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Règlement des cours
  Si vous souhaitez suivre ma formation, vous vous engagez à lire en entier ce règlement et à le respecter intégralement. 

  Toute personne participant aux cours s’engage à le faire dans un souhait de partage, en offrant sa chaleur humaine, pour travailler en équipe ou en solo dans la bonne humeur. 

  Merci, si vous souhaitez des cours avec moi, de lire l’intégralité de ce document. Le fait de commencer les cours ensemble, donc d’un commun accord, vaut acceptation par vous de l’ensemble de ce règlement. Il pourra être réactualisé avec de nouveaux points, dans ce cas, vous en serez avisé et le fait de continuer les cours vaudra nouvelle acceptation du règlement ainsi augmenté. 

  Ce m’est un regret de devoir écrire ce qui suit mais l’expérience commande que je le fasse pour éviter d’avoir à expliquer tout cela plus tard ou à recadrer les choses répétitivement. 

  Quel est mon but : Vous donner les outils pour apprendre réellement le jeu du doublage et non pas seulement la capacité à lire une rythmo. Vous donner les moyens, si vous êtes un jour en situation réelle d’essai en voix off ou en doublage, de faire un vrai travail professionnel. Je ne peux garantir que vous trouverez du travail  mais ce que je souhaite, c’est vous apprendre à savoir vous débrouiller sans moi et sans personne, sans que quiconque puisse remettre votre talent en question, le jour où vous y serez prêt(e). 

A qui donnai-je des cours : 

  Je ne prends dans mes élèves que les personnes qui sont profondément motivées et qui sont prêtes à faire tout le travail qu’il faut, de la manière que je préconise. Si, pendant la formation, vous trouvez que je parle trop ou que je vous envoie trop de mails (je ne le fais pas non plus tout le temps ni chaque jour, seulement quand c’est nécessaire et quand c’est utile à la formation et au respect mutuel indispensable), cela veut simplement dire que vous n’êtes pas assez motivé pour mes cours. On ne demande pas au prof, dans une formation au présentiel, de faire court et de ne dire que deux choses dans la journée. On ne reproche pas à un prof de vouloir faire participer les élèves, les uns avec les autres ou en individuel. C’est pareil pour mes cours à distance. Si vous vous sentez trop sollicités, dites-le dans une formation payante, à vos profs et merci de ne pas rester dans la mienne. Si je vous donne un élément audio ou vidéo ou un lien vers ces éléments, venant des autres élèves, ou un exemple de ma part à but éducatif ou émulant, vous vous engagez à le regarder quand vous en aurez le temps et à donner votre avis. Ceci servant à l'émulation mutuelle, puisque je transmettrai les avis aux personnes concernées. Vous aimez qu'on vous aide ? qu'on vous donne un avis constructif ? Les autres élèves et moi aussi. Pensez à eux, on pensera à vous. Sans réactions de votre part, les cours s'arrêtent là pour vous. Nous sommes à distance. Compensons cela par un rapprochement humain.
  Mes cours, pour l’instant, sont gratuits. Ce n’est pas pour autant qu’ils ne valent rien. A ma connaissance, et les élèves dont je vous donnerai les contacts s’ils le souhaitent et si vous le demandez pourront donner leurs témoignages : ma méthode et mon accompagnement sont uniques : Vous ne trouverez pas de personne qui vous donne des cours de doublage à distance en les accompagnant réellement et individuellement sans passer par des montages de cours en vidéo impersonnels. Vous ne trouverez pas de personne qui vous donne aussi des idées créatives pour votre démo et qui les réalise avec vous ou vous aide à les réaliser vous-mêmes en même temps qu’elle vous formera ni qui dans le même temps vous formera au logiciel qui vous permettra de travailler professionnellement. Vous ne trouverez pas de personne qui vous donne les conseils indispensable pour ne pas vous mévendre et conséquemment vous dévaloriser, créer des tensions avec vos collègues, et ne pas être pris uniquement par des gens qui cherchent à profiter de ceux qui débutent, les font travailler pour une bouchée de pain et passent à quelqu’un d’autre que vous quand vous ne vous serez plus débutant et que vous vous direz que vous pouvez prétendre à un salaire décent. Vous ne trouverez pas de personnes qui vous donne aussi des conseils pour votre site internet et puisse réaliser certaines de vos pages si vous ne savez pas le faire. Vous trouverez des personnes qui vous aideront pour la configuration de votre home studio, pour ma part, j’en ai construit au moins 6, je fabrique mes micros à lampe moi-même, j’optimise ou fabrique mes casques, et mon expérience fait que quand le donne des conseils, ce n’est pas pour m’enrichir, c’est pour que vous gagniez du temps, de l’argent, et une grande qualité de son avec les matériaux les moins chers, les plus efficaces, les moins chronophages. 

  Vous ne trouverez personne qui, comme moi, quand j’en ai l’opportunité, vous mettra en contact avec des clients potentiels ou même leur proposera votre nom pour faire des essais ou parfois même des travaux payés. Là non plus, je ne prends aucun bénéfice. Ce qui montre que ce n’est pas parce que je suis gratuit que mes services ne valent rien et ne doivent pas être respectés. 

  La première condition, chronologiquement, pour la formation à distance, est que vous ayez un ordinateur et que vous sachiez vous en servir ; installer un programme, apprendre un nouveau programme si besoin… Car sans cela, les cours ne seront pas possibles, pour cette simple raison technique. 

  Pendant la durée de la formation, si je vous trouve un enregistrement à faire en direct avec un client potentiel et si j’ai négocié pour vous un tarif à demander à ce client, vous vous engagez à ne pas travailler gratuitement et à ne pas baisser ce tarif de plus de 20 pour cent. Vous vous engagez aussi à ne pas augmenter ce tarif sans obtenir mon accord avant. Il est entendu que je ne prends aucun pourcentage ni bénéfice sur votre prestation. Cet engagement est pris pour ne pas faire une démarche incohérente auprès de ce client (qui peut aussi être le mien), laquelle me déprécierait à ses yeux et ne vous rendrait pas plus service. Après la formation, vous ferez comme vous l’entendrez et ferez vous-même vos recherches, vos négociations sans passer par moi, bien évidemment, et si je vous trouve d’autres clients, c’est vous qui ferez votre prix dès le départ. Merci, cependant, de conserver autant que possible une attitude avec le client que je vous aurez apporté qui ne puisse pas me porter préjudice.  

  Je ne prends et ne garde un élève que si le respect mutuel est là, avec la motivation  Si l’un ou l’autre manquent, je me réserve le droit de tout stopper. De même, tous propos agressifs ou malvenus donneront lieu à la fin des cours. 

  Bien sûr, des mails ou des messages peuvent se perdre ou être oubliés. Mais il y a une mode coriace qui sévit en ce moment, qui fait que les gens trouvent normal de se servir sans rien dire sur le net, ou de ne pas répondre juste parce que ça leur chante. Dans ce je précise que, puisque je ne vous contacterai que dans le cadre de ce que j’enseigne (à moins que nous devenions amis, mais ça, c’est hors cadre de ce document) et que mes envois auront un intérêt pour votre formation, je précise que je ne travaille et corresponds qu’avec les personnes qui me répondent. Si je n’ai pas de réponses répétitivement, ou si vous « sélectionnez » vos mails par choix personnel, je ne répondrai plus non plus, et ce, définitivement, sans que j’aie besoin de donner d’explications. Pardon pour ce passage qui peut paraitre abrupt, mais je rencontre cette situation de plus en plus souvent et il est clair que c’est manifeste d’un manque de motivation de la part des personnes qui agissent de cette façon et que c’est aussi très démotivant pour moi. Merci de votre compréhension. 
Si vous ne souhaitez pas avoir votre home studio et uniquement travailler dans les studios des autres, vous ferez évidemment comme vous l’entendez. Mais si vous voulez travailler à distance avec vos clients ou employeurs, il vous faudra avoir un son professionnel et dans ce cas, il faut un matériel spécifique et une configuration de votre lieu d’enregistrement traitée spécifiquement. Je vous donnerai tous les conseils et tuyaux, que, si vous suivez mes cours, vous vous engagez à suivre scrupuleusement, pour gagner du temps et de l’argent. Je n’ai rien à vous vendre, je ne fais pas de bénéfices, c’est vous qui en ferez. Si vous « faites vos courses » autrement, vous perdrez du temps, de l’argent, le résultat ne sera pas optimal et je me lasserai de vous expliquer ce que je sais indispensable pour vous. Dans ce cas, je me réserve aussi le droit de ne pas donner suite aux cours. 

  Le premier matériel qu’il vous faudra acheter pour ce home studio, c’est celui qui vous permettra d’écouter ce que vous produisez avec un outil de travail fiable : un casque de monitoring. Vous pourrez acheter un casque Beyer DT 770, dans les 130 euros, si vous voulez partir sur une base solide. Mais je vous conseillerai mieux : il existe des outils de travail supérieurs, qu’on trouve pour moins cher. Dans ce cas, vous l’achèterez en les faisant passer d’abord par mes mains car comme ce sont des casques vintage qui ne se fabriquent plus, il faut prendre des modèles très spécifiques que je connais très bien et que je répare et prépare avant de vous les envoyer. Je ne prends aucun pourcentage sur ce casque. Si vous voulez que je l’optimise, il vous faudra acheter les câbles et autres prises ou mousse que je vous indiquerai et me les faire envoyer. Je ne fais pas payer ces modifications mais je les fais selon mes disponibilités qui sont variables. Il vous faudra ensuite un micro, une carte son, les deux de qualité. Vous pourrez les acheter vous-mêmes et je vous conseillerai là-dessus. Il faudra ensuite acheter de quoi tempérer les résonnances dans votre lieu d’enregistrement, on peut le faire pour une somme très abordable, mais il ne FAUT PAS utiliser les mousses acoustiques alvéolées. En effet, pourtant vendues pour ça, elles colorent le son de manière très préjudiciable et il faudra les remplacer par autre chose qui ne sera pas beaucoup plus onéreux. Peut être même au même prix. Tout cela veut dire que si vous voulez monter un studio, il faudra y consacrer un budget, qui, même étudié de la sorte, sera conséquent. Tout ce qui sortira de ce cadre sera une économie de bouts de chandelles et le résultat ne sera pas à la hauteur de ce que les clients potentiels recherchent. Ceux avec qui vous réussirez pourtant peut-être à travailler seront des gens qui vous obligeront à le faire au rabais et qui se diront, bien souvent, que puisque ça ne vaut pas grand-chose, ils peuvent ne pas payer.

  Comment se passent les cours :  

  Ma méthode n’a pas d’équivalent à l’heure actuelle : Au Lieu de vous hypnotiser avec la rythmo des le début et de vous conditionner à lire en vous limitant dans le jeu, je vous apprends à JOUER la comédie, c'est-à-dire à vous amuser, parce que si vous ne vous amusez pas, vous ne convaincrez pas le spectateur ou l’auditeur et vous vous lasserez rapidement de ce métier (voyez sur le bon coin le nombre de gens qui revendent leur matériel de home studio de base). Vous comprendrez ce qu’est le jeu au micro et vous ne le perdrez jamais de vue. Ce qui vous permettra d’affronter  la rythmo et de continuer à jouer comme il faut malgré le stress et le carcan que cela représente. 

  Combien cela prend-il de temps d’apprendre l’un et l’autre ? 

Cela dépend de vous et de notre motivation mutuelle. Pas de motivation mutuelle sans respect mutuel. 

  En tout cas, avant de commencer à jouer, nous prendrons vous et moi du temps pour faire connaissance, pour faire quelques essais afin que je voie ou vous en êtes et que je me fasse une idée de votre motivation. 

Si vous commencez et/ou suivez mes cours, vous vous engagez à ne pas diffuser ni transmettre de quelque manière que ce soit les éléments de travail, audio, vidéos, textes, et tous autres éléments communiqués par moi dans cette formation. Les bandes rythmo que j’ai créées sont un énorme travail personnel, elles m’appartiennent et ne doivent pas circuler en dehors de mes cours. 

  Si un jour vous prenez ma suite et désirez enseigner ma méthode, vous vous engagez à m’en demander d’abord l’autorisation écrite si je suis encore de ce monde, ou à mes ayant droits dans le cas contraire et à vous conformer à la réponse qui vous sera donnée. Sauf accord contraire et écrit de ma part ou de mes ayant droits, il vous faudra créer vos propres bandes rythmo. 

  Si je juge que nous pouvons commencer les cours, je vous enverrai, en format numérique, un livret que j’ai écrit, qui contient les bases de mon cours et mon témoignage sur les métiers de la voix au micro. Les cours ne pourront commencer que lorsque vous aurez entièrement lu ce livre car il nous fera gagner un temps précieux et m’évitera de devoir répéter ces bases. Ce livret est gratuit. 

  Je gère les cours au mieux de mes disponibilités. Si vous suivez mes cours, vous vous engagez à être présent à nos rendez vous à l’heure et a la date dites. En cas d’impossibilité, vous vous engagez à m’en prévenir et nous conviendront d’un autre rendez-vous. Au cas où ces rendez-vous ne seraient pas respectés ou traités de manière que je jugerais trop fantaisiste, je me réserve le droit de ne pas poursuivre les cours. 

Si vous suivez mes cours : 

  Vous vous engagez expressément à me dire quand vous pourrez m’envoyer les éléments que je vous aurai donnés à travailler, et, en cas de retard, de m’en prévenir en me donnant une autre date de votre envoi. Je ne cherche pas par là à vous demander de m’envoyer vos travaux vite, vous travaillez à votre rythme ( même si la vitesse d’envoi témoigne aussi partiellement de votre motivation), je veux, par là, vous inviter à respecter votre parole, chose qui sera indispensable avec vos possibles clients, et je veux aussi que vous considériez que je m’organise pour vous donner du temps et alimenter votre passion en la conjuguant avec la mienne et que vous n’êtes pas la seule personne avec qui je travaille sur ce point. Donc, il faut que je m’organise autant avec vous qu’avec les autres et que cela soit compatible avec mon organisation personnelle. Dans le cas où cet engagement ne serait pas tenu par vous (je vous préviendrai également de mes éventuels retards)  je me réserve le droit de ne pas donner suite aux cours. 

Je privilégie les mails pour les échanges, et j’utilise Skype pour les cours à distance. Il vous faudra donc avoir un compte Skype. Merci de m’envoyer vos sons en MP3, par wetransfer exclusivement. Les envois sont fiables par wetransfer et le mp3, c’est léger, je n’ai pas la fibre dans ma ville.  Pour des sons définitifs, il me faudra du wav en 44 ou 48 khz , 16 bits ( mono si c’est juste la voix, stéréo si c’est mixé avec de la musique ou des bruitages) 
  J’ai créé un forum pour que des interactions se créent entre mes élèves et qu’ils puissent apprendre à se répondre, s’émuler les uns les autres. L’inscription à ce forum est obligatoire pour suivre les cours, et vous vous engagez à vous y rendre au moins une fois par jour (sauf maladie, voyages lointains,  engagement de travail autre cas d’empêchement majeur à définir ensemble), Merci de me prévenir si vous avez ce genre d’empêchement ou de le dire sur le forum.

Si vous estimez que venir une fois par jour, même pendant vos vacances, sur le forum, c’est fastidieux ou pas réaliste, c’est que vous n’êtes pas assez motivé pour suivre cette formation. Pourquoi ? Parce que si vous ne voulez pas attendre trois jours pour finir un exercice commencé, il ne faut pas que vous fassiez attendre les autres. Une illustration :  Si vous lancez un exercice à plusieurs ou si vous en rejoignez un en cours de route et si vous ne revenez pas le lendemain pour le continuer, vous faites attendre tous les autres. En présentiel, ce ne serait pas possible. Vous ne pourriez pas partir d’un cours en disant, « Je bosse tout le temps, je peux bien prendre des vacances, non ? ». Ou encore, « c’est le weekend, pour moi c’est sacré ». Très bien, mais qu’est-ce qui est le plus sacré ? Votre passion ? Votre chaise longue ? Encore une fois, si on place cela dans un cadre présentiel, si votre téléphone sonne parce que votre employeur a un besoin hyper urgent de vous, vous serez là. Si vos amis, vos proches, vous écrivent, vous répondrez. Parce qu’ils sont importants pour vous. Si apprendre le métier dont vous rêvez n’est pas important au même niveau, c’est que vous n’êtes pas assez passionné, pas assez motivé pour faire cette formation précise. Car au-delà de la formation, si plus tard vous travaillez dans ce milieu, on vous demandera bien plus que cette formation vous en demande, en termes d’engagement. Parce qu’il arrive souvent qu’on n’ait aucune commande, aucun travail pendant une longue période et quand vous en avez un bon tout à coup, vous répondez présent. Que ce soit le weekend, pendant vos vacances ou dans la maison de vos parents, que vous ayez une chose importante ailleurs à faire ou pas. Concrètement, qu’est-ce que ça veut dire ? Vous êtes en weekend, vous allez sur le forum, et vous regardez les exos qui se lancent par les autres élèves ou par moi. Si vous voulez en faire un, vous dites «  je serai dispo tel jour à telle date », ou alors, « je serai dispo à la date que vous avez donnée ». Si vous n’avez pas envie d’en faire un, vous regardez un de ceux qui sont faits, et vous donnez un court avis constructif. Si pas d’exo en cours, vous laissez un petit mot pour dire que vous êtes passé. Et c’est tout. Ça vous prendra entre deux minutes et un quart d’heure et ça ne vous empêchera pas de profiter de votre weekend en famille. C’est pour que les autres vous sachent disponible et pour qu’ils puissent avancer et s’organiser. Quand vous allez sur le forum, vous vous engagez à lire tout ce ue vous avez raté parce que vous étiez absent. Raison de plus pour y aller plutôt un peu chaque jour. Si c’est trop chronophage pour vous, c’est que vous n’êtes pas assez motivé. Si vous ne pouvez pas vous tenir à cet engagement de présence et de participation actives pendant la durée de la formation… Ne demandez pas à la faire. Vous perdriez votre temps en faisant perdre le leur aux autres. Et à moi. Dans ce cas, je serai obligé d’y mettre bon ordre, et je déteste foncièrement faire le flic. Si vous pensez que vous pourrez moduler vos visites au petit bonheur la chance, respectez-vous et respectez les autres :  ne faites pas non plus cette formation. 
Merci.  

  Si vous ne participez pas selon cet engagement, je considérerai soit que vous estimez que vous avez terminé votre formation, soit que vous n’êtes pas assez motivé et les cours cesseront, en toute logique. Je vous donnerai l’adresse de ce forum si nous entamons les cours ensemble. 
  Pour les cours de doublage, il est indispensable de pouvoir s’enregistrer chez soi, en cas de cours à distance. Mais pour les commentaires, la voix pub, ce n’est pas nécessaire, on peut travailler sans s’enregistrer, juste vocalement via Skype. 

   Un jour, je ne sais pas quand, je ferai peut-être payer mes cours. Ce sera un tarif à la demi-journée, qui sera probablement de 50 euros par séance, sauf à voir les prix exploser à cause de la crise actuelle ou à venir. Ce paiement ne sera pas rétroactif si vous avez déjà eu des cours avec moi, évidemment. 

  Vous vous engagez à ne pas filmer les cours pour les mettre sur Youtube ou autre diffuseur, ou alors (question de droit d’auteur) floutez les images des films doublés et des personnes présentes, si elles ne souhaitent pas que leur image soit diffusée (le leur demander). Même chose si vous avez des résultats de sessions (les films que vous avez doublés pendant les sessions, les voix que vous avez faites et qui sont accompagnées d’éléments sonores). Seuls, les éléments sonores que vous avez enregistrés (votre voix et pas les musiques), avec les textes dont vous êtes l’auteur, sont exploitables à votre convenance sur la page ou le support, quel qu’il soit, où vous faites apparaître vos travaux. Pour les autres, vous pourrez les utiliser avec mon accord, si je suis concerné et/ou avec celui des personnes concernées. 
  Si vous décidez de passer outre cette règle, alors mentionnez, sur la page où vous présentez les éléments, que vous les avez réalisés seul, sous votre propre responsabilité. Par exemple, vous doublez un film où vous êtes la seule voix : il n’est pas possible de le faire connaître, de l’exploiter commercialement, de le rendre public ou de l’exposer sur quelque support que ce soit, connu ou inconnu à ce jour, si, dans l’élément ou les éléments, il y a d’autres participations d’artistes, vocales, d’image, d’écriture ou autre, et si vous ne demandez et n’obtenez pas leurs autorisations. 

  Vous ne pouvez pas non plus reprendre à votre compte des travaux d’autres personnes en les réadaptant pour la scène ou sur tout support, sans en demander au préalable les autorisations à toutes les personnes concernées. Votre participation aux cours  implique votre acceptation des présentes règles, exposées dans cette section.  
  Si vous donnez votre accord pour être filmé, ou pour participer à une production qui puisse être diffusée  (accord que vous ne donnez pas d’office en suivant les cours), vous ne pouvez pas ensuite demander que ces éléments cessent d’être diffusés sur Internet. 

  Sans votre accord, ces éléments ne peuvent donner lieu à vente ou rétribution quelconque sans votre accord et si bénéfices il y a, ils seront transparents (connus de tous ceux qui le souhaiteront) et équitablement répartis, au prorata du travail fourni. 

  Quels sont les débouchés ? 

  Personne ne peut garantir que vous trouverez du travail ni vous dire combien vous pourrez gagner par mois. Cependant, je vous donnerai tous les conseils auxquels je pourrai penser (je ne suis pas infaillible non plus) pour que vous ayez un maximum de chances, car mon vrai salaire, mon but profond, c’est de voir des personnes que j’ai formées travailler dans le domaine pour lequel elles sont faites.  
  Ce règlement est là pour que s’établisse un échange et un partage de qualité, riche et mutuellement respectueux. 

  Merci de l’avoir lu et, si nous avançons ensemble, de le respecter intégralement. 

Luc Mitéran, Bretigny, le 13 mars 2022

  À savoir : les cours appellent « Vous en avez déjà fait ?... » à cause de l’accueil très froid qui m’a été fait un jour sur un plateau de doublage. En me voyant arriver, la chef de plateau, que je ne connaissais pas, m’a dit, d’un ton très supérieur et sec, que j’aime à loisir rembourrer en le rendant snob, quand je le répète : 

  — Vous en avez déjà fait ? Parce qu’ici, on lit vite et on ne se trompe pas !   

  Cet accueil frappant m’a donné envie, non pas de faire revivre une quelconque noirceur, mais de le dédiaboliser en en souriant.  

Le monde du doublage

  Important : dans cet ouvrage, je parle exclusivement de ce que j’ai bien côtoyé :  le monde du doublage parisien. Aussi, je tiens à ce qu’il soit tout à fait clair que ce que je vais dire ici ne concerne que ce que je connais de Paris, et que les doubleurs lyonnais ou d’autres villes ne sont pas forcément concernés. 

  Pour le domaine purement technique, en revanche, ce que je vais expliquer plus loin est valable pour tous ceux qui veulent approcher cette technique. 
  Ah, le doublage, beaucoup de gens en rêvent et il arrive (certes rarement mais ça arrive tout de même) qu’on trouve d’excellentes personnes dans son petit monde, personnes qui sont capables d’ouverture d’esprit et d’aborder d’autres sujets que ceux du doublage ou de la comédie. 

  Mais on y trouve aussi pas mal de requins, de gens tristes, des gens qui ne veulent pas ouvrir la porte ou alors seulement pour pousser poliment et avec un sourire bienveillant les petits vers la sortie. Les petits, la valetaille, ceux à qui on n’aura pas laissé leur chance de se tailler des lettres de noblesse. Car le monde du doublage, ce n’est pas une hiérarchie, c’est une monarchie. Et comme dans toute monarchie, il y a une étiquette. Des choses à dire ou à ne pas dire, dont on n’est avisé que si on est d’emblée considéré comme ayant le sang bleu. 
  Ce qui frappe assez rapidement, quand on côtoie ces gens, c’est cette amertume masquée mais souvent sous-jacente dans les couloirs, comme un persistant relent de parfum à vil prix. Cette amertume, on finit par la comprendre, quand on les voit malheureux de n’être pas reconnus dans la rue, comme les stars qu’ils doublent, stars qu’on a l’impression de connaître quand on est doubleur
, puisqu’on les approche de cette façon privilégiée en étant leurs voix ou en ayant une chance de le devenir. Si on peut presque être eux, pourquoi n’aurions-nous pas un peu de leur gloire, de leur entregent ? 
  Alors pour compenser, ils se passent la brosse à reluire entre eux, ils se donnent du talent comme on s’offre des médailles, ils se décernent le droit de faire ou non partie de cette grande supériorité globale que confèrent la presque célébrité et ce supplément d’âme, « que d’autres n’ont pas » comme chante France Gall, et qui est l’apanage de ces gens si rares que sont les comédiens. Je me souviens d’un jour avoir commis un acte de lèse-majesté en demandant à une doubleuse depuis quand elle était comédienne. Dans mon esprit, depuis quand elle était officiellement dans ce métier. Elle m’avait répondu avec une moue de dégoût et un haussement de sourcils qui semblaient reliés à ses épaules de duchesse : « Pfff ! Je suis née comme ça » !
  Me vint alors, en silence, un sourire, en l’imaginant dans sa poussette déclamer « Mais qu’allait-il faire dans cette galère ?! » tout en tétant son biberon. 

  Qu’on ne s’y méprenne pas. Ce n’est pas parce que je brosse ce tableau que je cherche à casser du sucre sur eux ni que je ne les aime pas, ces gens qui ont, comme moi et comme tout le monde, des faiblesses. Mais je tiens à dire ce que j’ai vu tel que je l’ai vu et tel que je l’ai compris. Cela n’engage que moi et si vous entrez dans ce milieu, vous vous ferez une opinion qui sera la leur ou parallèle à la mienne ou toute autre. 
  Je ne veux jeter du venin sur personne. Mais vous lisez ce livre, vous souhaitez faire partie des sessions d’apprentissage du doublage et des métiers de la voix, alors il faut, à mon sens, que vous partiez armés car on ne vous laisse pas deux fois votre chance dans ce milieu… Quand on vous la laisse ! Alors autant avoir en main les mêmes cartes que les autres joueurs.
  Oui, j’en admire un bon nombre, de ces doubleurs. Je ne les ai pas tous rencontrés et je suis heureux de n’avoir pas croisé ceux que je préfère entendre. Parce que, par exemple, je suis sûr de pouvoir regarder un film avec Tommy Lee Jones ou Robert Redford, doublés le plus souvent par la voix délicieuse, si raffinée, au timbre délicat, de Claude Giraud, sans être désarçonné et projeté hors du plaisir du visionnage par une quelconque déception. Alors peut-être que rencontrer Claude Giraud ne m’aurait pas déçu, je le souhaite, parce que vraiment, c’est à mon sens la plus belle voix du doublage ou une des plus belles, et un des meilleurs jeux, avec celui de Jacques Frantz, qui double Mel Gibson entre autres. Ou évidemment, le roi du doublage, Richard Darbois, la voix d’Harrison Ford et de tellement d’autres. 
  Je dis « la voix de … » mais en réalité il n’y a pas d’exemple, à ma connaissance, d’un acteur étranger qui n’ait jamais changé de voix française. Cependant, il est vrai que certains doubleurs sont quasiment « propriétaires » des stars sur lesquels ils ont eu la chance d’avoir été distribués un jour. Oui, peut-être que c’est dommage de ne pas avoir rencontré Claude Giraud. Mais c’est peut-être lui qui n’aurait pas pu me voir en peinture, je n’en sais heureusement rien. J’espère en tout cas qu’on sentira que quand je dis ce que j’ai vu, quand je parle du doublage, des doubleurs, il n’y a pas de haine mais des constatations, et il y a beaucoup de joie d’avoir été un temps dans le même monde que ceux dont j’admire la voix. 
  La confrontation aux voix « sacrées » n’est pas toujours une déception : j’avais beaucoup apprécié jouer aux cartes avec Daniel Beretta, le doubleur d’Arnold Schwarzennegger, discuter et serrer l’énorme main de l’immense Benoît Allemane, celui de Morgan Freeman. Et je suis encore heureux et fier d’avoir un jour, par hasard, donné la réplique, pendant qu’il apprenait son texte pour jouer Cyrano au théâtre, à Patrick Préjean, monsieur très gentil, qui a doublé tant de monde ! Il y a ceux qui n’ont pas fermé leur porte comme ceux-là, qui sont aux meilleures places dans mes souvenirs, et les autres. Je ne sais pas si tous les doubleurs les plus en vue que j’ai rencontrés fonctionnent selon ce mode de la monarchie qui est tout de même très déplorable mais j’espère que non. 
  Car ce système pyramidal laisse la place à une toute petite poignée de gens pour faire tous les premiers rôles, sans ouvrir la porte à d’autres qui pourraient faire de ces rôles-là sans gêner les plus grands. Lesquels travaillent aussi à la radio, à la télé, au cinéma, dans la pub... Oui, je les aime, je les admire et je le leur ai dit, même à ceux qui voulaient me voir partir. Même à ceux qui m’ont fait pleurer parce qu’ils laissaient la haine gagner la partie. Mais qui aime bien châtie bien et il y a des choses qui méritent d’amples changements. 
  Donc autant que vous soyez au fait de ce à quoi vous allez faire face si vous tentez votre chance. Je tiens à faire savoir que ce que j’écris là ne vise évidemment pas à décourager qui que ce soit mais à armer, préparer tous ceux qui veulent vraiment essayer, pour risquer le moins possible de rater un essai, une chance, qui ne se représentera pas avec le même chef de plateau. Et j’insiste également pour qu’on ne pense pas que, même si j’en vois les travers, je me bats contre le doublage. J’aime ce métier, je trouve dommage qu’on ne puisse pas le pratiquer quand on en a le talent, parce qu’on ne fait pas partie du système. 

  Je parlais de monarchie, et cet état de fait n’est plus voilé lorsqu’on apprend que ceux qui tournent le plus dans le doublage sont nommés par les doubleurs eux-mêmes « les barons ». 
  En dessous, il y a (et c’est uniquement moi qui les appelle comme ça) les nobles puis les nobliaux et, en dessous, les manants. Les nobliaux, ce sont ceux qui sont abonnés au doublage des moyens rôles au cinéma ou aux premiers rôles dans des séries télé ou des téléfilms de série B. Jugez de leur amertume, pour certains, et de leur envie de devenir califes à la place du calife ! Ils y sont presque ! Et ils sont particulièrement malheureux sans bien s’en rendre compte, parce qu’ils savent très bien, au fond, qu’ils resteront toujours à leur « petite » place. Jamais mieux, en vertu du fait qu’ils n’ont pas le sang assez bleu, qu’ils leur manque cet « accent de sincérité » dont ils se font cadeau entre gens de bonne compagnie, comme on se décernerait des légions d’honneur entre notables. Ou tout simplement parce qu’il existe un classement tacite qui fait que, lorsque vous faites des premiers rôles, si vous êtes bien noble, vous ne faites plus que ça. Et que vous restez abonné aux moyens rôles si c’est pour ça qu’on vous a appelé jusqu’ici. C’est comme au cinéma, comme ces acteurs qui ne feront jamais vraiment de premiers rôles, mais les seconds. 
  Or les nobliaux, qui sont les plus dangereux pour les nouveaux arrivants, sont en dessous des seconds rôles, qui sont ceux des nobles. Et pour rester illusionnés d’avoir toutes leurs chances de devenir nobles ou barons, les nobliaux vont intriguer en cour. Comme du temps du Roi Soleil. Ils vont être ceux qui vous refouleront à l’entrée, à votre insu bien sûr, et avec le plus avenant des sourires. Si vous débarquez comme un bleu sur un plateau, méfiez-vous de celui qui vient spontanément vous aider. Vous expliquer les signes de la rythmo
. Vous donner des conseils. Méfiez-vous de celui qui vous met en confiance au point de vous faire rire, de vous faire perturber le plateau. Car il ne sera pas rare que, en partant et en revenant discrètement derrière la porte entrouverte du studio, vous l’entendiez dire à la cantonade et au chef de plateau : « Dis donc, celui-là, quel nul, il est fait pour tout sauf pour ce métier ! On se demande où on va si on voit ça sur les plateaux. » Et comme c’est toujours le dernier qui a parlé qui a raison, vous êtes marron. 
  Je parlais des nobles, tout à l’heure, ceux qui font les seconds rôles et parfois les premiers. Souvent, ils sont plus relax, soit que ce soit leur tempérament naturel (c’est peut-être une des raisons qui font qu’ils sont choisis plus que d’autres (?), soit qu’ils se sentent assis dans leur situation et pas trop sur un siège éjectable). Mais il ne faut pas les écarter de sa liste de précautions pour autant. 
  Vous constaterez rapidement une chose : l’« étiquette » du doublage, ce n’est pas « Plus tu es bon, plus tu bosses », en réalité, c’est « Plus tu bosses, plus tu es bon ». Entendez-vous la différence ? Sauf bien sûr que, lorsque tu es noble, tu bosses de toute façon… 

  Qu’entends-je exactement par noble ? J’entends le fait de faire partie d’une famille, la leur. Et pour faire partie de leur famille, que faut-il ? Être copain avec X, qui est déjà anobli, fonctionne évidemment très bien, comme partout, et même mieux que partout. Être de sa famille génétiquement parlant, aussi, bien sûr. Mais pour faire partie de la famille, il faut surtout avoir du talent, qui soit reconnu par la famille. Sans quoi ce n’est évidemment pas un vrai talent. J’ai entendu un chef de plateau dire à d’autres à propos de moi, qui suis bourguignon : « Il n’y a pas de comédien en dehors de Paris ». Persiflerie qui se mord la queue, ne serait-ce qu’en pensant au doubleur de Leonardo di Caprio, qui est également bourguignon. 
  Les nobles s’entre-congratulent souvent en s’envoyant mutuellement le mot talent comme on donne un carton d’invitation pour le bal des petits lys blancs. Mais quand vous leur demandez ce que c’est que le talent, ils n’ont pas de mots ou ceux qu’ils utilisent reviennent à dire que c’est être de la famille, être anobli. Un jour, dans une de ces salles où l’on attend son tour d’aller doubler son rôle, j’ai osé dire devant des doubleurs que Jacques Brel, qui s’y connaissait en la matière, avait défini le talent en disant que c’était l’irrésistible envie de faire quelque chose et tout le travail qui va avec. À cela, un doubleur, qui passait par là et qui en a eu l’oreille chiffonnée, a bondi pour dire :
  — Ah non ! Ah non, ce serait trop facile ! 

  Mais il n’a pas apporté d’autre réponse. Et pour cause. Parce que c’est bien ça, avoir du talent. Ce que voulait dire ce Lord outragé par ma citation de Brel, c’est que tout le monde n’a pas de talent, c’est réservé à une élite, à une noblesse, c’est de droit divin. Et on pourrait penser probablement avec lui que le véritable talent, c’est à la réussite qu’on le reconnaît. Mais on ne le dit pas, parce que quand on est doubleur, on est amer de ne pas avoir « réussi ». N’être que l’ombre de quelqu’un, ce n’est pas être dans la lumière. Suivre une star, c’est n’être que comète sans queue après elle. Cependant, le talent, ça n’a rien à voir avec la réussite. Aujourd’hui, les talents reconnus de la chanson, par exemple, sont pour la plupart formatés, ils entrent dans un moule très précis, voir la Star Academy et consort, qui fabriquent des stars jetables. On écoute toujours Brel et Brassens, qu’en est-il des stars fabriquées par la télé ? Celles-là réussissent parce qu’elles sont des investissements financiers, pas seulement en ventes de disque mais surtout auprès des annonceurs de publicité télévisée, qui drivent tout ça sans vouloir que ça se sache. Et qui décident de ce qui va être bon pour le public. Non, le talent et la réussite ne sont pas nécessairement liés. Combien de gens sont géniaux mais ne seront jamais connus du public, dans la chanson comme dans le cinéma ? Et comment des Brel, des Gainsbourg, des Cabrel… pourraient-ils conserver la moindre chance en face d’un jury de Star Ac’ ? Le talent et la réussite peuvent aller ensemble mais c’est rare, et c’est encore plus rare que ce soit un phénomène naturel. On peut donc avoir du talent quand on cuisine pour ses amis ou même pour soi tout seul, pourvu qu’on ait très envie de se régaler et/ou de régaler les autres. Pourvu qu’on ait fait moult tentatives pour arriver à une recette merveilleuse. On peut aussi avoir du talent, un talent fou, en faisant l’amour ! 

  Je disais cela à une personne du milieu des artistes, qui m’a objecté : 
  — Ah oui mais non, le talent, ça se reconnaît au fait qu’on a le trac !
  Je lui ai parlé, alors, de cette émission que je venais de voir, dans laquelle Lino Ventura disait qu’il n’avait jamais eu le trac. 

  — Alors, demandé-je, Ventura, il n’avait pas de talent ? 

  — Ah non, Ventura, c’est différent ! Ventura, c’était une personnalité !
  — Ah bon, alors toi, tu as de la personnalité mais pas de talent ou tu as du talent mais pas de personnalité ? 

  Il y a eu un blanc à l’antenne, qui dure encore. 

  Pourquoi ai-je raconté ça ? Pour montrer combien je suis amer moi-même en face du monde du doublage ? Il y aurait de quoi, mais non. J’ai raconté cela pour que vous puissiez acquérir une certitude sur votre talent, sans que les opinions des autres à ce sujet puissent vous désorienter et vous mettre à terre.  
  Parce que si vous avez irrésistiblement envie et si vous travaillez cette envie-là, alors vous avez du talent et personne ne peut vous enlever cela. C’est très important parce que le monde du doublage est plein de gens qui, pernicieusement, parviennent à vous faire douter de ce que vous êtes au fond de vous. Demandez-vous si vous avez le talent tel que Brel l’a décrit. Et si votre sentiment est de répondre oui sans hésiter, alors ne laissez personne vous voler cette certitude simple et mathématique : vous êtes à votre place en cherchant à faire ce pour quoi vous êtes fait et ceux qui voudraient vous en interdire l’accès ou vous en déloger se trompent. Par la même occasion, ils devraient voir ce qu’ils démontrent par là : qu’ils doutent de leur propre talent. Parce qu’ils ont peur que le vôtre prenne le pas sur le leur et qu’on vous donne leur place. Et que vous la méritiez. 
  Vous, une fois arrivé avec votre vrai talent, fermerez-vous la porte à celui qui arrive et qui en a autant en lui ? Si oui, vous êtes vraiment fait pour être nobliau dans le doublage. Si non, alors, vous allez peut-être en baver, mais vous aurez fait preuve d’équité et de courage. Vous pourrez donc vous regarder dans la glace sans risquer de vouloir la briser. 
  Un autre exemple me vient de ce que j’ai vu dans les studios et qui montre que c’est un petit monde très fermé que celui du doublage. C’était chez Dubbing Brothers, grosse société parisienne, dans laquelle on trouve plusieurs plateaux de doublage. Un comédien, dont je ne me souviens plus du nom mais dont tout le monde a déjà entendu la voix, était au téléphone, sur un combiné placé sur le mur. Les téléphones portables venaient à peine d’arriver donc on utilisait souvent ce téléphone. Juste à côté, il y avait des travaux bruyants dans un studio. Le comédien, voyant passer l’ouvrier, sortit un instant de sa conversation pour déclamer sur un ton emphatique, comme au théâtre :

  — Sileeeence, voyons, je téléphoooone ! 

  L’ouvrier a posé sa perceuse, est allé à grandes enjambées vers le comédien et lui a balancé :

  — Toi, ta gueule ! Tu te prends pour qui pour me parler comme ça ? 

  Après avoir fini de téléphoner, l’autre est allé ensuite s’excuser devant l’ouvrier, qui a bougonné un « Mouais, bon, ça va ». Cet ouvrier était peut-être un peu sanguin mais ce qui ressort de cet épisode, c’est que tant qu’ils ne sont pas sur le piédestal qu’ils se prêtent les uns aux autres pour compenser leur manque de célébrité, les doubleurs sont dans un monde aristocratique, hors des réalités, un monde qui ressemble à l’univers des Bisounours. Et que quand on les remet dans le monde réel, ils se rendent compte que quelque chose ne va pas et que c’est à eux de le remettre en ordre. 
  Celui qui tente sa chance dans le monde du doublage doit aussi savoir ou se rappeler qu’en 1993, il y a eu une grande grève, qui a duré six mois, pour obtenir l’appellation « comédien » sur les feuilles de paye, ce qui par conséquent donnait de facto des droits d’auteur aux doubleurs. Lesquels ont eu gain de cause mais leurs tarifs sont du coup devenus trop élevés pour les sociétés de doublage, si bien que certaines ont mis la clé sous la porte et que d’autres, pour éviter ça, ont délocalisé leur travail en Belgique, où les doubleurs sont beaucoup moins chers. Ca n’a pas gêné des barons qui, pendant la grève, ont continué à travailler dans d’autres domaines, dans le cinéma, la radio, la publicité, la télé… En revanche, les nobliaux et la valetaille, eux, se sont retrouvés sur le carreau et, aujourd’hui, quand on parle avec des doubleurs, on entend partout que la situation est sinistrée. De tous temps, les doubleurs se sont plaints de ne pas avoir assez de travail mais c’est devenu une triste réalité. Les barons ne sont toujours pas concernés, puisque s’il arrive souvent que les seconds rôles d’un film soient doublés en Belgique, les premiers rôles, eux, le sont en France à des tarifs français et, parfois même, négociés spécialement, avec des cachets qui sont supérieurs à ce qu’on touche quand on n’est pas baron. 
  Quand la grève en question a commencé, une autre grève avait lieu, celle des mineurs du Nord qui demandaient une augmentation de cent francs par mois. Augmentation qu’ils n’ont pas obtenue. Personnellement, je n’ai pas fait la grève des doubleurs. Parce que je trouvais inique qu’elle serve à enrichir les déjà nantis, à sacraliser les nobles doubleurs et à empêcher les autres de gagner leur vie. Comme il m’énerve passablement de voir les têtes d’affiche du cinéma français doubler les personnages d’animation à la place de ceux qui pourraient le faire. Comme je trouve cela honteux que quelques doubleurs fassent toutes les têtes d’affiche américaines, quand d’autres pourraient faire ce travail tout aussi bien et en vivre décemment. Cela écartant aussi, par la même occasion, la possibilité de se retrouver en face d’un film regroupant plusieurs stars américaines qui ont normalement la même voix française. Obligeant donc tout ce beau monde à changer de voix pour ce film-là. 
  Les nobles ne sont pas partageurs de leurs privilèges, c’est un fait. Mais ce n’est pas une raison pour accepter cela sans rien dire et sans rien faire. 

  D’où vient l’amertume des doubleurs ou, plus exactement, par quel processus s’est-elle transmise de génération en génération de comédiens ? L’explication est peut-être dans le fait que, comme le cinéma, le doublage a été très mal accueilli par les professions du théâtre. Voyez Chaplin, avec Robert Downey Junior. Ce film, qui retrace la vie de Charlot, montre très bien comment les comédiens de théâtre voyaient arriver le cinéma à ses tout débuts. Pour eux, ce n’était pas être comédien que de faire ce métier ridicule. Sauf qu’au bout d’un temps, il a bien fallu revenir de cette erreur. Le doublage a été aussi mal reçu. On reprochait aux comédiens qui « s’abaissaient » à ne pas être sur scène, à se cacher derrière un autre, d’être tout à fait minables. D’où le fait que le mot comédien, à cause de ce qu’il implique en terme d’acceptation par la profession, de titre de noblesse aussi, soit si important pour les gens qui font du doublage, autrement dit les voix. Au bout d’un temps aussi, ladite profession a bien dû reconnaître son erreur et accepter leur importance, et même leur prestige. Et puis le monde du théâtre et celui des voix se sont mélangés et aujourd’hui, si vous osez affubler un comédien du doublage de l’appellation « doubleur », il se rebiffe. Il est comédien ! Il est accepté par la grande famille d’origine. Il n’est pas jetable comme quelqu’un qui ne ferait que du doublage, cette discipline qui a été paria de la profession pendant un temps. Le traiter de doubleur, c’est le faire revenir à ce temps où il fallait se justifier de faire ce pourtant si beau métier !  
  Sur un autre point, il a bien fallu que je me fasse à l’idée qu’il doit exister, dans le monde du doublage, une liste qui circule parmi les chefs de plateau, une liste noire, des comédiens qu’il ne faut pas faire travailler, et une liste, probablement avec notation, de ceux qu’il faut garder et des éventuelles nouvelles recrues potentielles. On peut décider de l’appeler liste blanche.
  Sachez aussi que chaque chef de plateau a son petit cheptel de comédiens. Cercle privé dans lequel il est bien difficile d’entrer et encore plus dur de rester, même et surtout si on vous ressasse le contraire pour se donner des allures de bon Samaritain.
  Ce qu’il faut savoir aussi sur le monde du doublage, c’est qu’il existe deux domaines distincts et que si vous confondez les deux devant des doubleurs reconnus, vous passerez pour un ignorant ou, pire, un débutant. En fait, il y a :
– la post-synchronisation, qui consiste, pour un acteur français dans un film français, à se doubler lui-même, parce qu’il y a eu des problèmes pendant la prise de son ou parce que le jeu d’un comédien de second plan n’a pas convaincu la production. Alors on le fait doubler par un autre. C’est cette situation que je trouve parmi les plus difficiles pour un doubleur, parce que si l’acteur d’origine a joué faux, il l’a probablement fait avec un rythme faux et donc il faut jouer juste sur un rythme faux… Ce qui n’est pas évident !
– le doublage, qui consiste à doubler en français un acteur étranger. 

  Pour ne jamais vous tromper, parlez de la « synchro », ce terme englobant les deux domaines, post-synchronisation et doublage. 

  Il peut être intéressant de savoir aussi que, du fait d’une loi visant à protéger les comédiens du Québec,  les films qui sortent là-bas sont doublés par les locaux, avec d’autres voix, donc, que les françaises.  

  Ce qui ne m’a pas frappé, quand j’ai commencé dans le doublage, mais qui m’aurait sûrement fait beaucoup réfléchir, c’est que le problème que nous avons dans le cinéma français, concernant les noirs, est répercuté dans le doublage et probablement de façon plus prononcée encore : le pourcentage de comédiens de couleur est extrêmement bas dans les productions de chez nous. Plus bas qu’aux États-Unis. Donc il nous reste un vieux fond de racisme latent, difficilement décrottable, d’autant plus qu’on ne s’en aperçoit que quand on nous le dit : c’est en lisant cela dans un magazine que ça m’est apparu clairement. En doublage, c’est encore pire que pour les acteurs à l’image, nombre de comédiens noirs sont doublés par des blancs. Comme je peux en témoigner directement, puisque le personnage que je doublais dans les feux de l’amour était noir… Je ne me souviens pas d’avoir croisé beaucoup de doubleurs noirs. Et je prie les personnes de couleur qui auraient bien voulu faire du doublage et qui ont trouvé tant de portes closes de me pardonner d’avoir pris leur place. Je sais, on l’aurait de toute façon donnée à un blanc si je n’avais pas été là mais tout de même… En tout cas, ce qui ne va pas non plus, c’est qu’au milieu de tous ces noirs qui sont doublés par des blancs, on ne voit pas de blanc doublé par un noir ! À ma connaissance, en tout cas…

  Sur un autre point, aujourd’hui, avec l’avènement des DVD, qui offrent de visionner les films en plusieurs langues, le public prend de plus en plus goût aux versions originales. Cela ne met pas vraiment le monde du doublage en danger, même si les nobles vont peut-être y perdre quelques plumes…

  Ce qui est sympathique cependant, c’est de savoir que le doublage est parfois indispensable à la réussite de beaux projets. Témoin cette histoire, qui m’a été racontée par un doubleur. Je ne l’ai pas vérifiée mais je ne doute pas qu’elle soit vraie. 

  C’est celle d’Amicalement Vôtre. Quand la série est sortie en Angleterre, elle a fait un flop. Les producteurs ont décidé de la faire doubler en français, pour voir si cela ne marcherait pas dans un autre pays. C’était une très bonne idée puisque la série, doublée par Michel Roux pour Tony Curtis et Claude Bertrand pour Roger Moore, a fait un tabac en France. Notamment à cause du jeu et du timbre de Michel Roux, remarquable de drôlerie et d’efficacité, sans pour autant vouloir retirer du mérite à Claude Bertrand, dont le travail a été tout aussi excellent. Puis quelqu’un a eu l’idée de réimporter la série vers l’Angleterre mais dans sa version doublée en français et sous-titrée en anglais. Là, elle a connu un succès retentissant en Angleterre ! 
  Tant et si bien que Tony Curtis, reconnaissant, a exigé de n’être doublé en français que par Michel Roux et que ce dernier a touché à chaque fois un cachet minimum de cinquante mille francs, à ce qu’on m’a dit. 
  Sans le doublage français, la série Amicalement vôtre n’aurait jamais marché !

  Cependant, sur Wikipedia, on peut lire ce complément d’information : « Michel Roux raconte que Tony Curtis était très content de sa voix française, au point qu'il lui aurait demandé d'assurer par contrat tous ses doublages à venir. Manque de chance, c'est alors que Tony Curtis s'est plus ou moins retiré du cinéma : cette promesse n'eut pas de suite. Elle arrivait de toute façon un peu tard ; probablement du fait de la grande diversité de rôles qu'il tenait au cinéma, Tony Curtis était rarement doublé par la même personne d'un film à l'autre. » 

  Du coup, cette aventure n'a peut-être pas rapporté à Michel Roux autant de rentrées qu’il aurait été en droit d'en attendre. Mais quand cette vibrante anecdote circule entre couloirs et plateaux, elle se transforme en une magnifique victoire pour le prestige du doublage tout entier !  

  Ce qui est édifiant, c'est de comprendre pourquoi, quand un doubleur la raconte, la fin passe à la trappe : pour que ça reste un triomphe. Celui que les doubleurs n'ont pas et qui les rend, pour certains qui sont surtout dans l’élite ou stationnaires à l’entrée de cette distinction très prisée, si amers en secret. Tout cela leur permet de se susurrer les uns aux autres, en tout petits comités, que le public a bien des raisons de les trouver aussi indispensables qu'admirables. Bref, de les trouver tels qu'ils se voient, eux, c'est-à-dire nobles... 

  À bien y réfléchir, que la fin de l'histoire soit escamotée, je trouve que c'est plus plaisant comme ça aussi, tout manant que je suis. Parce que ce qui compte, au final, c'est le geste de Tony Curtis, non ? Et ce qui m’amuse, ce que je trouve vraiment juste, c'est que pour une fois, un acteur américain soit passé de l'autre côté du miroir pour aller voir qui travaillait pour lui, là-bas, si loin, de l’autre côté du monde. Qu’il s'y soit intéressé par un regain de surprise. Pour autre chose que pour vendre son film et pas seulement pour que la presse française flashe son sourire plein de dents en polymère tout neuf à côté de sa doublure brutalement et brièvement extirpée de l’ombre. Ce qui me plaît, et qu'il ne faut pas retirer à ce haut fait du doublage français, c'est que l’acteur américain en question (et du coup peut-être d’autres avec lui), ait pu constater que ça valait le coup de regarder par-là et d’y jeter plus qu’un simple coup d’œil !
  Sur les plus grands plateaux, vous verrez souvent passer des stars, qui viennent doubler un film d’animation ou se postsynchroniser. Certaines ont la grosse tête et vous regardent comme un chien mouillé (quand elles vous regardent) mais d’autres sont accessibles et ne vous refusent pas un sourire ou un mot gentil, quand vous leur en servez un. J’ai croisé, ainsi, dans les couloirs, nombre de gens, comme Alain Chabat (j’ai été si surpris que je n’ai même pas osé lui dire bonjour, alors que c’est vraiment quelqu’un que j’aimerais connaître. Là, c’est moi qui ai été nul !). J’ai aussi vu passer Fabrice Lucchini, Clotilde Coureau avant qu’elle soit princesse, Gérard Jugnot, Bernard-Pierre Donnadieu, Antoine de Caunes, j’ai même eu le privilège inouï de déjeuner en trio avec Luc Besson et Jean Reno. Merci à eux de m’avoir si gentiment invité à partager leur table. 
  Qui verrez-vous, vous-mêmes, si vous parcourez les couloirs ? Et oserez-vous aborder ceux que vous aimez bien ?
  Pour essayer d’être complet sur le monde du doublage, il faut donner les vocables, ces petites phrases gimmicks qui reviennent comme des ritournelles ou des tics chez les doubleurs (attention, je me répète au passage car sinon on vous le fera sentir : ne dites pas à un doubleur qu’il est doubleur, vous risqueriez de lui faire une tache en plein amour-propre. Dites comédien. C’est beau, comédien. C’est noble. Comme quand on dit d’un gamin qui fait un  peu trop de charme : « Quel comédien, celui-là !).
  Vous entendrez des chefs de plateau dire « Ça va faire la blague » ou « Ça fait la blague », quand on a changé des mots dans ce qu’on a écrit sur la rythmo et que c’est convenable, ou quand on a trouvé une astuce pour parer à tel ou tel problème de texte, par exemple. Vous entendrez peut-être aussi : « Elle a pas été facile à démouler, celle-là ! », en parlant d’une phrase qui n’était pas de toute première facilité. Une phrase bien dite donnera souvent naissance à un « J’achète ! » dans la bouche du chef de plateau. 

  Mais le vocable qui me plaît le plus, je crois, c’est celui qu’on entend souvent quand le comédien, face à l’écran, a eu un moment d’égarement ou n’a pas tout suivi, bref, quand il a besoin de refaire la prise. Il dit : « Excusez-moi, j’étais au cinéma… ».

Comment augmenter ses chances
  Vous voulez faire du doublage ? Rien de plus facile, vous dira-t-on sur certains plateaux. Oui, à condition de montrer patte blanche, d’entrer dans les bonnes grâces de quelqu'un qui soit à même de vous faire travailler ou même de vous faire circuler sur la très-non-officielle « liste blanche ». Mais si vous êtes un parfait roturier, vous n’avez rien de tout ça, vous débuterez valetaille. Si vous débutez ! Et vous voila parti comme d’Artagnan, avec son cheval jaune, mais sans les trois Mousquetaires. 

  Vous avez une irrésistible envie de faire du doublage ? Vous voulez bosser pour votre envie ? D’accord, vous avez du talent ! Alors téléphonez aux studios de doublage et demandez si vous pouvez assister à une session. Si vous y parvenez, déplacez-vous, voyez comment ça se passe et, si possible, créez des liens, de préférence avec des débutants un peu plus avancés que vous dans l’entrée du monde du doublage, en leur demandant s’ils ont des téléphones de chefs de plateau. Sur lesquels vous vous renseignerez autant que vous pourrez. Nantis de ces inestimables contacts, téléphonez et demandez à avoir rendez-vous pour assister à une session avec eux. Dites au chef de plateau que vous avez entendu parler de lui, que vous aimeriez assister à l’une de ses séances de travail. Si vous avez fait du théâtre, surtout, n’hésitez pas à le dire, les chefs de plateau privilégient ceux qui ont fait du théâtre. Constituez-vous un book, avec photo en noir et blanc, de face et en pied, et envoyez-le aux studios, mais pas d’enveloppe sans le nom de tel ou tel chef de plateau, nom que vous aurez glané en discutant sur d’autres plateaux. L’adresse où le plus de chefs de plateaux passent, c’est probablement Dubbing Brothers. C’est donc là qu’iront vos courriers, dûment ciblés. 

  Quand vous avez la chance d’être pris pour un rendez-vous avec possible essai, le chef de plateau vous demandera « Quel est votre emploi ? ». Ce qui veut dire qu’il veut savoir dans quelle tranche d’âge sont les personnages que vous pouvez vous jouez. Si vous avez à votre arc la corde supplémentaire d’une voix caméléon, dites « Je me balade », ce qui veut dire que vous avez un large éventail de possibilités vocales, que vous pouvez changer de voix, et que vous pouvez peut-être aussi jouer des ados alors que vous avez trente ans ou des personnages sur lesquels on ne vous distribuerait pas juste en vous voyant. Plus vous avez de possibilités (réelles bien sûr, surtout ne pas fabuler là-dessus !), plus vous êtes rare et plus vous pouvez représenter de l’intérêt pour un chef de plateau. Mais il ne faut pas lui avoir annoncé ça et le décevoir ensuite. Vous n’aurez pas deux chances avec lui. On n’a pas, à ma connaissance, deux chances avec un chef de plateau, même si on n’est pas caméléon. 
  Un conseil très important, entamez la discussion avec l’ingénieur du son. Car très peu de doubleurs lui parlent autrement que pour lui dire « Salut, ça va ? », et le milieu des ingés son est assez peu en amour avec de celui des doubleurs. Attention
, ne faites pas cela par calcul, par opportunisme, il faut que ce soit sincère, car les ingé son sont au moins aussi intelligents que les doubleurs, si si, il a fallu qu’ils fassent des études très pointues, eux (aussi ?), et il faut les respecter pour ça et beaucoup d’autres choses. Avant de commencer vos démarches, intéressez-vous à la technique du son et de l’image. Si vous en êtes déjà passionné, c’est parfait, ce sera tout naturel d’aller voir l’ingé son, qui sera content de voir qu’un doubleur est sensible à ce qu’il fait, partage des connaissances avec lui et voudrait en recevoir d’autres venant de lui. Parce que, de toute façon sur ce chapitre, un ingé son en saura plus que vous, dans l’immense majorité des cas.  Renseignez-vous sur la technique, les casques, les micros, les écoutes (on peut préférer ce terme à « haut-parleur » devant un pro), le montage, le mixage, la masterisation, le 5.1, la certification Dolby, bref sur le « comment ça marche ». Vous serez à peu près le seul à le faire et, en cela, vous ne serez pas comme les autres. Donc on pourra mieux vous distinguer des autres. 

  Surtout, vous comprendrez mieux ce qu’affronte un ingé son et vous pourrez lui rendre les choses plus faciles, ne serait-ce qu’en visant bien la capsule du micro
. Car s’en écarter, c’est rendre le son moins bon, moins clair et défini. Pour éviter ce problème, certains plateaux, rares, ont un technicien qui fait bouger le micro devant vous à l’aide d’une sorte de grue. C’est impressionnant et amusant. 
  Si vous avez un rapport privilégié avec un ingé son, et si vous lui rendez la prise de son aisée, il est bien possible, comme ça m’est arrivé, qu’il vous rende lui aussi service, en suggérant votre nom au moment clé, c'est-à-dire quand le chef de plateau, qui forme un tandem techniquement plus serré avec l’ingé son qu’avec les comédiens, demande « À qui je vais distribuer ce rôle-là ? ».

  C’est rare mais ça peut arriver, surtout le jour où il vous a convoqué parce qu’il fait des essais. Attention, à ce moment-là, ne vous proposez pas. Vous aurez fait, avant, ce que vous aurez pu pour ne pas vous asseoir derrière le chef de plateau, mais à un endroit où il peut vous voir, pour choisir parmi ceux qui sont là. Ne dites pas « Moi, je peux ! », même si manifestement vous pouvez et si vous en crevez d’envie. Vous risqueriez de vous griller. Alors, l’ingé son, peut-être, proposera votre nom, parce qu’il n’aurait prononcé celui de personne d’autre, étant donné qu’il ne connaît pas ceux qui sont venus faire les essais, et il n’aura envie de pousser personne parmi les comédiens déjà établis qu’il connaît, avec qui il n’a la plupart du temps que des rapports de travail assez froids. Les ingés son sont souvent, avec raison, jaloux des comédiens, parce que pour le même temps de présence, pour un travail tout aussi artistique même si l’art est différent, et en ayant eu un apprentissage long, ils ne sont pas aussi bien payés que les comédiens. Comme vous, à ce moment-là, vous êtes tout à fait débutant puisque c’est votre essai, vous n’êtes pas ou peu payé. Et si vous avez un cœur pur, vous êtes rare. Donc vous méritez un coup de pouce de la part de celui qui a un pouvoir, pour une fois : vous laisser une chance de réaliser votre rêve ! 

  Encore une fois, ne vous amusez pas à faire semblant. Les acteurs jouent aussi au cinéma dans la vie et les ingé sons, qui les côtoient tous les jours, savent mieux que quiconque déceler ce qui est du cinéma ou pas. Ça s’entend à l’oreille. Quoi de plus pointu que l’oreille d’un ingé son ?  
  Si vous arrivez à en être assez proche, il aura probablement des anecdotes amusantes à vous raconter. Voici la plus frappante, que m’a racontée l’un d’eux, dans un studio de publicité. Il me disait : 

  — Tu vois ce bouton sur la console
 ? Regarde ce qui est marqué dessus. 

  — Présence ? 

  — Oui, cette touche-là, elle m’a beaucoup sauvé de plans…
  — Comment ça ? 

  — Tu sais comment ça se passe. Quand le client est là, il écoute tellement de prises qu’il est perdu. 

  — Oui, on est tous perdu, d’ailleurs. 

  — C’est la prise de tête, moi j’en peux plus. 

  — Personne n’en peut plus et ça sert plus à rien d’enregistrer autre chose. 

  — Oui.   

  — Eh ben, me dit-il, j’attends que ce soit le moment où il ne sait plus ou donner de la tête, quand il est vraiment schlass, abruti par tout ce qu’il s’est mis dans les oreilles et je lui ressors la première bonne prise qu’on a faite, que j’avais mise de côté…

  — Bien sûr !
  — Même s’il m’en demande une autre. Et là, à tous les coups, il dit, « Voilàààà, c’est celle-là qu’il me fallait ! » et il est tout content d’avoir fait le bon choix, grâce à sa perspicacité, son esprit de leader et d’à-propos. Il va pouvoir dormir tranquille le soir et arrêter de nous les briser ! 

  Comme je rigolais, il m’a regardé d’un œil malin. 

  — Mais tu vois, après, le lendemain ou l’après-midi, quand tout est monté, il y a le mixage. Et c’est reparti mon kiki. Même cirque. Et au bout d’un moment, on a mixé comme le monsieur veut. Il est tout content. Mais tout à coup, au moment où il sent qu’il va falloir plier les gaules, il se demande s’il n’a rien oublié, si son patron ne va pas trouver un truc à redire. Et puis il se dit qu’on va quand même toucher un peu cher de l’heure, qu’il en veut pour son pognon. Alors, à tout les coups, tu as droit au : « C’est bien, mais ça manque un peu de présence, je trouve. Vous pouvez en rajouter, non ? ». 

  — Ah… Alors ? 

  — Alors, c’est là que je sors ma botte secrète. Je lui montre bien le bouton « Présence ». Celui-là, là, tu vois ? 
  — Oui, celui de tout à l’heure. 

  — Et j’appuie dessus devant lui, je remets la sauce, on réécoute le truc et là, le gars, il n’en revient pas ! « Ouiii, c’est tout à fait ça », qu’il dit, et il est enfin content. Et nous aussi, parce qu’on va pouvoir fac-tu-rer ! Mais tu vois, là, cette tranche de la console…

  — Oui ? 

  — Eh ben elle est pas branchée ! Elle marche pas !

  — Nooon !

  — Si, c’est juste parce que j’ai appuyé sur le bouton présence que le monsieur il s’est fabriqué son mix parfait, dans sa tête ! 

  Je n’ai jamais oublié cette histoire, qui me fait toujours sourire, spécialement parce que j’ai pu le vérifier à mes dépens : notre cerveau est capable de transformer ce que nous entendons. Un jour, j’avais passé plus de huit heures d’affilée à monter et mixer une chanson. Et plus d’une heure à fignoler les sons avec l’égaliseur inclus dans mon logiciel. Le soir, j’étais épuisé et satisfait du résultat. Le lendemain matin, au réveil, j’ai réécouté la chanson, le résultat que j’avais égalisé la veille… et ce n’était plus du tout ce que j’avais fait ! Je ne reconnaissais pas mon travail... Je suis retourné dans le logiciel, ai rouvert la session de la chanson et me suis aperçu, les yeux écarquillés, que, oui, j’avais bien manipulé les curseurs, mais que j’avais oublié d’appuyer sur un bouton qui activait l’égaliseur. En bref, pousser les curseurs n’avait eu de l’effet que dans ma tête !  

  J’aime repenser à ma méprise. Ça me permet de me remettre en question à n’importe quel moment et de considérer que les ingés son font un travail formidable, méconnu et que, sans eux, le grand talent des nobles ne serait que cris d’écureuils, au lieu d’exploser en 5.1 dans les salles équipées ! 
  Mon admiration pour les ingés son m’aveugle. Je pense qu’il existe d’autres personnes avec qui vous pouvez vous familiariser avec le monde du doublage. Par exemple, pourquoi ne pas essayer d’entrer par la porte « auteur » ? En effet, les auteurs sont respectés des comédiens et, même si je n’en suis pas certain, je pense qu’on peut trouver plus de portes ouvertes de ce côté-là que de celui des chefs de plateau. Il vous faut de la patience, de la minutie et une très bonne connaissance du français. L’anglais, à l’évidence, est indispensable pour ne pas se tuer au travail et ne pas faire de contresens. Pour vous exercer, vous pouvez télécharger gratuitement le programme Capella (j’en parle plus loin), qui permet d’écrire sur un film et de faire une bande rythmo. À partir de là, vous pouvez proposer vos talents à des sociétés de doublage.   

  Encore une chose : si vous prenez votre envol vers les studios, vers les comédiens et vers les chefs de plateau, n’y allez pas de ma part, je ne fais pas partie de leur noblesse. Et vous vous grilleriez. Vous ferez mille fois mieux de dire, si c’est vrai, que vous avez fait du théâtre. Mais si vous avez fait des sessions avez moi, n’en parlez pas, ne dites même pas que vous avez fait du doublage. Si vous avez bien suivi mes sessions, on vous demandera peut-être comment il se fait que vous vous débrouilliez bien si vous n’en avez jamais fait.  Dites, par exemple, que  vous vous êtes renseigné en regardant sur le net. Que vous avez trouvé sur la toile des films avec bandes rythmo et que vous vous êtes exercé tout seul chez vous. Et faites-le avant de le dire, c’est utile ! 
  Mais ne mentez jamais sur votre expérience sur les plateaux de doublage. Au lieu de vous donner une chance, ça vous perdrait à coup sûr. Ne dites pas que vous avez doublé untel ou untel dans tel film si ce n’est pas vrai, le monde du doublage est très fermé et très exigu, cela se saurait très vite, et vous n’y auriez plus jamais votre place. J’ai rencontré un comédien, avec une superbe voix, vraiment, et un excellent jeu, qui mentait sur son parcours. Même auprès des autres doubleurs… Du jour au lendemain, et quelques semaines après ses mensonges, j’ai cessé de le croiser sur les plateaux qu’il commençait pourtant à fréquenter assidument. Dommage…
  Aussi, si vous avez fait de la radio, n’en parlez pas avant d’être bien établi dans le métier. Les bons penseurs, dans ce milieu du doublage, sont convaincus que, quand on a fait de la radio, on est marqué à vie par le ton de l’animateur et qu’on est incapable de parler autrement que sur ce ton-là devant un micro, donc de jouer la comédie. 

  Et puis, ne croyez pas que parce qu’un chef de plateau, après un essai, vous a dit qu’il allait vous rappeler pour de petits rôles, pour commencer, il le fera forcément. Ce n’est pas un acquis. Il n’est pas interdit de se rappeler au bon souvenir des contacts positifs qu’on a eus, sans pour instant insister trop. 

  Pour finir sur une note plus légère, je me rappelle souvent avec un sourire de ce garçon, qui était responsable d’antenne dans une radio où j’ai travaillé et qui m’avait dit : « Je suis bien plus humble que les autres, mais au moins, moi, je ne m’en vante pas ! » Une petite phrase qui aurait dû lui valoir la place number one sur le podium du prestige doublistique mais qui lui fait en réalité gagner la palme du tragi-comique. Car il ne l’avait pas dite pour rire. Comme me l’a confirmé, quelques années plus tard, son coup de téléphone dans lequel il me demandait, maintenant que j’étais doubleur et que lui était « arrivé », puisqu’il faisait les matinales genre quatre heures du matin sur une très grosse radio : 
  — Est-ce que tu sais comment je pourrais faire du doublage ? Comment ça se passe ?

  — Écoute, je vais te donner les numéros de chefs de plateaux que je connais, tu les appelles, et puis, si tu as la chance de faire un essai, tu pourras commencer par des ambiances. 

  — Ah ouais mais non mais moi, je voudrais pas commencer petit, je voudrais faire un grand rôle tout de suite, dans un Disney, par exemple, tu vois ?  

  Bilan des courses, pour ce qui est d’augmenter ses chances, sauf erreur de ma part, il n’a pas commencé du tout. Ce qui est, il est vrai, une manière de ne pas commencer petit. 

La pratique

  La préparation 

  Le croisillé est fait à la main par le chef de plateau ou fait par un logiciel. 

  Si on a travaillé sur logiciel, c’est un document comparable à un fichier Excel, qui met des croix dans les scènes où tel ou tel comédien apparaît, et dont les chefs de plateau se servent pour organiser leurs séances, selon leurs choix et selon les disponibilités des doubleurs principaux. C’est parce qu’on suit ce croisillé que les boucles ne sont pas doublées dans l’ordre du film. 

  On ne sait pas à l’avance ce qu’on va faire en arrivant en studio, on ne reçoit pas le texte avant, et on n’a aucune indication ou très peu. On découvre son personnage seulement une fois devant le film et en jouant les boucles dans le désordre. Il faut être capable de changer d’émotion, d’un plan à l’autre, d’une seconde à l’autre.

  C’est pourquoi dans nos sessions, vous aurez toutes sortes de rôles, même des rôles de femmes si vous êtes un homme et vice versa, pour pouvoir laisser entrer en vous le plus grand éventail possible de personnages. C’est une chance, parce que sur un essai, on ne vous demandera pas de faire comme ça. Vous aurez un rôle pour lequel on a pensé à vous et on ne vous apprendra jamais comment sauter d’un rôle à l’autre. 

  La barre

  Comment se présente un plateau de doublage ? La salle est souvent assez grande, parfois très grande, et on voit l’image soit sur des écrans télé, soit sur grand écran avec vidéoprojecteur. Le micro, le plus souvent un Neumann (j’en parlerai plus loin) est légèrement en arrière de la barre et les comédiens viennent se placer devant lui pour enregistrer. Je parle ici de la barre en métal et sur pieds, pas de la barre inscrite sur la bande rythmo, dont je traiterai plus tard.

  C’est une barre horizontale, qui sert de repère, pour que les doubleurs soient toujours près d’elle et donc toujours à la même distance du micro. On peut ou non poser la main sur elle, pour se tenir toujours au même endroit et faciliter le travail de l’ingé son. Cependant, certains chefs de plateau n’aiment pas qu’on la touche. Je n’ai jamais compris cette allergie… Etiquette monarchique ? Ou parce qu’on doit pouvoir rester en place sans avoir besoin de se raccrocher ? On agira en tout cas selon les préférences à lui. On ne les lui demandera pas, on observera ce que font les autres et, dans le doute, on peut se dire qu’il serait mieux de ne pas la toucher. Parce qu’en tout cas, personne ne vous regardera de travers si vous ne la touchez jamais. Alors, à tout prendre... 

  Quand on est plus de trois à la barre, on se met de profil. Et pour plus de comédiens encore, on se place derrière celui qui parle et on revient devant quand c’est à soi. 

  Les micros et la cabane

  Un autre micro est disposé en hauteur, dans un coin, de manière à capter les résonnances de la pièce, pour les utiliser pour les scènes qui se passent en intérieur, dans le film. Comme on entend toujours des réverbérations, naturellement, dans une salle, ce micro sert à rendre les choses plus réalistes, en mixant ce qu’il prend avec ce que donne le micro qui est devant les comédiens. L’ingé son peut aussi ajouter des effets par logiciel interposé. On trouve aussi, sur le plateau, la cabane, qui est une cabine délimitée par des rideaux, un peu comme une cabine d’essayage. Un des côtés, pour pouvoir voir l’écran, n’a pas de rideau. Un micro et une barre sont là aussi. Cette cabine, appelée « cabane », sert à enregistrer les scènes qui se passent en extérieur, dans le film. 

  Quand on est à l’extérieur, dans la vie, il y a moins de résonnances que dans une pièce. La cabane isole le micro de ces résonnances et ajoute à la vérité du rendu, tout en rendant possible et plus facile l’ajout d’effets sonores, au mixage. Ne vous trompez pas, moi, je me trompais tout le temps ! L’ingé son dit « extérieur » et on va dans la cabane. Or, comme pour moi, être dans la cabane, c’était être encore plus à l’intérieur que dans la grande salle, je restais à ma place et me précipitais pour rejoindre les autres dans l’exiguë cabine. J’avais beau avoir parfaitement compris son usage, c’était plus fort que moi. Il y a des moments où la matière grise ne veut plus bosser, qu’est-ce que vous voulez… Et vous remarquerez que c’est toujours sur le même truc ! Cela dit, je n’étais peut-être pas le plus ridicule car je me rappelle cette anecdote : sur Les Feux de l’Amour, nous étions en train de doubler, à la reprise un après-midi, quand l’une de mes collègues fit un rappel à l’ordre. 

  — Eh ! Tu ronfles ! 

  Une des comédiennes dont je tairai le nom pour ne pas nuire à son prestige (c’est une voix très connue) s’était planquée et endormie dans la cabane ! À ce propos, je ne saurais trop insister sur un point : si vous devez doubler après le repas de midi, faites attention à ne pas manger des choses lourdes, trop copieuses, car l’ambiance sur un plateau de doublage est très feutrée (on est dans le noir, à l’écart en attendant son passage) et le fait de voir et revoir les boucles berce terriblement. Je me souviens avoir dû me battre pour garder les yeux ouverts et j’aurais eu vraiment honte d’être pris à mon tour en train de ronfler !   

  Le réalisme du son d’un film tient souvent à ce qui paraît de tout petits détails, comme ceux que je viens de décrire avant d’essayer de vous apitoyer sur moi, mais c’est extrêmement important, parce que si on n’a pas pris ces précautions, le rendu ne convainc pas le cerveau, qui se dit tout de suite « Ce n’est pas une situation réelle » et nous, quand nous sommes spectateurs, sans savoir que c’est à cause de ces petits détails, nous traduisons cela en disant que le doublage de tel film n’est pas formidable. Et nous préférons en regarder la version originale. Réduction à néant de tous les efforts des doubleurs ! 

  Pour m’en rendre vraiment compte, il a fallu qu’un jour, je mixe une scène d’une de mes parodies de doublage qui se passait dans un jardin. Tout était là, les voix, le calage, le mixage, tout semblait parfait mais je n’arrivais pas à entrer dans l’histoire, ça n’allait pas et je ne savais pas pourquoi ! J’ai eu, en dernier recours, l’idée d’ajouter un très léger, à peine perceptible, vent dans les arbres. Et tout à coup, j’y étais ! Ensuite, j’ai réalisé que les feuilles bougeaient un peu à l’image et que donc mon cerveau me disait « Où sont-elles dans l’audio ? ».

  Ceci pour dire que dans le jeu du doubleur, ces petits détails jouent en fait un rôle prépondérant. Ainsi, faire une expiration quand l’acteur inspire, le faire inspirer quand il a la bouche fermée (c’est une erreur qu’on voit souvent au cinéma doublé) nous bloque dans notre entendement de l’histoire et nous ne le savons que quand nous comprenons l’importance de tout ce qui est sous nos yeux et qui soit suivre un chemin identique dans nos oreilles. 

  Les micros Neumann, dans les studios de doublage, sont d’une telle qualité et d’une telle sensibilité qu’on n’est pas obligé d’être collé dessus pour s’enregistrer. On peut se tenir debout, avec un micro à une trentaine de centimètres ou même plus. On voit souvent les comédiens qui ont un home studio parler tout près de leur micro. Avec un micro statique comme le Neumann u87, c’est une erreur, à moins de rechercher un effet de gonflement de la voix, pas naturel. Ce type de micro est fait pour parler à au moins 20 cm de leur membrane. Parler trop près, c’est Popper à coup sûr ( (faire que les lettre plosives comme les P fassent des gros bruits parce que l’air vient frapper la membrane) et ce, malgré les meilleurs anitpops du monde. Si vous poppez, même un tout petit peu, c’est que vous êtes trop près. 

  Les casques

  Dans les cours de doublage que je donne, vous travaillerez très probablement au casque. Sur les plateaux parisiens, seul l’ingé son a un casque. Le son mixé ou celui de la V.O. s’entend sur des écoutes (haut-parleurs) lorsqu’on regarde la boucle avant ou après enregistrement. 

  À propos de casque, en séance sur un plateau, si une envie de tousser vous prend, évitez de le faire devant la capsule. Tournez la tête ailleurs et éloignez-vous un peu. Les tympans de l’ingé son resteront en bon état. 

  Le rouge

  Quand on enregistre, une lumière rouge s’allume au-dessus des portes des studios parisiens ; le plus souvent, il s’agit d’un sas, donc avec deux portes. Quand la lumière est rouge, il ne faut donc pas entrer. Si vous devez cependant entrer quand même, regardez la façon dont elle s’allume et s’éteint. Si c’est à fréquence rapprochée, comme elle s’allume chaque fois que l’ingé son appuie sur le bouton « record », cela veut sûrement dire que le comédien retourne encore et encore sur le même passage difficile, dans la même boucle. Il ne faut surtout pas entrer à ce moment-là. Si la lumière s’éteint et s’allume à fréquence plus lente, comme une fois toutes les trente secondes ou toutes les minutes, il vaut mieux entrer juste quand elle vient de s’éteindre, parce que souvent cela veut dire que l’enregistrement de la boucle est terminé et que l’ingé son va la remettre au début pour qu’on la revoie, donc on n’enregistre pas dans ce laps de temps et la voie est présumée plus libre. Mais il est certain que le meilleur moment, pour entrer, si vous n’avez pas d’urgence à le faire, et d’attendre que quelqu’un sorte. Les chefs de plateau n’aiment pas les gens qui sortent pour un oui ou pour un non, comme pour fumer des cigarettes, parce qu’il est vrai que cela risque de perturber sérieusement la séance. 

  La rythmo

  Dans les sessions parisiennes, on a toujours une rythmo, mais avec moi on commence le vrai travail d’apprentissage sans elle. Bien sûr, pour que vous ne soyez pas déçus et pour que vous puissiez voir ce qui vous attend, vous avez à disposition un bref essai avec rythmo. Mais je vous ferai apprendre comme il faut, dans le bon ordre, c’est-à-dire pour JOUER d’ »abord et lire ensuite. Sinon, si vous commencez comme tout le monde le fait sur un essai de plateau, vous serez prisonnier de la bande, vous serez accroché aux lettres et vous ne jouerez pas, et vous ne serez pas bon. Et on vous jugera là-dessus si un jour vous faites un essai dans un studio parisien. Je vais vous apprendre à jouer à l’image, à jouer au chat et à la souris avec elle, et quand vous saurez bien le faire, alors nous attaquerons la bande, en sachant comment entrer dedans sans en être prisonnier. En jouant. Et donc en étant un bon doubleur, même quand on n’est pas exactement en place. Parce qu’un bon doubleur, on l’écoute et il sait si bien nous emporter dans l’histoire qu’on n’est jamais perdu avec lui et qu’on ne voit pas les mimines défauts de synchronisme. Tandis qu’un doubleur collé à la rythmo, c’est ce qu’on voit sur les Feux de l’Amour et autres séries, où rares sont ceux qui ne sont pas poings et pieds liés aux lettres qui défilent. Alors oui, ils sont en place, quoique… Mais c’est ça qui donne l’impression tout de suite au spectateur lambda que « C’est mal doublé », parce qu’on place souvent les auteurs/adaptateurs débutants sur les séries, probablement pour les payer moins cher, des débutants qui ne parlent pas tous anglais, ce qui rend l’écriture non fluide, pas naturelle. Donc en la suivant scrupuleusement, comme les chefs de plateau le demandent, il est souvent impossible d’être naturel. Je développerai cela plus loin, au chapitre Le jeu. 

  Il faut se préparer à ce que les textes, sur la rythmo, soient plus ou moins bien écrits, selon le budget, selon l’adaptateur (qu’on appelle plutôt l’auteur dans le monde du doublage). Certains d’entre eux ne parlent pas anglais (!). Ils font de la traduction littérale et vous avez fort à faire, ensuite, quand c’est vous qui faites le doublage en question, pour remettre ça d’aplomb. Ou alors, vous faites comme tout le monde, vous lisez ce qui est écrit, tel quel, et le spectateur sait tout de suite qu’il est dans une série ou dans un film qui va être décevant. 

  C’est une vraie clé, de savoir l’anglais, et de l’améliorer. Parce que c’est un plus incontestable. Quand on vous passe votre boucle, vous l’entendez en anglais donc vous comprenez le sens du texte premier, en même temps que vous lisez le texte traduit, et cela vous donne une indication de jeu que ceux qui ne comprennent pas bien l’anglais n’ont pas donc cela vous donne un avantage sur beaucoup. En cela aussi, vous vous rendez compte de ce qui peut ou doit être changé dans le texte français pour mieux coller à l’original. Quand vous aurez un peu pris l’habitude d’être avec un chef de plateau particulier, vous pourrez faire des propositions de changements, qui correspondent au lipsing/labiales (mouvements des lèvres), qui respectent le nombre de battements et leur rythme. Si elles sont pertinentes, vous aurez un atout en plus.

  Attention cependant, certains chefs de plateau sont amis avec des auteurs et si vous essayez de changer, même à bon escient, le texte d’un auteur qu’il estime, vous prenez le risque de vous faire envoyer sur les roses. N’importe, il est bon de pouvoir montrer qu’on peut faire mieux que ce qui est prévu. Parce que qui peut le mieux peut le moins et c’est ce qui doit rester, au fond.

  Vous pouvez, cependant, tomber sur un chef de plateau bougon, aux yeux de qui rien de ce que vous ferez ne trouvera grâce. Il faut s’y faire et passer son chemin, en méditant paisiblement cette phrase de Brel, encore, à qui on demandait si, en sortant de scène, il arrivait qu’on lui dise qu’on n’aimait pas ce qu’il faisait. Il avait répondu que oui, bien sûr, et que les gens qui venaient lui dire ça étaient sûrement des gens qui souffraient, qui étaient malheureux. Donc les gens qui se conduisent mal le font parce qu’ils souffrent. Pensez à cela et laissez votre bougon régler ses souffrances de son côté, elles ne sont pas à vous. En tout cas, ce n’est pas pour si peu qu’il faut toujours se remettre en question à la moindre moue d’un aigri. La remise en question constructive, c’est bon, la sinistrose, non. 

  Dans tous les cas, si vous êtes débutant et si vous voulez avoir une chance en plus, il faut penser à travailler votre anglais ! 

  Un de mes meilleurs souvenirs professionnels, et une récompense inoubliable, a été ce moment où, sur les Feux de l’Amour, où on me détestait cordialement parce c’était un nid d’anciens grévistes et que je n’avais pas fait la grève, je suis arrivé un jour où des spectateurs fans de la série avaient demandé et obtenu, fait très rare, l’autorisation d’assister à une séance de doublage des Feux. Ils avaient commencé depuis le matin et il devait être quatorze heures, quand je suis entré. Il régnait une ambiance étrange, un silence peu habituel. Les doubleurs confrontés à leur public, c’est assez rare. Cette fois, on ne pouvait pas trop laisser paraître le côté monarchique qu’on rencontre chez beaucoup de comédiens assis dans le doublage et qui se nomment entre eux les barons, c’était comme si les comédiens avaient compris, pendant ces quelques heures-là, combien ç’aurait été déplacé et que, là, ce n’était plus le moment de jouer à ça. Ô temps, suspends ton vol… 

  Après une petite heure, à observer la scène et à goûter avec étonnement cette nouvelle donne dont j’aurais bien aimé qu’elle continuât ad vitam aeternam, je suis allé au micro quand ça a été mon tour. Nous étions deux sur la boucle qui se présentait.  Et au bout de quelques phrases, j’ai eu une surprise !... Partagée par toutes les autres personnes présentes. Une des spectatrices, qui s’était tenue silencieuse depuis le début à n’en pas douter, parce que c’était la consigne qu’on avait donnée avant d’entrer, avait pris la parole, sur la réécoute d’une longue phrase que je venais d’enregistrer :

  — Oh, c’est incroyable ! On dirait que ça sort de sa bouche ! 

  Il y a eu un silence… Épouvantable pour les autres. Parce qu’en l’entendant, ce silence, en appréciant son poids, j’ai su que c’était le compliment ultime, la consécration d’un doubleur. Quand ça « sort de sa bouche » ! Oui, c’était ça, le trophée. Et personne d’autre ne l’avait eu, sur ce plateau. Tous, ils étaient sidérés, que ce soit moi, le vilain petit canard, celui « qui ânonnait », celui qu’il fallait faire partir d’urgence, moi, qui recevait l’oscar des doubleurs !

  Pendant une minute cinquante-deux, je me suis autorisé à prendre la méga grosse tête
 ! 

  Et puis, je suis passé autre chose, ils ont trouvé des moyens de se venger mais peu importe, c’était un grand moment. J’espère qu’un jour, vous aurez votre grand moment et qu’il viendra du public car c’est lui, vraiment, qui est ce pour quoi nous nous battons et faisons tant d’efforts, et prenons le risque d’un travail aléatoire. C’est lui qui nous apporte sa lumière à notre miroir. Fût-ce celle d’une chandelle, elle ne s’éteint jamais. 

  Quand vous aurez acquis le jeu à l’image, vous apprendrez la technique de la rythmo et, ensuite, à apporter votre pierre. Comme pendant Les Feux de l’Amour, que j’ai pratiqués trois ans et qui m’ont donné une furieuse envie de sortir de la rythmo, et où j’ai dû apprendre par moi-même à changer des mots, des portions de phrase, quelquefois jusqu’à sept mots sur dix (!) de ce qui était écrit. J’ai pu le faire parce que je parle couramment anglais, alors que les chefs de plateau qui parlent bien anglais sont rares, tout comme les doubleurs. Donc je pouvais faire la différence entre ce qui était réellement dit et ce qui était écrit, et corriger ou affiner. Comme au final ça collait bien mieux que ce qui était écrit, on avait beau me haïr, beaucoup ne savaient pas faire exactement la même chose, on se rendait compte que ma modification était plus logique et fluide que ce qui était écrit et on me fichait la paix. 

  Bien sûr, il faut changer sans se tromper et sans plus de temps que si on suivait la rythmo comme tout le monde. Sinon, on sent tout de suite qu’on ferait mieux de faire ce qu’on vous demande… 

  Le déclic qui m’a fait comprendre qu’il fallait s’échapper de ce carcan est arrivé lors d’une fin de séance. J’avais terminé mes boucles, donc ma journée, et j’avais quitté le plateau, quand je me suis rendu compte que j’y avais oublié quelque chose. Revenant sur mes pas, ouvrant le sas, je pus entendre la boucle que je venais de faire, le chef de plateau et l’ingé son étant en train de la réécouter. Et je me suis rendu compte avec horreur que ce que j’avais fait, c’était une catastrophe… J’étais entré dans le ronron. Ce satané ronron dont on m’avait parlé en commençant sur Les Feux et quand ceux qui m’avaient choisi pour le rôle m’avaient dit « Surtout, garde ta fraîcheur… ». 

  Je les avais trahis ! Parce que vraiment, là, ce que je venais d’entendre, c’était une lecture de rythmo, c’était un ton convenu sur Les Feux, quelque chose que je voulais fuir, mais dans lequel j’étais tombé tout droit, sans m’en apercevoir ! 

  Si j’avais pu m’en rendre compte, c’est que j’avais vidé mon esprit en sortant, en une paire de secondes seulement, et j’étais redevenu capable d’être spectateur ! 

  Je m’attelai donc, à partir de cet instant, à faire de mon mieux pour vider mon esprit sans même sortir du plateau, entre deux phrases. Mais quel challenge de rester spectateur de soi-même, avec le recul, le vrai, qui est donné par la partance ! Partez, partez, entre deux boucles, nettoyez-vous la tête et revenez, l’esprit neuf. Vous pourrez tenter de mieux combattre le ronron. Mais on n’y parvient pas facilement et quand je réentends des enregistrements que j’ai faits, et qui portent le ronron, la « lecture » rythmo, je dois faire face à un vrai moment de honte... 

  Mais parlons aussi de joies. L’un d’elles, toujours sur Les Feux (heureusement, je n’ai pas doublé que ça !),  quand, se préparant à entamer mes boucles et ayant cru que je n’étais pas encore arrivé, la chef de plateau a dit à tout le monde, alors qu’ils avaient pris un retard très important : 

  — Ah, c’est à lui, bon, ben ça va alors, avec lui ça va aller vite ! On va rattraper du temps !

  Et je savais que ça ne voulait pas dire qu’elle me laissait d’ordinaire bâcler mon rôle. Car elle ne se privait pas de me reprendre dès qu’elle pouvait mais je dois à la vérité de dire qu’elle était plutôt juste en général. 

  Voilà, fin de ces considérations narcissiques, que j’ai racontées pour que vous soyez avec moi sur un canapé, par avance assis au milieu de tout ce beau monde.

  Oui, avec moi, vous apprendrez d’abord sans la rythmo et ce sera très agréable, vous verrez. Agréable de voir que vous pouvez ! Vous ferez sans, parce que, comme il faut six ou dix fois plus de temps pour désapprendre ce qu’on a appris de mauvais qu’il en faut pour l’avoir appris, ce serait pour vous un gros travail pour arriver à dépasser le carcan de la rythmo. Evitons-le en ne tombant pas dans le piège.

  De même, vous ne verrez pas l’extrait de film entier que je vais vous faire doubler avant de passer au micro, vous ne verrez que les portions à faire immédiatement parce que, sur les plateaux, on ne vous montre pas l’ensemble et on ne double pas le film dans l’ordre. Faire comme dans la réalité est la meilleure solution pour se sentir comme chez soi quand on sera en situation. 

  Si vous avez déjà travaillé avec la rythmo, le faire sans sera très intéressant aussi, et vous fera découvrir d’autres de vos capacités, que vous ne connaissiez peut-être pas encore. 

  Les tracks

  Il arrive souvent, sur un doublage, de travailler en tracks. Les tracks sont les pistes contenant les rôles enregistrés dans l’ordinateur et donc tout le monde n’est pas obligé d’être présent en même temps pendant l’enregistrement, même si c’est considéré par les chefs de plateau comme préférable pour mieux se répondre les uns aux autres. Mais les barons, les « nobles » (c’est moi qui les appelle nobles, pas eux), ont un emploi du temps chargé, alors ils viennent avant les autres faire leurs tracks et les autres viennent ensuite, pour faire les autres rôles et les ambiances. 

  Sur les séries, en revanche, on travaille rarement en tracks, tout le monde est là en même temps et si, par une absence exceptionnelle, vous obligez les chefs de plateau à faire des tracks pour vous, c’est un mauvais point, parce qu’ils considèrent que vous touchez en une séance le cachet de plusieurs jours de travail si vous rattrapez plusieurs épisodes, et eux sont obligés de vous consacrer un temps qui n’était pas prévu. 

  Le retake

  Ce à quoi il faut s’attendre encore, c’est le retake
. Il est possible que le client en demande un sur votre rôle, pour telle ou telle raison. Si le retake n’est pas de votre fait (par exemple, le texte a changé), vous serez payé à nouveau. Si vous êtes en cause, parce que vous avez mal dit un mot, vous ne serez pas payé. Mais c’est une chose qui arrive très rarement : les chefs de plateau sont là, exigeants, pour faire tout ce qui est possible afin que ça n’arrive pas. Et vous aussi, vous êtes exigeant avec vous-même si vous aimez votre métier. Donc vous repoussez cette difficulté au maximum, en commun avec le chef de plateau.  

  Le ton

  Ce qu’il faut savoir aussi, c’est qu’en doublage, contrairement à ce qui se passe pour une publicité, on ne vous donnera pas le ton : on ne jouera pas la phrase devant vous pour vous demander d’y mettre la même musique. Et c’est une excellente chose car nous avons chacun notre ton pour dire telle ou telle chose, et il n’existe donc pas d’indication universelle.

  Si je vous dis le mot vélo, par exemple, le vélo que vous aurez à l’esprit sera peut-être bleu avec un cadre pour homme, alors que moi, je voulais parler d’un vélo rose, pour femme. Mais comme j’aurai utilisé le mot vélo et que vous l’aurez accepté comme compréhensible, je croirai que vous m’avez parfaitement compris et que nous parlons exactement de la même chose. Or ce sera faux et si je suis chef de plateau, vous me surprendrez dans le mauvais sens, si vous avez l’air de vous mettre à ne plus comprendre le mot vélo, alors que tout le monde est censé savoir instantanément ce qu’il veut dire. Et je risque stupidement de devenir non-comprenant réellement, de vous faire passer un mauvais moment.

  Il en va de même pour le ton. Si je vous dis une phrase telle que moi je l’aurais dite, c’est ma façon de faire passer telle émotion mais ce n’est pas la vôtre et si vous reproduisez ma musique, vous êtes tout sauf crédible. Parce qu’on ne peut croire que ce que vous dites avec votre cœur, pas avec le mien. 

  On ne donne donc pas le ton, en doublage, mais on  peut donner une indication, quoique ce soit peu fréquent car le ton employé dans la bande originale suffit, la plupart du temps, avec l’adaptation qui est sur la rythmo, à nous donner ce que nous devons savoir. Les indications qu’on vous donnera alors seront du type : « en colère, joyeux, etc.… ». À partir de là, vous pouvez composer, comme le ferait un musicien, mais votre instrument, c’est votre habilité à aller puiser en vous les émotions qui collent parfaitement avec ce qu’il faut jouer. 

  Le bruitage

  Ce qu’on peut rencontrer en pratiquant le doublage, ce sont les bruiteurs et les plateaux de bruitages. Les bruiteurs sont là pour recréer les bruitages qui manquent, comme l’eau sur la coque d’un bateau, les bruits de pas, l’ouverture d’une porte… Certains plateaux peuvent servir aux bruitages comme aux doublages. J’ai travaillé dans l’un d’eux et c’était amusant de voir ces robinets dans un coin, ces portes ouvrant sur un mur, ces bac pleins de sable pour Dieu les bruits de pas, ces objets pour Dieu sait illustration sonore. C’était plaisant et mystérieux d’imaginer les bruiteurs en plein travail. Parce que je ne les ai jamais vus à l’œuvre mais puisque que je sais ce qu’est bruiter un film, j’ai prévu, dans mes cours et pour ceux qui le souhaitent une session. 

  Conseils et mises en situation

  Sur les plateaux parisiens, on verra de tout quant à la tenue vestimentaire. Un minimum de propreté et de soin de l’apparence, sans parler de costume cravate, sera nécessaire. Y aller débraillé, c’est se faire la réputation qui va avec. Et la réputation compte énormément dans ce métier. 

  Si vous êtes convoqué pour un enregistrement au studio X, ne l’annulez pas ! À moins d’un véritable cas de force majeure. Et le fait d’être aussi convoqué au même moment au studio Y (même pour un rôle bien plus important) ne vous autorise pas à annuler avec le studio X. Vous seriez très mal vu ensuite et les bruits se répandent vite ! 

  Si vous êtes convoqué pour faire un essai alors que d’autres comédiens en font aussi le même jour avec le même chef de plateau, surtout, ne regardez pas les autres le faire. Parce que d’ordinaire, tous ceux qui font des essais le font sur la même boucle (c'est-à-dire une scène, un découpage du film, en général d’une durée approximative d’une minute) et quand ce sera à vous, vous ne serez plus dans la découverte, qui fait énormément pour le jeu, vous ne jouerez plus au chat et à la souris avec l’image, et vous risquerez de ne pas pouvoir aligner trois mots, surtout s’ils sont simples. Votre confiance vous aura endormi.

  Je développerai plus loin sur la nécessité de jouer au chat et à la souris avec l’image pour être dans le jeu. 

  Vous êtes choisi pour une série ? Très bien ! Mais sachez que si ça a l’avantage de vous donner du travail pour pas mal de temps (Combien ? On n’en sait rien…), le monde du doublage fonctionne beaucoup en cataloguant. Si vous faites une série, vous aurez peu de chances de doubler un film de cinéma, à moins d’être dans les rang des « nobles » au départ. C’est comme pour les acteurs à l’image : il est rare qu’un acteur de série soit pris dans des films de cinéma. Idem pour les acteurs de grands films, qui vont encore moins dans les séries. On ne mélange pas le menu fretin avec le haut du panier…

  Si l’ingé son ou le chef de plateau ne vous bombardent pas sur un rôle, vous commencerez par le bas de l’échelle : les « ambiances ». C'est-à-dire la voix des gens qui ne sont pas très visibles à l’image ou pas du tout. Les fonds sonores. Votre texte ne sera la plupart du temps pas écrit, il faudra l’inventer, en fonction de la situation. Je développerai un peu plus loin sur cette question. 

  Ce que vous entendrez peut-être (rarement) en situation, si vous êtes avec un chef de plateau faisant partie des vieux de la vieille du doublage, c’est une expression qui m’a bien fait sourire intérieurement : « Il faut que je vous poupoule un peu ! » ce qui veut dire « Il faut que je vous coache sur le scénario du film, que je vous donne des explications sur vos rôles ». Formule plaisante, dont le côté suranné me donne envie de la reprendre parfois à mon compte.

  Ce qu’on rencontre aussi beaucoup en doublage, hélas, ce sont des femmes qui font des voix d’enfants. Mettre une femme sur un rôle d’enfant, ce devrait être à mon sens à proscrire, mais il est bien des cas où on ne peut faire autrement. Cela s’entend, et quant à moi, je sors tout de suite d’un film quand je comprends qu’une adulte double un petit garçon ou une petite fille. Il arrive cependant que ce soit réellement à s’y tromper. Mais très rares sont les femmes qui le font raussi bien. Personnellement, je n’en ai croisé qu’une et ce n’est pas celle qu’on entend tout le temps sur les rôles d’enfants depuis trente ou quarante ans. 

  Un bon conseil aussi, sur un point tout à fait différent : même si on vous le propose, ne travaillez pas dans le doublage porno. Car le monde du doublage, si prompt à ouvrir son grand catalogue, vous placerait définitivement dans cette catégorie sans grand espoir d’en sortir. 

  De plus, c’est un travail désagréable, où il arrive qu’on surventile, car comme on est sans cesse en train  de faire des inspirations-expirations (« respirs » dans le langage du doublage) sans bouger donc sans dépenser l’oxygène inspiré, on peut s’évanouir par excès d’oxygène… Ce n’est pas mortel, mais l’intérêt de l’expérience est limité ! 

  Vous rencontrerez peut-être, sur des plateaux, des objets au sol, qui sont des boîtes ayant pu contenir des bandes, des bobines… Ces objets, parfois superposés les uns sur les autres si besoin, servent à faire monter les enfants ou les personnes très petites dessus, pour que tout le monde soit à la même hauteur, en face du micro. 

  Ce que vous ne risquez heureusement guère de rencontrer sur un plateau, mais que je vous raconte tout de même pour la singularité de l’anecdote, c’est un lion ! Pierre Loray, chef de plateau, m’a raconté cette histoire : 

  — On doublait un film depuis un bon moment dans un studio qui était en sous-sol. Il y avait une seule issue, en haut d’un escalier. On doublait, on doublait et, tout à coup, un de mes comédien s’écrie : « Oh ! Un lion ! » Je me retourne et là, en haut de l’escalier, je vois effectivement un lion ! La trouille qu’on a eue ! On était bloqué là-dedans, on n’allait pas s’en tirer s’il nous attaquait ! Et puis en rigolant comme un tordu qu’il était, un type est apparu près du lion et il a dit « Ah ! Ah ! Personne vous l’avait faite, celle-là, hein ? » C’était un dompteur, qui venait du cirque voisin et qui était venu avec son lion !

  Comme nous écoutions son récit et que nous marquions notre ébahissement, Pierre Loray n’étant pas du tout du genre à inventer pareille aventure, il reprit : 

  — Oui, mais, eh, le truc, c’est que le gars, eh ben, six mois après, on a appris qu’il s’était bel et bien fait bouffer par sa saleté de lion ! 

  Moi, quand je repense à cet épisode complètement ciné-mad, je me dis qu’à la Métro Goldwyn Mayer, ils devraient faire un peu plus attention !

  En pratique, quand on est devant un film à doubler, il faut remplir la phrase avec des mots contenant des émotions crédibles. Sans pour autant remplir les blancs entre les mots, là où rien n’est écrit, en mettant toutes sortes de réacs (sons divers et qu’on ne peut pas écrire autrement que par ce mot sur la rythmo). Il faut remplir la phrase et il ne faut pas partir en retard, ni être trop long, ni être trop court. 

  Évitez, bien sûr, de demander à un comédien qui semble moins aguerri que vous de travailler plus vite s’il met du temps. Mais ne laissez pas un « nobliau » ni un « noble » vous dire ce genre de chose sans réagir. Il y a des choses qu’il ne faut pas accepter, manant ou pas.  

  Cas très particulier : si vous êtes chevronné et voyez que les indications du chef de plateau sont la plupart du temps déplacées, contraires à la V.O., s’il vous met trop souvent en difficulté, prenez votre mal en patience et évitez à l’avenir de travailler avec lui, autant que possible, car cela mène à des remises en question inutiles, qui pénalisent sans raison le travail avec d’autres chefs de plateau. Parce que vous vous remettrez en question aussi avec d’autres, sur d’autres plateaux, alors que vous n’aurez pas de raison de le faire. Douter, c’est bien, mais trop douter de soi conduit à l’erreur répétitive, souvent rédhibitoire. 

  Ce chef de plateau qui vous bouscule à tort est peut être à côté de la plaque mais demandez-vous plutôt, au cas où c’est vraiment répétitif, s’il ne cherche pas à vous montrer la porte de sortie ou à répondre aux exigences d’autres chefs de plateau, qui vous auraient mis sur la liste noire. 

  Et puis il y a, dans la rubrique des inclassables, les impondérables. Les choses contre lesquelles on ne peut rien et qui sont imprévisibles. J’en ai un exemple plutôt amusant. Je doublais mon personnage, sur Les Feux de l’Amour, et j’avais un rhume carabiné, qui durait, qui durait… Un calvaire ! Pour un comédien, le rhume, c’est une jambe cassée pour un sportif. J’étais sous overdose de médicaments et je réussissais tant bien que mal à ce qu’on n’entende pas trop mon nez nasiller. Bagarre avec les flacons et la cortisone ! Un beau jour enfin, je suis sorti de ce satané rhume. En retournant sur le plateau, j’ai vu, stupéfait, mon personnage terriblement enrhumé ! Il l’était vraiment, ce n’était pas pour le feuilleton, on voyait qu’il avait tenu à venir quand même faire le tournage et qu’il cachait une fièvre d’enfer. J’ai dû me pincer le nez pour sonner comme lui, d’autant plus qu’il annonçait lui-même son rhume pour que le spectateur ne soit pas surpris. Heureusement, je devais être assez réaliste, mon expérience en la matière étant vraiment toute fraîche. Clin d’œil, clin de nez ! 

  Pour terminer ce chapitre sur la pratique, on peut ajouter que quand on a déjà doublé quelques films, cela devient décevant d’aller au cinéma pendant quelque temps, parce qu’on voit l’envers du décor et on peut mettre un visage de doubleur qu’on connaît sur le visage d’un acteur du film. Et du coup, on sort facilement de l’intrigue...

  Et puis longtemps après, un beau jour, par bonheur, on redevient spectateur.

Le jeu

  Jean Gabin disait qu’être bon acteur, ça passait par oublier la camera. 

  Donc oublier la technique. 

  Pour bien jouer, il faut exceller dans le métier de l’acteur. Exceller dans un métier quel qu’il soit, c'est en apprendre la technique, la savoir tellement par cœur qu’on peut la dépasser, sortir des sentiers battus, ouvrir de nouvelles voies, créer des brèches dans les barrières des convenances. C’est savoir « comment ça marche » au point de ne plus s’en préoccuper, comme un enfant qui cesse d’apprendre à marcher, pour se mettre à marcher naturellement. Et c’est parvenir à si bien posséder son métier qu’on finit par faire des choses réputées difficiles avec la plus grande facilité apparente. En ce qui concerne le doublage, c’est, ayant dépassé la technique, s'amuser assez pour en venir à distraire les autres. Être un bon doubleur, c’est, comme j’en ai parlé précédemment, être celui qui donne l’impression « que ça sort de sa bouche ». Être un bon comédien, c’est réussir à être soi envers et contre tout, surtout envers et contre ceux qui croient qu’il faut tout changer en soi pour être un autre.  

  Simone Signoret, dans La nostalgie n’est plus ce qu’elle était, a écrit que jouer, c’est « être le manteau de quelqu’un d’autre ». Ce que je trouve parfaitement juste et que je traduis, pour ma propre compréhension et peut-être celle d’autres personnes (?) par : laisser entrer quelqu’un d’autre en soi. Il y a en plus, je crois, l’idée d’accueillir ce quelqu’un, de l’inviter. De lui donner la meilleure place à la table de la maîtresse de maison. Qu’il se sente le bienvenu, qu’il se sente chez lui. 

  Simone Signoret dit aussi dans le même livre que, par ce qu’on appelle le dédoublement, elle a été quelqu’un d’autre en jouant un rôle. Mais je ne peux plus la suivre sur ce chemin. Car même si elle était portée par celle qu’elle avait laissée entrer en elle, elle était assez lucide pour être présente dans sa conscience pour voir ce qu’elle faisait. Elle recevait l’autre. Elle ne s’était pas totalement abandonnée au contrôle de l’autre au point de ne plus être elle-même en même temps, sinon elle ne s’en souviendrait plus, elle ne serait pas restée spectatrice consciente d’elle-même, elle n’aurait plus existé en tant que Simone Signoret, elle n’aurait pas pu le raconter. Ou alors il faut admettre qu’on puisse à la fois être quelqu'un d’autre et soi. Mais cela, ce n’est pas, alors, devenir quelqu’un d’autre. Psychiquement, il est impossible de devenir quelqu’un d’autre, à moins peut-être d’être un tel psychopathe qu’on soit totalement asocial, ce qui n’était pas le cas de Simone Signoret. Quand elle disait être devenue quelqu’un d’autre, je pense quant à moi qu’elle était devenue, en fait, la maison dans laquelle faire évoluer le personnage, mais elle restait elle-même. Sinon alors, quand Jean Gabin joue Jean Valjean dans Les Misérables, il devient Jean Valjean. Et quand Lino Ventura reprend le rôle des années plus tard, il devient aussi Jean Valjean. Ce n’est pas le cas ni pour l’un ni pour l’autre et si j’en parle tant, c’est que ce « devenir quelqu'un d’autre » me gêne, non seulement parce que c’est impossible mais, surtout, parce que c’est sur ce genre de phrases que les barons, les nobles, les stars de cinéma prennent pied pour s’élever des statues eux-mêmes, regarder les arrivants de haut et fermer la route à ceux qui, du coup, ne pourraient même pas espérer avoir dans les veines ne serait-ce que quelques gouttes de cette magie, de ce sang bleu, en eux. Car sans même parler de considérations physiques, on peut dire que, dans Les Misérables, c’est bien Gabin, c’est bien Ventura qu’on va voir, et qu’une personne qui aimerait Gabin mais pas Ventura ou vice-versa n’aimera pas la version du film dans laquelle il verra Jean Valjean joué par un AUTRE. Chacun reste lui-même et c’est pour cela que si, comme moi, on aime les deux acteurs, on peut voir les deux films sans impression de redite gênante, en découvrant le Valjean de Gabin et celui de Ventura. Non, les deux Jean Valjean ne sont pas identiques, pourtant, ce sont de vrais, de fabuleux acteurs qui les interprètent. Non, on ne devient pas quelqu’un d’autre. On laisse entrer un Jean Valjean en soi. Et quelques années plus tard, un autre laisse Jean Valjean entrer en lui et va le jouer à sa façon. Avec sa musique phrasée. Avec ses émotions à lui. Conjuguées avec celles que Victor Hugo a vues naître en lui et transmises sur le papier, en écrivant le livre. Tous les trois, Hugo, Gabin, Ventura ont laissé la porte ouverte, ils ont donc été traversés par un personnage ou par des personnages portant le nom de Jean Valjean. Et c’est parce qu’ils laissent si bien passer leurs Jean Valjean que ces Jean Valjean traversent aussi, au final, si bien le spectateur. 

  Oui, le personnage passe par nous. Et parfois, y reste, d’une façon très surprenante. Il devient même alors très difficile de faire sortir ce personnage de soi, témoin Marion Cotillard qui, (d’après ce que j’ai lu d’une des ses interviews) après le tournage de La Môme, n’arrivait plus à faire sortir Piaf d’elle et a combattu longtemps pour y parvenir, comme elle l’a raconté pour un magazine.  

  J’ai cité Simone Signoret non pour la pointer du doigt ou chercher (comment imaginer que je le puisse ?) à la descendre. J’ai pour elle, véritablement, le plus grand respect et même une grande tendresse. Et un délicieux plaisir à la lire. Je n’ai pas parlé d’elle non plus pour lui faire dire autre chose que ce qu’elle a dit car cela, ce ne sont que mes réflexions, qui n’engagent que moi. J’ai parlé de ce qu’elle a écrit, parce que même si Simone Signoret était évidement parfaitement sincère en disant cela, d’autres ont depuis repris ces paroles, s’érigent du coup en V.I.P.s, sous-entendant que seul un très petit nombre d’élus peut se targuer d’avoir du talent, d'avoir le droit de faire partie de la famille, d’avoir le droit d’être noble.   Oui, j’ai entendu souvent des gens du métier utiliser ce vocable « On devient quelqu’un d’autre quand on est acteur » et, pour moi, c’est une porte claquée au nez de ceux qui n’ont pas de chance, qui ne connaissent pas un « noble », qui n’ont pas assez confiance en eux pour se dire que, eux aussi, ils ont en eux la capacité de jouer. D’être reconnus par les professionnels. Donc de faire ce pour quoi ils sont faits. Alors cette porte claquée dans un sens, je la claque dans l’autre sens, et tant pis si je réveille quelqu’un, tant pis si on me jette des fleurs de lys fanées à la figure ! 

  Un exemple de jeu sublimé par la connaissance de la technique : si on regarde un film avec Mel Gibson en français, doublé par Jacques Frantz, par exemple la scène de Braveheart où il harangue ses soldats, on verra que sur une bouche grande ouverte, il arrive à ne pas être tout à fait collé aux lèvres de Mel Gibson, sans que ça se remarque ou que ce soit gênant, parce qu'il est tellement dans le jeu, il porte tellement Gibson en lui, tout en lui donnant sa couleur réjouissante et convainquante, qu'on est transporté et que le mouvement de ses lèvres n’est plus ce qui nous intéresse en premier lieu. Il est crédible de toute façon, on ne cherche pas la petite bête. D’ailleurs, il n’y a en a pas, à part que pour n’importe quel film doublé, si on le veut vraiment, on peut toujours voir que l’acteur n’est pas d’origine en train de parler français. Ne serait-ce que parce qu’il est Américain… La qualité du jeu nous fait sortir de cette réalité-là et c’est ce qui fait que le doublage a si bien pris en France alors qu’aux États-Unis ce n’est pas du tout accepté par le public, qui préfère voir les films français en français, sous-titrés en anglais. Alors est-ce que, par hasard, les Français (cocorico) n’auraient pas une meilleure aptitude que les Américains à jouer les mainates ? Ou à inventer des personnages parlés ? Je me le demande. Parce que par exemple, et ça n’est pas pour encenser un doubleur ni n’enlève rien à l’admiration profonde que j’ai pour cet acteur, as de la voix, de l’imitation et du jeu, disparu dans des circonstances qui me font frémir quand j’y pense encore aujourd’hui, il faut bien dire ce qui est : le doublage du génie dans Aladdin que Robin Williams a fait en anglais n’est pas aussi bon que celui qu’a fait notre doubleur national Richard Darbois ! Si vous avez le DVD, écoutez le rendu. Et faites-vous votre opinion. 

  Il faut bien avouer qu’ils ont aux US l’extraordinaire doubleur de l’écureuil Scrat dans L’Âge de glace. Qui, sans sa voix géniale, n’aurait pas une telle envergure. Mais si ça marche sur de l’animation, ça ne fonctionne pas aussi bien sur des films avec de vrais personnages. Alors qui, quoi, comment ? À vous de vous faire votre idée en regardant les versions dans les différentes langues. Ou en vous rendant sur les plateaux de doublage, pour tenter votre chance.  

  Pour jouer et dépasser la rythmo, il faut juste lire les mots clés à l’avance, mémoriser les points importants de l’image (le personnage se lève, fume, mange quelque chose, crie…) et de la rythmo et, ensuite, il faut, au moment de jouer, regarder tant qu’on peut, avant tout, les yeux de l’acteur
. Ce n’est pas très facile de quitter la bande rythmo, qui aspire le regard,  mais finalement c’est comme quand il faut respirer quand on sort de l’eau : un jour, on se jette dans l’arène et on « monte à l’image », c’est le terme ad hoc en doublage. Comme disait Coluche, on vise les yeux ! 

  Est-ce que c’est tricher pour gagner, je n’en sais rien, mais quand on joue en regardant les yeux et qu’on visionne la boucle après l’enregistrement, on voit qu'on a joué en place et que ça passe très bien, parce qu'on a laissé l’acteur passer par nous. On lui a donné notre manteau. 

  Il faut jouer au chat et à la souris avec l’acteur et avec la rythmo. Ce sont deux proies. Dans la première, on puise les émotions, le sens, dans les yeux de l’acteur. Dans la seconde, on attrape les mots du bout des griffes en anticipant sur les mouvements qu’elle va faire, grâce au fil qui la relie à nos griffes. C’est le chat qui fait vivre la pelote, en la secouant, en shootant dedans, ce n’est pas la pelote qui décide de tout. Sauf quand elle a un rebondissement imprévu mais la gloire du chat, dans ce cas, c’est de rattraper l’irrattrapable ! Si on est chat et qu’on suit la pelote avant tout parce qu’on est attaché à elle par le fil, ça se voit et on n'amuse personne parce que la course de la pelote est prévisible. Le tout est de jouer avec les mots, en ne sachant pas à l'avance tous les rebonds, mais en tâchant de les anticiper comme s’ils avaient leur propre vie et que nous désirions les surprendre, en n’en connaissant que certains à l’avance, qui se trouvent aux points clé sur la bande rythmo et en découvrant le reste tout en jouant avec elle. Si nous savons tout à l’avance, la souris ne nous amuse pas non plus. En jouant avec la souris et en respectant le fait qu’elle a sa vie à elle et que nous voulons la prendre, nous parvenons, pour notre plus grande joie et pour notre étonnement à la surprendre, elle ! Alors même que c’est elle qui est censée nous mener par le bout du nez…

  Lorsqu’on joue, la première bonne prise (celle qui nous satisfait) est toujours la meilleure. Parce que plus on se répète, moins on est naturel. Faire X prises ensuite n’a aucun sens, sauf si on y est obligé, parce qu’en doublage, lorsqu’on est plusieurs au micro sur la même prise, si un des comédiens se trompe, les autres doivent refaire avec lui les phrases qui se chevauchent. Evidemment, si vous vous trompez trop souvent, on ne vous fera pas de poutou… On n’aime pas être ralenti sur un plateau, parce que le temps c’est de l’argent mais aussi parce qu’inconsciemment quand l’autre nous fait redire une phrase qu’on avait réussie, le challenge est grand de la dire avec le même naturel. 

  Dans mes sessions, le problème est le même dès lorsqu’on est plus de deux à enregistrer en même temps. Mais si on est deux, on peut reprendre sa phrase sans faire répéter l’autre, puisque on est chacun dans une cabine et que chacun est sur sa piste. 

  En tout cas, sur un plateau de doublage, si le chef de plateau vous le demande, il faudra faire des retakes et faire de son mieux pour garder sa fraîcheur et son naturel. Chose qui n’est pas aisée et que, je crois, pour tout dire, impossible. On ne dit pas deux fois la vérité en la découvrant et donc en en étant assez émerveillé ou touché pour toucher de la même façon, avec la même efficacité, le spectateur auditeur. Mais nous atteignons là un degré de perception des choses qui, j’en conviens, n’est pas toujours consciemment décelable par tous les spectateurs. Il n’empêche que cela ne lui échappera pas complètement non plus et que, par rapport à tout un film doublé en trop de prises, il aura, dans la majorité des cas, une meilleure impression globale avec un film privilégiant la spontanéité. 
  J’ai voulu et pu prouver, d’ailleurs, que cette spontanéité non seulement était très ludique à mettre en place et donnait les meilleurs résultats mais faisait aussi gagner un temps considérable à la réalisation du doublage. C’était avec un chef de plateau récurrent pour moi, avec qui le courant passait très bien. Un jour, je lui ai demandé de me placer sur des rôles de fous, parce que c’était là que je me sentais le plus à même d’exprimer quelque chose de fort. Il m’a donné le meilleur rôle de tous ceux que j’ai faits, dans un téléfilm dont j’ai malheureusement oublié le titre…     

  C’est un type dans une cabane, en pleine forêt, se voyant confiné dedans avec un fusil et la mission de la garder, alors qu’il n’y a pas de réel danger. Mais il est complètement parano et il pète les plombs à chaque fois qu’il voit passer quelqu’un ou qu’il imagine que quelque chose se passe. Et ça a été un régal de suivre sa folie furieuse. Fort de la confiance que m’avait donnée le chef de plateau, je lui ai proposé de tester une idée que j’avais depuis longtemps et que je n’avais vue tentée nulle part ailleurs : jouer le rôle sans voir les boucles à l’avance. Je l’ai fait, réussi sur quatre boucles d’affilée, avec la joie de voir que j’avais raison et que je ne pouvais pas être plus naturel. Sur la cinquième boucle, je me suis trompé sans m’en apercevoir et c’est l’ingé son qui me l’a fait savoir, en me disant que ça ne correspondait pas avec l’anglais. Évidemment, lui, il entendait la V.O. en même temps et il pouvait s’en rendre compte. Nous avons revu la boucle et j’ai constaté que je ne l’avais pas jouée comme l’acteur, et nous l’avons refaite comme il fallait. Mais cela m’a apporté une autre constatation : en écoutant l’anglais suite aux conseils de l’ingé son, je pouvais percevoir exactement le décalage entre ce que j’avais fait et ce qu’il fallait faire, sans que personne ait besoin de me l’expliquer. Et du coup, le chef de plateau a fait cesser l’expérience, parce qu’il était mal à l’aise. En effet, le tandem comédien ingé son fonctionnait seul,  sans qu’il soit besoin de lui, avec ce système… Et loin  de moi l’idée de marcher sur ses plates-bandes. 

  J’ai depuis, longtemps après, rencontré une chef de plateau, dans un autre studio, qui faisait travailler comme ça. Et j’ai été content de me dire que peut-être, quelqu’un m’avait vu faire et que ça avait fait boule de neige. Ou que quelqu’un avait eu la même idée que moi. 

  Il est donc tout à fait possible qu’on vous demande un jour de travailler de cette façon. Ne vous dites pas que c’est impossible. Vous essayerez aussi avec moi si vous participez à mes sessions. Jusqu’à ce que vous y arriviez. 

  Ce qui vous sera un peu difficile au début, si vous n’avez pas ou trop peu d’expérience de la comédie, sera probablement d’apprendre à ne pas « chanter », c'est-à-dire plaquer une musique convenue sur une phrase. On fait cela parce qu’on se repose sur ce qu’on a entendu faire, alors qu’il faut aller chercher sa façon de le faire. Si vous faites un doublage parodique avec moi, vous entendrez ma voix témoin au lieu de lire une rythmo, la plupart du temps. Il ne faudra pas du tout reproduire ce que j’ai fait mais vous en servir pour le jouer à votre façon, avec votre cachet à vous.  

  Également, faites très attention à ne pas reproduire la musique de l’anglais. Vous entendez la V.O. quand vous regardez la boucle que vous allez doubler. Ne plaquez pas sa musique sur le français. Les Anglais ont une musique qui, si elle est naturelle pour eux, sonne très faux en français. C’est assez affligeant de voir tant de rôles trahis de cette façon au cinéma ou à la télévision. Et on repère tout de suite, dans un essai de doublage, celui qui ne sait pas jouer sans le modèle et qui, du coup, ne sera retenu par aucun chef de plateau de qualité. Pour illustrer mon propos, il faut que je vous fasse entendre le mot « hello ». Un Anglais mettra l’accent sur le O et le dira même comme en deux syllabes, la première plus haute en ton. Entendez-le : hellO-o ! Si vous le plaquez sur le français, cela donne ce qu’on entend dans plein de films mais qui n’est pas du tout naturel dans la vie : bonjOU-our !

  On commence à l’entendre dire de cette façon, autour de soi, dans la vie, mais ce n’est qu’une déformation venue de l’anglais et du mauvais doublage. 

  Une autre stupidité récurrente dans le doublage, venant d’un problème similaire : quand l’adaptateur ne parle pas anglais, ce qui est souvent le cas malheureusement puisqu’on entend souvent cette erreur, il traduira « excited » par « excité ». Mais en français, hormis quand on parle d’enfants en voulant dire qu’ils sont énervés, le mot « excité » a un sens qui se rapporte au désir sexuel. En anglais, cette connotation est la plupart du temps absente du mot « excited », sauf si on est dans une scène très osée. 

  Quand vous rencontrez cette erreur de traduction sur une bande rythmo et cela ne sera pas si rare si vous travaillez beaucoup, il faut que ce soit automatique : proposez « heureux », « content », à la place, ou tout ce qui voudra dire cela. Même si ce sont vos débuts, proposez-le : aucun chef de plateau censé ne devrait vous le refuser et vous ferez preuve d’une initiative bien placée et méritoire. Pour ma part, et d’autres comédiens, pas assez nombreux, le font aussi, je me suis vite mis à opérer le changement d’office, sans demander. 

  Un conseil très précieux : travaillez les accents, français (de régions) et étrangers. On vous demandera sûrement un jour d’en avoir un, alors mettez-en le plus possible dans votre besace. Faites des imitations, même si vous les trouvez ratées au début. Il faut être un mainate pour être un bon doubleur. Pas un perroquet, un mainate. La différence entre un perroquet et un mainate ? Dans mon esprit, elle est de dire que le perroquet répète ce qu’il entend au plus proche alors que le mainate, en faisant la même chose, est tout à fait criant de vérité et ne nous surprend pas seulement avec la similitude, mais avec de l’inattendu. J’ai croisé un jour un mainate assez affolant. Il disait « Bonjour coco ! » comme tous les oiseaux imitateurs n’ayant pas des lumières pour maîtres. Mais là où le mainate avait surpris tout le monde, c’est en imitant la ménagère tournant la vinaigrette dans un bol. En passant à côté de chez ces gens qui étaient mes voisins, on aurait vraiment cru que la maîtresse de maison passait son temps à faire des salades ! Comme la cage du mainate donnait sur une place, le bruit, puissant, résonnait jusque très loin… C’est cela que je discerne dans le mainate : être capable non seulement de faire comme…, mais en plus, de surprendre ! 

  Soyez un mainate. Dans le jeu et dans l’accent. Pour qu’on pense à vous plutôt qu’à quelqu’un d’autre quand on tombera sur un acteur qui a un accent qu’il est indispensable de reproduire. Comme dans Scarface, par exemple, où Al Pacino a un très fort accent portoricain qui fait une grande partie du réalisme du film et de son cachet. Magistralement interprété par Sylvain Joubert ! 

  Si vous faites des accents et des imitations, apprenez à savoir tenir une voix inventée. Si, sur un dessin animé, vous proposez un timbre original et si vous savez le tenir sur la longueur, alors le personnage vous appartiendra. 

  Apprenez à faire connaissance avec votre nouvelle voix, explorez-la, aimez-la, vivez-la, apprivoisez-la. Je parle d’une nouvelle voix parce que quand on est dans les métiers de la voix, il est une chose qu’on doit absolument connaître dès le début : la raison de la différence qui existe entre la voix que nous entendons quand nous parlons et celle qui est enregistrée. Combien de gens disent : « Je n’aime pas ma voix quand elle est enregistrée ! » ? Cela vient du fait que nous avons une oreille interne et une oreille externe. Nous entendons, quand nous parlons, aussi bien les ondes que nous produisons dans l’air, mais aussi les résonnances qui passent dans notre boîte crânienne, sans laquelle d’ailleurs notre voix serait peu audible. C’est donc un mélange que nous entendons. Mais les personnes qui nous écoutent, elles, n’ont que les ondes extérieures, elles n’ont pas accès à notre caisse de résonnance interne. Et quand nous nous entendons après enregistrement, nous sommes toujours désorientés, sinon même mal à l’aise, car il nous manque une partie de notre signature vocale. Une partie de nous n’est pas là. Alors il faut apprendre à s’approprier cette nouvelle voix qui est celle que les autres entendent et non pas chercher à tout prix à créer ce qui manque, parce qu’on ne connaît pas ce phénomène. Quand vous entendez certaines voix à la radio, elles passent à travers des traitements de son, des étagères pleines de matériel sophistiqué qui tendent à recréer les vibrations disparues, et c’est assez pathétique de voir ce combat que ces animateurs ou personnalités livrent à l’ignorance dans laquelle ils sont de la source du problème. Nous vivons tous avec des masques, masques aux autres, masques à nous-mêmes, et les comédiens apprennent à devenir maîtres à ce jeu. Mais un bon comédien, je crois, c’est quelqu’un qui a le lâcher-prise de laisser passer le masque d’un autre (le personnage qu’il joue) devant le sien. Aimez votre nouvelle voix et sachez en jouer comme d’un instrument, devenez un virtuose de votre voix. Vous vous ferez beaucoup mieux entendre et ceux des chefs de plateau qui ne sont pas sourds au point de fermer toutes les portes à ce qui n’est pas de la famille ouvriront l’oreille. 

  Dans les indications qu’on vous donnera peut-être un jour, vous entendrez aussi, probablement, parler de ce drôle de truc : le « chuchoté-crié ». C’est en fait exactement ça : vous chuchotez, mais vous criez en même temps, avec la voix soufflée, non timbrée, qu’on a quand on chuchote mais qu’on porte au plus loin possible. Comme pour prévenir une personne d’un grand danger sans pouvoir faire de bruit, dans une pièce où quelqu’un dort.  

  Quand on vous dit « parle-lui », c’est que vous n’êtes pas assez dans le partage avec l’acteur du film à qui vous donnez la réplique. Laissez-le entrer « sous votre manteau », pour citer à nouveau Simone Signoret.

  Pour initier cela, n’hésitez pas, lorsque vous êtes plusieurs au micro, à dire la phrase qui vous appartient et qui vient juste avant celle que votre collègue doit enregistrer ou réenregistrer, même si vous n’avez pas à la réenregistrer vous-même. Sauf si votre phrase et celle de votre collègue se chevauchent, ce qui rendrait le retake impossible pour l’ingé son. Si vous offrez ainsi la phrase d’avant à celui qui vient après vous, vous le mettez dans l’ambiance et vous lui donnez la possibilité de vous répondre vraiment. 

  Demandez-vous, quand vous hésitez sur la façon de dire une phrase, comment vous l’auriez dite dans la réalité. Quand vous doutez de ce que vous venez de faire dites-vous à vous-même : « est-ce que c’est comme ça que tu l’aurais dit en vrai ? ».

  Il y a aussi ce que j’appelle le « jeu en 3D ». C'est-à-dire avoir, dans un premier temps, élargi ses capacités de jeu dans un sens vertical, ce qui veut dire du plus ténu au plus puissant (du plus léger au plus lourd de sens, du plus murmuré au plus asséné, par exemple). Et c’est avoir, dans un second temps, élargi ses capacités de jeu horizontalement, entendez dans la finesse de la compréhension et de l’interprétation du personnage. Vous évoluez alors dans une sphère, un espace en 3D, plutôt que sur une échelle. Par exemple, votre personnage est une fille un peu maniérée. En accentuant votre ton pour rendre une façon de parler un peu ampoulée, vous lui donnez ce que les doubleurs appellent pompeusement un « accent de sincérité », alors qu’il suffit simplement de la laisser passer par vous dans son entier. Mais vous pouvez faire encore mieux. Ayant remarqué qu’elle a un sourire fugace sur un mot, vous lui flanquez votre sourire à vous dans la figure au moment précis où elle-même le fait et vous ajoutez sur le tout ce petit air traînant qu’on a lorsque l’alcool rend gai (vous l’avez vue boire un peu trop dans le film juste avant). Ce faisant, vous acceptez d’elle d’autres dimensions et vous en restituez plusieurs simultanément. C’est facile, semble-t-il quand je décris cela, mais en réalité, ce ne l’est guère car il faut avoir l’œil à tout. Le chef de plateau ne vous parlera pas souvent de ces petits détails qui vous donneront l’opportunité de jouer en 3D. Il attend de vous que votre talent vous ait fait tout sauter aux yeux et que vous le redonniez au micro. C’est ainsi qu’il vous reconnaîtra comme digne de figurer dans un prochain casting, à une bonne place.

  Au-delà de ce jeu en 3D, il y a encore un niveau, que je nomme « la touche d’excellence ». C’est l’infime détail que vous avez aperçu, qui n’est noté nulle part, et que vous offrez quand même, quand d’autres ne l’ont pas vu. Par exemple encore : l’actrice dont nous parlions tout à l’heure, à un moment, dit « Oh non ! »  quand on la soupçonne d’une chose quelle n’a pas commise. À l’image, ses épaules bougent sous l’effet de l’émotion, soulignée dans la V.O. par une très légère (imperceptible ?) respiration. Et vous arrivez à la traduire, cette respiration par autre chose qu’un soupir. C’est dans votre voix, dans la force de l’instant, dans le petit cri poignant de la souris quand le chat l’a attrapée : vous lui donnez une inflexion dans la voix, qui prolonge le « Oh non ! » et qui le rend vibrant. Vous ajoutez ce que vous, vous auriez fait, quand vos épaules se seraient soulevées et que vous auriez dit « Oh non ! ». 

  Autre exemple : votre personnage est dans un dessin animé. Entre deux phrases, il a un court moment où il secoue la tête de tous côtés à toute vitesse. Vous lui donnez un « Bllllbll » digne de Donald Duck ou, mieux, de votre invention, sur ce tout petit geste, là où rien n’était écrit, et vous le rendez vrai, vous lui donnez une chance de devenir à vous. Parce que vous aurez été excellent là où d’autres auraient juste joué en 3D. Ce qui n’aurait déjà pas été mal, évidemment. 

  Ne perdez jamais de vue ce point essentiel : il faut quitter la technique de la lecture pour jouer, chose qui sera facile si vous avez d’abord appris avec la technique sans rythmo que je vous donnerai dans les sessions « Vous en avez déjà fait ?... ». Ou que vous pourrez acquérir en vous exerçant vous-même chez vous, devant le film de votre choix. Un simple écran de télé peut suffire à travailler et à s’exercer, en dehors des sessions. 

  Je repense à Gabin et à ce qu’il disait sur l’oubli de la caméra. Ce conseil incontournable me donne envie d’aller encore plus loin. Et de fouiller plus avant la question sur ce que doit être un bon doubleur. Avant de penser à cela, je parlais à mon amie d’Adrian Brody, que j’admire beaucoup, disant :

  — Il est tellement bon dans Harrison’s flowers qu’on oublie qu’il est acteur. 

  Eh bien c’est aussi ça, être un bon doubleur, c’est ça, que cette spectatrice a si bien su dire par « Ça sort de sa bouche » : c’est parvenir à ce que le spectateur oublie totalement qu’il écoute un doubleur au lieu de l’acteur lui-même. 

  Si vous êtes doubleur un jour, aurez-vous cette humilité de vous faire totalement oublier ? 

  Non ? Alors, vous êtes bien placé sur la course à la noblesse. 

  Oui ? Bravo ! Parce que si vous l’avez, cette humilité, votre travail sera parfait et, dès lors, il vous rendra heureux de ce que vous aurez accompli et non par égocentrisme.  

  On ne vous reconnaîtra pas dans la rue, certes, mais c’est parce que vous aurez bien fait votre métier !

La technique rythmo

  Avant que vous veniez vous placer au micro, il y a eu toute une équipe de personnes qui a travaillé au doublage et qu’il faut respecter, non seulement parce que ce sont des collaborateurs même si vous aurez très peu d’occasions de les rencontrer, mais aussi parce qu’avec leur talent, avec leur pugnacité, leur volonté de perfection, elles vous ont vraiment mâché le travail. 

  Selon le budget, un film aura besoin de différents spécialistes. Pour un petit budget, la chaîne sera réduite, pour un grand film (et c’est cela que je vais décrire maintenant, j’espère ne rien oublier, si c’est le cas, qu’on m’écrive au mail noté en fin de ce livre, pour que je rectifie), elle comprendra d’abord un traducteur qui livrera le texte sur papier. Puis un détecteur, c'est-à-dire une personne qui va écrire, d’une façon non permanente (qui ne sera pas visible par le comédien mais par l’adaptateur), des signes sur la bande rythmo. La bande rythmo est une bande qui défile toujours à la même vitesse sous l’image du film et sur laquelle, ensuite, le texte sera écrit de façon à suivre le rythme du mouvement des lèvres des acteurs. Plus un acteur parlera vite, plus le texte sera serré, et allongé dans le cas contraire. Si un mot est dit plus lentement qu’un autre dans la même phrase, il sera allongé, indépendamment des autres. 

  Les signes du détecteur sont des jalons qui, placés au bon endroit, à l’image près, signalent les changements de plans et toutes les fermetures de lèvres, les grandes ouvertures, et ce qui servira ensuite à l’adaptateur, qu’on appelle plus volontiers l’auteur, dans le monde du doublage. Le détecteur comme l’auteur travaillent avec une machine qui permet de lire la bande en entendant la V.O., ce qui aide à placer les mots. 

  La chaîne des intervenants comprendra alors l’adaptateur qui, disposant de la traduction sur papier, pourra plus facilement, grâce au travail du détecteur, placer et déplacer le texte qu’il va écrire au crayon de papier (ou sur un ordinateur, suivant qu’il travaille à la main ou sur logiciel) selon les mouvements des lèvres. Ce n’est pas un simple traducteur, c’est un créateur car il est sans cesse obligé de trouver des astuces pour remplacer un mot ou une expression par un autre, afin qu’il colle aux labiales. Afin, aussi, qu’il ne sorte pas du sens voulu dans la version originale. Comment traduire un fin jeu de mots anglais et, ensuite, le placer dans la bouche de quelqu’un alors que ses mouvements de lèvres refusent obstinément de faire passer la géniale idée que vous aviez trouvée là-dessus ? Il va falloir en trouver une autre… aussi géniale !

  C’est donc un métier difficile, demandant beaucoup de sensibilité artistique et d’invention, qui fait que l’adaptateur touche des droits d’auteur et qui requiert une grande connaissance de la langue française et anglaise, si le film est en anglais. Malheureusement, dans les séries, les adaptateurs sont parfois des débutants (il faut bien commencer par quelque chose) ou des personnes qui ne parlent pas anglais. 

  D’où l’importance pour vous, comédien du doublage, de maîtriser cette langue, qui est de loin la plus doublée en France, pour pouvoir rectifier les erreurs possibles. 

  Après l’auteur, arrive la « calli » (calligraphe
) qui réécrit à la main et de façon indélébile ce qui a été posé au crayon sur la bande par l’adaptateur. Elle est choisie pour sa belle écriture, la plus lisible possible, car les adaptateurs n’ont pas toujours une écriture de rêve, semble-t-il. Aujourd’hui, on a de plus en plus recours aux ordinateurs. La calli tend donc, malheureusement, à disparaître. 

  Voici comment se présente une bande rythmo sur ordinateur, celle-ci ayant été écrite avec Cappella
 et affichée (aspect léché, finalisé et aisément lisible par les comédiens) par Joker
, deux très bons logiciels. Cappella a été créé par Grégoire Parcollet de la société Chinkel, retravaillé ensuite par Martin Delille, et Joker a été développé par la société Phonations (http://www.phonations.com) et son fondateur Martin Delille, que je remercie vivement de m’avoir aidé à rendre possible l’utilisation des deux logiciels sur mon ordinateur qui récalcitrait. 

  Sur cette image, le film a été flouté pour des questions de droits d’auteur. 
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  Sur la rythmo, le texte défile de la droite vers la gauche. La seule chose qui reste toujours immobile, c’est la barre rouge, à gauche. Cette barre, c’est le point de repère de ce qu’on lit. On doit lire la syllabe qui la survole, quand le texte défile. C’est ce qu’on appelle « lire à la barre ». 

  Tout à fait à gauche, on voit une barre noire, c’est une des nombreuses barres de plan. Elles passent à chaque fois qu’on change de plan, à l’image. Elles sont très utiles lorsqu’on vous dit « pars au plan » c'est-à-dire dès que le plan change. On a le temps de la voir arriver sur la barre (rouge) pendant le défilement et donc de se préparer à parler au bon moment. 

  Ne pas confondre avec l’indication de l’ingé son : « faire le plan ». Quand on vous demande cela, c’est que le personnage à l’image arrive de loin ou s’éloigne beaucoup et qu’il faut que vous fassiez pareil au micro, toutes proportions gardées, pour que l’ingé son puisse obtenir un résultat plus réaliste dans votre arrivée ou départ sonore. 

  Ce que je n’ai pas fait apparaître (alors qu’on le peut avec ces logiciels) sur mon exemple de rythmo mais qu’on trouve dans tous les studios, c’est le time code, ou T.C., qui est le décompte du nombre d’images, en heures, minutes, secondes et nombre d’images. Il y a 24 images par seconde dans un film, et 25 dans un téléfilm, donc le chiffre des images défile très vite et revient à 1 chaque fois qu’il atteint le nombre 24, ou 25. Le T.C. est un point de repère très utile au comédien, au chef de plateau, à l’ingé son, quand on avance ou recule image par image ou quand il faut aller directement à tel ou tel point du film en le tapant sur le clavier.

  Sur certains plateaux, vous rencontrerez peut-être encore aussi les changements de bobines car, lorsqu’on utilise des bobines plutôt qu’un fichier informatique, le film n’est pas contenu dans une seule bobine et selon le passage qu’on double, on charge la bobine correspondante sur le lecteur qui sert au doublage. C’est l’occasion d’une petite pause et de parler au chef de plateau, aux comédiens ou à l’ingé son, ou de rentrer et sortir du plateau sans déranger. Il est peu probable que cette pratique perdure, puisque les ordinateurs ont rendu la chose inutile. 

  Chaque rôle a sa ligne (le nom du personnage est noté en plus petit ou, sur une rythmo faite manuellement, en diagonale juste avant la phrase à dire). Sur les rythmos faites à la main, on ne change pas de couleur selon les rôles mais, sur l’ordinateur, c’est facile et même automatique donc c’est une aide visuelle supplémentaire pour le comédien. Notées entre parenthèses, vous verrez les indications d’interventions non inscriptibles en mots : (siffle), (sniff), (pleure), etc… Un cercle avec une croix à l’intérieur symbolise un baiser. Pour le rendre correctement en son, on n’embrasse pas en l’air, on embrasse (doucement) le dos de sa main. 

  Pour travailler et donc faire la V.F., on dispose de la V.O., pour Version Originale, et de la V.I., pour Version Internationale. La V.O. est la piste audio dans la langue d’origine et la V.I. une piste audio contenant tout ce qui n’est pas les voix, c'est-à-dire les bruitages et la musique. L’ingé son peut écouter et faire écouter indifféremment les pistes, en solo ou ensemble. Ce qui permet de se rendre compte de l’équilibre global et du respect ou non de l’œuvre originale. Les chefs de plateau ont pour mission de coller le plus possible à la V.O.. 

  Un moyen supplémentaire de s’en assurer est ce petit moniteur que les chefs de plateaux ont souvent sur leur bureau : un écran télé où le film défile, sans la bande rythmo. Car la bande rythmo attire tellement l’œil qu’il est difficile d’en faire abstraction et donc de bien contrôler le résultat final. 

  Quand le travail est terminé et qu’on fait écouter au client tour à tour la V.O. puis la V.F., il faut qu’il soit convaincu que ce qu’il entend est la réplique fidèle de son œuvre, en français. 

  Lors du visionnage après enregistrement, l’ingé son peut aussi faire ou non apparaître la rythmo, ce qui permet de ne pas être parasité par la lecture du texte. 

  Lorsqu’on enregistre les ambiances, l’ingé son les compare aves les originales pour vérifier la conformité, et parfois, fait savoir qu’il n’est pas besoin d’en enregistrer dans telle ou telle boucle, parce qu’il en dispose en anglais et qu’elles sont exploitables, c'est-à-dire qu’on ne comprend pas les mots prononcés et que cela peut donc se mêler au reste de la V.F.. Avec l’avènement des traitements de son numériques de plus en plus pointus, il me semble, pour avoir déjà entendu des ambiances anglaises mêlées aux sons français, qu’il est hasardeux de se passer d’enregistrer l’intégralité des ambiances. Notamment lors d’une restitution en 5.1, les ambiances sont souvent abondantes à l’arrière et détachées des sons venant de l’avant et, ainsi, il n’est pas rare d’entendre distinctement parler anglais au milieu d’une version doublée en français, l’ingé son ayant estimé à tort qu’on ne s’en rendrait pas compte.

  On rencontre parfois, assez peu fréquemment cependant, des chefs de plateau qui disent « Take ! » quand il s’agit d’enregistrer. C’est l’équivalent du « Moteur ! » du cinéma. C’est pour cela que refaire une prise s’appelle un retake, ce terme étant, lui, très courant. Une autre expression qui en découle et qui est très usuelle est le « one take », dont on parle quand on a réussi à faire la bonne prise du premier coup. Les « one takes » ont matière à rendre fiers leurs auteurs, et c’est mérité parce que cela prouve qu’on sait faire ce qu’on est en train de faire. Dans mes sessions, nous utilisons cette formule pour encourager les débutants et récompenser les meilleurs. Ce qui ne manque pas de rendre gentiment nerveux ceux qui n’ont pas encore reçu cette distinction et qui donc courent après. Une excellente manière de donner un coup de fouet à son talent. 

  Sur la rythmo, vous verrez des portions de textes soulignées. Elles signalent des passages où l’acteur est hors champ (on dit alors « OFF », d’où l’expression « voix off »). Dans ces passages, vous n’êtes plus tenu de coller aux labiales donc pas non plus de respecter tout à fait la rythmo. Ce sont des passages en général plus faciles à doubler que le reste. 

  Quand le texte n’est pas souligné, c’est qu’on est dans un passage où l’acteur est à l’image et qu’on voit les mouvements de ses lèvres. On dit que l’acteur est « ON ». 

  Vous verrez aussi les deux lettres « hh ». Ce sont les onomatopées que fournissent les acteurs dans leur jeu en V.O. et qui ne sont pas inscriptibles en tant que mots sur la rythmo. Il est très important de très bien observer, lors de la lecture de la rythmo (si lecture il y a en premier lieu), comment les acteurs font ces onomatopées, pour les reproduire le plus fidèlement possible. On voit bien trop souvent des hh (ou « réacs ») qui sont à côté de la plaque en V.F. et qui cassent tous les efforts faits sur le reste, puisque cela fait partie des détails qui font le raffinement de réalisme dont je parlais plus tôt, sans lequel le cerveau ne peut croire à ce qu’il voit. 

  Quand à côté du hh vous voyez une flèche montante ou descendante, cela vous sert à jouer une respiration de l’acteur, en respectant scrupuleusement la façon dont il respire (flèche montante, inspiration, descendante, expiration) car cela se voit à l’écran, quand l’acteur inspire ou expire, et si vous ne suivez pas cela, on retombe sur le problème du réalisme dont je parlais plus tôt. Très souvent, on voit des doubleurs qui passent cet aspect à la trappe mais c’est se moquer du travail d’un détecteur, d’un adaptateur, du rendu qu’on donne soi-même, donc de la qualité de son propre travail. C’est également se moquer de l’auteur de l’œuvre et du public que de faire ainsi de l’à-peu-près. 

  Si on doit beaucoup respirer ou suivre des respirs spécifiques, comme par exemple celles de Leonardo di Caprio dans Titanic, lorsqu’il est dans la mer après le naufrage et qu’il grelotte, on risque de surventiler ou de tétaniser. Et ce peut être très épuisant. Demander une petite pause de temps en temps ne devrait pas poser de problème. 

  De la même manière, attention aux bouches fermées ou ouvertes en fin de phrase. Si vous faites une inspiration ou une expiration alors qu’on voit une bouche fermée, ce n’est pas mieux, on est dans ce pénible à-peu-près que certains doubleurs blasés laissent s’installer. Ne les rejoignez pas. Si vous voyez que vous avez glissé dans leurs rangs, respectez votre travail et sa rareté, et voyez la chance que vous avez quand vous faites ce métier, alors que tant d’autres en rêvent sans espoir d’y parvenir ! 

  Il arrive que le hh soit suivi d’un long trait horizontal qui aura une durée variable. Cela veut dire que l’acteur produit d’autres onomatopées dans la continuation de la première et qu’il faut donc continuer à les faire, tant que le trait en question est sur la rythmo. Il arrive souvent, dans les ambiances, que la mention « ad lib » soit écrite avant un tel trait : c’est le signe que vous devez inventer des paroles, des réactions collant à l’ambiance, tout le long du trait. J’ai vu bien souvent les comédiens cesser de faire l’ambiance avant que le trait finisse, tout simplement parce qu’ils ne voyaient plus les personnages qu’ils doublaient à l’image. Cependant, si l’adaptateur a laissé ce trait durer, c’est parce que, en V.O., l’ambiance continue. Respectez cette indication jusqu’au bout, même si cela vous semble fastidieux. Vous vous détacherez des autres comédiens et vous attirerez probablement positivement l’attention du chef de plateau qui, constatant votre précision, pensera plus facilement à vous qu’aux autres lorsqu’il s’agira de distribuer un rôle plus important.

  Lors des enregistrements d’ambiances, vous verrez peut-être les doubleurs faire comme les derviches tourneurs devant le micro, tout en parlant. C’est pour que le micro ne capte pas toujours les voix de la même façon. Alors faites comme les autres, entrez dans le manège. 

  Lorsque vous jouez, suivez l’intensité du jeu de l’acteur de la V.O.. Si vous doublez un avocat, il vous faudra bien porter la voix, parler à la cantonade. Si vous êtes dans une scène intimiste, il faudra feutrer la voix. Et être capable de changer d’état radicalement,  d’une boucle à l’autre, d’un instant à l’autre. Dans les indications du chef de plateau, il y aura aussi « timbrer » et « détimbrer ». Ce qui veut dire, pour le premier, qu’il faut que vous portiez la voix clairement, pas d’une manière feutrée et, pour le second, qu’il faut baisser d’un ou plusieurs tons. On vous demandera aussi d’« allonger » si votre phrase ne remplit pas les labiales. 

  Il existe encore d’autres signes notés entre parenthèses, pour indiquer un bruit à produire plutôt qu’un mot. Par exemple (mts), qui veut dire qu’on doit faire un bruit de lèvres qui claquent, qui produisent une sorte de « plic ». Mais attention, ne les jouez pas à outrance, estompez-les plutôt. Si le chef de plateau n’aime pas qu’on les appuie, vous pouvez même sauter les moins importants. Quand c’est la langue qui claque, c’est (tst) qui est inscrit et il faut le donner de la même façon. 

  En face de la rythmo, on éprouve certaines difficultés. Et on s’ingénie à trouver des « trucs » pour les contrecarrer. Je vais donner un aperçu de ce à quoi je peux penser sur ce thème. 
  Quand vous prononcerez mal un mot, on vous dira que vous avez « savonné » et il faudra reprendre. Quand vous ferez une sifflante trop prononcée sur un S, si vous avez des bruits de bouche quand il ne faut pas, même punition. 

  Il arrive assez fréquemment que l’adaptateur, en écrivant une phrase qui est scindée en deux parce que l’acteur fait une pause avant de la poursuivre, place le mot « que » à un endroit discutable. Par exemple, l’acteur dit : « Je veux te dire que… tu pars demain ». En français, ça sonne moyennement bien. Le mieux est, comme on dit dans le doublage, de « faire un balai », c'est-à-dire de pousser une partie de phrase d’un côté ou de l’autre pour que ça fonctionne mieux. Donc on dira plutôt, à la place « Je veux te dire… que tu pars demain ». 

  Un des écueils récurrents en doublage dont personne ne se rend compte, et pour cause, sur les plateaux parisiens, est la prononciation du mot « déjeuner ». Un peu partout en France, on dit les trois syllabes. À Paris, on dit « déj’ner ». Sauf quand on dit « petit déjeuner » où, là, on prononce le plus souvent les trois syllabes. Et alors autant certains mots sentent leur provincial à plein nez, autant celui-là sent son parigot, et si vous pouvez éviter de devenir parigot, c’est aussi bien. 

  L’une des difficultés importantes en doublage, c’est le « tunnel », c'est-à-dire une phrase très longue dans laquelle il n’est pas de césure possible. Vous devez donc la faire d’un trait. Bon courage ! Et vous verrez, c’est un bonheur de réussir un tunnel au même titre qu’un one take. 

  On est tenté aussi de remplir les labiales d’un acteur avec des bruits ou des sons qu’on ajoute, alors qu’ils n’y sont pas, « pour faire plus vrai » ou pour ne pas laisser l’acteur dans le silence. C’est à éviter et, si vous avez ce réflexe, il vaut mieux vous en défaire, il ne sera guère apprécié. Quoique personnellement, j’aime que sans en faire trop, on suive la vie du personnage au plus près. 

  On est tenté aussi dans ses débuts en doublage, parce qu’on est encore imprégné de sons entendus et référents et qu’on suit trop leur canevas, de faire, comme on dit, « un sort aux mots », c'est-à-dire de faire ressortir trop fort certains mots ou groupes de mots. Comme si on tapait dans un ballon de foot un grand coup au lieu de continuer à le faire virevolter avec adresse autour de soi. C’est à proscrire et on s’en débarrasse en même temps qu’on décide d’arrêter de « chanter » les phrases. Un autre défaut du débutant, c’est de « cavaler », c'est-à-dire de parler trop vite comme s’il fallait vite en finir, parce qu’on ne serait pas digne d’oser déranger au milieu de tous ces pros… Prenez votre temps et dites-vous que finir trop vite, c’est risquer que ce soit complètement fini pour vous devant un chef de plateau, lors d’un essai, car il vous jugera sur une phrase toute bête, souvent courte. Et il vous jugera vite et définitivement. Ayez confiance en vous. Respirez. Jouez et profitez du temps qui vous est imparti, sur la boucle, dans sa totalité. 

  Lors d’une séance d’ambiance, ne prenez pas de risque dans ce que vous direz au micro. Essayez de trouver des mots passe-partout et neutres avec la situation. Car les chefs de plateau prendront peur que vous soyez source de retakes, en commettant une maladresse, le mot de trop et ce serait la catastrophe. 

  Sur le plateau ne prenez pas non plus le risque de déranger le cours des choses, à moins d’être déjà bien établi. Car c’est vous qui en subiriez les conséquences : on ne vous appellerait plus. 

  Une des calamités sur un plateau : le chef de plateau se trompe manifestement sur un mot, une expression, une traduction, une prononciation, et vous impose de faire selon son erreur. Dans ce cas, ce n’est pas vraiment la peine d’essayer de le détromper. Vous pouvez tout de même tenter la chose car s’il s’en aperçoit, cela vous donnera raison. Mais en face d’une résistance, n’insistez pas. 

  Récit d’une erreur réelle : sur un plateau, nous étions deux à doubler, sur le film Passé Virtuel, et ma partenaire prononce le mot « indemne », en disant le N. Réaction du chef de plateau : « Non, on dit indeMMe ! ». Nous arguons que c’est le contraire, rien n’y fait. La mort dans l’âme, ma partenaire a dû enregistrer avec la coquille. 

  Renseignement pris et vérifié, on dit bien « indemNe », en prononçant le N, comme on dit « indemNité » et non « indemmité ». 

  Une des grandes craintes des chefs de plateau, aussi, est de se tromper sur certaines expressions. Tellement qu’ils se trompent vraiment, par excès de zèle ou parce qu’ils ont emmagasiné une erreur et la tiennent pour une exactitude à respecter scrupuleusement. Dans l’expression « avoir l’air » par exemple. Si le doubleur dit à un personnage féminin à l’image « Tu as l’air contente », le chef de plateau bondit et dit que non, c’est l’air qui est content et qu’il faut dire « Tu as l’air content », même si on parle à une fille. 

  Ce qui est aussi vrai que faux car, vérification faite, on peut dire les deux. D’ailleurs quand on lit Le petit Nicolas, par exemple, on trouve indifféremment les deux formules. Et vraiment, je trouve que ça sonne bien mieux de dire à une femme « tu as l’air contente » que de le dire au masculin.

  Même genre d’erreur qui m’est épidermique avec « dont » : dont est une contraction de « de… que ». Donc même si Audiard et tant d’autres l’ont écrit et si donc les acteurs l’ont dit, et même si on le trouve un peu partout, ce qui est correct, c’est « C’est de lui QUE je veux te parler » (de … que) et non pas « C’est de lui dont je veux te parler » parce que, alors, il y a redite : « C’est de lui de que je veux te parler ». On pourrait tout aussi bien dire, en étant également correct, mais cela sonnerait moins bien dans un dialogue parlé du cinéma : « C’est lui dont je veux te parler. » Mais évidemment, il faut faire comme le dit le chef de plateau.

  Les chefs de plateau, c’est tout à leur honneur, veulent parler correctement mais, parfois, le résultat est très loin de ce qui est dans le film original, puisqu’on applique un langage écrit et non parlé. Or dans un film, c’est un dialogue qui doit être le plus réaliste possible et donc c’est le vocable parlé qui devrait primer. Le pire, c’est quand cette erreur du vouloir bien parler se couple avec la faute de français involontaire mais faite de manière convaincue, comme je viens de l’expliquer. 

  Une illustration de ce que j’expose ici : dans Titanic, après avoir sauvé Rose (Kate Winslet) du suicide (si mes souvenirs sont exacts en ce qui concerne le moment du film) Jack (Leonardo DiCaprio) demande une cigarette au majordome du fiancé de Rose et lui dit : « J’peux vous taper d’une cigarette ? ». Or vérification faite, on tape (emprunte) quelque chose à quelqu’un. On ne tape pas quelqu’un de quelque chose. 

  Autre point vécu : mon personnage dit « Excusez-moi » et je prononce « Escusez-moi ». Là, ça ne passe pas du tout. Je me fais vertement remettre sur le droit chemin. Pourtant dans la vie, tout le monde dit plus souvent « Escusez-moi » qu’autre chose. Pour un commentaire de film dit par le narrateur, oui, le « EX » s’impose, mais pour un dialogue ? La contradiction me saute au visage à ce moment-là : toute cette volonté de réalisme dans le son, la technique, le jeu, et il faut faire une faute là où il n’y en avait pas ! Alors, sur un plateau, essayez de ne pas oublier de bien prononcer le X. Mais dans les cabines de « Vous en avez déjà fait ?... », privilégiez le réel. Essayons de faire comme dans la vie. Le contraire fait désordre… ou, au contraire, trop rangé comme chez les Suisses. Or je vous le demande, où en est le doublage suisse ? 

  Blague à part, nul n’est parfait. Il faudrait juste qu’on puisse laisser la porte ouverte à certaines suggestions quand on est chef de plateau. On est chef, c’est incontestable, mais on n’est pas le roi.    

  À moins… À moins comme dirait l’autre, qu’on soit dans une monarchie ?... Ce qui expliquerait qu’on puisse donc faire des fautes. Des fautes de droit divin... 

  L’obstacle principal, quand on est devant une rythmo, c’est la rythmo. Il faut éviter de se laisser hypnotiser par elle. Eviter de la suivre absolument, pas à pas. Oui, on lit à la barre mais il ne faut pas non plus étirer les mots à outrance, même s’ils sont écrits comme ça. C’est le cas parfois quand l’auteur ne sait pas se mettre à la place du doubleur. Mais même quand la rythmo est bien écrite, il ne faut pas être scotché dessus. Regardez la scène de Scarface, au moment de la première rencontre entre Sossa, le trafiquant de drogue, Tony et Omar. Pour Tony et Omar, le jeu est fluide, en place, naturel. La bande rythmo de Sossa a évidemment été écrite par le même auteur, de la même façon. Alors je ne sais pas qui a doublé Sossa et je ne veux pas lui faire une critique mais je suis obligé de le constater, si vous écoutez la voix, vous entendez comme elle suit la rythmo, comme elle traîne ici ou là, alors qu’en français, il n’y a aucune raison de traîner de cette façon. 

  Non, il ne faut pas être plaqué sur la rythmo. Mais attention, ça ne veut évidemment pas dire qu’il ne faille pas la suivre du tout !

  Alors comment faire pour s’en sortir ? Je ne sais pas si vous avez déjà observé des doubleurs en séance. Il n’est pas rare de les voir tête penchée. D’un côté ou de l’autre, et alternant. Pourquoi ? Pour avoir un œil sur la rythmo, un œil sur l’image. De cette façon, on peut mémoriser les mots clés de la boucle en l’entendant en V.O. juste avant de la faire, tout en photographiant les moments clé de l’image. Quand on va lire la rythmo pour la jouer, il ne restera plus qu’à lire les mots sur lesquels on ne s’était pas attardé lors du visionnage simple et à continuer le va-et-vient des yeux entre la rythmo et l’image. Au bout d’un moment et avec suffisamment d’expérience du jeu, on va voir arriver le texte sur la droite, estimer à quel rythme il va arriver sur la barre et, ayant appris par cœur ce petit bout de phrase, on va pouvoir enfin se consacrer au principal : regarder l’acteur et dire son texte sans avoir à le lire. Cela s’appelle « monter à l’image ». Et c’est ce qu’il y a de plus efficace. Encore mieux pour perfectionner le jeu, un secret : il faut regarder l’acteur dans les yeux. Pas ses lèvres ou si peu, non, ses yeux ! Car dans ses yeux, l’acteur exprime des émotions d’une façon universelle et nous allons pouvoir enfin nous affranchir des erreurs d’interprétation, comme le coup du vélo pour homme ou pour femme dont je vous parlais dans d’autres pages. On va pouvoir enfin le laisser entrer en nous et prendre en nous la place qu’il faut pour qu’il puisse faire et prolonger son travail : passer à travers nous vers le public. 

  C’est là. Quand vous en serez venu là, qu’un spectateur (anonyme mais tellement bienvenu car c’est pour lui que vous travaillez, en somme) pourra vous dire : 

  — Oh ! On dirait que ça sort de sa bouche ! 

  Vous trouvez peut-être cet exercice impossible, surnaturel ? Je vais vous donner un point de repère que vous connaissez ou que vous pouvez approcher sans faire de doublage. Avez-vous déjà joué à Mario Kart ? Ou a un jeu sur console à deux écrans ? Quand vous vous habituez au jeu, alors vos yeux descendent sur l’écran du bas, dans lequel vous voyez une sorte de plan de ce qui vous attend un peu plus loin. Une vue d’ensemble, se mouvant en synchronisme avec l’action qui se déroule dans l’écran du haut.  

  Eh bien, c’est la même chose. L’écran du bas, c’est la bande rythmo, l’écran du haut, c’est le film. Si vous pouvez jouer à Mario Kart, vous pouvez doubler un film ! 

  Voici une autre vision de la question. Il faut pratiquer ce que j’appelle la « triangulaire » : le texte arrivant par la droite, on a largement le temps de le lire (et de l’apprendre) avant de le dire. On sait à peu de choses près quand il va falloir le dire, puisque la vitesse de la rythmo ne varie pas et que c’est l’écartement des lettres qui joue. Donc je lis le texte à droite et je me prépare à le lire en place, sans regarder la barre. Ce qui me laisse le temps de regarder vers l’image, c'est-à-dire les yeux de l’acteur que je double, et de jouer vraiment le rôle. Quand il le faut parce que je n’ai plus beaucoup d’avance sur le morceau de texte que j’ai appris, je redescends sur la droite de la rythmo, je lis ce que je vais devoir dire. Et ainsi de suite. C’est cela, monter à l’image. 

  Et puis après votre passage au micro, pour clôturer la chaîne des intervenants (il y aura ensuite le mixage, les traitements sonores), on trouvera le monteur son (ou la monteuse) qui va recaler si besoin, au millimètre, ce que vous n’aurez pas tout à fait dit en place.  

Anecdotes 

  J’avais décroché un petit rôle avec un chef de plateau dont j’ai heureusement oublié le nom. Je ne le connaissais pas du tout mais j’y allais avec joie. J’ai joué la boucle et j’ai vu le chef de plateau faire la moue. 

  — Non, faites-moi une autre proposition, avait-il simplement dit, sans plus d’indication. J’ai donc joué autrement. « Comme on fait dans le doublage ». Et c’est passé. 
  C’est là que j’ai compris qu’il y a des chefs de plateau qui pratiquent ce que j’ai entendu appeler, de rares fois, « le ton doublage ». Une façon de jouer pour un film, une musique. Un moule de l’expression vocale. Comme les américains, qui sortent de leurs écoles de cinéma avec des mimiques plein le visage, façon Meg Ryan. Parce que les anglophones ne sont pas aussi démonstratifs que nous, les latins, ils en font plus avec leurs visages qu’avec leurs mots et leurs intentions vocales. 

  Alors, moi, je ne marchais pas comme ça. Justement, je m’étais bagarré avec cette mauvaise habitude si facile à prendre, surtout quand on côtoie des personnes qui ont ce ronron, facilement contagieux. Donc, Je n’ai plus travaillé avec ce chef de plateau parce que je n’entrais pas dans le moule. Il y a toujours un côté positif et un autre négatif à toute chose. Le négatif, bien sûr, c’était « pas de boulot ». Mais le positif, c’était : Pas de mauvais boulot ». 
* *

*

  Sur les feux de l’amour, j’étais détesté parce que j’avais travaillé pendant la grève. Pendant une longue période, l’équipe en place a tout tenté pour me faire virer. Mais tout ce qui ne nous tue pas nous rend plus fort, dit l’adage. En voici un exemple. Mon personnage, Neil Winters, avait, sur la rythmo, un passage où il disait « m’sieur » en s’adressant à un visiteur. J’ai donc dit ce qu’i était écrit. 
  — Ah non ! Non, alors ! a hurlé un comédien présent, on ne dit pas m’sieur, enfin ! On dit Monsieur ! 

 J’ai repris la phrase en corrigeant comme ordonné. Mais ce M’sieur-là, qui croyait avoir marqué un point m’a permis d’en marquer trois. Le niveau d’anglais des chefs de plateau et de la plupart des comédiens de la série était pauvre, voire nul. Pour ma part, je le parle couramment. J’étais donc en mesure de voir très facilement quand l’adaptation était perfectible, et cela arrivait très souvent parce que l’adaptation de la série est confiée a des personnes débutantes (peut-être cela a-t-t-il changé depuis, je n’en  sais rien) ne parlant pas anglais et se servant du dictionnaire pour faire leur travail. Aussi, comme je suis par ailleurs auteur et écrivain, et créatif, ça été un jeu pour moi de rectifier les erreurs. Quand je le faisais, le sens de la nouvelle phrase collait parfaitement, et cela se voyait si bien que personne ne pouvait contredire les changements que j’ai décidé de faire d’office, sans rien demander, ou en faisant des propositions lorsqu’elles tombaient sous le sens. Premier point, on me laissait créer. J’aurais dû, selon le principe de leur grève, toucher des droits d’auteur, puisque les adaptateurs en touchent. Mais je ne l’ai jamais demandé. 
  Et puis, ce fait de changer le texte m’a fait acquérir, tout seul, une technique énorme : comprendre le texte au lieu de le jouer tel qu’écrit, corriger les erreurs quand il le fallait, en arriver à changer parfois 7 mots sur 10 sans prendre plus de temps ni plus de prises que les autres, voilà un défi qui m’a plus. Second point. 

  Et le troisième en découle : cette technique de pouvoir changer le texte instantanément  m’a ouvert la porte vers la parodie de doublage, qui me régale et fait que je ris même dans les heures sombres et que bien des gens m’envoient de très vibrants encouragements. 

Trois-un. Beau score, non ? 

Le commentaire de film

  C’est un domaine assez différent mais qui demande de savoir dire une phrase dans un temps donné, sur un ton particulier, même si c’est moins contraignant et moins varié que le doublage. 

  Je pense pourvoir dire qu’il y a deux sortes principales de films pour lesquels on peut faire des commentaires : 

– le film d’entreprise, qui montre un produit, une usine,  pour une mise en valeur. 

– le documentaire, qui retrace l’histoire d’une époque, d’un événement, d’une personne, qui fait une étude scientifique, sociale ou médicale…

  Pour le comédien, cela change peu de choses a priori. Mais en fait, il pourra, dans la seconde catégorie, faire passer plus d’émotions, emmener les gens dans une belle histoire. 
  Il y a deux sortes de voix off dans un commentaire de film. Le narrateur, qui est la voix principale, qui revient tout le long du film pour donner les explications nécessaires à la compréhension de l’image par le spectateur, et les voix d’intervenants ou d’interview, lesquelles sont nommées I.T.V.. 

  Il peut arriver qu’on soit à la fois narrateur et voix pour les I.T.V. mais, en général, les sociétés qui produisent ces films prévoient un budget suffisant pour avoir plusieurs voix, une voix féminine et masculine pour les I.T.V. au cas où les représentants des deux sexes interviennent, et une voix pour le narrateur. Si vous parlez parfaitement anglais ou une autre langue dont le producteur du film peut avoir besoin, n’oubliez pas de proposer vos services pour faire le même film en anglais : les Français qui naviguent réellement dans deux langues sont très rares. Mais de grâce, pitié pour les oreilles étrangères et les miennes, ne faites des voix en anglais que si vous possédez parfaitement la langue. Il ne suffit pas d’avoir passé dix ans en Angleterre ou aux U.S.A., il faut qu’un Anglais, vous entendant, pense que vous êtes Anglais ! Si votre accent s’entend, vous ferez l’effet aux Britanniques qu’eux nous font quand, après dix ans de professorat d’anglais passés en France, ils ont un accent british aussi pink que de la jelly ! L’effet que nous fait la notice coréenne de notre lave-vaisselle tout neuf, traduite avec les pieds… 
  Le ton du narrateur est différent du ton des voix off d’intervenants. On entend malheureusement trop souvent des tons chantés répétitifs, insupportables à l’oreille. Il faut savoir éviter de reproduire la même chanson vocale à chaque phrase, fuir à tout prix le ronron et, pour cela, il faut varier les attaques de chaque paragraphe, ne pas faire une ritournelle identique de chaque phrase. Rester neutre, ne pas agresser l’oreille, oui, mais pourtant ne pas endormir l’auditeur. Il faut donner envie d’entendre la suite, emmener les gens dans une aventure, les faire rêver. Un peu comme vous raconteriez une histoire à votre petit enfant. Mais pour ne pas non plus les bercer, il faut casser le ton souvent. 
  Quand vous enregistrez, il est bon de demander à avoir en fond, assez loin, la voix du narrateur original, si elle existe, ou la voix témoin que le réalisateur aura peut-être posée, si le film est en version française dans l’original. N’hésitez pas à demander à l’ingé son de régler comme il faut la balance entre la voix témoin/la V.O. et votre propre voix car si c’est trop fort du côté V.O. cela vous gênera, et si c’est trop faible, sa fonctionnalité, qui est de vous dire quand commencer telle ou telle phrase, quand la finir aussi (car vous ne pouvez pas regarder le time code en même temps que vous lisez le texte sur papier et que vous jetez un œil sur l’image de temps en temps), sera amoindrie ou annulée. Donc entendre la voix originale est un indicateur très précieux. D’où l’importance, là aussi, de bien connaître l’anglais. Car si vous le comprenez vraiment, vous saurez reprendre et terminer une phrase à peu près en même temps que le narrateur anglais et vous irez beaucoup plus vite et efficacement que si c’est l’ingé son qui doit vous recaler, vous reprendre et vous dire qu’il fallait partir plus tard ou plus tôt. 
  Une fois que vous avez fait l’enregistrement, l’ingé son coupe la voix originale pour le mixage final, alors qu’il laisse en fond celle des intervenants. 

  La voix off sur intervenant est moins neutre que celle du narrateur, même si on ne joue pas le rôle d’un personnage à l’écran comme dans le doublage. Il faut faire passer, dans la voix, un peu de l’émotion, de la passion de la personne qui parle, mais ne pas être au même niveau qu’elle et encore moins la dépasser car, alors, comme on n’est pas en synchro avec les lèvres et qu’on n’entend plus bien la voix originale, mixée en fond, on prend le pas sur l’interviewé. Et le spectateur est détourné du but du réalisateur : que le public regarde l’interviewé et qu’il comprenne sans effort ce qu’il dit.  

  Comme en doublage, il ne faut pas cavaler, sauf si ce que vous avez à dire tient en très peu de temps mais, dans ce cas, mieux vaut proposer un changement de texte pour le raccourcir suffisamment. Car souvent les personnes qui ont écrit le texte l’ont lu dans leur tête, mentalement, sans le parler en situation devant l’image. Or faites l’essai, pensez un texte et dites le ensuite, tout cela avec un chronomètre. Vous verrez que mentalement, on va beaucoup plus vite qu’en parlant ! 

  Il faut savoir que l’anglais, qui est souvent la langue originale du documentaire, est toujours plus court que le français. Il faut donc en général dire plus de mots dans le même laps de temps. Quand l’auteur du texte n’a pas calculé cela, il faut sans cesse intervenir pour que le débit ne soit pas « à la mitraillette ». Mais dans la plupart des cas, si le film est bon, le texte n’a pas besoin d’énormes remaniements. Il s’en trouve même où l’on n’a rien à changer ! Mais c’est une chose rare.

  Sachez que lorsqu’on est distribué sur les voix d’intervenants, il est d’usage partout de commencer à parler une à deux secondes APRÈS l’interviewé et de finir une ou deux secondes AVANT lui, pour que le spectateur puisse entendre un petit morceau de la V.O. et se sentir « chez lui », surtout s’il comprend un peu la langue d’origine. 
  Un des défauts des débutants, outre de cavaler pour en avoir plus vite fini et s’excuser d’être venu, est de laisser mourir les fins de phrases comme si, ayant fourni l’effort principal, on laissait l’auditeur deviner la suite, ou si, pas sûr de soi, on n’osait pas aller au bout de l’idée… 

  Chaque phrase doit être soutenue dans son ensemble, à moins bien sûr, cas extraordinaire, que le réalisateur vous le demande pour un effet particulier. 

  Quand vous êtes sollicité pour un commentaire, demandez, bien avant de vous rendre au studio, ce que vous allez faire. Un film ? Deux films ? Pour quel tarif ? Car elles ne sont pas rares, les maisons qui vous convoquent pour un film, pour le prix d’un seul, qui vous en font faire trois et trouvent intolérable que vous vous rebelliez devant le client, vous reprochant ensuite amèrement votre manque de solidarité !

  Sachez le détail avant. C’est mieux, si vous acceptez, de savoir ce que vous acceptez. En doublage, c’est différent, il y a un tarif syndical, à la ligne, donc, on ne peut pas vous en faire faire plus pour le même prix. À part les rares chefs de plateau qui n’hésitent pas à profiter de votre essai pour vous faire faire tout un long rôle gratuit... Si, si, ça m’est arrivé à mes débuts. Et cela, même les nobles trouvent ça indigne.  
  En voix off comme en publicité, n’acceptez pas n’importe quel tarif. Renseignez-vous avant sur ce qui se pratique car, si vous travaillez au rabais, vous obligez vos collègues à s’aligner sur votre prix et eux se sont battus pour imposer quelque chose de plus décent. Ils vous en voudront et ce sera logique. Si vous passez outre, il faudra du coup aussi accepter sans rechigner que, lorsque vous serez chevronné, un  nouveau venu casse les prix que vous aurez vous-même déjà réduits, pour pouvoir à son tour entrer dans la danse. De plus, quand vous pratiquez des tarifs bas, ceux qui vous emploient se disent que vous ne valez pas grand-chose. Et pensent à quelqu’un d’autre quand ils ont un budget important. Ou, pire, estiment que vous êtes tellement dans le besoin que vous n’allez pas porter plainte s’ils ne vous payent pas. Ou seulement six mois plus tard, après avoir placé votre argent pour en toucher les intérêts. Ne pas être payé, c’est très rare dans le doublage mais très fréquents dans les commentaires de films et dans la publicité locale. 
  Refusez catégoriquement de travailler gratuitement, surtout si on vous promet du travail payé plus tard. Les sociétés qui font travailler des gens sans les payer sont des voleuses, parce qu’elles sont payées, elles, et elles ne feront jamais appel à vous plus tard pour du travail rémunéré. Elles chercheront d’autres gens pour vous remplacer, qui accepteront aussi de le faire pour rien.

  Méfiez-vous de ces sociétés qui vous contactent d’elles-mêmes et qui vous félicitent sur votre site de démo sur Internet. 
  Le plus souvent, elles ont quelque chose à vous demander en échange de leurs compliments et de leurs promesses, et rien à donner au final. 

La pub

  Il existe deux sortes de séances d’enregistrement pub. Celle qui a lieu dans un studio d’enregistrement, dans une grande ville, ou celle qui a lieu chez soi, pour une pub locale le plus souvent, quand on a un home studio et qu’on travaille à distance. 

  Dans la première, le décor, c’est le plus fréquemment une triangulaire : agence, directeur artistique (DA), comédiens. Bien sûr il y a aussi l’ingé son et, hors du triangle, invisible dans le studio mais omniprésent dans l’esprit du DA et de l’agence, le client final. Ce qui s’est passé bien avant la session d’enregistrement, c’est que le client a décidé de faire une campagne publicitaire radio ou télé. Dans le cas qui nous occupe, il a pu faire ce qu’on appelle une « compèt’ », c'est-à-dire demander à plusieurs agences de publicité de lui proposer leur meilleur idée pour sa communication. L’agence qui a été choisie sera présente le jour de l’enregistrement et sera représentée par une personne mandatée par elle. En général, il s’agit du rédacteur du texte, du chef d’agence ou de l’homme qui a pondu l’idée du spot pub. 

  La problématique du client est la suivante : au départ dans sa « compèt », il a été séduit par l’idée la plus audacieuse, la plus percutante, la plus amusante. Mais à mesure qu’elle est mise en réalisation, il n’est pas du tout rare que le client commence à chercher à faire machine arrière parce que, tout à coup, il a le sentiment de prendre un risque. Peur de se sentir déplacé, d’avoir fait le mauvais choix. Mais cela il ne peut l’avouer, parce que ce serait faire état d’une erreur et il ne peut que rattraper la chose en portant le doute et la responsabilité sur le DA, l’agence et, indirectement mais sûrement, le comédien. La problématique de l’agence n’est plus, à ce moment, la création mais la psychologie, pour rassurer le client. Lequel, de plus en plus effrayé par l’audace du texte, freinera des quatre fers et ne retiendra, dans le travail final, que les prises les plus neutres, plates, les moins risquées. La problématique du DA n’est pas non plus tant la direction des comédiens, qui passe un peu à la trappe, mais une sorte de travail d’assistant social, qui devra rassurer le représentant de l’agence. Lequel, je le rappelle, est en train de faire la même chose avec le client pour ne pas perdre le marché. La plupart du temps donc, toutes les prises qui auraient pu vraiment mettre en relief l’idée première sont écartées, dans le seul but de ménager des sensibilités et empêcher des angoisses de stopper l’affaire. Si bien que le résultat souvent déplorable que nous connaissons tous, en écoutant ou en regardant les pubs, surgit tout à coup de la séance comme un alien et, au final, dans les oreilles et parfois sous les yeux de l’auditeur. 

  En contact réel ou quasi médiumnique avec le client, l’homme de l’agence va sans cesse être obligé de remettre en question son texte et son idée, perdant pied à pied tout le chemin qui aurait pu être fait et donner de bien meilleurs résultats. Tout en affichant la plus grande sérénité. À se demander si ce n’est pas lui, le comédien… Comme le client panique plus ou moins, ses demandes s’entrechoquent, deviennent contradictoires, illogiques, pour tout dire irréalisables en l’état, et le travail de l’agence est d’acquiescer. Celui du DA, à ce moment-là, est de dire : « Si, si, c’est possible ! ». Et on se demande aussi si, finalement, lui non plus n’est pas un peu acteur. 
  On devine alors la problématique du comédien. Il est le dernier maillon, celui à qui les indications sans queue ni tête arrivent et à qui on va donner les explications les plus saugrenues, en se disant qu’elles sont parfaitement simples et claires, mais que le plus difficile va être de nous le faire comprendre, à nous qui sommes de doux rêveurs, qui vivons dans un monde merveilleux mais qui pourtant, bizarrement, ne connaissons du marketing que ce qu’il nous fait acheter. 
  Le travail du comédien, à ce moment-là, est de répondre positivement à toutes ces demandes de tout et n’importe quoi. C’est pourquoi le DA, rapidement, en est réduit à devoir donner le ton, plutôt que des indications qui se contredisent et ne peuvent être réalisées. J’ai entendu, en séance, de l’agence, un « Faites-moi un ton très confidentiel mais en même temps extrêmement vendeur ! » qui m’avait laissé bouche bée. J’avais répondu que je pouvais faire l’un ou l’autre mais pas les deux en même temps. J’ai vu que je mettais le DA en grave difficulté et donc en colère, parce que je ne me pliais pas à la basique idée qu’un comédien ne doit pas dire ce qu’il pense mais ce qu’on veut lui faire dire, et comme on veut le lui faire dire. Le problème, c’est qu’on ne sait pas, en réalité, comment le lui faire dire, à cause de la triangulaire décrite plus tôt. 

  On m’a raconté des séances très spéciales de ce genre, pendant lesquelles le comédien en perdait son latin mais n’avait pas le droit de perdre son calme. Témoin cette histoire, qui m’a été racontée par Jean-Michel Farcy, mon excellent ami trop tôt disparu, dont la voix grave était magnifique et le jeu formidable. On lui avait demandé, dans une séance : « Tu peux me la refaire, mais avec un peu de bleu dans la voix ? ».
  Jugez de ce qu’il a ressenti à cet instant précis. C’est drôle à imaginer, à raconter, mais à vivre ? Parce que ce n’est pas le tout de rigoler mais il faut bien le faire ! Alors Jean-Michel l’a fait. Je ne sais pas avec quel crayon de couleur mais il l’a fait ! 

  Le pompon, c’est cette séance, dont je ne sais plus qui me l’a racontée, pour une pub nationale pour une marque de bière. On avait demandé deux cents prises au comédien. Il devait dire une toute petite phrase, du style « Le bonheur de la bière ». Au bout de la deux centième prise, le DA, pris d’une illumination subite, dit au comédien : 
  — Ca y est ! Je sais comment vous faire comprendre ce que je voudrais entendre. Il me faudrait… un peu plus de houblon dans la voix ! 
  Voilà. Il faut s’attendre à ça, si vous êtes convoqué pour de la pub en studio. Mais ce n’est pas le pire. Le pire, je crois, c’est quand il n’y a pas d’agence et que le client final a choisi, dans son personnel, un de ses cadres pour venir diriger la séance. Le cadre en question, évidemment, n’a jamais assisté à cela, ne sait rien de ce qu’est un comédien et est bombardé au poste de chef de séance, avec la responsabilité de ne pas décevoir son chef à lui. Peut-être même que sa future promotion dépend de ça. Alors là, attendez-vous à tout. Parce que plus ça va, plus c’est surréaliste… 

  Mais bon comme vous voyez, on en sort vivant. Mais traumatisé, puisqu’il faut l’écrire pour survivre !    
  Les conseils que je peux vous donner pour être le moins possible coincé devant un micro qui arrive à entendre, en plus de vos étonnements et possibles bégaiements, autant d’inepties sans grésiller, c’est de vous prendre pour un Anglais : ne pas perdre « le contrôle de votre self ». Et vous dire que ça va passer. Penser que c’est alimentaire. Et puis se raccrocher aux quelques séances que vous aurez tout de même trouvées amusantes parce que le client, l’agence, ne sont pas là et que le DA n’est pas trop conditionné par eux. Du coup, on est plus détendu et le résultat s’en ressent positivement ! On arrive à passer de bons moments en pub tout de même. Mais c’est toujours quand le texte est drôle, affûté, et qu’on a le droit de le jouer tel qu’il devrait l’être. Vivre cela justifie la patience et la tempérance dont on doit faire preuve dans de moins bonnes conditions.
  Je vous donnerai aussi le conseil de prendre connaissance du ton usuel, chanté, de la pub. On vous dira, parfois, « Ne chante pas » mais c’est ne pas se rendre compte que c’est seulement que ce que vous avez fait n’est pas chanté sur la « bonne » mélodie, celle qui est intrinsèquement convenue. Comme dans les années cinquante était convenu le ton qu’on entend dans les pubs de l’époque et qu’on trouve risible aujourd’hui. Mon opinion est qu’un jour, on trouvera risible le ton d’aujourd’hui. Je le disais à un DA, ajoutant : « La pub, ce sera bien quand, dedans,  on parlera naturellement ». Le DA avait secoué la tête  négativement, comme en face d’un doux rêveur. Ce qui en dit, long sur l’avenir des séances d’enregistrement ! 
  Sachez-le, et je vais me répéter, en doublage comme en pub, la première bonne prise est la bonne. Mais la majorité des clients/agences de pub ne l’entendent pas de cette oreille. Ils pensent qu’ils n’en ont pas eu pour leur argent si vous n’avez pas travaillé longtemps et le DA, qui est en face d’un commerçant, doit l’être aussi. Il fera tout ce qu’il pourra pour donner deux kilos de phrases à son client quand deux cent grammes auraient suffi et auraient été bien meilleurs à déguster. Non, dans une triangulaire, vous n’êtes pas censé réussir rapidement. Alors que, justement, si vous êtes bon, vous réussissez du premier coup ou très vite, et c’est pour ça que vous êtes payé cher, parce que vous êtes un professionnel. Ne pas voir cela, c’est trouver concevable de demander à un maçon de refaire son mur six fois alors qu’il était déjà bien fait dès le départ. Rien de plus agaçant lorsqu’on a fait la bonne prise, qu’on en a aligné d’autres suivant plusieurs indications improbables, et qu’on entend : 
  — Allez tu m’en refais une. Que j’aie le choix.
  Mais cette fois, il n’y a plus d’indication. Débrouille-toi… On fait quoi alors ? 
  Celui qui peut vous sauver, abréger les sottises, c’est encore une fois l’ingé son. Parce que lui aussi, il subit les retakes sans queue ni tête. Et s’il connaît son métier, il aura mis de côté la première bonne prise et la ressortira quand tout le monde aura la tête farcie, et ne saura plus vers quoi aller. 

  Si cette bonne prise revient au bon moment psychologique, elle sera celle qui sera retenue. À moins que, comme je l’ai dit tout à l’heure, effrayé par l’audace du texte, on ait complètement dénaturé l’idée et que la première bonne prise, celle qui aurait vraiment séduit le consommateur, ne soit plus du tout adaptée à la nouvelle vision timorée des choses. 

  Je vous ai parlé de deux sortes de séances. Il y a aussi celles qui ont lieu chez soi, si on a monté son home studio et si on travaille à distance avec des boîtes de pub. En règle générale, c’est pour de la publicité locale ou régionale. Il arrive, et c’est très rare, qu’on  trouve des sociétés humaines, respectueuses, qui payent à l’heure et qui ne vous prennent pas pour une machine. J’en connais deux, sur les quelque soixante que j’ai pratiquées, et je leur rends hommage. Il ne leur sera pas difficile de se reconnaître : je leur ai dit qu’elles étaient les deux seules avec qui j’accepterais désormais de continuer à travailler. 

  Pour le reste, il faut vous attendre à devoir monter votre auto-entreprise pour être considéré comme un employé à demeure. C'est-à-dire que pour 10 euros, on vous demandera d’enregistrer un texte pour lequel on ne vous donnera aucune indication. Ensuite, on vous demandera un, deux, trois, X retakes de la même pub, sans payer davantage et avec des contradictions qui pourront s’entasser les unes sur les autres. 

  La solution que j’avais trouvée et que je vous propose, c’est de n’enregistrer, avec ces boîtes qui sont les reines du retake, que par téléphone, avec pas plus de trois prises. Et de faire payer les prises supplémentaires. Là, votre client est obligé de réfléchir aux indications qu’il doit vous donner. Et de vous témoigner un minimum de respect.

  Sans cela, c’est invivable. 

  On vous demandera aussi, parfois, de faire une pub dans laquelle il y aura plusieurs éléments de promotion. À part pour Leclerc, qui a l’habitude d’assommer ses consommateurs avec quatre ou cinq produits dans le même message, dans ses magasins,  c’est tout simplement du vol. C'est-à-dire qu’on va utiliser le début et la fin du message comme berceau commun pour toute une série de spots et le corps du message, c'est-à-dire l’offre, sur autant de spots différents qu’il y a d’offres. La boîte facturera X spots, mais elle vous ne vous en paiera qu’un. Sans vous le dire. C’est très fréquent. 
  Comme est fréquent aussi le fait d’être payé 10 euros pour un spot local qui est en réalité un spot régional (avec diffusion beaucoup plus étendue et facturé au client final bien plus cher). Et, parfois même, il s’agit d’un spot national… Quand on sait qu’un comédien dans un studio parisien peut facilement demander entre 300 et 1500 euros pour un spot (sinon plus pour certains annonceurs), faites le rapport avec vos 10 euros… Quand le message à enregistrer ne parle pas d’une ville précise, d’un boulanger, d’un garage local, demandez pour qui est le spot et pour quelle diffusion. Demandez à avoir le texte entier si vous ne l’avez pas et ne faites pas l’enregistrement d’une seule petite phrase sans avoir le reste du message. 
  Pour vous faire baisser vos prix ou vous convaincre de travailler pour les prix dérisoires proposés, on vous parlera de volume de commandes à venir (Bien sûr, le volume ne sera pas là dans la pratique et, pour s’en excuser, votre client vous dira finalement qu’on ne peut vous le garantir nulle part, ce qui est (enfin !) vrai). On vous fera plier, aussi, en disant que les comédiens qui font de la pub en home studio en alignent un nombre impressionnant par jour. Puisqu’il faut cinq minutes pour faire un spot, on en fait donc dix par heure au moins. À la fin de la journée, on récolte 800 euros par jour ! Ces voix off (on n’est pas comédien, pour la plupart des boîtes de pub, mais voix off) gagnent des mille et des cents. Calculez : à 800 euros par jour, on atteint plus de 20 000 euros par mois ! Et donc les voix off « peuvent bien faire un petit effort », puisque ce sont des privilégiés. 
  Mais ces centaines, ces milliers de commandes, bien sûr, ne viennent pas du client en question qui, avec de la chance, en aura peut-être une dizaine par mois maximum pour vous. Quand ce n’est pas une seule. Et il vous demandera un prix (!) quand il vous en enverra une dizaine d’un coup, une fois par an… Avec tous vos autres clients, vous ne totaliserez jamais les 20 000 euros en question. Tout au plus, si vous tournez beaucoup, vous pourrez compter sur 1000 à 2000 euros par mois. 
  Ne vous laissez pas faire. Montrez que vous n’êtes ni clochard dans le besoin, ni machine à parler. Alors quand on aura besoin d’autre chose que d’une machine à parler, c’est vous qu’on appellera. 
  N’acceptez pas les tarifs trop bas. Il vaut mieux travailler cher pour peu de monde que pas cher pour tout le monde. Parce que, dans la deuxième solution, on travaille beaucoup plus que dans la première et pour la même paye globale. D’autant plus que les gens qui sous-payent vous harcèlent avec les retakes et vous obligent à les relancer encore et encore pour être payé. Quand ils vous payent ! C’est très fréquent, une boîte de pub qui ne paye pas. 

  Une des arnaques qui fonctionnent le mieux pour ça est la suivante : une boîte de pub vous appelle pour vous proposer de travailler (ou c’est vous qui l’avez contactée et elle vous répond). D’elle-même, sans que vous ayez posé de question, elle vous dit :
  — Je paye bien tous mes employés, demandez à X, Y, Z. 

  Et il donne une liste de comédiens, éventuellement avec leur mails, qui ont des home studios, qui sont connus comme le loup blanc dans le monde des voix off par Internet. Donc vous voilà potentiellement en confiance. Mais par acquis de conscience, parce que vous avez lu ce livre et d’autres choses pas catholiques sur le net, vous écrivez aux personnes mentionnées par votre contact. Lesquelles vous confirment la chose. Elles sont bien payées et en plus, tout de suite, c’est toujours fiable et sans histoire. Alors vous foncez, tout content d’avoir gagné votre journée ! Et vous travaillez avec votre nouveau client, qui va vite se présenter comme un des meilleurs, vu le nombre de commandes. Décidément, ça a été votre jour de chance ! Seulement, au bout de trois mois, vous n’êtes toujours pas payé… Vous demandez, relancez encore… Mais c’est fou, les problèmes informatiques ou les accidents de la route qui arrivent alors au client…
  Bilan des courses, bienvenue dans les rangs de ceux qui ont fait comme vous, qui on été mis en confiance par ceux qui, effectivement, sont payés sans problème. C’est la réalité, ils le sont, ils sont de bonne foi. Mais vous, comme plein d’autres, vous ne serez pas payé. C’est comme ça que ces boîtes abusent les gens, en en utilisant d’autres qui ne sont pas censés savoir qu’ils servent d’appâts. Si vous vous faites avoir, vous ne manquerez pas de contacter les voix off référencées dans le mail de départ. Elles vous diront qu’elles ne savaient pas. Mais en tout cas, elles ne quitteront pas leur client pour ça. Pas folles, il paye. Et quand on les sollicitera à nouveau pour savoir si, effectivement, elles sont payées, beaucoup d’entre elles continueront à dire oui sans prévenir les collègues de l’arnaque, parce que ce serait se mettre mal avec un bon client et parce que ça pourrait nuire à leur réputation, si ça se savait qu’elle cassent du sucre sur un client qui paye tout de même certaines voix off… 

  Le conseil qui me semble s’imposer, quand on vous sollicite et que, de soi-même, on vous donne plein d’adresses pour créer la confiance : passez votre chemin. Sans regret.  
  Si vous vous lancez dans la pub chez vous, sachez que la concurrence est de plus en plus florissante et que le marché n’augmente pas, au contraire. Il faut peu de moyens pour pouvoir dire qu’on a un home studio. Un ordinateur lambda, un logiciel gratuit ou non, un micro correct qu’on peut trouver dans les 200 euros, une carte son potable dans les 150 euros, et vous voilà paré ! Que vous soyez comédien chevronné ou pas ne compte guère, le client potentiel s’en moque, ce qu’il voit, c’est que, si vous débutez, vous ne serez pas cher, et pour son client à lui, c’est ce qui compte aussi : qu’on lui donne un résultat « professionnel » à des prix défiant toute concurrence. Si votre son a du souffle, si le micro est tout juste suffisant, si votre pièce résonne et si vous n’avez pas grande expérience, ce n’est pas grave, on vous fera faire autant de prises qu’il faudra pour que ça fonctionne. On vous donnera votre chance !

  Comme pour les commentaires de films, ne cassez pas les prix. Vous désobligeriez la concurrence et vous seriez bien forcé d’avoir à accepter sans sourciller qu’un jour un nouveau débutant casse vos prix déjà cassés, et vous oblige à travailler, pourquoi pas, gratuitement de temps en temps ! 
  Si, si… Sachez que dans les débutants, il y en a dont le seul rêve est de pouvoir dire à leur amis :  

 — Eh, tu entends !? C’est moi à la radio !!!
Le matériel technique

  Pour pouvoir enregistrer chez vous et éventuellement pour pouvoir faire une bande rythmo si vous en avez envie, il vous faut un matériel de qualité et des logiciels efficaces. 

 Je reste à votre écoute pour des questions techniques sur mon mail broadcast@lucmiteran.com mais voici ce à quoi je peux penser pour que vous installiez quelque chose d’efficace. 

  Il vous faut un ordinateur qui tienne la route. À partir d’XP, c’est jouable.  Je ne connais pas Mac donc je ne peux parler que de PC mais, si vous êtes Mac, vous pourrez facilement trouver un bon ordinateur, Mac étant dédié au son et à l’image, c’est ce qu’on dit dans la profession. 

  Les logiciels qui fonctionnent bien : choisissez Adobe Audition si vous ne voulez faire que du son. C’est très complet, intuitif, facile d’utilisation. Personnellement, je préfère la version 1.5. Audition peut aussi gérer l’image, mais d’une façon très limitée. 

  Si vous voulez faire du son et de l’image, donc du doublage, choisissez Sony Vegas. À partir de la version  8, et jusqu’à 13, c’est très bien. Le logiciel est un peu plus compliqué qu’Audition mais rien d’insurmontable, et on peut tout faire ! 

  Pour la carte son, c’est un élément très sensible et essentiel, il faut choisir une bonne qualité. Pour un petit budget, la Focusrite Scarlett 2i2 est  très bien et très simple. Si vous voulez le top, prenez une RME UCX. Ses entrées micro sont exceptionnelles, vous n’avez absolument pas besoin d’acheter en plus un préampli micro, même très cher. 

  Le logiciel qui est vendu avec RME est assez complexe mais la documentation existe et, quand on l’a vraiment pris en main, on peut tout faire, même du 5.1 avec une qualité qui n’a rien à envier aux grands studios parisiens. 

  Le micro est essentiel. Il vous faut un micro électrostatique à large membrane, de studio, pas un micro de type dynamique, qui sera insuffisant. Pour un budget de 300 à 400 euros, l’Audiotechnica 4033 sera un excellent choix. On peut trouver de très bons micros et casques d’occasion, à des prix vraiment abordables.  Il existe beaucoup de marques qui font de bonnes choses. Mais le micro qui figure dans tous les studios parisiens, c’est le Neumann U 87 (2500 euros). Il est excellent mais il y a encore mieux. Et moins cher. Cependant, si vous avez un Neumann, c’est un atout : lorsqu’on vous demande quel micro vous utilisez, c’est un peu du snobisme, on estime qu’un pro doit avoir un Neumann parce que c’est considéré comme la Rolls des micros. On trouve d’autres micros chez Neumann, qui sont beaucoup moins chers et qui convaincront vos clients.

  Vous pouvez aussi prendre un Neumann TLM 103, qui ne sera pas vraiment meilleur » que l’AT 4033 (malgré son prix bien plus élevé, mais dont la réputation fera que vos clients seront assurés de la qualité de votre son. 

  Si vous êtes en budget no limit, les deux meilleurs micros qui existent sont le C12 d’AKG (préférez une version vintage) le U47 (vendu aussi bien par Neumann que Telefunken), de préférence à lampe. Vintage aussi. Vous pouvez, si vous êtes électronicien, en fabriquer un qui soit un clone, on trouve des kits complets pour cela. Il s’en vend des copies montées sur le net, fabriquées avec plus ou moins de bonheur, mais avec un prix plus abordable (dans les 2000 euros au lieu de 20 000). Ces copies ne sont pas illégales, le brevet de ces micros étant, si je ne me trompe pas, dans le domaine public maintenant. 

  Choisissez dans tous les cas un micro qui pourra prendre le son de manière cardioïde, c'est-à-dire devant lui en forme de cœur. Plus exactement en forme de pomme, en imaginant que le micro soit la queue de la pomme. Sinon si vous prenez un micro omnidirectionnel, ce sera inutilisable : vous aurez toutes les résonances de la pièce venant de l’arrière du micro.

  Pour avoir essayé toutes sortes de micros, j’ai trouvé, (jusqu’à ce que tout dernièrement j’aie mon clone de Neumann U47 à lampes),  que le meilleur, c’était le Beyerdynamic MC 740. Une merveille ! On peut enfin exprimer toute la palette de son jeu. Il est peu connu et les studios l’ont mis dans leur parc de micros avec beaucoup d’autres, à l’époque où il était encore fabriqué, de façon à impressionner les clients avec un grand choix. Mais, si on l’avait sur une liste, cela ne voulait pas dire qu’il était utilisé. Ceux qu’on peut trouver en occasion sont donc en excellent état, en état neuf même. Et on peut les trouver autour de 600 euros prix minimum, et plutôt 900, en occasion, alors que neuf il valait le même prix que le U 87. Il faut lui adjoindre une suspension spéciale (de marque T.bone, dans les 8 euros) et ne pas utiliser celle qui est fournie avec, car le micro est si sensible qu’un pas sur le sol se répercute dedans.

  Il vous faut aussi un antipop efficace. Blue en fabrique un très bien, en métal, dans les 50 euros.

  Et il vous faut impérativement un très bon câble XLR. Ne lésinez pas sur le prix, prenez-en un de qualité chez Thomann, par exemple, et pas dans les premiers prix. Sinon vous aurez des ajouts de bruits, de souffle, et une qualité amoindrie.  

  Pour écouter ce que vous produisez, il est très important d’avoir un matériel de qualité, neutre dans la restitution. On appelle cela le matériel de monitoring, c'est-à-dire qui ne dénature pas le son. 

  Il vous faut un casque et le meilleur rapport qualité prix dans ce qui se fabrique encore, c’est le Shure SHR 940. Vraiment excellent et son prix est ridicule pour le résultat : 200 euros. 

  Pour trouver mieux, dans des prix assez anarchiques, (certains savent ce qu’ils vendent, d’autre pas, il y a, tout en haut du panier, le Sennheiser HD-430. Attention, ne pas le confondre avec le 4.30, qui est récent. 

  Le son du HD-430 est irréprochable et sert aussi bien pour le monitoring que pour l’écoute hi-fi. C’est vraiment le dessus du panier. On le trouve pour moins de 200 euros, selon. Les mousses sont souvent hors service, mais on en trouve chez Thomann pour un prix accessible. Ne pas racheter les caches fins intérieurs en mousse, qui ne servent à rien et dénaturent la qualité. 

  Le HD-430 ne court pas les rues, mais quand on en a un, on est content d’avoir fouiné pour le trouver. J’en achète régulièrement sur le net  pour fournir ceux de mes élèves ou lecteurs qui en voudraient un, qui soit vérifié. Contactez-moi si vous en cherchez un, on ne sait jamais. 

   Pour les écoutes (haut-parleurs), il vous faut aussi du monitoring. Demandez conseil dans une boutique de musique en écoutant différents modèles, en privilégiant la neutralité. À de rares et très chères exceptions près, des haut-parleurs qui sonnent joli sur tout vous trahiront : ils sonneront joli sur ce que vous ratez aussi et vous ne saurez pas que vous avez raté… Vous pourrez trouver des écoutes amplifiées et ce sera bien, parce que ce sera étudié pour. Si vous avez besoin d’un ampli, cherchez sur le net, en occasion, une vraie merveille à un prix dérisoire par rapport à la qualité (entre 50 et 80 euros en général) : le Pioneer SA-520. (Le 620 et le 720 sont de même qualité mais de puissances supérieures.

  Voilà, vous avez tout ce qu’il vous faut pour vous lancer. Apprenez à bien utiliser votre logiciel, vous ferez des merveilles sur vos travaux ! 

  Bonne route, belle vie !
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� Je sais que je commets un crime de lèse-majesté en disant « doubleur ». Il faut dire « comédien ». Où va se nicher la vanité… Je suis comédien, je suis doubleur, quelle raison y aurait il a vouloir séparer les deux, sinon à vouloir ménager des sensibleries blessées ? Blessées par quoi ? C’est ce qu’on découvrira en allant plus loin dans ce monde des doubleurs. 


� Bande transparente, qui défile sous le film et sur laquelle est écrit le texte à dire par les comédiens. Vous en trouverez une description détaillée au chapitre : La technique bande rythmo. 


� C’est antinomique avec le fait que j’en parle comme cela ici en le conseillant, je sais, mais pour moi ça a été une démarche sincère (je suis également ingé son autodidacte) et elle a porté ses fruits. Pourquoi ne pas le dire à ceux qui pourraient le faire d’une façon également sincère ?


� Mea culpa, pour moi, qui visais souvent mal, pris que j’étais dans le feu de l’action…


� La console, c’est la table de mixage, où se trouvent tous les potentiomètres qui permettent de mixer et finaliser les sons d’un film, d’une pub ou d’une chanson


� Je dis toujours qu'on peut s'autoriser quelquefois la grosse tête, quand on a fait ce pour quoi on est fait, mais seulement pendant deux minutes maximum. C’est aussi agréable de monter que de redescendre après, parce qu'on n'a pas le temps d'être blasé par l'altitude et, d'en bas, on mesure avec joie tout le chemin parcouru. Cerise sur le gâteau : on a ensuite envie de le refaire, plus haut encore. Si ça existe ?


� Nouvel enregistrement remplaçant le premier. 


� � Je reparlerai de cela, plus en détails, plus loin.


� Je n’ai jamais entendu parler d’« un » calli donc j’imagine, à tort ou à raison, que c’est une profession exclusivement féminine.


� Logiciel actuellement en téléchargement libre et freeware conçu par la société Chinkel.


� Logiciel en téléchargement libre, open source et freeware pour Windows, payant pour Mac (26.99 euros), conçu par Martin Delille avec la collaboration de Guy Desdames. 





