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I.	 Introduction

À travers près de 180 photographies — dont des ensembles jamais exposés — et de 
nombreux documents, l’exposition « Les Tribulations d’Erwin Blumenfeld, 1930-1950 » 
met en lumière la période la plus féconde du photographe. Elle offre également des 
éclairages sur sa vision de l’art et sur sa vie personnelle pendant l’Occupation. 

Entre son installation à Paris en 1936, et les débuts de sa carrière américaine, après 
1941, Erwin Blumenfeld (Berlin, 1897 – Rome, 1969) voit son destin, tant artistique que 
personnel, bouleversé. Sa plongée dans l’effervescence artistique de la capitale et 
l’univers de la mode est brutalement interrompue par la défaite de 1940. Il connaît 
l’errance, l’internement comme « étranger indésirable » dans plusieurs camps français 
avant d’obtenir un visa pour les États-Unis. Embarqué sur le Mont Viso, il doit encore 
subir l’enfermement avec sa famille dans un camp français au Maroc. 

Blumenfeld traverse cette tourmente comme nombre d’artistes juifs, mais peut se 
réfugier in extremis aux États-Unis, où il renoue immédiatement avec l’industrie de  
la mode. 

La période des années 1930 aux années 1950 est aussi celle de la révélation de son 
talent photographique, le moment d’une expérimentation artistique originale et 
foisonnante, poursuivie avec la même ferveur de Paris à New York. 

Après des débuts dadaïstes, marqués par des photomontages politiques 
prémonitoires sur le nazisme, Blumenfeld construit une œuvre éloignée des troubles 
du temps. Elle dépasse les techniques adoptées notamment par les tenants de la 
« Nouvelle vision », tant lors de la prise de vue qu’en laboratoire : solarisation, 
réticulation, surimpression, miroirs et jeux optiques, jeux d’ombres et de lumières 
forment pour lui une grammaire au service d’une image où la beauté et le nu féminin 
occupent une place centrale. Il mettra en particulier son génie au service de la 
photographie de mode, et sera précurseur dès les années 1940 dans le domaine de  
la couleur, propice à de nouvelles expérimentations. 

L’exposition suit le cheminement de l’artiste dans des séries, dont sont issues ses 
photographies les plus célèbres et les plus expérimentales, et les liens qu’il a pu tisser 
dans ses images avec les maîtres de la peinture ancienne et de l’art moderne. À New 
York, les magazines Harper’s Bazaar et Vogue, en particulier, seront les supports 
influents de son talent, déployé dans une libre exploration de formes et de couleurs. 
Le parcours présente également deux reportages inédits, sur une famille gitane aux 
Saintes-Maries-de-la-Mer, et sur les danses cérémonielles des Amérindiens au 
Nouveau-Mexique.
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II.	 Plan de l'exposition

1er ÉTAGE

1.	 L'effervescence des avant-gardes.  
	 Paris, 1936-1938 

2.	 Gitans. Saintes-Maries-de-la-Mer,  
	 1928-1932 

3. 	 Expérimentations et photographies  
	 de mode. Paris, 1938-1939 

MEZZANINE

4. 	 Le Dictateur. Amsterdam 1933 –  
	 Paris 1937

REZ-DE-CHAUSSÉE

5. 	 La guerre, de camp en camp.  
	 France 1939 – Maroc 1941 

6. 	 Liberté des formes et des  
	 couleurs. New York, 1941-1950 

7. 	 Citations artistiques. Paris 1939 –  
	 New York 1950
8. 	 San Ildefonso. Nouveau Mexique,  
	 1947

Section 3

Section 1
[ill. 1]

[ill. 5]

[ill. 9]

[ill. 7]

[ill. 2]

Section 2

Section 4

Section 5

Section 8 Section 7

Section 6

1er étage

mezzanine

rez-de-chaussée
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III.	 Repères biographiques
Naissance à Berlin au sein d’une famille de la bourgeoisie juive.

Reçoit de son oncle Carl son premier appareil photo.

Pour sa bar-mitsvah, il demande 360 volumes de littérature, et n’en reçoit « que » 237.

Mort de son père. Faillite de sa fabrique de parapluies. Ruine familiale. Quitte le 
lycée et commence un apprentissage dans la manufacture de confection féminine 
Moses & Schlochauer.

Se lie d’amitié avec le peintre Georg Grosz ; fréquente le Café des Westens, où il 
retrouve Walter Mehring, la poétesse Else Lasker-Schüler et l’écrivain libertaire 
Salomo Friedländer alias Mymona.

Appelé sous les drapeaux, il part sur le front comme ambulancier.

Décès de son frère Heinz sur le front. Revient à Berlin. Émigre illégalement aux 
Pays-Bas pour retrouver sa fiancée Leentje (Lena) Citroen. Travaille dans un 
magasin de prêt-à-porter, puis s’essaie à la commercialisation d’œuvres d’avant-
garde avec son ami Paul Citroen.

Il peint, écrit et réalise des collages sous le pseudonyme de Jan Bloomfield.

Crée avec Paul Citroen une branche Dada, « Holland Dadacentrale », dont ils sont 
les directeurs. Correspond avec Richard Huelsenbeck et Tristan Tzara.

Il épouse Lena, avec qui il aura trois enfants, Lisette (1922), Heinz (1925) et Frank 
Yorick (1932).

Ouvre à Amsterdam, la Leather Fox Company, une boutique de maroquinerie pour 
femmes.

Reportage aux Saintes-Maries-de-la-Mer.

Déménage dans une autre boutique. Il y découvre un appareil à soufflets 
Voigtländer Bergheil et une chambre noire derrière une porte condamnée.  
Se lance alors dans le portrait de clientes. Le marchand d’art Carel Van Lier lui 
permet d'exposer son travail pour la première fois.

Après l’arrivée au pouvoir de Hitler en Allemagne, il réalise l'ensemble de 
photomontages « Gueules de l’horreur ».

Travaille comme photographe de plateau sur le film Pension Mimosas de Jacques 
Feyder. Première publication dans le magazine VU.

Geneviève Rouault, la fille du peintre Georges Rouault lui propose de le 
recommander à Paris comme portraitiste. Il fait faillite et liquide sa boutique.

Installation à Paris. Grâce à Geneviève Rouault, il rencontre le monde de l’avant-
garde. Publication dans Paris Magazine et dans Arts & Métiers graphiques 
Photographie.  
Exposition à Paris, galerie Billiet-Pierre Vorms. La rémunération d'une première 
publicité pour Monsavon lui permet de faire venir Lena et ses enfants. Installe son 
atelier à Montparnasse.

Première couverture pour le magazine Votre Beauté. Série « Le Minotaure » (ou  
« Le Dictateur »). Publications dans les premiers numéros de la revue Verve. Fait la 
connaissance du photographe britannique Cecil Beaton, qui l’introduit auprès du 
directeur de Vogue France. 
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Son contrat avec Vogue n’est pas renouvelé. Se rend à New York. Signe avec 
Harper’s Bazaar pour couvrir la mode parisienne. Il revient à Paris en août. Au 
lendemain de l’appel à la mobilisation générale du 2 septembre, il quitte la capitale 
pour rejoindre sa famille à Voutenay-sur-Cure (Yonne). Après la déclaration de 
guerre, il repart seul à Paris, où il tente en vain de se procurer des papiers. Durant 
la « drôle de guerre », la famille vit à Vézelay.

Au mois de mai, étranger indésirable, il est emmené par des gendarmes au camp  
de Monbart-Marmagne (Côte-d'Or), un centre de rassemblement des étrangers, 
avec le statut de prestataire. Il confie à sa femme un ensemble de courts récits  
et de poèmes écrits au cours des années précédentes. Ils seront perdus.  
Après la chute de Paris en juin, il est envoyé dans un camp à Loriol, puis vers Nîmes, 
Montpellier, Sète, Narbonne, Toulouse et Perpignan, avant d'être interné durant six 
semaines au Vernet d’Ariège, sa pire épreuve de toute la guerre. Il peut revoir sa 
femme et ses enfants. Lena quitte Vézelay à temps et traverse la France, tandis que 
leur fille Lisette est internée lors de ses 18 ans au camp de Gurs. Le capitaine 
Schlosser, qui dirige le camp, est un soutien du général de Gaulle et laisse ses 
prisonniers « prestataires » s’installer en ville. Devant la menace de l’arrivée de la 
Gestapo, Schlosser transfère ses prisonniers vers Agen.

La famille vit en résidence surveillée à Agen. Ayant obtenu ses visas d’entrée aux 
États-Unis, Blumenfeld est libéré. La famille s’installe à Marseille dans l’attente  
de l’obtention de billets de bateau. Embarquement à destination de New York.  
Le navire fait escale à Alger, à Oran, puis à Casablanca, où les passagers restent en 
quarantaine. Départ du bateau de Casablanca, puis retour au port. Les passagers 
sont débarqués et internés au camp de Sidi El Ayachi, près de Casablanca. 
La famille parvient à embarquer pour New York où elle arrive le 9 août. Dès le 
lendemain, Erwin commence à travailler pour Harper’s Bazaar.

Acquiert un studio. De nombreux magazines font appel à lui. Il devient l’un des 
photographes de mode les plus connus et les mieux payés.

Obtient la nationalité américaine.

Expositions collectives, MoMA, New York.

Fin de sa collaboration avec Vogue. Se tourne vers la publicité. Commence à 
travailler sur l’ouvrage Mes 100 meilleures photos .  
S’attelle à la rédaction de son autobiographie, Einbildungsroman (Jadis et 
Daguerre) en allemand. 
Voyage beaucoup, en Europe et en Amérique centrale, prenant de nombreuses 
photos avec son Leica.

Meurt à Rome d’un infarctus.
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IV.	 Points d'entrée dans les programmes scolaires

▶  Niveau : 
Cycle 4 (d’après le BO n° 31 du 30 juillet 2020 extraits)

▶  Disciplines : 
Français, arts plastiques, histoire des arts, histoire, géographie 

▶  Liens avec les programmes scolaires :

 ▷ Français
▶ Classes de 4e

·	 Regarder le monde, inventer des mondes : La fiction pour interroger le réel : s’interroger sur 
la manière dont les personnages sont représentés et sur leur rôle dans la représentation de 
la réalité.

·	 Questionnement complémentaire : La ville, lieu de tous les possibles ? Montrer comment 
la ville inspire les écrivains et les artistes qui la représentent dans sa diversité, sa 
complexité et ses contradictions ; s’interroger sur les ambivalences des représentations 
du milieu urbain : lieu d’évasion, de liberté, de rencontres, de découvertes, mais aussi lieu 
de « perdition », de solitude, de désillusion.

▶ Classes de 3e

·	 Se chercher, se construire : se raconter, se représenter : découvrir différentes formes de 
l’écriture de soi et de l’autoportrait, comprendre les raisons et le sens de l’entreprise qui 
consiste à se raconter ou à se représenter, percevoir l’effort de saisie de soi et de recherche 
de la vérité, s’interroger sur les raisons et les effets de la composition du récit ou du 
portrait de soi.

·	Vivre en société, participer à la société : dénoncer les travers de la société : comprendre 
les raisons, les visées et les modalités de la satire, des effets d’ironie, de grossissement, 
de rabaissement ou de déplacement dont elle joue, savoir en apprécier le sel et en saisir 
la portée et les limites.

·	Agir sur le monde : agir dans la cité : individu et pouvoir : découvrir des œuvres et textes 
du XXe siècle appartenant à des genres divers liées à des bouleversements historiques 
majeurs, s’interroger sur les notions d’engagement et de résistance, et sur le rapport à 
l’histoire qui caractérise les œuvres et textes étudiés.

·	Visions poétiques du monde : comprendre que la poésie joue de toutes les ressources 
de la langue pour célébrer et intensifier notre présence au monde, et pour en interroger 
le sens.

 ▷ Arts plastiques
·	 La représentation : images, réalité et fiction :  

>  la ressemblance : le rapport au réel et la valeur expressive de l’écart en art ; les images  
	 artistiques et leur rapport à la fiction, notamment la différence entre ressemblance  
	 et vraisemblance. 
>  le dispositif de représentation : l’espace en deux dimensions, la différence entre  
	 organisation et composition, l’intervention sur le lieu, l’installation. 
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>  la narration visuelle : mouvement et temporalité suggérés ou réels, dispositif  
	 séquentiel et dimension temporelle. 
>  la création, la matérialité, le statut, la signification des images : l’appréhension  
	 et la compréhension de la diversité des images ; leurs propriétés plastiques,  
	 sémantiques, symboliques ; les différences d’intention entre expression artistique  
	 et communication visuelle, entre œuvre et image d’œuvre.

·	L’œuvre, l’espace, l’auteur, le spectateur :  
>  l’implication du corps de l’auteur ; les effets du geste et de l’instrument, les qualités  
	 plastiques et les effets visuels obtenus ; la lisibilité du processus de production et  
	 de son déploiement dans le temps et dans l’espace.

 ▷ Histoire des arts
·	De la Belle Époque aux « années folles » : l’ère des avant-gardes (1870-1930).
·	 Les arts entre liberté et propagande (1910-1945).
·	 Les arts à l’ère de la consommation de masse (de 1945 à nos jours).

 ▷ Histoire

▶ Classes de 4e

·	Thème 2 : L’Europe et le monde au XIXe siècle. 
·	Thème 3 : Société, culture et politique dans la France du XIXe siècle.

▶ Classes de 3e

·	Thème 1 : L’Europe, un théâtre majeur des guerres totales (1914-1945).
·	Thème 2 : Le monde depuis le 1945. 

 ▷ Géographie

▶ Classes de 4e

·	Thème 2 : Les mobilités humaines transnationales.

▶  Niveau : 
Lycée

▶  Disciplines : 
Arts appliqués, cultures artistiques, français, histoire, humanités, 
littérature et philosophie 

▶  Liens avec les programmes scolaires :

 ▷ Arts appliqués et cultures artistiques (d’après le BO spécial n° 5 du 
11 avril 2019 extraits) 

▶ CAP et Bac professionnel
·	Design graphique : la nature et le statut des médias imprimés, les relations aux 

destinataires, les propriétés plastiques et techniques des médias imprimés, les 
caractéristiques plastiques.
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 ▷ Français (d’après le BO spécial n° 5 du 11 avril 2019 extraits) 
▶ 2de professionnelle
·	Objet d’étude : devenir soi : écritures autobiographiques : se construire dans les 

interactions et dans un groupe, rencontrer et respecter autrui ; distinguer ce que  
chacun veut présenter de soi et ce qu’il choisit de garder pour la sphère privée.

▶ CAP
·	Objet d’étude : se dire, s’affirmer, s’émanciper.

 ▷ Français (d’après le BOEN spécial n° 1 du 22 janvier et le JORF du 
8 octobre 2020 extraits)

▶ 2de générale et technologique
·	 La littérature d’idées et la presse du XIXe siècle au XXIe siècle. 
·	 Le roman et le récit du XVIIIe siècle au XXIe siècle.

 ▷ Histoire (d’après le BO spécial n° 5 du 11 avril 2019 extraits)
▶ 1re professionnelle
·	Thème 2 : Guerres européennes, guerres mondiales, guerres totales (1914-1945). 

▶ Terminale professionnelle
·	Thème 1 : Le jeu des puissances dans les relations internationales depuis 1945.

 ▷ Histoire (d’après le BO spécial n° 1 du 22 janvier 2019 extraits)

▶ 1re générale
·	Thème 2 : La France dans l’Europe des nationalités : politique et société (1848-1871) : 

chap. 1 : La difficile entrée dans l’âge démocratique : la Deuxième République et le 
Second Empire ; chap. 2 : L’industrialisation de la France et l’accélération des 
transformations économiques et sociales en France ; chap. 3 : La France et la 
construction de nouveaux États par la guerre et la diplomatie.

·	Thème 3 : La Troisième République avant 1914 : un régime politique, un empire colonial : 
chap. 2 : Permanences et mutations de la société française jusqu’en 1914.

 ▷ Humanités, littérature et philosophie (d’après le BO spécial n° 8 du 
25 juillet 2019)

▶ Terminale générale
·	 La recherche de soi : la relation des êtres humains à eux-mêmes et la question du moi 

du romantisme au XXe siècle : éducation, transmission, et émancipation – Les 
expressions de la sensibilité – Les métamorphoses du moi.
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V.	 Fiches et activités

 ▷ Fiche n° 1 : L’autoportrait

# autoportrait  # autobiographie  # trucage

[ill. 1]
Double autoportrait à la Linhof. Paris, 1938.
Section 1. « L'effervescence des avant-gardes. Paris, 1936-1938 »

Comme nous en informe le titre 
de la photographie, l’appareil est 
une Linhof, d’une marque allemande 
née à la fin du XIXe siècle. Il s’agit ici 
d’un modèle sorti en 1934, qui eut 
un grand succès  : la Technika, soit 
une chambre photographique de 
moyen format. La qualité optique 
des objectifs et le format des né-
gatifs (6 x 9 cm) garantissaient des 
images d’une grande finesse, pou-
vant être agrandies sans perte de 
netteté.

L’image est obtenue par la surimpression* de deux prises 
de vue sur un même film. Le photographe change la direction 
de la lumière à chaque cliché  : lumière venant de la droite 
pour la partie droite du visage, venant de la gauche pour 
la partie gauche du visage et de face pour l’appareil photo. 
L’usage d’un fond sombre et d’une lumière forte sur chaque 
élément photographié facilite l’impression des motifs. Dans 
le laboratoire, le photographe surexpose le fond noir pour 
rendre invisible la triple exposition.

Pour accentuer l’idée d’un 
«  troisième œil  » mécanique, 
comme organiquement inté-
gré à l’artiste photographe, 
Blumenfeld a aligné ses yeux 
et l’objectif sur une même 
horizontale, qui traverse le 
centre de l’image. 
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▶  Contexte de la prise de vue 

De même qu’il rédige très tôt une autobiographie1, dès ses débuts de photographe, Erwin 
Blumenfeld réalise des autoportraits qui vont jalonner sa vie d’homme et d’artiste. Parmi 
eux, nombreux sont ceux dans lesquels il se représente avec son appareil photo. Au-delà 
d’une interrogation sur lui-même, ces autoportraits sont un moyen de conforter sa 
profession d’artiste photographe qu’il entame relativement tardivement. Ils documentent 
aussi l’évolution de son art et de sa carrière comme en témoignent les différents styles qu’ils 
épousent et les appareils photo qui y figurent, depuis sa Linhof moyen format jusqu’à 
l’imposante chambre photographique du studio de mode new-yorkais.
À travers ses autoportraits, Erwin Blumenfeld expose son style et son savoir-faire technique. 
Ainsi le Double autoportrait à la Linhof de 1938 est une savante composition découlant 
d’une double exposition sur un même négatif des deux parties de son visage encadrant 
l’objectif de son appareil photo. Le trucage totalement invisible est réalisé sans retouche a 
posteriori et implique une grande virtuosité technique. Dans cette prise de vue réalisée un 
an après son arrivée à Paris, il adopte aussi les codes esthétiques de l’avant garde 
photographique. L’autoportrait du photographe avec son appareil est en effet un leitmotiv 
de l’avant-garde photographique dès les années 1920. À la manière des peintres qui se 
représentaient avec pinceaux et palette pour affirmer leur statut d’artiste, les photographes 
s’exposent avec leur appareil photo, revendiquant ce dernier comme un outil de création et 
non de simple reproduction ainsi que la photographie a été longtemps considérée. De 
nombreux photographes installés à Paris ont pratiqué ce type d’autoportraits : l’Allemande 
Ilse Bing (1899-1998), le Hongrois André Kertész (1894-1985), l’Américain Man Ray* (1890-1976). 
Comme Blumenfeld, certains indiquent le nom de leur appareil comme une garantie de la 
modernité à une époque où l’industrie photographique produit une nouvelle gamme 
d’engins plus légers, plus maniables, et pourvus d’optiques de grande qualité tout en 
améliorant la sensibilité des films à la manière de l’Autoportrait avec Ikarette de Germaine 
Krull (1897-1985) de 1931. 
Pour cette génération, mettre en avant l’appareil et l’objectif, est une manière de 
revendiquer la dimension mécanique de leur art. À l’œil humain de l’artiste s’ajoute la 
précision optique de l’objectif de l’appareil censé apporter une nouvelle vision du monde 
contemporain. La photographie, affirmait le photographe russe Alexandre Rodchenko en 
1934 est « l’art de notre temps ».

▶  Activités élèves 

 ▷ Autoportraits
▶ Questions sur la photo : Erwin Blumenfeld, Double autoportrait au Linhof, [ill. 1].

·	Comment le modèle est-il présenté ? 

·	Quels éléments du visage sont mis en lumière ? Pourquoi ?

·	Quelle est la signification de la présence de l’appareil photo ?

·	Quel rôle donne le photographe au spectateur ?

·	Que souhaite montrer le photographe de lui-même ?

1.  Blumenfeld, Jadis et Daguerre, Paris, éditions Robert Laffont, 1re édition, 1975.
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·	Recherchez : Autoportrait de Johann Anton Grump (1646), Main dans une boule de cristal de 
M. C. Escher (1935) et Triple autoportrait de Norman Rockwell (1960). Quelle est la nature de 
chacune de ces images ? Faites une description de chacune d’elle.

·	Quels rapprochements / liens pouvez-vous faire entre ces trois images et Le Double 
autoportrait au Linhof d’Erwin Blumenfeld ?

·	Réalisez un autoportrait à la manière d’un de ces quatre artistes (photographie, collage, 
illustration etc.). Expliquez votre démarche et le sens que vous souhaitez donner à cette 
photographie.

▶ Erwin Blumenfeld, Jadis et Daguerre, traduction Chantal Chadenson, Paris, La Martinière, 
1996.

2.  Note de l’éditeur : « Bière berlinoise avec sirop de framboise ».

J’appartenais à la couche supérieure d’un bon 
milieu bourgeois ; pourtant j’étais 

irrésistiblement poussé par la rive gauche, d’où tous 
les chemins mènent à Montparnasse. Le sein n’en est 
pas seule responsable, quoique ma passion pour le 
nombre d’or dût beaucoup à son influence […].

J’avais un penchant raffiné pour les finesses, la 
joie de l’anecdote, l’amour des formes, stimulé par 
l’interdiction du Dieu des Juifs frappant portrait, 
figuration, etc. C’était la peur de ne jamais arriver  
à un goût personnel. Je me faisais du bon goût 
l’image d’une constante, d’un mètre étalon-platine 
gardé jalousement dans un caveau de Paris par des 
snobs intellectuels des cachotiers. On ne pénétrait 
dans ce monde exclusif que sur la recommandation 
de riches protectrices.

Je m’étais épris de Paris, enfant, sans l’avoir 
jamais vu – c’était bien de moi – et ce n’est qu’à 
quarante ans que j’ai compris que goût n’est 
qu’avant-goût. Goût vient de goûter. Les Américains 
n’en ont point ; on sert à la becquée des formules 
fades aux bébés, on fait d’eux des bébés insipides. 
Le goût ne s’apprend pas dans les livres, même pas 
dans les livres de cuisine.

J’ai toujours eu mes plats préférés – et leur suis 
resté fidèle : soupe froide à la bière, pâtés de foie, 
jambon fumé, airelles rouges, creton d’oie, 
pumpernickel, Worcestershire sauce, « Weisse mit 
Schuss2 », cerises anglaises, rissoles de pommes de 
terre (à la compote de pommes), entrecôte 
pommes frites, pralines, moka. J’ai toujours 

détesté le riz, le roquefort, les nouilles, les 
quenelles de Königsberg, le foie de veau, la viande 
hachée, la soupe de lentilles, le gorgonzola, le 
babeurre, les cacahuètes et le thé. J’ai des 
aberrations et des caprices de goût ; tel jour j’aime 
les épinards, le lendemain ils me dégoûtent ; ça 
n’est pas seulement la faute des épinards.

Je posai a priori que l’impulsion créatrice 
dépend des degrés de longitude et latitude, que les 
températures conditionnent les tempéraments, 
que nul génie n’est jamais venu au monde au sud de 
l’équateur, que les gouaches gèlent au pôle Nord et 
que le Sahara est pauvre en patineurs artistiques. 
Je savais que l’art va quêter le pain. J’ai soupçonné 
de bonne heure des rapports culturels entre les 
Pyramides de Khéops et les Mayas ; j’ai cherché et 
trouvé des ressemblances partout.

Doué, je l’étais, mais sans orientation précise :  
je balançais entre sapeur-pompier, philosophe, 
éboueur, médecin, rabbin, acteur. Je savais, sans en 
être sûr, que je n’étais pas un génie ; et je 
partageais les idées de Papa : la génialité n’apparaît 
que chez l’homme : l’homme découvre, lutte, se 
bat, gagne l’argent, a des soucis. La femme, elle, 
enfante, fait la cuisine, le ménage, et les travaux 
d’aiguille, sans savoir ce qu’elle fait, comme Maman 
par exemple. On apprend en se jouant à parler, à 
chanter, à peser, à rimer ; on collectionne les 
impressions, on imite avant d’oser créer quelque 
chose de personnel. Le style vient plus tard, s’il 
vient jamais.

·	Quels types d’informations nous révèle le photographe ? 2

·	À quelle période de sa vie fait référence ce passage selon vous ?

·	Quelle image cela donne-t-il de sa personnalité ?

·	Quelle vision de la société transparaît dans le dernier paragraphe ? Quel est le point de vue  
du père sur la « génialité » ? Qu’en pensez-vous ?
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·	Quelles sont les différences entre un autoportrait photographique et un autoportrait littéraire ?

·	À la manière d’Erwin Blumenfeld, rédigez votre autoportrait en choisissant de développer  
un trait de votre personnalité.

 ▷ Naissance d’une vocation

▶ Erwin Blumenfeld, « J’étais un amateur », Popular Photography, septembre 1958,  
[in] Les Tribulations d’Erwin Blumenfeld. 1930-1950, catalogue d’exposition, traduction 
Jacqueline Carnaud, Paris, mahJ-RMN-GP, 2022.

J’étais un amateur – je suis un amateur – et  
j’ai bien l’intention de le rester. Pour moi, un 

photographe amateur, c’est quelqu’un qui adore 
prendre des photos, un esprit libre qui peut 
photographier ce qu’il aime et qui aime ce qu’il 
photographie. Selon cette définition, je suis un 
amateur et, donc, c’est cette définition que 
j’adopte.

J’avais dix ans quand j’ai commencé à pratiquer 
la photographie comme hobby. Je possédais un 
appareil portatif, un modèle courant, mais pas de 
fabrication allemande, bien que je fusse allemand. 
C’était un Kodak que m’avait envoyé un oncle qui 
vivait alors à Salt Lake City. Ce merveilleux 
instrument contenait une douzaine de plaques  
de verre ; quand on appuyait sur un bouton, une 
plaque tombait dans la boîte et une autre venait 
prendre sa place.

J’avais à peine reçu cet appareil que je me 
précipitai dans le salon de ma mère, rassemblai 
toutes sortes d’objets artistiques et composai  
une nature morte. Il y avait des livres, des fleurs, 
des illustrations, une robe du soir, ainsi qu’un 
corset, des chaussures et une brosse à dents. Je 
voulais savoir si cet appareil pouvait vraiment tout 
photographier. J’avais de sérieux doutes, il me 
fallait une preuve tangible. Après avoir développé 
cette première plaque – dans un bain de pyrogallol, 
un révélateur encore utilisé de nos jours –, je devins 
un vrai croyant, un praticien définitivement acquis 
à la cause, en d’autres termes, un amateur.

En 1910, pour mon treizième anniversaire, je 
reçus un appareil à soufflet, reconnaissance 
concrète de mes efforts. Je réalisai le portrait des 
membres de ma famille et de mes amis, puis les 
développai dans la salle de bains de mes parents.  
Je possède encore une des plaques de cette 
époque. On y voit un de mes amis confortablement 
allongé sur un sofa du salon. J’avais jeté sur ses 
jambes un couvre-lit en velours et l’avais maintenu 

dans cette pose nonchalante le temps nécessaire  
à l’exposition de la plaque.

Comme, en ce temps-là, il n’y avait pas de lumière 
d’appoint, je prenais toutes mes photos en lumière 
naturelle. Bien sûr, de temps en temps, je me 
fabriquais mon propre flash avec une casserole 
remplie de poudre. Mais, allez savoir pourquoi,  
ce dispositif se déclenchait toujours au mauvais 
moment. Au mieux, il en résultait un trou dans le 
tapis, au pire, c’était l’aveuglement. Évidemment,  
je préférais la lumière naturelle.

Quand mon père eut cinquante ans, je pris une 
photo de lui. Ce portrait, que j’ai encore, prouve de 
façon concluante qu’un artiste ne change jamais de 
style. J’aimais photographier les gens, et cette 
passion est toujours aussi vive aujourd’hui. Que vous 
soyez un Mozart, un Shakespeare ou un Blumenfeld, 
votre approche esthétique reste identique à 
elle-même ; c’est en quelque sorte votre signature, 
aussi unique qu’une empreinte digitale.

Après la Première Guerre mondiale, j’ai émigré  
en Hollande, où je me suis marié et où j’ai travaillé 
dans un grand magasin. Si vous me demandez 
pourquoi je ne me suis pas lancé dans le métier  
de photographe, je dois vous rappeler que, dans 
l’Allemagne d’alors, la photographie était un loisir,  
un passe-temps. Un photographe professionnel 
était une créature méprisée, un type en veste de 
velours et lavallière en soie vaporeuse qui tirait le 
portrait de personnes la tête vissée sur les épaules.

Au départ, je voulais devenir comédien ou 
écrivain, mais comme j’avais abandonné mon pays 
natal, ma langue, aussi bien à l’oral qu’à l’écrit,  
ne convenait plus qu’aux yeux et aux oreilles des 
Allemands. Mes carrières de prédilection m’étaient 
donc fermées. Si je voulais m’exprimer de façon 
créatrice, je devais me tourner vers une activité 
dotée d’un langage universel. C’est ainsi que je  
me suis trouvé plus ou moins contraint d’opter 
pour la photographie.

·	À quel âge Blumenfeld découvre-t-il la photographie, à quelle occasion et grâce à qui ?

·	Est-ce dès le départ une passion ? Quelle expérience, quel questionnement l’y mènent ?

·	Comment ses premières photographies sont-elles jugées ?
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·	Relevez le champ lexical de la photographie.

·	Expliquez comment naît la vocation de photographe d’Erwin Blumenfeld.

·	Était-ce considéré comme un métier ? Pourquoi ?

·	 La photographie comme « langage universel », êtes-vous d’accord avec cette idée ? 

·	Pourquoi Blumenfeld se dit être « un amateur » ?

·	À l’heure des téléphones portables et du selfie à tout va, la photographie s’est démocratisée. 
Pensez-vous qu’elle demeure un art ?

▶ Jean-Paul Sartre, Les Mots, Paris, Gallimard, 1977.

3.  Peuples nomades de l’Amérique latine méridionale.

À peine eus-je commencé d’écrire, je posai ma 
plume pour jubiler. L’imposture était la même 

mais j’ai dit que je tenais les mots pour la 
quintessence des choses. Rien ne me troublait plus 
que de voir mes pattes de mouche échanger peu à 
peu leur luisance de feux follets contre la terne 
consistance de la matière : c’était la réalisation de 
l’imaginaire. Pris au piège de la nomination, un lion, 
un capitaine du second Empire, un Bédouin 
s’introduisaient dans la salle à manger ; ils y 
demeuraient à jamais captifs, incorporés par les 
signes ; je crus avoir ancré mes rêves dans le 
monde par les grattements d’un bec d’acier. Je me 
fis donner un cahier, une bouteille d’encre violette, 
j’inscrivis sur la couverture : « Cahier de romans. »  
Le premier que je menai à bout, je l’intitulai : « Pour 
un paillon ». Un savant, sa fille, un jeune explorateur 
athlétique remontaient le cours de l’Amazone en 
quête d’un papillon précieux. L’argument, les 
personnages, le détail des aventures, le titre 
même, j’avais tout emprunté à un récit en images 
paru le trimestre précédent. Ce plagiat délibéré me 
délivrait de mes dernières inquiétudes : tout était 
forcément vrai puisque je n’inventais rien. Je 
n’ambitionnais pas d’être publié mais je m’étais 
arrangé pour qu’on m’eût imprimé d’avance et je  
ne traçais pas une ligne que mon modèle ne 
cautionnât. Me tenais-je pour un copiste ? Non.  
Mais pour un auteur original : je retouchais, je 
rajeunissais ; par exemple j’avais pris soin de 
changer les noms des personnages. Ces légères 
altérations m’autorisaient à confondre la mémoire 
et l’imagination. Neuves et tout écrites, des 
phrases se reformaient dans ma tête avec 
l’implacable sûreté qu’on prête à l’inspiration.  
Je les transcrivais, elles prenaient sous mes yeux  
la densité des choses. Si l’auteur inspiré, comme  
on croit communément, est autre que soit au plus 
profond de soi-même, j’ai connu l’inspiration entre 
sept et huit ans.

Je ne fus jamais tout à fait dupe de cette écriture 
automatique. Mais le jeu me plaisait aussi pour 
lui-même : fils unique, je pouvais y jouer tout seul. 
Par moments, j’arrêtais ma main, je feignais 
d’hésiter pour me sentir, front sourcilleux, regard 
halluciné, un écrivain. J’adorais le plagiat, d’ailleurs, 
par snobisme et je le poussais délibérément à 
l’extrême comme on va voir comme on va le voir.

Boussenard et Jules Verne ne perdent pas une 
occasion d’instruire : aux instants les plus critiques, 
ils coupent le fil du récit pour se lancer dans la 
description d’une plante vénéneuse, d’un habitat 
indigène. Lecteur, je sautais ces passages 
didactiques ; auteur, j’en bourrai mes romans ; je 
prétendis enseigner à mes contemporains tout ce 
que j’ignorais : les mœurs des Fuégiens3, la flore 
africaine, le climat du désert. Séparés par un coup 
du sort puis embarqués sans le savoir sur le même 
navire et victimes du même naufrage, le 
collectionneur de papillons et sa fille s’accrochaient 
à la même bouée, levaient la tête, chacun jetait un 
cri : « Daisy ! », « Papa ! ». Hélas un squale rôdait en 
quête de chair fraîche, il s’approchait, son ventre 
brillait entre les vagues. Les malheureux 
échapperaient-ils à la mort ? J’allai chercher le tome 
« Pr-Z » du Grand Larousse, je le portais péniblement 
jusqu’à mon pupitre, l’ouvrais à la bonne page et 
copiais mot pour mot en passant à la ligne : « Les 
requins sont communs dans l’Atlantique tropical. 
Ces grands poissons de mer très voraces atteignent 
jusqu’à treize mètres de long et pèsent jusqu’à huit 
tonnes… » Je prenais tout mon temps pour 
transcrire l’article : je me sentais délicieusement 
ennuyeux, aussi distingué que Boussenard et, 
n’ayant pas encore trouvé le moyen de sauver mes 
héros, je mijotais dans des transes exquises.

Tout destinait cette activité nouvelle à n’être 
qu’une singerie de plus. Ma mère me prodiguait  
des encouragements, elle introduisait les visiteurs 
dans la salle à manger pour qu’ils surprissent le  
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jeune créateur à son pupitre d’écolier ; je feignais 
d’être trop absorbé pour sentir la présence de mes 
admirateurs ; ils se retiraient sur la pointe des 
pieds en murmurant que j’étais trop mignon, que 
c’était trop charmant.  
Mon oncle Émile me fit cadeau d’une petite 
machine à écrire dont je ne me servis pas,  

Mme Picard m’acheta une mappemonde pour que 
je puisse fixer sans risque d’erreur l’itinéraire de 
mes globe-trotters. Anne-Marie recopia mon 
second roman Le Marchand de bananes sur du 
papier glacé, on le fit circuler. Mamie elle-même 
m’encourageait : « Au moins, disait-elle, il est sage, 
il ne fait pas de bruit. »

·	Relevez le champ lexical de l’écriture.

·	Comment est née la vocation d’écrivain de Sartre ?

·	Comment a-t-il été encouragé ?

·	Est-il un écrivain inspiré ?

·	Quelles sont les étapes de son travail enfant ?

·	Recherchez qui sont les auteurs auxquels il fait référence. Pourquoi ce choix selon vous ?

·	En quoi sa posture de lecteur et d’écrivain diffèrent lorsqu’il est enfant ?

·	En quoi peut-on dire que Sartre est en représentation lorsqu’il se met à écrire ?

·	Qu’en pense son entourage ?

·	Quel regard l’adulte porte-t-il sur l’enfant qu’il était ?

·	Trouvez-vous des rapprochements avec la naissance de la vocation de photographe d’Erwin 
Blumenfeld ?

▶ Colette, Journal à rebours, La chaufferette, Paris, Fayard, 1941.

D ans ma jeunesse, je n’ai jamais, jamais désiré 
écrire. Non, je ne me suis pas levée la nuit en 

cachette pour écrire des vers au crayon sur le 
couvercle d’une boîte à chaussures ! Non, je n’ai 
pas jeté au vent d’ouest et au clair de lune des 
paroles inspirées ! Non, je n’ai pas eu 19 ou 20 pour 
un devoir de style, entre douze et quinze ans ! Car 
je sentais, chaque jour mieux, je sentais que j’étais 
justement faite pour ne pas écrire. Je n’ai jamais 
envoyé, à un écrivain connu, des essais qui 
promettaient un joli talent d’amateur ; pourtant, 
aujourd’hui, tout le monde le fait, puisque je ne 
cesse de recevoir des manuscrits. J’étais donc bien 
la seule de mon espèce, la seule mise au monde 
pour ne pas écrire. Quelle douceur j’ai pu goûter  
à une telle absence de vocation littéraire ! Mon 
enfance, ma libre et solitaire adolescence, toutes 
deux préservées du souci de m’exprimer, furent 
toutes occupées uniquement de diriger leurs 
subtiles antennes vers ce qui se contemple, 

s’écoute, se palpe et se respire. Déserts limités,  
et sans périls ; empreintes, sur la neige, de l’oiseau 
et du lièvre ; étangs couverts de glace, ou voilés  
de chaude brume d’été ; assurément vous me 
donnâtes autant de joies que j’en pouvais contenir. 
Dois-je nommer mon école une école ? Non, mais 
une sorte de rude paradis où des anges ébouriffés 
cassaient du bois, le matin, pour allumer le poêle, 
et mangeaient, en guise de manne céleste, 
d’épaisses tartines de haricots rouges, cuits dans 
la sauce au vin, étalés sur le pain gris que 
pétrissaient les fermières… Point de chemin de fer 
dans mon pays natal, point d’électricité, point de 
collège proche, ni de grande ville. Dans ma famille, 
point d’argent, mais des livres. Point de confort, 
mais la liberté. Aucune voix n’emprunta le son du 
vent pour me glisser avec un petit souffle froid, 
dans l’oreille, le conseil d’écrire, et d’écrire encore, 
de ternir, en écrivant, ma bondissante ou tranquille 
perception de l’univers vivant…
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·	En quoi ce texte se distingue-t-il des textes précédents ?

·	Caractérisez l’enfance de Colette.

·	Qu’est-ce qui a fait naître sa vocation ?

·	En quoi consiste sa singularité, son originalité ?

·	Sur quoi repose la naissance de sa vocation ?

·	Écriture : vous avez une passion que vous venez de découvrir, expliquez comment celle-ci  
est née, à quelle occasion et qui vous a transmis cette passion.

▶ D’autres activités sont disponibles sur demande auprès de education@mahj.org  :  
Premiers souvenirs et Naissance d'une vocation (texte supplémentaire). 

mailto:education@mahj.org
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 ▷ Fiche n° 2 : Le nu féminin entre classicisme et expérimentation

# nu  # femme  # art

[ill. 2]
Sans titre (Margarethe). Paris, vers 1937.
Section 3. « Expérimentations et photographies de mode.	
Paris, 1938-1939 »

Le photographe cadre le modèle en 
coupant les bras levés et les jambes au 
niveau des chevilles. Le corps fragmen-
té s'apparente à la statuaire antique 
telle qu’elle est arrivée jusqu’à nous. 
L’esthétique du fragment antique a été 
transposée par Auguste Rodin, très ap-
précié Outre-Rhin, dans ses figures aux 
membres sciemment supprimés, pour 
en accentuer la force intérieure.

Le plissé obtenu avec un voile 
de soie mouillée monumentalise 
le corps à la manière d’une statue 
antique. Il acquiert un caractère 
académique et la femme semble 
comme pétrifiée. Elle devient 
sculpture. Cette technique fait 
écho à l’usage d’étoffes plongées 
dans du plâtre liquide pour former 
des drapés par les sculpteurs. 

Comme dans nombre de 
nus de Blumenfeld, la tête 
est tronquée. En évitant de 
montrer son visage, il donne 
à la femme une dimension 
intemporelle, universelle  : 
« l’éternel féminin ».

La prise de vue est en plongée, 
un leitmotiv de la photographie 
moderniste. Le corps allongé, of-
fert, contribue à sa sexualisation, 
à sa fétichisation.

L’artiste installe une lumière 
rasante qui modèle le corps 
en fortes ombres et lumières. 
Le corps se détache du fond 
sombre et semble flotter sur 
une eau noire. L’image s’inscrit 
ainsi dans un romantisme noir et 
cruel, cher aux surréalistes*.
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▶  Contexte de la prise de vue

Installé à Paris en 1936, Erwin Blumenfeld épouse définitivement la profession de 
photographe alors qu’il a 40 ans. Dès ses débuts en 1930, il aime à photographier les 
femmes, d’abord pour des portraits, puis dans les années suivantes, le corps féminin 
devient son sujet principal. Plus que des personnes identifiables, les femmes sont pour  
lui un terrain d’expérimentation, un matériau photographique, qui dénote une fascination 
voire une obsession ainsi qu’il le note dans son autobiographie : « Je suis né érotomane 
platonique. Je donnais tout mon amour à l’Amour, j’aimais TOUTES les femmes, jamais  
UNE SEULE. Dès que cela menaçait de prendre un tour personnel, cela n’allait plus. Par 
peur de la femelle, je me suis réfugié dans l’éternel féminin.4 » ? 
Cette image fait partie d’une série expérimentale de nus réalisée dans son studio parisien  
de la rue Delambre, dans laquelle il joue avec un pan de soie mouillée appliquée sur son 
modèle. Plaquée sur le corps, l’étoffe en révèle les formes tout en créant un effet de drapé 
qui n’est pas sans rappeler la statuaire antique. Dans son premier texte publié, Erwin 
Blumenfeld décrit la photographie comme « la sœur de la statuaire », notant que « l’erreur 
serait de la comparer à la peinture »5. Au-delà de la référence à l’antique, les nus de 
Blumenfeld exposent aussi des procédés stylistiques du mouvement « Neues 
Sehen »* (« Nouvelle Vision ») : point de vue inhabituel, gros plan, lumière expressive, etc. 
Enfin, son regard sur la femme, érotisée et fantasmée, n’est pas sans se rapprocher de 
celui des Surréalistes*, le mouvement d’André Breton (1896-1966) très en vogue à Paris 
dans ces années 1930.

 ▷ Photographies en relation 

4.  Blumenfeld, Jadis et Daguerre, Paris, Éditions de la Martinière, 1996, p. 115.
5.  Erwin Blumenfeld, « Le mystère de la réalité redécouvert par la photographie », L’Amour de l’Art, n°5, juin 1938, Paris, p. 213.

[ill. 4]
Sans titre. Paris, 1938.
Section 3. « Expérimentations et 
photographies de mode. Paris, 1938-1939 »

[ill. 3]
Atelier de Maillol. Paris, 1937.
Section 1. « L'effervescence des avant- 
gardes. Paris, 1936-1938 »
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Certains nus d’Erwin Blumenfeld ont une filiation sans équivoque avec l’art classique  
et académique. En 1937, pour le magazine Verve, il fait une série de photographies des 
statues d’Aristide Maillol (1861-1944), sculpteur néoclassique du début du XXe siècle.  
Là encore, il use d’une vision fragmentaire en photographiant en gros plan certains 
détails des statues de sorte que les points de compas sont visibles sur le plâtre et 
mouchettent le corps. 
Dans un nu de dos de 1938, il semble rendre hommage à Jean-Auguste-Dominique Ingres 
(1780-1867) et à sa Baigneuse Valpinçon. La solarisation* qu’il fait subir à l’image dans le 
laboratoire atténue le modelé du corps d’une blancheur laiteuse et crée un cerne noir 
autour du corps ainsi que peignait le peintre du XIXe siècle redécouvert et réinterprété 
dans l’entre-deux-guerres par les artistes modernes (cf. Le Violon d’Ingres de Man Ray*, 
1924, la Grande Baigneuse de Picasso, 1921). 

▶  Activités élèves

▶ Questions sur la photo : Erwin Blumenfeld, Sans titre (Magarethe), [ill. 2].

·	Quel sujet est photographié ?

·	Quel est l’angle de prise de vue ?

·	Décrivez l’attitude.

·	Que pouvez-vous dire sur le drapé ? À quoi cela peut-il faire référence ?

·	Que ne voit-on pas ?

·	Que pouvez-vous dire sur l’arrière-plan / le fond ?

·	À quel autre type d’œuvre le sujet photographié peut-il faire penser ?

·	Quel est l’intérêt du noir et blanc ?

·	Quel effet cette photographie posée produit-elle ?

·	Que souhaite dire le photographe selon vous à travers cette œuvre ?

·	Donnez un titre à l’œuvre.

·	Quelle image de la femme donne le photographe ? 

·	Que pensez-vous de la photographie ? Justifiez votre réponse.

·	 Le photographe se situe-t-il dans l’esthétique pure ou a-t-il un message à délivrer ?

▶ Erwin Blumenfeld, Jadis et Daguerre, traduction Chantal Chadenson, Paris, La Martinière, 1996.

J e n’étais pas encore né que déjà, en bon 
romantique allemand, le rêve d’un amour céleste 

me hantait. Je suis né érotomane platonicien. Je 
donnais tout mon amour à l’Amour, j’aimais TOUTES 

les femmes, jamais UNE SEULE.  
Dès que cela menaçait de prendre un tour 
personnel, cela n’allait plus. Par peur de la femelle,  
je me suis réfugié dans l’Éternel féminin.
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Elle – mon Idée platonique – était une princesse de 
conte des fées, menue, yeux en amande, sombres et 
langoureux, longs cheveux défaits, mains douces, 
seins bourgeonnant, chaste jusqu’à la tombe.  

Échappant à tout malentendu, nous nous 
comprenions sans un mot, par coups d’œil d’une 
infinie profondeur, et nous connaissions 
l’ineffable.

·	Quel est l’idéal féminin d’Erwin Blumenfeld à travers ce texte ?

·	 La photographie présentée ci-dessus vous paraît-elle correspondre à ce qu’il décrit ici ?

·	Réalisez une photographie qui représenterait symboliquement la Femme. Vous pouvez 
utiliser des objets, des vêtements, figurer des parties du corps etc. Expliquez votre démarche 
en une dizaine de lignes.

▶ Théophile Gautier, La Presse, 21 juillet 1853. 

Q uelle a été l’idée du peintre en exposant cette 
surprenante anatomie ? A-t-il voulu rompre en 

visière avec les belles antiques et protester à sa 
façon contre les blancs mensonges du Paros et du 
Pentéliqueté ? Pourquoi nous faire subir cet 
affligeant spectacle ? Est-ce en haine de la Vénus de 
Milo qu’il a fait sortir d’une eau pure ce corps 
crasseux ? A-t-il eu l’intention, d’opposer des reins 
de sa façon à ce torse immortel ? Pose-t-il dans 
cette baigneuse son idéal de beauté, ou s’est-il 
contenté de copier une créature obèse, à la graisse 
mal distribuée, déshabillée sur la table de l’atelier ? 

Nous admettons que ces formes étranges, ces 
boursouflures, ces plis, ces rouleaux, ces 
excavations et ces bouillonnements de chair soient 
de la plus rigoureuse vérité ; pourquoi nous faire 
subir cet affligeant spectacle ? – Une jeune fille ou 
une jeune femme, aux contours élégants et purs, à 
la peau satinée et fraîche, n’est-elle pas aussi 
naturelle qu’une énorme matrone matelassée de 
tissu udipeux et déformée par des agglomérations 
d’axonge ? Le laid seul est-il vrai ? Le chou est réel, 
mais la rose n’est pas fausse ; un beau vase de 
marbre existe autant qu’un poêlon de terre.

·	 Le tableau évoqué par Théophile Gautier s’intitule Les Baigneuses de Gustave Courbet.  
Faites une recherche iconographique.

·	Décrivez le tableau.

·	En quoi Théophile Gautier est-il choqué ?

·	Que pensez-vous de ses propos ?

·	Quels sont les critères du beau selon Théophile Gautier ?

·	Recherchez d’autres œuvres d’art qui ont fait scandale au XIXe siècle, présentez-les  
et expliquez les raisons du scandale. Quelles sont les ruptures avec les conventions 
esthétiques traditionnelles qui expliquent le scandale ?

·	Que ressentez-vous face à cette représentation ?

·	Réécrivez le texte de Théophile Gautier en changeant le point de vue.

·	Comparez les corps avec celui de la photographie de Blumenfeld. Que pouvez-vous en dire ?
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▶ Emile Zola, L’Evénement illustré, 10 mai 1868.

E n 1865, Edouard Manet est encore reçu au 
Salon ; il expose un Christ insulté par les 

soldats et son chef d’œuvre, son Olympia . J’ai dit 
chef-d’œuvre, et je ne retire pas le mot. Je 
prétends que cette toile est véritablement la chair 
et le sang du peintre. Elle le contient tout entier et 
ne contient que lui. Elle restera comme l’œuvre 
caractéristique de son talent, comme la marque le 
plus haute de sa puissance. […] Et tout le monde a 
crié : on a trouvé ce corps nu indécent ; cela devait 
être, puisque c’est là de la chair, une fille que 
l’artiste a jetée sur la toile dans sa nudité jeune et 
déjà fanée. Lorsque nos artistes nous donnent des 
Vénus, ils corrigent la nature, ils mentent. Edouard 
Manet s’est demandé pourquoi mentir, pourquoi ne 
pas dire la vérité ; il nous a fait connaître Olympia, 

cette fille de nos jours, que vous rencontrez sur les 
trottoirs et qui serre ses maigres épaules dans un 
mince châle de laine déteinte. Le public, comme 
toujours, s’est bien gardé de comprendre ce que 
voulait le peintre ; il y eut des gens qui ont cherché 
un sens philosophique dans le tableau ; d’autres 
plus égrillards, n’auraient pas été fâchés d’y 
découvrir une intention obscène. Eh ! dites-leur 
donc tout haut, cher maître, que vous n’êtes point 
ce qu’ils pensent, qu’un tableau pour vous est un 
simple prétexte à analyse. […] [J]e sais, moi, que 
vous avez admirablement réussi à faire une œuvre 
de peintre, de grand peintre, je veux dire à traduire 
énergiquement et dans un langage particulier les 
vérités de la lumière et de l’ombre, les réalités des 
objets et des créatures.

▶ Observez le tableau de Manet https://www.musee-orsay.fr/fr/oeuvres/olympia-712

·	Sur quels procédés repose la position défendue par Zola ?

·	Expliquez son point de vue et relevez ses arguments.

·	Que reproche Zola au public ?

·	Selon vous peindre ou photographier, est-ce rendre compte de la réalité ? Quelle est la part 
d’intervention de l’artiste ?

·	Recherchez si durant les années 2000, il y a eu des œuvres de nu qui ont fait scandale. 
Présentez les œuvres, puis les arguments pour ou contre que vous aurez trouvés et enfin 
exposez votre point de vue.

·	Que pensez-vous du statut de la représentation du nu féminin aujourd’hui ? Quel rôle jouent  
les réseaux sociaux dans notre conception du corps nu ? La société d’aujourd’hui ne souffre-
t-elle pas d’un regain de pudibonderie/hypocrisie sur cette question et en même temps n’en 
crée-t-elle pas elle-même les causes ? 

▶ Photos en relation : Erwin Blumenfeld, Atelier de Maillol, [ill. 3] et Sans titre, [ill. 4].

·	Décrivez les photographies.

·	Quelles différences percevez-vous ?

·	 La seconde photographie constitue un gros plan d’une statue de Maillol. Quelle est selon 
vous l’intention du photographe ?

·	De quelle esthétique se rapproche ce qui est représenté sur les photographies ?

·	Recherchez ce qu’est la solarisation. Qu’est-ce que cela apporte à la photographie d’Erwin 
Blumenfeld ?

https://www.musee-orsay.fr/fr/oeuvres/olympia-712
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▶ Erwin Blumenfeld, “Smuggled Art”, Commercial Camera Magazine, décembre 1948,  
[in] Les Tribulations d’Erwin Blumenfeld. 1930-1950, catalogue d’exposition, traduction 
Jacqueline Carnaud, Paris, mahJ-RMN-GP, 2022.

L a photographie est un moyen magnifique de 
reproduire la forme, mais en même temps que  

le sujet, elle reproduit tout le fatras qui se trouvent 
devant l’objectif, ce qui multiplie les détails, accroît 
la confusion, et du coup, affaiblit l’intérêt de l’image. 
Les images reproduites ici illustrent cet aspect de 
mon travail, l’une d’elles allant jusqu’à réduire les 
détails au point que, du visage de la jeune femme,  
ne restent que les cils. Toujours dans le but de 
simplifier, simplifier pour bannir toute distraction 
inutile, j’utilise des fonds unis et, parfois même, 
je blanchis en partie le négatif. Lorsque le sujet 
demande une certaine légèreté éthérée, j’interpose 
parfois entre lui et l’appareil photo du verre, du tissu 
ou d’autres dispositifs, afin de rompre la dureté  
d’un rendu trop net. Mais, je tiens à le préciser, je 
n’ai recours à ces procédés que lorsque l’image 
l’exige, et non pour me distinguer des autres.

Avant de commencer une séance, je dois avoir 
une idée de ce que j’ai envie de faire. Souvent, la 
première prise est très éloignée du but que je me 
suis fixé ; la deuxième, meilleure ; et ainsi de suite 
jusqu’au dernier négatif – voilà la photo ! S’il faut  
six prises de vue pour y parvenir, j’en fais six. S’il  
en faut vingt, j’en fais vingt. Quoi qu’il arrive, je 
continue toujours à travailler jusqu’à atteindre  
ce que j’ai visualisé au départ.

C’est un travail épuisant, tant pour le modèle  
que pour moi-même. Et cela prend énormément de 
temps, ce qui limite le nombre de photos que je peux 
produire. Mais je préfère réaliser trois photos par 
semaine que je peux signer de mon nom avec plaisir, 
plutôt que de fabriquer, sans les avoir voulues et sans 
les aimer, des dizaines de photos qu’il vaudrait mieux 
jeter à la poubelle.

La photographie est un médium incroyablement 
facile d’accès : un petit appareil, un rouleau de 
pellicule, un clic – et hop une photo ! La 
photographie, comme art, est étonnamment difficile, 
justement parce qu’il est si facile d’obtenir un 
semblant d’image. Il faut travailler dur pour faire 
entrer dans un cliché autre chose que 
l’enregistrement d’une trace. C’est pourquoi les 
photographies devraient se vendre à un prix décent, 
de sorte que chacune devienne suffisamment 
importante pour constituer un événement dans la 
vie du photographe. En effet, le photographe aurait 
alors le loisir et la volonté de mettre en chacune 
d’elles une partie de lui-même, et chacune pourrait 
fièrement se présenter sans avoir à s’excuser de 
n’être « qu’une photographie ». Elle ne serait pas 
« seulement une photographie », elle serait une 
image créée par un homme ou une femme à l’aide 
d’une pellicule. Et elle se tiendrait au même rang 
qu’une image réalisée avec de la peinture à l’huile,  
de l’aquarelle ou sur la pierre d’un lithographe. La 
question de savoir si la photographie est un art ou 
une technique, si les photographes sont des artistes 
ou des techniciens, déchaîne immanquablement le 
bruit et la fureur. L’acte de poser de la peinture à 
l’huile sur une toile ne transforme pas par magie un 
terrassier en artiste, pas plus que le fait de 
déclencher l’obturateur ne crée un photographe,  
et encore moins un artiste. Bien sûr, la photographie 
n’est pas de l’art. Et la peinture à l’huile non plus. 
Aucun moyen d’expression n’est un art, à moins qu’il 
ne devienne un médium capable de transmettre avec 
force l’émotion de celui qui l’utilise à celui qui le 
contemple – et s’il y parvient, quelle différence y a-t-il 
entre les matières premières utilisées ?

·	Comment Erwin Blumenfeld définit-il son métier de photographe ?

·	Qu’est-ce qui est important pour lui ?

·	Est-ce facile d’être photographe ? Quelles sont les qualités requises selon Erwin Blumenfeld ?

·	Quelles sont les différences entre l’art de la peinture et l’art de la photographie ? Duquel vous 
sentez-vous le plus proche ? Pourquoi ?

·	Comparez les positions de Gautier, Zola et Blumenfeld. Quels sont, selon chacun, les critères 
d’une œuvre d’art réussie ?

·	Qu’est-ce que l’art selon Blumenfeld ?
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 ▷ Fiche n° 3 : La photographie engagée

# engagement  # minotaure  # nazisme

[ill. 5]
Le Minotaure ou Le Dictateur. Paris, 1937.
Section 4. « Le Dictateur. Amsterdam 1933 – Paris 1937 »

À la manière d’un « cadavre exquis », 
le jeu d’assemblage collectif et ha-
sardeux prisé des Surréalistes*, Erwin 
Blumenfeld crée une figure composite 
mi-humaine, mi-animale, mi-homme, 
mi-femme. 
Avec sa tête de veau sur torse humain, 
la créature a tout du Minotaure, une fi-
gure mythologique très en vogue dans 
le Surréalisme*.

La composition de Blumenfeld procède du collage, 
un art qu’il a pratiqué sur papier dans les années 
1920. Le collage et le montage photographique ont 
été particulièrement usités par les artistes alle-
mands du mouvement Dada* dans une perspective 
politique, que ce soit par John Heartfield (1891-1968)* 
ou par Hanna Höch (1889-1978)*. Leurs œuvres, que 
Blumenfeld connaissait par sa proximité avec le mi-
lieu berlinois et par les revues d’avant-garde, sont une 
autre référence qui sous-tend la portée engagée et 
politique de son image.

Le bras coupé du buste 
de la Vénus est cadré au 
ras du bord de la photo. 
Il en ressort l’impression 
d’un mouvement arrêté 
comme si le bras s’avan-
çait vers l’avant, vers le 
spectateur.

La lumière venant de 
la droite éclaire de façon 
contrastée et expres-
sive la créature et la fait 
surgir du fond sombre. 
Les ombres profondes 
ajoutent au monstre une 
dimension angoissante. 
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▶  Contexte de la prise de vue

Dans son autobiographie, Erwin Blumenfeld porte un regard lucide et sans concession sur  
la société qui l’entoure. C’est tout d’abord sur son milieu familial bourgeois qu’il exerce son 
esprit critique. Les événements traumatisants qu’il traverse durant sa jeunesse vont 
exacerber sa vision pessimiste du monde qu’il transcende à travers l’autodérision  
et la créativité. La ruine de sa famille suite à la mort de son père, son expérience 
d’ambulancier durant la Première Guerre mondiale, la perte de son frère tué lors de cette 
dernière, la délation de sa mère alors qu’il voulait déserter, achèvent d’en faire un révolté 
contre l’ordre bourgeois et la militarisation de la société. 
Ami du célèbre illustrateur berlinois Georg Grosz* (1893-1959), c’est tout naturellement qu’il 
rejoint Dada* en créant, en 1920 avec son camarade Paul Citroen, une antenne hollandaise 
de ce mouvement artistique et réfractaire. Dans cet esprit, il fait des dessins et des collages 
d’où ressortent son antimilitarisme et son aversion pour la bourgeoisie allemande. En 1933, 
dans son atelier hollandais, alors qu’Hitler accède au pouvoir, il réalise une série de portraits 
du Führer d’après une image de la propagande nazie. Sur l’une d’entre elle, il ajoute à la 
peinture rouge des larmes de sang et un filet de sang s’écoulant de la bouche, faisant 
d’Hitler « une figure maléfique ou de vampire »6. 
En 1937, installé à Paris, il réalise cette photographie particulièrement terrifiante. Intitulée 
dans un premier temps Le Minotaure, elle semble avoir pris le titre du Dictateur, 
vraisemblablement après la guerre. Blumenfeld élabore une créature monstrueuse en 
superposant une tête de veau sur un buste antique de femme et habille le tout d’une toge. 
L’assimilation de cette photographie à l’iconographie du Surréalisme*, où la figure 
mythologique du Minotaure est récurrente, ne retire pas sa charge politique. Symbole de 
l’animalité dans l’homme, et donc de brutalité et de violence, Le Minotaure de Blumenfeld 
préfigure le fascisme et la figure du dictateur. Cette photographie a pu, dès l'époque où  
elle fut publiée et probablement exposée, être interprétée comme une image prémonitoire 
face à la montée des nationalismes et des fascismes en Europe.

 ▷ Image en relation 

Peint en pleine occupation allemande de la France  
par l’artiste surréaliste* Francis Picabia (1879-1953),  
ce tableau réinterprète la photographie d’Erwin 
Blumenfeld, sans doute d’après sa reproduction dans  
le magazine L’Amour de l’art en 1937. Il ajoute les bras 
tendus au premier plan qui évoquent le salut fasciste. 
Le titre cite l’épisode biblique de l’adoration du veau 
d’or et cette version de la photographie de Blumenfeld 
est sans équivoque une image politique qui condamne 
l’adoration des foules pour le dictateur, montré comme 
une idole. 

6.  Wolfgang Brückle, « La gueule du dictateur : les dernières photographies politiques d’Erwin Blumenfeld » in Erwin Blumenfeld.  
	 Photographies, dessins, collage, Paris, Jeu de Paume–Hazan, 2013.

[ill. 6]
Francis Picabia, L’Adoration du veau, 1941-1942, huile sur carton.
Section 4. « Le Dictateur. Amsterdam 1933 – Paris 1937 »
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▶  Activités élèves

▶ Questions sur la photo : Erwin Blumenfeld, Le Minotaure ou Le Dictateur, [ill. 5].

·	Que peut dire le personnage sur la photo ? Ajoutez une bulle et rédigez son discours.

·	Décrivez la photographie.

·	D’où vient la lumière ? Quel effet cela crée-t-il ?

·	Où le taureau porte-t-il son regard ? Qu'observe-t-il d'après vous ?

·	Que symbolise le taureau ?

·	Faites une recherche sur le mythe associé au minotaure et racontez-le à l’oral.

·	Quel rapport pouvez-vous établir entre le mythe et la photographie ?

·	 Le titre est-il justifié ? Proposez un autre titre.

▶ Kressmann Taylor, Inconnu à cette adresse, étonnants classiques collège, Paris, 2021.

Mr. Max Eisenstein
Galerie Schulse-Eisenstein
San Francisco
Californie, USA

Cher vieux Max,
Tu as certainement entendu parler de ce qui  

se passe ici, et je suppose que cela t’intéresse de 
savoir comment nous vivons les événements de 
l’intérieur. Franchement, Max, je crois qu’à nombre 
d’égards Hitler est bon pour l’Allemagne, mais  
c’est lui qui, de fait, est le chef du gouvernement.  
Je doute que Hindenburg lui-même puisse le 
déloger du fait qu’on l’a obligé à le placer au pouvoir. 
L’homme électrise littéralement les foules ; il 
possède une force que seul peut avoir un grand 
orateur doublé d’un fanatique. Mais je m’interroge : 
est-il complètement sain d’esprit ? Ses escouades 
en chemises brunes sont issues de la populace.  
Elles pillent, et elles ont commencé à persécuter  
les juifs. Mais il ne s’agit peut-être là que d’incidents 
mineurs : la petite écume trouble qui se forme en 
surface quand bout le chaudron d’un grand 
mouvement. Car je te le dis, mon ami, c’est à 
l’émergence d’une force vive que nous assistons 
dans ce pays. Une force vive. Les gens se sentent 
stimulés, on s’en rend compte en marchant dans  
les rues, en entrant dans les magasins. Ils se sont 
débarrassés de leur désespoir comme on enlève un 
vieux manteau à l’avenir. Peut-être va-t-on trouver 
un moyen pour mettre fin à la misère. Quelque 
chose, j’ignore quoi, va se produire. On a trouvé  
un Guide ! Pourtant, prudent, je me dis tout bas :  
où cela va-t-il nous mener ? Vaincre le désespoir 
nous engage souvent dans des directions insensées.

Naturellement, je n’exprime pas mes doutes  
en public. Puisque je suis désormais un personnage 
officiel au service du nouveau régime, je clame au 
contraire ma jubilation sur tous les toits. Ceux 
d’entre nous, les fonctionnaires de l’administration 
locale, qui tiennent à leur peau sont prompts à 
rejoindre le national-socialisme, c’est le nom du 
parti de Herr Hitler. Mais en même temps, cette 
attitude est bien plus qu’un simple expédient : c’est 
la conscience que nous, le peuple allemand, sommes 
en voie d’accomplir notre destinée ; que l’avenir 
s’élance vers nous telle une vague prête à déferler. 
Nous aussi nous devons bouger, mais dans le sens 
de la vague, et non à contre-courant. De graves 
injustices se commettent encore aujourd’hui. Les 
troupes d’assaut célèbrent leur victoire, et chaque 
visage ensanglanté qu’on croise vous fait 
secrètement saigner le cœur. Mais tout cela est 
transitoire ; si la finalité est juste, ces incidents 
passagers seront vite oubliés. L’Histoire s’écrira sur 
une page blanche et propre.

La seule question que je me pose désormais, 
vois-tu, tu es le seul à qui je puisse me confier, est 
celle-ci : la finalité est-elle juste ? le but que nous 
poursuivons est-il meilleur qu’avant ? Parce que, tu 
sais, Max, depuis que je suis dans ce pays, je les ai 
vus, ces gens de ma race, et j’ai appris les 
souffrances qu’ils ont endurées toutes ces années, 
le pain de plus en plus rare, les corps de plus en plus  
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maigre et les esprits malades. Ils étaient pris 
jusqu’au cou dans les sables mouvants du désespoir. 
Ils allaient mourir, mais un homme leur a tendu la 
main et les a sortis du trou. Tout ce qu’ils savent 
maintenant, c’est qu’ils survivront. Ils sont possédés 
par l’hystérie de la délivrance, et cet homme, ils le 
vénèrent. Mais que fût le sauveur, ils auraient agi  

ainsi. Plaise à Dieu qu’il soit un chef digne de ce nom 
et non un ange de la mort. À toi seul, Max, je peux 
avouer que j’ignore qui il est vraiment. Oui, je 
l’ignore. Pourtant, je ne perds pas confiance. […]

Souvenir affectueux 
Martin

·	Relevez les indices qui indiquent qu’il s’agit d’une lettre.

·	Qui écrit à qui ?

·	Recherchez le contexte historique de l’Allemagne dans les années 1930.

·	Que raconte Martin à son ami ?

·	Quelle est l’opinion de Martin en privé ?

·	Que redoute-t-il ?

·	Observez L’Adoration du veau [ill. 6] de Francis Picabia (1941-1942). Qu’a ajouté l’artiste par 
rapport à Erwin Blumenfeld ? Que représente le veau ? Recherchez d’où vient l’expression 
l’adoration du veau. Quelle interprétation en faites-vous ?

·	Quels rapprochements pouvez-vous faire entre les deux tableaux et cet extrait ?

·	 Imaginez la réponse de Max.

▶ Franck Pavloff, Matin Brun, [1998, édition Cheyne], lu par Jacques Bonnaffé et Denis 
Podalydes, Licence [Merlin] IDIL Distribution ; UMPG Publishing. 
https://www.youtube.com/watch?v=JP_D0l9p_zA

·	Écoutez la nouvelle. Puis répondez aux questions.

·	Qui sont les personnages ? En quoi sont-ils des personnages banals ?

·	Comment se justifie la décision de se débarrasser des non bruns ?

·	 Les personnages se sentent-ils concernés au départ ?

·	Quelles mesures sont prises par l’état brun ? Que remarquez-vous ?

·	Comment réagissent-les personnages ?

·	Quel élément fait naître l’inquiétude ? Pourquoi ?

·	De quoi ne font-ils pas preuve ?

·	Quels sont les moyens d’oppression ?

·	Expliquez le titre de la nouvelle.

·	En quoi la nouvelle est-elle une allégorie de la montée du nazisme ?

https://www.youtube.com/watch?v=JP_D0l9p_zA
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·	Qu’apporte la brièveté du texte au message porté par la nouvelle ?

·	Poursuivez le texte, qu’arrive-t-il au narrateur selon vous : « On frappe à la porte. Si tôt le matin, 
ça n’arrive jamais. J’ai peur. Le jour n’est pas levé, il fait encore brun dehors. Mais, arrêtez de 
taper si fort, j’arrive. »

▶ Pour aller plus loin, regardez le film La Vague de Denis Gansel (2008).

▶ Tristan Tzara, Sept Manifestes dada , 1918. 

Pour faire un poème dadaïste
Prenez un journal et des ciseaux.
Choisissez dans ce journal un article ayant la longueur que vous comptez donner au poème.
Découpez l’article.
Agitez doucement.
Sortez ensuite chaque coupure l’une après l’autre dans l’ordre où elles ont quitté le sac.
Copiez consciencieusement.
Le poème vous ressemblera.
Et vous voici un écrivain infiniment original et d’une sensibilité charmante, encore qu’incomprise du vulgaire.

·	Quel rapport voyez-vous entre ce poème et la photographie proposée ? Reportez-vous  
à la légende, notamment sur la composition.

·	Composez-le poème en suivant les instructions du poète et lisez-le à la classe.

·	Quel effet cela crée-t-il chez vos auditeurs ?

·	 Le poème créé vous ressemble-t-il ?

·	Expliquez la dernière phrase du poème.

·	Faites un exposé sur le surréalisme.
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 ▷ Fiche n° 4 : Les Gitans entre réalisme et pittoresque

# gitan  # stéréotype  # pittoresque

[ill. 7]
Gitane, Amsterdam, vers 1930, tirage du négatif abimé après-guerre.
Section 2. « Gitans. Saintes-Maries-de-la-Mer, 1928-1932 » Erwin Blumenfeld construit ici une 

image classique de la mère à l’enfant, 
telles les Madones des peintres de 
la Renaissance. Centrée sur un fond 
neutre qui laisse un large espace au-
tour d’elle, la femme, assise, est 
coupée de façon conventionnelle au 
niveau des genoux.

Le tirage est criblé de traces et de striures dues 
au mauvais état de conservation du négatif retrou-
vé après-guerre dans une cave parisienne. Par ce 
processus naturel de moisissure, l’image a gagné en 
texture que l’artiste a souvent cherchée à obtenir ar-
tificiellement en superposant deux négatifs dans son 
agrandisseur. Cet enchevêtrement de lignes et de 
taches forme un voile sur l’image qui tend à faire dis-
paraître le sujet. Ce pourrissement subi par le négatif 
est comme une métaphore du temps de la guerre qui 
a entravé les libertés et détruit les êtres.

Belle, jeune, en cheveux, 
foulard bariolé sur les épaules, 
jupes longues, teint mat, la 
femme posant pour le pho-
tographe rassemble tous les 
stéréotypes de la Bohémienne 
véhiculés par les artistes, 
peintres, et écrivains, depuis 
la Renaissance jusqu’à la pho-
tographie contemporaine. 
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▶  Contexte de la prise de vue

En 1928, Erwin Blumenfeld entreprend un voyage dans le Midi de la France et réalise une 
série de photographies de Gitans aux Saintes-Maries-de-la-Mer lors de leur pèlerinage 
religieux annuel. Devenu au fil des années un moment de rassemblement de communautés 
tziganes et romani venues de toute l’Europe, l’événement est déjà très touristique et relayé 
par les journaux. Les photographies de Blumenfeld n’échappent pas aux stéréotypes accolés 
à ce peuple nomadisé et représenté dans l’art depuis des siècles : enfants dépenaillés, 
diseuse de bonne aventure, femmes fumant la cigarette, roulottes, etc.
Ici une parenté peut être établie avec des toiles de Vincent Van Gogh (1853-1890) installé  
à Arles à la fin des années 1880. Les modèles sont vraisemblablement rémunérés pour 
poser et eux-mêmes jouent des fantasmes qui entourent leur réputation. Les « Gitans » 
sont aussi un sujet traité de façon récurrente par les photographes d’avant-garde comme 
Germaine Krull (1897-1985), François Kollar (1904-1979), ou Lore Krüger (1914-2009)7, dans  
la lignée du photographe qu’on redécouvre à l’époque, Eugène Atget (1857-1927) qui a 
photographié les marginaux et les forains. 
C’est à son retour à Amsterdam que cette photographie a été prise. L’artiste, sans doute 
inspiré par son voyage, fait poser des femmes de collectifs roms présents dans la ville, sur 
fond neutre. Portant un enfant dans les bras, en cheveux, un grand châle bariolé sur les 
épaules, une jupe longue, la femme a tout d’une madone gitane, d’une « vierge de grand 
chemin »8. Le tirage présenté date des années 1950, il est issu d’un négatif retrouvé par 
l’artiste dans une cave du 14e arrondissement de Paris resté là parmi d’autres pendant  
la guerre. L’humidité du lieu a développé des moisissures sur le négatif, le tirage qui en 
résulte laisse apparaitre un enchevêtrement de striures et de taches qui voilent l’image. Le 
stéréotype de la Bohémienne, femme libre et fière, prend un caractère tragique au regard 
du sort du peuple gitan durant la Seconde Guerre mondiale avec près de 600 000 
individus internés, déportés et assassinés. Retrouvant cette image abîmée par l’histoire, 
Erwin Blumenfeld l’intitule Notre Dâme (sic) de la Détérioration.

 ▷ Image en relation 

Erwin Blumenfeld a accompagné ce tirage d’une courte 
note relatant ses circonstances : « Ceci est Notre Dâme 
(sic) de la Détérioration, une mère gitane photographiée 
aux Saintes-Maries-de-la-Mer, le truc est produit 
naturellement : le négatif a été détérioré pendant la 
guerre dans une cave de Montparnasse. »
Le photographe a relaté dans sa biographie qu’il avait 
confié une valise de négatifs à une jeune femme 
rencontrée au café du Dôme à Montparnasse. Après la 
guerre, il retrouve ce matériel dans une cave.

7.  Ilsen About, « Une lumière irradiante. Regards sur les Gitans des Saintes-Maries-de-la-Mer, 1928 », Les tribulations d’Erwin  
	 Blumenfeld, Paris, Mahj, 2022.
8.  Edward et Jules de Goncourt, Journal (1865), cité par Florence Hudowicz, « Bohême et modernité », Bohèmes. De léonard  
	 de Vinci à Picasso, Paris, RMN, 2012, p. 176.

[ill. 8]
This is « Notre Dâme de la Déterioration ».
Section 2. « Gitans. Saintes-Maries-de-la-Mer, 1928-1932 » 
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Connu pour ses techniques de transformation des photos par des effets de 
surimpression, Blumenfeld insiste sur le caractère naturel de celui obtenu sur cette 
image. Il semble stupéfait que la nature soit parvenue à un résultat tel qu’il pouvait le 
rechercher dans son travail sur les images. Mais comme son titre, entre jeu de mot et 
tragique, l’indique, cette photographie qui conserve les traces de la guerre, signe la fin  
du mythe : celui de la liberté du Bohémien qui s’entend par extension comme celle des 
artistes destinés à l’errance ainsi que l’a vécue Blumenfeld.

▶  Activités élèves

▶ Questions sur la photo : Erwin Blumenfeld, Notre Dâme (sic) de la Détérioration, [ill. 7].

·	Décrivez la photographie.

·	Que se passe-t-il selon vous avant la prise de cette photographie ?

·	 Imaginez qui est la personne représentée sur la photographie.

·	Recherchez le tableau de Sandro Botticelli intitulé La Madone de la loggia (vers 1467, tempera 
sur bois, 72 x 50 cm, Galerie des Offices, Florence, Italie). Comparez-le avec la photographie.

·	Quelle est l’intention du photographe ?

·	Quel effet produit la photographie sur le spectateur ?

·	Écrivez une lettre à la personne représentée sur la photo.

▶ Georges de Scudéry, Poésies diverses, texte établi par Rosa Galli Pelligrini, Puglia/Paris, 
Schena/Nizet, 1983 [1631], « La belle Égyptienne ».

Sombre Divinité, de qui la splendeur noire,
Brille de feux obscurs, qui peuvent tout brusler :
La Neige n’a plus rien qui te puisse égaller,
Et l’Ebène aujourd’huy, l’emporte sur l’Ivoire.

De ton obscurité, vient l’esclat de la gloire ;
Et je voy dans tes yeux, dont je n’ose parler ;
Un Amour Affriquain, qui s’apreste à voller,
Et qui d’un Arc d’Ebene, aspire à la victoire.

Sorciere sans Demons, qui predis l’advenir ;
Qui regardant la main, nous viens entretenir :
Et qui charmes nos sens, d’une aimable imposture :

Tu parois peu sçavante, en l’art de deviner ;
Mais sans t’amuser plus, à la bonne avanture ;
Sombre Divinité, tu nous la peux donner.

·	Quelle figure de style est majoritaire dans le sonnet ? Quel est l’effet produit ?

·	Sur quelle opposition se déroule le poème ? 
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·	À quelle divinité mythologique fait référence « l’Amour Affriquain » ? Pourquoi Scudéry fait-il 
cette référence ?

·	Relevez les éléments qui dressent le portrait de la femme. Quelle image de la femme  
s'en dégage ?

·	Quel sentiment éveille cette femme ?

·	Quels sont les stéréotypes qui apparaissent dans les tercets ? Renforcent-ils la diabolisation 
des bohémiens ou s’opposent-ils aux préjugés ?

·	Quel est, selon Scudéry, le véritable pouvoir de la Bohémienne ?

▶ Charles Baudelaire, Les Fleurs du Mal, 1857, « Spleen et Idéal ».

Bohémiens en voyage
La tribu prophétique aux prunelles ardentes
Hier s’est mise en route, emportant ses petits
Sur son dos, ou livrant à leurs fiers appétits
Le trésor toujours prêt des mamelles pendantes.

Les hommes vont à pied sous leurs armes luisantes
Le long des chariots où les leurs sont blottis,
Promenant sur le ciel des yeux appesantis
Par le morne regret des chimères absentes.

Du fond de son réduit sablonneux, le grillon,
Les regardant passer, redouble sa chanson ;
Cybèle, qui les aimes, augmente ses verdures,

Fait couler le rocher et fleurir le désert
Devant ces voyageurs, pour lesquels est ouvert
L’empire familier des ténèbres futures. 

·	Quelle vision des Bohémiens se dégage dans les deux quatrains ?

·	Quels traits sont attribués aux femmes ?

·	Quels changements s’établissent dans les tercets ?

·	Quel rôle joue la nature ?

·	Expliquez en quoi les Bohémiens représentent le poète.

·	Montrez que le voyage entrepris est intemporel et que le lieu est indéterminé. Pourquoi  
selon vous ?

·	Expliquez le vers 14.
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▶ Prosper Mérimée, Carmen, 1845, chapitre 2.

9.    À la française.
10.  Citation du Cid de Corneille (1637), IV, 3.
11.   Écrivain 1538-1614.

U n soir, à l’heure où l’on ne voit plus rien, je 
fumais, appuyé sur la parapet du quai, 

lorsqu’une femme, remontant l’escalier qui conduit 
à la rivière, vint s’asseoir près de moi. Elle avait dans 
les cheveux un gros bouquet de jasmin, dont les 
pétales exhalent le soir une odeur enivrante.  
Elle était simplement, peut-être pauvrement vêtue, 
tout en noir, comme la plupart des grisettes dans la 
soirée. Les femmes comme il faut ne portent le noir 
que le matin ; le soir, elles s’habillent a la francesa9.  
En arrivant auprès de moi, ma baigneuse laissa lisser 
sur les épaules la mantille qui lui couvrait la tête,  
et, à l’obscure clarté qui tombe des étoiles10, je vis 
qu’elle était petite, jeune, bien faite, et qu’elle avait 
de très grands yeux. […] 

Tout en causant, nous étions entrés dans la 
neveria , et nous étions assis à une petite table 
éclairée par une bougie renfermée dans un globe  
de verre. J’eus alors tout le loisir d’examiner ma 
gitana pendant que quelques honnêtes gens 
s’ébahissent, en prenant leurs glaces, de me voir  
en si bonne compagnie. 

Je doute fort que mademoiselle Carmen fût de 
race pure, du moins elle était infiniment plus jolie 
que toutes les femmes de sa nation que j’aie jamais 
rencontrées. Pour qu’une femme soit belle, il faut, 
disent les Espagnols, qu’elle réunisse trente si, ou,  

si l’on veut, qu’on puisse la définir au moyen de dix 
adjectifs applicables chacun à trois parties de sa 
personne. Par exemple, elle doit avoir trois choses 
noires : les yeux, les paupières et les sourcils ; trois 
fines, les doigts, les lèvres, les cheveux etc. Voyez  
Brantôme11 pour le reste. Ma bohémienne ne pouvait 
prétendre à tant de perfection. Sa peau, d’ailleurs 
parfaitement unie, approchait fort de la teinte du 
cuivre. Ses yeux étaient obliques, mais 
admirablement fendus ; ses lèvres un peu fortes, 
mais bien dessinées et laissant voir des dents plus 
blanches que les amandes sans leur peau. Ses 
cheveux, peut-être un peu gros, étaient noirs, à 
reflets bleus comme l’aile d’un corbeau, longs et 
luisants. Pour ne pas vous fatiguer d’une description 
trop prolixe, je vous dirai en somme qu’à chaque 
défaut elle réunissait une qualité qui ressortait 
peut-être plus fortement par le contraste. C’était 
une beauté étrange et sauvage, une figure qui 
étonnait d’abord, mais qu’on ne pouvait oublier.  
Ses yeux par surtout avaient une expression à la fois 
voluptueuse et farouche que je n’ai trouvée depuis  
à aucun regard humain. Œil de bohémien, œil de 
loup, c’est un dicton espagnol qui dénote une bonne 
observation. Si vous n’avez pas le temps d’aller au 
jardin des Plantes pour étudier le regard d’un loup, 
considérez votre chat quand il guette un moineau.

·	Relevez les deux verbes qui lancent la description. Quelle est la nuance de sens entre les deux ?

·	 Le portrait s’effectue en deux temps. Quelles sont, à chaque fois, les conditions d’éclairage ?

·	Quelles sont les caractéristiques qui frappent d’abord le narrateur ?

·	Dans la deuxième partie quels sont les éléments que le narrateur met en évidence dans sa 
description. Pourquoi ?

·	Commentez l’expression « en si bonne compagnie ». Appuyez-vous sur le contexte.

·	Sur quelle figure de style repose la description ? Quel effet produit-elle ?

·	À quels animaux Carmen est-elle comparée ? Qu’est-ce que cela peut révéler pour le lecteur ?

·	À quel personnage est-elle également comparée ?

·	Quelle image se dégage de Carmen ?
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▶ Prosper Mérimée, Carmen, 1845, chapitre 4.

L es caractères physiques des Bohémiens sont 
plus faciles à distinguer qu’à décrire, et 

lorsqu’on en a vu un seul, on reconnaitrait entre 
mille un individu de cette race. La physionomie, 
l’expression, voilà surtout ce qui les sépare des 
peuples qui habitent le même pays. Leur teint est 
très basané, toujours plus foncé que celui des 
populations parmi lesquelles ils vivent. De là  
le nom de Calé , les noirs, par lequel ils se désignent 
souvent. Leurs yeux sensiblement obliques, bien 
fendus, très-noirs, sont ombragés par des cils longs 
et épais. On ne peut comparer leur regard qu’à  
celui d’une bête fauve. L’audace et la timidité s’y 
peignent tout à la fois, et sous ce rapport leurs  
yeux révèlent assez bien le caractère de la nation, 
rusée, hardie, mais craignant naturellement les 
coups comme Panurge. Pour la plupart les hommes 

sont bien découplés, sveltes, agiles ; je ne crois pas 
en avoir jamais vu un seul chargé d’embonpoint.  
En Allemagne, les Bohémiennes sont souvent très 
jolies ; la beauté est fort rare parmi les gitanas 
d’Espagne. Très jeunes elles peuvent passer pour 
les laiderons agréables ; mais une fois qu’elles sont  
mères, elles deviennent repoussantes. La saleté  
des deux sexes est incroyable, et qui n’a vu les 
cheveux d’une matrone bohémienne s’en fera 
difficilement une idée, même en se représentant 
les crins les plus rudes, les plus gras, les plus 
poudreux. Dans quelques grandes villes 
d’Andalousie, certaines jeunes filles, un peu plus 
agréables que les autres, prennent plus de soin  
de leur personne. Celle-là vont danser pour de 
l’argent, des danses qui ressemblent fort à celles 
que l’on interdit dans nos bals publics du carnaval.

·	Sur quels aspects l’auteur insiste-t-il ?

·	Montrez que Mérimée accumule les éléments significatifs de la pensée de son époque. Sur quoi 
reposent-ils ?

·	Quels rapprochements faites-vous avec le portrait de Carmen ?

·	Quel rôle joue ce passage ? Justifiez votre réponse.

▶ D’autres activités sont disponibles sur demande auprès de education@mahj.org  :  
Les Gitans entre réalisme et pittoresque. 

mailto:education@mahj.org
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 ▷ Fiche n° 5 : La photographie de mode à New York

# mode  # femme  # photographe

[ill. 9]
Red Cross (Croix rouge), 1945.
Section 6. « Liberté des formes et des couleurs.  
New York, 1941-1950 » 

Le petit chapeau rond opère comme un point 
qui vient ponctuer la croix. Blumenfeld n’utilise 
que deux couleurs dans sa composition : le vert 
et le rouge, soit des couleurs complémentaires 
dont l’interaction apportent du contraste. 

Erwin Blumenfeld joue avec la netteté et 
le flou à l’aide de deux techniques  : il place le 
mannequin derrière une vitre sablée et il fait le 
point sur l’immense croix rouge collée à même 
cette vitre. De plus, la grande ouverture du 
diaphragme permet d’obtenir une courte pro-
fondeur de champ et un flou uniforme sur le 
modèle. 

Une source lumineuse assez 
forte éclaire le fond, le mannequin 
est ainsi éclairé en contre-jour, ce 
qui accentue l’effet de silhouette 
mangée par la lumière. Une lumière 
vient s’ajouter du haut pour éclai-
rer le chapeau, la paume des mains, 
une partie du visage. La croix créée 
avec des feuilles de gélatine trans-
parentes est aussi éclairée par la 
lumière du fond. 

Blumenfeld travaille avec des chambres 
photographiques grand format. Ses plans 
films peuvent mesurer jusqu’à 20 x 25 cm. 
Ces grands ektachromes (diapositives) pro-
duisent des images d’une grande finesse. Bien 
que  les films de l’époque sont peu sensibles et 
nécessitent de longs temps de pose. Le flou et 
les jambes écartées donnent cependant l’im-
pression de mouvement et d’instantanéité.

Pour répondre à la commande du ma-
gazine de promouvoir la Croix rouge, 
Blumenfeld prend le parti audacieux de 
placer au premier plan l’énorme signe 
graphique qui barre l’image comme 
dans une composition dadaïste* ou 
constructiviste. Il joue sur transpa-
rence du pictogramme rouge dans 
lequel la silhouette du mannequin s’ins-
crit. À l’encontre des règles de la photo 
de mode, sensée présenter et vendre 
des produits, le vêtement est illisible. 

Pas d’instantanéité dans la photo de 
mode de Blumenfeld : fruit d’une construc-
tion très minutieuse, la mise en scène est 
parfaitement maîtrisée : pose, lumière, ef-
fets. Les mains gantées viennent entourer 
le haut de la croix comme si elle la tenait. 
Sensée promouvoir une association ca-
ritative, la photographie met en avant le 
geste des mains arrondies qui renvoie à 
celui du don.
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▶  Contexte de la prise de vue

Fils d’un fabricant de parapluies berlinois, apprenti dans une manufacture de confection 
féminine à 25 ans, Erwin Blumenfeld est sensibilisé à la mode dès son plus jeune âge. Plus 
tard, alors qu’il émigre à Amsterdam, il ouvre une boutique de maroquinerie pour dames : 
la Leather Fox Company. En 1932, déménageant dans une autre boutique, il y découvre une 
chambre noire. C’est là qu’il débute la photographie, tout d’abord, en réalisant des 
portraits de ses clientes. En 1936, suite à la faillite de sa boutique, il s’exile à Paris où il 
entame réellement une carrière de photographe. 
Son travail expérimental sur le portrait et le nu féminin est rapidement remarqué et il 
reçoit des commandes publicitaires et de mode pour des magazines féminins. Depuis une 
décennie, la presse et la publicité adoptent les audaces visuelles des avant-gardes 
photographiques et surréalistes*.  
Installé à Paris depuis 1921, Man Ray* (1890-1976), l’un des photographes les plus inventifs 
de l’époque et dont les inventions techniques influencent largement Blumenfeld, 
travaille, lui aussi, pour la mode et la publicité. En 1938 Blumenfeld fait la rencontre 
déterminante du photographe de mode britannique Cecil Beaton (1904-1980) qui le fait 
rentrer à Vogue France. 
Fuyant la France occupée, il parvient à atteindre New York en 1941. Fort de sa réputation,  
il trouve immédiatement des commandes pour les deux plus prestigieux magazines de 
mode américains : Vogue US et Harper’s Bazar. Dès 1943, il acquiert un studio près de 
Central Park et devient l’un des photographes de mode les plus connus et les mieux payés. 
Cette photographie est publiée à la une du Vogue américain et sous-titrée : “Do your part 
for the Red Cross” (« Donnez à la Croix Rouge »). À l’encontre des directeurs artistiques et 
malgré les enjeux commerciaux, Blumenfeld recycle dans son travail de commande les 
techniques qu’il a expérimentées en Europe. Il utilise toutes sortes d’accessoires qui 
deviennent sa marque de fabrique : kaléidoscopes, voiles, grilles, verre cannelé, filtres de 
couleur et verre sablé comme dans cette photographie. La grande nouveauté et le défi le 
plus intéressant de cette nouvelle carrière américaine est la photographie en couleur qu’il 
expérimente à New York. Déjà en 1938, il déclarait dans la revue L’Amour de l’art : « Pour le 
photographe à la recherche d’un terrain d’expansion, il reste des terres tout à fait vierges, 
où jusqu’à présent, personne n’a pris pied : la photo en couleur.12 ».
Erwin Blumenfeld devient l’un des pionniers de la photographie professionnelle en couleur. 

 ▷ Image en relation

Le choix du magazine (et certainement du photographe) s’est 
porté sur un autre cliché que celui précédemment analysé. Ce 
dernier est un des ektachromes que le photographe a gardé en 
archive de cette séance. La comparaison permet de 
comprendre que Blumenfeld prend en compte le format de la 
revue avant de prendre sa photo, la barre horizontale de la croix, 
coupée de part et d’autre, épouse parfaitement la largeur, et la 
barre verticale est également coupée par le bord inférieur. 

12.  Erwin Blumenfeld in L’Amour de l’art n˚5, Paris, éditions Hypérion, 1938, p. 213-214.

[ill. 10]
Do you part for the Red Cross, Vogue, 15 mars 1945.
Section 6. « Liberté des formes et des couleurs. New York, 1941-1950 » 
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Il n’y a plus l’impression de flottement qui pouvait apparaître dans le cliché brut, la croix 
s’ancre solidement dans le format et s’impose d’autant plus. La silhouette du mannequin 
est quasi totalement inscrite dans la forme, seules les mains avec le même geste 
d’offrande et la tête plus centrée et légèrement penchée vers elles émergent du signe 
rouge. La silhouette forme une verticale centrale qui traverse le format de haut en bas, le 
chapeau étant légèrement coupé. Les jambes sont serrées et le mannequin prend l’allure 
d’une statuette de « sainte » moderne qui répond à l’injonction de don pour l’association 
caritative. Blumenfeld est l’auteur de nombreuses couvertures pour Vogue qui font 
partie des plus radicales produites pour ce magazine.

▶  Activités élèves

▶ Questions sur la photo : Erwin Blumenfeld, Red Cross (Croix rouge), [ill. 9].

·	Décrivez la photographie.

·	Qu’est-ce qui peut surprendre ?

·	Comment l’image est-elle structurée ? Faites-en un croquis.

·	Qu’est-ce qui est mis en valeur ? Comment ?

·	Que traduit l’attitude du modèle ?

·	Que met en avant la photographie ?

·	Associez une musique à la photographie.

·	À votre tour d’imaginer un flyer en faveur de la Croix Rouge sur le site CANVA13.

▶ Erwin Blumenfeld, « Do your part for the Red Cross”, Vogue, couverture du 15 mars 1945,  
[ill. 1O] et affiche campagne croix rouge, et Affiche Croix Rouge, 150 ans, campagne sur les 
réseaux sociaux, 2014, [ill. 11].

·  Comparez la couverture du Vogue et cette affiche en faveur  
	 de la Croix rouge.

·  Que pouvez-vous dire sur la représentation de la femme sur  
	 ces deux reproductions ?

·  Le message des deux images est-il le même ?

·  Quelle évolution pouvez-vous identifier entre les deux ?

·  Quelles sont les modalités de diffusion de chacune d’elle ?  
	 Quelle est la plus appropriée selon vous ?

·  Choisissez une cause qui vous tient à cœur, et réalisez une  
	 photographie publicitaire le titre de l’œuvre sera votre  
	 slogan qui apparaitra également sur l’affiche.

13.  Inscription gratuite sur le site.

[ill. 11]
Affiche 
150 ans  
de la Croix 
Rouge, 
2014.
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▶ « Elle » célèbre 75 ans de photos de mode : interview de Gilles Bensimon,  
https://www.radiofrance.fr/franceinter/podcasts/l-instant-m/gilles-bensimon-elle-celebre-
75-ans-de-photos-de-mode-9497180

·	Qu’a apporté Gilles Bensimon dans ses photos dans les années 1980 ?

·	Quelle est la particularité du photographe avec ses modèles féminins ?

·	Pourquoi dit-il travailler « dans l’urgence » ? Erwin Blumenfeld est-il dans la même vision de  
la photographie de mode ? (Vous pouvez vous référer à la fiche sur « le nu en photographie »).

·	Quelle est sa position par rapport à la photographie du nu ?

·	Comment s’est fait le choix des personnages de couvertures ?

·	Quelle histoire souhaite raconter ces sept couvertures ?

▶ Erin Doherty, L’édito du magazine Elle, « Nous, Vous, ELLE », 10 décembre 2020, @ellefr

ELLE a entamé sa conversation avec les femmes voilà 75 ans. Une conversation intime, 
passionnée, ininterrompue depuis ce premier numéro sorti le 21 novembre 1945. Une 
conversation sur absolument tout ce qui façonne leur être : leurs folles envies de mode, 
leurs passions pour la beauté et le style, leurs questionnements sur la société et la place 
qu’elles y occupent, leurs interrogations sur leur statut de mère, d’amoureuse, 
d’intellectuelle ou de sujet sexuel… Regarder ELLE toutes les semaines, c’est avoir une 
place en loge sur l’épopée de la femme française. Grâce à ce lien hebdomadaire, ELLE 
relève et accompagne tous les combats qui lui ont permis de prendre sa place, d’assumer 
le destin qu’elle s’est choisi. Au fil des décennies, s’est dessinée une femme de plus en 
plus exigeante sur son bonheur, de plus en plus consciente de son importance. Nous 
avons été là pour soutenir le combat des droits civils, de l’émancipation financière, de la 
liberté à disposer de notre corps. Et, ces dernières années, avec le raz-de-marée #MeToo, 
nous sommes encore là pour que cesse le long continuum des violences physiques et 
psychologiques. Tout n’est pas gagné. Loin s’en faut. Mais lorsqu’une femme relève un 
défi et l’emporte, c’est un don qu’elle fait aux générations futures. L’idée de transmission 
s’imprime à jamais dans l’encre de nos pages. Ce principe fondateur est le thème central 
de ce numéro anniversaire. Pour l’illustrer, nous avons invité en couverture actrices, 
écrivaines, mannequins, qui ont fait une ou plusieurs fois la Une de ELLE […] et, à leurs 
côtés, leurs fils et filles, dont certaines ont d’ailleurs fait elles aussi la couverture, […] 
suivant le pas de leur fascinante mère, […] [U]n duo […] fait fi du liens familial et montre 
combien ce passage de relais est avant tout intellectuel et moral.

·	Recherchez sur internet les sept couvertures dont il est question. Qu’ont-elles de communs ? 
En quoi diffèrent-elles ?

·	À votre avis, pourquoi ces personnalités ont-elles été choisies ? Qui sont-elles ? Quels 
domaines d’activités les caractérisent ?

·	Retrouvez le duo qui n’a pas de lien de filiation. Faites une rapide recherche biographique  
et dites pourquoi ces deux personnes ont été mises ensemble.

·	Quelles sont les intentions du magazine avec ces sept couvertures ? 

https://www.radiofrance.fr/franceinter/podcasts/l-instant-m/gilles-bensimon-elle-celebre-75-ans-de-photos-de-mode-9497180
https://www.radiofrance.fr/franceinter/podcasts/l-instant-m/gilles-bensimon-elle-celebre-75-ans-de-photos-de-mode-9497180
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·	Quels sont les objectifs que ce donne le magazine dans sa ligne éditoriale ?

·	Quels sont les combats que le magazine a accompagnés et qui lui ont permis d’évoluer ?

·	Recherchez des unes de magazines de mode des années 1950, 1960, 1980, 2000 et 2022. 
Quelles différences ou ressemblances percevez-vous ?

·	Qu’apporte la modernité technique ?

▶ Émile Zola, Une victime de la réclame. Les ravages des publicités de mode, 1866.

J’ai connu un brave garçon qui est mort l’année 
dernière, et dont la vie a été un long martyre.

Claude, dès l’âge de raison, s’était tenu ce 
raisonnement : « Le plan de mon existence est tout 
tracé. Je n’ai qu’à accepter aveuglément les 
bienfaits de mon âge. Pour marcher avec le progrès 
et vivre parfaitement heureux, il me suffira de lire 
les journaux et les affiches, matin et soir, et de faire 
exactement ce que ces souverains guides me 
conseilleront. Là est la véritable sagesse, la seule 
félicité possible. » À partir de ce jour, Claude prit  
les réclames des journaux et des affiches pour code 
de sa vie. Elles devinrent le guide infaillible qui le 
décidait en toutes choses ; il n’acheta rien, 
n’entreprit rien qui ne lui fût recommandé par la 
grande voix de la publicité.

C’est ainsi que le malheureux a vécu dans un 
véritable enfer.

Claude avait acquis un terrain fait de terres 
rapportées, où il ne put bâtir que sur pilotis.  
La maison, construite selon un système nouveau, 
tremblait au vent et s’émiettait sous les pluies 
d’orage.

À l’intérieur, les cheminées, garnies de fumivores 
ingénieux, fumaient à asphyxier les gens ; les 
sonnettes électriques s’obstinent à garder le silence ; 
les cabinets d’aisance, établis sur un modèle 
excellent, étaient devenus d’horribles cloaques ; les 
meubles, qui devaient obéir à des mécanismes 
particuliers, refusaient de s’ouvrir et de se fermer.

Il y avait surtout un piano mécanique qui n’était 
qu’un mauvais orgue de Barbarie, et un coffre-fort 
incrochetable et incombustible que des voleurs 
emportèrent tranquillement sur leur dos par une 
belle nuit d’hiver.

Le malheureux Claude ne souffrait pas seulement 
dans ses propriétés, il souffrait dans sa personne.

Ses vêtements craquaient en pleine rue. Il les 
achetait dans ces maisons qui annoncent un rabais 
considérable pour cause de liquidation.

Je le rencontrai un jour complètement chauve.  
Il avait eu l’idée de changer ses cheveux blonds pour 
des cheveux noirs, toujours guidé par son amour du 
progrès. L’eau qu’il venait d’employer avait fait 
tomber ses cheveux blonds, et il était enchanté, 
parce que, disait-il, il pouvait maintenant faire usage 
d’une certaine pommade qui lui donnerait, à coup 

sûr, une chevelure noire deux fois plus épaisse que 
son ancienne chevelure blonde. Je ne parlais pas de 
toutes les drogues qu’il avala. De robuste qu’il était, 
il devint maigre et essoufflé. C’est alors que la 
réclame commença à l’assassiner. Il se crut malade, 
il se traita selon les excellentes recettes des 
annonces, et, pour que la médication fût plus 
énergique, il suivit tous les traitements à la fois, se 
trouvant très embarrassé devant l’égale quantité 
d’éloges décernés à chaque drogue.

La réclame ne respecta pas plus son intelligence. 
Il emplit sa bibliothèque des livres que les journaux 
lui recommandèrent. La classification qu’il adopta 
fut des plus ingénieuses : il rangea les volumes par 
ordre de mérite, je veux dire selon le plus ou moins 
de lyrisme des articles payés par les éditeurs.

Toutes les sottises et toutes les infamies 
contemporaines s’entassèrent là. Jamais on ne vit 
pareil amas de turpitudes. Et Claude avait eu le soin 
de coller, sur le dos de chaque volume, la réclame 
qui lui avait fait acheter.

Lorsqu’il ouvrait un livre, il savait ainsi à l’avance 
l’enthousiasme qu’il devait témoigner ; il riait ou il 
pleurait suivant la formule.

À ce régime, il devint complètement idiot. Le 
dernier acte de ce drame fut navrant.

Claude, ayant lu qu’une somnambule guérissait 
tous les maux, s’empressa d’aller la consulter sur  
les maladies qu’ils n’avaient pas. La somnambule  
lui offrit obligeamment de le rajeunir en lui indiquant  
le moyen de n’avoir plus que seize ans. Il s’agissait 
simplement de prendre un bain et de boire une 
certaine eau.

Il avala la drogue, se plongea dans le bain, et il  
s’y rajeunit si absolument, qu’au bout d’une demi-
heure, on l’y trouva étouffé.

Même après sa mort, Claude fut la victime des 
annonces. Par testament, il avait voulu être enseveli 
dans une bière à embaumement instantané dont  
un droguiste venait de prendre le brevet. La bière, 
au cimetière, s’ouvrit en deux, et le misérable 
cadavre glissa dans la boue et dut être enterré 
pêle-mêle avec les planches rompues de la caisse.

Son tombeau, en carton-pierre et en simili-
marbre, détremper les pluies du premier hiver, ne 
fut bientôt plus sur sa fosse qu’un tas de pourriture 
sans nom.
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·	Que signifie le mot « réclame » ? Donnez un synonyme.

·	De quoi est victime Claude ? Comment en est-il arrivé là ? Retracez les étapes de sa 
déchéance.

·	Sur quoi repose le bonheur de Claude ? Est-il vraiment heureux selon vous ? Justifiez  
votre réponse.

·	Quelle a été la fin de Claude ? Pourquoi ?

·	Relevez les éléments réalistes du texte. Quels effets produisent-ils sur le lecteur ?

·	Contre quoi cette nouvelle met-elle en garde ?

·	Faites des recherches et montrez comment la réclame prend son essor au XIXe siècle ?

·	Peut-on, aujourd’hui, trouver des Claude ? Pourquoi selon vous ?

·	Pensez-vous qu’on puisse toujours faire confiance aux publicités ? Justifiez votre réponse.

▶ Beyoncé, Pretty Hurts, https://www.youtube.com/watch?v=LXXQLa-5n5w

·	Que dénoncent les paroles de la chanson ?

·	Comment le réalisateur du clip a-t-il mis en évidence cela (cadre spatio-temporel, plan, 
cadrage etc.) ?

·	Quels rapprochements pouvez-vous faire avec la nouvelle d’Émile Zola ?

·	Quelle est l’influence du diktat de la beauté sur les jeunes dans leur rapport à l’image selon 
vous ? Est-ce positif ou négatif ? Quel rôle y jouent les réseaux sociaux de nos jours ?  
Ont-ils plus de poids que les magazines, visent-ils le même public ? Justifiez votre réponse.

·	Pensez-vous que cela soit un phénomène qui touchent uniquement les jeunes femmes ou  
les jeunes en général ?

·	 Les canons de la beauté sont-ils les mêmes au fil du temps ? Reportez-vous à la fiche sur  
les photographies de notamment et aux textes de Blumenfeld, Gautier et Zola.

▶ D’autres activités sont disponibles sur demande auprès de education@mahj.org : 
Le photographe de mode : un peintre du réel ?

https://www.youtube.com/watch?v=LXXQLa-5n5w
mailto:education@mahj.org
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VI.	 Glossaire

14.  Dossier pédagogique en ligne du centre Pompidou à l’occasion de l’exposition « Dada », 2006 :  
	 http://mediation.centrepompidou.fr/education/ressources/ENS-dada/ENS-dada.htm 

 ▷ Mouvements artistiques 

▶ Dada
Né en Suisse durant la Première Guerre mondiale autour d’un groupe d’artistes, d’écrivains, 
de musiciens cosmopolites réfractaires à la guerre et au système culturel et social qui y 
aboutit, le mouvement Dada proclame un mépris rageur pour les valeurs en place, y compris 
celle de l’art. Après avoir fait table rase de toutes les croyances, l’artiste dada découvre le 
principe de la liberté absolue en art. L’esprit Dada, inextricablement lié au contexte 
historique où il apparaît, à la montée du nihilisme annoncée par Nietzsche, est une « force 
réactive », un concentré d’énergies en action où toutes les grandes questions, même sous  
la forme de la bouffonnerie et de la provocation, entrent en jeu. Au-delà de la révolte et de  
la protestation, Dada repense à neuf la peinture, la poésie, la photographie, le cinéma14.
Comme beaucoup de jeunes artistes allemands qui rejoindront le mouvement Dada, 
Blumenfeld a vécu l’expérience traumatisante de la grande guerre. Correspondant avec son 
ami l’artiste George Grosz, fondateur de Dada Berlin, il se sent proche de ce mouvement 
artistique quelque peu nihiliste et réalise dessins, collages et photomontages dans la veine 
de ce courant. En 1920, il fonde une branche hollandaise Dada avec la complicité de Paul 
Citroen. Plus tard, dans sa photographie il reprend l’art du collage et du montage parfois 
absurde en manipulant uniquement le medium photographique.

▶ Neues Sehen (Nouvelle vision) 
La Nouvelle Vision est théorisée par l’artiste pluridisciplinaire hongrois, figure de l’école 
moderniste du Bauhaus, László Moholy-Nagy (1895-1946) dans son ouvrage Malerei, 
Fotografie, Film (Peinture, Photographie, film, 1925). Il y insiste sur la nécessité de 
développer une expression moderne, impersonnelle et objective, qui reposerait sur une 
pratique photographique inédite et expérimentale. La Nouvelle Vision photographique met 
aussi l’accent sur les structures ou les textures des matériaux, sur l’image « accidentelle » 
ou spectrale de l’objet dans son rapport direct à la lumière à travers la technique du 
photogramme – soit une image photographique obtenue sans utiliser d’appareil de prise 
de vue, en plaçant des objets sur une surface photosensible et en l’exposant ensuite 
directement à la lumière. 
Si ce mouvement est antérieur d’une dizaine d’années de sa pratique, Blumenfeld est 
largement influencé par l’idéologie, l’esthétique et la technique développées par les 
tenants de la Nouvelle Vision : plongées, contre-plongées, gros plans, mais son usage des 
multiples expositions, des montages et des trucages au laboratoire est une des 
spécificités de son œuvre. 

▶ Surréalisme
Le groupe des Surréalistes s’est formé à partir de l’esprit de révolte qui caractérise les 
avant-gardes européennes des années 1920. Tout comme le mouvement Dada , auquel 
certains ont appartenu, ces poètes et ces artistes dénoncent l’arrogance rationaliste de  
la fin du XIXe siècle mise en échec par la guerre. Constatant néanmoins l’incapacité du 
Dadaïsme à reconstruire des valeurs positives, les Surréalistes s’en détachent pour 
annoncer l’existence officielle de leur propre mouvement en 1924. 
Dominé par la personnalité d’André Breton, le Surréalisme est d’abord d’essence littéraire. 
Son terrain d’essai est une expérimentation du langage exercé sans contrôle. Puis cet état 
d’esprit s’étend rapidement aux arts plastiques, à la photographie et au cinéma, par 

http://mediation.centrepompidou.fr/education/ressources/ENS-dada/ENS-dada.htm
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l’adhésion d’artistes venus de toute l’Europe et des États-Unis pour s’installer à Paris, alors 
capitale mondiale des arts.
Les artistes surréalistes mettent en œuvre la théorie de libération du désir en inventant  
des techniques visant à reproduire les mécanismes du rêve. Ils s’efforcent de réduire le rôle 
de la conscience et l’intervention de la volonté par différents procédés frottages, collages, 
« rayographies ».15 
Lorsque Blumenfeld arrive à Paris, le mouvement surréaliste est bien installé et s’est 
même internationalisé. Si rien ne nous dit qu’il se lia avec les membres de ce mouvement,  
il y fut certainement sensibilisé par le biais de l'œuvre de Man Ray, considéré alors comme 
le « photographe du surréalisme », et dont Blumenfeld reprend certaines techniques et 
l’esthétisme.

 ▷ Techniques photographiques 

▶ Solarisation 
La solarisation est produite en exposant le papier sensible ou la pellicule à une source 
lumineuse au cours de son développement. Il en résulte une inversion partielle des valeurs 
positives et négatives, tandis qu’un liseré vient souligner les contours. 

▶ Surimpression (multiples expositions)  
Ce procédé consiste à superposer des images prises à des moments différents pour n’en 
faire qu’une seule. La surimpression peut s’effectuer directement sur la pellicule : plusieurs 
photos sont prises sur un même négatif. Il peut se faire moment du tirage, en superposant 
plusieurs négatifs dans l'agrandisseur. 

 ▷ Artistes 

John Heartfield (Helmut Herzfeld dit, 1891-1968), Hannah Höch (1889-1978), George Grosz 
(Georg Ehrenfried Gross dit, 1893-1959) font partie du Club Dada Berlin. 
Tous pratiquent le collage et le montage pour produire des images très critiques envers la 
République de Weimar. Hannah Höch, très virtuose dans cette pratique et son compagnon 
Raoul Hausmann représentent la tendance plus typiquement Dada à Berlin, anarchique, 
individualiste et artistique. Une seconde tendance, plus marquée politiquement et à gauche, 
compte le photomonteur John Heartfield et le peintre George Grosz. Ces deux artistes 
réalisent ensemble des photomontages, qu’ils ne signent même pas. Le qualificatif monteur 
leur semble plus approprié pour définir leur travail où le collage des divers éléments, 
— lettres, découpes de journal, cartes postales —, est plus proche de la production 
mécanique que des techniques artistiques traditionnelles. Heartfield, dénommé le 
« Dadamonteur », réalise des œuvres d’une grande force polémique et restera toujours fidèle 
à l’esthétique du photomontage. Grosz, faisant dialoguer dessin, aquarelle et photomontage 
dans des œuvres d’un grand impact visuel, met à nu les valeurs bourgeoises instituées, 
comme celle du mariage, les rouages du capitalisme ou l’absurdité de la guerre. Les images 
de John Heartfield contre le nazisme qui mettent en scène Mussolini ou Hitler, publiées en 
une du journal ouvrier AIZ ont pu influencer Blumenfeld dans ses photomontages de 1933 
d’après le portrait d’Hitler16. 

15.  Dossier pédagogique du centre Pompidou, « L’art surréaliste » : 
	 http://mediation.centrepompidou.fr/education/ressources/ENS-Surrealisme/ENS-surrealisme.htm
16.  http://mediation.centrepompidou.fr/education/ressources/ENS-dada/ENS-dada.htm

http://mediation.centrepompidou.fr/education/ressources/ENS-Surrealisme/ENS-surrealisme.htm
http://mediation.centrepompidou.fr/education/ressources/ENS-dada/ENS-dada.htm
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Man Ray (Emmanuel Rudzitsky dit, 1890-1976). 
Illustrateur publicitaire, peintre à New York où il fonde la branche américaine de Dada avec 
Marcel Duchamp, Man Ray s’installe à Paris en 1921 où il ouvre un studio de photographie. 
Portraitiste des milieux artistiques et mondains, il travaille aussi pour la publicité et la mode. 
Les expérimentations formelles de Man Ray séduisent particulièrement ses amis 
surréalistes, que ce soient les rapprochements incongrus sous forme de calembours visuels, 
les points de vue audacieux en forte plongée ou contre-plongée, les surimpressions, les 
recadrages radicaux sur un détail ou encore la solarisation, qui donne une aura mystérieuse 
au sujet photographié. Quoique tempéré par un certain classicisme, l’érotisme, thème cher 
aux surréalistes, est au cœur du travail de Man Ray photographe de mode, qui s’applique  
à magnifier le corps de la femme et sa présence autant que sa parure17. Certaines de ses 
photos sont devenues des icônes du surréalisme : Noire et Blanche (1926), Le violon d’Ingres 
(1924), Erotique voilée (1933), etc. À Amsterdam, Blumenfeld connaissait les images de Man 
Ray grâce aux revues d’avant garde qui les diffusaient. Arrivé à Paris dix ans après lui, il 
adopte les techniques expérimentales de l’artiste américain avec une grande virtuosité.18 

17.  Extraits du dossier pédagogique du Musée du Luxembourg pour l’exposition « Man Ray et la mode », 2021 :
	 https://museeduluxembourg.fr/sites/luxembourg/files/Dossier_Pedagogique_ManRay.pdf
18.  Pour les rapports entre Man Ray et Blumenfeld, voir l’article d’Emmanuelle de l’Écotais, « Être photographe en soi, l’art pour l’art »,  
	 Les tribulations d’Erwin Blumenfeld, Paris, Mahj–RMN-GP, 2022.

https://museeduluxembourg.fr/sites/luxembourg/files/Dossier_Pedagogique_ManRay.pdf


43

VII.	 Bibliographie et filmographie sélectives

 ▷ Bibliographie sélective 

·	 Les tribulations d’Erwin Blumenfeld, Paris, mahJ–RMN-GP, 2022. Catalogue de la présente 
exposition au mahJ qui s’attache entre autres au parcours de l’artiste pendant la Seconde 
Guerre mondiale et présente deux séries inédites, rares reportages : les Gitans des Saintes-
Maries-de-la-Mer et les Native Americans du Nouveau Mexique. 

·	Blumenfeld Erwin, Jadis et Daguerre, Paris, Robert Laffont, 1975, réédition Actes Sud, 
coll. « Babel », 2022. L’autobiographie de l’artiste commencée dans les années 1930 et 
poursuivie à la fin des années 1950. 

·	Erwin Blumenfeld. Photographies, dessins et photomontages, Paris, Jeu de Paume, Éditions 
Hazan, 2013. Catalogue de l’exposition du Jeu de Paume en 2013 qui traite aussi de la période 
dada de Blumenfeld en publiant ses dessins et ses photomontages. 

·	 Erwin Blumenfeld. Studio Blumenfeld. Couleur, New York, 1941-1960, Musée Nicéphore Niépce, 
Museum Folkwang, Göttingen, Steidl, 2012. Catalogue de l’exposition au musée Nicéphore 
Niépce à Chalon-sur-Saône qui rend compte exclusivement des photos de mode à New York,  
et à l’occasion de laquelle les ektachromes originaux furent restaurés numériquement.  
On y trouvera des informations fournies sur la technique de studio de l’artiste. 

 ▷ Sur la photographie de l’entre-deux-guerres 

·	 Voici Paris. Modernités photographiques, 1920-1950, Paris, Centre Pompidou, 2012. 

·	Chefs-d’œuvres photographiques de la collection du MOMA. La collection Thomas Walther, 
Jeu de Paume–MOMA, Paris, Les presses du réel, 2021. 

·	 La Subversion des images. Surréalisme, photographie, film, Paris, Centre Pompidou, 2009. 

·	 Bajac Quentin, Le corps en éclat, La collection de photographies, Paris, Centre Pompidou, 2011. 

 ▷ Sur les « Gitans » dans l’art 

·	Bohèmes. De Léonard de Vinci à Picasso, Paris, RMN-GP, 2012. 

·	Mondes tziganes. Une histoire photographique, 1860-1980, MNHI, Paris, Actes sud, 2018. 

·	Pernot Mathieu, La Traversée, Jeu de paume, Paris, Le Point du jour, 2014. 

 ▷ Ouvrages généraux 

·	Arrouye Jean et Guérin Michel (dir.), Le Photographiable. Aix en-en-Provence, Presses 
universitaires de Provence, coll. « Arts », 2013. 

·	Aubenas Sylvie, De Decker Sylviane et alii (dir.), L’art du nu au XIXe siècle. Le photographe  
et son modèle. Catalogue de l'exposition « Le photographe et son modèle », Bnf, Paris, 
14 octobre 1997 – 18 janvier 1998, Paris, Hazan/Bibliothèque nationale de France, 1987.

·	Bertolotti Alessandro, Livres de nus, traduction Denis-Armand Canal. Catalogue de 
l'exposition « Livres de nus une anthologie 1895-2002 », Paris, Maison Européenne  
de la photographie, 10 juillet 2007 – 6 janvier 2008, Paris, La Martinière/MEP, 2007. 
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·	De Font Réaulx Dominique, Peinture et photographie. Les enjeux d’une rencontre, 1839-1914 , 
Paris, Flammarion, 2012. 

·	Gautier Théophile, De la mode, Paris, Poulet-Malassis et De Broise, 1858. 

·	Geers Alexie, « D’un corps de classe à un corps de genre. Les stars, modèles de féminité dans 
Marie-Claire », Études photographiques, n° 32, 2015, p. 4-19.  
https://journals.openedition.org/etudesphotographiques/3500 

·	 Jousset Philippe, « Le nu, miroir de la photographie », Études photographiques, 7 mai 2020. 
https://journals.openedition.org/etudesphotographiques/210 

https://journals.openedition.org/etudesphotographiques/3500
https://journals.openedition.org/etudesphotographiques/210
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