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    INTRODUCTION 

      

    Vous aimez voir des films ? Vous aimeriez en écrire ?  Maintenant ? 

      

    Ça va vous plaire. Vous avez peu de temps à y consacrer, juste l’instant d’une histoire qui dure environ deux heures. Pourquoi iriez-vous prendre deux heures de votre vie pour regarder un film ? Ce que vous recherchez, c’est de l’émotion. Pas n’importe laquelle, une émotion intense. Vous voulez être secoué mais sans prendre de risques. Vous voulez vivre une tranche de vie hors de la vôtre, vous divertir ! (du latin divertere, distraire (…) divertõ, détourner)   

      

    Oui, la vie est si courte et si périlleuse qu’on préfère souvent s’en détourner, respirer ailleurs.  

      

    Pour écrire votre histoire sous forme de scénario, vous allez y consacrer du temps. Vous n’êtes ni romancier, ni écrivain, le film attend sa première pierre. Il va falloir en mettre plein la vue. Vous êtes face au même enjeu que le spectateur. Vous avez quelques minutes pour capter l’attention de votre audience. Vous n’avez que les sons et les images, alors il va falloir être INTENSE ! 

      

    Votre histoire n’est pas faite pour orner les bibliothèques des siècles futurs. Si tout va bien pour votre scénario il finira à la poubelle et il n’en restera qu’un film. C’est cela que vous allez écrire. Oui, votre histoire filmée sera une goutte d’eau dans l’océan.  

      

    C’est pour cette raison que je vous confie les outils qui m’ont permis de maintenir cette goutte hors de l’eau et de la diriger dans l’œil du spectateur. Nombreux sont les auteurs qui pensent être scénaristes, sous prétexte d’écrire et parfois être de bons narrateurs. Avec le scénario, ils manquent souvent leur cible. C’est pour cela que les producteurs, acteurs et réalisateurs remanient leurs histoires, les adaptent pour l’écran.  

      

    Avec ces « essentiels », je veux vous faire gagner du temps, que votre histoire soit un film écrit, qu’elle soit déjà un spectacle visuel en puissance, que vous ne laissiez aucun spectateur penser à autre chose, ébloui par la magie de votre scénario.  

      

    L’ouvrage se compose de trois chapitres  

      

    Chacun d’eux représente une porte pour commencer à écrire. Vous pouvez choisir d’y entrer dans l’ordre que vous voulez. Faites confiance à ce qui vous parle le plus. Ces trois parties sont incontournables. Vous pouvez les traiter une par une ou en parallèle.   

      

    -        LA STRUCTURE 

    C’est la composition de l’histoire, de l’idée au scénario final. 

    -        LES PERSONNAGES 

    C’est la matière vivante de votre histoire. Des acteurs incarneront ces personnages, même pour l’animation, les acteurs prêtent leurs voix, du vivant ! 

    -        LES THEMES 

    Ce sont les épices de votre narration. C’est le choix du terrain où vous allez mener le spectateur pour réfléchir mais surtout pour ressentir.  

      

    Pendant un film, on ne réfléchit pas, on reçoit des sons et des images qui nous font réagir. On réfléchit après. Si cela nous arrive pendant, nous sommes sortis de l’histoire. 

      

      

      

      

      

      

      

      

      

      

      

      

      

      

      

      

      

      

      

      

      

      

      

      

      

      

      

      

      

      

    
    	 SE LANCER 

   

      

    Oubliez les théories concernant l’écriture de fiction. Laissez derrière vous les analyses de films. Tout ce qui commente le film après sa création ne peut que vous détourner de votre objectif. Vous êtes en train de lire ce livre pour écrire un scénario. Mettez définitivement de côté le spectateur émerveillé que vous avez pu être. Le cinéphile, critique de cinéma, éternel étudiant du septième art, laissez-le s’agiter dans un coin perdu de votre mémoire. Vous devez, tant que possible, partir d’un regard neuf. J’insiste sur cette notion car nous sommes tous bombardés d’images au quotidien. Notre mémoire visuelle est sans cesse remplie.  

      

    Alors, faites un peu le ménage. Oubliez temporairement tout ce que vous avez vu ces derniers mois.  

    Vous avez deux choses à faire dès maintenant : 

      

    -        Créer votre espace et votre temps de travail. 

    Vous n’avez pas besoin de livrer votre scénario en trois semaines. Cela peut pourtant vous arriver si vous êtes déjà scénariste. Fixez-vous un rendez-vous régulier et raisonnable pour vous consacrer à l’écriture de votre scénario. Quand je dis raisonnable, je pense à un temps que vous pouvez honorer quoiqu’il advienne. Il vaut mieux dix minutes par jour que passer une nuit blanche du samedi au dimanche avec une cafetière. Le rendez-vous avec votre histoire est mieux s’il est bref et intense que long et besogneux.  

    Pensez à un rendez-vous amoureux. Isolez-vous. Un bureau, votre chambre, une table de café, un banc public, même aux toilettes, prenez un espace que pour ce travail et surtout, ne répondez à aucun message, email, sms ou appel téléphonique. 

      

      

    -        Commencez maintenant.  

    Vous avez entre vos mains un guide. Je l’ai voulu pratique. Tout ce qu’il contient est un minimum à faire. Tout y est utile pour ne pas perdre son chemin. Je l’ai écrit pour réunir les outils que j’ai jugé les meilleurs pour se sortir de toute dérive à l’écriture. On peut facilement se perdre à vouloir écrire la meilleure histoire possible.  

      

    Ne jugez pas vos idées avant qu’elles ne se développent. Ecrire est une lutte permanente contre nos peurs les plus profondes. Si vous lisez ces lignes, vous avez déjà décidé de vous lancer. Demain ? Non, maintenant, même avant d’avoir lu entièrement cet ouvrage.  

      

      

      

      

      

      

      

      

      

      

      

      

      

      

      

      

      

      

      

      

      

      

      

      

      

      

      

      

      

      

      

      

      

      

      

      

      

      

      

      

      

      

      

      

      

      

      

      

      

      

      

      

      

    
    	 LE DESIR – Notes et enjeux 

   

      

    La création ne naît que du chaos. Vous en êtes au début et c’est merveilleux. Réjouissez-vous. C’est le moment de l’expression brute, celui où vous allez prendre des notes, tout ce qui vous passe par la tête. J’utilisais les termes de « Vrac » ou de « Listes de courses » pour donner des repères aux participants de mes ateliers.  

      

    Vous notez toutes les images, les moments que vous aimeriez voir, ou revoir. La génération spontanée n’existe évidemment pas. C’est en vous que vous puisez le matériau pour écrire votre histoire. C’est tellement évident que vous pouvez avoir peur d’être transparent, que le lecteur, et plus tard le spectateur, voient ce que vous ressentez. Rassurez-vous, c’est vrai. Les esprits les plus aiguisés et les plus analytiques verront tout à travers vos histoires. Ils verront ce que vous partagez, c’est-à-dire ce que vous avez le courage de dire. Mais n’ayez aucune crainte, vous allez tout habiller, tout travestir. La théorie et l’analyse doivent s’arrêter là où vous commencez à créer.  

      

    Entre nous soit dit, qu’est-ce que cela peut bien faire ce que pensent les spectateurs, du moment où ils sont venus pour vivre votre histoire ? Vous voudriez qu’ils vous reconnaissent ? Ils ne vous reconnaitront pas.  

      

    Votre premier travail est donc de vous mettre en face de vos désirs. Ecrivez ce que vous aimeriez vivre, ce que vous auriez aimé être, avoir, parcourir et surtout ressentir. Vous pouvez tout, faire tout, vivre tout. Ecrivez cela. Au début, vos mots, vos phrases, pourront prendre l’allure d’un véritable désordre où seul vous pourriez vous repérer. Ce que vous couchez sur le papier doit prendre l’allure d’un atelier de peinture, un monstrueux fatras comme celui de Francis Bacon. Autorisez-vous tout.  

      

    A priori, personne ne viendra fouiller dans vos notes si vous pensez à une éventuelle postérité. Dégagez-vous de la littérature, oubliez l’histoire du cinéma et surtout nettoyez toutes ces théories faites pour vous maintenir dans l’ignorance. Une des plus belles est sans doute celle-ci : tout a déjà été écrit. Bien tenté. Que cela vous inspire quand vos personnages mentiront.  

      

    Plus vous donnerez des images à vos émotions et plus votre scénario sera riche. Vous consulterez vos notes quand vous aurez l’impression de stagner. De ce chaos apparent, vous allez déjà distinguer des personnages, des situations, des répliques. Tout est déjà en train de se construire et de vivre. Le désir est votre espace de liberté.  

      

    De ce désir, vous pouvez déjà évoquer ce que voudraient vos futurs personnages. Les premiers enjeux pointent déjà leurs nez. Vous commencez à voir distinctement quelles sont vos obsessions. Avec le temps, vous verrez que vous tournez toute votre vie autour des mêmes obsessions. Elles vous prennent de l’énergie mais elles vous font avancer.  

      

    Pour cette étape, soyez concret, soyez descriptif du mieux que vous pouvez. On ne construit pas un scénario avec des philosophies ou de la métaphysique. Un scénario doit montrer votre réalité, ce que vous imaginez en sons et en images. 

      

      

      

      

      

      

      

      

      

      

      

      

      

      

      

      

      

      

      

      

      

      

      

      

      

      

      

      

      

      

      

      

      

    
    	 LE PLAISIR – Note d’intention 

   

      

    Vous allez devoir exprimer ce que vous voulez transmettre, ce que vous voulez montrer. Ceci par plusieurs moyens mais surtout très fréquemment, à toutes les étapes du processus de production. Pour un film, il ne s’agit pas uniquement d’écrire un scénario mais de fournir d’autres documents pour renforcer votre propos. Que vous ayez à pitcher, à montrer des esquisses de décors, des photos de lieux inspirants, des planches de story-board ou faire lire votre note d’intention, tous ces documents doivent transcrire l’esprit et la volonté qui vous animent pour porter votre histoire. Cela est loin d’être insurmontable si vous mettez en avant la notion de plaisir.  

      

    Vous êtes le premier spectateur de votre histoire. Ce spectateur, choyez-le. Il doit sentir un plaisir profond et sans limite, croire que cette histoire n’est faite que pour lui. C’est le grand paradoxe de ce type de narration. Plus vous mettrez en place une histoire qui ne parle que de ce qui vous intéresse, qui vous fait profondément plaisir et plus elle sera universelle. Elle parlera aux autres parce qu’elle sera authentique. On peut dire qu’elle doit être organique.  

    Comme indiqué dans le chapitre précédent, nous sommes face à notre vrac, notre atelier des merveilles. Vous commencez seulement à faire le tri. Vous prenez ce qui le plus proche de ce que vous voulez exprimer. A partir de cette matière, vous allez écrire votre note d’intention, c’est-à-dire tout ce que votre scénario ne dit pas. Vous n’allez pas redire ou expliquer l’histoire que vous allez écrire, mais pourquoi vous abordez les thèmes qui la constituent. Ces thèmes, vous allez devoir les ordonner, leur donner une hiérarchie. Vous aurez un thème principal et d’autres secondaires. (Chapitre III) 

      

    Dans un premier temps, rédigez une page où vous exprimerez vos envies de nous faire part de votre histoire, comment l’idée vous est venue, dans quelles circonstances, à quel moment, pourquoi elle est si importante à vos yeux, pourquoi vous pensez que c’est le bon moment pour en parler.  

      

    Pensez à un ami à qui vous aimeriez montrer cette bonne histoire. Prenez l’exemple de convaincre un ami de venir voir un film que vous avez déjà vu. C’est formidable, il ne doit pas rater cela et vous partagerez votre plaisir après.  

      

      

      

      

      

      

      

      

      

    
    	 LA STRUCTURE 

   

      

      

      

      

      

      

      

      

      

      

      

      

      

      

      

      

      

      

      

      

      

      

      

      

      

      

      

      

      

      

      

      

      

      

      

      

      

      

      

      

      

      

      

      

      

      

    
    	 LOG LINE & PITCH 

   

      

    L’idée 

      

    Bientôt, vous ne compterez plus le nombre de personnes qui vous demanderont : de quoi parle ton histoire ?  

      

    La plupart des amateurs se lancent dans une narration biscornue et qui ne trouve pas sa fin. C’est normal. On est souvent pris au dépourvu. Votre première action sera de vous entraîner à formuler votre idée. Ce n’est pas la peine de vous lancer dans la narration de votre histoire même si la question posée vous l’indique. Soyez relaxe vis-à-vis de votre interlocuteur. La formulation la moins gênante serait : de quoi ça parle ?  

      

    Vous allez y répondre par quelques mots, une ou deux phrases. Puis, vous allez garder le silence. Si vous avez énoncé l’idée centrale, votre interlocuteur vous demandera de développer, d’aller plus loin.   

      

    Quelques exemples au hasard : 

    C’est une peste, une fille qui veut à tout prix l’homme d’une autre. (Autant en emporte le vent) 

    C’est un jeune qui veut rester toute sa vie chez ses parents. (Tanguy)  

    Les anglais et les français coincés par les nazis à Dunkerque. (Dunkerque) 

    Des singes ont pris la place des hommes. (La planète des singes) 

    Un couple se fait envahir. (Mother) 

    Un petit Indien perd sa famille. Il se fait adopter en Australie. (Lion) 

      

    Bien sûr, ces phrases ne sont pas encore des pitchs et elles sont loin d’être correctement structurées mais elles sont là pour vous montrer que vous devez dire ce qui vous vient. A partir de là, vous pourrez peaufiner. L’idéale serait de faire deux ou trois phrases parfaites, mais avant tout, exprimez le cœur de votre idée. 

      

    Un réalisateur célèbre me disait qu’il pouvait avoir des centaines de bonnes idées chaque jour, que ce n’était pas l’idée qui comptait. Il avait raison si on s’en tient à cette étape mais il avait tort au regard de ce qui suit. Les bonnes idées pour l’écran sont rares. 

    L’idée grandit 

      

    C’est le moment d’être simple et factuel. Vous vous posez sans doute des questions du genre : Par où faut-il commencer ? Me faut-il avoir construit mes personnages ? Qu’est-ce je dois définir ? Me faut-il la fin ? Il n’est pas nécessaire d’y répondre tout de suite. C’est plutôt le moment de s’amuser avec votre idée. Le mieux est de sentir que vous travaillez sur une seule idée, celle que vous trouvez forte. Une recommandation toutefois ; il est préférable d’avoir la fin de votre histoire, même si elle n’est pas définie, même si elle vous paraît bancale.  

      

    Vous allez établir un début, un milieu et une fin. Ces trois parties bien distinctes n’ont pas à être harmonieuses ou décrire parfaitement des étapes. Lancez-les sur le papier avec la même désinvolture que votre réponse à la question : de quoi ça parle ? Pas la peine de définir avec force des personnages ou un contexte. Soyez lourd s’il le faut. Comme cela : 

    Quelques exemples : 

    Début : Elle veut le fiancé d’une autre. 

    Milieu : Elle perd tout, alors elle se marie avec un autre. 

    Fin : Elle se retrouve seule mais digne. 

    (Autant en emporte le vent) Je n’ai pas cité les personnages que vous connaissez, ni le contexte historique, ni tous les personnages et les étapes qui jalonnent cette histoire fleuve. Je me suis concentré sur ce qui m’est apparu essentiel. 

      

    Début : Un soldat se retrouve seul à Dunkerque. 

    Milieu : Il survit avec d’autres soldats en déroute.  

    Fin : Les derniers sont sauvés par des navires de plaisance. 

    (Dunkerque) Là aussi, je ne précise rien. Il y a bien plus de choses que cela. Mais tenez-vous en à ces trois points d’appuis. 

      

    Ecrivez trois étapes : Début, Milieu, Fin. Soyez aussi basique que possible :  

    il naît, il vit, il meurt. Ou bien encore : ils tombent amoureux, ils se marient, ils divorcent. Ou bien encore : Il tombe malade, il cherche un remède, il guérit.  

      

    Vous modifierez et améliorerez de vous-mêmes ces trois phrases de synthèse en les réécrivant plusieurs fois. Pour indication, une vingtaine de fois en moyenne.  

    Log-line ou one-liner 

    Vous pouvez aussi vous amusez à le faire en une phrase sur le modèle suivant. On parle du concept de l’histoire : 

    Une femme / Un homme / Un couple / Un enfant / (PERSONNAGE…) veut (FAIRE / QUELQUE CHOSE…) et finit par (L’ACCOMPLIR / ECHOUER / L’ATTEINDRE…) 

      

    Cette formule est proche de ce qui sert à Pitcher. Comme de nombreux mots anglais, il concentre plusieurs informations dont il serait bien inutile de chercher une signification exacte en français. La seule différence qui est une nuance concerne l’intérêt. Pitcher c’est résumer de façon courte en donnant envie de connaître l’histoire. C’est un résumé court ? Oui. C’est un slogan ? Une publicité ? Oui.  

    Soyez bref pour parler de votre histoire, cela n’enlève pas le fait que vous voulez susciter la curiosité.  

      

    Voici trois façons de Pitcher : 

      

    La formule simple, comme le concept de l’histoire :  

    C’est l’histoire de…. qui veut absolument… qui trouve sur son chemin… et qui finit par… être, avoir. 

      

    Le questionnement. Il sert essentiellement à impliquer l’auditeur dans l’action, à l’interpeler pour mieux lui faire comprendre l’intérêt de vivre cette future histoire. Voici quelques formules que vous pouvez décliner à votre convenance : 

    Si vous étiez…. que feriez-vous ? 

    Vous voilà dans… qu’allez-vous faire ?  

    Il vous reste à… qu’est-ce qu’il y a de mieux à faire ?  

      

    Le mélange des univers. Vous avez sûrement entendu ces Pitchs célèbres qui font référence à des histoires connues. Cette méthode a pour but principal de projeter immédiatement l’auditeur dans un univers qu’il connaît bien et de lui laisser le soin d’imaginer la suite.  

    Quelques exemples :  

    C’est Jurassic Park dans l’espace (Avatar) 

    C’est la grande évasion dans un poulailler (Chicken run) 

    C’est Cendrillon inversée à Londres. (Notting Hill) 

    
    	 LE RESUME 

   

      

    Jusqu’à présent vous avez navigué à votre guise. Des idées ont émergé, d’autres ont disparu. Des personnages ont pris forme. Vous avez puisé votre inspiration où bon vous semble. Il est temps de mettre un peu plus d’ordre dans tout cela. L’objectif est de résumer votre histoire en une quinzaine de lignes. Vous êtes encore libre d’écrire comme vous voulez mais pour se faire voici deux consignes utiles : 

      

    -        Evitez d’écrire au futur. C’est l’amateurisme du narrateur. Il a l’impression que le futur va ajouter du suspens à son histoire.  

    -        Ecrivez des phrases courtes, si possible sans subordonnées. Sujet, verbe et complément seront largement suffisant.  

      

    Nous sommes toujours dans un exercice de synthèse. Essayez de vous en tenir à quinze lignes, une vingtaine à la limite. Pourquoi ? Parce que nous sommes toujours au stade de l’effet « Pitch ». Il faut être attractif et lancer en pleine lumière une histoire percutante. Bien que ce soit différent, on peut comparer ce texte à l’article du journaliste qui est censé vous donner envie d’aller voir le film. Attention, ce n’est pas un synopsis, pas un Pitch et encore moins une critique de cinéma. Ce résumé est écrit pour vous ! C’est votre base. Celle que vous pouvez remanier plusieurs fois, au minimum cinq si le conseil vous semble judicieux. Vous allez l’écrire sans penser à l’audience. Vous ne devez rien cacher dans ce résumé. Il faut écrire l’histoire telle qu’elle se déroule. Bien sûr, on y retrouve les trois parties simples, début, milieu et fin.   

      

    Voici maintenant un outil indispensable :  

    la construction en cinq étapes. 

      

    Vous allez scruter votre texte et en déterminer cinq points ou plus exactement cinq parties. Il ne s’agit pas de trouver cinq parties égales. Ce n’est pas le partage d’un gâteau. Pensez plutôt à un accordéon. Les parties seront extensibles et n’auront pas de proportions égales. Certaines pourront faire plusieurs lignes ou paragraphes, d’autres une seule ligne. C’est une mesure autonome que l’on met en place. On dirait un gimmick en parlant de musique. Si vous faites de cette armature un automatisme, elle vous sortira de bien des situations. J’ai choisi de retenir les appellations les plus parlantes afin que vous puissiez en faire un usage le plus efficacement possible. 

    Retenez que cette construction est liée au personnage principal de votre histoire. Leurs cheminements sont intimement liés. Les analystes parlent de point de vue, ils disent que l’on suit une histoire selon un point de vue. 

      

      

    L’exposition (Etape 1) 

      

    C’est le début. Vous mettez en place le contexte, les personnages, l’ambiance de l’histoire. Bien sûr il faut être efficace, capter l’attention du spectateur mais surtout être clair. Nous devons comprendre ce qui se passe au minimum. Ne laissez pas trop de zones d’ombres. De nombreux auteurs de films veulent absolument être d’une grande originalité et manquent leurs effets. Au risque de paraître lourd, privilégiez la clarté et surtout la précision. Les spectateurs doivent comprendre ce qu’il se passe, qui fait quoi. On ne dit pas tout, loin de là, mais installez le spectateur comme un hôte de choix dans votre véhicule. Il vient pour voir ce qu’il ne connaît pas ou une façon de voir le monde qu’il n’a jamais rencontré.  

      

      

    Le grand événement (Etape 2) 

      

    C’est le moment où tout change pour le personnage principal. Le rythme change également. C’est ce qui détermine l’enjeu principal de votre histoire. Lisez attentivement la définition de l’enjeu au chapitre Les Personnages. Il se passe quelque chose qui est surprenant, voire extraordinaire.  

    Tous les spectateurs attendent ce moment qui amorce l’intérêt de l’histoire. Si ce moment tarde trop, l’effet est gâché. On le qualifie de grand car il bouleverse forcément la vie du personnage principal et des autres. C’est donc souvent un événement. Ce peut être une nouvelle qui va tout changer.  

      

    Comprenez une chose importante pour ces différents points. L’événement compte mais aussi et surtout ses conséquences.  

      

      

      

      

    Le point de non-retour (Etape 3) 

      

    C’est le moment où le personnage principal rencontre un nouveau changement qui ne lui permettra plus de revenir à ce qu’il était au début de l’histoire. C’est aussi un événement ou une information, mais il est si fort qu’il oblige souvent le personnage principal à agir. Il en est logiquement changé.  

      

      

    La crise (Etape 4) 

      

    C’est la période où le personnage principal est obligé d’élaborer une nouvelle stratégie pour atteindre son objectif principal. C’est une période de l’histoire un peu délicate à traiter car il faut maintenir et renforcer l’intérêt du spectateur. Il doit être encore plus impliqué alors qu’il a normalement une attention moins forte pour ce qui se passe. C’est le moment où il pourrait trouver des longueurs à l’histoire. Je suis sûr que vous avez déjà entendu l’expression chez une personne pas totalement convaincue par l’histoire d’un film. C’est une phase si délicate qu’il faut presque penser à un film dans le film, comme si vous remettiez les compteurs à zéro pour relancer le suspens.  

    Vous devez faire attention à y lever de nouveaux et forts enjeux qui sont toujours en lien avec votre thème principal. 

      

      

    Le final (Etape 5) 

      

    C’est le moment où tout se dénoue et clôt l’histoire. Ce n’est pas que la fin mais l’apogée suivi de l’apaisement. On y trouve ce qu’on appelle le climax, parfois un épilogue, une sorte d’explication, rarement très adroite. J’ai choisi le mot final pour vous faire penser à une apothéose. La fin doit être brillante, spectaculaire même si elle est intime. On est venu voir le film pour ce moment. On est resté jusqu’à la fin parce qu’on a tout aimé avant et qu’on veut savoir comment cela se finit. Le spectateur actuel est de plus en plus exigeant. Il zappe si j’ose dire. Il a pris l’habitude d’avoir un choix de plus en plus grand et d’une qualité exponentielle. Soignez donc le final et sa fin. 

      

    Tout est clair pour vous ? Vous pouvez reprendre votre résumé et le réécrire en y intégrant ces cinq parties. Faites-en cinq paragraphes. S’ils sont de tailles inégales, c’est bon signe. C’est encore un exercice de synthèse et donc assez ardu à manipuler puisque vous avez envie d’un écrire plus pour développer ces cinq points. Patience, vous allez pourvoir dérouler tout le potentiel de votre histoire. Les raisons de maintenir le travail en un texte court sont multiples. Vous êtes encore dans le test de l’efficacité. On doit comprendre que votre sujet est riche émotionnellement et surtout s’il a le potentiel de « rouler », d’être fluide, organique. Vous évitez ainsi de vous perdre, de vous lancer en vous enlisant dans du verbiage.  

      

    Vous avez l’impression que vous avez le temps de montrer toutes ces choses qui s’agitent en vous, mais non, un long-métrage c’est très court, même une série télévisée. Une fois ce travail correctement fait, c’est-à-dire qui vous satisfasse, vous aurez moins d’hésitation à le développer. Vous ne devez plus vous posez des questions, vous êtes prêts à vous lancer. Certains auteurs se posent encore des questions ; et si j’en faisais un roman, un film d’animation, une pièce de théâtre, etc. Non, vous écrivez ce résumé pour un scénario de long-métrage.  

      

      

      

      

      

      

      

      

      

      

      

      

      

      

      

      

      

      

      

      

      

      

      

      

      

      

      

      

      

      

    
    	 LE SYNOPSIS 

   

      

    Vous écrivez maintenant un document qu’on va souvent vous demander. Il doit faire deux pages. Si vous en faites trois, personne ne vous lancera la pierre mais au-delà vous risquez de lasser le lecteur. Un synopsis est un résumé pour aller vite et pour en savoir beaucoup en peu de temps. On doit y voir trois parties au moins. Je vous conseille de faire des paragraphes bien distincts, surtout pour séparer le début, le milieu et la fin. Vous allez inclure aussi les cinq étapes que nous avons vues précédemment mais là, inutile de les ponctuer. Vous allez juste détailler ces cinq parties qui viennent de votre résumé.  

      

    Privilégiez les émotions de vos personnages plutôt que de vous lancer dans des descriptions interminables. Je vous conseille d’essayer au maximum d’écrire au présent. Vous êtes encore libre du choix des temps mais plus vous vous rapprochez du scénario et plus vous allez devoir écrire au présent de l’indicatif. A cette étape on peut encore montrer ses talents littéraires mais il n’est pas absolument nécessaire d’en avoir pour obtenir une narration fluide et captivante. C’est l’objectif de ce document. Vous devez le rendre attractif même si vous insistez sur un événement qui au final ne durera qu’une minute dans le film. En tant que narrateur, vous êtes encore très libre.  

    Croquez vos personnages. N’hésitez pas à les rendre bien présents. Utilisez des métaphores si vous le souhaitez. Vous pouvez aussi inclure des références picturales. Un peu de culture ne fait pas de mal à une histoire. Vous devez faire comprendre au lecteur la nature de votre histoire. Privilégiez encore des phrases courtes, un style vif et surtout mettez en avant ce qui est visuel, pas trop de psychologie. Ne vous embarquez pas dans des portraits psychologiques sans fin au risque de perdre la continuité narrative. Montrez que c’est bien un scénario que vous allez écrire.  

      

    C’est en relisant votre synopsis que vous saurez si votre histoire vous plaît encore. Normalement elle doit être aussi éblouissante que votre idée première.  

      

      

      

      

      

      

    
    	 CHAPTERING 

   

      

    J’utilise volontaire le mot anglais pour évoquer la mise en place de chapitres. Nous n’allons pas faire cela bien que ce que je vais vous décrire ici peut vous aider à le faire et partir sur l’écriture d’un roman. Mais cela n’est pas le sujet. J’ai mis au point quelques techniques simples pour passer du synopsis à son développement logique : le traitement.  

    Je dis logique parce que cela m’a semblé naturel. Hélas, je n’ai jamais trouvé d’équivalent dans les ouvrages concernant le scénario.  

      

    La première chose à faire est d’imprimer votre synopsis.  

    Prenez un crayon et commencez. Vous allez faire des coupes dans votre texte. Utilisez le / (slash). C’est le plus approprié pour ce faire. Vous allez en placer un au début d’une phrase selon les deux critères suivants en respectant cet ordre de priorité : 

      

    -        A chaque fois que vous changez de lieu. 

    -        A chaque fois qu’il y a un changement important (dans la vie ou qui touche à la vie du personnage principal). 

    Le second critère semble moins précis. Tout paraît important. Je parle de changement radical dans l’action, même si vous êtes dans le même lieu. Rappelez-vous, le lieu est le critère prioritaire.  

      

    La seconde chose à faire est de numéroter chacune des coupures, à chaque /.  

      

    Vous êtes en train de morceler différentes parties, chapitres. En fait, vous extrayez la base des futures scènes. Un petit mot sur les appellations. Autrefois, les théoriciens seraient en train de vous dire qu’il s’agit de séquences, grande unité de temps que vous morcelleriez ensuite en scènes, comme les actes et scènes du théâtre classique. Ne vous embarrassez pas de cela. Exit les séquences, utilisez le mot scène jusqu’au bout, l’unité de lieu. Cela reste imprécis ici. C’est pour cette raison que je parle de base des futures scènes. Vous devriez en avoir entre 35 et 45 à ce stade. En développant cette base vous obtiendrez allégrement plus de 60 scènes et c’est largement suffisant pour un long-métrage.  

      

    La troisième chose à faire et de les nommer.  

    Vous allez leur donner des titres. Oui, encore comme des titres de chapitres. Peu importe que ces titres soient beaux ou pas. Ils seront des repères uniquement pour vous. Chaque titre doit résumer la partie que vous avez numéroté. Vous pouvez même vous faire une liste à part des titres avec leurs numéros respectifs comme une table des matières.  

      

    Devant ce document vous voyez parfaitement les étapes et les articulations de votre histoire. Vous savez ce qui est fort et ce qui manque éventuellement.  

      

      

      

      

      

      

      

      

      

      

      

      

      

      

      

      

      

      

      

      

      

      

      

      

      

      

      

      

      

      

      

      

      

      

      

      

      

      

      

      

      

      

      

      

    
    	 LE TRAITEMENT 

   

      

    C’est le résumé de chaque scène sans dialogues.  

    Le traitement est le document le plus développé avant le scénario. On le retrouve sous les termes de continuité non-dialoguée ou de séquentiel. Sa longueur est sujette aussi à de nombreuses théories. Un traitement pratique fait entre douze et vingt pages. En écrire plus ne rime à rien. Sauf bien sûr si vous êtes en train d’écrire une saga ou vous voulez impressionner en montrant votre capacité d’écriture. Cela n’en vaut pas la peine car nous sommes à nouveau face d’un document de synthèse. Pourquoi aller écrire un document de 50 à 80 pages alors que le scénario proposera un rythme d’une page par minute ? On passerait plus de temps à lire votre traitement que le scénario lui-même. C’est un non-sens.  

      

    Partez de votre synopsis avec ses scènes de bases, numérotées et nommées. Vous allez développer la narration de votre histoire en partant de cette base. Vous pouvez bien sûr ajouter des scènes. Procédez donc à ce travail dans l’ordre chronologique de la narration. Il est très rare de retirer des scènes à ce stade du développement, à moins que vous pensiez vraiment qu’elles soient inutiles.  

      

    Une scène utile est une scène qui fait avancer l’intrigue.  

      

    Des scènes contemplatives ou juste pour le plaisir sont moins fréquentes qu’à d’autres époques du cinéma. Faut-il le déplorer ? C’est un débat d’esthétisme et de goût. Il n’a pas lieu d’être ici puisque vous allez faire lire une version efficace de votre histoire.  

      

    Vous résumez donc chaque scène. Je dirais qu’il vous faut quatre ou cinq lignes en moyenne pour le faire. Je parle d’une moyenne globale bien sûr.  

      

    Si vous avez l’habitude ou une compétence pointue pour la construction, vous rédigerez facilement chaque scène en pensant à son propre début, milieu et fin et à l’enchaînement des unes aux autres.  

      

    Une fois que vous avez votre traitement avec ses scènes numérotées et titrées, vous pouvez le réécrire en l’améliorant grâce aux outils suivants : 

      

    -        Le rythme de la scène. 

    Ecrivez les trois parties de la scène : début, milieu, fin. 

      

    -        L’enjeu de la scène.  

    Pour cet outil vous pouvez d’abord définir qui est le personnage principal de la scène, quel est son but dans la scène et quel est son opposant. Tout comme cela est détaillé dans le chapitre Les personnages. 

    Complétez ces deux phrases : 

    . Cette scène est utile à… 

    . L’enjeu de la scène est… 

      

    -        La scène en cinq points. 

    Ecrivez ce qui est l’exposition de la scène, son grand événement, son point de non-retour et son final. 

      

    Bien sûr ce travail est presque trop détaillé mais il permet une réflexion qui améliorera certainement la scène sur laquelle vous travaillez. Pour tout remaniement du scénario, ces outils permettent de dynamiser les scènes, de trouver de nouvelles idées mais aussi de rendre plus fluide et attractive la narration. 

      

     En vous penchant ainsi sur les détails, vous saurez si votre propos correspond toujours aux thèmes que vous développez et surtout si le suspense est toujours présent et vif.  

      

      

      

      

      

      

      

      

      

      

      

      

      

      

      

      

      

      

      

      

      

      

      

      

      

      

      

      

      

      

      

      

      

      

    
    	 LES PERSONNAGES 

   

      

      

      

      

      

      

      

      

      

      

      

      

      

      

      

      

      

      

      

      

      

      

      

      

      

      

      

      

      

      

      

      

      

      

      

      

      

      

      

      

      

      

      

      

      

      

      

    1.        LE PERSONNAGE PRINCIPAL 

      

    A toute histoire de fiction correspond un personnage principal.  

    On peut aussi parler de personnage central ou de héros, en anglais Main character. C’est souvent de son histoire qu’il s’agit, pas toujours, ou plus précisément de son point de vue. C’est par le prisme de ce qu’il est que nous voyageons dans l’histoire. Nous pourrions ajouter que c’est par lui que l’auteur s’exprime. Ce n’est pas non plus d’une grande justesse car l’auteur utilise tous les personnages pour s’exprimer mais il fait en sorte que ce personnage porte le thème le plus important de l’histoire.   

      

    Quelle que soit l’histoire il n’y a qu’un seul personnage principal. Même si vous avez un tandem, une histoire familiale, un film choral, des intrigues multiples, vous avez un seul personnage principal. Voici une définition du personnage principal pour préciser cet état de fait ; 

    Le Personnage Principal est celui ou celle dont l’enjeu affectif est le plus fort (intense) et dont la résolution est la plus lointaine dans l’intrigue.  

      

    C’est par le personnage principal que nous vivons ce qui se passe de plus émouvant dans l’histoire. Ce n’est pas le seul bien évidemment mais c’est par lui que nos sens sont le plus sollicités. On parle de catharsis en faisant référence à la Poétique d’Aristote. Les actions du personnage provoqueraient la crainte et la pitié chez le spectateur qui assiste à une tragédie, etc. Ce principe a longtemps été discuté par les dramaturges. Bertolt Brecht énonça le plus clairement ce qu’est la catharsis : l’identification du spectateur au personnage.  

      

    Comment construire le personnage 

      

    Vous avez peut-être entendu dire qu’il fallait des personnages profonds, qu’il fallait creuser leur construction pour qu’ils soient forts. En bref, y passer des heures comme si nous étions à construire un humain dans toute sa complexité. Nous y passerions toute une vie. Pour construire votre personnage principal et les autres, inutile de creuser, c’est du temps perdu et vous seriez en train d’alourdir votre scénario. Ce propos n’est valable que pour le scénario. Laissons à la littérature le soin de prouver le contraire.  

      

    Pour mettre en place votre personnage, il faut qu’il soit remarquable. Il ne prendra de la densité qu’à partir de ce que vous allez montrer de lui. Son physique, ses attitudes, ses expressions, son comportement, ce seront ces détails qui nous permettront de connaître sa densité, ce qu’il pense, ce qu’il ressent, ce qu’il a vécu. Donc très peu de choses à faire sur ces deux heures où vous devez conter l’histoire. Voyez ces films qui font parler longuement les personnages, de ce qu’ils ressentent. Rares sont ceux qui sont efficaces. La plupart sont ennuyeux et se veulent des œuvres au sens littéraire. Deux heures à traiter en surface ce que vous pouvez approfondir avec les 400 pages d’un livre, le choix est vite fait. Inutile donc de noircir d’interminables pages pour construire votre personnage.  

      

    Vous pouvez faire des fiches de personnages très complètes mais elles ne seront utiles que pour vous ou pour les acteurs qui voudraient en savoir plus. Laissez aussi ces mêmes acteurs enrichir vos personnages. Je n’ai pas dit de complètement leur laisser la responsabilité de construire le personnage mais leur indiquer le chemin plutôt que de leur fournir des détails auxquels ils ne pourront plus s’identifier. Dans votre scénario, vous n’aurez que quelques lignes pour présenter un personnage qui apparaît, faites-en de même pour le construire.  

      

    Croquez votre personnage en décrivant trois à cinq lignes des critères suivants : 

    -        Son physique 

    -        Ses activités ; travail, loisirs, occupations. 

    -        Sa psychologie ou vision du monde 

    -        Ses goûts et attitudes remarquable 

    -        Son passé (éventuellement) 

      

    Rien de plus dans un premier temps. N’oubliez surtout pas de lui donner une véritable identité de base. Par expérience, j’ai vu de nombreux auteurs refuser de détailler ces choses si simples : 

    Nom, prénom, âge, date de naissance et lieu de vie.  

    Pour compléter vos fiches, vous pouvez aussi utiliser des photos, des croquis ou toute image qui pourrait vous évoquer son caractère. C’est en ce mot que réside un des secrets de l’attraction de votre personnage. Il doit être spécial au sens où l’on s’intéresse à lui, où l’on reconnaît un trait de caractère qui nous parle. Peu importe qu’il soit bon ou mauvais, qu’il ait des qualités ou des défauts, pourvus que ceux-ci soient incroyablement remarquables. L’idéal serait de pouvoir éprouver dès les premières secondes de l’empathie ou de l’antipathie pour votre personnage. Oui, on doit l’aimer ou le détester, la nuance viendra avec son parcours dans l’histoire.  

      

      

    A la rencontre du personnage 

      

    Pour aller plus loin, utilisez cet outil de l’interview. Vous allez donner vie à votre personnage en lui posant des questions. Vous l’interrogez et vous prenez sa place pour y répondre. Là, vous allez lui donner une couleur remarquable. Il faudra lui donner une couleur qui lui sera propre. Soyez bref dans vos réponses autant que faire se peut.  

    -        Quel est votre trait principal ? 

    -        Etes-vous timide ou introverti ? 

    -        Comment faites-vous pour contrôler vos émotions vives, vos problèmes ? 

    -        Quelle est votre expérience la plus traumatisante ? 

    -        Quelle est votre expérience la plus palpitante ? 

    -        Qui êtes-vous ? Comment vous voyez-vous ?   

    -        Qui sont les deux personnes les plus importantes de votre vie ? 

    -        Qu’est ce qui pourrait vous arriver de pire ? De meilleur ? 

    -        Qu’est-ce que vous projetez de faire ce soir ? Demain ? 

    -        Où souhaitez-vous être dans quelques années ?  

      

    Recentrons maintenant le personnage sur votre narration. Vous allez construire son enjeu. C’est aussi le but de l’histoire. L’enjeu est une force mise en place par la rencontre de deux énergies. C’est une chose que l’on risque par ses actions.  

      

    Comment construire son enjeu 

      

    Nous distinguons deux types d’enjeu :  

    -        L’enjeu interne : il est du domaine de tout ce que pense et ressent le personnage. 

    -        L’enjeu externe : il est du domaine de l’action, tout ce qu’on entend et qu’on voit du personnage. C’est celui qui nous intéresse le plus, car c’est par lui que nous avons accès à la psychologie du personnage, à tout ce qui l’agite intérieurement.  

    Pour ce faire vous utilisez les critères du schéma qui suit. Vous allez en dessiner deux et dans cet ordre : l’enjeu externe et l’enjeu interne. Je vous encourage à le dessiner avec ses flèches car il dynamise la réflexion et la rend plus légère.  

      

    Schéma de l’enjeu 
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    Si vous le rédigez, voici ce qu’on retrouve : 

    Le Personnage Principal veut (désir) atteindre son Objectif Principal, mais ce qui l’en empêche ou le gêne (force de résistance) est son Opposant principal. Alors le Personnage Principal fait… pour franchir tous les obstacles : C’est l’enjeu principal de votre histoire. 

      

    Pour l’enjeu externe, soyez très concret et pratique. Quand un personnage est le héros d’un film catastrophe, bien sûr il veut survivre, échapper à la mort mais pour se faire que fait-il au final ? Il construit une arche ? Il s’enferme dans une cave ? Tout doit pouvoir se voir à l’écran. 

    Pour l’enjeu interne, vous êtes encouragé à détailler ce qu’il ressent. Par exemple, il est prêt à sauver sa famille de la catastrophe parce qu’il ne tolère plus l’abandon qu’il a connu enfant. La rédaction de l’enjeu est plus de l’ordre de la décision, de ce qu’il ressent. Parlez de ses douleurs et ses joies.  

      

    A retenir : 

      

    Ce sont les enjeux personnels du personnage principal qui font sa profondeur, sa force, son intérêt.  

      

    L’enjeu le plus important du personnage principal sert toujours et en priorité le thème central de l’histoire. 

      

      

    2.       LES OPPOSANTS 

      

    Maintenant, vous avez pour objectif de renforcer l’enjeu principal de votre histoire. Plus il y a d’opposition et plus il y aura de l’intérêt pour l’histoire. Bien sûr, il ne s’agit pas forcément de multiplier les opposants mais de les renforcer. Vous l’avez compris, les opposants sont souvent des personnages humains. Vous pouvez rencontrer bien d’autres opposants, des phénomènes naturels ou surnaturels, des maladies, un système politique, c’est-à-dire un groupe de personnes et bien d’autres choses que votre héros peut rencontrer sur sa route. Vous constaterez aussi qu’il est très fréquent que le principal opposant à votre personnage est lui-même. Si ce sont ses peurs ou ses opinions, que vous retrouvez au schéma de l’enjeu interne, vous verrez que les opposants externes sont bien en adéquation avec ce qui se passe en lui.  

    Par exemple, il est plus intéressant pour le héros des Dents de la mer (Jaws) qu’il ait peur de l’eau au point de ne jamais se baigner. Il en a même une peur qui semble bien ancrée dans son vécu. Il faudra qu’il se dépasse d’autant plus pour oser prendre la mer, pour aller chasser le requin. Même si ce n’est pas aussi apparent que dans cet exemple, il est bien que vous le chassiez en construisant votre personnage. Cela vous aidera à trouver de nouvelles idées.  

      

    Une fois que vous avez établi l’enjeu de votre personnage principal, vous construisez les autres personnages. On le fait en parallèle dans la plupart des cas. Je vous conseille de commencer par celui ou ceux qui s’opposent au personnage principal. Considérez d’ailleurs qu’ils sont là pour renforcer l’enjeu de votre héros. Leurs enjeux doivent vraiment l’obliger à trouver des solutions, à changer, voire à se surpasser parce que c’est cela que le public veut voir. Le spectateur veut aussi être surpris. Il a l’habitude, il cherche, il s’imagine ce qui va suivre. Donc, jouez avec lui. Parfois, offrez ce qui est le plus évident, même le plus simple peut surprendre.  

      

    Vous construisez le ou les personnages opposants avec les mêmes outils, mais attention, ne leur trouvez pas des enjeux plus forts ou plus attractifs que votre personnage principal. N’égarez pas le spectateur. Si vous voulez renforcer leurs enjeux, allez dans le sens du courant, en fonction de l’enjeu central de votre histoire. Ce conseil peut vous paraître sage. Il n’en est rien, car il est tout aussi important de développer l’intrigue que d’explorer les possibilités de votre thème principal. Reportez-vous au chapitre des thèmes pour le développement de cette affirmation.  

      

    Le ou les opposants renforcent l’enjeu du personnage principal. Il est là pour approfondir le thème central de l’histoire. 

      

      

      

      

      

      

      

      

      

      

      

      

      

      

      

      

      

      

      

      

      

      

      

      

      

      

      

      

      

      

      

      

      

      

      

      

      

      

      

      

      

      

      

      

      

      

      

      

    3.       LES SECONDAIRES 

      

    Même si un personnage apparaît peu de temps à l’écran, il est plus ou moins lié au personnage principal. Les personnages secondaires sont présents pour faire avancer l’intrigue. Ils ont toujours un lien avec l’enjeu du personnage principal. 

      

    Par ailleurs, vous avez peut-être remarqué que je n’ai pas utilisé les termes de protagoniste et antagoniste. Ils sont intéressants dans un autre contexte que le scénario. Vous avez besoin de personnages crédibles, nuancés, attractifs. Remarquez aussi que je n’utilise pas non plus le terme réaliste. Les personnages n’ont pas à l’être. Nous n’avons pas à les rendre réalistes comme dans la vie. Sinon, nous mettrions nos films historiques et de science-fiction au rencard. Crédible est le mot le plus adapté car ils sont en adéquation avec le postulat que vous proposez. Si les tapis volants parlent dans votre histoire, votre audience l’accepte et ils deviennent des personnages. La recherche du réalisme est faite pour les théoriciens et analystes. Tant mieux si vos personnages soulèvent ce genre de discussion.  

      

    Nous ne sommes plus, et depuis quelques générations, à l’époque des personnages manichéens. Exit le « bad guy » et le « good guy » qu’un certain public aime ressortir du chapeau. C’est pour cela que nous sommes dans la confusion et le rattachement à la notion de réalisme.  

    Vos personnages doivent être nuancés pour faire appel à une large palette des sentiments humains. C’est la seule façon d’impliquer les spectateurs. Par exemple, celui qu’on appelait autrefois le méchant a désormais des « circonstances atténuantes ». On comprend mieux la raison de ses actions. Tout comme le gentil, toutes ses actions ne sont pas forcément bonnes. Pour cela, vous devez donc travailler avec autant d’ardeur vos personnages secondaires.  

      

    Ce qu’il ne faut pas perdre de vue, c’est au moment de travailler leurs enjeux. C’est à cet instant que vous devez avoir en tête votre thème principal. N’oubliez pas que tous les personnages servent de près ou de loin ce thème qui est le cœur du futur film. (Voir le chapitre III) 

      

    Nombreuses sont les tentatives pour classer les personnages dans des catégories. On y élabore des traits de caractère que l’on retrouve fréquemment afin que les spectateurs puissent s’identifier à eux. Cela peut aider. Vous pouvez en utiliser si la démarche vous parle. On en trouve dans de nombreux ouvrages de psychologie, de management, de Programmation Neuro Linguistique, de coaching, etc. Voici quelques mots, liste non exhaustive bien entendu, avec lesquels vous pourrez vous dire : mon personnage est plutôt comme cela : 

    La sympathie, le courage, l’amabilité, la curiosité, la vulnérabilité, l’empathie, l’admiration, la familiarité, le charisme, l’omnipotence, la détermination, la persévérance, la lâcheté, le mépris, la moquerie, le mensonge, l’hypocrisie, l’envie, la jalousie, l’enthousiasme, l’humour, etc. 

      

    Retenez que vos personnages ont besoin de l’approbation du spectateur, son adhésion. L’audience accompagne les personnages sans forcément les juger. Souvenez-vous de ce qui est au début de cet ouvrage. Les gens viennent voir des films pour assister à des choses autres de ce qu’ils vivent. A moins de vivre constamment dans un narcissisme prononcé, aimeriez-vous voir votre vie actuelle à l’écran ?  

    Même si vous passez du temps à approfondir vos personnages, ne montrez que l’essentiel. Rien de plus. Pour montrer qu’ils sont profonds, nous avons tendance à vouloir en dire trop, à s’attarder à développer les détails.  

    Le spectateur comprend tout et vite. Rien de visible ne lui échappe, ni consciemment, ni inconsciemment. Sa mémoire cumule tout ce que vous lui montrez. Faites confiance à ce que vous montrez de symbolique et de contrasté.  

      

    La construction en étoile 

      

    Tout aussi important que la construction de vos personnages, voici un outil pour prendre en compte leur évolution et surtout leurs interactions. C’est exactement comme le travail de l’acteur. Ne perdez jamais de vue que vos personnages seront interprétés et incarnés par des acteurs. Quand deux acteurs se donnent la réplique, vous voyez immédiatement s’ils s’écoutent, s’ils sont connectés. C’est la même chose pour vos personnages, à la différence que vous ne pouvez pas intervenir pour les diriger. Vous devez donc mettre en place des liens clairs et forts entre eux. La nuance et l’incarnation seront confiées au travail de l’acteur. Dessinons ce schéma qui correspond à la mise en place de nos personnages : 
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    Comme vous pouvez le constater, l’idée est de placer au centre votre personnage principal, puis de faire graviter les autres autour de lui. Vous élaborez deux types de liens entre les personnages et dans les deux sens : 

      

    -        Le lien social,  

    au sens le plus large, que ce soit une sphère professionnelle, familiale ou autre. 

      

    -        Le lien affectif, 

    Ce que ressentent les personnages. Si cela est de l’indifférence, il faut le noter. N’oubliez pas de faire de vos personnages des êtres de désirs. Même si l’un d’entre eux n’en a pas, précisez-le.  

      

    Vous pouvez rajouter autant de personnage que vous le voulez et surtout n’oubliez pas de tracer les mêmes liens entre chacun d’eux mais ceci dans un second temps. La priorité, ce sont les liens avec le personnage principal.  

      

      

    L’évolution dans le temps 

      

    Vous allez dessiner à trois reprises le schéma précédent. Pour le début, le milieu et la fin de l’histoire. Prenez une feuille pour chacun d’eux et numérotez-les. Normalement les liens affectifs changent, parfois même les liens sociaux. S’ils changent beaucoup, c’est bon signe. Cela veut dire que nous avons assisté à de nombreux changements dans votre histoire.  

      

    Vos personnages n’ont pas à être des gagnants ou des perdants. Ils ont traversé une histoire qui est celle que vous partagez. Si un jugement moral est présent à la fin, c’est vous qui l’avez mis en place. Vous êtes responsable de la narration mais pas de la morale. Même si votre but est de convaincre d’une idée, vos personnages sont des remparts. Rendez-les libres autant que possible. Laissez au maximum le jugement du côté du public.  

      

      

      

      

      

      

      

      

      

      

      

      

      

      

      

      

      

      

      

      

      

      

      

      

      

      

      

      

      

      

      

      

      

      

      

      

      

      

      

      

      

      

      

      

      

      

      

      

      

    4.      CROQUEZ LE PERFORMEUR 

      

    Comme évoqué précédemment, vos personnages seront interprétés pas des acteurs. Vous les créer pour un spectacle vivant. Ils ne resteront pas sur des pages ou dans l’imaginaire du lecteur. Pour cela, vous devez avoir présent à l’esprit d’avoir envie de les incarner. Je ne vous conseille pas ici de devenir acteur mais vous devez savoir ce que les acteurs attendent de votre script. Vous devez susciter en eux une envie forte d’interpréter vos personnages et en même temps leur donner la matière nécessaire pour faire valoir leurs talents.  

    Le public attend des acteurs une performance, une interprétation si surprenante que l’on finira par se prendre pour le personnage. C’est aussi ce genre d’implication qui provoque la crainte et la joie des acteurs. Il arrive que le public ne fasse plus la distinction. Le personnage se fond avec l’acteur. Vaut mieux pour ce dernier d’interpréter un personnage sympathique. Une fois que l’acteur joue un personnage populaire, on lui demande toujours d’interpréter les mêmes types de personnage. Non seulement cela peut être lassant mais donner une image de l’acteur enfermé dans un confort, voire une paresse. Même si les agents, les producteurs ou les réalisateurs peuvent leur conseiller de choisir des rôles à succès, et cela se comprend très bien du point de vue de la production, proposez-leur quand même ce qu’on appelle des contre-emplois. Le terme n’est pas très juste. Proposez des rôles qu’ils n’ont pas encore explorés. Ne jugez pas uniquement l’acteur sur son physique ou ses habitudes. Son travail consiste aussi à se transformer.  

      

    Tout personnage peut être intéressant à interpréter du moment où vous lui donnez du caractère. Poussez vos personnages, explorez-les. Observez les personnages de la vie. Ces personnes sont souvent des caricatures, mêmes si celles-ci sont effacées. Mais que cachent-ils ? Qu’est-ce qui fait qu’ils demeurent ce qu’ils sont où qu’ils veuillent absolument changer ? C’est là que commence votre travail. N’hésitez pas à « pousser » votre personnage aux limites du crédible. Etre caricatural n’est pas un défaut. Cela est préférable au « déjà vu ». Démarquez-vous de ce qu’on a déjà vu à l’écran. Il suffit parfois d’un détail simple mais qui procure une originalité. 

      

    Voici quelques questions que vous pouvez vous poser et vous aider à renforcer à cerner le personnage : 

    -        Que veut ou désire mon personnage ?  

    -        Pourquoi ? (Enjeu interne et externe) 

    -        A quoi est-il (ou elle) prêt pour atteindre son objectif ? 

    -        En quoi cela change le cours de l’histoire ?  

    -        Que perdrait-il (ou elle) s’il n’arrive pas à atteindre son but ? 

      

    Pour cette dernière question, cela doit avoir des conséquences importantes pour le personnage. C’est la mesure de l’enjeu. Si cela ne change pas grand-chose pour lui, il faut encore un peu de travail. C’est juste un conseil. 

      

      

      

      

      

      

      

      

      

      

      

      

      

      

      

      

      

      

      

      

      

      

      

      

      

      

      

      

      

      

      

      

      

      

      

      

      

      

      

      

      

    5.       LE PERSONNAGE PRINCIPAL NE SERT QU’UN THEME 

      

      

      

    Je reviens au personnage principal pour clarifier les liens entre la structure de l’histoire et les thèmes. Tout est lié, comme vous vous en doutez. Les manuels d’écriture traitent ces aspects séparément. C’est normal. Il faut bien comprendre les bases de votre solfège mais vous devez aller plus loin. Il n’y a pas de hiérarchie selon les trois parties de cet ouvrage. J’ai conscience que chacun défende sa théorie. Vous entendrez souvent des formules du genre « il faut commencer par là… » ou « Si vous ne préparez pas d’abord les personnages, etc. » Laissez de côté ces théories. Suivez ce qui vous inspire. Vous êtes aux commandes.  

      

    On dit par ailleurs que votre personnage est porteur d’un message. Par lui, vous défendez un sujet qui vous intéresse. Au départ, c’est tout ce qui compte. Ce qu’il y a de formidable avec les histoires portées à l’écran, c’est l’égalité des sujets. Il n’y en a pas de grands face à des petits, des thèmes qui sont plus spectaculaires que d’autres puisque la fonction même du média est de focaliser votre attention, de grossir ce qui peut paraître futile ou peu important pour l’une ou l’autre personne.  

      

    C’est votre développement d’un thème qui est le plus important. Votre porte-parole, votre véhicule est le personnage principal. C’est vous qui l’avez choisi pour dire et agir ce que vous voulez exprimer, pas d’incarner la totalité de votre pensée. Pour cela, il faut plus de matière et de temps. Le roman fera parfaitement l’affaire. Pour le scénario, il s’agit de suivre un personnage dans un moment de sa vie pour exprimer un sujet important à vos yeux. Un scénario réussit dépend souvent de ce choix. Le personnage ne sert qu’un seul thème. Celui qui fait partie de cette courte histoire que vous allez raconter. Il vaut mieux le traiter avec force émotion que se disperser.  

      

    C’est une des raisons pour lesquelles le public est souvent déçu par les biopics ou les adaptations. Vous ne pouvez satisfaire le spectateur qui voudrait explorer la vie entière d’un personnage célèbre, surtout si ce même spectateur en est fan. Le personnage le fascine déjà et comme il fût vivant, sa vie ne se résume par qu’à un seul thème. Il en est de même pour l’adaptation.  

    Le lecteur a pu suivre le développement de plusieurs thèmes dans le livre. Il aimerait bien sûr les retrouver à l’écran, mais c’est matériellement impossible. 

      

      

      

      

      

      

      

      

      

      

      

      

      

      

      

      

      

      

      

      

      

      

      

      

      

      

      

      

      

      

      

      

      

      

      

      

      

      

      

      

      

      

      

      

      

      

      

      

      

      

      

      

      

      

      

      

      

      

      

      

      

      

      

    
    	 LES THEMES 

   

      

      

      

      

      

      

      

      

      

      

      

      

      

      

      

      

      

      

      

      

      

      

      

      

      

      

      

      

      

      

      

      

      

      

      

      

      

      

      

      

      

      

      

      

      

    Le thème d’une histoire est le sujet sur lequel vous allez attirer l’attention du spectateur. C’est ce qui est proposé pour inciter une réflexion, une idée autour de laquelle s’organise une action. Vous allez d’abord passer par l’action pour susciter une réflexion. Ce serait le développement idéal d’un thème porté à l’écran. Mais cela n’a rien d’obligatoire. Rare sont les films qui vous ont fait réfléchir sur la durée. Au mieux, ils vous guident vers une recherche que vous approfondirez par des lectures.  

      

    Il ne faut pas confondre le thème avec le genre. Ce dernier est une classification post-film destinée à créer des catégories selon des critères choisis. L’erreur de départ serait de vouloir décider du genre de votre film avant d’en choisir le thème. Vous fermeriez très tôt de nombreuses portes à votre créativité. D’autant que les catégories décidées par les journalistes ou les théoriciens sont parfois floues. On y retrouve des hésitations du genre comédie dramatique. On se demande pourquoi on ne serait pas face à un drame humoristique, etc. Sauf dans le cas d’une commande de la part d’une production ou d’un diffuseur, évitez de vouloir absolument définir le genre. Bien sûr, il y a des défis sympathiques pour les auteurs. Alors, voulez-vous révolutionner un genre ? Racontez-nous d’abord une bonne histoire.  

      

      

      

      

      

      

      

      

      

      

      

      

      

      

      

      

      

      

      

      

      

      

      

      

    1.        LA TERRE BRULEE 

      

    Même s’il comporte plusieurs intrigues, un scenario en suit une que l’on peut qualifier de principale. C’est souvent celle de la narration qui nous mène du début à la fin de l’histoire. Nous avons vu le développement de l’intrigue au chapitre I. Bien qu’ayant parfois de nombreux personnages, il en ressort un et un seul que l’on qualifie aussi de principal. C’est le sujet du chapitre II. Pour les thèmes, c’est la même chose. Pourquoi choisir un thème plutôt qu’un autre, qu’il soit prioritaire aux autres ? Tout simplement parce que nous attendons qu’un film nous dise une chose avec force, avec conviction, que nous explorerions une idée avec des personnages. Le film qui vous captive n’est jamais mièvre. Il martèle avec puissance un sujet, au risque de se répéter car il ne doit pas laisser le spectateur à d’autres rêveries. Nous assistons à un rêve éveillé.  

      

    Vous devez au maximum explorer tous les aspects du thème que vous avez choisi. Vous n’irez jamais trop loin. Observez les grands films de l’histoire du cinéma. Ils donnent l’impression d’avoir tout dit sur les sujets qu’ils abordent. Certains spectateurs parlent de films ultimes qui deviennent souvent des films-cultes. Pratiquez tant que possible « la politique de la terre brûlée ». Bien sûr, plus votre thème est large et plus c’est difficile. Si vous prenez comme thème l’amour, vous n’y parviendrez pas. C’est un thème inépuisable. Mais si vous prenez comme thème les maisons hantées, c’est possible. Un film comme paranormal activity l’a fait. Tout ce que vous pouvez trouver sur les maisons hantées est inclus dans l’histoire. Oui, on peut toujours aborder ce thème après ce film, mais le public s’y réfèrera dès qu’il en aura l’occasion.  

      

    Un film martèle et explore en priorité un sujet principal avec force. 

      

      

      

      

      

      

      

      

      

      

      

      

    2.       LES THEMES SECONDAIRES 

      

    Il est évident qu’une histoire comporte plusieurs thèmes. Le thème principal est donc une question de choix. Tous les personnages et leurs enjeux vont faire naître de nouveaux thèmes. Vous pouvez d’ailleurs commencer à faire une liste de thèmes qui vous intéressent, tout comme conseillé dans la partie 2 de l’introduction. Aborder votre histoire par le chemin qui vous parle. Vous voulez lancer sur le papier des personnages, une idée ou des thèmes, allez-y. Votre imagination fera le reste. Ne vous enfermez pas dans les théories de l’inspiration.  

      

    Vous pouvez vous retrouver avec une liste de thèmes. Une dizaine de thèmes écrits me semble largement suffisant. Je ne vous fixe pas une limite. Si vous voulez en écrire plus d’une centaine libre à vous. Il faudra ensuite faire un tri. D’abord choisissez deux ou trois thèmes qui vous touchent, qui vous font réagir. En général, il s’agit de thèmes récurrents. Vous les avez écrits sous plusieurs formes ou vous avez eu envie de les écrire plusieurs fois. Ils font partie de ceux qui peuvent aisément vous obséder. Parmi eux, il y a sûrement un thème qui vous accompagnera longtemps, voire toute votre vie. Cela peut être assez désarmant car il fait émerger ce qui nous ferme au monde, ce qui nous définit. Ce n’est pas si grave. Regardez les peintres et les photographes, ils chassent souvent la lumière. Van Gogh poursuivait celle du soleil si bien qu’il détestait peindre ses reflets dans l’eau, trop insaisissables. Le résultat en est-il amoindri ? 

      

    Une fois votre thème phare choisi, vous allez hiérarchiser les autres thèmes. Retenir au maximum cinq thèmes. L’envie est parfois grande d’en retenir plus, mais vous allez tout vouloir dire avec la même histoire et augmenter les chances de vous perdre.  

      

    Le spectateur n’est pas venu pour voir le résumé d’une épopée. S’il veut une histoire plus longue et plus développée, il a les séries télévisées à disposition. Il ne vient pas voir Les misérables mais juste la partie avec Causette, sinon il a le roman fleuve de Victor Hugo. Plus on s’attaque à l’adaptation d’une œuvre monstrueuse et plus on a des chances de perdre le spectateur. Si l’œuvre de Tolkien ne faisait pas l’objet de plusieurs films, comment feriez-vous pour raconter tout cela en deux heures ?  

    Je parle ici des œuvres qui ont précédés l’émergence du Cinéma. De nos jours, les livres suivent les lois du marché. Ils sont écrits en fonction de leur future adaptation. Ce sont avant tout des franchises. 

      

    Une fois la hiérarchie des thèmes établie, prenez un peu de temps pour qu’ils s’accordent avec l’enjeu central de votre histoire. Les thèmes ne doivent pas se dévorer pour s’amoindrir mais s’accorder pour se renforcer. Certains sont très éloignés les uns des autres. On dit d’ailleurs d’éviter le mélange des genres, d’où la confusion entre les deux termes. Ce sont des codes de la dramaturgie. D’excellents ouvrages traitent de ce sujet. Il est vrai qu’il est assez périlleux, voire suicidaire de mélanger certaines émotions. Si vous voulez que l’on soit dans l’érotisme tout en provoquant la peur et l’hilarité, vous êtes en train de secouer certains repères de votre audience. Observez les nuances du rire ou de la peur. Il en existe une multitude.   

      

    Ne cherchez pas à renouveler un genre mais faites plutôt confiance à ce qui vous attire, le spectateur suivra votre démarche.  

      

      

      

      

      

      

      

      

      

      

      

      

      

      

      

      

      

      

      

      

      

      

      

      

      

      

      

      

      

    3.       DES THEMES INDEMODABLES 

      

    Il n’est pas aisé de faire des choix car tout est potentiellement intéressant. D’autre part, les thèmes généraux semblent être vidés de leur sens. Du coup, nous n’osons pas les aborder au risque de paraître fade. L’idée se défend mais les thèmes les plus fréquents sont aussi ceux qui réunissent le plus grand nombre. Apprenez à bien distinguer ce qui est de l’ordre de l’opinion de ce qui fait appel à la nature humaine. Je donnais l’exemple de l’amour, thème générique qui veut tout dire et rien à la fois mais qui est abordé inlassablement, justement parce que chacun veut avancer son opinion, voir sa théorie. Il faut donc être spécifique.  

      

      

    Choisissez un thème adapté au média que vous visez, qu’il soit visuel et touchant. Pour ce qui du domaine affectif, tout ce qui est relié à la filiation (continuité, rapports humains) et à l’existence (vie et mort) sera efficace. Il n’y a pas tant de secret si l’on approche la complexité de nos sentiments. Puisque nous sommes des êtres de désirs et conscients de notre fin, voici un schéma qui propose trois sphères de thèmes efficaces, trois dimensions de la nature humaine. Si votre histoire concerne l’une d’entre elles, vous êtes assuré d’intéresser un public nombreux. Bien sûr, si vous retrouvez deux de ces sphères sur trois ou les trois, vous augmentez vos chances d’avoir une histoire redoutablement efficace, qui intéressera une majorité de spectateurs.  

      

    Vous pouvez compléter ce schéma selon votre approche de la vie mais les bases ont déjà largement fait leurs preuves dans l’histoire humaine. Votre personnage principal veut le même type de chose que la plupart des humains. On peut résumer ces thèmes par : Mon personnage veut…  

      

    Au centre du schéma figure ce qu’il veut profondément, contrôler, donc plus de pouvoir. 

      

      

      

      

      

      

      

      

    Les trois sphères (schéma des dimensions humaines) 
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    Pourquoi vouloir le contrôle ? Du pouvoir ? Nous pourrions discourir longuement à ce sujet. Revoyez le schéma de l’enjeu au chapitre II. Nous y distinguons l’enjeu intérieur de l’enjeu extérieur. Les deux sont évidemment liés. L’humain veut contrôler le monde dans lequel il vit mais aussi les sentiments qui se bousculent en lui. Il veut pouvoir se maîtriser tout comme il souhaite influencer les autres. Oui, il veut du pouvoir. N’y voyez pas qu’un aspect conquérant ou même négatif, il s’agit d’une question de vie et parfois de survie.  

      

    Au cœur du schéma, je propose un mot concret pour synthétiser les différentes dimensions parce qu’il s’agit pour vous de faire naître des choses, des lieux, des personnages et surtout des actions. Même si ce que vous montrerez à l’écran est symbolique, au moins le visuel sera concret. On ne montre rien par hasard à l’écran. C’est un métier de précision. Vous devez prendre conscience de l’impact que vous allez avoir sur les esprits. Bien sûr, vous n’êtes que le premier maillon de la chaine. Il y a ceux qui font le film, le tournent, l’interprètent, le montent et le promeuvent auprès du public. Chacun est un maillon du processus.  

      

      

    4.      L’HOMME DU XXI EME SIECLE 

      

    Vous avez désormais des pistes pour élargir votre champ de recherche. Ne perdez pas de vue que la vie propose tous les thèmes nécessaires à une bonne histoire. Vous avez sûrement entendu l’expression « quand la réalité dépasse la fiction ».   

      

    C’est toujours très flatteur pour les créateurs qui écrivent des fictions, qui inventent des mondes. Nous plaçons à un niveau élevé l’imaginaire. L’expression n’est qu’une illusion dualiste. Il n’y a pas de frontières grandement définies entre la réalité et la fiction. Tout ce que votre esprit peut concevoir et qui peut se réaliser, trouve toujours sa réalité. La fiction n’est jamais si lointaine de la réalité.  

    Malgré toute notre créativité, c’est-à-dire notre capacité de mélange, nous ne pouvons pas trancher complètement avec notre connu, notre réalité. On ne fait que s’inspirer, c’est-à-dire nous servir des idées de quelqu’un, tirer des idées de quelque chose. C’est même la définition de « s’inspirer ». Vous ne plagiez pas, tant que vous construisez votre mélange, tant que vous concevez votre propre recette. C’est par ce chemin que vous atteindrez votre originalité.  

      

    Eloignez-vous des poncifs destructeurs et annihilant du genre « tout a déjà été écrit ». Bien sûr que non. Notre époque foisonne de nouvelles idées. Soyez le plus possible de votre époque. Même si vous parlez du passé, de notre histoire, votre point de vue sera celui d’un homme du XXIème siècle. Observez bien notre époque, les changements sont incroyables, rien de comparable avec l’histoire humaine connue. N’oubliez pas non plus que ce sont les conteurs qui ont permis à l’humanité d’avancer, d’innover, d’entreprendre des découvertes et de conserver la mémoire humaine. La fiction et la réalité sont intimement liées.  

      

    Lors du choix des thèmes, n’essayez pas d’être consensuel pour plaire ou pour répondre à une audience. Nombreux sont ceux qui viendront vous le rappeler. Vous verrez des censeurs de tous bords ou des conseillers soi-disant éclairés qui viendront ébranler les histoires que vous allez mettre en place, alors soyez en priorité honnête avec vous-même. S’il faut bousculer, être subversif, très dérangeant, allez-y. Ne vous imposez aucune limite. Les autres s’en chargeront.  

      

    Si vous faites réagir, votre pari est déjà gagné. Vous avez choisi les bons thèmes. L’indifférence est votre seul ennemi.  

      

      

      

      

      

      

      

      

      

      

      

      

      

      

      

      

      

      

      

      

      

      

      

      

      

      

      

      

      

      

      

      

      

      

      

      

      

      

      

      

      

      

      

      

      

      

      

      

      

      

    5.       BILAN NARRATIF 

      

    Prenez l’habitude de relire ce que vous avez écrit. Faites-le si possible non avec un œil critique mais un œil analytique. Il est toujours bénéfique de prendre du recul sur son histoire. Ayez un regard neuf. Vous êtes le spectateur qui découvre une perle, pas le journaliste critique qui vient détruire un film. C’est bien pour le premier que vous écrivez votre scénario.  

      

    Ecrire un scénario de film est une étape passionnante mais le vrai travail de l’écriture scénaristique est la réécriture. Ecrire de nouvelles versions du scénario représente environ 70% du travail selon les professionnels d’Hollywood. Ecrire la version une (First draft) de votre scénario n’est qu’une première marche. Il se peut que vous alliez de cinq à quarante versions de plus du script. Cela à toutes les étapes du processus. Vous rencontrerez une foule de raisons pour l’écriture d’une nouvelle version. Producteurs, diffuseurs, distributeurs, agents (de talents ou Sales agents) acteurs, chacun aura des arguments pour vous demander d’apporter des modifications à votre scénario. Autant être souple. Mais n’allez pas trop loin, n’acceptez jamais de dénaturer votre histoire, d’en changer totalement les thèmes. Autant le vendre et les producteurs confieront une réécriture à d’autres auteurs. On a beau maîtriser de plus en plus le processus de production d’un film, il reste toujours une part d’inconnu. Ce qui plaît au public est parfois inattendu. Pourtant, notre époque connaît des logiciels très pointu pour prévoir avec précision les chances de succès d’un film. On connaît et on analyse les habitudes du public. Mais c’est dans ce monde constamment à la recherche de contrôle que vous devez créer la surprise.  

      

    N'hésitez pas à faire un état des lieux de l’endroit où vous écrivez. Prenez en compte la culture, la pensée du lieu et du moment. A ce niveau le public ne repousse que rarement les caricatures, ou ce qu’on appelle « les clichés » alors que vous tentez souvent de vous en éloigner. Regardez les comédies, elles partent souvent de ce type de postulat. Même en adoptant un ton plus sérieux, le public accepte assez facilement ce qu’il croit être dans la vie courante. Il attend aussi que vous preniez le contre-pied de ces idées toutes faites mais pour l’essentiel il vous suit. Par exemple, il n’a pas grand-chose à redire si vous présentez un metteur en scène avec une écharpe et un porte-voix. Il en est de même pour la nappe à carreaux et le papier peint dans le salon d’un retraité. Laissez le public savourez les propositions comme si elles venaient de lui et utilisez les contrastes, voire les contradictions pour le surprendre. Même dans ce cas, il vous dira : « je le savais ». 

      

    La fiction n’est pas une science exacte, mais l’art de la narration peut se travailler. Le plus important pour ce travail est la régularité de pratique. C’est une discipline et le reste passe en second. Demandez à un pianiste, une danseuse, un dessinateur, un comédien ou d’autres artistes et vous verrez qu’ils ne peuvent prétendre à aucun résultat sans un travail quotidien. Travaillez votre écriture de fiction dans d’autres domaines. Ecrivez des nouvelles, des romans, des pièces de théâtres, des aphorismes, tout ce que vous voulez, mais écrivez sans relâche avec régularité. Cinq minutes par jour valent mieux que 24 heures d’enfermement çà et là.  

      

      

      

      

      

      

      

      

      

      

      

      

      

      

      

      

      

      

      

      

      

      

      

      

      

      

      

      

      

      

      

      

      

    CONCLUSION 

      

    J’ai toujours voulu garder à mes côtés un livre court où j’aurais l’essentiel des outils pour écrire un scénario. J’ai conçu l’ouvrage avec le désir d’exposer ce qui peut aider le novice comme l’expérimenté à travailler tous les aspects de cette écriture. Voici donc les derniers outils importants pour cette écriture. 

      

      

      

      

      

      

      

      

      

      

      

      

      

      

      

      

      

      

      

      

      

      

      

      

      

      

      

      

      

      

      

      

      

      

      

      

      

      

      

      

      

      

      

      

      

      

      

    1.        LES SCENES 

      

    Je vous ai expliqué comment écrire une idée, un traitement, mais pas vraiment les scènes qui constituent le scénario. Chacune constitue une unité de lieu pour ce qui est du scénario. Les scènes doivent être écrites dans un français correct, un langage soutenu et comporter si possible des phrases courtes. Par exemple, on ne dit pas flic mais policier pour décrire un personnage, mais on peut utiliser le premier terme dans les dialogues qui constituent une façon de s’exprimer. 

    Le scénario est écrit au présent de l’indicatif. C’est le seul temps possible car il ne fait que décrire ce que l’on voit. Chaque scène est constituée de descriptions, d’indications sonores et de dialogues. On parle parfois de didascalies à la place de descriptions mais ce sont des indications de mise en scène et de jeu d’acteurs pour le théâtre. Ce terme ancien n’est donc pas adapté au scénario. Laissons-le de côté comme le mot séquence. Vous faites des descriptions visuelles. Tout le monde comprend.    

      

    Voici donc un court questionnaire qui vous aidera à écrire une scène ou à la réécrire, ce qui fréquent :  

      

    1 – Où se situe l’action de la scène ? 

    2 – Qui sont les personnages par ordre d’apparition ? 

    3 – Qu’est-ce que la scène va changer dans l’histoire ? 

    4 – Pour chaque personnage répondre aux trois critères suivants : (les acteurs auront cette démarche) 

          . Que faisait-il (ou elle) avant ? 

    . Que vient-il (ou elle) faire dans cette scène ? 

    . A la fin, a-t-il (ou elle) atteint son objectif ? 

          5 – Qu’est-ce qu’il y a de plus intéressant visuellement dans cette scène ?  

          6 – La scène a-t-elle renforcé un enjeu ou met-elle en place un nouvel enjeu (suspens) ? 

          7 – Reconnaît-on le caractère des personnages à leur première réplique dans la scène ?  

          8 – Comprend-t-on les intentions des personnages par leurs actes ou leurs paroles ?  

          9 – Les dialogues transcrivent-ils bien le ton de la scène ? 

          10 – En relisant la scène, les dialogues vous semblent-ils assez directs et évocateurs ? 

      

    N’oubliez pas que vous pouvez construire chaque scène avec les outils du chapitre I – 3. 

    2.       LES DIALOGUES 

      

    De nombreux auteurs se posent la question du réalisme à ce sujet. Parle-t-on comme cela dans la vie ? Question inutile en soit. On parle comme cela dans votre histoire, c’est tout. Chacun de vos personnages a une façon de parler, selon son caractère et selon la situation dans laquelle il se trouve. Normalement, on doit pouvoir rapidement identifier lequel de vos personnages parle même sans lire son prénom dans le texte. Il y a bien une identité par le dialogue, ou plus justement par la réplique.  

      

    Avec le mot dialogue, on parle de conversation, d’échange. Mais vous remarquerez qu’il ne s’agit pas uniquement de questions et de réponses. Vos personnages répondent quand ils veulent, s’ils veulent. Ils n’écoutent pas tout, loin de là. Ils semblent si humains. Deux erreurs extrêmes à éviter dès le départ : vouloir être uniquement pratique ou vouloir être très original. Faire parler vos personnages ne consiste pas uniquement à expliquer les choses. Par ailleurs, n’essayez pas d’être original à chaque réplique. On ne fait pas « du Audiard » comme dit l’expression. Nous aimons sûrement les films de cette époque mais oubliez l’idée de les singer. S’il y a une seule règle à retenir pour la composition des dialogues, la voici : 

      

    Un personnage ne s’exprime verbalement qu’au moment où vous avez épuisé toutes les possibilités de faire comprendre ce qui se passe par l’action. La réplique est donc une expression qui jaillit sans fioriture. Le personnage ne peut pas faire autrement, il parle. Cela permet aussi de concentrer vos dialogues et de ne pas vous perdre dans une logorrhée incontrôlable. Ne faites pas de dialogues en vous croyant au théâtre. On adapte assez de pièces de théâtre au grand écran pour que vous preniez votre scénario pour une nouvelle pièce de théâtre. Ou bien écrivez-en une.  

      

    Voici quelques questions et conseils qui peuvent vous aider à écrire ou améliorer vos dialogues : 

    . Que peut faire chaque personnage pour se faire comprendre sans parler ? 

    . Quelle est la réplique la plus représentative de l’enjeu de la scène ?  

    . Est-ce que mes personnages disent exactement ce qu’ils ressentent ?  

    . Est-ce que chacun possède son vocabulaire, son style ?  

    . Est-ce que les monologues sont trop longs ou encombrés par les pensées des personnages ? 

    . Est-ce que les scènes dialoguées durent trop longtemps ? 

    . Est-ce que le dialogue est trop simple ? 

    . Est-ce que l’histoire s’appuie trop sur les dialogues ? 

    . Si c’est une comédie, est-ce drôle naturellement ou est-ce que les dialogues tendent à rendre les situations drôles.  

    . Utilisez les formules de phrases les plus proches de la personnalité de chaque personnage. 

    . Allez droit à l’enjeu de la scène avant la troisième réplique. 

      

    Pour retravailler les dialogues d’une scène, changez-les de place avant d’en changer la teneur. Le plus simple est souvent de les « remonter » dans la scène.  

      

    Prenez les répliques les plus importantes et mettez-les le plus en amont dans la scène. Choisissez ces répliques selon l’importance des informations et leur impact sur les autres personnages. Vous ne serez jamais à court de répliques si vous démarrez fort.  

      

      

      

      

      

      

      

      

      

      

      

      

      

      

      

      

      

      

      

      

      

      

      

      

      

      

      

      

    3.       LA FORME 

      

    Cette partie est fondamentale. Elle n’est pas le lieu de débats théoriques. La forme d’un scénario doit être précise et respectée avec rigueur. Pour certains professionnels américains, c’est 50% du travail. Comme évoqué précédemment, le temps du scénario est le présent de l’indicatif. Le scénario est aussi un document technique pour faire un film. Le terme technique provoque l’agitation d’une certaine catégorie d’auteurs. Peu importe, le scénario n’est pas un document final. Il est un outil pour se faire comprendre des personnes qui vont créer le film. Quand le film est fait et trouve son public, le travail est accompli.  

      

    Un mot à propos des logiciels de mise en forme. Certains sont payants, d’autres gratuits. Leur seul avantage est de vous faire gagner du temps pour la mise en forme et pour certains vous aider au dépouillement. Ils ne vous apprendront jamais à écrire un scénario. Il existe de manuels de recherche d’intrigue. Ils sont efficaces et jalousement gardés par les connaisseurs mais ils ne vous apprendront pas non plus à créer une histoire. Oubliez les logiciels et mettez en place votre scénario avec le traitement de texte que vous utilisez. Pourquoi ? Parce que vous n’aurez pas toujours votre logiciel sur d’autres ordinateurs et si vous devez le montrer ou retravailler des parties de votre scénario dans un autre environnement, vous serez bloqué. Sans compter les conversions en pdf, en word ou autres. Ce sont de beaux gadgets.  

    Un scénario s’écrit dans la police de caractère Courrier New et en format 12. C’est la seule façon de correspondre le plus précisément possible à l’évaluation de la totalité du futur film : 

      

    Une page = une minute.  La pagination se fait en haut à droite des pages. Les scènes ne sont pas numérotées. On ne leur attribue des numéros qu’à la version finale (Final Draft) et celle validée par la production, normalement prête à tourner. (Final shooting script). Les scènes sont intitulées en majuscules, pas en gras et dans cet ordre : 

    
Exemples :  

    INT. CAFE DE LA GARE – NUIT 

      

    EXT. FORET DE FONTAINEBLEAU – JOUR 

      

    INT. et EXT. Sont les abréviations de Intérieur et Extérieur. C’est là où on se trouve, d’où l’on voit la scène. Ensuite, nous avons le lieu. Le mieux est d’aller du général au particuliers. Par exemple : PARIS. CAFE GARE DE LYON. Puis, nous avons un tiret suivi de Nuit ou Jour qui sont des indications de lumières. On retrouve parfois AUBE ou CREPUSCULE qui sont des moments précis de luminosité, bleu ou orange. Evitez les SOIR et MATIN même s’ils sont tolérés. Pourquoi dans cet ordre ? Pour faciliter le travail des techniciens qui vont travailler sur le film. A commencer par l’assistant réalisateur et le directeur de production. Vous voyez ? Lieu (Régie) décors (Décorateur et premier assistant) et lumière (Chef opérateur et électro-machinos).  

      

    Quand un nouveau personnage arrive dans le scénario, on écrit au moins son prénom en majuscules, voire prénom et nom en majuscules. Ils sont souvent accompagnés d’une brève description visuelle, « croquez » le personnage. Les majuscules pour le nommer sont donc utilisées une seule fois. (Utile au deuxième assistant réalisateur, à l’équipe de production et aux agents). 

    On écrit également les sons remarquables en majuscules. C’est valable aussi pour de la musique s’il y en a dans une scène. (Utiles aux équipes sons, tournage et post-production). 

    Les dialogues sont au centre. Vous centrez le prénom du personnage en majuscules et vous écrivez la réplique dans un bloc le mieux centré possible.  

    Utilisez pour ce faire : Tab x 3. 

      

    Exemple : 

    MARIE 

    Vous n’y pensez pas…  

    J’ai attendu toute  

    la nuit. JAMAIS !  

      

    Ne vous privez pas de ponctuations. Ce sont vos alliés surtout pour les dialogues.  

    Quand un mot ou une phrase sont dites avec insistance il vous suffit de le souligner. S’il est dit fort, à haute voix, vous l’écrivez en majuscules, comme dans l’exemple ci-dessus. 

    En dessous du prénom et/ou du nom du personnage, vous pouvez indiquer les précisions suivantes : 

    (Off) : Cela correspond à une voix qui commente, soit un narrateur, soit la voix (les pensées) du personnage. C’est le (V.O.) Voice Over 

    (H.C.) ou (O.S.), c’est le Hors Champs ou Off Screen. C’est un personnage qui parle dans la scène mais on ne le voit pas à l’écran. Il est hors-champs. Cette distinction est primordiale de nos jours.  

    On peut aussi indiquer l’humeur du personnage entre ces parenthèses, le ton de la réplique mais un ou deux mots au maximum. En mettre plus serait une erreur d’amateur. Par convention, ce qui est décrit avant la réplique est dans le même temps visuel que la réplique elle-même. Il est donc maladroit d’écrire des indications comme : (en marchant). Vous écrivez avant : Il marche. Et vous faites parler votre personnage.  

      

    Les termes que vous pouvez utiliser dans votre scénario : 

    DU POINT DE VUE DE ou P.O.V (Point Of View) C’est la vision du personnage. On peut l’attribuer à une caméra subjective.  

    MONTAGE 

    Il s’agit de scènes très courtes qui se succèdent pour donner un effet impressionnant. Vous consacrez une ou deux lignes au maximum par scène en les séparant par un saut de ligne.  

    FLASH BACK  

    Cela indique que vous revenez à une scène placée précédemment dans le temps. Elle est avant le temps que vous avez défini au centre de votre narration.  

    FLASH FORWARD  

    Cela indique une scène qui se passera dans le futur de votre narration. Vous devancez un peu les choses. 

    ELLIPSE  

    Vous restez dans le même lieu mais vous sautez un laps de temps, de la durée que vous aurez choisie bien sûr.  

    FONDU AU NOIR  

    L’écran s’assombrit jusqu’au noir total. 

    NOIR  

    Tout d’un coup l’écran est noir. 

    INCRUSTATION  

    Un mot, une phrase, une indication, une image fixe ou animée qui est incluse dans l’image que vous montrez. 

    SILENCE  

    Absence totale de sons, même les sons ambiants.  

      

    GENERIQUE  

    On l’indique dans une scène quand il apparaît à l’écran pendant cette scène. 

    HORS CHAMP 

    Pour indiquer les sons qui sont dans la scène mais dont on ne voit pas la manifestation à l’écran.  

      

    Vous pouvez rencontrer d’autres termes mais vous ne serez jamais perdu du moment où vous décrivez simplement et avec précision ce que l’on voit.  

      

    Quelques conseils de présentations : 

    La page de garde est sobre. Vous y indiquez le titre et vos prénom et nom. S’il s’agit d’une adaptation ou d’un biopic, indiquez-le.  

    En bas de la page, indiquez les coordonnées de la production si vous en avez une, de votre agent si vous en avez et au minimum les vôtres. Numéro de téléphone et email non fantaisistes feront l’affaire. N’indiquez pas le numéro de la version, cela peut vous desservir. N’indiquez pas non plus un numéro de société de protection ou même l’année de votre copyright. Tout professionnel sérieux sait bien que vous avez protégé votre scénario.  

    Ne mettez que le scénario dans le document, pas de résumé ou de synopsis. Ce sont des documents à traiter à part. Votre scénario risque de ne jamais être lu.  

      

    Accompagnez toujours votre scénario d’une brève lettre de présentation de votre démarche et si on vous le demande de votre note d’intention qui n’est souvent qu’un développement détaillé de vos thèmes. Assurez-vous que les personnes à qui vous l’envoyez sont prêtes à le lire. Vous gagnerez du temps et eux aussi.  

      

      

      

      

      

      

      

      

      

      

      

      

      

      

      

      

      

      

      

      

      

      

      

      

    A PROPOS DE L’AUTEUR 

      

      

    Dès son adolescence, Yvan Landis s’est mis à écrire des histoires en images. Scénariste, réalisateur, il a mis son expérience au service des jeunes conteurs tout au long de son parcours. Il a animé pendant dix années des ateliers d’écriture de scénario. Dans le même temps, il a formé des individus et des groupes d’entreprise à l’écriture de fiction et suivi de nombreux professionnels à la réécriture de leurs scénarios (script-doctoring).  

      

    Ancien assistant de production, de mise en scène de théâtre, puis comédien, chorégraphe, il a peaufiné sa passion pour l’écriture de scénario en Europe et Amérique du nord. Ses mentors disent de lui qu’il respire la passion pour les films.  
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    Voici une liste des principaux ouvrages qui m’ont aidé à écrire depuis que j’ai choisi le scénario comme moyen d’expression. Cette sélection m’a conduit à élaborer et peaufiner mes outils de travail en tant que scénariste et conteur. Outils que je ne cesse d’enrichir avec les années.  

      

    Ouvrages en français 

    -        Techniques du scénario de Pierre Jenn (Editions de la Fémis) 

    -        Raconter une histoire de Jean-Claude Carrière (Editions de la Fémis) 

    -        Exercice du scénario de Jean-Claude Carrière & Pascal Bonitzer (Editions de la Fémis) 

    -        L’adaptation de Frédéric Sabouraud (Collection Les petits cahiers – Cahiers du Cinéma) 

    -        Approche du scénario de Dominique Parent-Altier (Cinéma-image – Nathan Université) 

    -        Comment écrire de la Fantasy et de la science-fiction de Orson Scott Card (Bagelonne) 

    -        Personnages & points de vue de Orson Scott Card (Bagelonne) 

    -        L’atelier du scénario de Anne-Roche & Marie-Claude Taranger (Armand Colin) 

    -        L’atelier du scénariste de Luc Delisse (Les impressions nouvelles – essai) 

    -        L’art de la fiction de David Lodge (Rivages poche) 

    -        Savoir rédiger et présenter son scénario de Philippe Perret & Robin Barataud (Collection Tournages – Maison du film court) 

    -        La dramaturgie de Yves Lavandier (Le Clown et l’Enfant) 

    -        Adapter un livre pour le cinéma ou la télévision de Linda Seger (Dixit) 

    -        Jeune scénariste, tout ce que tu dois savoir de Frédéric Davoust & Christelle George (Dixit) 

    -        Le manuel du scénario américain de Benoît Boëlens (CIAM) 

    -        La machine littéraire de Italo Calvino (Seuil – essai) 

    -        Story de Robert McKee (Dixit) 

    -        Ecrire une comédie de Stuart Voytilla & Scott Petri (Dixit) 

    -        L’écriture de scénarios de Jean-Marie Roth (Chiron éditeur) 

    -        L’anatomie du scénario de John Truby (Nouveau monde éditions) 

    -        Ecriture de Stephen King (Le livre de Poche) 

    -        Ecrire son scénario de Maryse Léon-Garcia (Dixit) 

    -        Le scénario de J.P. Torok (Henri Vernier) 

    -        Ecrire un scénario de Michel Chion (Cahier du Cinéma – INA) 

      

      

    Ouvrages en anglais 

    -        How to be your own script-doctor by Jennifer Kenning (Continuum editions) 

    -        Selling a screenplay by Syd Field (Delacorte Press) 

    -        Prepare yourself for the pitch by Eileen Quinn & Judy Counihan (Faber and Faber) 

    -        Screenwriting by Ray frensham (Teach yourself) 

    -        How to write a movie in 21 days by Viki King (Collins Reference) 

    -        The screenwriter Bible by David Trottier (Silman-James Press) 

    -        Screenwriting for dummies by Laura Schellhardt (For dummies editions) 
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