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Destiné aux scénaristes en activité ou en apprentissage, cet ouvrage détaille comment réaliser un scénario efficace pour la fiction TV ou cinéma (long-métrage), mais aussi pour le documentaire ou le film publicitaire.


Grâce à son approche méthodique, il aidera les scénaristes à adopter les bonnes techniques et à savoir vendre leur travail. Il aborde en effet, point par point, les différentes étapes clés de la rédaction d’un scénario, de l’idée initiale jusqu’à la présentation du texte final au producteur, en passant par la recherche de documentation, le travail des personnages ou le développement de l’intrigue.
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Avant-propos


Le scénario. Une vulgaire pile de feuilles noircies. Des mots et des phrases grossièrement construites, dénuées de nuances et de relief, qui racontent une histoire. Pauvre en détails descriptifs, dépourvu de sentiments, privé d’envolées lyriques propices à l’émotion, cet outil demeure un document technique générateur d’argent.


Adieu passion et bonjour l’efficacité, la production n’a pas de temps à perdre! Un document structuré et dénudé de dentelles donc. Des paragraphes qui n’en finissent plus d’être chapeautés par des scènes numérotées. Des passages entre le jour et la nuit, l’extérieur et l’intérieur, l’entrée en scène d’un nouveau personnage, le flash-back d’un autre, etc.


En dépit de sa supposée sobriété, complexe simplicité s’il en est, l’art qu’est celui de scénariser s’est toutefois vu enseigné de bien des façons au fil du temps.


Nous vous proposons dans le présent ouvrage une incursion au cœur du « scénario vivant », mu par des règles qui viennent non plus de l’extérieur pour enfermer et compartimenter les idées, mais plutôt de l’intérieur pour devenir évolutif, imprévisible – mais toujours cohérent –, le récit raconté. Car c’est bien de cela dont il s’agit : raconter une histoire. Et le scénario raconte toujours une histoire, aussi avant-gardiste ou éclaté soit-il.


Cet ouvrage vous transportera de la fiction à la publicité en passant par le documentaire. Un hommage au récit sous toutes ses formes, offrande aux spectateurs plus ou moins avertis, aspirants scénaristes ou cinéphiles, passionnés avisés ou public d’initiés.


Fenêtre ouverte sur des techniques qui permettent à l’écriture d’évoluer dans un cadre vivant, porté par une méthodologie libre de toute rigueur inutile, nous vous présentons ici le scénario organique.




Introduction


Évolution du scénario


À l’origine enchaînement de quelques lignes, assemblage de scènes ou plans, le scénario prend rapidement des allures d’aide-mémoire et de document préparatif au tournage. Ainsi, dès l’avènement des premiers courts-métrages (l’Américain D. W. Griffith, Les Aventures de Dollie, 1908 ; Edgar Allan Poe, 1909 ; Cœur d’apache, 1912 ; Three friends, 1913 ; ou encore le Français Georges Méliès, Le Voyage dans la lune, 1902 ; Voyages à travers l’impossible, environ 600 très courts-métrages – de une à quelques minutes seulement – réalisés de 1896 à 1914), quelle que soit leur forme, les tout premiers scénarios tendaient à expliquer un plan ou une scène ou encore une séquence de scènes, parfois même leur utilité dramatique dans le récit.


L’arrivée du parlant a naturellement impliqué l’écriture de dialogues et donc, d’une mise en page (indications scéniques) pouvant faciliter le travail de l’acteur. Certains ne suivront en aucun cas ces indications proposées par le scénariste (de mouvement, de placement, d’émotions, d’attitudes) quand d’autres s’y cantonneront. Tout dépend du désir du réalisateur, fidèle ou non aux diverses descriptions du scénariste. À moins que le réalisateur ne soit lui-même le scénariste du film en question, rien ne l’oblige à respecter les propositions énoncées, à suivre à la lettre les choix en termes de placement, mouvement, etc.


L’histoire a en tous les cas ceci d’intéressant qu’il nous faut remonter à l’Antiquité pour comprendre la structure du scénario telle qu’elle est enseignée aujourd’hui. Le théâtre antique et son illustre concept des trois actes, toujours aussi efficace, toujours aussi vivace, est effectivement encore employé de nos jours.


Définition


Par définition, le scénario est un document écrit par un ou plusieurs professionnels. Original ou adapté d’une œuvre déjà existante, sa première fonction est de raconter une histoire. Plus ou moins étoffé au niveau des descriptions de mise en scène, il indique, et c’est là sa toute première utilité, quoi faire aux comédiens et techniciens sur un plateau de tournage.


Les connaisseurs s’accorderont pour dire que le découpage technique s’avère davantage l’outil de référence sur le plateau de tournage. Ceci est indéniable sachant que le scénario (continuité dialoguée) n’est en aucun cas un document technique. Dénué d’indication d’axe, de valeur de plan, de focale ou encore de mouvements de caméra, il cède sa place à un outil expliquant la vision du réalisateur : cet outil est, vous l’aurez compris, le fameux découpage. Toujours plus axé sur la technique donc, toujours plus concis puisque visant à aller droit au but, il permet un gain de temps supplémentaire face au scénario encore trop littéraire.


Le scénario demeure néanmoins la base, le point de départ et d’aboutissement pour le comédien entre deux prises. En résumé, cet outil de travail permet d’expliquer l’action à mettre en scène (lieux, décors, agissements, réactions et déplacements des comédiens) ainsi que le contenu narratif à proprement parler (dialogues, narration). Le scénario suggère – décrit – ce que l’on voit et entend. Sa seule lecture doit donc suffire à se projeter visuellement dans le récit.


Il est important de préciser que la complexité du scénario varie selon la plume – clavier – de son auteur, selon son style donc, et les méthodes de travail du réalisateur avec lequel il collabore (nécessité ou non d’un scénario saturé de précisions/suggestions). Ainsi, certains rédigeront un support très fouillé (propositions de descriptions physiques et de lieux, ambiances, etc.) quand d’autres choisiront la simplicité, optant non pas pour un travail bâclé mais pour un écrit offrant le strict minimum, le nécessaire à leur yeux donc (descriptions succinctes, dialogues vifs, etc.). Par conséquent, détaillé ou expéditif, l’aspect descriptif du document ne lésine pas sur le verbe. Le plus-que-parfait du subjonctif n’est pas le bienvenu ! Le présent de l’indicatif transporte quant à lui le sang dans les veines de cette entité on ne peut plus vivante puisqu’en constante évolution et bouleversements, parfois même jusque sur le plateau de tournage.


Le scénario comme référence, c’est évident. Le scénario vivant, absolument.


Cinéma vs télévision


L’éternelle rivalité cinéma-télévision… Nos grands-parents ont été témoins de l’intérêt décroissant (pour inversement croître à nouveau les décennies suivantes) de la radio au profit du téléviseur noir et blanc. Nos parents ont après cela osé introduire la couleur au salon avant de commettre l’irréparable en nous emmenant au cinéma, salles obscures intimistes propices à l’évasion. Irréparable oui, car il était déjà trop tard pour faire machine arrière…


Lumière tamisée, épais rideaux de velours, sièges poussiéreux et popcorn à gogo ; d’ores et déjà, nous étions tous accros ! Lieu propice aux galanteries, rencontres avec soi-même, sorties du dimanche en famille, moments partagés entre amis, le cinéma reste, au-delà du simple divertissement, un art de vivre pleinement. À travers l’écran d’une part, au sein de la société d’autre part, tant le cinéma est culture tout autant qu’aventure.


Sous la loupe de la scénarisation, le cinéma et la télévision offrent un contraste saisissant. Qu’on ne s’étonne donc plus de voir uniquement le nom du réalisateur dans le générique d’un film au grand écran à l’heure où on accorde beaucoup plus d’importance au scénariste et à ses textes dans une série télé. Les premières critiques lues dans les journaux ressembleront souvent à « on aime la finesse et la justesse des dialogues de l’auteur…» pour une série quand côté grand écran, nous aurons droit au traditionnel « as-tu vu le dernier film de tel réalisateur ? »


Ainsi, le scénario de séries, jusque dans sa forme, répond à plusieurs critères spécifiques à la télévision. Le scénariste écrit pour un télédiffuseur et sa « ligne éditoriale » en termes de contenu et de genre, ce pour un auditoire bien précis. La contrainte la plus évidente – et la plus redoutée – du scénariste apprenti est sans contredit la durée (format). Non seulement la grille horaire place l’auteur dans un étau temporel mais l’oblige à découper en fonction d’une réalité envahissante, quoique bien réelle et nécessaire : la pause publicitaire.


Intrusion destructrice et diminutive ? Non. Voyons le problème autrement. Le fait d’écrire n’est-il pas une course contre la montre ? Sans limite temporelle imposée, le scénariste se doit tout de même de bâtir chacune de ses scènes comme s’il n’avait que quelques instants pour expliquer au spectateur (télé) où il veut en venir. C’est ainsi qu’une vérité inébranlable plane sur tous les scénarios : chaque scène ayant un rôle à jouer, elle doit signifier, appuyer le développement et les personnages. À l’inverse de quoi, poubelle : « merci mais non merci ! ».


L’écriture télévision a par conséquent ceci de formateur (quel que soit le genre : doc, pub, fiction) qu’elle contraint à la concision, au rythme et à la rigueur des idées. La pause publicitaire intervenant après une punch line devient de fait salvatrice puisqu’elle lance un clin d’œil à l’auteur ayant réussi son pari. Heureux est celui qui maintient le suspense, titille ou émeut, juste avant les réclames ! Non plus seulement bienheureux mais comblé si alors son public reste fidèle à la série, au mieux au prochain épisode, idéalement à la saison suivante !


Demandez à n’importe quel scénariste de confirmer que les contraintes ne sont pas constructives tout en freinant la créativité… S’il nie, autant dire alors qu’il viendra de vous mentir droit dans les yeux.
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En amont de l’écriture : les premiers signes de vie


Bien avant que l’idée ne devienne scénario, le processus de création est amorcé chez le scénariste qui établit déjà les bases de son récit. Mais où peut-il bien trouver ses idées, ses références ? Les premiers signes vitaux de votre histoire sont-ils le fruit de votre expérience personnelle, votre intérêt pour l’Histoire, les mythes anciens ? Une introspection s’impose avant de mettre en forme et bâtir tout un monde que deviendra votre scénario.


Une histoire qui nous ressemble


Propre à chacun, l’intrigue émane de principes profondément et intimement personnels. Chacun ses goûts en somme, et tout un chacun se doit d’être honnête envers lui-même. Il n’y a rien de cinématographique ou de télévisuel en ces valeurs et attraits propres à soi. Chacun ses souvenirs, ses rêves, fantasmes et fantaisies, entre réminiscences intimes et projections exclusives.


Chaque sensibilité et centres d’intérêts (thèmes de prédilection, domaines de préférence, archétypes plus ou moins inspirants, etc.) étant ainsi propres à chacun, il s’agit d’écrire sur un thème qui nous plaît à nous avant de plaire aux autres.


Pourquoi ? Parce que si le sujet développé ne plaît pas au scénariste, autant dire de suite que cela se ressentira dans l’écriture. Alors, à moins d’un réalisateur (autre que le scénariste) apte à magnifier l’histoire en question, elle ne plaira pas non plus aux spectateurs ; et encore moins aux critiques.


Ce qui est fait avec le cœur est une réussite en soi ; ce qui est fait par devoir l’est rarement.


Nota bene toutefois : en tant que jeune scénariste « amateur », refuser une commande sous prétexte que le sujet ne vous plaît pas et/ou n’est pas en accord avec vos principes et valeurs serait un sacrilège ! Afin de laisser vos passions et centres d’intérêts s’exprimer pleinement, vous aurez toujours la possibilité de travailler sur des projets personnels, nullement soumis à une commande, avant de tenter de les voir accepter par un producteur. En effet, si vous avez la chance qu’une production vous recommande et/ou vous propose une commande, que le sujet vous plaise ou non, foncez ! Se voir confier l’écriture d’un scénario professionnel n’est pas donné à tout le monde, surtout en début de carrière… Ne laissez surtout pas passer votre chance car, qui sait, peut-être que cette opportunité de vous faire connaître et apprécier du milieu ne se présentera plus jamais.


L’écriture : une abnégation


Autant le dire de suite, l’art qu’est celui d’écrire (scénarios, romans, nouvelles, poèmes, etc.) envahit notre espace-temps. La passion prend quotidiennement le pas sur la vie personnelle puisqu’en écrivant de chez soi, il n’y a pas d’horaire. À moins d’en sanctuariser une plage, à l’image de bon nombre d’auteurs professionnels aptes à maintenir des horaires fixes et strictement respectés, il n’y a ni début ni fin au travail d’écriture tant cette dernière reste intarissable. Idem pour cette soif d’avancer toujours plus, de parfaire l’irréprochable, d’ajouter ou de retirer de menus détails, etc., le tout au détriment de nos proches qui nous attendent pour passer à table ou jouir d’un moment en famille.


Aimer profondément créer demeure par conséquent la clé ; quant à la capacité de reprendre ses écrits (corrections, ajouts, retraits), c’est un gage de survie.


Reste que pour bien écrire, il est paradoxalement indispensable de pouvoir se modérer tout en sachant faire la part des choses. Il y a un temps pour tout, un pour écrire et un pour tout le reste, ne serait-ce que pour recharger les batteries. Et pour cause…


L’écriture est un long processus nécessitant des pauses aussi régulières que salutaires. Comparable aux heures passées sur la route des vacances, le point final se doit d’être atteint après avoir fait preuve de prudence. Prendre conscience de cet état de fait est déjà un grand pas en avant.


Traits communs aux grands auteurs


L’auteur est un aventurier qui cherche, écoute et prend pour redonner différemment. En offrant aux autres sa vision de ce qui l’entoure, il devient un baromètre de notre société. Le scénariste, par ses valeurs, ses peurs, ses convictions les plus intimes, est un auteur qui trace finalement en images le portrait de ce que nous sommes.


Lire et écrire vont de pair


Demandez à n’importe quel auteur (écrivain) sérieux, il vous dira que pour bien écrire, il faut lire. Et bien lire. Capter, remarquer, apprendre et comprendre. Être une éponge en résumé ! Dans une entrevue réalisée dans le cadre de l’émission « Tout le monde en parle » (version québécoise, Radio-Canada) du dimanche 23 novembre 2008, l’auteur britannique à succès Ken Follett mentionnait si justement que la plus grande faiblesse des jeunes auteurs était de ne plus lire. Accepter de lire, c’est prendre la décision de porter son regard ailleurs. C’est vouloir acquérir des qualités – des munitions – afin de mieux attaquer la page – l’écran – blanche.


L’intelligence d’aller vers l’autre


Puiser de l’autre demeure fondamental afin d’aiguiser sa plume, parfaire son talent, s’améliorer quotidiennement. Détenir une grande ouverture d’esprit revient de fait à se cultiver, non à plagier. Avoir des références et maîtres à penser permet de se connaître mieux, d’affiner sa propre personnalité, en vue de s’affirmer. Peu importe au final si cette affirmation de soi s’est construite en absorbant celles des autres. Il ne s’agit pas là de faire preuve de mimétisme et/ou de manque de personnalité, juste de devenir de plus en plus vivant. De se trouver personnellement, de s’établir professionnellement, de s’ériger humainement, tout simplement. Par ailleurs, on ne part jamais de zéro, il est difficile (et idiot) d’ignorer tout ce qui a été fait auparavant. C’est même contre-productif, car il vaut mieux bénéficier des apports des grands auteurs plutôt que de s’imaginer qu’on va réinventer l’écriture.


C’est ainsi accolés à ceux d’autrui que nos centres d’intérêts nous poussent à toujours plus nous ouvrir et à apprendre de l’autre. Multiplier ses connaissances, humaines comme intellectuelles, n’est donc en rien éparpillement, simplement un atout supplémentaire pour l’achèvement, la complétude, et la magnificence de nos écrits.


Positive ou négative, la critique est constructive


Accepter la critique, s’ouvrir aux remarques, être avide de conseils, tout cela n’est en rien une faiblesse mais au contraire une force. Ce qui, inévitablement, nous ramène au célèbre « ce qui ne tue pas rend plus fort » de Nietzsche (Le Crépuscule des idoles). La philosophie mise à part, il apparaît clair, scénaristiquement parlant, que seule l’indifférence tue, quand la vexation blesse. Blesse seulement. Ouvrons-nous alors à la discussion, débats et autres interrogations. Ainsi nos esprits seront nourris et, par leur biais, nos écrits.


Apprendre à se connaître


Découvrir qui nous sommes intimement, nos forces et nos faiblesses, nos limites également, est un passage obligé. Nul ne peut parler d’un sujet qui lui échappe. Non pas qu’il ne soit pas concevable de développer un sujet que nous ne maîtrisons pas, mais qu’écrire sur une période, un lieu ou encore une thématique que l’on ne connaît pas empêchera de donner vie au texte grâce aux détails réalistes incontournables que l’on ne saura utiliser, puisque nullement maîtrisés. Notre histoire risquera en effet d’être basée sur du vide, de l’à peu près, puisque « le terrain » foulé reflétera le non-vécu. La pratique seulement basée sur la théorie n’a rien de bon car sans fond ni fondement, un récit n’a ainsi, qu’il soit scénarisé ou non, qu’une forme dénuée de fond.


Donner vie à son récit


Rappelez-vous : la documentation et la recherche d’informations permettent d’acquérir des connaissances que nous n’avons pas et/ou de les affiner plus avant. En effet, le fait de parfaitement ignorer un sujet ou de ne pas le connaître sur le bout des doigts (surtout lorsqu’il s’agit d’un récit historique) ne signifie pas pour autant que vous ne serez jamais à même de le traiter !


Les bibliothèques et archives regorgent d’informations factuelles et d’anecdotes parlantes, propices à donner vie et corps à l’intrigue que vous vous apprêtez à rédiger. Idem, si vous optez pour des interviews de groupe (une famille victime d’Hiroshima) et/ou des entretiens plus intimistes (la veuve d’un serial killer) : vous tourner vers des individus ayant vécu telle ou telle période, tel événement précis, telle perte ou telle fait marquant (par exemple pour un scénario traitant des camps de concentration, des débuts de l’aviation, etc.) ne peut que vous aider à développer un récit vivant. Un récit basé sur la réalité autrement dit, non seulement sur la théorie.


Deux choses s’imposent alors à nous. La première, il est impératif d’avoir pour son sujet une curiosité certaine, un attrait et une envie de raconter. La seconde, il faut conséquemment le connaître, le maîtriser, et si tel n’est pas le cas, se renseigner à son sujet. À propos du sujet, car si vous n’avez ni l’envie ni la capacité d’en parler, à quoi bon l’aborder ? Plus délicat encore, tenter de le traiter dans sa globalité ?


Culture et intérêt : la clé du sujet


Vous lancer sans connaître votre sujet est déconseillé : les risques seraient grands et vous pourriez bien vous décrédibiliser, attirer sur vous des critiques et moqueries du public. Par crainte de broder ou d’écrire à côté, mieux vaut alors renoncer. Car sans parler de vos éventuels détracteurs, votre projet risquerait fort de ne pas même franchir l’étape de production, par manque de contenu avéré et de connaissances aiguisées du sujet !


De nos capacités à nos compétences en passant par nos aptitudes, il n’y a donc pas de limite pour qui ne veut s’en fixer, pour qui est prêt à apprendre et affiner ses connaissances de tel ou tel sujet.


Pour ce faire, il faut initialement savoir ce qu’on veut et ne veut pas, et ce vers quoi on tend. Et pour savoir où l’on va, il faut savoir d’où l’on vient, c’est évident. C’est l’essence même, le commencement, de l’acte d’écriture. La découverte de notre ADN, non pas physique mais de connaissances assimilées (il n’est pas question ici de QI !), reste donc le point de départ de tout lancement.


Il est ainsi nécessaire de faire une sorte « d’état des lieux » de nos connaissances avant de nous lancer, ce dans le but de cerner nos limites (et nos atouts). Cela nous permettra de savoir ce qu’il nous faut ou non travailler, réviser, apprendre ou réapprendre pour ne pas nous égarer. À titre d’exemple, il se peut que nous soyons incollables sur l’histoire des cirques en Europe sans pour autant connaître l’ensemble des tours et numéros qui y sont opérés. Le scénariste désireux d’écrire une intrigue sur le cirque devra alors réviser son histoire tout en se renseignant bien davantage sur ce qui, jadis et de nos jours, attiraient les foules.
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