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			Introduction

			Il y a vingt ans naissait Player One, le premier magazine consacré aux consoles de jeux vidéo. La même année, Akira commençait à paraître en français. En ces temps-là, le jeu vidéo passait pour un jouet un peu bizarre, à ne surtout pas mettre entre toutes les mains. Le manga et l’animation japonaise n’étaient appréciés que par quelques amateurs d’exotisme, probablement un peu déviants… Deux décennies plus tard, 99 % des jeunes de notre pays jouent aux jeux vidéo et plus de 11,5 millions de mangas ont été vendus en France en 2009.

			Les Chroniques de Player One raconte l’histoire de ces années aussi étonnantes que passionnantes au cours desquelles le jeu vidéo, le manga et la japanimation ont séduit le public français. Ce livre suit les aventures d’une bande d’amoureux de pop culture, l’équipe de Média Système édition (MSE), de la fin des années 1980 jusqu’à nos jours ; des premiers jeux sur Amstrad PC, en passant par les années Super Nintendo et Dragon Ball Z, à la révolution PlayStation et à l’explosion de la bande dessinée japonaise des années 2000.

			Journalistes, éditeurs, développeurs, cinéastes, dessinateurs, producteurs, professionnels de la presse, du jeu vidéo, de la bande dessinée et du dessin animé : plus de cinquante acteurs de cette nouvelle culture mondiale ont répondu aux questions des auteurs, Olivier Richard et Alain Kahn. 

			Alain Kahn, le fondateur de MSE, incorrigible “serial entrepreneur” (« Je joue, je perds, je gagne et qu’est-ce que je m’éclate » pourrait être sa devise), et Olivier Richard, tombé tout petit dans la marmite de la BD, du cinéma et du rock’n roll, se sont rencontrés lors de la création de Player One en 1990. Pendant deux ans, ils ne se sont pourtant pas parlés, le premier travaillant de jour, le second hantant la rédaction la nuit.

			étrangement, c’est à cause du football que les deux hommes discutèrent pour la première fois : Alain Kahn, qui devait se rendre à Göteborg où se déroulait la finale de la Coupe d’Europe 92 en compagnie des gagnants d’un concours organisé par Player, dut se faire remplacer par Olivier Richard, tout heureux d’aller faire un tour en Suède. Suite à ce premier contact, ils continuèrent à parler, non pas de football mais de cinéma.

			C’est Pierre Valls, autrefois directeur de la rédaction de Player One, et aujourd’hui directeur éditorial de Pika, la maison d’édition bâtie sur les cendres de MSE, qui a eu l’idée de leur faire écrire ensemble ce livre qui fête vingt ans de mangas et de jeux vidéo et qui retrace l’émergence de ce pan incontournable de la culture populaire de notre époque.
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			Chapitre I

			TEENAGE LOBOTOMY 

			De Cyborg 009 à Akira (1966-1990)

			La japanimation au cinéma en France avant Akira 

			En France, jusqu’à la fin des années 1980, le cinéma d’animation est quasi exclusivement réservé aux enfants. Pour le grand public, dessin animé rime avec Disney. Point. Quelques longs-métrages “adultes” sont pourtant distribués dans les salles françaises, comme les films de l’Américain Ralph Bakshi : Fritz the Cat d’après le comix de Crumb (1972), Flipper City (1973), Les Sorciers de la guerre (1977), qui bénéficie d’illustrations du dessinateur de comics Mike Ploog, Le Seigneur des anneaux (1978), la première adaptation cinématographique de la trilogie de Tolkien, American Pop (1981) et Tygra, la glace et le feu (1983), réalisé en collaboration avec Frank Frazetta. En 1973, le Français René Laloux signe La Planète sauvage, un chef-d’œuvre de science-fiction poétique illustré par Topor. Les films du Belge Picha, Tarzoon, la honte de la jungle (1975)[1], qui défraie la chronique, et Le Chaînon manquant (1980) représentent quelque part la réponse du cinéma d’animation local à la créativité sans limite qui souffle à cette époque sur la bande dessinée franco-belge dans les pages de Pilote[2], L’écho des savanes (fondé en 1972), Fluide Glacial (1975) et Métal Hurlant (1975), ce dernier inspirant un long-métrage d’animation américain de 1981.

			Dès 1966-67, l’animation japonaise apparaît dans les salles françaises avec Cyborg 009. Adaptation du manga éponyme de Shotaro Ishinomori (éd. Glénat), Cyborg 009 est présenté en première partie de programme, après les actualités Pathé, sous la forme d’épisodes à suivre de trois minutes. Il s’agissait en fait de deux films d’animation d’une heure chacun, sortis en salles au Japon, mais reformatés en feuilletons pour le marché français. Toutes les semaines, les spectateurs peuvent donc suivre l’histoire de ces neuf humains kidnappés par l’organisation maléfique Black Ghost (Spectre Noir), qui les transforme en cyborgs. Disposant désormais de super-pouvoirs, les neuf robots humains affrontent Black Ghost…

			En mai 1968, Cyborg 009 revient dans les salles, cette fois comme un long-métrage de deux heures, regroupant les deux films originels. 

			Plus classique puisque résolument destinée aux enfants, une illustration du conte de Charles Perrault, Le Chat botté, de Kimio Yabuki, suit en 1974. 

			Belladonna, la sorcière se situe aux antipodes : produit en 1973 par Osamu Tezuka et réalisé par Eiichi Yamamoto, ce dessin animé pour adultes s’inspire, avec un style aussi superbe qu’expérimental, du livre La sorcière du grand historien français Jules Michelet (un bouquin formidable, cela dit en passant). Le film, projeté au festival de Berlin en 1973 et au festival du Film fantastique d’Avoriaz en 1975, fut ponctuellement exploité dans le circuit Art et essai[3]. 

			En 1980, deux adaptations “live” de manga sortent discrètement dans les salles. Le premier, Lady Oscar, est un OVNI réalisé en 1978 par Jacques Démy, qui adapte librement la bande dessinée Rose de Versailles (Berusaiyu No Bara) de Riyoko Ikeda (éd. Kana), dont le personnage principal est une jeune fille déguisée en garçon, qui commande la garde de Marie-Antoinette. Dans un registre radicalement différent, quelques rares spectateurs découvrent avec stupéfaction et enthousiasme le gigantesque et magnifique Baby Cart, l’enfant massacre de Kenji Misumi, deuxième (et meilleur) volet datant de 1972 d’une série de sept films sanglants inspirés par la série Kozure Okami (Lone Wolf And Cub, éd. Panini) de Kazuo Koike et Goseki Kojima. À l’époque, personne ou presque ne s’intéresse aux bandes dessinées dont sont tirés ces films…

			Pourtant, dans le secret du marché du film de Cannes, quelques privilégiés découvrent la singularité et la richesse du cinéma d’animation japonais. Christophe Gans, le futur réalisateur des films Crying Freeman, Le Pacte des loups et Silent Hill, a assisté à ces projections : 

			« Très jeune, à partir de 1975[4], j’allais au marché du film du festival de Cannes. Je connaissais la patronne d’une des salles où avaient lieu les projections, qui m’accordait le droit d’entrer. Il n’y avait quasiment pas de journalistes, à part ceux qui travaillaient pour des festivals comme Alain Schlockoff[5], car cette manifestation était réservée aux acheteurs. Le héros de mon enfance était asiatique : Bruce Lee. L’attachement que j’ai eu pour ce personnage m’a aiguillé vers les cultures d’Extrême-Orient. Il faut toujours un déclenchement à un moment ou un autre. Et j’ai commencé à voir arriver les premiers grands longs-métrages de japanimation, parmi lesquels Space Battleship Yamato (1977), Arrideverci Yamato (1978), Lupin 3, le château de Cagliostro (1979) de Miyazaki, que nous avions chroniqué dans mon fanzine Rhésus Zéro[6], ou encore Space Firebird (1980) d’après Osamu Tezuka. Je suis donc arrivé à l’animation japonaise très, très vite. À l’époque, c’était considéré comme de la merde. Je me souviens que les autres personnes qui écrivaient avec moi dans Rhésus Zéro puis dans Starfix avaient – c’est un peu méchant – ce snobisme de considérer l’animation japonaise comme un sous-produit de l’animation américaine. On lui reprochait d’être mal animée, etc. Quasiment tous les journalistes que je fréquentais estimaient que mon intérêt pour l’animation japonaise était une conséquence dégénérée de celui que j’avais pour le cinéma asiatique. Ils méprisaient ces films d’animation.

			« La première chose que j’ai remarquée dans l’animation japonaise et qui m’a parue extrêmement intéressante, c’était qu’elle n’essayait pas d’être du dessin animé mais plutôt du film en animation ; c’est-à-dire qu’elle utilisait un langage qui rejoignait celui des films plutôt que celui de l’animation traditionnelle. Dans les cadrages, la narration, etc., il y avait une volonté de faire cinématographique plus qu’animation et, en fait, ça a été le départ de tout ce qui a été ma perception des courants comme la japanimation ou les mangas. J’ai retrouvé dans les premiers mangas d’Otomo que j’ai eus entre les mains l’influence du langage cinématographique sur le cadrage, etc. Plus tard, j’ai aussi recherché ça dans les jeux vidéo, j’ai regardé ce qui pouvait être une sorte d’hybridation avec le langage cinématographique, qui reste de toute façon le point important dans ma vie, l’ancrage de tout. Ce qui m’a intéressé dans tous ces médias, c’était la façon dont ils pouvaient emprunter au cinéma et, dans un juste retour des choses, l’influencer. 

			« Plus tard, au début des années 1980, je me suis servi des visionnages effectués au marché du film pour sortir certaines de ces œuvres dans la collection de VHS que je dirigeais chez Scherzo Vidéo comme Princesse Millenium de Masayuki Akeni d’après Leiji Matsumoto (1982) ou Les Métamorphoses[7]. J’y croyais beaucoup parce que j’étais épaté par le langage de ces dessins animés. Mais peut-être étais-je très sensible à leurs innovations parce que je refusais de les voir comme de l’animation traditionnelle. Je pensais qu’il ne fallait pas les regarder comme des dessins animés mais plutôt comme des films insensés, qui n’auraient pas pu exister en prises de vue réelles. Dans la saga des Yamato, c’était particulièrement évident. J’en ai visionné avant de voir Star Wars et j’étais frappé par l’ampleur du spectacle. Le space opera à cette échelle, on ne connaissait pas. C’est devenu plus commun ensuite avec Star Wars, cette vision de la science-fiction est devenue concrète. Je regardais ces films d’animation comme des films rêvés. C’était aussi marquant avec Lupin 3 de Miyazaki, un film d’aventure incroyable comme il n’en existait pas. Cette attitude peut paraître bizarre à ceux qui regardent aujourd’hui ces films comme des japanimés, mais il faut imaginer ce que cela pouvait donner alors dans le désert de l’animation non disneyenne. »

			Au début de l’année 1983 paraît le premier numéro du mensuel Starfix dont Gans est le rédacteur en chef. Révolutionnaire pour l’époque, Starfix défend le cinéma de genre, qu’il soit américain, européen ou asiatique, et ses auteurs, des cinéastes comme David Cronenberg, Brian De Palma, Walter Hill mais aussi Chang Cheh, Tsui Hark, John Woo, etc. 

			« Un des premiers articles de Starfix, dans le numéro 2 exactement, est un grand papier sur l’animation japonaise avec des photos bien rutilantes. C’est aussi un des premiers abordant ce sujet parus en France. On commence à explorer l’idée qu’il existe un territoire très particulier, dans lequel se déroulent des choses fantastiques. Ce qui a toujours motivé les journalistes de Starfix, c’était ce que nous appelions la “nouvelle frontière”. On était toujours à la recherche de l’endroit où personne n’était, où personne n’était allé, où personne ne voulait aller. Avec cette sensation, en tout cas dans les premiers numéros, de faire œuvre de pionniers précisément parce que nous explorions des territoires de la cinématographie internationale où personne n’avait envie de mettre son nez. En cela, Starfix était la suite de Rhésus Zéro. »

			Autre pionnier, véritable précurseur, Alain Schlockoff, le fondateur de L’écran fantastique, programme dans son légendaire festival du Film fantastique de Paris quelques longs-métrages de japanimation. Dès 1978, Space Cruiser Yamato est projeté. La critique l’éreinte[8]. En 1984, les 2 800 spectateurs déchaînés[9] du Grand Rex découvrent le magnifique et visionnaire Nausicaä de Hayao Miyazaki, qui remporte le prix spécial du jury. Trois ans plus tard, le Grand Rex s’enflamme de nouveau pour Urotsukidoji, dessin animé impie qui restera dans l’histoire comme le premier spécimen de hentai[10] à venir éjaculer sur nos écrans.

			Les débuts de la japanimation à la télévision française

			Mais alors que l’animation japonaise est quasiment invisible dans les salles de cinéma, l’ORTF[11] avait diffusé dès 1972 Le Roi Léo puis en 1974 Princesse Saphir, deux adaptations de mangas créés par le colossal Osamu Tezuka (respectivement traduits aux éd. Glénat et Soleil) qui, il faut bien le reconnaître, n’avaient pas déclenché l’enthousiasme des téléspectateurs. 

			Il faut donc attendre un peu avant que le dessin animé japonais n’effectue une entrée fracassante à la télévision française avec, bien sûr, l’apparition de Goldorak (UFO Robot Grendizer au Japon). C’était le 3 juillet 1978 dans la toute nouvelle émission pour la jeunesse d’Antenne 2, Récré A2, présentée par Dorothée, à l’époque âgée de 25 ans. Au départ diffusé à raison de deux épisodes par semaine, Goldorak a été créé par le “mangaka” (auteur de manga) Go Nagai. La série cartonne immédiatement. Jacqueline Joubert, la directrice des programmes destinés à la jeunesse de la chaîne, expliquait quelques mois après le lancement de la série[12] que « dès le mois d’août 1978, nous avons su par le courrier que Goldorak allait faire un tabac ». Un succès finalement pas étonnant lorsque l’on repense à la saga du prince Actarus et sa lutte sans pitié contre les envahisseurs de la planète Vega, et à la vision inédite et sidérante des mechas (robots géants) de ce dessin animé hors normes. Goldorak profita aussi probablement du fait que La Guerre des étoiles était sortie il y a moins d’un an et que le space opera était à la mode. Ainsi la “goldorakite” saisit toute la France, au grand dam de quelques grincheux qui, sous prétexte de protéger les enfants, stigmatisent le programme, l’accusant de violence et de tares esthétiques comme la « pauvreté de son animation » et la « laideur de certains personnages ». C’est le début de la cabale qui poursuivra l’animation japonaise pendant plus de vingt ans.

			En septembre 1978, Récré A2 attaque la diffusion d’une autre série au destin radieux : Candy, déclinaison du manga nostalgique Candy Candy de Yumiko Igarashi et Kyoko Mizuki. Les téléspectateurs découvrent le style shojo[13] avec cette jeune orpheline qui recherche le bonheur au début du xxe siècle. Au même moment, TF1, qui diffuse depuis 1974 la coproduction italo-japonaise Caliméro, lance dans son émission Les Visiteurs du Mercredi, une nouvelle coproduction, austro-nippone cette fois mais encore destinée aux tout-petits : Maya l’abeille. Pendant ce temps, la “goldorakite” ne faiblit pas. Un film animé sort dans les salles françaises en avril 1979. Il remporte un énorme succès avec 165.000 entrées. 

			TF1 décide de répliquer au phénomène Goldorak à la rentrée 1979 et programme le space opera La Bataille des planètes (Gatchaman), un dessin animé japonais qui a été adapté aux normes occidentales (= censuré) aux états-Unis. La série présente les cinq héros de la Force G et leurs affrontements avec les envahisseurs venus de la planète Spectra. Chez Antenne 2, on innove encore en diffusant San Ku Kaï, une série japonaise “live” de science-fiction, qui préfigure Bio Man et les séries du genre Super Sentai[14]. 

			Mais c’est en janvier 1980, toujours dans Récré A2, qu’apparaît celui qui deviendra une véritable légende pour des milliers de garçons et de filles : nous parlons bien sûr d’Albator, alias Captain Harlock dans la VO. Le beau, grave et balafré héros de Leiji Matsumoto (le manga est disponible aux éditions Kana) conquiert les cœurs des petites filles et adolescentes et enflamme l’imagination des garçons. Trente ans après, ces téléspectateurs, désormais adultes, évoquent toujours cette série avec force émotion, ce qui décrit l’électrochoc qu’ils vécurent en rencontrant le héros ultra-romantique de cette saga qui compte parmi les plus belles pages du space opera. Flamboyante et sombre, l’odyssée d’Albator, le pirate de l’espace, narre sa lutte contre les implacables mais troublantes Sylvidres, créatures végétales qui comptent parmi les extraterrestres les plus fascinants jamais imaginés…

			Le succès de ces séries encourage les chaînes à multiplier les acquisitions au Japon. TF1 lance Capitaine Flam en 1981, tandis que France 3 diffuse la coproduction franco-japonaise Ulysse 31, deux programmes qui relèvent encore du space opera. Les adaptations de classiques de la littérature, qui font probablement meilleur genre, ne sont pas oubliées : en 1982, Antenne 2 programme Tom Sawyer, d’après Mark Twain, pendant que TF1 choisit la même année Rémi Sans Famille, d’après Hector Malot.

			Antenne 2 frappe fort de nouveau en proposant, à partir de septembre 1983, la coproduction franco-luxembourgo-japonaise Les Mystérieuses Cités d’or. Imaginée par les auteurs de Capitaine Flam, les Français Jean Chalopin et Bernard Deyriès[15] , en collaboration avec les Japonais du studio Pierrot, cette série se déroule à l’époque des conquistadores. Esteban, un jeune garçon confondu avec le fils du Soleil, part en Amérique du Sud, espérant retrouver son père disparu dans un naufrage. Il a été convaincu d’embarquer par Mendoza, un marin qui cherche les légendaires cités d’or et leurs trésors. Esteban sera accompagné par Zia, la jeune inca, et par Tao, le dernier survivant du continent perdu de Mu… Grande fresque digne de Jules Verne, Les Mystérieuses Cités d’or représentent le nec plus ultra de l’époque, de par la qualité des scenarii et de l’animation. On ne sera donc pas étonné que ce véritable classique soit, plus de vingt-cinq ans après son apparition, toujours adulé par des milliers de fans. C’est encore Antenne 2 qui met à l’antenne, en octobre 1984, le personnage fameux de Cobra. Il s’agit toujours de l’adaptation d’un manga (de Buichi Terasawa et traduit aux éd. Dynamic) et, une fois de plus, d’un space opera. Cobra ressemble comme deux gouttes d’eau à Jean-Paul Belmondo dont Terasawa est fan. équipé du “psychogun” (le rayon Delta en France), une arme redoutable qui lui couvre tout un avant-bras, mâchonnant un cigare, Cobra et Armanoïde, un robot féminin et sexy, chassent les sicaires de la Guilde des Pirates de l’espace à travers les galaxies… Archétype du héros cool, Cobra est un bon vivant, porté vers la gent féminine, qui le lui rend bien. Détail amusant, les paroles de la chanson du générique français ont été écrites par un certain Paul Persavon alias… Antoine de Caunes, le fils de Jacqueline Joubert, à l’époque directrice des programmes jeunesse d’Antenne 2. 

			À la rentrée 1986, France 3 propose Signé Cat’s Eyes dans Amuse 3. Inspiré d’un manga de Tsukasa Hojo (traduit aux éd. Tonkam), cet animé sympathique met en scène trois sœurs qui, modernes émules d’Arsène Lupin, volent nuitamment des œuvres d’art. Elles se limitent aux œuvres de leur père, un artiste qui a mystérieusement disparu, espérant ainsi reconstituer le puzzle de sa disparition. Le jour venu, elles se métamorphosent en innocentes tenancières d’un bar. Le dessin animé a été allégé de quelques séquences jugées trop osées pour les enfants (à qui il ne s’adressait pas à l’origine). La même année, TF1 met à l’antenne Astro, le petit robot, la seconde série inspirée du manga d’Osamu Tezuka qui avait été adaptée une première fois en 1963[16].

			Le 20 février 1986, le lancement de La Cinq, la première chaîne privée à émettre toute la journée en clair (la cryptée Canal+ avait été lancée en novembre 1984), provoque une guerre des chaînes sans précédent. Le front de la jeunesse n’est pas épargné et La Cinq, présidée par Jérôme Seydoux et Silvio Berlusconi, attaque en proposant quantité de dessins animés japonais comme, à partir de mars 1987, Princesse Sarah ou, au mois de mai, le désormais culte Robotech. 

			Robotech est le nom donné à la fusion, réalisée en 1985 pour le marché occidental par la société américaine Harmony Gold, de trois séries de science-fiction japonaises : Super Dimension Fortress Macross (1982), Super Dimension Century Orguss/Mospeada (1983) et Super Dimension Cavalry Southern Cross (1984). Afin d’homogénéiser le tout, les producteurs d’Harmony Gold ont lourdement adapté les scénarii originaux. Ils ont aussi modifié les bandes-son des séries japonaises. Ces interventions sacrilèges du point de vue artistique n’empêchent pas Robotech de s’imposer comme une des séries les plus célèbres de la japanimation. Y est développé un univers digne des plus grandes sagas de la science-fiction. Pour compliquer le tout, les « aménagements » réalisés lors de la transformation de Macross en Robotech aboutissent à deux univers sensiblement différents, aux chronologies précises, que les spécialistes en “macrosscopie” ont dûment décrits et commentés… Alors que la Terre est déchirée par une nouvelle guerre mondiale, un gigantesque vaisseau extraterrestre s’écrase. Sidérés par la découverte de cet artefact et de son niveau technologique, les humains cessent de s’entretuer et réparent l’astronef. Les années passent. Le jour où enfin le vaisseau, le SDF-1 Macross, est prêt à décoller, les Zentradiens, aliens belliqueux, attaquent. Leur objectif est de s’emparer de l’astronef car il contient une source d’énergie inconnue, la Protoculture… Tel est le point de départ de cette saga interstellaire, qui met en scène la famille de mechas (robots géants) la plus célèbre du Japon (avec les Gundam, l’autre grande série du genre) et qui marquera durablement ses téléspectateurs.

			En septembre 1987, La Cinq lance Youpi ! L’école est finie, une nouvelle émission pour la jeunesse dans laquelle sont diffusées, entre autres, des séries de thématique sportive, comme Jeanne et Serge, sur le volley-ball au lycée, puis l’année suivante, le fameux Olive et Tom (Captain Tsubasa) qui met le foot à l’honneur. Dans un registre différent, c’est en mai 1990 que les téléspectateurs découvrent Max et compagnie (Kimagure Orange Road), qui adapte un manga de Matsumoto Izumi. Le lycéen Max (Kyosuke en VO) dispose de pouvoirs psychiques extraordinaires. Il rencontre deux filles délurées, Sabrina (Madoka) et Pamela (Hikaru). Manque de chance, Pamela tombe amoureuse de lui alors que c’est Sabrina qui l’attire… Diffusé dans une version amputée des passages jugés scabreux (sang, sous-entendus, tabagie, etc.), Max et compagnie séduit malgré tout et s’attire les faveurs d’un public mixte qui l’élève au rang de petit classique.

			La guerre des chaînes redouble quand TF1 est privatisée le 6 avril 1987. Dorothée est débauchée d’Antenne 2 et le 2 septembre 1987, TF1 lance le Club Dorothée, émission pour la jeunesse produite par AB Productions. Dirigée par Jean-Luc Azoulay (le A de AB), un ancien secrétaire de Sylvie Vartan, et Claude Berda (le B de AB), le fils d’un autre collaborateur de cette chanteuse, AB Productions avait produit le premier disque de Dorothée, Dorothée au Pays des chansons, en 1980. À cette occasion, le duo avait mis en chantier pour Antenne 2 une émission homonyme, leur première production.

			Très vite, le Club Dorothée bombarde les téléspectateurs de dessins animés qui s’imposeront rapidement comme de nouveaux classiques. Le 2 mars 1988, ils découvrent un petit bonhomme tout nu, dont le derrière s’orne d’une longue queue de singe. Son Gokû vient de débarquer en France, l’ère Dragon Ball commence. Adapté d’un manga écrit et dessiné par Akira Toriyama (publié aux éd. Glénat), qui s’inspire lui-même très librement d’un classique de la littérature chinoise du xvie siècle, Le Voyage en Occident de Wu Chengen, Dragon Ball raconte les aventures fantastiques de Son Gokû, héros au cœur pur mais à la force démesurée. Alors qu’il vaque à de saines et sportives occupations dans sa forêt (inoubliable séquence de la pêche du poisson géant), Son Gokû croise la route de Bulma, une jolie donzelle à la recherche des Dragon Balls, sept boules de cristal magiques qui, réunies, permettent d’invoquer le dragon Shenron. Il exaucera alors un vœu. Cela fait, les boules sont redispersées aux quatre coins de la planète. L’innocent Son Gokû se joint à la quête de sa nouvelle amie… Le dessin animé Dragon Ball respecte le manga, qui, on ne le dira jamais assez, est un vrai chef-d’œuvre de la bande dessinée : un monument d’imagination débridée, conjuguant action et humour absurde, tendresse et baston. Les planches de Toriyama fourmillent d’idées et constituent un vrai régal, auquel l’anime rend fidèlement hommage.

			Seulement un mois après le lancement de Dragon Ball, TF1 programme une autre légende de la japanimation : Les Chevaliers du Zodiaque (Saint Seiya). Adapté du manga de Masami Kurumada (publié en France chez Kana), cette série aujourd’hui cultissime propose une grande fresque galactique, à la croisée du space opera, du récit de super-héros et de la tragédie grecque. Cette épopée homérique met en scène les Chevaliers (Saints) de la déesse Athéna qui défendent la Terre contre les forces du Mal. Trois ordres de chevaliers se partagent le boulot : les chevaliers de Bronze (Seiya, le chevalier qui donne son titre à la série, en fait partie), Argent et Or (les plus puissants). Chacun des quatre-vingt-huit chevaliers d’Athéna représente une constellation. Comme souvent dans le manga et la japanimation, la série accouche d’un univers complexe qui fera les délices des fans. Sa cohérence et sa richesse donneront de l’ampleur aux scénarii, qui se hisseront ainsi au niveau d’une vraie mythologie moderne.

			Peu après, en août 1988, TF1 met à l’antenne celui par qui le scandale arrive : Ken le survivant (Hokuto No Ken). Série extrêmement brutale, Ken le survivant anime un manga (la VF est parue aux éd. Asuka) du scénariste Buronson et du dessinateur Tetsuo Hara. La Terre a été dévastée par un holocauste nucléaire. Les rares survivants se terrent comme des rats et sont la proie de hordes de pillards sadiques que nul ne semble capable de stopper. Pourtant, un colosse couturé du nom de Kenshiro, qui pratique l’art martial du Poing du Nord, apparaît… Anime sans concessions, émaillé de nombreuses scènes de tuerie graphiques (cf. la réplique-culte « Tu es déjà mort ! »), Ken le survivant était programmé au Japon à 19 heures. En France, les programmateurs d’AB et de TF1 sont partis du principe qu’un dessin animé étant synonyme de programme pour enfants, Ken le survivant pouvait donc être diffusé dans les émissions jeunesse de la chaîne. Autant diffuser le premier Mad Max un mercredi matin… Bien entendu, l’atrocité de certaines scènes a déclenché la furie des associations de protection de l’enfance et rameuté le ban et l’arrière-ban des pourfendeurs de l’animation japonaise. Face au scandale, AB a tronçonné la série, en dénaturant les dialogues jusqu’à l’absurde (d’un certain côté, le résultat est presque drôle). Peu après, la députée des Deux-Sèvres, Ségolène Royal, 36 ans, publie dans son livre Le Ras-le-bol des bébés zappeurs (1989, éd. Robert Laffont) une violente charge anti-japanimation[17]. Bref, dix ans après la polémique Goldorak, l’incurie des programmateurs de TF1 relance la croisade contre la violence dans le dessin animé jap’…

			Aux antipodes de Ken, Lamu, que TF1 lance aussi en août 1988, adapte le manga Urusei Yatsura (éd. Glénat) de la mangaka Rumiko Takahashi, dont nous reparlerons bientôt. Aimable et frais, Lamu met en scène une accorte extraterrestre qui tombe amoureuse d’un lycéen (Rony, alias Ataru en VO), ce au grand dam de Gaëlle (Shinobu), l’ex-petite amie de ce dernier.

			Quelques jours plus tard, une nouvelle adaptation d’Akira Toriyama fait ses débuts dans le Club Dorothée : Dr. Slump. Réalisé avant Dragon Ball, Dr. Slump (éd. Glénat) est un manga burlesque dans lequel un scientifique sympa crée un robot à l’allure d’adolescente, Aralé. Sorte de Son Gokû cybernétique, l’androïde se distingue par sa naïveté confondante et ses super-pouvoirs, ainsi que par sa capacité exceptionnelle à déclencher des catastrophes. Situé dans un univers fantastique qui préfigure lui aussi Dragon Ball, Dr. Slump est une série hilarante, un bijou dont l’humour dément a été correctement transposé à l’écran. Malheureusement, la version française émousse, comme toujours, l’efficacité du dessin animé original.

			Toujours en septembre 1988, TF1 lance Juliette, je t’aime (Maison Ikkoku), une nouvelle adaptation de la mangaka Rumiko Takahashi (la BD a été traduite chez Tonkam). Juliette (Kyoko) est une jeune veuve qui vient s’occuper de la pension des Mimosas (la Maison Ikkoku du titre original). Peu à peu, elle tombe sous le charme d’Hugo (Yusaku), un étudiant raté, et découvre les autres pensionnaires, pour le moins pittoresques, de la pension (une alcoolique, une exhibitionniste, etc.). Charmante et amusante, Juliette, je t’aime est une série particulièrement bien écrite, qui comporte de nombreuses scènes tendres et émouvantes.

			L’année suivante, c’est au tour de France 3 de dégainer avec Dan et Danny (Dirty Pair, une série de SF) et surtout Conan, le fils du futur, une série de science-fiction pessimiste signée Hayao Miyazaki. Annonçant certains des thèmes fétiches de l’auteur (l’écologie, le nucléaire, l’auto-destruction de la race humaine) et déjà formidable de maîtrise et d’inspiration, Conan, le fils du futur conclut en beauté cette première décennie de japanimation à la télévision française. Un peu plus de dix ans au cours desquels deux générations auront découvert et aimé les désormais mythiques Goldorak, Candy, Albator, Tom Sawyer, Les Mystérieuses Cités d’or, Cobra, Robotech, Dragon Ball, Les Chevaliers du Zodiaque, Ken le survivant… Audacieuse et prolifique, l’animation japonaise a séduit les jeunes Français. Elle a gagné.

			Le chemin de croix du manga dans l’édition française avant Akira

			Pendant ce temps, dans les librairies, le calme règne. Ou presque. Bien que le Japon soit le premier producteur de bandes dessinées du monde, les adaptations françaises sont rarissimes et échouent toutes du point de vue commercial. Dès 1969 pourtant, le magazine d’arts martiaux Budo avait publié une histoire de samouraï de Hiroshi Hirata La Dramatique Histoire Budo du samouraï Shinsaburo. Quelques autres planches du même style seront publiées quelques numéros plus tard, toujours dans Budo. Trois ans plus tard, le numéro 21 du magazine Phénix comporte un article pionnier sur la BD japonaise écrit par le journaliste et fondateur du festival de la BD d’Angoulême, Claude Moliterni.

			Mais il faut attendre juin 1978, soit un mois avant le début de Goldorak en France, pour qu’ait lieu la première tentative de périodique dédié, avec le lancement du trimestriel Le Cri qui tue. Ce magazine est édité par Atoss Takemoto, un Japonais installé en Suisse, et Rolf Kesselring. Destiné aux adultes, Le Cri qui tue (sous-titré « honorable revue de bandes dessinées exotiques ») propose des traductions de mangas (présentées comme des « aventures respectables – passions extrêmes – violences anodines »), parfois violents comme Golgo 13, une histoire de tueur signée Takao Saito (des épisodes ont été traduits ensuite chez Glénat), ou étonnants tels que Le Système des Super-Oiseaux d’Osamu Tezuka (paru en album chez Delcourt sous le titre Demain Les Oiseaux). Cette première tentative intrigue les observateurs de la presse underground ou d’avant-garde, pléthorique à l’époque. Malheureusement, le titre cesse de paraître en 1981, après six numéros, pour des raisons économiques. Entre-temps, les éditions Kesselring, toujours en collaboration avec Takemoto, auront publié le premier album japonais traduit en français, Le Vent du Nord est comme le hennissement d’un cheval noir, une BD de Shotaro Ishinomori (dont le manga Cyborg 009 avait été adapté dans Le Cri qui tue).

			Peu après, le festival de la Bande dessinée d’Angoulême (dont la création remonte à 1974) accueille un auteur venu de l’autre côté du globe, un certain Osamu Tezuka. Jean-Pierre Dionnet, l’érudit fondateur du magazine Métal Hurlant et futur distributeur de Porco Rosso, y était et raconte :

			« En 1982, Tezuka a été invité à Angoulême dans l’indifférence générale car personne ne le connaissait. Cela a été une chance pour Moebius et moi, qui suivions son travail, de le rencontrer. Je crois que Moebius l’avait découvert au Mexique, quand il était mexicain. On a donc passé notre temps avec lui, c’était un vieux monsieur charmant. Nous avons beaucoup parlé. Cela a permis de mettre à bas la légende des grands yeux et de l’influence disneyenne[18]. Angoulême venait de rééditer un livre d’Alain Saint-Ogan[19]. Je ne sais pas comment son travail est arrivé au Japon mais Tezuka nous a dit qu’il était beaucoup plus influencé par Saint-Ogan, qui dessinait des robots formidables dans ses bandes dessinées de science-fiction. Mais attention ! Nous sommes en Asie et on vous y répond ce que vous voulez entendre ! J’ai assisté au même phénomène quand j’ai fait venir en France des gens comme Kitano ou John Woo. Je connaissais leurs influences. Ils avaient de la vénération pour certains films qui avaient fait une carrière en Asie. Ce n’était pas les films de Melville, que ni John Woo ni Kitano ne connaissaient. D’ailleurs, quand le premier Kitano est passé dans un festival, Delon a dit : “C’est l’anti-Melville !” C’était bien vu. Par contre, ils connaissaient très bien Robert Enrico dont ils avaient tout vu. Ils adoraient aussi tous les premiers Lelouch, surtout Un Homme et une femme où il y a des ralentis, etc. Pendant notre deuxième rencontre, on leur a lancé : “Vous adorez Melville !”, ils m’ont répondu : “Passe-nous les Melville.” Au troisième entretien, ils ont déclaré : “Nous adorons Melville !” 

			« J’ai vu aussi Miyazaki passer d’une indifférence absolue pour Disney à un – quand il est passé dans le giron de Disney – “Oui, Disney a fait de belles choses”. Alors qu’au départ, il ne dessinait que le Petit Prince qui est sa référence ultime. Il faut donc se méfier des réponses dans le temps des Asiatiques, et des metteurs en scène en général, parce qu’ils apprennent ce qui fait plaisir aux critiques. Cela dit, je regardais ce bouquin de Saint-Ogan réédité par Angoulême, et c’est vrai que c’est très, très, très proche de Tezuka. »

			En 1982, les éditions Télé-Guide sortent des Candy Poche, traductions françaises du manga Candy Candy pour profiter du succès du dessin animé[20]. Suivent en 1983 Les Humanoïdes Associés, éditeur de Métal Hurlant. Ils publient en album le premier tome de Gen d’Hiroshima, une œuvre terrible réalisée par Keiji Nakazawa, un survivant de la bombe atomique. Les ventes sont catastrophiques, « Gen d’Hiroshima s’écrase lamentablement », dixit Dionnet.

			Les éditions Artefact publient au même moment un autre album sur la catastrophe atomique, Hiroshima de Yoshihiro Tatsumi, qui ne brillera pas non plus par sa réussite commerciale. 

			Cette année-là pourtant, un séisme secoue le comic-book américain. La nouvelle star du genre, un jeune artiste de 26 ans nommé Frank Miller, qui vient de ressusciter magistralement le vieux Daredevil, publie Ronin chez DC Comics (l’éditeur de Superman et Batman). Ronin est une mini-série cyberpunk qui annonce Shirow, dans laquelle l’anticipation cohabite avec des scènes situées dans le Japon féodal dignes de Baby Cart. Miller avait déjà fait preuve de son intérêt pour les arts martiaux et la culture japonaise en envoyant Daredevil puis Wolverine[21] affronter des escouades de ninjas. Avec Ronin, Frank Miller, le Pete Townshend des comics, construit un cheval de Troie pro-manga, une œuvre visionnaire qui va forcément aiguiller l’attention de ses lecteurs vers la BD japonaise. En France, il faudra attendre 1989 pour que Ronin paraisse aux éditions Zenda, mais le résultat sera le même. Profitons de cet aparté de l’autre côté de l’Atlantique pour nous souvenir de la fin du film Aliens de James Cameron (sorti en 1986) et de l’exo-squelette utilisé par Ripley, qui est directement issu des mechas japonais. Peu à peu, les univers du manga et de la japanimation investissent l’entertainment occidental… 

			En 1986, des épisodes de Golgo 13 sont traduits en anglais et publiés en poche aux états-Unis.

			L’année suivante, First Comics, un éditeur indépendant américain, lance une traduction en comics de Kozure Okami (le manga qui a été adapté au cinéma dans la série de films des Baby Cart) appelée Lone Wolf And Cub. Frank Miller, encore lui, signe les couvertures (magnifiques), ce qui attire l’attention de tous les fans de comics de la planète, et notamment de France, sur cette très belle bande dessinée japonaise. Quelques mois plus tard, Eclipse Comics, une autre compagnie indé’ (éditeur de la BD Rocketeer, RIP Dave Stevens) s’associe avec Viz Communications[22] pour attaquer le marché avec pas moins de trois traductions de manga : Mai The Psychic Girl, The Legend of Kamui et Area 88. Les ventes sont moyennes, voire mauvaises, mais les mangas ont fait leur entrée sur le marché occidental… grâce aux comics.

			Jean-Paul Jennequin, spécialiste de la bande dessinée, cofondateur en 1983 de Scarce, le meilleur fanzine spécialisé en comics, se souvient de l’apparition des premières traductions de manga aux états-Unis : 

			« Au début des années 1980, la presse américaine a commencé à publier des articles sur les mangas. En 85, j’ai eu le livre de Frederik Schodt (publié en 83) Manga ! Manga ! The World Of Japanese Comics[23] qui m’a fait découvrir brusquement tout ça. J’étais en Australie à cette époque. Il y avait un restaurant à Melbourne qui vendait des mangas. J’en ai acheté. Puis encore lors d’une escale à Singapour, pendant mon voyage de retour, dont un Akira dont j’avais appris l’existence par Les Cahiers de la bande dessinée[24] qui l’avait cité…

			« Il se passait beaucoup de choses dans la BD américaine des années 80 et plus particulièrement au milieu de la décennie. Les gens qui s’y intéressaient, les Headline[25], les Dionnet, le savaient parfaitement. L’indifférence profonde et quasi cataleptique était du côté des éditeurs français. Tous les gens attirés par le comic-book étaient super-contents de ce bouillonnement, et le manga était dans cette lignée. De plus, celui-ci commençait à être disponible dans une langue un peu moins difficile que le japonais. Quand Eclipse et First se sont mis à la traduction, on s’est retrouvés du jour au lendemain avec quelques mangas qu’on pouvait lire régulièrement. Comme le bouquin de Schodt nous avait mis l’eau à la bouche, on n’avait qu’une envie, c’était de lire tout ça. »

			Revenons en France, en l’occurrence en 1985, où le premier manga pornographique, Androïde, paraît dans la revue pour adultes Mutants. Il raconte l’histoire d’une sorte de Dr. Jekyll & Mr. Hyde qui fabrique des androïdes. Timide et esseulé le jour, il se métamorphose en brute bien membrée lorsqu’il est soumis à trop de pression ! écrit par Kazuo Koike et dessiné par Sesaku Kano, Androïde est suivi par la série Scorpia, dans un autre magazine de BD hardcore, Rebels. 

			Les éditions Albin Michel s’engagent sur un terrain moins glissant en publiant en 1989 Les Secrets de l’économie japonaise de Shotaro Ishinomori, encore lui.

			Mais force est de constater qu’à la fin des années 1980, les tentatives de traduction de manga, toutes – sauf Candy – destinées au public adulte, ont été des échecs commerciaux[26]. La bande dessinée japonaise n’existe pas dans les librairies françaises, dont les rayons sont trustés par les BD européennes, franco-belges bien sûr, mais aussi italiennes ou espagnoles, et par les comics et comix américains.

			Pourtant, à partir de septembre 1989, les kiosques accueillent un nouvel hebdomadaire constitué en grande partie de matériel japonais : le Dorothée Magazine est né. Entièrement à la gloire du Club Dorothée, il propose des anime comics (BD réalisées à partir de photogrammes de dessins animés) tirés des séries diffusées dans l’émission. Souvent vilipendé par les puristes, qui lui reprochent sa piètre qualité, le Dorothée Magazine se vend néanmoins jusqu’à 150 000 exemplaires par semaine et participe, lui aussi, à la diffusion de la culture populaire japonaise en France.

			[image: Fin de chapitre]

			
				
					[1] Suite à un procès intenté par les héritiers d’Edgar Rice Burroughs, le créateur de Tarzan, le nom “Tarzoon” a dû être supprimé du titre du film. 

				

				
					[2] Créé en 1959, l’hebdomadaire Pilote publie, de la fin des années 1960 au milieu des années 1970, des bandes dessinées signées Fred, Mézières, Moebius, Druillet, Alexis, Bilal, etc. qui vont révolutionner la bande dessinée.

				

				
					[3]Belladonna a connu une exploitation classique en salles en 1994.

				

				
					[4]Christophe Gans est né en 1960.

				

				
					[5] Alain Schlockoff a fondé en 1969 le magazine L’écran fantastique et en 1972 le festival du Film fantastique de Paris, qui a disparu en 1989.

				

				
					[6] Fanzine spécialisé dans le cinéma fantastique créé par Christophe Gans à la fin des années 1970 et creuset de la rédaction de Starfix.

				

				
					[7] Dessin animé produit en 1978 par la société Toho, d’après Ovide.

				

				
					[8]« Un dessin animé aussi laid que du Hanna Barbera des mauvais jours… », Gilles Gressard, Fiction n° 290, mai 1978.

				

				
					[9] Ils venaient d’assister à l’avant-première de Gremlins ! 

				

				
					[10] Dessin animé ou manga pornographique.

				

				
					[11] Office de radiodiffusion-télévision française : organisme qui chapeauta entre 1964 et 1974 le service public et qui avait le monopole de la radio et de la télévision en France.

				

				
					[12]Télé 7 Jours n° 972, janvier 1979.

				

				
					[13] Manga qui cible le public des adolescentes.

				

				
					[14] Série jouée par des acteurs costumés, riche en postures d’art martiaux et en effets spéciaux, mettant en scène une équipe de super-héros aux prises avec divers monstres.

				

				
					[15] Selon certains, le rôle créatif des auteurs français aurait été exagéré au détriment des Japonais du studio Pierrot.

				

				
					[16] C’est en 1961 qu’a été diffusée Otogi Manga Calendar, la première série télévisée de japanimation. Astro, première série produite par Mushi Production, le studio de Tezuka, est donc la deuxième série de l’histoire de la japanimation.

				

				
					[17]« Pauvre M. Bouygues, vous avez imprudemment dit “ni japonais, ni violent” ? Ce n’est que coups, meurtres, têtes arrachées, corps électrocutés, masques répugnants, bêtes horribles, démons rugissants. La peur, la violence, le bruit. Avec une animation minimale. Des scénarios réduits à leur plus simple expression. » (p. 45). « Mais sans être chauvins ou dirigistes, il faut quand même admettre que, sans quotas, nos enfants finiront par penser américain ou même parler japonais. » (p. 149), Ségolène Royal, Le Ras-le-bol des bébés zappeurs, 1989, éd. Robert Laffont.

				

				
					[18] Selon cette théorie, Osamu Tezuka aurait choisi de dessiner ses personnages avec les yeux de Mickey pour rendre hommage à Walt Disney.

				

				
					[19] Alain Saint-Ogan (1895 – 1974), auteur de bandes dessinées français et créateur de Zig et Puce, est considéré comme un fondateur de l’école de la “ligne claire”.

				

				
					[20] Les éditions Télé-Guide publient aussi des bandes dessinées Goldorak réalisées en France. Le manga Candy sera réédité à partir de 1994 par Kodansha et les Presses de la Cité.

				

				
					[21] Dans une mini-série best-seller écrite par Chris Claremont et parue en 1982.

				

				
					[22]Société américaine appartenant à Shueisha et Shogakukan, comptant parmi les principaux distributeurs de mangas et d’animes aux états-Unis. Viz a ouvert un bureau à Paris en 2007 et a acheté Kaze Animation en 2009.

				

				
					[23] édité (en anglais) par Kodansha en 1983, Manga ! Manga ! The World Of Japanese Comics est le premier livre consacré à la bande dessinée japonaise paru en Occident.

				

				
					[24] Revue fondée en 1971 par Jacques Glénat, Les Cahiers de la bande dessinée était le principal magazine critique du neuvième art en France, jusqu’à sa disparition, en 1990.

				

				
					[25] Doug Headline est un journaliste et éditeur français. Il a cofondé avec Christophe Gans Starfix et a créé en 1987 les éditions Zenda.

				

				
					[26] Sauf Les Secrets de l’économie japonaise.
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