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Avant-Propos a la version de 2001.

Je reprends ici mon mémoire de fin d'études a I'Ecole Nationale
Supérieure des Arts Décoratifs, soutenu en juin 1990 et dont le
directeur de memoire était René Lesne. Parce que j'y ai volon-
tairement apporté tres peu de corrections, certaines affirmations
d'alors se sont trouvées contredites depuis, tandis que d'autres se
sont vues veérifiees. Notoirement, depuis 1990, a eu lieu la gran-
de rétrospective de la National Gallery de Washington en 1994
(exposition qui enterinait la donation de son fond par Robert
Frank a la National Gallery), rétrospective tres fouillée, et dont
certaines images m'étaient encore inconnues au moment de la
rédaction du présent mémoire, et qui a par ailleurs donné lieu a
la parution du livre intitulé Moving out.






Avant-propos de 1990.

A propos de Robert Frank, de nombreux articles et essais sont
parus. Certains figurent dans la bibliographie de ce mémoire. Ce
projet ne veut pas en étre la synthése, il n'ambitionne pas davan-
tage d'étre une recherche clinique et objective, mais bien plutét
la critique des études précédentes et surtout une proposition de
libre lecture du travail de Robert Frank.

““Ce qui suit est basé sur des connaissances actuelles. Bien que
beaucoup de ces connaissances aient été modifiées pour des
besoins de rhétorique, le contenu de ce livre doit étre considérée
dans son essence comme factuel. Cependant, en aucun cas, ceci
ne doit étre associé au corps de travaux d'informations liés a la
pratique Zen bouddhiste orthodoxe. Le livre n'est pas tres précis
non plus pour ce qui concerne les motocycles.”

Avant-propos de Zen and the art of motorcycle maintenance ( la
pensée Zen et l'art de la maintenance des motocycles ) de Robert
M. Pirsig.







"Ce n'est pas la modernité de Robert Frank qui m'impressionnait
mais la subjectivité de sa démarche. Jusqu'a lui, les photogra-
phies étaient les miroirs d'une réalité qui était percue dans sa
Vvérité, plus ou moins exacte, plus ou moins distanciée. Les repor-
ters, par définition rapportent des faits. Ils téemoignent. Frank,
lui, ne montre pas. Il se montre. Toutes ses images sont des auto-
portraits. Et par dela une composition qui fréle souvent le point
de déséquilibre, on peut y lire I'espoir ou I'angoisse, la tendres-
se ou la hargne, La modernité de Robert Frank, elle est toute
entiere |a, dans cette facon sincere, désarmante ou irritante qu'il
a de s'exposer, tel qu'il est, ou qu'il soit, quoi qu'il voit, et quoi
qu'on puisse en penser,” (Robert Delpire in Robert Frank, la
photographie, enfin. Les cahiers de la photographie.)

Robert Frank n'a pas inventé l'autobiographie photographique.
Bien avant lui, d'autres avaient déja rendu la pratique courante,
comme Jacques-Henri Lartigue et ses instantanés familiaux, ou
encore moins connus, les Carnets d'Edward Weston. A vrai dire,
il est probable que toute volonté de réunir une autobiographie
n‘ait eté consciente chez Robert Frank, qu'en 1972 avec la pre-
miére édition de In lines of my hands (Dans les lignes de ma
main). Cependant avant méme que le souci de Robert Frank
pour regrouper son travail autour d'un concept de compilation ou
de rétrospective, ne se manifeste sous la forme d'une édition, ou
méme d'un film, il apparait clairement que dés ses débuts, cha-
cune de ses images porte indéniablement le sceau de sa propre
existence, de ce qu'il entend en montrer, de ce qu'ile entend en
enregistrer, parfois ne serait-ce que pour lui-méme.



Bien que Robert Frank s'attaque a son projet qu'il intitule Les
Américains, dans lequel il veut photographier les Américains
avec leur vie quotidienne pour écrin, il saisit déja le medium un
peu a la maniére d'un miroir, pour se regarder lui-méme, mais
aussi pour donner aux autres le loisir de s'y voir également. Le
symbole du miroir est un élément extrémement fréquent du
vocabulaire iconographique de Robert Frank. Philip Brookman
(in New-York to Nova Scotia Tucker/Brookman, The Museum of
Fine Arts, Houston, Texas) raconte comment Robert Frank lui
tendit un jour une glace en lui demandant : "Est-ce que vous
aimez ce que vous voyez ?" Cette confrontation du spectateur
avec sa propre image, en simplifiant, est, en filigrane, la démar-
che des Américains, une confrontation qu'il veut crue __ a ce
point crue que le livre paru la premiere fois aux Etats-Unis a la
fin des années cinquante sera méjugé tant il brosse une image
trés défaitiste et abattue d'une Amérique moins opulente qu'il n'y
parait. De cet accueil maussade du livre, Robert Frank dira qu'en
Ameérique, on peut tout dire, sauf dire du mal de I'Amérique.
Lorsque Robert Frank se sert du miroir a des fins personnelles,
pour y voir son image a lui, celle de son existence, la démarche
de la plus grande partie de son travail lorsqu'il abandonne, un
temps, la photographie en 1959, et qu'il la reprend en 1970, c'est
toujours avec le méme espoir de sincérité, d'honnéteté pour
essayer de dire quelque chose qui s'approche de la verité. Dans
un essai au titre de Mirrors and windows american photography
since 1960 (Miroirs et fenétres : la photographie américaine
depuis 1960), John Szarkowski, conservateur du département
Photographie du Museum of Modern Art de New York, échafau-
de une classification des photographes, en fonction de leurs
objectifs reels : il y a les photographes qui donnent a voir le
monde comme au travers d'une fenétre, un groupe auquel appar-
tiendraient de nombreux photographes de la Farm Security
Administration, et ceux qui au contraire regardent le monde pour
s'y voir eux-mémes : une définition qui convient indiscutable-
ment a Robert Frank. Le theme méme du miroir et de son reflet



confine a l'obsession dans le travail de Robert Frank ; il y voit
I'occasion d'une sorte de jeu de langage lumineux. A Mabou, en
Nouvelle-Ecosse, au Canada, Robert Frank filme des éléments
de son existence, celle de son fils Pablo et de sa deuxiéme
femme, June Leaf, Il utilise pour ce faire une caméra video et
achéve ainsi la bande Home improvements, en filmant sa propre
image, elle-méme filmant sa propre image, dans le reflet d'une
vitre ; il dit alors, enregistré par le micro de sa caméra : "je fais
toujours la méme image, je regarde a l'intérieur, de I'extérieur et
je regarde a I'extérieur de I'intérieur”, Le champ de la caméra
allant en s'élargissant, le spectateur comprend que Robert Frank
filme une fenétre de I'extérieur vers l'intérieur, I'image produite
en raison de la forte différence de luminosité, est en fait une
image de I'extérieur, ou se trouve Robert Frank, filmant. Il pous-
se alors la métaphore: "J'essaye de dire quelque chose qui s'ap-
procherait de la vérité, mais ceci n'est probablement pas vrai".
Il faut comprendre alors que quand bien méme Robert Frank se
trouve a I'extérieur, il entend, en fait, filmer une image intérieu-
re de lui-méme. 1l ne s'agit pas la simplement d'un jeu sur le lan-
gage (dans ce cas précis plus éloquent en anglais, avec les locu-
tions inside out et outside in, qu'en frangais) mais bien davantage
d'une sorte d'aveu de la part de Robert Frank, de son impuissan-
ce a résoudre par le langage, ou par l'image, une préoccupation
obsédante : lui-méme au milieu de son travail __ un des noyaux
de son oeuvre.

Garry Winogrand disait : "je fais des photographies pour savoir
de quoi auront l'air les choses une fois photographiées.” Dans
Alice dans les villes de Wim Wenders, Alice, une fillette de dix
ans, allemande, qui a perdu sa mere a New York au moment ou
elles s'apprétaient a repartir vers I'Europe, I'Allemagne, est
accompagnée par un écrivain-photographe, allemand lui aussi,
qui retrouve I'Europe aprées un long séjour aux Etats-Unis. Tandis
que Phil Winter, I'écrivain-photographe, arbore sa mine fatiguée
habituelle, la lassitude d'étre un peu perdu, Alice, la petite fille,
se saisit de son appareil-photo Polaroid et s'appréte a lui tirer le
portrait, en ajoutant "comme ¢a, tu sauras de quoi tu as l'air." A



cette différence pres de Garry Winogrand, Robert Frank utilise
I'appareil photographique ou cinématographique comme le
medium de la reconnaissance de sa propre existence, un peu
comme pour savoir de quoi il a I'air, une fois son image enregis-
trée. Dans sa déclaration d'intention, préfigurant le projet des
Américains, Robert Frank met en exergue sa subjectivité comme
le moteur et la motivation essentiels de son projet.
Paradoxalement, ce dernier doit cependant étre un document
contemporain authentique.

La plupart de ses chroniqueurs, comme Stuart Alexander, s'ac-
cordent a dire qu'avant son arrivée a New-York, Robert Frank
faisait preuve d'une facture photographique honnéte et tres
conventionnelle. Son arrivée a New-York en 1947 et son voyage
au Pérou - qui donnera lieu a la parution du livre Indiens pas
morts, aux cotés de Werner Bischof et de Pierre Verger, font ger-
mer en lui le golt de la recherche et un grand attachement pour
I'expérimentation : cette curiosité expérimentale sera désormais
la constante de son travail. C'est au nom de cette avidité intel-
lectuelle que I'on peut expliquer I'abandon de la photographie par
Robert Frank en 1958 : "Il me paraissait logique d'arréter la
photographie au moment ou le succes venait. J'allais me répéter.
J'avais trouve mon style et je m'y étais installé, et je n‘aurais pas
pu aller au-dela. En revanche, je n'ai jamais parfaitement réus-
si dans le cinéma, ¢a n'a jamais parfaitement marché. Et ¢a, c'est
merveilleux. 1l y a toujours du bon dans I'échec : ¢a vous pous-
se en avant."

Cet esprit de recherche le rapproche des peintres expressionnis-
tes abstraits, des écrivains beatniks, ou encore des cinéastes
comme Jean-Luc Godard dont il admire tant le travail.
Commentaire significatif, Robert Frank parle d'une expérience,
cette derniére consisterait a lancer son appareil en l'air, le retar-
dateur armé laissant la photographie se prendre seule, et ne
découvrir le résultat qu'une fois le film développé. En soi cette
recherche avoisine celle de John Baldessari, plus tard, qui jette-
ra des balles de couleur rouges dans un ciel bleu, les photogra-



phiant a leur apogée, et retenant ensuite de ces photographies
celles ou les balles décrivent le mieux __ le moins mal __ des
figures géomeétriques arbitrairement escomptées par lui. Dans ce
cas c'est le sujet ( le photographié ) et non plus I'appareil ( le
photographiant ) qui est jeté en I'air et hypothétiqguement confié
au hasard. Cette méthode pour ce qu'elle contient d'inconnu n'est
pas sans rappeler les partitions de John Cage nées de I'aléatoire,
ou encore pour sa grande liberté de geste, des peintres comme
Willem De Kooning, Franz Kline et bien sur Jackson Pollock.
Comme I'exemple de cette méthode le montre, une grande liber-
té de pensee, et une immense confiance dans I'inconnu ( confian-
ce décidement partagée avec John Cage ) comme frange
incontrlable de son acte de création permettent a Robert Frank
de sonder chaque fois un peu plus outre dans les possibilités de
chaque medium. A ajouter au chapitre de sa liberté, une insou-
ciance méprisante de la technique du medium : certains films de
Robert Frank, comme Life-Raft-Earth, sont parfois assez péni-
bles a regarder, tant les mouvements de la caméra allant d'un pro-
tagoniste a l'autre sont brusques et sans transition, occasionnant
de ce fait, des images floues, la perte de la mise au point, et des
déformations du son. Cependant au hasard de ces mouvements
parfaitement incontrolés, des images s'entrechoquent fortuite-
ment, et engendrent des connections tout a fait inattendues et
d'autant plus surprenantes. Allen Ginsberg dans son portrait,
Robert Frank to 1985, A Man (in New York to Nora Scotia) men-
tionne que Robert Frank a toujours utilisé un boitier Leitz sur
lequel il avait monté une optique Zeiss, pas exactement ajustée.
Au regard des planches contact de Robert Frank, de ses débuts
jusqu'a sa série Bus photographs, New York City en 1958, on s'a-
percoit que Robert Frank aura gardé tout au long de cette pério-
de ce léger déréglement, occasionnant I'apparition des perfora-
tions de la pellicule dans le bas de chaque image ; exemple repre-
sentatif de I'état d'esprit de Robert Frank, une négligence souvent
désarmante, dont, non seulement, il s'accommode des imperfec-
tions en résultant, mais surtout, dont il tire le plus souvent parti.



Robert Frank est donc un homme libre, une liberté qu'il entend
saisir en méme temps que le medium, et ce, dans la volonté de
tourner ce dernier vers lui-méme pour y voir une image qu'il
espere la plus proche possible de la vérité; bien qu'il ne s'illu-
sionne assez peu quant a cette notion de vérité, I'nonnéteté est le
but, quel que pourra étre le résultat, méme éloigné de cette hon-
néteté: cette recherche trés humaine dure depuis 1947 (arrivée de
Robert Frank a New-York) jusqu'a nos jours (partagé entre sa
retraite de Mabou en nouvelle Ecosse et son appartement vide de
New-York dans le quartier de Bowery). Une carriére en trois par-
ties ; de 1947 a 1958, Robert Frank photographe ; de 1959 a
1972, Robert Frank cinéaste ; de 1972 & nos jours, le retour a une
photographie radicale dans sa volonte d'expérimenter et de sortir
le medium photographique de son périmétre habituel de repré-
sentation servile.



PREMIERE PARTIE

"Mars 1947, j'arrive a New York. Une nouvelle vie commence.
Je pensais : J'ai de la chance."



Robert Frank est Suisse. De ses débuts photographiques et de sa
vie en Suisse, avant son départ pour I'Amérique, il faut retenir
qu'il a appris la photographie aux cétés d'un retoucheur du nom
de Sesseger ; de cet apprentissage, il gardera surtout sa passion
pour les cartes postales. Robert Frank ironise aussi beaucoup a
propos de son éducation suisse. Lorsqu'il est arrété en Arkansas
par une patrouille de police, alors qu'il photographie pour son
projet les Américains, ou lorsque plus récemment, découragé par
son manque d'entrain pour une commande de photographies
recue de la ville de Birmingham, Géorgie, il est a la limite dans
les deux cas, d'abandonner ces projets en cours, il dira de ces
deux situations "C'est la que je me suis rendu compte que j'étais
plus Suisse que je ne le croyais : le travail que 1'on a commen-
ce, tout Suisse sait cela, il faut le terminer,” Ce trait ironique est
cependant la derniere chose qui unit encore Robert Frank avec la
Suisse : lorsqu'il arrive & New York en 1947, c'est bel et bien
pour fuir une Suisse trop éetriquée, trop allemande.

Son arrivée a New York occasionne trois rencontres : la premie-
re, celle d'Alexy Brodovitch, directeur artistique de la revue
Harper's Bazaar pour lequel il travaillera a la commande jusqu'a
ce qu'il réalise assez promptement que le caractére soumis de la
photographie de commande n'était pas a proprement parler la
liberté qu'il était venu chercher dans le Nouveau Monde. Il part
d'ailleurs en 1948 pour le Pérou et la Colombie, un temps, voya-
ge dont les photographies seront d'abord publiées chez Life, puis
pour le livre Indiens pas morts édité par Robert Delpire, plus tard
en 1956. Lorsqu'il revient & New-York, il rencontre Mary



Lockpeiser et se marie ; les deux époux vont habiter dans le
quartier de la dixiéeme rue, la troisiéme rencontre new-yorkaise
de Robert Frank : le monde agité de la dixiéme rue. De fait, c'est
dans cette lumineuse vie de quartier que Robert Frank va ren-
contrer Franz Kline, Willem De Kooning, Alfred Leslie, Larry
Rivers, Claes Oldenburg, Allen Kaprow, Allen Ginsberg, Jack
Kerouac et d'autres moins connus. Cette rencontre concorde avec
la lassitude que Robert Frank éprouve maintenant a I'egard des
travaux de commande qui pourtant le font vivre. De ses amis
peintres et de son admiration pour le mouvement expressionnis-
te abstrait, Robert Frank va beaucoup hériter ; il est d'abord fas-
ciné par I'immense conviction qui anime ces artistes, pour la plu-
part boudant la renommeée faite de concessions, ils vivent un peu
dans I'absence de tout souci matériel. "Ce qui m'influenca forte-
ment, c'était la facon dont vivaient ces peintres dans les années
50 - un combat. Ce n'était pas tant ce qu'ils faisaient, mais c'é-
taient des gens qui croyaient vraiment en ce qu'ils faisaient et
recevaient assez peu en retour, Cela m'impressionnait beaucoup
de voir combien ils croyaient en ce qu'ils faisaient." Robert
Frank suit I'exemple, ses rapports avec les magazines qui I'em-
ploient se faisant de plus en plus houleux. C'est déja I'époque des
celébres joutes entre Eugene Smith et Life. Eugene Smith se bat-
tait pour preserver a ses images __telles qu'il les avait sélection-
nées, tirées et assemblées __ leur identité dans leur forme impri-
mée, c'est a dire qu'il entendait que les choix du photographe pré-
valent sur ceux de I'éditeur: vaste besogne, surtout dans les
années cinquante, qui plus est au sein d'un magazine comme
Life! Robert Frank ne refuse pas simplement cet avatar de des-
truction des images, ce qu'il remet en question pour lui-méme,
c'est I'intérét qu'il porte a son propre travail a I'intérieur des péri-
metres imposés par les magazines ; en d'autres termes, il entend
maintenant travailler sans contrainte, la motivation essentielle de
sa demande de bourse a la Fondation Guggenheim. Cette liberté,
dégagée des limites de la commande, qu'il revendique mainte-
nant, est un de ses premiers engagements heérités de la commu-
nauté de la dixiéme rue. C'est une prise de position de fond elle
conditionnera dorénavant son travail.



Du point de vue des formes, l'interrelation entre les artistes de la
dixieme rue et Robert Frank est plus intéressante encore.
Influencé par les peintres expressionnistes abstraits, Robert
Frank va se débarrasser définitivement des asservissements de la
technique. Ce premier geste libertaire se fait au détriment du
lourd instrument photographique; plus tard utilisant le medium
cinématographique, Robert Frank adoptera la méme attitude dés-
involte résolument tournée vers le dénuement. Clement
Greenberg, historien d'art, fait observer que la peinture expres-
sionniste abstraite est caractérisée par une facture décontractée,
hative, ou du moins qui en a lI'apparence, des masses empatées
qui s'amalgament au lieu de rester distinctes, des rythmes larges
et bien marqueés, des saturations irréguliéres ou des épaisseurs de
peinture, des traces visibles de brosse, de couteau, de doigt ou de
chiffon. Cette definition pourrait s'étendre a Robert Frank ;
comme le fait remarquer Stuart Alexander dans le N° 12/13 des
Cahiers de la photographie ( Robert Frank, la photographie,
enfin), du fait de ses méthodes insouciantes, il est fréquent qu'un
tirage de Robert Frank montre toutes les imperfections et erreurs
possibles gravées dans un négatif. Ainsi rayures et bulles dair,
poussiéres et perforations des films décalés ne sont pas gommees
ou retouchées, laissant apparaitre une ligne irréguliére a la surfa-
ce de I'image, établissant un plan frontal. De fait, si tout dans une
toile de Franz Kline, de Jackson Pollock ou de Willem De
Kooning, donne a voir I'acte méme de la peinture, il en va de
méme pour Robert Frank qui rend clairement visible - a cette
époque, par le traité propre aux émulsions rapides du 24 x 36,
plus tard grace aux imperfections de traitement au sulfite de
sodium des négatifs Polaroid __ la nature méme du matériau
photographique.

Le grain. Véritable signature des films rapides de petit format,
Robert Frank I'utilise au-dela de ce qu'il était courant de faire a
I'époque. De fait les photographes dans les années cinquante n'a-
vaient recours a des films rapides ( tels que la TriX de Kodak, le
film utilisé par Robert Frank pour les Américains ) que lorsqu'ils



faisaient face a des situations a I'éclairage exécrable. Le grain,
associé par sa grosseur a la densité d'un tirage aux accents som-
bres, présente un grand potentiel expressif, expressionniste. Mais
la n'est pas aux yeux de Robert Frank, sa seule force ; cette dif-
fraction des cristaux d'argent de I'émulsion __le grain __lui per-
met de réussir parmi ses plus belles images de lumiere. Son cli-
ché de la porte de Clignancourt a Paris en 1949, est un exemple
de cette utilisation exacerbée du grain. Peu de photographes se
seraient risqués a une prise de vue dans les mémes circonstances.
Beaucoup auraient sans aucun doute trouvé franchement antipa-
thiques les conditions lumineuses et le paysage en lui-méme
déprimant et ennuyeux. Ce jour-13, il convient de dire que Robert
Frank est a la limite du possible techniquement. Il doit fixer une
scéne, avec un léger mouvement dans des concrétions de lumié-
re qui l'obligent vraisemblablement a une obturation lente aux
environs du 1/15 éme ou du 1/8eme de seconde, et a l'utilisation
d'un film rapide, donc assez granuleux. La probabilité de réussir
techniquement ce défi est alors proche de zéro mais Robert
Frank n'en a cure. Bien au contraire, c'est en amplifiant les para-
meétres adverses de cette prise de vue qu'il tire le meilleur parti
d'une lumiére difficile. L'obturation lente permet a Robert Frank
de fondre les trois personnages de gauche dans la grisaille du
paysage. Quant au cheval et a I'enfant qui se tient en face de ce
dernier, leur immobilité seule les rend maintenant plus claire-
ment identifiables en comparaison du reste de I'image. Le temps
gris, au ciel bas et son effet de halo ont tét fait de donner aux
batiments a l'arriere-plan, a l'aspect pourtant si commun __ la
typique architecture des boulevards de la petite ceinture a Paris
__des allures inquiétantes comme fantasmees. Enfin, la trés fai-
ble profondeur de champ, le Iéger effet de vignettage da a la plei-
ne ouverture du diaphragme, et surtout le grain éclaté de cette
image rendent le premier plan particulierement expressif et
boueux, une partie de I'image, qu'il serait par ailleurs facile de
qualifier d'expressionniste abstraite.

Toutes les données techniques de cette image ressemblent en fait
a une véritable accumulation d'erreurs. Autant d'erreurs, cepen-



dant qui font de cette photographie une image trés émouvante ;
or autant d'erreurs n‘ont été possibles qu'avec une assez grande
liberté de Robert Frank envers les plus connus des rudiments de
la photographie.

Cette négligence, cette liberté et cette intuition sont également a
la source d'une nouvelle maniere de prendre des photos que
Robert Frank va construire peu a peu. En effet, le rendu final
d'une image ne sera plus l'unique lien de proximité entre Robert
Frank et les peintres expressionnistes abstraits, communion par
la forme de media pourtant éloignés. Comme de jeter son appa-
reil en l'air, le retardateur armé, Robert Frank va aussi se jeter
dans ses images, faire corps avec ses captations, par le biais
d'une apparente négligence : il va jusqu'a se moquer d'un dernier
rempart non encore franchi, la visée. Il était encore concevable
de faire des photos a la va vite, ne se préoccupant que de manie-
re approximative du réglage, de la mise au point et du couple
ouverture / vitesse d'obturation, une visée rapide et puis Robert
Frank déclenchait, advienne que pourra. |l restait donc la visée
: river au viseur son oeil et juger aussi vite que possible de la
composition du cadre, de la mise en place des éléments compo-
sant I'image. Cette derniére, enfin, va étre éludée. Pendant son
voyage dans les quarante huit Etats continentaux, Robert Frank
rencontrera souvent des situations ou la fonction méme de photo-
graphe est un péril, I'acte de photographier, une course délibérée
aux ennuis. C'est ainsi qu'il apprendra a se servir de son appareil
d'une seule main, a la hanche. Cette technique de prise de vue
apporte plusieurs nouveaux éléments :

L'appareil tenu a la hanche se situe dorénavant bien

en dessous du niveau habituel, ayant pour résultat de

montrer personnages et décors d'un point de vue

abaisse, ce qui généralement les grandit, effet atten-

du de la contre-plongée.

Le plus souvent, I'appareil, d'une seule main, est tenu

de maniere verticale. Cet effet conjugué au précédent

donne souvent aux personnages debout, une présen-

ce imposante. Fréquemment Robert Frank s'est servi



de cet effet de maniere tres formelle, jouant des
effets de silhouettes agrandies pour statufier ses per-
sonnages et tout particulierement ceux situés a l'a-
vant-plan.

Sans visée, le photographe ne peut déterminer avec
précision, d'une part, la composition générale de son
cadre, d'autre part, les limites de ce dernier.

De cette technique de prise de vue tres incontr6lée vont naitre de
nombreux éléments du vocabulaire plastique de Robert Frank:
des compositions a la limite du déséquilibre, des horizons pen-
chés, des sous- ou des sur-expositions notoires, des hors-champs
audacieux, mais aussi la présence d'images de situations délica-
tes a photographier, enterrements, bars peu fréquentables dans le
Nouveau Mexique, ou scene de jeu a Las Vegas au Névada. En
effet, c'est 1a que le point de vue des expressionnistes abstraits et
celui de Robert Frank different. Jamais Robert Frank ne se
départira du sujet photographié, véritable point de rupture d'avec
ses amis peintres. Du méme coup, c'est de la génération des écri-
vains tels que Jack Kerouac et Allen Ginsberg qu'il se rapproche,
Jack Kerouac donnant au style d'image de Robert Frank le nom
de moody picture (image d'humeur). A moody picture succédera
bient6t I'appellation de in between (entre deux, ce qui est en
marge) pour ce qui caractérise désormais le travail de Robert
Frank.

Le in between est une nouvelle étape dans ce parcours qui
consistait a se permettre chaque fois un peu plus de liberté. D'une
certaine maniére, Les Américains représente enfin la maitrise
d'un genre nouveau, inventé de toutes pieces. On peut cependant
préter des antécédents a cette méthode: les Surréalistes. Robert
Frank reconnait avoir toujours été fascine par les Surréalistes. De
fait, on peut raisonnablement interpréter la moody picture
comme une tentative d'écriture photographique automatique,
adaptation des principes d'André Breton, certainement plus per-
tinente que nombreuses de celles réalisées en matiere de peintu-
re (Salvador Dali, Max Ernst, René Magritte) qui relévent, elles,



davantage du domaine de la représentation prémeéditée. Le
medium photographique y est pour beaucoup. En effet, dans le
Manifeste du surréalisme, André Breton souligne la nécessité
d'automatisme. De cette absence voulue de préméditation, il faut
retenir la volonté d'immediateté du processus. La méthode de I'é-
criture automatique consiste en une écriture tres rapide, la plus
débridée possible, pouvant, si le cas se présente, faire I'économie
de la grammaire. Rien ne saurait étre fait pour I'embellir, la cana-
liser, la modifier et tout concourrerait au contraire pour lui
garantir la fluidité dans le sens du laisser-aller, I'abrupteté faite
de surprises et une complete relache y sont vivement encoura-
gées. Les poétes surréalistes se servent a ce propos des récentes
découvertes de Sigmund Freud pour justifier tous leurs écarts a
la bonne conduite littéraire, Freud en retour mejugera ce petit
monde d'excités et I'apparentera a un groupe de guignols dange-
reux, tant ces derniers encourageaient des comportements patho-
logiques que lui s'efforcait par ailleurs de guérir, et donc d'en
libérer les individus qui en souffraient. L'écriture, de laquelle est
née le Surréalisme, se préte remarquablement au principe auto-
matique surréaliste qui suppose la rapidité d'exécution, si tant est
que son auteur voudrait faire preuve d'honnéteté a I'égard dudit
principe. L'écriture automatique présuppose également que la
grammaire et la syntaxe étant des données suffisamment acqui-
ses et automatiques par leur pratique courante, ne peuvent cons-
tituer, en principe, d'obstacle majeur au flot automatique. Bien
entendu, si I'on préte a la photographie les vertus que lui trou-
vaient anseln Adams et ses suiveurs adéptes de prévisualisation
et de zone-systéme, photographie et principes d'écriture automa-
tique ne sont pas compatibles. Cependant, Robert Frank, par sa
maniere intuitive et délibérément débarrassée de toute préoccu-
pation technique, mais aussi par cette obligation qu'il se fait de
se jeter dans son sujet - de s'en rapprocher beaucoup a cause de
I'usage du grand angulaire - objectif ayant, entre autres, la pro-
priété d'éloigner les objets photographies - et la rapidité avec
laquelle il opére, tend vers une forme d'écriture automatique
photographique. Quand les poétes surréalistes se retranchaient
derriére les premieres théories de la psychanalyse et de son jar-




gon le plus immédiat, faisant de l'acte manqué un potentiel de
trouvailles, comment qualifier la collection impressionnante des
imperfections des images de Robert Frank ?

Dans la photographie intitulée Bar a Gallup, New Mexico (in Les
Américains), le sujet principal de I'image est a moitié masqué de
part et d'autre par les grandes figures d'ombres qui I'enserrent.
Robert Frank pensait peut-étre sincérement en montrer davan-
tage dans son cadre. Mais cette image, il I'accepte telle qu'elle
est, chaloupée, aux contours mal définis, a la lumiere affreuse :
c'est une image ratee en ce qu'elle ne satisfait pas complétement
toutes les exigences et les espoirs du photographe au moment de
la prise de vue - mais terriblement réussie, pour ce qu'elle mont-
re de peur et de crainte, I'angoisse d'étre photographe en pareille
situation et de fantasmer une prise de vue, tout en mesurant les
dangers et la probabilité d'une rixe qui s'en suivrait si les hom-
mes photographiés venaient a s'apercevoir de la supercherie.

De l'idée d'écriture automatique photographique, ou plus exacte-
ment de celles de moody picture et de in between, découle le pro-
bléeme de la subjectivité, le noeud des Américains.

Tout dabord, dans sa déclaration d'intention en 1955, dans
laquelle il fait sa demande de bourse a la Fondation
Guggenheim, puis en 1957 dans le numéro U.S. Camera Annual
1958, Robert Frank entend régir son projet se fiant a son intui-
tion, en toute liberté et ayant pleine conscience que sa vision est
subjective. Cette déclaration a I'époque est d'autant plus surpre-
nante qu'il lui fait suivre : "Je desire réaliser un document
contemporain authentique, dont I'impact visuel soit tel qu'il se
passe d'un quelconque commentaire." Lorsqu'il décrit ses inten-
tions de la sorte, Robert Frank met cote a cote les notions de
document et de subjectivité, apparemment contradictoires, ce qui
lui vaudra une pléthore de critiques qui trouveront la le signe
latent de sa malhonnéteté. Il serait plus juste de dire que ces
mémes critiques ulcérés de sa vision pessimiste des Etats-Unis
au milieu des années 50, trouvaient dans cette gaucherie d'écri-



ture une bréche confortable. De méme, parmi ses sources d'inspi-
ration, il cite Bill Brandt et Walker Evans, deux photographes
aux antipodes l'un de l'autre, ce qui ne va pas pour éclaircir sa
conception de document authentique contemporain.

Robert Frank ne croit pas a la possibilité d'une quelconque objec-
tivité en matiere de photographie, quand bien méme cette photo-
graphie se voudrait documentaire. En cela il s'oppose violem-
ment a la tradition documentariste ambiante, ayant pourtant pour
pére Walker Evans, qu'il cite comme source d'inspiration. Ce que
Robert Frank trouve comparable entre Walker Evans et lui-
méme, c'est leur égale non-attente que le spectateur épouse le
point de vue du photographe. Il reconnait a Walker Evans le pou-
voir de faire prendre conscience. Plus modestement, pour lui-
méme, il déclare : "que le spectateur garde en lui le souvenir
d'une de mes images et j'ai le sentiment d'avoir réussi quelque
chose.”

Robert Frank va se battre pour que I'édition des Américains sorte
selon son impérieux désir, que les photographies soient publiées
seules a I'exclusion d'aucun texte les accompagnant ou les Iégen-
dant : c'est pour lui un véritable enjeu. Bien qu'il ait acquis de
Robert Delpire, avant méme I'existence des images, la publica-
tion de son projet, Robert Frank se débat pour obtenir les images
seules. En 1958, la premiére édition contient des passages de tex-
tes d'Alain Bosquet. En 1959, seulement, Robert Frank réussit a
convaincre son éditeur américain de publier les images seules,
transigeant pour une courte introduction dont il laisse le soin a
son ami Jack Kerouac : il obtient gain de cause. Robert Frank a
tant insisté, car pour lui, le tout que forme sa séquence des qua-
tre-vingt trois images, est inaltérable. C'est une séquence non
narrative, non démonstrative mais qu'il entend faire s'écouler.
L'absence de narration ou de fil conducteur logique est une gran-
de nouveauté en matiere de photographie ; elle résulte pour
Robert Frank d'une préoccupation déja ancienne, notamment
manifestée dans le livre Indiens pas morts. La séquence des
Américains ne fait pas I'effet d'une démonstration, bien au



contraire, les images se succedent dans un flot poétique, Dans
son introduction, Jack Kerouac écrit : “Robert Frank, Suisse, dis-
cret, avec ce petit appareil qu'il manie d'une seule main, a tiré de
I'’Amérique un poeme triste qu'il a coulé dans la pellicule.” De
fait, I'agencement des images dans la page est le plus simple pos-
sible et leur cheminement voulu sans accroc notoire a quelques
exceptions pres, lesquelles sont en général pour Robert Frank,
I'occasion de dénoncer des inégalités sociales - une photo de
réception mondaine est immédiatement suivie d'une photo d'un
vraisemblable camionneur attablé devant son médiocre diner
dans un restaurant de routiers. La plupart des associations ou
successions se font par transitions de formes ou d'éléments simi-
laires : ces transitions peuvent occasionner tour a tour le sourire
- une photographie de Noirs lors d'une cérémonie funéraire, un
homme au premier plan se gratte la joue, page suivante, le méme
geste reproduit par un véritable cow-boy du Sud profond,
humour typique de Robert Frank; il est en effet peu probable que
les deux personnages, le cow-boy du Sud profond, red neck, et le
noir en costume sombre de deuil, eussent aimé se voir ainsi rap-
prochés - ou encore I'émotion une voiture est recouverte d'une
bache qui la protége du soleil californien, page suivante, sur le
bord d'une route quatre personnages sont prostrés devant des for-
mes humaines allongées recouvertes d'une ample couverture.

Que les rapprochements soient de type formel ou associatif d'i-
dées - elles-mémes pouvant étre politiques, sociales, écono-
miques, sentimentales ou philosophiques - derriere chaque saut
de page, préside Robert Frank, usant de sa trés grande subjecti-
vité pour tendre vers son but : rassembler ses quatre-vingt trois
images en un tout, disparate dans ce qu'il offre de regards et de
perspectives différentes, cohérent dans ce qu'il énonce son opi-
nion, sa vision, et pour finir, pour ce qu'il expose sa propre exis-
tence.






DEUXIEME PARTIE

"Pull my daisy, tip my cup all my doors are open ..."



"1958 : Delpire publie Les Américains.

Les critiques sont mauvaises. "Sinistre", ce livre, "pervers, anti-
ameéricain”. Je ne suis pas blessé, plutét décu mais heureux que
le travail soit préservé. C'était ce que je pouvais espérer de
mieux, que le livre sorte.

1960 : Une décision : Je mets mon Leica dans un placard. Assez
de guetter, de chasser, d'attraper parfois I'essence de ce qui est
noir, de ce qui est blanc, de savoir ou est le Bon Dieu. Je fais des
films. Maintenant je parle aux gens qui bougent dans mon
viseur. Pas simple et pas spécialement réussi.”

C'est ainsi que, dans son autobiographie (in Robert Frank par
Robert Frank, Centre National de la Photographie, Collection
Photo Poche) Robert Frank explique comment, juste apres la
parution des Américains, devenu, malgré tout, I'ouvrage de réfé-
rence de nombreux jeunes photographes, il décide d'abandonner
la photographie pour le cinéma, apres un dernier projet, Bus
Photographs. Cet abandon de la photographie fut une véritable
polémique en son temps - la sortie des Américains aux Etats-
Unis avait valu a Robert Frank, son lot d'impopularité, tant I'i-
mage qu'il donnait du pays était peu conforme a celle de la pro-
ductivité et de la combativité d'une nation entiere, ressassée et
relayée par une presse servile et patriote, la presse américaine
des années 50. Plus étrange encore, parut son comportement
quand le livre commenca a étre un peu reconnu, en particulier
par les jeunes générations. Ce début de reconnaissance aurait
peut-étre valu a Robert Frank un plus grand confort de manoeu-
vre par la suite, pour le prolongement d'un travail photogra-



phique, et I'on comprenait mal qu'il s'obstine & bouder pareille
opportunité, quand on savait le combat mené pour le triomphe de
ses idées jusqu'alors.

Dans les Cahiers de la photographie n°® 12/13 Robert Frank, la
photographie, enfin - Stuart Alexander cite Frank O'Hara, histo-
rien d'art américain & propos de Franz Kline : "Les efforts de
Kline concernaient toujours plus des problemes picturaux que la
recherche d'un style poussé a la perfection. Que les problémes
cessent d'exister, il en créait de nouveaux." De maniére compa-
rable, dans sa critique de l'exposition de Jackson Pollock a
Beaubourg en 1979 (in L'oeuvre et son accrochage, N°17/18
Cahiers du musée, Ed. du Centre Pompidou), Daniel Buren
explique combien I'oeuvre de Pollock était marquée par de nom-
breuses tentatives infructueuses, lesquelles étaient de véritables
passages obligatoires sur le chemin du peintre vers la réussite de
quelques toiles. Les deux remarques pourraient parfaitement
s'appliquer a l'esprit qui anime Robert Frank a cette époque. Il
reconnait avoir créé un style, une conception et une vision photo-
graphiques, tels qu'il lui parait maintenant difficile de continuer
a photographier sans proposer d'éternelles variations autour des
découvertes deja acquises, une confortable répétition qu'il refu-
se. Nombreux sont les photographes dont I'oeuvre est univoque:
Henri Cartier-Bresson, William Klein, sans parler bien sQr
d'Ansel Adams, véritable champion du genre. Pour ces photo-
graphes, leurs développements récents ressemblent le plus sou-
vent a des réactualisations, soit de formes, soit de techniques, de
géniales trouvailles ou de regards innovateurs qui caractérisaient
leurs débuts. Ainsi William Kilein, dans la fin des années 80,
continue-t-il de photographier des foules au grand-angle avec un
appoint de flash : on est loin de son livre novateur sur New-York,
de la fin des années 50, ou mise en page, cadrages déesequilibrés
et exacerbation de la "typographie ambiante” concordaient vers
un regard boulimique, dense, et extrémement énergique sur la
métropole américaine. Comme Robert Frank, a la méme époque,
William Klein a conditionné le regard de la génération suivante
de photographes, il a aussi conditionné son propre regard. Robert



Frank est plus de la veine de Bill Brandt et de Walker Evans,
dont il se réclame : imprédictibles sont les trois photographes.
Aprés de nombreuses années de reportage réaliste dans
I'’Angleterre de I'entre-guerres, Bill Brandt changera du tout au
tout vers la fin de sa vie, pour des séries de recherches formelles
; une inquiétante association du corps de la femme, et de visions
typiques de distorsions obtenues par le grand-angulaire, des
recherches de matieres et un travail de lumiére, tres surprenants
ce sont ses nus sur des plages de galets ou dans les intérieurs de
Londres. Plus surprenant encore est Walker Evans batissant pro-
jets sur projets, parmi ses derniéres entreprises, loin du paysage
social, auquel il a donné grammaire et vocabulaire, une série de
photographies extrémement descriptives d'outils, tels une paire
de pinces coupantes pour aluminium ou une clef, images ou la
forme générale de chaque outil se superposerait idéalement a son
épure descriptive. Ces photographies sont réalisées sur fond uni,
sur lequel se découpe par leur tonalite foncée, toute la banalité de
ces outils.

Telle est la préoccupation de Robert Frank en 1958. Au terme de
plusieurs années de recherches, il vient enfin de compléter la
série des Américains, une réussite ; il entend repartir a la décou-
verte de terrains encore inconnus de lui : il choisit le cinéma. Le
choix du film s'explique de plusieurs maniéres. D'abord il y a
chez Robert Frank une fascination lointaine pour le cinéma,
notamment le cinéma francais de Bresson, de Duvivier et de
Pagnol. Et puis il y a aussi le cinéma américain dont il dit :
"C'était plus une affaire de sentiment, d'identification. On avait
envie d'aller la-bas, en Amérique. De vivre au milieu de ces
gens-la. Alors qu'aucun film francais ne m'a jamais donné envie
de vivre & Paris. Dans un film américain, vous révez d'étre dans
la bagnole, sur I'écran, de remonter la rue, de croiser ces gens
avec leurs droles de chapeaux, de vous plonger dans la vulgari-
té ambiante." De cet émerveillement pour ses auteurs préférés de
cinéma, parmi lesquels Rosselini, il s'inspire d'abord des qualités
d'images pour son travail photographique, il est de ce fait facile
de comparer la grisaille des films italiens de I'aprés-guerre et



notamment ceux de Rosselini et cette méme qualité grise propre
aux tirages de Robert Frank. Les deux cinéastes se jouent
pareillement de la grisaille jusqu'a en batir un systéme formel de
perception de la lumiére. Tous les deux usent du mouvement
pour fondre les gris les uns dans les autres, Robert Frank en
ralentissant son obturateur, Rosselini en balayant de larges pan-
oramiques des paysages désolés de I'Allemagne et de I'ltalie de
I'apres-guerre. L'uniformité des tons, le gris granuleux de Robert
Frank, ou les gris de la désolation de l'aprés-guerre pour
Rosselini parlent chacun de malaises différents : I'ennui, la
monotonie et la tristesse du deuil de I'apres-guerre et de ses mis-
eres sociales priment chez Rosselini, quand les lumiéres entre
chiens et loups de Robert Frank prennent des tournures symbo-
liques et induisent chez le spectateur une peur indicible, sa peur.
La fascination de Robert Frank pour ses peres de cinéma le
conduira ensuite tout naturellement a saisir le medium lui-méme.

Une autre motivation importante intervient, particuliérement
visible dans la naissance de son désir de filmer, & la fin des
Américains : Robert Frank aimerait maintenant tourner de 180
degrés le champ de ses investigations, en d'autres termes, il ne
veut plus étre I'observateur du monde triste des Américains, mais
faire participer davantage son travail a la compréhension de sa
propre existence, qu'il avait menée jusque la de maniére débridée
et décousue. Deux citations de Robert Frank sont a ce point de
vue significatives du changement qu'il entend maintenant
conduire en passant de la photographie au cinéma "je pense sou-
vent a la facon dont mon pére prenait des photos, il aimait beau-
coup ¢a, Avec I'age, cette activité a changé de nature, Il prenait
des clichés pour se souvenir, pour se rappeler qu'il avait été la a
tel ou tel moment. Mais c'est surtout comme outil qu'il s'est mis
a utiliser I'appareil photo, Un truc qui lui permettait de commu-
niquer avec les gens, de leur parler plus facilement. Plus tard,
aprées sa mort, en retrouvant des rouleaux entiers de pellicule
qu'il n'avait méme pas développés, j'ai compris que la seule
chose qui I'intéressait véritablement, a cette époque, c'était I'ac-
te photographique comme pur prétexte, pour entamer une



conversation avec quelqu'un. Regarder les photos qu'il avait pri-
ses n‘avait plus aucun interét pour lui””. Une attitude que Robert
Frank compare volontiers avec la sienne et son intention est
maintenant clairement de s'en départir. S'il sait déja assez bien ce
qu'il veut fuir, il ne sait pas encore précisement vers quel type d'i-
mages il entend se diriger: "J'ai commencé a filmer juste apres
les Américains. Ce type (Ben Schultz) m'a dit : "Allons en
Floride, avec une caméra et tu feras un petit film la-bas, comme
tes photographies.” J'y suis donc allé et j'y ai filmé a peu prés 15
rouleaux ... Je pensais : "J'ai fait la méme chose que j'avais faite
avec les photographies, j'ai photographié les mémes scénes et les
mémes gens". Je n'ai jamais développé tout ce matériel. J'y ai
juste beaucoup pensé. C'était une lecon extraordinaire : celam'a
appris que je ne voulais pas faire de films qui ressembleraient a
mes photos - cela n'aurait aucune connexion avec elles."”

Sa rencontre avec Jack Kerouac, une année auparavant, et la
richesse de son voisinage de la dixiéeme Rue, ont décidé de beau-
coup de choses. A en croire Jonas Mekas, cinéaste américain d'a-
vant-garde et critique de la revue Movie Journal, un étrange
concours de circonstances va aboutir a la réalisation de Pull my
daisy. D'une part I'exportation de la nouvelle vague francaise va
faire prendre conscience aux jeunes realisateurs américains de
cette fin des années 50, de leur unique point commun : la volon-
té d'agir indépendamment des instances habituelles de produc-
tion, mais aussi de toute contrainte financiére, ce qui étant donné
le colt habituellement rédhibitoire d'une realisation cinémato-
graphique, paraissait impensable a I'époque.

D'autre part, Robert Frank et, derriére lui, ses illustres voisins
(les peintres Alfred Leslie et Larry Rivers, les auteurs Jack
Kerouac, Allen Ginsberg, Peter Orlovsky, Cassady et le compo-
siteur Amran) sont mdrs pour un projet commun. Nul ne sait
encore quoi. La combinaison d'une piéce, laissée pour compte,
de Jack Kerouac, et d'une anecdote survenue a Cassady, leur
fournira le script ou son allure générale, car de script il est déli-
cat de parler pour ce film. En effet, Cassady, auteur beatnik,



recoit un jour chez lui, en Californie, la visite d'un vicaire
accompagneé de sa mére et de sa fille. On imagine le choc des
deux habitudes de vie, la confrontation des deux mondes, l'art de
vivre du mouvement beatnik naissant étant le plus éloigné qu'il
soit de la rigueur morale protestante. L'histoire fait le tour du
pays, colportée par la communauté beatnik, pour arriver naturel-
lement aux oreilles réjouies de Jack Kerouac a New York. Quand
Cassidy arrive a New York, son histoire est devenue devenue
Iégende, Kerouac et Ginsberg ont collecté des fonds aupres de
deux de leurs amis, financiers (sic) encore incrédules: 25.000
dollars sont désormais disponibles pour la réalisation du film __
Robert Frank est surexcité par le script de Kerouac et son adap-
tation : le film sera tourné dans le loft d'Alfred Leslie sur la troi-
sieme Avenue.

Le film a en commun avec les Américains qu'il n'y a pas de struc-
ture narrative a proprement parler, car si le script ne devait pas
contenir de solide base narrative, il fut en outre passé au laminoir
par I'ensemble des participants tout au long de la réalisation du
film. C'est dailleurs le seul véritable point de ressemblance, et
c'est la une surprise. En effet, guettant la sortie du film, de nom-
breux critiques anticipaient vraisemblablement de Robert Frank,
une signature et une facture reconnaissables. Ces mémes cri-
tiques purent se raccrocher vainement a une certaine similitude
de qualité de noir et blanc, c'est-a-dire, une assez mauvaise qua-
lité, pleine de surprises et de trouvailles et un rendu trés granu-
leux. A ce titre, on peut citer une nouvelle motivation de Robert
Frank pour le cinéma, qui le rapproche encore des peintres
expressionnistes abstraits. En effet, Robert Frank était trés séduit
par le format de la projection de ses films. Sans doute avait-il
longtemps regretté combien mal se préte la photographie _ a
partir de négatifs 24X36 __ a de grands formats, si chers a ses
amis peintres pour leur faculté suggestive, par le fait que les
grands formats englobent aussi la vision périphérique du specta-
teur et I'incluent ainsi complétement dans la toile. Le rendu de
gros grain, déja existant dans les photographies de Robert Frank,
de plus petite échelle, se trouve soudain, du fait de I'effet d'a-



grandissement par la projection, véritablement éclaté, pour le
plus grand bonheur de son auteur.

Quasi absence de suite narrative donc, dans Pull my daisy, qui
confere au film une qualité poétique proche des Américains. La
magie opére cependant difféeremment. En effet, Pull my daisy est
une fiction, elle est certes filmée comme I'exact contraire d'une
fiction, I'objet méme du tournage étant davantage de montrer
décor, mise en scéne et jeu des acteurs, comme si la caméra fil-
mait une sorte de reportage de plateau d'un autre film, alors que
tout montre dans l'attitude des acteurs résolument tournée vers la
caméra, et le commentaire en voix off, qui lie les actions, que le
film ainsi montré est bien le film pour lequel cette mise en scéne
fut construite. Cet effet de distanciation théatrale et le jeu de la
réalité mélée de fiction et inversement, deviendront les thémes
récurrents du cinéma de Robert Frank.

Parmi les nombreuses audaces de ce film, la réalisation comp-
rend une formidable astuce : le film est réalisé avec peu de
moyens (constante de beaucoup d'autres films de Robert Frank
par la suite) et avec I'absence de synchronisation du son et de I'i-
mage. Aussi, Robert Frank et Alfred Leslie, son co-réalisateur,
vont recourir & un doublage. Sur un fond musical, mis en
musique par Amram a partir d'un poeme de Jack Kerouac et
d'Allen Ginsberg, qui donne son titre au film, Jack Kerouac va
commenter et dialoguer le film dans une cabine d'enregistrement
en méme temps qu'il visionne le film, jusque-la muet. C'est lui
qui préside au sens du film, par ailleurs déja tourné et monté.
Ainsi peut-il préter aux acteurs des dialogues intérieurs ou les
répliques attendues d'un autre personnage, ou bien encore de
donner sa voix, la méme voix, a tous les acteurs du film. De tou-
tes ces possibilités, Kerouac ne se prive d'aucune, avec la plus
grande démence, jouant tous les rbles y compris le sien interpré-
té a I'écran par Gregory Corso, mais aussi se servant de son role
de narrateur pour les moments rares de silence de ces acteurs
étranges a la voix qui n'est pas la leur.



Le film est une véritable pile électrique, une bombe désamorcée
qui menace, a tout moment, de sauter a la figure de ses auteurs
et du spectateur ; caractére explosif, simple reflet du climat d'a-
sile qu'était devenu l'appartement d'Alfred Leslie lors du tourna-
ge. En effet, le film est la réunion des esprits les plus excités de
la Beat generation __aussi en deviendra-t-il leur véritable mani-
feste. D'apres Amram, compositeur de la musique du film, éga-
lement acteur, "l'appartement était devenu une maison de fous.
Si les choses se calmaient, Allen (Ginsberg) et Gregory (Corso)
voulaient briser ce calme, ils se déshabillaient et menacaient de
sauter par les fenétres ou de renverser de I'eau sur n'importe qui
n'aurait pas paru intéressé... Pour la plupart, nous buvions du
vin et essayions de penser quelle sorte de blagues outrageuses,
nous pourrions dire a Robert Frank de maniére a ce qu'il soit
réellement pris de rire, qu'il ne puisse plus nous filmer... Pauvre
Delphine (Seyrig), elle devenait littéralement folle, aprés avoir
repété de nombreuses fois une tirade ou je ne sais quoi, et qu'el-
le était sur le point de jouer, Gregory disait alors "allez, allez,
arréte donc ce cinéma, c'est supposé étre vrai et poétique, beau,
venir de I'ame. Pas ce petit jeu débile. C'est la vie et la verité et
Dieu nous touche tous avec ses doigts divins de réalité. Assez de
tout ce jeu. C'est la R-E-A-L-1-T-E, capturée par la boite sacrée
de I'ange FRANK, "

Avec son opportunisme coutumier, Robert Frank se laisse entrai-
ner dans cette danse triste et enregistre toute cette folie furieuse,
dans laquelle il est lui-méme acteur et partie intégrante : ainsi il
est fréquent que I'image trébuche, comme Robert Frank, tout en
filmant, devait trébucher contre quelque objet encombrant de cet
appartement satureé, et qu'elle tremble pour ce qu'on pourrait ima-
giner étre un éclat de rire légitime de Robert Frank.
L'authenticité de la matiére brute de ce film va ravir ses auteurs.
Pour Allen Ginsberg, ce film contient toutes les libertés qu'il
entend désormais s'octroyer pour lui-méme et dans son écriture.
Pour Robert Frank, c'est aussi une réussite, en effet il vient d'a-
chever une oeuvre qui se démarque de la précédente sans doute
un peu trop célébre a son go(Qt. De fait la critique est unanime et



Jonas Mekas salue, en ce film, le panneau indicateur d'une nou-
velle génération de films; le film est adopté par les jeunes réali-
sateurs de la nouvelle vague américaine, parmi eux John
Cassavettes, qui avait déja commis Shadows qui le disputait
beaucoup dans les critiques a Pull my daisy, a la méme époque (
la ou Kerouac avait improvisé la bande sonore de Pull my Daisy,
John Cassavettes avait, lui, confié comparable tdche a Charles
Mingus qui improvisa avec ses musiciens, toute la musique du
film Shadows, en regardant le film a I'écran.)

Aprés avoir révolutionne le monde de la photographie avec Les
Américains, Robert Frank vient de donner un nouveau souffle au
cinéma américain indépendant. Curieusement Pull my daisy est
le seul de ses films qui connaitra un peu de succes. Il est proba-
ble que le film ne satisfait pas pleinement encore les exigences
de son auteur qui certainement ne considere toujours pas avoir
résolu le questionnement qui le préoccupe principalement: son
travail et sa vie; une synthése qu'il ambitionne toujours. Un texte
qu'il écrit beaucoup plus tard résume cette préoccupation:
"J'aimerais faire un film qui mélerait ma vie, dans ce qu'elle a de
privé, et mon travail qui est public par définition, un film qui
montrerait comment les deux poles de cette dichotomie se joi-
gnent, s'entrecroisent, luttent I'un contre I'autre autant qu'ils se
completent, selon les moments. Je n'ai pas l'intention de donner
une interprétation de mes photographies, de leur attribuer un
sens particulier, un sens historique. Ce genre d'information ne
m'intéresse pas. Si j'accepte la mélancolie et les difficultés liées
au fait d'utiliser mon travail passé, je préférerais que ces photo-
graphies anciennes apparaissent dans le film comme elles m'ap-
paraissent aujourd'hui, de la méme facon bizarre et décousue,
mais parties intégrantes de mon quotidien. Je veux utiliser ces
souvenirs du passé comme des objets étranges, a moitié enseve-
lis, venus d'un autre temps, des objets doués d'une curieuse réso-
nance, porteurs d'informations, de messages souhaités ou non,
reels ou non. Des objets qui dérangent, qui racontent, qui font le
mort et qui souvent justifient I'intérét qu'on leur porte. J'aimerais
faire un photo-film, établir un dialogue entre le mouvement de la



caméra et le gel de I'image fixe, entre le présent et le passe, I'in-
térieur et I'extérieur, le devant et le derriere. Un film & tourner
dans le contexte fangeux de la vie au Cap Breton, a Nova Scotia
et & New York... Deux maisons. Deux pays. Deux points de vue.
L'un hors la culture, I'autre en plein dedans. L'un comme refuge
de I'autre. Tous les deux nécessaires et inutiles. L'un rural, si for-
tement naturel qu'il fait reculer les images qu'on a dans la téte et
les rend anonymes, l'autre qui n'est qu'une cachette précaire au
milieu de la place du marché ou regarder ce qui passe dans la
rue est aussi intéressant que n'importe quoi d'autre méme - et
précisément parce que mes photographies flottent dans le cou-
rant de ma vie normale - dans le film que je propose de faire, ces
photos deviendront pauses dans le flux de la pellicule, breches
pour souffler un peu, fenétres sur un autre temps, sur d'autres
lieux. Et bien sur, il y aura I'habituel défilé des personnages :
voisins, marchands d'art, avocats, concierges, voleurs, ceux qui
roulent et ceux qui sont roulés, quelques amis aussi et nécessai-
rement I'invité qu'on n'attendait pas. Tout cela en 30 minutes.
J'aimerais faire ce film-1a." ( Robert Frank )

S'en suivent deux films assez médiocres, que seul Jonas Mekas
semble dispose & défendre, Robert Frank lui-méme émettant ses
propres réserves. En 1965, Robert Frank tourne Me and my bro-
ther. La genése du film date de 1963 : Robert Frank propose a
Allen Ginsberg d'écrire un sujet pour un film, basé sur Kaddish,
un poéme que Ginsberg avait précédemment écrit a propos des
troubles psychiques de sa mére. Ginsberg s'attelle avec enthou-
siasme a la tache. Par malheur, le script, une fois prét, Robert
Frank n‘a pas les fonds voulus pour la réalisation du film, aussi
change-t-il de sujet et filme sur le vif Allen Ginsberg et son
cothurne Peter Orlowsky dont le frére Julius souffre de graves
troubles psychiques, lui aussi. Le film est un montage assez
complexe d'apres de nombreux rushes accumulés sur 3 ans de
tournage. Toutes sortes de changements de situation sont repris
en compte par Robert Frank, notamment la disparition inexpli-
quée de Julius Orlowsky en plein tournage. Robert Frank deman-
de alors a Joe Chaiken, comédien, de jouer a la place de Julius,



La situation rebondit une nouvelle fois quand les quatre partici-
pants du film découvrent que Julius Orlowsky est interné dans un
hopital psychiatrique, Robert Frank va alors rendre visite a Julius
et le filme. La derniére scene du film est assez désarmante, on'y
voit Julius que Robert Frank filme en lui proposant de donner
son avis sur l'idée du film, Julius étant resté jusqu'a ce point
muet, ou I'on apercoit Robert Frank laissant la chose naturelle-
ment s'enregistrer, que Julius désapprouve l'idée du film et justi-
fie avec une relative cohérence le pourquoi de son propos. C'est
un passage important dans le cinéma de Robert Frank, car c'est
pour lui une premiere occasion, indirecte, de pointer la caméra
sur lui-méme.

En effet, la déception dont parle Julius peut aisément étre com-
parée a celle de Robert Frank de voir cette idée du film Kaddish
ne pas avoir lieu, de méme que sa douleur vraisemblable de
constater la nouvelle condition d'interné de Julius, et sa desap-
probation des événements antérieurs. Le dialogue qui clét le film
donnera & Robert Frank, matiere a la bande vidéo d'Home impro-
vements dont la fin est assez comparable

Robert : Comment trouves-tu de jouer un réle ?
Julius : C'est au-dela de ma collaboration.
Robert : Dis-le a la caméra.

Julius : Jouer est au-dela du processus de ma pensée de temps
en temps. Des fois, cela pourrait étre un gachis de temps.

Robert : C'est bien, dis quelque chose a la caméra.

Julius : Eh bien, la caméra semble étre la réflexion de la désap-
probation ou du dégodt, de la démobilisation ou du manque d'ai-
de, inexplicablement pour n'ouvrir aucune vérité qui pourrait
exister.



Robert: Ou la vérité existe-t-elle ?

Julius: A l'intérieur et a I'extérieur du monde réel. A I'extérieur
du monde, c'est ... Peut étre n'est-ce qu'une théorie, une théorie
ou une explication du propos quelle que soit la chose pour
laquelle on est concerné.

Dans Me and my brother, Robert Frank continue de s'interroger
sur ce qui doit constituer un film, la réalité ou la fiction, ou les
deux. Il fait dans chaque film, une proposition de réponse, jamais
de réponse définitive, si ce n'est son impuissance a en donner
une. C'est en tout cas une des questions qui le poussent a d'aut-
res films. Dans Me and my brother, il utilise un élément de son
vocabulaire cinématographique qu'il avait déja éprouvé dans
Pull my daisy: la notion d'enregistrement réduite a sa plus sim-
ple expression. Quand Robert Frank filme, il veut laisser les cho-
ses se filmer le plus possible d'elles-mémes, non qu'il refuse la
subjectivité dont il faisait son moteur lorsqu'il photographiait Les
Américains, mais il laisse de maniére delibérée aux événements
le soin de se produire d'eux-mémes, ou de le faire attendre indé-
finiment. Par son choix, soit lorsqu'il filme des événements
potentiels, soit lorsqu'il montre ceux véritablement arrivés, il
entend donner sa marque et régir la direction de son film. Cette
démarche provoque fréguemment longueurs et faux rythmes
mais par I'exclusivité de son principe, donne aux films une por-
tée supplémentaire, celle de l'authenticité. Tel est le cas de Life-
Raft-Earth.

Life-Raft-Earth. En Californie, des manifestants menent une
gréeve de la faim dans le but d'attirer I'attention de l'opinion
publique sur les problemes de sous-alimentation dans le monde,
selon eux causés par une répartition injuste des richesses de la
planete, nous sommes en 1969. Un des dirigeants de la manifes-
tation, ami de Robert Frank, lui demande d'en réaliser le repor-
tage filme, Robert Frank choisit de partager le sort des manifes-
tants et de vivre dans leur camp. Sincérité. \oir. Trois jours apres
le début de la manifestation, des pluies diluviennes et une popu-



lation locale hostile font tourner la manifestation au désastre.
Robert Frank juge la situation désespérée et quitte le camp. Dans
un montage ultra-rapide, Robert Frank se filme allant de restau-
rant en restaurant pour calmer une faim déchainee par trois jours
de jedne. Il apprend alors que le reste des manifestants s'est réfu-
gié dans une propriété de I'Est de Los Angeles. Il décide de les
rejoindre, proposant, un peu honteux, de justifier son départ par
un plan raté, ou, voulant se filmer lui-méme en train de donner
des explications en face de la caméra il ne se rend pas compte
qu'il sort des limites du cadre de sa caméra posée a méme le sol.
Il rejoint donc les participants et de nouveau filme le reportage
de ces grévistes de la faim, et principalement d'interminables dis-
cussions-débats a propos des inégalités entre pays industrialisés
et Tiers Monde. Le film est d'une longueur accablante, la qualité
de I'image honteuse: problemes de contraste qui rendent illisible
une bonne partie des images, mouvements de caméra terrible-
ment brusques, manque total de stabilité de cette derniere pour
les plans fixes, effets de zoom avant et arriere ultra rapides avec
perte de la mise au point : une projection passablement ennuyeu-
se mais aussi désagréable.

Les grévistes exténués décident d'interrompre leur gréve le sep-
tieme jour. Robert Frank va alors de I'un a l'autre et leur pose la
méme question : "Es-tu toujours vivant ? " La caméra se fait
alors plus précise, elle scrute des visages débordés de fatigue,
affamés, a cran, et guette toutes les réponses, des plus sobres :
"Oui, je suis toujours vivant" au plus alambiquées et ivres de
faim "Mon fréere, j'ai adoré avaler mes mots pendant sept jours,
c'était une sensation trés agreable et tres nourrissante.” Cette
scene tres longue qui va de I'un a l'autre des participants est éga-
lement interminable, mais elle reprend en compte toute la médio-
crité des innombrables vues précédentes, et s'appuie dessus : ce
final devient un véritable plaidoyer de la misere humaine, la
vraie misere, celle des esprits, et celle de I'impuissance des hom-
mes a résoudre les problémes de leur existence. Ces interviews
extrémement rapides ne sont en aucun cas spectaculaires et il est
probable qu'elles finiraient dans n'importe quelle poubelle d'une



salle de montage, (au méme titre que tou le reste du film en 'y
pensant bien!) mais nées de toute la lassitude de cette situation
ratée, sur laquelle Robert Frank s'est appesanti depuis le début du
film, elles prennent une force qui les sublime étrangement. Le
film n'a évidemment pas plu aux organisateurs de la manifesta-
tion, pas plus qu'a la critique qui I'a ignoré. Ce film est pourtant
intéressant pour ce qu'il montre cette nouvelle et irréversible
incapacité de Robert Frank a résoudre le probleme d'un docu-
ment sans y méler une maniere d'autoportrait ou du moins une
citation personnelle forte : I'autobiographie devient clairement le
centre de son travail.

Son film précédent Conversation in Vermont est assez éloquent
de ce point de vue. Le film s'‘ouvre ainsi: "peut-étre ce film est a
propos de vieillir, du passé, du présent, une sorte d'album de
famille, peut-étre, je ne suis pas sdr". Robert Frank part a la ren-
contre de ses enfants, dans une sorte de colonie de vacances ;
filmé par Ralph Gibson, il y confronte donc Andréa et Pablo avec
des photographies d'eux plus jeunes ou encore des photographies
plus personnelles. Robert Frank dira de cette expérience qu'elle
était tendue et douloureuse pour tous les trois. La encore Robert
Frank joue d'une dualité maintenant typique : ce film a vocation
de prise de recul sur lui-méme, aussi construit-il deux parties dis-
tinctes, celle des dialogues avec ses enfants et celle ou Ralph
Gibson filme un "déballage" des photos des Américains et d'au-
tres images encore, d'une maniére trés lointaine de I'habituel
banc-titre pour ce type d'images.

C'est pour Robert Frank la premiére occasion de ré-enregistrer
son travail passe, ici en le filmant. Plus tard lorsqu'il reviendra a
la photographie, Robert Frank, en plusieurs occasions, re-photo-
graphiera certaines de ses anciennes images ainsi mises en scene
dans le paysage de sa retraite de Nouvelle-Ecosse. John
Szarkowski, conservateur du département photographie du
Museum of Modern Art de New York, dira de Robert Frank apres
I'avoir rencontré pour la premiere fois en 1962 : "Frank était de
cette sorte de légende vivante trop jeune, cherchant partout de



I'argent pour ses films." Cette phrase résume assez bien les rai-
sons pour lesquelles Robert Frank s'obsede pour son travail anté-
rieur : un besoin de recul pour une meilleure compréhension.
Plus tard, nous le verrons dans la troisiéme partie, Robert Frank
tirera de magnifiques meétaphores de la ré-utilisation de ses cli-
chés anciens. On note au passage la récurrence des themes de son
travail, véritables objets d'obsession sur lesquels il retravaille
sans cesse, tentant chaque fois de nouvelles propositions plas-
tique.

En 1971, Robert Frank sort un film curieux, hautement autobio-
graphique : About Me - a musical. Il demande dans ce film a une
actrice de jouer son réle, laquelle actrice doit appuyer son jeu sur
des notes du journal de Robert Frank. 1l y a ensuite un long pas-
sage d'improvisation musicale, et enfin une image de ses parents,
auxquels il rend visite en Suisse : une scéne poignante ou l'on
voit son pére plongé dans une visionneuse d'images stéréeopho-
niques. Robert Frank réalise la une suite d'images irréelles avec
I'oeilleton de I'étrange appareil stéréophonique. 1l s'agit la d'un
film assez décousu et difficile a comprendre et on entrevoit qu'a
force de références autobiographiques, Robert Frank éloigne
progressivement nombre de spectateurs de son travail.

Comparable a Life-Raft-Earth, le film The Cocksucker blues est
un documentaire que le groupe des Rolling Stones lui avait com-
mandé. Ce film est interdit de diffusion par les Rolling Stones qui
se répandent dans le film dans toutes sortes de conduites exhibi-
tionnistes et voulues choquantes. Robert Frank ayant adopté son
habituel parti de laisser les événements se filmer d'eux-mémes,
rien n'y est vraiment caché. Aussi mesurant le probable impact
exécrable sur les ventes de leurs disques et entrées de concert, les
Rolling Stones ont saisi le film dont ils étaient les commanditai-
res. Ce mémoire ne peut donc que mentionner son existence et
les raisons de son manque d'information.

Keep Busy en 1975 est un retour a la fiction avec une esthétique
comparable a celle de Pull my daisy. Voulu fiction, le film se



trouve agencé et tourné davantage comme un reportage. Le récit
est I'histoire d'une communauté vivant sur une Tle, ses membres
principalement obsédés de se trouver toutes sortes d'occupations,
parmi elles, un rite surprenant consistant a construire pour les
détruire ensuite, des cabanes de bois. Par le ton de ses images,
Robert Frank nous laisse accroire qu'il s'agit d'un reportage, mais
rapidement le caractére surréaliste des pratiques de la commu-
nauté nous fait pencher pour une mise en scene, Le film oscille
ainsi de la fiction a la réalité sans jamais définitivement prendre
parti, Il est probable que Robert Frank lui-méme, ne sachant que
véritablement choisir, a fait preuve de son opportunisme habi-
tuel, décidant de Iéguer son incapacité de choisir au spectateur.
Le film est cependant proposé comme une fiction, a I'opposé de
Energy and how to get it, voulu reportage mais présentant les
caractéristiques identiques d'impossibilité a choisir entre fiction
et réalité.

Aprés Keep Busy, en 1979, Robert Frank filme Life dances on.
C'est un film divisé en trois parties dans lequel il serait assez
juste de dire que Robert Frank y est Robert Frank, compléte-
ment. Dans sa premiére partie, Robert Frank propose d'anciennes
images de sa fille Andréa, dont on apprend a la fin du film, qu'el-
le est décedée dans un accident d'avion : ces images apparaissent
terriblement émotives, encerclées au centre de I'écran, par un jeu
d'incrustations en forme de médaillon, le fond de I'écran est a
peine plus mobile que ces images gelées, puisqu'il s'agit de longs
panoramiques du paysage de Mabou en Nouvelle Ecosse. Le
film se poursuit avec la méme émotion quand Robert Frank
entreprend un portrait de son fils Pablo, lequel parait souffrir de
troubles psychiques et d'occasionnelles pertes de raison. Le film
est assez typique de Robert Frank dans ce qu'il s'y expose aussi
frontalement, parlant de la douleur de la perte d'’Andrea et des
difficultés nombreuses rencontrées avec Pablo, mais aussi dans
ce qu'il y méle le privé et le public dans son troisieme panneau.
Iy filme, en un long travelling la marche d'un homme qui a la
manie de toucher de nombreux objets, ceux qu'il trouve sur son
chemin. Quittant ce dernier dans I'espace public de la rue, Robert



Frank le retrouve dans I'espace privé ou I'nomme est filmé a son
insu chez lui, assis torse-nu sur son lit vidant ses poches de mul-
tiples objets hétéroclites, qu'il dispose sur le lit. Lorsque I'hom-
me, s'apercevant qu'il est filmé, sort de chez lui, il va droit sur
Robert Frank et lui dit "Vous ne devriez pas pointer ainsi la
caméra. Mes pensées intérieures sont mon secret, j'aimerais que
vous ne me filmiez pas. C'est envahir mon espace prive, vous
comprenez ? Sinon j'en viens a parler extérieurement quand je
devrais penser de l'intérieur, et vous ne devriez pas filmer ainsi."

Life dances on est tres représentatif de I'écriture cinématogra-
phique enfin un peu maitrisée de Robert Frank: c'est une écritu-
re libre ou la caméra souvent mobile sait se calmer pour y traquer
un enregistrement qu'il entend provoquer par la simple présence
de sa caméra. Pour décrire sa nouvelle carriere de réalisateur,
Robert Frank dit: "Faire des films. En faisant des films, je conti-
nue a regarder autour de moi mais je ne suis plus cet observa-
teur solitaire qui se détourne juste apres le déclic de I'obturateur.
Au contraire, j'essaie de capturer a nouveau ce que j'ai vu, ce
que j'ai entendu, ce que je ressens, ce que je sais ! Il n'y a pas
d'instant décisif. Il faut le créer. J'ai a faire ce qu'il faut pour le
voir apparaitre dans mon viseur. Chercher... Expliquer
Fouiller ...

Regarder...
Juger... effacer ...
Faire semblant ... déformer ...

mentir... juger ... Enregistrer...
Pleurer ... Chanter...
exhorter ... couper ...
chuchoter ... espérer ...

parler ... espérer ... Diriger...
crier ... espérer ... aider ...

e€ssayer ... essayer... essayer...

courir ... dire la vérité...



courir ... ramper ... tendre a la vérité
Quel gachis jusqu'a ce que ce soit fait!”

Dans Life dances on Robert Frank se montre aussi de cette
maniere un peu irritante, mais tellement désarmante. Il entend se
montrer tel qu'en lui-méme, un homme qui essaye de mieux
vivre, dans une existence, la sienne, souvent bouleversee. Il y a
aussi dans cette attitude une grande volonté de respect pour ceux
qu'il photographie ou filme. En effet dans ses films, maintenant,
il se montre en train de montrer, dans sa position de voyeur, sou-
vent reprochée mais aussi pour lui inévitable. Cette attitude
quant a s'exposer est I'expression du respect profond qu'il veut
exprimer a ceux dont il vole frequemment I'image. Parlant de son
enfance pendant la guerre, Robert Frank dit: "Si Hitler envahis-
sait la Suisse et peu de choses pouvaient I'arréter, c'eut été notre
fin. C'était une situation inoubliable. Je regardais les adultes
décider de ce qu'il fallait faire, quand changer de nom. C'était la
radio tous les jours. Vous pouviez entendre Hitler pourchassant
les Juifs partout : vous n'oubliez pas ces choses-la. Parce que j'ai
vécu avec cette peur, j'ai eu moins peur plus tard et cela m'a
rendu plus apte & endurer des situations difficiles. Etre Juif et
vivre sous la menace d'Hitler a di étre une grande part de ma
compréhension pour les personnes qu'on écrase et qui sont reje-
tées. Et je pense que cela ne m'a jamais quitté. J'ai une immense
sympathie pour les gens pauvres.”

C'est aussi de cette expérience que viennent des associations d'i-
mages des Americains ou fréquemment une image au caractere
social proche du misérable succede a une autre représentant la
classe des nantis dans ses loisirs. Ces effets de séquences sont
comparables aux convictions de Marguerite Duras telles qu'elle
les expose, préfacant La vie matérielle, affirmant n‘avoir aucune
certitude en général, si ce n'est celle de I'injustice sociale. C'est
une certitude qui prend sa racine dans un champ immense d'in-
certitudes.




Le manque de convition et le doute sont pareillement I'apanage
de Robert Frank. Son travail le dit, son travail montre aussi com-
bien il essaye de pousser les limites de cette impuissance : un
combat. Pour la vie.

"Les films que j'ai faits, sont les cartes du voyage que je fais au
travers de toute cette ... existence. Cela commence comme une
accumulation de notes, de croquis, d'esquisses, de rushes. Il n'y
a pas de script, mais beaucoup d'intuition. Cela devient confus
de rassembler et de montrer tous ces moments de banalité enre-
gistrés, de documents embarrassants, peur de dire la vérité et
quelque part cette vérité peureuse semble se montrer malgré
tout.

Je veux que vous voyiez I'ombre de la vie et de la mort trembler
sur cet écran. June me demande. "Pourquoi fais-tu toutes ces
images. Parce que je suis vivant.”



TROISIEME PARTIE

"In lines of my hand"



Depuis 1972, dans les temps morts que me laissent mes films ou
mes projets de film, je photographie.

En noir ou en couleurs. Quelquefois j'assemble plusieurs images
en une seule. Je dis mes espoirs, mon peu d'espoir, mes joies.
Quand je peux, j'y mets un peu d’humour. Je détruis ce qu'il y a
de descriptif dans les photos pour montrer comment je vais, moi.
Quand les négatifs ne sont pas encore fixés, je gratte des mots
soupe, force, confiance aveugle ...

J'essaie d'étre honnéte. Parfois, c'est trop triste. Maintenant c'est
lundi dans le monde. Le début de I'aprés-midi. June construit
une forge.

Il faut toujours garder un fer au feu, mon frere

En 1970, I'éditeur japonais Kazahiko Motomura propose a
Robert Frank, I'édition d'une rétrospective de son travail, Robert
Frank n'a plus fait de photographie depuis onze ans, a peine a-t-
il supervisé de loin I'emploi de ses photographies passées, pour
des expositions comme celle de John Szarkowski au Museum of
Modern Art de New York, Mirrors and Windows. Il se laisse ten-



ter par le projet et réunit une sélection d'images des Américains,
incluant quelques tirages exhumes du lot des nombreux 500 ou
800, selon les sources — films exposés pendant son voyage de
deux ans de par les Etats-Unis, et qui jusqu'alors n'avaient jamais
vu le jour. Découpant des négatifs de ses films, probablement
récupérés des poubelles des salles de montage, il les assemble
sous forme de collages. Jugeant probablement opportun et
important que le livre contienne des developpements récents, et
c'est la la surprise du livre, Robert Frank recommence a travailler
en photographie : le livre aura pour titre, In lines of my hand
(dans les lignes de ma main).

Le livre publié sous le méme titre, connaitra deux éditions, la
premiére en 1972, la seconde en 1989, les deux ayant le méme
voeu autobiographique, la deuxiéme présentant cependant un
choix plus important de photographies, surtout celles réalisées
apres 1970 et dont cette troisieme partie fait I'objet.

Avant la parution de In lines of my hand, la derniere image
photographique connue de Robert Frank est celle qui cl6t Les
Américains, celle de Mary, sa premiére femme, et de Pablo et
Andréa, leurs enfants, tous les trois emmitouflés a I'arriére d'une
voiture, sur le bord d'une route. C'est I'image qui termine Les
Américains, celle que Robert Frank a choisi probablement pour
donner a voir ou il en est et aussi peut-étre ce qu'il désire faire
maintenant : une image autobiographique en marge du reste du
livre. Cette image pourrait tout aussi bien étre la premiére de In
lines of my hand.

C'est aussi a partir de 1969, une nouvelle vie qui commence pour
Robert Frank, et qu'il partage entre deux lieux chers : New York
et le petit hameau de Mabou, en Nouvelle-Ecosse, au Canada.
Ces années de cette retraite et d'une existence au milieu de I'ex-
citation new yorkaise, mélées, vont faire germer chez Robert
Frank, dans son silence, de nouvelles idées et un réapprentissage
littéral de I'appareil photographique. Dés 1970, une lignée de
nouveaux travaux et de recherches voit le jour, avec une volonté



appuyée de faire définitivement oublier la contingence sociale si
fortement inhérente a l'outil photographique. Si dans les
Américains, il était encore possible de trouver des traces de
social comment ( commentaire social ), dans les travaux réalisés
pour la plupart & Mabou, Robert Frank expurge tout élément his-
torigue ou circonstancié — a I'exception de ceux qui marquent sa
vie privée.

En s'attachant manifestement a un univers désormais nettement
autobiographique, Robert Frank entend réaffirmer les principes
de recherches plastiques qui deja motivaient son travail anté-
rieur. 1l n'est plus question pour Robert Frank de parler de la
grande histoire, en y impliquant la petite histoire de sa vie, mais
bien plutdt de laisser pour compte I'Histoire des Hommes et de
ne plus se consacrer qu'a la vie, sa vie.

Comme cela est visible dans ses livres précédents — Les
Américains, Indiens pas morts, ou dans son portfolio Bus photo-
graphs, Robert Frank montre avoir beaucoup de godt et de talent
dans le domaine des associations ou des sequences d'images.
Cette pratique va devenir courante et I'objet de toute son atten-
tion : le collage. Par collage, il faut surtout entendre rapproche-
ment d'images de sources différentes, en soi ce qui procede du
collage sans colle. Pour préciser cette notion de collage sans
colle, chere aux Surréalistes, on peut aussi citer le dessinateur
Saul Steinberg qui, par le mélange audacieux et souvent tres
humoristique de ses graphismes et des techniques (outils) qu'il
employait, parvenait a recréer toute la démence et le baroque des
décors qu'il empruntait le plus souvent a la ville de New York.
Dans le cas de Salll Steinberg, c'est la juxtaposition dans le
méme "dessin" de différents graphismes, de différents éléments
picturaux qui fait le collage. Les carnets du journal de Paul
Gauguin donnent aussi une assez juste idée de collage, pour ses
aquarelles, écritures et gravures mélées, parfois méme ajoutées
au collage, a proprement parler, de photographies. Ce que Robert
Frank entreprend donc dés le début des années 70, en est assez
proche. Outre la juxtaposition ou la superposition partielle d'élé-



ments photographiques, il utilise I'écriture de mots qu'il incruste
a ses images ou encore intervient-il, plus rarement, par d'amples
gestes colorés d'acrylique sur ses tirages.

Il est a noter que Robert Frank utilise désormais des supports
polaroid : "1l y a eu un changement radical dans le monde de la
photographie au moment de I'invention du Polaroid. On voit tout
de suite ce qu'on fait. Ca change tout, c'est ... autre chose."

En plus de son instantanéité, le support Polaroid permet a Robert
Frank, certes de controler I'idée genérale d'une image, ce qui est
fort utile en matiére de collage, mais aussi de récupérer le néga-
tif de chaque prise de vue. En effet pour les films Polaroid Noir
et Blanc (de type 600, format utilisé par Robert Frank — comme
pour les films de type 55, de format 4 x 5) chaque pochette ren-
ferme un support positif mais aussi un support négatif, lequel
peut étre rendu translucide par traitement au sulfite de sodium, et
offrir de ce fait les mémes facultés que celles d'un film conven-
tionnel. Ce traitement est par ailleurs délicat, le support négatif
étant assez fragile. De cette fragilité Robert Frank abuse de plu-
sieurs facons. Tout d'abord, tandis que le film est en voie d'étre
fixe au sulfite, il gratte a méme I'émulsion, des inscriptions telles
que soupe, force, confiance aveugle... En évidant de cette manié-
re la gélatine du négatif fragilisé par le bain de sulfite, il rend le
négatif transparent aux endroits grattés, ce qui lui donne des
inscriptions noires sur le tirage positif de ses images. Par ailleurs,
il semblerait que Robert Frank ne ménage en rien lesdits néga-
tifs, et de la rudesse du traitement déja mentionné ou d'une sépa-
ration trop brutale des supports positif et négatif apres déevelop-
pement, naissent toutes sortes d'accidents, tels que I'arrachage de
la gélatine sur les bords de I'image, rayures et autres copieuses
poussieres. De ces manipulations peu soigneuses, ressort un tira-
ge positif ou toutes ces différentes erreurs donnent clairement a
voir le procédé photographique en lui-méme, et confére a I'é-
preuve une identification immédiate en tant qu'objet. De méme
que Robert Frank se jouait, dans ses premiéres photographies de
New York, des imperfections, ce qui le rapprochait un peu plus



par sa facture désinvolte des peintres expressionnistes abstraits,
ou qu'il soit fréquent dans ses films, quand bien méme ceux-ci
sont de prétendues fictions, d'y voir I'image méme du tournage,
il pousse, maintenant, dans ses photographies, un peu plus loin
I'effet de la distanciation.

Les mots. Les mots que Robert Frank inscrit désormais dans ses
images peuvent I'étre de plusieurs manieres ils peuvent étre gra-
vés dans le négatif, inscrits de sa main sur le tirage, ou encore
peints sur le tirage ; ils peuvent également avoir été inscrits sur
un objet photographié, ou encore apparaitre en tant que typogra-
phie, comme un slogan sur un poste de télévision; ils peuvent
encore étre isolés sur le tirage au moyen de filtres de lumiere, ou
grattés d'un a-plat de peinture. Plusieurs modes d'inscription
peuvent étre mélangés sur la méme image : il semble a ce sujet
que Robert Frank ait essayé a peu pres toutes les combinaisons
envisageables pour faire intervenir ses mots dans l'image.
Lorsque peints ou inscrits a méme le tirage, ils jouent davantage
encore comme effet de distanciation et rappel de I'image en tant
qu'objet, lorsqu'ils sont gravés dans le négatif, ils interviennent
comme expression d'un sentiment a posteriori, mais cependant
étroitement liés a I'image puisque gravés en la matiére méme de
I'enregistrement. Cette gravure peut alors signifier une volonté
de souligner, de brouiller ou de parasiter I'enregistrement. Robert
Frank re-photographie également des mots qu'il inscrit, deja de
plusieurs maniéres différentes, sur des objets — miroir, verre,
neige, carte postale — ce qui donne a croire ces messages courts
comme prémédites, auxquels sont parfois ensuite rajoutés d'aut-
res mots qui eux peuvent étre gravés dans le négatif ou inscrits
sur le tirage.

Les mots en eux-mémes. La nature de ces mots. De maniére
quasi-systématique, parmi les inscriptions qui apparaissent sur
une image, il y aura une date et le lieu ou I'image a été produite,
trés souvent également une signature. 1l semblerait que le lieu et
la date doivent servir de preuves d'existence a I'image. Ainsi par-
lant de sa passion des cartes postales, il dit : "J'en envoie a des



amis mais j'en achete toujours quelques unes pour moi. Une
carte postale, c'est la preuve que vous avez eté quelque part.
C'est une forme d'art modeste, minutieuse, il faut absolument
qu'on reconnaisse les lieux, qu'on puisse dire : "C'est bien Ia, oui,
je suis effectivement passe par cet endroit, tel jour, a telle heure.”
Le malheur c'est que, peu a peu, les photographes, les profes-
sionnels comme les amateurs, se sont mis en téte de faire leurs
propres cartes postales.”

Les dates et le nom des lieux servent & authentifier les images.
Pour la plupart ces images ont vocation autobiographique, elles
sont des points de repere, comme Alice fait une photo de Phil
Winter (in Alice dans les villes de Wim Wenders, comme ¢a tu
sauras de quoi tu as I'air) ou comme Giacometti disait parfois
s'arréter et regarder ou il en était. Les dates et les lieux sont anno-
tés aux images, pour rappeler a leur auteur de quoi il avait I'air
en cet endroit, ce jour-la. De méme les photographies de presse
comportent ce genre de légendes qui permettent de les raccro-
cher dans le fil de l'actualité, parfois aussi dans celui de
I'Histoire. Dans le cas de ces photos de presse, les legendes rat-
tachent les images a la notion de I'lci et Maintenant, elles confe-
rent aux photographies la faculté d'arréter le temps, d'ou I'emploi
fréquent d'un curieux jargon hérite d'Henri Cartier-Bresson, on
parle en effet d'instant décisif ou de moment parfait. Le photo-
graphe devient alors un étrange individu doué de l'unique capa-
cité de réagir et de réfléchir au courant de la vie, au déroulement
du temps, en un instant trés bref, un 1/125éme de seconde. On
peut se demander ce que voient et a quoi pensent ces photogra-
phes pendant les 124 autres portions de cette fameuse seconde.

Les Iégendes que Robert Frank utilisent pour ses images ne sont
pas a ce point circonstanciées. Contrairement aux photos de
presse, elles ne sont liées a aucun événement notoire, aussi leurs
dates et lieux sont anti-historiques. La date en elle-méme est sou-
vent imprécise, une légende peut par exemple s'intituler: Mabou,
Nouvel an 1981. Les lieux sont pareillement indiqués, sur un
tirage est inscrit New York, un autre négatif sera rayé marquant



Los Angeles, mais aucun élément de l'une de ces images ne per-
mettra de reconnaitre l'une des deux grandes villes, pas plus
qu'elles ne suggéreront une ambiance reconnaissable a I'une ou
l'autre des métropoles. Une photographie de presse sera, le plus
souvent, attribuable a un lieu car son photographe aura pris soin
d'inclure dans un des plans de son image, un monument, une
banderole ou un élément de mobilier urbain immédiatement
identifiable : son devoir est d'informer. Robert Frank n'informe
pas. Quand plusieurs conservateurs de musée lui proposeront de
réaliser un documentaire a propos de son travail, il dira ironi-
quement : "La désinformation, c'est important™. Une photogra-
phie des Américains porte la Iégende Saint Francis, Gas Station,
City Hall, Los Angeles, seules les indications de pompe a essen-
ce et de Los Angeles sont exactes ce n'est pas une statue de Saint
Francis, pas plus que le monument dans l'arriére-plan de I'image
n'est I'HOtel de ville. 1l est évident que si un photographe légen-
de une image, aussi identifiable, d'une indication erronée,
lorsque ce méme photographe inscrit dans ses images les mots
confiance aveugle, soupe, force aveugle le spectateur n'est pas
obligé de croire que ce sont des mots qui l'aideront a décrypter
les énigmes contenues dans des images au sens a priori com-
plexe. Aussi arrive-t-il qu'une de ces inscriptions serve de clef a
la compréhension d'une image ; rien n'est moins sar que lI'image
suivante puisse étre interprétée selon le méme code. Dans le cas
ou une inscription ne concorde pas, ou n‘aide pas a la compré-
hension de son image, la fonction des mots peut alors s'interpré-
ter difféeremment, pudeur de son auteur, ou bien méme proposi-
tion d'associations d'idées plus lointaines encore : richesse.

Le collage. Comme nous l'avons rappelé dans la premiére partie
a propos du travail séquentiel des Américains, Robert Frank
excelle dans I'art des associations d'images. C'est a vrai dire un
domaine dans lequel il se montre tres tdt prolixe. Ainsi Alexy
Brodovitch, de qui il regoit ses premiéres commandes, lorsqu'il
arrive a New York en 1947, dira du portfolio que Robert Frank
montrait a I'époque, ayant pour titre 40 Fotos, que la seule chose
qui laissait véritablement envisager la mesure du talent avenir de



Robert Frank, restait la séquence du portfolio, dans laquelle tout
genre d'associations était envisagé. Dans son dernier projet
photographique précédant sa carriére cinématographique com-
mencante, intitulé Bus Photographs, toutes les images sont asso-
ciées deux a deux. Chaque image est encerclée de son filet noir
trés souvent irrégulier (du fait de Il'antique bofitier utilisé par
Robert Frank), entre deux filets noirs de deux images, un mince
espace gris ( les photographies de cette série ont toutes été tirées
sur un fond gris, sans doute obtenu par un voilage de la marge au
tirage ) dont Robert Frank se sert pour faire littéralement sauter
des éléments de ses images d'un cadre a l'autre. Ainsi le hors-
champ d'une image peut n'avoir aucune suite dans I'image juxta-
posée, creant ainsi un vide laissé libre & I'imagination, ou au
contraire deux hors-champs mis c6te a cote peuvent donner lieu
a une tierce forme. Par ailleurs, ces associations d'images deux a
deux donnent souvent lieu a des versions différentes, une méme
image pouvant étre associée a deux images différentes selon la
version du tirage. Plus tard, Robert Frank ressortira d'archives
catacombesques, d'anciens négatifs qu'il retirera en associant les
images deux a deux, I'une au-dessus de l'autre, ou I'une a c6té de
l'autre.

Dans les images qu'il produit depuis 1972, ces associations d'i-
mages deviennent le centre de sa recherche. Le support Polaroid
lui permet de construire ses assemblages avec beaucoup d'intui-
tion, I'immédiat contrdle du Polaroid lui permettant d'ajuster les
images les unes par rapport aux autres. Certaines images peu-
vent aussi apparaitre seules, la notion de collage intervenant
alors dans le mélange de I'outil photographique et d'éléments
graphiques ou d'écriture apportés a la main. Ce type de collage
autant que sa pratique consistant a assembler des objets en un
théatre, constitue une volonté de débordement de la photogra-
phie. Avant méme que I'enregistrement n'intervienne pour sceller
un tableau, Robert Frank travaille son décor, son théatre, son
image, les éléments qui se trouveront devant son objectif au
moment de I'acte photographique. Il se conduit alors a la manié-
re d'un peintre, peignant ses écritures sur des objets, ou encore tel



un sculpteur, il assemble rondins et billes de bois, manches d'ou-
til et pierres qui deviennent d'éphémeéres sculptures dont I'image
photographique sert de preuve d'existence. Bien que la chose ne
soit jamais indiquée, il n'est pas exclu que ces constructions sans
grand futur, puissent étre le fait de June Leaf, la deuxieme
femme de Robert Frank, qui est sculpteur. Les Anglo-Saxons, en
pareille occasion emploient le mot installation, lequel désigne, le
plus souvent, une construction en trois dimensions ou une dispo-
sition dans I'espace, le propre de ces installations étant le carac-
tere éphémeére de l'intervention, la durée d'une exposition, par
exemple. Ce terme peut désigner des constructions mobiles, tel-
les les machines barogues de Jean Tiguely, ou encore des gestes
sculpturaux réalisés dans des espaces de plein air, comme les tra-
vaux de Richard Long, Walter De Maria ou Hamish Fulton -
entierement congus pour étre photographiés. Dans le choix
méme des matériaux qu'il réunit dans ses installations, Robert
Frank travaille manifestement a leur photogeénie : le verre et les
glaces sont utilisés pour leur contingence de transparence et de
réflexion, la corde du fil a linge et les fils des poteaux télégra-
phiques, permettent connections d'éléments, séparations gra-
phiques de I'image, de mémes toutes sortes de cadres en bois, qui
font effet de fenétres, lesquelles permettent a Robert Frank I'en-
cadrement interne d'une partie de I'image, effet de cadre inclus
dans un autre cadre, le bois, enfin, utilisé sous forme de rondins
intervient alors comme forme récurrente mais jamais égale. Puis,
vient la longue liste d'objets de toute provenance, comme la boite
aux lettres, choisie, soit comme symbole de communication, soit
pour sa forme intrinséquement sculpturale ou méme encore pour
sa connotation vernaculaire d'élément immédiatement identifia-
ble dans sa banalité. Enfin, Robert Frank utilise aussi parfois
d'anciennes images des Américains ou d'autres projets, qu'il inte-
gre a ses installations, comme les signes temporels d'une époque
passée de son existence, des objets auxquels il est étroitement lié,
mais qui peuvent aussi étre I'image d'une proximité de senti-
ments avec cette époque passee.

Les associations en elles-mémes ont plusieurs visages. Les ima-



ges associées peuvent I'étre en effet de diverses fagons, de
maniére assez basique, deux images l'une sur l'autre ou encore
trois images en colonnade. A un degré supérieur de complexite,
arrivent les groupements par quatre, par six ou encore par huit.
De ces associations, il est intéressant de constater que suivant les
éditions ou les expositions, les mémes images peuvent étre cons-
tituées de différentes fagons. Ceci est assez illustratif de I'esprit
de recherche dans lequel travaille Robert Frank, En effet, c'est
par de petites et simples variations qu'il construit une image,
chaque possibilité méritant une tentative, si plusieurs variations
de la méme image lui semblent également justes, il les propose-
ra toutes.

Les types d'associations déja mentionnées comportent par l'irré-
gularité des bords de lI'image une volonté de sortir I'image des
limites rectangulaires du cadre, aussi un nouveau type d'assem-
blage est-il la réponse a cette proposition en augmentant le nom-
bre des sous-images composant une image entiere, en variant
verticalité / horizontalite, et en utilisant des formats de sous-ima-
ges différents, Robert Frank en vient & des compositions ne ren-
trant plus dans les limites rectangulaires conventionnelles de I'i-
mage photographique, et mieux que des faux-formats, il propose
des formats quelconques, irréguliers. A ce titre, il est intéressant
de rapprocher cette démarche de celle de peintres comme Jasper
Johns et Robert Rauschenberg. En effet, utilisant le méme pro-
cedé de juxtaposition de toiles ou de panneaux et d'éléments
périphériques, les deux peintres ont su, d'une certaine maniere,
éclater les limites du cadre et les étendre au dela du format rec-
tangulaire. Robert Rauschenberg, par sa technique de collage
d'éléments picturaux sérigraphiés ou lithographiés, engendre des
formes composites dont la silhouette ou le contour se sont déja
totalement départis du cadre rectangulaire, bien que ces mémes
formes existent comprises dans un support rectangulaire. Par la
suite, l'utilisation d'éléments périphériques hors du cadre devien-
dra aussi courant