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Résumé



AU PROGRAMME…


Chapitre 1. Amorce


Bien que la photographie puisse techniquement créer l’image à l’identique de n’importe quel sujet, elle s’extrait de la réalité et reste « du regard ». Quelle différence y a-t-il donc entre un regard photographique et un regard cinématographique ?


Chapitre 2. L’équipement au service du regard


Une vision d’auteur comprend une grande part d’imaginaire qui ne correspond pas forcément à une vision naturelle. Dans ce contexte, le matériel peut faire la différence lorsqu’on souhaite retranscrire, dès la prise de vue, ce que nous avons en tête.


Chapitre 3. Le cadrage « cinéma »


Le cinéma, à travers le regard de ses chefs opérateurs, a beaucoup à nous apprendre sur le cadrage et la composition de nos photographies.


Chapitre 4. Composer avec la lumière


Qu’elle soit naturelle ou artificielle, la lumière est la source indispensable à toute photographie. Si elle est essentielle pour rendre visible et mettre en valeur un sujet, elle permet également d’imposer un climat et de guider la perception du spectateur.


Chapitre 5. Du fragment au récit


Dans sa Grammaire du cinéma, Jos Roger définit la séquence comme une « suite de plans formant un ensemble et exprimant entièrement une idée. » Dans le champ photographique, Gildas Lepetit-Castel préfère à « plan » le terme de « scène », que l’on peut définir comme une image rendant compte d’une action se déroulant en un lieu unique et dans un même temps.


Chapitre 6. La forme de l’image


Ce chapitre présente les différentes étapes permettant de donner un climat cinématographique à vos images lors du post-traitement.


Chapitre 7. Paroles d’auteurs


Le cinéma peut résonner de bien des façons dans l’écriture photographique. Voici une série d’entretiens avec des auteur(e)s dont les images brisent les frontières avec le 7e art.


Chapitre 8. Pistes créatives


Dix termes issus du vocabulaire du cinéma sont proposés ici comme une sorte de petit lexique créatif…
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Qu’elles défilent au rythme de vingt-quatre par seconde ou qu’elles se figent dans notre mémoire, les images des films nous marquent profondément. Véritables madeleines de Proust, elles sont à l’origine de la pratique photographique de Gildas Lepetit-Castel et de bien d’autres photographes.


Arts lumineux par excellence, au sens propre comme au figuré, photographie et cinéma nécessitent tous deux de la lumière pour donner naissance aux images. Pourtant, ils partagent bien plus que cela. Quand le cinéma laisse couler le temps à travers la durée d’un plan, la photographie n’en présente qu’un infime instant et laisse l’action se déployer dans l’imaginaire du spectateur. Cadrage, composition, narration et forme (ou esthétique) sont autant de champs investis par les directeurs de la photographie et travaillés par les photographes soucieux de revêtir leurs images d’une ambiance cinématographique.


Photographe-auteur, formateur, musicien et réalisateur, GILDAS LEPETIT-CASTEL est très engagé dans la diffusion de l’image photographique (www.gildas-lepetit-castel.com). En véritable passionné, il invite les lecteurs à penser autrement la photographie, selon une démarche axée sur la créativité visant à décloisonner leur pratique.


L’auteur
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GILDAS LEPETIT-CASTEL, né en 1979, est originaire du Nord de la France où il enseigne la photographie et l’esthétique en écoles supérieures. Marqué depuis l’enfance par le cinéma, il consacre son mémoire de fin d’études aux réminiscences du cinéma dans l’expression photographique.


Passionné par l’édition photographique, il aime penser la mise en pages de ses ouvrages (monographies, zines ou livres d’artiste) comme le montage d’un film, en jouant sur les émotions produites par l’association d’images.


Travaillant essentiellement en noir et blanc argentique, il reste attentif à tous les outils tant qu’ils semblent adaptés à la bonne forme de ses images.
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À Flore, muse, actrice fétiche au regard inimitable,
Suzanne,
Léopold,
Hippolyte.


AVANT-PROPOS


“Ce livre est l’histoire d’un homme marqué par une image d’enfance.


Clin d’œil à La jetée de Chris Marker (1962)


Je me souviens… de la peur éprouvée, jeune enfant, en regardant caché derrière le canapé un film d’Alfred Hitchcock ; de l’indicible émerveillement ressenti lors de ma première rencontre avec le grand écran ; de l’excitation qui m’envahit face aux interminables murs d’images que représentaient, à mes yeux, les rayonnages du vidéoclub ; des échappées enchantées offertes par les heures passées à briser l’ennui dominical dans les salles obscures ; de l’inépuisable source de voyages et de connaissances contenue dans les innombrables VHS que m’enregistrait mon grand-père ; de l’envie grandissante de faire des images qui m’a conduit, en sortant d’une séance, à acheter ma première pellicule photo ; de la sensation de plaisir ressentie en chambre noire en voyant les images révélées s’animer dans mon esprit.


Qu’elles défilent au rythme de vingt-quatre par seconde ou qu’elles se figent dans notre mémoire, les images des films nous marquent profondément. Véritables madeleines de Proust, elles sont à l’origine de ma pratique photographique. Il me fallait leur rendre hommage.


En écrivant ce livre, qui représente un premier pas vers ce que j’appelle « le regard cinéma », j’ai souhaité vous transmettre l’envie de replonger dans vos souvenirs cinématographiques, vous inciter à visionner des films, notamment ceux abordés dans cet ouvrage – dont toutes les captures sont permises par leur présence dans le domaine public –, vous inviter à appuyer sur le bouton Pause de votre télécommande pour prendre le temps de décrypter ce qui vous touche à l’écran et être capable de vous en inspirer pour que les images resurgissent naturellement dans votre pratique photographique.
 








“Chaque photographie est la première image d’un film.


Wim Wenders
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AMORCE


« On se croirait dans un film »… Cette formule, que chacun a employé ou entendu un jour, suggère qu’il existerait des marqueurs spécifiques au cinéma. Des signes visuels et fictionnels qui témoigneraient qu’une frontière a été franchie vers l’imaginaire. Bien que la photographie puisse techniquement créer l’image à l’identique de n’importe quel sujet, elle s’extrait de la réalité et reste, comme le disait Bernard Noël, « du regard » avec tout ce que cela comporte de subjectivité.


Quelle différence y a-t-il donc entre un regard photographique et un regard cinématographique ? Est-il forcément nécessaire de séparer ces médiums qui usent l’un comme l’autre des images pour s’exprimer ? Ou bien, faut-il au contraire jouer de l’un et de l’autre pour parvenir à créer des images qui racontent davantage ? Démarrons par un bref historique des deux médiums.










MISE EN LUMIÈRE, LES ORIGINES


Au commencement était l’image fixe. Ou plutôt, la volonté de chercheurs et ingénieurs de parvenir à reproduire avec précision les choses qui nous entourent. À cette époque, on ne parlait pas encore d’art mais de technique. En inventant le procédé de l’héliographie vers 1827, Nicéphore Niépce rend désormais possible le fait de figer l’apparence d’un sujet sur une surface sensible. Au-delà de la prouesse technique et scientifique que cette avancée constitue, ce qui venait d’être inventé, c’était surtout la possibilité de témoigner du présent, de documenter un temps forcément voué à disparaître. Petit à petit, les photographies allaient remplacer les dessins et gravures qui illustraient les livres et les journaux, proposant notamment aux lecteurs des plongées réalistes vers des lieux jusqu’alors inconnus. Si, en raison des longs temps de pose, les premiers sujets (paysages ou objets) se devaient d’être parfaitement immobiles pour être rendus avec précision, les avancées technologiques et la montée de la sensibilité des surfaces ont rapidement permis de pétrifier le mouvement. Ainsi il était devenu possible pour les images de dévoiler l’invisible, par exemple, les étapes de la course d’un cheval au galop, ou du vol d’un pélican, ces infimes fractions de secondes qui restent impossibles à percevoir à l’œil nu. Mais lorsqu’on regarde aujourd’hui les séquences déroulées par les chronophotographies d’Étienne-Jules Marey, au-delà de la richesse de cette documentation, on se retrouve, ni plus ni moins, face aux prémices de l’image animée. Prenons l’exemple du zootrope, qui est apparu dans les années 1830 : son fonctionnement nécessitait qu’on glisse à l’intérieur de ce tambour, percé d’une douzaine de fenêtres, une bande pourvue d’autant d’images, chacune décomposant l’ensemble d’un mouvement. Une fois ce jouet optique mis en rotation, on pouvait voir, émerveillé et en boucle, l’illusion de ce mouvement.
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Chronophotographie d’un vol de pélican, Étienne-Jules Marey








« Créer l’illusion » est l’un des fondements du septième art et, lorsqu’en 1896, les frères Lumière projetèrent pour la première fois « L’Arrivée d’un train en gare de la Ciotat », un « documentaire » de 50 secondes, la légende raconte que certains spectateurs, pris d’affolement face à ce train se dirigeant sur eux, auraient fui au fond de la salle. Il s’agissait là, sans aucun doute, d’une véritable expérience !
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Photogrammes issus de « L’Arrivée d’un train en gare de la Ciotat », 1896, des frères Lumière








Rapidement, le cinéma s’échappe de la simple représentation documentaire pour devenir le médium des possibles. Georges Méliès, issu du monde du théâtre et de la magie, l’a vite compris. À travers ses « films à trucs », il prit grand plaisir à faire voyager les spectateurs dans des mondes où tout devient possible. Apparitions, disparitions, transformations se succèdent avec réalisme… L’image devient alors le plus juste anagramme de « magie », transformant à grand renfort d’effets spéciaux le médium cinématographique en véritable attrape-rêves et, de nos jours, avec les immenses progrès techniques, la seule limite qui se pose à ces effets spéciaux est l’imagination.


Mais ces mouvements qui favorisent le réalisme sont-ils vraiment indispensables pour embarquer et faire voyager les spectateurs ? Une « simple » image fixe ne possède-t-elle pas déjà le pouvoir de s’animer dans l’esprit de celui qui la regarde ? L’amenant à devenir ainsi l’amorce d’une histoire singulière.




[image: Photogrammes issus de « Le voyage dans la lune », 1902, un des plus célèbres films de Georges Méliès]




Photogrammes issus de « Le voyage dans la lune », 1902, un des plus célèbres films de Georges Méliès









UNE INTERACTION CRÉATRICE


“Le cinéma, c’est l’écriture moderne dont l’encre est la lumière.


Jean Cocteau


Photographie et Cinéma peuvent tous deux se vanter d’être des arts lumineux. Au sens propre, comme au figuré, puisque chacun nécessite de la lumière pour donner naissance aux images. Mais surtout, ils permettent tous les deux de mettre en lumière des choses que l’on n’aurait pas forcément perçues sans eux. En cadrant et composant ses images, le photographe a de grands points communs avec ce que l’on nomme au cinéma le « chef opérateur » (en anglais, Director Of Photography, abrégé en « DOP »). Même si un film est souvent restreint au seul nom de son réalisateur, ce sont les chefs opérateurs qui créent l’image. Ils exploitent habilement les possibilités offertes par la lumière – naturelle ou artificielle –, pour mettre en valeur leurs sujets et idéalement conforter, par la forme, un fait ou une histoire.


Il n’y a donc rien d’étonnant au fait que bon nombre de chefs opérateurs soient dès le départ des photographes, ou le deviennent. Et cette double casquette a sans aucun doute permis d’ouvrir de nouveaux chemins créatifs. Prenons le cas de l’un des pionniers de l’image dite « Nouvelle Vague » : Raoul Coutard. Sergent dans l’infanterie devenu photographe reporter pour le service de presse et d’information de l’armée française, c’est sa rencontre, durant la guerre d’Indochine, avec le photographe de l’agence Magnum Ernst Haas qui lui ouvre la voie de l’expérimentation, et rend son œil plus aiguisé aux infimes contrastes que peuvent émettre des lieux très peu éclairés. Le fait de pratiquer dans des conditions complexes lui a donné une véritable efficacité sur le terrain. C’est cette grande capacité d’adaptation qui a incité Godard à le choisir comme directeur de la photographie pour son long métrage À bout de souffle (1960). Coutard n’avait alors pas d’expérience derrière la caméra, il a donc naturellement puisé dans sa pratique photographique pour prendre, en un mois seulement, les images de ce premier film. Si À bout de souffle est aujourd’hui considéré comme un monument du cinéma français, c’est en parti dû au fait qu’il brise les codes établis du 7e art.


Pour la première fois, la caméra oublie les studios et l’éclairage des classiques projecteurs à lentilles, pour capter en lumière naturelle la déambulation des acteurs dans les rues de la ville. L’usage, par Coutard, d’une caméra légère, qu’il porte souvent à l’épaule, offre une liberté jusqu’alors inédite, qui se fait ressentir dans la construction du récit, mais également dans le cadrage et la matière même de l’image. Coutard eut recours à une caméra Cameflex qui utilise un système de perforations proche de celui du Leica, ce qui lui permit de travailler avec sa pellicule 135 préférée : l’Ilford HPS. En la traitant dans un révélateur adapté, il était possible de doubler sa sensibilité initiale et ainsi de filmer en basse lumière sans éclairage additionnel. L’addition de ces choix techniques donne des images « graineuses », presque vibrantes.


Cette insolence esthétique, qui privilégie la sensation à la beauté plaquée des studios, fut aussi vivement critiquée qu’elle sut contribuer au succès du film, celui-ci touchant alors la jeune génération qui se retrouvait dans cette vie insufflée. À bout de souffle fut rapidement qualifié de manifeste de la Nouvelle Vague. C’est en osant appliquer au cinéma d’auteur les codes du reportage photographique que le duo Godard/Coutard a ouvert la porte à une écriture moderne, particulièrement riche et créative.


Si les chefs opérateurs réalisent fréquemment des repérages photographiques qui servent de base pour ajuster le cadre et la lumière d’une scène à tourner, qu’en est-il de leur propre pratique de la photographie ? Raoul Coutard a cessé de prendre des images personnelles pour se concentrer pleinement sur celles des films sur lesquels il œuvrait, d’autres DOP ont, au contraire, profité des nombreux voyages liés à leurs activités pour prendre des photographies en marge des tournages. C’est le cas du chef opérateur hollandais Robby Müller, bien connu pour sa collaboration avec Wim Wenders et Jim Jarmusch. Ses polaroïds, que l’on trouve rassemblés dans le double ouvrage Interior/Exterior, ne forment pas un simple carnet de « voyage », mais attestent d’un regard d’auteur qui nous transporte dans un road-movie intimiste porté par des couleurs surannées.


Ses polaroïds, qui ne sont pas sans rappeler le climat de ceux du grand réalisateur Andreï Tarkovski, sont-ils teintés par l’ambiance des films sur lesquels il travaillait ? Le regard se nourrissant de chaque expérience, on a peine à croire qu’ils n’y fassent pas, même inconsciemment, écho. Deux mondes se rencontrent et fusionnent, l’extérieur finissant par entrer dans nos réflexions intérieures. Une chose est certaine, le puissant climat cinématographique qui s’en dégage leur donne une force singulière.


ROGER A. DEAKINS : LE POINT DE VUE D’UN CHEF OPÉRATEUR


Afin d’approfondir les rapports et différences entre la prise de photos et la photographie d’un film, je vous invite à vous plonger dans les propos de Roger A. Deakins, célèbre chef opérateur britannique, connu notamment pour ses nombreuses collaborations avec les frères Coen ou Sam Mendes. Il a remporté deux oscars, dont un pour l’image de Blade Runner 2049. Il a également sorti en 2021, aux éditions Damiani, son premier livre de photographies intitulé BYWAYS. Ses images monochromes aux noirs profonds ont un haut pouvoir narratif. Elles sont autant de fragments qui témoignent d’un regard et d’une sensibilité accrue à jouer avec la lumière.
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De l’image des films au livre d’images








On dit souvent que les images qui nous ont marqué durant l’enfance nous reviennent à l’esprit, même bien des années après, lorsque l’on cadre ou compose. Y a-t-il eu des images, qu’elles soient photographiques, picturales ou extraites de films, qui vous ont marqué et peut-être même indirectement inspiré ?




	
>Beaucoup d’images m’ont inspiré. Je pense qu’il faudrait être aveugle pour ne pas s’inspirer d’un vaste registre d’images. Parmi celles qui m’ont plus particulièrement marqué, il y a les tableaux d’Edvard Munch notamment L’Enfant malade, 1907, Les Mélancolies de Georgio De Chirico, l’illustration de William Blake The River of Life, 1805. En photographie, je citerai Stonehenge under Snow, 1947, de Bill Brandt ou bien encore la photographie de Josef Koudelka du chien dans la neige.





Pour quelle raison le fait de prendre des photos représente pour vous une respiration ?




	
>C’est très différent du travail que j’effectue sur un film. En prenant des photos, je suis très seul. Je fais tous les choix par moi-même.





Vous photographiez exclusivement en noir et blanc. Pour de nombreux films, vous travaillez la couleur, que vous savez pouvoir être source de distraction. Qu’appréciez-vous dans le noir et blanc ?




	
>J’aime la simplicité qu’il induit. L’image concerne alors uniquement ce qu’elle contient, et met l’accent sur la relation de ces éléments dans le cadre. Et puis le noir et blanc sort immédiatement l’image de la réalité. Cela fait de l’image un commentaire sur la réalité plutôt qu’une représentation directe de la réalité.





Même si le regard prévaut sur le matériel, quel boîtier et optique ont votre prédilection pour vos errances photographiques ?




	
>Effectivement, l’outil n’est pas si important. J’aime les appareils photo simples et j’utilise, depuis un certain temps déjà, un Leica M9, avec un objectif 35 mm.





Vous arrive-t-il de penser « cinéma » lorsque vous cadrez et composez vos images ou de vous dire qu’avec un éclairage supplémentaire la scène aurait été plus forte ?




	
>En toute honnêteté, je n’ai pas de définition personnelle du cinéma, que ce soit en ce qui concerne la composition ou l’éclairage. En fait, lorsque je prends une image fixe, je ne pense pas à grand-chose d’autre que ce que je « ressens ». C’est cette émotion qui me fait appuyer sur le bouton.
Lorsque je tourne un film, je ne recherche pas ce qui rendrait une scène cinématographique. Je regarde simplement quelle est la scène et je la filme de façon à ce qu’elle convienne au propos.





Au cinéma, les images défilent. En photographie, il faut retenir, en une image, l’émotion, la narration d’une scène. Prenez-vous beaucoup de photos ou déclenchez-vous peu face à une même scène ?




	
>Lorsque je sors avec mon appareil photo, je prends très peu de photos. Pour moi, ce qui compte dans cette pratique, c’est autant le fait de regarder que de rentrer à la maison avec une photo.





On dit parfois que les réalisateurs font des films et les photographes des livres. Y a-t-il des livres de photographies qui sont en bonne place dans votre bibliothèque ?




	
>Oui, j’en ai un bon nombre. Parmi les plus importants, il y a par exemple Suffering of Light d’Alex Webb, tout comme le In Flagrante de Chris Killip. Mais il y a également des livres de Ralph Eugene Meatyard, de Josef Koudelka, de Roger Mayne, etc. La liste est longue !





On résume souvent votre métier à une affaire de cadre et de lumière, quel(s) conseil(s) donneriez-vous à de jeunes preneurs d’images ?




	
>Le cadre et la lumière importent bien moins que ce vers quoi vous pointez votre objectif. La question est : pourquoi prends-tu ta photo ? Comme dans le cinéma, c’est l’histoire qui compte. Une image magnifiquement composée avec un éclairage sublime ne sera qu’une jolie image si elle n’a pas d’histoire. Je suppose que les jolies images ont leur place, mais je ne les trouve pas intéressantes.





Propos recueillis en février 2024.




Liste (non exhaustive) de directeur·rices de la photographie à (re)découvrir pour enrichir sa culture visuelle


Avec, pour chacun, un ou plusieurs films fortement conseillés, ne serait-ce que pour le plaisir des yeux.




	
•Alcott John : Barry Lyndon, 2001 : l’Odyssée de l’espace ;



	
•Almendros Néstor : Les Moissons du ciel, Le Dernier Métro ;



	
•Cortez Stanley : La nuit du chasseur, Chinatown ;



	
•Coutard Raoul : À bout de souffle, Alphaville, Le mépris ;



	
•Champetier Caroline : Holy Motors, Des hommes et des dieux, Annette ;



	
•Deakins Roger : The Barber, Barton Fink, Blade Runner 2049, Empire of Light ;



	
•Decaë Henri : Le Samouraï, Ascenseur pour l’échafaud ;



	
•Doyle Christopher : In the mood for love, Paranoid Park ;



	
•Godard Agnès : Les photos d’Alix, Beau Travail ;



	
•Kučera Jaroslav : Les petites marguerites ;



	
•Lachman Edward : Virgin Suicides, Carol ;



	
•Lhomme Pierre : Quatre nuits d’un rêveur, L’armée des ombres ;



	
•Mangolte Babette : Jeanne Dielman, 23, quai du Commerce, 1080 Bruxelles ;



	
•Müller Robby : Les ailes du désir, Paris-Texas, Dawn by Law ;



	
•Toland Gregg : Citizen Kane ;



	
•Żal Łukasz : Ida, Cold War, The Zone of Interest.









Bien que dans les films, ce soit les DOP qui ont en charge l’image, de nombreux réalisateurs ont également su exprimer leur passion pour la photographie. Allant, pour certains, jusqu’à exposer ou publier leurs images fixes. Parmi eux, on peut citer : Dennis Hopper, Stanley Kubrick, David Lynch, Alain Resnais, Andreï Tarkovski, Wim Wenders… Si leurs univers visuels sont très différents, ils ont tous comme point commun de ne pas cloisonner les deux médiums. On retrouve, par exemple, dans le cinéma de Wenders des compositions similaires à certaines de ses photographies et vice-versa.


VERS UNE PHOTOGRAPHIE CINÉMA


S’il semble naturel que des chefs opérateurs puisent les racines de leur art dans leur pratique de la photographie, l’inverse l’est un peu moins. Pourtant, de nombreux photographes tirent leur inspiration du cinéma. Qu’il s’agisse d’une ambiance, d’un cadrage, d’un regard, d’un décor, d’une lumière… le cinéma habite le fond et la forme de nombreuses photographies pourtant prises loin des plateaux de cinéma et qui s’apparentent alors à de véritables photogrammes.


Parmi ces auteurs-photographes, pour ne pas dire, ces photographes-cinéastes, on se doit de parler de Bernard Plossu qui, durant l’adolescence, se forgea sa bibliothèque d’images depuis les salles obscures de la Cinémathèque. À cette époque, défilaient sur les écrans les films de la Nouvelle Vague : des Truffaut, des Godard, des Varda, des Rohmer, des Resnais mais aussi des Bresson ainsi que des films italiens tels que La Notte d’Antonioni, dont on peut facilement repérer l’impact et l’influence sur le regard de Plossu. S’il se rêvait cinéaste en chargeant sa caméra super 8, c’est finalement par l’image fixe qu’il s’exprime depuis près de 60 ans. Une large production photographique à laquelle il donne sens dans de nombreux ouvrages (plus d’une centaine de monographies). Pour cet auteur particulièrement productif, chaque livre est comme un film. Et s’il aime dire que ce n’est pas lui qui prend des images mais les images qui le prennent, il arrive à saisir l’atmosphère de chacun des instants qui l’incitent à déclencher, l’œil toujours rivé dans son 50 mm.




[image: Le cinéma fixe ? paru aux éditions Filigranes, 8/ Super 8 et Plossu Cinéma, parus chez Yellow Now. Ce dernier met en évidence l’impact du cinéma dans les images de Bernard Plossu.]
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Si l’on devait dresser un large panorama de cette mouvance photo-cinéma, il faudrait faire cohabiter des photographes de toutes époques pratiquant le reportage, la mise en scène voire le photomontage, tels que : Jehsong Baak, Elina Brotherus, Stéphane Charpentier, Anton Corbijn, Gregory Crewdson, Damien Daufresne, Raymond Depardon, Gabrielle Duplantier, William Eggleston, Elliott Erwitt, Tania Franco Klein, Robert Frank, Gilbert Garcin, Ralph Gibson, Harry Gruyaert, Bill Henson, Todd Hido, Christophe Jacrot, William Klein, Frank Landron, Peter Lindbergh, Julien Magre, Dolorès Marat, Alison McCauley, David Nissen, Erwin Olaf, Ruth Orkin, Gordon Parks, Gueorgui Pinkhassov, Henri Prestes, Alisa Resnik, Sophie Ristelhueber, Éric Rondepierre, Alix Cléo Roubaud, Lise Sarfati, Cindy Sherman, Élise Toïdé, Richard Tuschman, Ed van der Elsken, Johan van der Keuken, Jeff Wall, Wim Wenders, Patrick Zachmann…




[image: Candy Mountain, réalisé par Robert Frank et Rudolph Wurlitzer, est un film à voir, entendre et ressentir, et, à ses côtés, le livre frank films paru aux éditions Steidl.]




Candy Mountain, réalisé par Robert Frank et Rudolph Wurlitzer, est un film à voir, entendre et ressentir, et, à ses côtés, le livre frank films paru aux éditions Steidl.








Enfin, il y a parmi ce corpus (loin d’être exhaustif) des auteur·rices qui s’expriment conjointement à travers les deux médiums. Robert Frank en est l’un des meilleurs exemples. Bien connu pour ses livres de photographies – dont le fameux Les Américains –, il a également réalisé tout au long de sa vie plus de 25 films et vidéos (courts, moyens et longs métrages).


Cette double pratique lui a permis de décloisonner sa photographie en lui insufflant les codes du cinéma, notamment par le montage d’images en séquences ou de composites qui amplifient encore la part de narration.


Sur notre territoire, Raymond Depardon, fondateur de l’agence Gamma, a réalisé davantage de films que de livres. On lui doit, en effet, à ce jour une cinquantaine de films documentaires (courts et longs) qui interrogent toutes les facettes de l’humain en laissant la parole à de nombreuses classes sociales. Chaque film témoigne en profondeur de l’affect, des troubles et de l’errance.


Nous aurons l’occasion de revenir plus en détail dans les prochains chapitres sur certaines des productions de ces auteurs qui cherchent, avant toute chose, à partager leurs ressentis à travers leurs visions.




Une possible définition


Maintenant que le décor est planté, vous pouvez voir se dessiner le champ des possibles et, dans le même temps, une éventuelle définition de la « Photographie Cinéma », que l’essayiste Dominique Païni désigne comme « le cinéma fixe ».


Des images fixes qui rendent compte d’une atmosphère, d’un climat, d’une ambiance « cinéma ». Des images fixes qui témoignent, dans leur seul cadre, d’une histoire, d’une intrigue. Des images fixes qui, montées en séquences, amènent une narration, imposent un récit. Ou peut-être plus simplement des photographies qui nous feront dire : « Regarde ! On se croirait dans un film. »
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