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Et les idées prennent vieIntroduction
Après des heures de réflexion, de gribouillages sur papier, d’ajustements minutieux du sto-
ryboard et d’approbation finale, l’idée est désormais prête à s’incarner. À ce stade, l’anima-
tique pose les fondations : le rythme et la structure sont en place, chaque plan a trouvé sa
place, chaque séquence vibre d’un potentiel encore à réaliser. Maintenant, c'est ici que com-
mence la véritable magie.

Cependant, celle-ci ne repose pas uniquement sur l’inspiration. Elle nécessite la maîtrise de
principes essentiels, ces règles invisibles qui transforment une séquence en un enchaîne-
ment fluide et captivant. À l’image d’un chef d’orchestre harmonisant chaque instrument
pour créer une symphonie, l’animateur doit jouer avec le timing, les pauses et les transitions
pour que chaque scène prenne vie avec naturel.

Car animer, c’est bien plus que mettre en mouvement : c’est donner une âme à l’inanimé,
faire vibrer l’imaginaire et captiver le spectateur. En maîtrisant ces principes, vous ouvrez la
porte à un monde où vos idées ne se contentent plus d'exister sur le papier, mais s’épanouis-
sent en devenant une expérience vivante, inoubliable.

Un pilier : l’organisation
Pour que l’idée prenne véritablement son envol, il est crucial de passer de l’inspiration à la
rigueur de la production. Cette phase n'est pas seulement une étape technique : elle est le
socle sur lequel l’animation pourra s’épanouir. Comme un danseur exécutant une chorégra-
phie précise, chaque mouvement doit être soigneusement anticipé pour que le résultat final
paraisse naturel et fluide.
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Tout commence par une bonne planification

Avant de se lancer dans l’animation, il est essentiel de structurer le projet en étapes claires.
Comme un voyage en étapes, chaque phase a son rôle unique à jouer, et toutes se succèdent
pour donner vie au projet.

Diviser le projet en phases de production

Préproduction : ici, tout se prépare et se clarifie – finaliser le storyboard, créer l’animatique.
C’est la fondation, l’endroit où la vision prend forme avant de se lancer.

Production : l’animation prend vie ! On se consacre aux scènes principales, au rigging des
personnages et à l’ajout des effets visuels. C’est le cœur battant du projet.

Postproduction : c’est le moment de rassembler, d’ajuster et d’unir chaque élément avec le
compositing, le son, l’étalonnage, jusqu’à l’export final. La touche qui sublime l’ensemble.

Fixer des jalons clés

À la fin de chaque phase, posez un jalon : un moment pour vérifier, ajuster, et valider la direc-
tion créative. Ces points de validation sont comme des balises dans le processus.

Planifiez des réunions régulières à chaque jalon pour s’assurer que toute l’équipe avance
dans la même direction, en harmonie.

Créer un calendrier de production

Estimez la durée de chaque étape en fonction des besoins et des spécificités des tâches. Gar-
dez une marge de sécurité (15-20 %) pour absorber les imprévus ou ajustements.

Utilisez un calendrier partagé pour que chacun soit au fait des échéances et des réunions. Ce
calendrier devient alors une carte du parcours, guidant l’équipe vers la réalisation d’une
vision commune.
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L’importance de commencer par une animatique

Avant d’entrer dans le vif de l’animation, un passage essentiel attend chaque projet : la créa-
tion de l’animatique. Mais qu'est-ce exactement qu'une animatique ? Imaginez-la comme
une maquette de l'animation complète, un brouillon animé. Elle ne montre pas tous les dé-
tails, mais révèle les contours et le rythme de l’histoire, permettant de visualiser le projet en
mouvement avant d’y consacrer des heures de travail détaillé.

Une animatique est comme la première esquisse d'un peintre, une version simplifiée de
l'animation qui utilise les images du storyboard, souvent avec des transitions et une bande
sonore de base. Elle aide l’équipe à poser les fondations du timing, des pauses et des enchaî-
nements entre les scènes.

Utiliser l'animatique comme outil de validation

L’animatique permet de tester l’ensemble de la structure narrative et de valider le rythme du
projet. Cette étape donne un aperçu de l’histoire racontée par les mouvements, aidant à
vérifier si chaque séquence fonctionne bien dans le contexte global.

En partageant cette version préliminaire avec l’équipe et les clients, vous obtenez des retours
précoces, précieux pour ajuster les choix créatifs avant de passer aux étapes les plus tech-
niques. L’animatique devient un point de validation et d’accord entre toutes les personnes
impliquées, offrant à chacun une vision claire de la direction du projet.

Établir le timing et la fluidité

L’animatique agit comme une partition pour un orchestre : elle permet de régler le tempo,
d’ajuster chaque pause et de tester les enchaînements entre les scènes. Par exemple, si une
scène doit marquer une pause pour créer de la tension, ou si une action doit s’accélérer pour
augmenter l’intensité, c’est le moment de le voir et de le corriger.

En ajustant le timing dès cette étape, on s’assure que l’animation finale soit agréable et fluide
pour le spectateur, évitant les décalages ou les longueurs qui pourraient briser l’immersion.

Prévoir les modifications

Pour que l’animatique soit un véritable outil de travail, elle doit rester flexible. Les retours de
l’équipe ou des clients demanderont des ajustements, et il est essentiel de pouvoir intégrer
ces modifications sans alourdir le processus.

Utilisez un système de versionnage (exemple : Animatic_v1, Animatic_v2) pour suivre et do-
cumenter chaque évolution. Cette pratique simplifie les échanges et offre un historique clair
des modifications.
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Avantages pour la production

L’animatique devient un repère, une carte qui guide toute l’équipe. Chaque membre y voit
la vision d’ensemble et peut ajuster son travail en conséquence.

En validant les choix fondamentaux dès cette étape, on évite les ajustements coûteux en
pleine production. L’animatique assure ainsi que le projet avance sur des bases solides, dans
une direction harmonieuse et cohérente, et ouvre la voie à une production sereine et inspi-
rée.

Une organisation claire comme pilier

La structure et l’organisation des fichiers sont comme la colonne vertébrale du projet : elles
soutiennent chaque étape et permettent à l’équipe de travailler ensemble de manière fluide.
Une bonne organisation rend les échanges plus simples et évite les pertes de temps. Voici
comment établir un système clair et fonctionnel.

Créer des dossiers spécifiques : chaque type d’élément du projet doit avoir son propre es-
pace dédié. Cela simplifie l’accès et le suivi.

/Assets : dossier pour tous les éléments graphiques, tels que les personnages, décors, acces-
soires – tout ce qui compose l’univers visuel.

/Animations : contient les fichiers d’animation dans des logiciels comme After Effects ou
Blender. C’est le cœur des mouvements et effets visuels.

/Sound : répertoire dédié aux effets sonores et musiques, pour un accès facile à tous les élé-
ments audio.

/Exports : regroupe toutes les versions de prévisualisation et les exports finaux, pour garder
une trace de l’évolution du projet jusqu’à la version livrable.

Système de nommage clair : utilisez une structure comme NomProjet_Scène_ 01_v01.psd,
qui indique le projet, la scène et la version. Une organisation systématique permet de retrou-
ver les fichiers facilement.

Organiser par séquence : décomposer les dossiers par scènes ou séquences aide l’équipe à
s’y retrouver facilement, notamment dans les projets de grande ampleur. Cela permet de
retrouver instantanément les éléments d’une séquence spécifique, facilitant la collaboration.

Une organisation structurée des fichiers, appuyée par des conventions de nommage rigou-
reuses, crée un environnement de travail ordonné et efficace. C’est une étape simple mais
précieuse pour garder l’équipe alignée et assurer une progression fluide du projet, du pre-
mier fichier créé à l’export final.
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Optimisez et automatisez !

Pour un projet d’animation, optimiser le workflow est essentiel pour gagner du temps et évi-
ter les tâches répétitives. Automatiser certaines étapes et préparer des modèles de projet
permet à l’équipe de se concentrer sur l’essentiel : la création.

Automatiser les tâches répétitives

Les logiciels d’animation offrent des outils puissants pour automatiser les processus récur-
rents. Utiliser des scripts et plug-ins permet de réduire le travail manuel et de standardiser les
étapes.

Duik : ce plug-in pour After Effects simplifie le rigging, une étape essentielle pour animer les
personnages. Duik automatise la création des articulations et des contrôles, rendant le
rigging rapide et flexible.

Overlord : cet outil facilite le transfert d’illustrations d’Illustrator vers After Effects sans perte
de qualité. Il permet de passer d’un logiciel à l’autre en un clic, gagnant ainsi un temps pré-
cieux pour l’intégration des éléments graphiques.

Expressions : créer des cycles, oscillations ou autres effets répétitifs devient simple grâce
aux expressions. Celles-ci permettent d’automatiser des mouvements ou des effets visuels
sans devoir les refaire manuellement.

Préparer des modèles de projet

Créer des templates : un bon template peut faire gagner beaucoup de temps. Configurez
des projets de référence incluant les dimensions, fréquences d’images et compositions stan-
dards pour que chaque projet parte sur des bases cohérentes.

Précompositions pour éléments récurrents : pour les personnages, décors ou effets utili-
sés fréquemment, créez des précompositions. Cela permet de réutiliser ces éléments sans les
recréer à chaque fois. Toute modification dans la précomposition se reflète instantanément
partout, garantissant un gain de temps et une cohérence visuelle sur l'ensemble du projet.

Utilisation de calques d’effets préconfigurés : intégrez des calques types pour les effets
récurrents comme les ombres, transitions ou effets de lumière. Ces calques peuvent être co-
piés et ajustés rapidement, garantissant une continuité visuelle et une esthétique uniforme.
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Automatiser et organiser ces tâches techniques libère du temps pour la créativité et réduit
les erreurs. Grâce à un workflow optimisé, vous pouvez vous concentrer pleinement sur l’ani-
mation, avec l’assurance que chaque étape est prise en charge de manière efficace et struc-
turée.

Mettre en place le workflow d’animation

Une fois les assets prêts et les étapes planifiées, il est temps d'organiser le workflow d'anima-
tion pour que chaque séquence s'intègre harmonieusement dans le projet. Un workflow
structuré aide l’équipe à donner vie aux personnages et à l’histoire de manière fluide et
cohérente.

Définir les étapes principales du workflow

Préparation des assets : avant d’animer, il faut préparer chaque élément. Pour les person-
nages, cela signifie les segmenter (bras, jambes, tête) afin de faciliter le rigging et permettre
une animation plus fluide.

Mouvements principaux et transitions : commencez par les actions majeures de chaque
scène – celles qui définissent le rythme et l’intensité de l’animation. Une fois ces mouve-
ments principaux posés, ajoutez les transitions entre les scènes pour garantir une continuité
fluide.

Détails et mouvements secondaires : enrichissez l’animation avec des mouvements sub-
tils, comme des expressions faciales ou des balancements de cheveux et vêtements pour les
personnages, qui ajoutent de la profondeur et du réalisme.
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Tester et valider les séquences

Valider chaque séquence de manière isolée : avant d’intégrer une séquence au projet glo-
bal, testez-la individuellement. Cela permet d’identifier d’éventuels ajustements nécessaires,
qu’il s’agisse de fluidité, de timing ou d’effets visuels.

Objectif : repérer les séquences qui nécessitent des retouches et s’assurer que chaque mou-
vement soit fluide et naturel. Une validation séquence par séquence aide à détecter les dé-
calages avant l’assemblage final.

L’animatique comme référence : gardez l’animatique à portée de main pour vérifier que
chaque scène respecte le rythme global et les transitions établies. L’animatique devient le
guide visuel qui maintient la cohérence entre toutes les séquences.

Des règles d’animation essentielles
Plonger dans l'animation, c'est bien plus que créer des images en mouvement; c’est insuffler
la vie, capturer l'essence d'un personnage ou d'un objet pour le rendre réel aux yeux du spec-
tateur. Avant même d’animer, il est essentiel de connaître et de maîtriser les fondements de
cet art. Ces principes, comme des règles de grammaire pour l’écrivain, nous apprennent à
composer des mouvements fluides, expressifs et captivants. Ils nous guident pour que
chaque image, chaque transition, raconte quelque chose d’authentique et d'inoubliable.

Les fondamentaux de l’animation

L'animation repose sur un ensemble de règles fondamentales qui servent de socle à la créa-
tion de mouvements expressifs et crédibles. Que ce soit pour donner vie à un personnage ou
pour animer un objet inanimé, ces principes permettent d’insuffler une dynamique et une
fluidité qui captivent le spectateur.

Comprendre les bases de l'animation est essentiel avant de se lancer dans la production d’un
projet, qu’il s’agisse d’animation traditionnelle, 3D ou de motion design. Les fondamentaux
ne concernent pas seulement l’aspect technique, mais aussi la façon de transmettre des
émotions et de créer des histoires visuelles percutantes.

La maîtrise des fondamentaux de l’animation permet de rendre le mouvement fluide, naturel
et captivant. Les motion designers doivent connaître les règles de timing, spacing et antici-
pation pour rendre leurs animations vivantes. Sans une bonne compréhension de ces
concepts, même les meilleures idées risquent de paraître mécaniques ou maladroites.
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Différence entre animation réaliste et stylisée

Animation réaliste : s’appuie sur une représentation fidèle des lois physiques, comme le
poids, la gravité et l’inertie.

Par exemple, un mouvement réaliste suivra des courbes de vitesse et d’accélération proches
de celles que l’on observe dans le monde réel.

Animation stylisée : privilégie l’exagération et la distorsion pour accentuer les émotions, les
réactions et l’énergie. Les principes peuvent être poussés à l’extrême pour rendre les mouve-
ments plus expressifs, en jouant avec les proportions et les effets visuels.

« Timing » et « spacing » : les piliers de l'animation

Timing : cela fait référence au nombre d’images nécessaires pour réaliser un mouvement, in-
fluençant la vitesse et le rythme. Un mouvement rapide et saccadé transmettra une énergie
nerveuse, tandis qu’un mouvement lent et fluide évoquera la grâce ou la lenteur.

Spacing : cela concerne la répartition des images clés dans le temps. Modifier l’espacement
entre deux images change la perception de l’accélération ou de la décélération. Par exemple,
des images plus rapprochées au début d’un saut puis espacées vers la fin créeront un effet
de propulsion suivi d’une chute brutale.
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Donner l’illusion de la vie

Les 12 principes d’animation sont devenus une référence incontournable, un guide pour
tout animateur en quête de réalisme et d’expressivité. Formulés par les légendaires anima-
teurs Frank Thomas et Ollie Johnston dans The Illusion of Life, ces principes ont été conçus
pour rendre les personnages de Disney plus vivants, captivants, et émotionnellement enga-
geants. Ils incarnent la recherche d’un langage universel pour insuffler la vie à des dessins sta-
tiques, comme un souffle de vie qui éveille chaque trait.

Naissance des principes dans les années 1930

Les premiers pas : dans les années 1930, Disney cherchait à aller au-delà de l’image statique
pour créer des personnages véritablement expressifs et attachants. Thomas et Johnston, ob-
servant les mouvements du quotidien et l’énergie du monde vivant, ont formulé des règles
pour que chaque geste porte une intention et une émotion.

Un nouveau langage : ils ont établi 12 principes basés sur des concepts fondamentaux
comme le squash and stretch (écrasement et étirement) pour exprimer le poids et la flexibili-
té, l’anticipation pour préparer une action et guider le regard et l’exagération pour intensifier
les émotions. Chaque principe se posait comme une boussole, guidant les animateurs vers
une animation plus dynamique et engageante.

Une mission, rendre le dessin vivant : ces principes ne servaient pas seulement à imiter la
réalité, mais à aller plus loin, à interpréter et à sublimer le monde. L’objectif était de transfor-
mer les personnages en acteurs de leurs propres histoires, rendant chaque scène captivante
et chaque mouvement significatif.


