le démarrer.
	 
	

	
	


Comment gérer autant de personnages à partir d’une situation de huit clos, comme on trouve dans la seconde partie du film, sans en délaisser certains et en mettre d’autres trop en valeur ?
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C’est difficile surtout qu’il y a beaucoup de personnages, on a un peu élagué certaines choses au niveau de la narration, des situations, des personnages. Par exemple, on avait créé un hérisson au départ, on aimait bien cette idée du hérisson qui tout le temps tombait sur la bouée et risquait de la trouer et puis finalement il a « sauté » comme beaucoup de choses, parce qu’on ne pouvait pas faire un film de plus d’une heure et demie. Mais le hérisson, on le retrouve tout de même à la fin, lors de la scène de joie des retrouvailles. Les grenouilles aussi, on a décidé de les stopper après leur intervention, parce qu’elles ont un rôle très important et un niveau d’intervention assez fort dans la narration. Si on voulait les faire tenir jusqu’à la fin, ça les mettait en compétition avec d’autres histoires qui se passaient sur le bateau et à un moment donné, ça affaiblissait le reste, donc on a dû y renoncer. On a trouvé un artifice, on n’a pas mis d’oiseaux, ni de poisson (qu’on a laissé à la concurrence), mais on s’est limité pour donner un rôle important à chacun des personnages.
A propos de la concurrence, ne craignez vous pas le film des studios Pixar, Le Monde de Némo, qui sort sur les écrans français à la même période que La prophétie des grenouilles ?
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On ne craint pas, au contraire on aime cette concurrence-là. Ce sont deux façons de voir le cinéma d’animation aujourd’hui : deux graphismes très différents, deux contenus, deux façons de gérer les émotions et les sentiments très différentes. D’un côté, on a un spectacle très bien fait techniquement, un vrai feu d’artifice extraordinaire, du Tex Avery moderne et de l’autre, un film captivant avec de l’émotion, un graphisme fort et original. Nemo c’est un spectacle que l’on regarde à distance, La Prophétie des Grenouilles est un film qui nous touche plus intimement
Qu’est ce qui est le plus difficile quand on passe du court ou du moyen métrage au long métrage ?
La narration n’est pas la même. Un court métrage on peut le percevoir mentalement, alors que j’ai du mal à voir une heure et demie en une seule fois. C’est comme un champ de vision rétréci, quand on est au début du film, on ne voit pas la fin. Les animatic (les premiers montages) nous aident justement à voir le film dans son intégralité. Il y a la gestion des équipes aussi : sur un court c’est une petite tribu, sur un long métrage, c’est une grosse équipe. J’ai de la peine à travailler avec un aussi grand nombre de personnes, il faut changer ses habitudes, on ne peut pas travailler au même niveau avec tout le monde, donc forcément on privilégie des relations. Toute la mécanique du cinéma est vraiment très forte avec le long métrage, ça nous oblige à un devoir d’excellence encore supérieur au court métrage. Même si on met tout son cœur dans un film comme L’enfant au grelot, là on doit se surpasser encore, chercher encore plus loin. Sinon, c’est une méthode de fabrication qui n’est pas si éloignée. Un long métrage c’est colossal, ce n’est pas une baraque que l’on avait à construire mais une pyramide.


Dans La prophétie…, on retrouve comme dans L’enfant au grelot, la figure du patriarche au grand cœur et cette thématique de l’abandon, de la perte des origines, en quoi ces éléments sont essentiels ?
Faire des films avec un papa, une maman, deux enfants, un chien, qu’est-ce qu’on peut faire ? Rien, ça sonne faux. A partir du moment où un enfant a été adopté, il a déjà une vie intérieure, il est habité par quelque chose et c’est déjà formidable. Dans tous les grands contes classiques, c’est rare que les enfants aient leurs parents parce que les parents sont des personnes rassurantes qui bloquent le développement intérieur du personnage. Quand il n’y a pas les parents, tout est possible. Nemo, c’est pareil : dès le début du film, il est séparé de son père. On ne fait pas toujours attention mais toutes les grandes histoires sont comme ça, il faut mettre les parents de côté, sinon on ne s’en sort pas. Le but est de créer les conditions pour que les enfants deviennent des héros.
Et le personnage de Ferdinand, comment l’avez-vous construit, de qui est-il inspiré ?
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Dans tous les personnages, on met un peu de soi. J’aimerais être un Ferdinand quand je serais plus vieux. Dans ce personnage, j’y ai mis des souvenirs d’enfance, il y a un peu du capitaine Haddock, un peu de Lino Ventura, de Gabin, des gens que j’ai rencontré, ainsi qu’un oncle paysan qui m’a fait un peu pensé à lui. C’est aussi le Père Noël de L’enfant au grelot, ce vieux bonhomme bourru et tendre qui me plaît beaucoup et avec lequel je ne crois pas avoir fini.

Pensez-vous qu’il existe une spécificité de l’écriture de dessin animé ?
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Je n’ai jamais écrit de films de fiction donc c’est difficile de comparer mais je ne crois pas. Une histoire est une histoire que ce soit un conte écrit, un spectacle de marionnettes, un film. Il y a un peu de spécificités techniques inhérentes à l’animation et puis en fiction, on s’autocensure beaucoup plus, en animation, on a plus de liberté. On est aussi peut être plus proche de la littérature en animation, on n’a pas de blocage, on n’est pas limité, tout est permis.

Vous dites dans le dossier de presse du film que « l’émotion doit toujours prendre le pas sur la technique », est-ce que cela revient à dire que la technique se met au service du scénario ou l’inverse ?
En tant que réalisateur, je ne suis pas un technicien de l’animation. Je ne suis pas animateur moi-même contrairement à Sylvain Chomet par exemple. Je n’ai pas d’habileté dans ce domaine et pour moi, la technique n’est pas importante, ce qui compte ce sont les intentions du film, les idées, le contenu, ce qui va passer. Après tout, si ce n’est pas bien fait techniquement, ce n’est pas si grave. Ça reste essentiel car je travaille avec des gens qui sont forts et qui font bien leur travail mais je n’accorde pas une grande importance à la virtuosité technique. Une seule vraie émotion vaut plus que mille virtuosités techniques.
Dans mon travail de réalisateur, quotidiennement, après le graphisme, il faut créer un plan et qu’il ait un sens. Si vous vous levez pour aller dans une pièce à côté, ce qui m’intéresse, ce n’est pas la manière dont on va faire bouger les bras, remonter ceci ou cela, mais quel sentiment vous allez faire passer dans cette scène en vous levant pour partir. Va t-on exprimer de la colère, de la déprime ou de la lassitude et comment faire passer ce truc-là ? 
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Mais la couleur, par exemple, fait partie de la narration ?
La couleur n’a pas une importance technique. Pour moi, elle a une importance artistique. Si le ciel est rouge par exemple, on va développer un sentiment, quelque chose d’essentiel dans le contenu de la narration. Je ne passe pas beaucoup de temps à m’occuper de la technique. Chez Disney, ils ont une myriade de superviseurs pour tout ça, moi je n’ai même pas d’assistant. Je discute avec chacun et je fais comme je pense, mais c’est important cette question du graphisme. On voit dans le film qu’on ne fait pas d’esbroufe, de démonstration technique. Au contraire on soigne les petits détails, la douceur, la tendresse, que des petites choses qui ont une grande importance et qui se retrouvent beaucoup dans des personnages comme le petit garçon, Tom, quand à un moment, il se gratte la jambe. Il n’est pas obligé de faire ça. On est dans la vérité, dans la sincérité.
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On peut donc imaginer que vous auriez pu utiliser n’importe quelle technique d’animation pour raconter votre histoire ?

Effectivement. Ce qui importe, ce n’est pas la forme, bien qu’elle soit quand même importante en dernier lieu, mais c’est ce qui est dit. C’est la magie, l’alchimie, ce qui va communiquer avec le spectateur. Avec tout ce qu’on fait à Folimage, on est dans un rapport de communication avec le spectateur.

En ce qui concerne les voix du film - la gestuelle des animaux a-t-elle été influencée par les voix des acteurs qui les interprètent ?
Tout est fait sur les voix. On commence d’abord par enregistrer toutes les voix et les personnages s’adaptent aux voix. Ce sont des voix de création, quand Galabru parle, il peut s’étendre, faire du Galabru, on le laisse faire. Après, l’animateur va faire bouger l’animal en fonction de la voix.
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Est-ce que ce n’est pas une contrainte pour l’animateur de devoir animer un personnage selon une voix ?
Au contraire, c’est une forme de liberté car il a déjà un support vivant. Il a déjà de la matière pour travailler. Il peut construire sur une base très vivante qui fait passer beaucoup de choses et tout le réalisme du film est là.

Par rapport au roman sur le film que vous avez écrit en parallèle, l’histoire est-elle différente du film ?
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Ce roman présente l’histoire du point de vue du petit garçon, Tom. C’est lui qui raconte l’histoire de La prophétie... Il y a de nombreuses choses qui ont été élaborées pour le film et qu’on a mis de côté, car on ne peut pas tout expliquer. On les retrouve dans le livre. Les ellipses fonctionnent dans un film, mais dans un roman, tout doit être expliqué. Ce sont exactement les mêmes personnages, mais on apprend par exemple pourquoi les Lamotte ont un zoo ou comment Ferdinand gonfle la bouée. Ceux qui ont aimé le film prendront plaisir à le lire car c’est un autre éclairage, une autre façon de raconter l’histoire, ce n’est pas une simple transcription du film.
Est-il difficile aujourd’hui de fabriquer un dessin animé entièrement en France ?
Ce n’est pas si difficile, le financement s’est trouvé en deux mois environ, après il faut passer du temps et faire parler son cœur. On ne fait pas des produits commerciaux calibrés, alors ce n’est pas dur. Il n’y a que trois structures au monde qui réussissent à fabriquer un long métrage d’animation sur un seul site : ce sont les studios Aardman en Angleterre, le studio Ghibli au Japon et Folimage en France.

N’avez-vous jamais eu envie de réaliser un film de fiction ?
Pas tellement non. Ce qui est bien avec un film d’animation, c’est qu’on contrôle tout et qu’on n’a pas de problèmes de caprices de stars ou d’acteurs malades ou d’intempéries. Il y a tellement de problèmes qui peuvent survenir sur un tournage, là on maîtrise tout.
Pensez-vous qu’il ait un engouement pour l’animation ces derniers temps en France ?
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Je ne pense pas qu’il y ait un véritable engouement. Kaena, la prophétie a fait 200 000 entrées, Le Chien, le général et les oiseaux moins de 200 000 entrées, il n’y a que les Triplettes de Belleville, Kirikou et la sorcière et Miyazaki aussi pour lesquels il y a eu un engouement. Il y a une offre plus diversifiée en ce moment mais ce n’est pas pour cela que le public suit. Il y a un mouvement, un petit succès d’estime qui va peut-être se confirmer avec La prophétie.

Quel sera votre prochain projet ?
Je travaille depuis un an sur un nouveau film qui s’appelle Mia et le migou. C’est une histoire de contes classiques avec une petite fille paysanne qui décide de rejoindre son père, mais il lui faut traverser une mystérieuse forêt…
réalisé à Paris en décembre 2003 

par Florence POMMERY

