La CHAUVE SOURIS y STUDIOCANAL

Presentan

En coproducción con FRANCE 3 CINEMA y DES FILMS

ERASE UNA VEZ

(LE PETIT POUCET)

UNA PELÍCULA REALIZADA POR 

OLIVIER DAHAN

Basada en un cuento de Charles Perrault

Con:

ROMANE BOHRINGER – ELODIE BOUCHEZ – PIERRE BERRIAU

 – DOMINIQUE HULIN –

 NILS HUGON en el papel del soldado de la pierna de hierro SAMY NACERI

Y la participación excepcional de

CATHERINE DENEUVE en el papel de la reina

Duración: 1h30

Distribuida por: VERTIGO FILMS

SINOPSIS

Érase una vez Pulgarcito, un niño poco querido en su entorno, el pequeño de una familia de campesinos, el que pagaba todos los platos rotos de sus hermanos. Los tiempos son difíciles. La guerra está devastando la región. Una horda de soldados ha saqueado la granja familiar y como consecuencia de todo llega la hambruna. Los padres de Pulgarcito deciden abandonar a sus hijos...

En un inmenso bosque, abandonados a su suerte, los niños se encontrarán con los lobos, con los guerreros del terrible soldado de la pierna de hierro y, lo peor de todo, tendrán que enfrentarse a aquel que puebla las peores pesadilla de Pulgarcito: el Ogro devora niños...

ENTREVISTA CON OLIVIER DAHAN

¿Cuándo nace la idea de adaptar Pulgarcito?

Desde siempre he querido hacer una película en la que el protagonista fuera un niño. Primero había pensado en adaptar “Pelo de zanahoria”, pero al volver a leer el libro me di cuenta de que era negro, duro, muy seco y que dejaba poco espacio para la imaginación. Con “Pulgarcito”, tenía más libertad. Cuando fui a ver a los productores, tan solo contaba con unas enormes ganas de hacer una película con y para niños y el deseo de trabajar en estudio. El productor, Eric Névé, mostró un gran entusiasmo desde el principio.

¿Por qué una película para niños a estas alturas de su carrera?

Quería bajar la edad de mis personajes. Aunque espero que la edad de los espectadores que se interesen por la película aumente. Las tres películas que he dirigido, y en la que estoy trabajando en la actualidad, hablan de la infancia abandonada. Pero me interesa más la infancia que el abandono, porque tengo la impresión, y es un planteamiento un poco simple, de que, para cualquier individuo, todo lo importante ocurre entre los 0 y los 7 años. Y cuando conozco a alguien, siempre trato de imaginármelo de pequeño.

¿Y por qué precisamente este cuento? ¿Ya había mirado algo?

La elección de Pulgarcito, se impuso con bastante rapidez. Me lo contaban cuando era pequeño, como a todos los niños, ni siquiera volví a leerme el cuento antes de escribir el guión, prefería empezar a trabajar con el recuerdo que tenía y con las imágenes que había construido dentro de mi cabeza cuando era crío.

Cuando se hace una película de este tipo, ¿por dónde se empieza: el guión, una colección de imágenes, de maquetas?

Yo empecé por escribir. Precisamente porque se me da muy bien pensar en términos de imágenes y menos bien cuando se trata de texto. La imagen es lo primero que aparece cuando me pongo a pensar, por eso he tratado de abstraerme durante la redacción del guión: sabía que si me dejaba llevar,  podía perjudicar a la construcción y a la eficacia del relato.

El guión guarda una enorme fidelidad con el cuento, salvo en, prácticamente, dos o tres ocasiones...

Sí, me acordaba bastante bien del cuento. No había que quitar nada, sólo había algunas cosas que me parecía interesante añadir. Como el personaje de Rosa, la hija del Ogro, que no quiere ser Ogresa. No quería que los personajes de las niñas fueran sólo negativos, y esto me permitía mostrar que la situación de Pulgarcito, su “diferencia”, su exclusión, no era algo excepcional, sino que tenía un equivalente en otra familia. Los lobos tampoco aparecen en el relato de Perrault. Y quería que la historia se desarrollara en época de guerra. Creía, además, sinceramente que se mencionaba una guerra en el cuento. No aparece, pero cuando se habla de hambrunas, es que la guerra no está lejos. No importa qué guerra: yo no quería que la película se situara en una época o en un lugar preciso.

¿Le interesan los análisis modernos de los cuentos, como los de Bruno Bettelheim?

Sólo después de escribir el guión, y más a título personal que para la película. No me interesaba un cuadro de lectura psicoanalítica previa.

Pero, sin embargo, el cuento tiene esta función de advertencia, o de lectura de la realidad, porque se trasmite oralmente y de manera repetida por los padres. La relación del público con una película es diferente...

Sí, he subrayado lo que más me interesaba. Mientras escribía el guión, veía todos los días el avance del telediario de la una, y sistemáticamente, salían las familias deportadas de Kosovo. Hacer una película para niños que hablara de la guerra, no me parecía inútil. Y ahora que la película está terminada, me encantaría que la pusieran en los colegios.

Hoy existe un modelo narrativo dominante en las películas para niños, establecido por las producciones hollywoodienses, basado en un suspense extremadamente codificado, y una estética tomada, a menudo, de las videoconsolas. PULGARCITO no se basa en este modelo.

Se trataba de una elección consciente. Escribir y rodar una película muy codificada no me interesaba. Quería que la película fuera onírica en el más amplio sentido de la palabra: las escenas de acción se tratan de manera fantasmagórica. La persecución con los lobos, por ejemplo, está tratada como un sueño o una pesadilla. El vuelo del Ogro o de Pulgarcito, cuando se ponen las botas de las siete leguas, se desarrolla en una espiral de neblina. No quería ni escenas de acción tradicionales, ni personajes que vuelen como Superman.

Mientras estaba escribiendo el guión, me limitaba a que la película fuera accesible por el ritmo, la duración – porque no quería que los más jóvenes “desconectaran” – que fuera moderna y que generara su propio universo visual original, que arrancara lentamente, pero que poco a poco nos sumergiera dentro de un sueño para, prácticamente, no volver a salir de él.

¿La búsqueda visual, propiamente dicha, aparece después de la escritura del guión?

El primer principio plástico, era el de trabajar con telas pintadas, decorados que no fueran gigantescos, pero que estuvieran formados por varios planos. Quería profundizar en el artificio, con una luz y un tono muy expresionistas, más en consonancia con la Europa del Este que con el modelo anglosajón.

¿Y tenía, como base, algunas ilustraciones del cuento?

Aparte de las de Gustave Doré, el resto no me gustaban demasiado en conjunto. Tenía mi propia visión, ya había empezado a probar este universo, si no en mis películas, al menos en mis dibujos, o en algunos de mis cortometrajes. Quería que se pudiera pasar de un universo al otro, con la misma libertad con la que se pasa, en un libro ilustrado, de una página a otra. Si quería pasar del rojo al azul, no había ninguna razón de coherencia general que me lo impidiera. 

¿Había definido un código de colores?

No, no había nada tan definido. Yo sabía que en las escenas del Ogro dominaría el rojo, que habría tres o cuatro tipos diferentes de bosques en función de las escenas, con sus correspondientes colores, pero no se había preestablecido nada de manera estricta. La forma visual de la película nace de un intercambio constante entre mis colaboradores y yo: hemos desarrollado una decena de ambientes principales enviándonos y volviéndonos a enviar los mismos dibujos. ¡Un poco como si fueran dibujos de niños, mejorados! Por ejemplo, Gigi Lepage encontró así el traje del Ogro. O la casa del Ogro: yo había propuesto una serie de pistas que no funcionaban. Y, de repente, encontré una foto de una extraña iglesia polaca, y partí de esa idea. Sabíamos inmediatamente si funcionaba o no: tenía que haber una evidencia visual inmediata.

Si tuviera que sintetizar las opciones visuales que se adoptan en PULGARCITO, estaríamos más cerca de una estética del “demasiado lleno”, de la confusión. Y sin embargo, son imágenes que no ponen límites a la imaginación...

El cuento no me pertenece. Es un texto que tiene que ser contado y entendido. El cine impone una visión, es la diferencia con la literatura. Más que imágenes para ver, quería comunicar percepciones. Para trasmitir un sentimiento como el miedo, no hay que ser demasiado ilustrativo. Quería que los fondos parecieran enmarañados: algunas telas pintadas son abstractas. Me gustaba la idea de que la historia no fuera más que un sueño.

La puesta en escena recuerda al cine mudo: sobre todo por la alternancia de planos alejados y de primerísimos planos, a menudo compuestos con diagonales inesperadas...

Es verdad, hay pocos planos intermedios. Quería primeros planos para las caras de los niños. En la película no se habla mucho, y había que trasmitir lo más posible por medio de la imagen... He vuelto a ver muchas películas mudas y del principio del sonoro: por ejemplo, MARÍA, LEYENDA HÚNGARA de Paul Fejos. Entre las referencias también estaban LA NOCHE DEL CAZADOR, KWAÏDAN o LOS CONTRABANDISTAS DE MOONFLEET, por lo que sentí cuando la vi de pequeño, sin entenderla bien. También había influencias pictóricas... No quería que fueran claramente identificables. Para que no se noten las fuentes, hay que picar aquí y allá. Y, por último, evitar las referencias hollywoodienses.

El Ogro es uno de los personajes más impresionantes...

Quería que fuera impresionante, pero tenía que seguir siendo humano, que no fuera sólo un monstruo. Trabajamos la voz del actor con postsincronización, mezclada con rugidos de león, para que el aspecto animal fuera perceptible. Me gustaba la idea de que la casa fuera de madera, como una especia de granero. El decorador, Michel Barthélémy, tuvo la idea de hacer en el interior un gran espacio en el que todo estuviera inclinado.

¿Sabe cómo se convierte uno en ogro?

No, precisamente, ese es el tipo de preguntas que no he querido hacerme.

¿Qué tipo de indicaciones da uno a sus actores en una película de este tipo?

Nada predeterminado, sólo unas referencias en función de la escena. No se trataba de construir un papel. Hay que tener cuidado con el psicologismo: por ejemplo, me obsesioné durante bastante tiempo con el personaje de la madre, no entendía que aceptara perder a sus hijos. En cuanto entraba en consideraciones de tipo psicológico, me atascaba.

¿Y Catherine Deneuve?

Es un personaje corto, por eso hacía falta alguien que pareciera una reina a primer golpe de vista, y de manera muy evidente. Tender un puente a otra película adaptada de Perrault me parecía divertido, y mucho más si tenemos en cuenta que PIEL DE ASNO posee también un universo visual totalmente original.

El casting de los niños no creo que fuera fácil... 

Vimos a muchos niños; ves rápidamente el que puede o no mantener el personaje. Lo más difícil era saber si aguantarían tres meses y medio. La película dependía completamente de los niños, y la cuestión ya no estibaba en saber si iban a actuar bien, sino en si no se hartarían en un momento dado, pasada la euforia de la novedad. Era lo más estresante. Decirse constantemente: “Bueno, esta escena la han hecho sí, pero ¿lo conseguiremos con la de esta tarde?

La música de Joe Hisaichi anima mucho la primera parte de la película...

Fue una idea de Jean-Pierre Dionnet. Yo conocía las películas en las que había trabajado, pero no había escuchado sus discos. Me gustaba la idea de buscar un compositor asiático para un cuento tan europeo. Necesitaba una partitura clásica, pero con tintes un poco desfasados, más modernos. Joe lo entendió perfectamente: su partitura es lírica, pero con pasajes sorprendentes, en los que utiliza percusiones y flautas japonesas...

Si le dijera que uno tiene la impresión de que, por primera vez, “Pulgarcito” ha sido contado y llevado a la escena por el propio Pulgarcito...

No sé. PULGARCITO es una película para niños, sobre la infancia, pero espero que llegue a ese niño que está encerrado en cada uno de nosotros.

El story-board ha sido dibujado por Régis Loisel

Olivier Dahan
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LARGOMETRAJES

FRÈRES

DEJA MORT

PULGARCITO

CORTOMETRAJES

LA PETITE VILLE

FÊTE FORAINE

MANSFIELO PIZZA

PLEINE LUNE À 4

LA GRANDE VILLE

LA RACAILLE

TOMBÉ AU CHAMP D’HONNEUR

LES FANTÔMES DU SAMEDI SOIR

CLIPS VIDEO

“Hors saison” de Francis Cabrel

“Promises”, “Salvation” y “Animal Instinct” de Cranberries

“Les temps changent” de MC Solaar

“Falling in love” de Hagle Eye Cherry

“Non eppure ti amo” y “Cosi celeste” de Zucchero

“1000 vies” de Stephan Eicher

“Cours vite” de Silmaris

“Faut qu’ je travaille” de Princesse Erika

JAM, Raggasonic, Mano Solu, Rachid Talta 

DOCUMENTALES

“Hometown” – Serie de diez retratos de músicos americanos en su ciudad natal

“Mehdi Charef por Olivier Dahan” documental sobre la película de Mehdi Charef, MARIE-LINE

Romane Bohringer

La madre
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CINE

KAMIKAZE de Didier Grousset

RAGAZZI de Mama Keita

LAS NOCHES SALVAJES de Cyril Collard

L’ACCOPAGNATRICE de Claude Miller

MINA TANNENBAUM de Martine Dugowson

EL CORONEL CHABERT de Yves Angelo

TOTAL ECLIPSE de Agnieska Holland

L’APPARTEMENT de Gilles Mimouni

PORTRAIT CHINOIS de Martine Dugowson

LE CIEL EST À NOUS de Graham Guit

CATCHING FIRE de Julian Temple

LA CAMARERA DEL TITANIC de Bigas Luna

QUELQUE CHOSE D’ORGANIQUE de Bertrand Bonello

REMBRANDT de Charles Matton

THE KING IS ALIVE de Christian Levring

HE DIED UIT A FELAFEL IN HIS HAND de Richard Lowenstein

PULGARCITO de Olivier Dahan



Elodie Bouchez

La mujer del Ogro
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CINE

STAN THE FLASHER de Serge Gainsbourg

LE CAHIER VOLÉ de Christine Lipinska

LA MATÉ PORQUE ERA MÍA de Patrice Leconte

LOS JUNCOS SALVAJES de André Téchiné

MADEMOISELLE PERSONNE de Pascale Bailly

LE PLUS BEL ÂGE de Didier Haudepin

LE PÉRIL JEUNE de Cédric Klapisch

LA PROPIÉTAIRE de Ismail Merchant

BAILAR HASTA MORIR de Yolande Zauberman

SIN RESPIRO de Gaël Morel

LES RAISONS DU COEUR  de Markus Imhoof

LE CIEL EST À NOUS  de Graham Guit

LA DIVINE POURSUITE de Michel Deville

LA VIDA SOÑADA DE LOS ÁNGELES de Erick Zonca

LOUISE TAKE 2  de Siegfried

ZONZON de Laurent Bouhnik

J’AIMERAIS PAS CREVER UN DIMANCHE de Didier Le Pêcheur

LES KIDNAPPEURS de Graham Guit

LOVERS de Jean-Marc Barr 

SHOOTING VEGETARIANS de Mikey Jackson

DEMASIADA CARNE de Jean-Marc Barr

THE BEATNICKS de Kevin Williams

LA FAUTE À VOLTAIRE de Abdel Kechiche

BEING LIGHT de Jean-Marc Barr/ Oascal Arnold

CQ de Roman Coppola

PULGARCITO de Olivier Dahan

LA GUERRE À PARIS de Yolande Zauberman



Pierre Berriau

El padre
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CINE

DOS FUJITIVOS de Francis Weber

GRAND BONHEUR de Hervé Leroux

MARION de Manuel Poitier

SINON OUI de Claire Simon

ON APPELLE ÇA... LE PRINTEMPS de Hervé Leroux

SAUVE MOI de Christian Vincent

FAITES COMME SI JE N’ÉTAIS PAS LÀ de Olivier Jahan

ÇA, C’EST VRAIEMENT TOI de Claire Simon

NADIA ET LES HIPPOPOTAMES de Dominique Cabrera

MILLE BORNES de Alain Beigel

VIVRE AU PARADIS  de Bourlern Guerdjou

LAISSEZ PASSER de Bertrand Tavernier

PULGARCITO de Olivier Dahan

PLUS PETIT QUE LA VIE de Rémy Warerhouse

POLLUX, MON EQUIPIÈRE DE COMBAT de Luc Pagès



Dominique Hulin

El Ogro
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CINE

LES CHARLOTS MOUSQUETAIRES de André Hunnebelle

LE ROI DES BRICOLEURS de Jean-Pierre Mocky

MOONRAKER de Lewis Gilbert

LES SOUS-DOUÉS de Claude Zidi

RENDS-MOI LA CLÉ de Gérard Pirès

LES SOUS-DOUÉS EN VACANCES de Claude Zidi

ZIGZAG STORY de Patrick Schulmann

LES PRINCES de Tony Garlif

J’AI RENCONTRÉ LE PÈRE NOËL de Christian Gion

CALLE SIN RETORNO de Samuel Fuller

LOS VISITANTES NO NACIERON AYER de Jean-Marie Poiré

LE GARÇON QUI VOULAIT QU’ON L’EMBRASSE de Philippe Harel

PULGARCITO de Olivier Dahan



Nils Hugon

Pulgarcito

2000

2001
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LA COMEDIA DE LA INOCENCIA de Raúl Ruiz

PULGARCITO de Olivier Dahan

Samy Naceri

El soldado de la pierna de hierro
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KILLER KID de Gilles de Maistre

LÉON de Luc Besson

MALIK LE MAUDIT de Youssef Hamidi

CANTIQUE DE LA RACAILLE de Vincent Ravalet

RAI de Thomas Gilou

FRÈRES de Olivier Dahan

COUP DE VICE de Patrick Lévy

AUTRE CHOSE À FOUTRE QU’AIMER de Carole Giacobbi

LOVE IN PARIS de Anne Goursaud

SOUS LES PIEDS DE FEMMES de Rachida Krim

BOUGE de Jérôme Cornuau

TAXI de Gérard Pirès

UN PUR MOMENT DE ROCK’N ROLL de Manuel Boursinhac

UNE POUR TOUTES de Claude Lelouch

TAXI II de Gérard Krawczyk

FÉROCE de Gilles de Maistre

LÀ-BAS MON PAYS de Alexandre Arcady

PULGARCITO de Olivier Dahan

NID DE GUÊPES de Florent-Emilio Siri

LA REPENTIE de Laëtitia Masson



NOTAS DE PRODUCCIÓN

Los decorados

“Desde el principio, explica el decorador Michel Barthélémy, Olivier Dahan quería que su PULGARCITO fuera una traducción fiel del cuento, con una utilización pictórica del decorado y con la firme voluntad de hacer abstracción de la realidad. También quería decorados pintados, algunos de ellos monocromos, o incluso abstractos. Olivier se imaginaba cada secuencia como en un libro ilustrado cuando tenemos una página doble, en un formato rectangular cercano al cine: los personajes desarrollan una acción y debajo, el texto da sentido a la secuencia.”

Olivier Dahan conoció a Michel Barthélémy trabajando en un vídeo de los Cranberries. Michel, después de haber trabajado en la publicidad, firmó, entre otros, los decorados de DOBERMANN y de HARRY, UN AMIGO QUE OS QUIERE. La primera reflexión que lleva a cabo con sus dos ayudantes sobre PULGARCITO parece un “anteproyecto de arquitectura”. Poco a poco, el cineasta y sus colaboradores definen una paleta de referencias comunes, una “biblia artística”: películas-referentes, como LA NOCHE DEL CAZADOR, ilustraciones como las de Gustave Doré para el cuento de Perrault, que, según el decorador, “no sólo son descriptivas, sino que siempre muestran, a través de la luz o de un conjunto de gestos, los sentimientos de los personajes”. Durante la concepción de la película, Olivier Dahan y Michel Barthélémy van definiendo así varios “bloques” de decorados:

· La granja de Pulgarcito y sus alrededores, unidos al bosque del primer abandono, de corte aún bastante tradicional.

· El segundo bosque, o bosque del segundo abandono, un bosque de tormenta o pesadilla, en el que los niños encuentran a los lobos, y que les conduce a la casa del Ogro.

· La casa del Ogro, interior y exterior.

· El tercer bosque, o bosque rojo, en el que los niños huyen del Ogro.

· Las paredes rocosas en las que se acaba la fuga.

· El campo de los muertos, el momento en el que se acaba la pesadilla.

· El castillo de la reina.

En un inmenso plató de 4000 m2 se instalaron la granja y los bosques; los otros lugares se construyeron en distintos platós del estudio de Arpajon, no muy lejos de allí. “Una inmensa obra en perpetua evolución, nos cuenta Michel Barthélemy: uno de los mayores talleres de pintura que había visto desde hacía mucho tiempo”.

La base del diálogo, y por lo tanto del trabajo, es el dibujo. Michel Barthélémy y sus dos dibujantes entablan con Olivier Dahan, exalumno de la Escuela de Bellas Artes de Marsella, una auténtica partida de ping-pong visual. Algunos decorados serán la traducción exacta de los dibujos, como la granja, que aún conserva una tonalidad realista. Para otros, es necesario pasar al volumen. “Es lo que ocurría con el bosque. Teníamos un modelo en 3D para ver cómo podíamos sacar el mejor partido al estudio. 4000 m2, parece mucho, pero no es nada a la escala de un bosque.”

Los bosques y la casa del Ogro son dos ejemplos chocantes de un trabajo de estilización de la realidad. “A medida que avanzamos en el crescendo del drama y de las emociones, el bosque se vuelve cada vez más abstracto: al principio, conservamos los convencionalismos de un bosque realista, troncos de árboles, follaje de color verde; poco a poco, va evolucionando, sobre todo con fondos pintados cubistas que no tienen porque distinguirse cuando vemos la película, pero que ayudan a crear una atmósfera expresionista. Un bosque, por la noche, está oscuro, denso, poblado de ruidos aterradores. Estilizándolo, es aún más aterrador. Es la propia visión de los niños, no es un bosque al más puro estilo Hollywood, en el que todo está siempre cuidadosamente iluminado.”

Para la casa del Ogro, los dibujantes partieron de la idea de castillo encantado a lo siglo XIX. Enseguida, dejó de parecernos tan buena idea. “Le propuse a Olivier una serie de fotos de fortalezas de los países del Este; Jean-Pierre Dionnet, el productor asociado, nos enseñó imágenes de fuertes en Finlandia. El castillo de piedra del principio se fue, poco a poco, convirtiendo en torre de Babel sanguinolenta, que lleva en sí misma todos los símbolos de la acción, pero de manera muda: las fachadas, pintadas de color sangre o infierno, son prácticamente ciegas. Se corresponden con la definición del personaje: gigantesco, con un cierto toque de nobleza, mudo y muy amenazador. Para entrar, se pasa por un jardín helado e inmóvil, que da a la construcción un aire de volcán. Y el interior aparece un universo inclinado, desestructurado, piranesiano. Opté por falsear las perspectivas, resulta difícil no pensar en EL GABINETE DEL DOCTOR CALIGARI”.

La luz

Paralelamente a este trabajo se iniciaron las investigaciones específicas del jefe operador, Alex Lamarque, para que PULGARCITO fuera “la síntesis del trabajo efectuado con Olivier Dahan”. Una imagen trabajada y muy estilizada, influida por la pintura, adaptada a las limitaciones del estudio. “Los dibujos de Michel Barthélémy eran increíblemente precisos, explica el director de fotografía, y la elección de los colores se correspondía exactamente con mi paleta. A partir de estos dibujos, traté de ejecutar una escritura colorimétrica en la que cada tono adoptara un sentido distinto: el rojo, es el Ogro, el malva, la muerte, el amarillo que tira a ácido simboliza la pobreza, pero el amarillo dorado simboliza la felicidad y la riqueza, etc. A medida que aumenta la tensión, la imagen adquiere un mayor contraste: el primer bosque nocturno tiene tonos verdes aún muy suaves, y vamos tendiendo hacia un azul cada vez más contrastado para acentuar la tensión. “Estas elecciones se apoyaban en el trabajo, especialmente pesado, de los electricistas, obligados a instalar “prelights” varias horas antes de que empezara el rodaje, y así la luz se iba afinando poco a poco. También se beneficiaron de la decisión – innovadora cuando se inició la película – de contrastar el conjunto de la película digitalmente. “Conocía bastante bien las técnicas del telecinema y de kinescopage, y desde el inicio del rodaje, fui construyendo mi luz en consecuencia. El digital permite trabajar más deprisa, pero también manejar los colores como no se puede hacer con un método tradicional: podemos, por ejemplo, cambiar a un color más cálido, conservando sombras frías.”

Los “matte paintings”

En cuanto se terminaron las tomas, se incrustaron digitalmente los “matte painting” o decorados digitales: estas extensiones de decorados sirven para dar una riqueza estética adicional, y también para aportar mayor profundidad a la imagen, a veces limitada por las obligaciones del estudio. Olivier Dahan acudió a Jean-Marie Vivès: pionero del digital en Francia – “en una época en la que no le auguraban ningún futuro en el cine”, se sonríe a toro pasado – este exilustrador ha trabajado en películas de Jean-Pierre Jeunet (LA CIUDAD DE LOS NIÑOS PERDIDOS, ALIEN IV y AMELIE), en LOS VISITANTES 1 y 2, o en los dos episodios de ASTERIX. Con frecuencia, los decorados digitales se utilizan para dar un mayor realismo con un coste menor, “pero en PULGARCITO, explica, Olivier quería algo tipo “estudio”, algo muy expresionista, muy pictórico: me había enseñado los cuadros de Munch, de los pintores del Fauvismo, cuadros bastante violentos. Yo estaba encantado, porque esto me permitía recuperar mi antiguo oficio de ilustrador. En aquella época, me había encargado de ilustrar así una parte de El señor de los anillos.

En total, Jean-Marie Vivès habrá “fabricado” más de cuarenta decorados digitales. Algunos sirven de nexo de unión entre los distintos “bloques” de decorado: es lo que ocurre con el que rodea el castillo del Ogro. “El decorado construido sólo estaba formado por la puerta y el pequeño jardín de hielo. Hay un plano mucho más alejado para el que Olivier filmó una maqueta de la casa, y yo la completé con rocas que tienen poco de realismo: ¡tienen hasta pinchos que sangran!”. La voluntad del cineasta de apartarse de la realidad, se observa también en los cielos digitales “pintados como telas pintadas de estudio”. Y el trabajo gordo aparece al final de la película, en el decorado de montaña en el que se termina la carrera de persecución entre el Ogro y los niños.

El vestuario

En la creación del vestuario encontramos la misma voluntad de inventar, de que sea la imaginación la que hable. Gigi Lepage empezó trabajando en la moda, luego en los videoclips antes de estrenarse en el cine con el vestuario de DEJA MORT. Luego, ha trabajado con Daniel Cohen y Brigitte Coscas, entre otros. “Olivier Dahan me dio carta blanca, nos cuenta. Sabe que así trabajo mejor: le propongo varias ideas y él elige, o, en algunos casos, corrige. Me sabía el cuento de memoria, y el vestuario que he diseñado es el fruto de la visión que tenía del relato cuando era pequeña”. Mientras que el vestuario de Pulgarcito y de su familia se basan en la manera de vestir de los campesinos de la época, el del Ogro es pura inventiva. “Se parece al personaje: es enorme, peligroso, un poco sanguinolento. Está hecho de piel de cocodrilo, con un abrigo de un rojo muy particular que nos costó mucho encontrar, y una piel del pelo más largo que pudimos encontrar, pelo de mono. Las botas de las siete leguas son rojas con vueltas anchas. El conjunto recuerda mucho mis sueños de niña.”

Gigi Lepage también quería recuperar la magia del cuento de hadas. Insistió para que la mujer del Ogro no fuera vestida como una ogresa, y que llevara un magnífico vestido de terciopelo y plumas. “Esta mujer es como todas las mujeres del mundo que tienen dos vidas: aquella con la que sueña y la que vive realmente, en la que los sueños se hacen realidad o se rompen. La mujer del Ogro se ha enamorado de un monstruo pero eso no le impide ser buena y querer a sus hijos. Para mí este es el momento en el que todas las niñas pueden identificarse con algo, y, espero, extasiarse delante del vestido.”

Gigi Lepage diseñó la armadura del soldado de la pierna de hierro, y le encargó su realización a Terry English, famoso armero inglés que hizo las armaduras, entre otros, para EXCALIBUR y la JUANA DE ARCO de Luc Besson. “Hay tres tipos de uniformes, nos explica. El ejército de “Pierna de hierro”, un grupo de guerreros sin fe ni ley, con armaduras sucias y ennegrecidas, vestidos con pieles de animales, sin referencias particulares. El ejército del rey, con trajes “a la española”, de rayas rojas y amarillas con un cuello muy tieso, y el ejército del Señor, que lucha contra Pierna de hierro, de negro riguroso y aspecto muy protestante.” Hemos guardado para el final el vestido de la reina, interpretada por Catherine Deneuve. “Yo había imaginado un vestido rojo y oro, que era un poco recargado. Ella prefirió un vestido más ligero, como una especie de guiño a PIEL DE ASNO”.
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