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PIERRE BROCHET (1922-2016)

Pierre Brochet, né le 10 décembre 1922 à Auxerre, a passé son enfance dans la propriété
familiale, entouré de cinq frères et sœurs. Il est issu d’une famille aisée dont le père est artiste
peintre et auteur dramatique. Son frère François est également un sculpteur célèbre
d’Auxerre. Après le baccalauréat, ses pas le mènent vers la pépinière familiale, à Vitry près de
Paris, où va se dessiner son avenir de jardinier-paysagiste. Activité qu’il mènera de pair avec
la pratique de la photographie, sa grande passion dès 1937.

Dans le paysage de la photographie des années quatre-vingts, se dessinent chez les
pratiquants de cet art quelques velléités de s’affranchir de l’industrie, la qualité des papiers
n’étant plus ce qu’elle était. Chacun s’évertue à pallier ces inconvénients par la recherche
d’autres voies, que la vieille littérature ou les manuels de cours pouvaient offrir aux praticiens
désemparés : charbon, platine, encres grasses, gomme bichromatée, virages, sténopé.
 
Le nom de Pierre Brochet apparait souvent dans les discussions des spécialistes qui
souhaitent l’approcher pour l’interroger sur ces procédés abandonnés dont il semble détenir
toutes les clés. En 1981, une exposition rétrospective est organisée au musée Nicéphore
Niépce de Chalon-sur-Saône. L’année suivante, Brochet dirige un stage de tirage au charbon.
La résurrection des procédés anciens vient de démarrer.
 
En 1983, il crée son atelier de gravure héliographique et réalise un portfolio de dix planches
gravées d’après les tirages originaux de Charles Nègre.

Pierre Brochet (1922-2016)
Le Violon bleu, 1997
Image : 25,5 x 37 cm ; Feuille : 50 x 65 cm
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Pierre Brochet (1922-2016)
Autoportrait, 1966
Image : 22,5 x 16,5 cm ; Feuille : 40 x 30 cm

« Aujourd’hui, la photographie a conquis ses
lettres de noblesse et son importance est
considérable. On peut cependant regretter,
dans la photographie originale, le manque de
qualité du support photographique moderne
dont l’aspect est froid et industriel, alors qu’il
est possible en gravure à l’aquatinte de donner
aux épreuves non seulement la pérennité, mais
un aspect beaucoup plus vivant en même
temps qu’une troisième dimension par
l’épaisseur de l’encre et ses teintes variées. »   

L’association pour la photographie ancienne (APA) nait naturellement de cette conjoncture
favorable. Brochet, en tant que spécialiste français des anciens procédés photographiques
(gomme bichromatée, tirage au charbon ou au platine), en est le fondateur. Tenant ses
troupes en main, il donne à travers ses nombreux stages le goût et les moyens de faire
revivre ces techniques méconnues.

La préférence de Pierre Brochet va vers la gravure héliographique où il fait autorité. Outre
ses images personnelles, il sait mettre son talent au service des plus grands photographes
(Salgado, Weiss, Dieuzaide, Nègre, Atget), valorisant leurs œuvres par ces tirages portés par
les plus beaux papiers d’art, gage d’une image presque palpable, au relief saisissant,
éternelle par la qualité des pigments qu’elle contient.

« En gravure originale ou en gravure photographique à l’aquatinte sur cuivre, l’essuyage
manuel et l’écrasement par les rouleaux de la presse provoquent une modification des
planches, et, par voie de conséquence, des épreuves. Certains numéros seront préférés à
d’autres par les amateurs. »  Pierre Brochet

Brochet réalise pour l’APA un portfolio édité en soixante-dix exemplaires : Appel aux
sources, plaidoyer polémique au secours des procédés photographiques méconnus, et
comportant trente tirages en héliogravure exécutés dans son atelier, signés par les auteurs.
En 2004, il publie avec Béatrice Seguin :  Mariette en Egypte ou la métamorphose des
ruines.
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Pierre Brochet dans les collections publiques

Musée Carnavalet, Paris
Bibliothèque nationale de France, Paris
Centre Pompidou, Paris
Bibliothèque historique de la Ville de Paris
Musée Rodin, Paris
La Maison de Monet, Giverny
Musée Nicéphore Niepce, Chalon-sur-Saône 
Photo Elysée - Musée cantonal pour la photographie, Lausanne
Musée français de la photographie, Bièvres
Galerie Le Château d'Eau, Toulouse
Centre national de la photographie, Paris
Ecole nationale supérieure de photographie, Arles
Centre photographique d'Ile de France
Mission du Patrimoine, Paris
Institut national de l'information géographique et forestière, Saint-Mandé
Villes de Montpellier, Pithiviers, Saint Florentin, Grasse

Pierre Brochet, La Conciergerie et le Pont au Change, 1989, 21 x 24 cm, 
© Paris Musées, musée Carnavalet, Dist. RMN-Grand Palais 
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Les procédés de gravure se divisent en trois catégories : la taille d'épargne, la taille
douce et l'impression à plat. Cette dernière regroupe la lithographie, le monotype,
la sérigraphie et l'offset qui ne seront pas traités ici. Dans la taille d’épargne, l’artiste
creuse le côté du trait du dessin en faisant apparaître la gravure en relief. Durant
l’impression, seuls les reliefs sont encrés. La technique la plus ancienne et la plus
répandue est la xylographie, gravure sur bois.

La taille douce, ou gravure en creux, s'oppose à celle de la taille d'épargne :
contrairement à la gravure sur bois, le dessin est tracé en creux dans une plaque de
métal à l'aide d'un burin, d'une pointe ou par l'intermédiaire d'un acide. Le support
est en général une plaque de cuivre dont la surface est rendue parfaitement lisse et
brillante. Elle rassemble toutes les techniques de gravure sur cuivre : eau-forte,
pointe sèche et burin. En opposition à la gravure en relief, la taille-douce consiste à
graver en creux là où l’encre doit être retenue avant l'impression sur le papier. 

La taille douce regroupe les techniques directes et indirectes. Les techniques dites
directes sont celles par lesquelles l'artiste grave directement à l'aide d'un outil. Ce
dernier use d'entrecroisements de tailles et de contre-tailles plus ou moins épaisses
et distantes pour rendre le modelé du dessin. La technique de la pointe sèche
consiste en un soulèvement de copeaux de métal qui retiennent l'encre et créent les
noirs veloutés recherchés. Les techniques indirectes nécessitent un intermédiaire,
l'emploi d'un mordant choisi en fonction de la technique, du métal et des effets
recherchés. Elles regroupent l'eau-forte et l'aquatinte.

Pierre Brochet s'est attaché à retranscrire ses photographies avec un procédé
moderne de son invention, adapté de la gravure héliographique. Il consiste  à
réaliser un positif à partir duquel sera confectionnée une plaque de cuivre. Celle-ci,
gravée à l'eau forte, présente une surface irrégulière en creux. Brochet choisit  la
qualité et les couleurs des encres qu'il dépose sur la plaque. Dans la mesure ou ce
procédé est manuel, et ou l'encrage est nécessaire pour chaque tirage, plusieurs
encres peuvent être déposées à différents endroits de la plaque, avant d'être
transférées sur le papier par passage entre les rouleaux d'acier de la presse. Enfin,
dû à l'écrasement de la plaque au fil des passages, et de l'essuyage manuel, les
premières épreuves sont différentes des dernières, leur conférant un aspect presque
unique.

Introduction à la gravure
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La gravure à l'aquatinte

La gravure à l’aquatinte, d'après document photographique, englobe un ensemble
d’anciennes techniques exploitées par quelques ateliers spécialisés de la fin du
19ème siècle et du début du 20ème. Ces ateliers ont tous disparus, aujourd’hui, et
ont jalousement gardé secrets leurs tours de main. Cette technique a pour supports
des plaques de cuivre et l’impression se fait sur les mêmes presses et dans les
mêmes conditions que la gravure originale traditionnelle. C’est un procédé
d’impression en creux où l’encre, retenue dans les cavités provoquées par l’acide, est
transférée sur le papier par passage entre les rouleaux d’acier d’une presse « taille-
douce ».

Actuellement complètement abandonné, ce beau procédé a été détrôné par les
moyens d’impression modernes, plus rapides, tels que l’offset et l’héliographie
rotative tramée. Mais alors que ces derniers ne recherchent qu’une reproduction
servile des documents photographiques et emploient des méthodes codifiées pour y
parvenir, la gravure à l’aquatinte, au contraire, tout au long du processus de
fabrication, fait appel à l’instinct et au goût du praticien. Celui-ci doit avoir des
connaissances étendues dans les métiers de photographe, photograveur, taille-
doucier et graveur, chacune de ces activités étant une profession à part entière.

Cependant, malgré l’importance reconnue de nos jours à la photographie, de vieux
démons habitent encore certains graveurs et marchands d’Art qui n’ont pas cessé
une querelle de 150 ans. Ils oublient que ce n’est pas seulement la main qui fait l’Art,
mais la tête, et que l’action de photographier ou de graver n’est qu’un unique moyen
de s’exprimer par des images.

Texte de Pierre Brochet
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Pierre Brochet (1922-2016)
Les Déesses, 1992
Héliogravure par Pierre Brochet
Image : 26,5 x 39 cm ; Feuille : 38 x 51 cm



La photographie a ses chefs d’œuvre, comme la gravure, mais elle a rarement
employé, pour les mettre en valeur, des procédés de transcription comparables à
ceux des autres arts graphiques. Cette précarité et cette pauvreté du support a bien
souvent dévalorisé des images auxquelles il ne manquait qu’une présentation de
qualité pour aboutir à la perfection.

On sait, d’autre part, que certains photographes ou critiques ont tendance à penser
que la main ne doit pas intervenir dans l’élaboration d’une photographie et que
seule la spontanéité, même malhabile, est une des caractéristiques du genre. Cette
fable rabaisse la photographie à un unique rôle de témoignage alors que ses
possibilités sont infiniment plus riches et plus diverses. Beaucoup d’artistes
photographes ont exploré ces voies dans le passé et nombreux sont ceux qui
travaillent dans ce sens actuellement.

A la photographie, elle emprunte la possibilité d’obtenir une image immédiate et
presque complète, en une seule fois, ce que la gravure originale ne peut absolument
pas faire. Elle aura donc une spontanéité qui manque à la gravure. Les milliers de
clichés qui seront pris dans le temps que le graveur réalisera une seule planche ne
seront pas forcément des chefs d’œuvre ; mais la gravure non plus.

La gravure sur cuivre ne donnera toute leur valeur qu’à des clichés répondant à
certains critères. Par exemple, c’est actuellement le seul moyen d’éditer une petite
série de 30 à 100 exemplaires de qualité. Il faudra donc que la photographie
multipliée par ce moyen soit suffisamment forte et ait assez d’intérêt pour justifier
ce tirage et en permettre la vente.

Il faut savoir également qu’on abuse souvent de la crédulité des amateurs et des
collectionneurs non avertis, en mettant sur le marché sous le nom d’« estampes »,
des reproductions en offset en séries volontairement limitées, baptisées faussement
« lithographies », numérotées et signées par l’auteur.

Or, l’offset est un procédé banal et rapide d’impression, entièrement mécanisé, aux
performances très réduites, et il ne suffit pas d’employer un papier de Rives et d’y
porter un numéro, pour l’anoblir. De même, le numérotage des épreuves, en
photographie ou en offset, n’a aucune signification, sinon de singer les usages de la
gravure véritable et de duper les acheteurs. En effet, l’épreuve du n° 100 sera de
même qualité que l’épreuve n° 1 puisqu’il s’agit de procédés dont les matrices ne
s’usent pas à la transcription ou à l’impression.

7



En revanche, en gravure originale ou en gravure photographique à l’aquatinte sur
cuivre, l’essuyage manuel et l’écrasement par les rouleaux de la presse provoquent
une modification des planches, et, par voie de conséquence, des épreuves. Certains
numéros seront préférés à d’autres par les amateurs.

Outre la reproduction de photographies, ce procédé permet évidemment la
multiplication de tout dessin ou lavis comportant des demi-teintes monochromes,
dans une qualité très semblable à celle des originaux. Le trait sera rendu fidèlement,
avec ses qualités de saturation ou ses douceurs et les demi-teintes seront modulées
comme sur l’œuvre elle-même. De plus, lorsqu’il s’agit d’une peinture ou d’un
document en couleurs, la transcription en quadrichromie peut se réaliser à partir
de sélections. Il s’agit par contre d’un procédé coûteux mais dont la qualité justifie
un prix de vente comparable à celui des gravures originales ou des lithographies.

Ainsi les techniques anciennes que l’on croyait détrônées par les moyens modernes
de la production de masse, peuvent-elles encore satisfaire les nostalgiques de la
qualité. L’important n’est pas de savoir par quels moyens il est possible d’y parvenir,
mais de comprendre les possibilités d’avenir de ce procédé d’autrefois.

Katsushika Hokusai (1760-1849)
La Grande Vague de Kanagawa, 1830
Héliogravure par Pierre Brochet portant son timbre sec
Image : 14 x 22 cm ; Feuille : 30 x 40 cm
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Pierre BROCHET (1922-2016)
Cathédrale de Bourges, 1996
Tirage au charbon contrecollé sur carton, signé, titré
et daté au crayon par l'auteur et portant son timbre
sec
Image : 37 x 25,5 cm ; Feuille : 48 x 36 cm

Pierre BROCHET (1922-2016)
Toutmosis III, 1992
Héliogravure par Pierre Brochet signée, titrée et
datée au crayon et portant son timbre sec
Image : 38 x 28 cm ; Feuille : 50 x 40 cm

9



Pierre BROCHET (1922-2016)
Patricia, 1983
Héliogravure par Pierre Brochet signée au
crayon et portant son timbre sec
Image : 22 x 16 cm ; Feuille : 32 x 24 cm

Pierre BROCHET (1922-2016)
Monique
Tirage argentique contrecollé sur carton,  signé
en bas à droite par l'auteur
Image : 19 x 33,5 cm ; Feuille : 28 x 40 cm
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Pierre BROCHET (1922-2016)
Portrait de Laure de Monfreid, 1969
Héliogravure par Pierre Brochet signée et titrée au
crayon
Image : 23 x 17 cm ; Feuille : 40 x 30 cm
Une variante fut vendue lors de la dispersion de la
collection Karl Lagerfeld chez Sotheby’s le 6 mai 2022.

Pierre BROCHET (1922-2016)
Roses anciennes, 1987
Photographie sur papier albuminé contrecollée sur carton, signée,
titrée et datée au crayon par l'auteur
Image : 11,5 x 14 cm ; Feuille : 32 x 22 cm
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CHARLES NÈGRE (1820-1880)

Charles Nègre se destine d'abord à la peinture et s'installe à Paris en 1839 pour
intégrer l’école des Beaux-Arts dans le prestigieux atelier du peintre Paul
Delaroche. Il étudie également sous la direction de Michel-Martin Drolling puis de
Jean-Auguste Dominique Ingres. Participant régulièrement à des salons, il
remporte des médailles pour une peinture éclectique, influencée par le
néoclassicisme et le romantisme.

Dès 1844, incité par son maître Delaroche, il commence à travailler avec le médium
naissant qu’est la photographie.  Il utilise alors ce nouveau procédé comme un outil
de recherche pour parfaire ses compositions peintes, la photographie se substituant
aux dessins préparatoires.

Charles Nègre fait partie de ces pionniers qui ont apporté à la photographie tant par
son ingéniosité technique que par ses talents d’artiste. Grâce à son audace, la
photographie de rue devient possible. Tandis que ses contemporains restent dans
leurs studios pour réaliser des mises en scènes exotiques, Charles Nègre descend
dans la rue pour photographier des moments de vie de la capitale. Cette imagerie
des passants et du Paris pittoresque se perpétuera dans les cartes postales de 1900
et dans les images d’Atget ou de Doisneau.

Suite à la Mission héliographique commandée par l’État en 1851 pour documenter
l’architecture de la France, Charles Nègre décide de rejoindre la Provence en 1852 et
de photographier le Sud-Est de la France. Il réalise une centaine de vues de
monuments, vestiges archéologiques, paysages naturels ou urbains remarquables
dans le but d’en éditer une série d’albums publiés en 1954 sous le titre Le Midi de la
France. 

Charles Nègre finit par cesser toute activité de photographe et retourne à Grasse en
1878, où il meurt dans l’anonymat en janvier 1880. Il occupe une place majeure dans
l’histoire de l’art et de la photographie, autant pour ses images que pour son
itinéraire singulier et visionnaire.
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Charles NÈGRE (1820-1880)
Tarascon, Le château du Roi René,1852
Héliogravure par Pierre Brochet
Image : 23 x 32 cm ; Feuille : 62 x 47 cm

Charles NÈGRE (1820-1880)
Le Marché, Port de l’Hôtel de Ville, Paris 1851-52
Héliogravure de 1984 par Pierre Brochet portant
son timbre sec
Image : 14,5 x 19 cm ; Feuille : 40 x 30 cm
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EUGÈNE ATGET (1857-1927)

Eugène Atget naît en 1857 à Libourne. Abandonnant une carrière de comédien, il
commence à pratiquer la photographie en 1888. 

Atget part du constat que les peintres, architectes et artisans ont besoin de
documentation pour créer. Il produit alors en autodidacte, des documents leur
étant destinés : images de végétaux, de paysages et d’objets variés. En 1897, il
commence à photographier systématiquement le vieux Paris, en étant attentif aux
scènes de la vie urbaine, aux détails architecturaux ainsi qu’à la topographie de la
capitale. 

Atget s'adresse désormais en priorité aux amateurs de l'histoire de Paris et aux
institutions culturelles, qui rassemblent d'importants fonds photographiques
documentaires sur les monuments de Paris. La Bibliothèque nationale de France,
la Bibliothèque historique de la ville de Paris, et le musée Carnavalet, notamment,
achètent au photographe des milliers de clichés.

L'approche d'Atget est  méthodique, photographiant jusqu'à épuisement d'un sujet
avant d'en aborder un autre. Il va à contre-courant du mouvement pictorialiste, 
 qui cherche à imiter la peinture à l'aide de flous et des retouches, et réalise des
clichés nets et détaillés en s'attachant au cadrage, à l'usage des lignes de fuites ou
la répartition de la lumière.

En 1921, Atget rencontre Berenice Abbott puis Man Ray, qui lui achètent des
œuvres, suivis par d'autres artistes illustres comme Georges Braque, André Derain,
Maurice Utrillo, Maurice de Vlaminck, André Dunoyer de Segonzac, Moïse Kisling
et Tsugouharu Foujita. 

Avec le galeriste Julien Levy et le légataire d’Atget, André Calmettes, Berenice
Abbott permet le sauvetage du fonds d’atelier d’Eugène Atget, la reconnaissance de
son travail par la publication de divers ouvrages puis l’entrée de la collection
Abbott-Levy aux collections du Museum of Modern Art à New York en 1968.
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Eugène ATGET (1857-1927)
Marchande de bateaux,  Jardins du Luxembourg, Paris, 1898
Héliogravure par Pierre Brochet portant son timbre sec
Image : 17 x 21,5 cm ; Feuille : 40 x 30 cm
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ROBERT DEMACHY (1859-1936)

Issu de la haute société parisienne du Second Empire, Robert Demachy fût 
 directeur de banque avant que son nouveau statut de rentier ne lui procure aisance
financière et temps libre afin d'assouvir sa passion de toujours pour la
photographie. Ces deux facteurs déterminants expliquent l’extraordinaire
développement de sa pratique à partir de 1888.

Dans les années 1870-1880, Robert Demachy utilise sa chambre noire
principalement en Normandie où il passe chaque année la période estivale dans la
propriété de son père.  Il adopte, dès leur mise sur le marché, les plaques sèches au
gélatino-bromure d’argent. Permettant des temps de pose beaucoup plus courts,
celles-ci développent chez lui un goût marqué pour l’instantané. Dès cette époque, il
investit tous les genres : scènes animées, portraits, paysages, études de modèles en
intérieur ou en plein air.

Vers 1885, il réalise ses premières études de modèles féminins, nus et drapés, dans
l’atelier d’un de ses amis peintres. Si l’influence de ce dernier se ressent dans
certains choix de composition, le style personnel de Demachy y est déjà très
reconnaissable, notamment dans la manière de faire poser les modèles face à
l’objectif.

Élu membre de la Société française de photographie en 1882, il est considéré comme
l’un des plus brillants photographes amateurs contemporains. Demachy appartient
pleinement à cette catégorie  qui pratiquent la photographie par passion et sans en
vivre. Il revendiquera toujours ce statut d’amateur qui constitue l’un des
fondements du Pictorialisme dont il devient, entre 1894 et 1914, le chef de file en
France. 

Ce mouvement est le fait de photographes amateurs ayant pour ambition de créer
des photographies artistiques, en utilisant le médium comme un moyen
d’interprétation et non comme un procédé d’enregistrement. Demachy en est
également l’un des principaux théoriciens. Il est l’auteur de plusieurs livres ainsi
que d’un grand nombre d’articles publiés  en France, dans toute l'Europe et aux
États-Unis.
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Robert DEMACHY (1859-1936)
La Maison
Héliogravure par Pierre Brochet signée au crayon et portant
son timbre sec
Image : 21,5 x 17 cm ; Feuille : 40 x 29 cm
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CONSTANT PUYO (1857-1933)

Constant Puyo embrasse d'abord une exemplaire carrière militaire dans l'artillerie.
Il s'y ennuie et commence à dessiner et à peindre, avant de se passionner pour la
photographie dans les années 1880. Il devient alors l'un des chefs de file du
Pictorialisme français aux côtés d'Émile Frechon et de Robert Demachy et met au
point un appareil photographique permettant de réaliser un flou artistique.

Puyo quitte l'armée en 1902 avec le grade de commandant pour se consacrer
exclusivement à sa carrière de photographe. Il rejoint le Photo-club de Paris, fondé
par Maurice Bucquet, dont il deviendra président en 1921. Son travail est publié,
entre autres, dans la revue américaine Camera Work.

Selon lui, pour qu'une photographie soit artistique, elle se doit de créer une beauté
indépendante du sujet. Le photographe d'art  doit être préoccupé par la beauté plus
que par les faits. La manipulation de l'image est alors nécessaire pour faire oublier
que la photographie née d'une machine sans émotion.

Dans son travail, Puyo traite des paysages, de la figure féminine et des divers
aspects de la vie parisienne de la fin du XIXe siècle. Il s'inspire de l'art de son temps,
principalement de l'Impressionnisme et de l'Art Nouveau dont on retrouve les
motifs dans nombreuses de ses photographies.  

Constant Puyo a été exposé dans de prestigieux musées tels que le Metropolitan
Museum of Art, le Philadelphia Museum of Art, et le Centre Atlantique de la
Photographie à Brest. Un grand nombre de ses photographies sont exposées dans
les collections permanentes  du Musée de Morlaix, fondé par son père dans les
années 1870.
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Constant PUYO (1857-1933)
Jeune Femme se coiffant, vers 1880
Héliogravure par Pierre Brochet portant
son timbre sec
Image : 18,5 x 10,5 cm ; Feuille : 40 x 30 cm

Constant PUYO (1857-1933)
Eté, vers 1900
Héliogravure par Pierre Brochet titrée et
monogrammée
Image : 20,5 x 10,5 cm ; Feuille : 40 x 30 cm
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DENISE COLOMB (1902-2004)

Denise Lœb s'oriente d'abord vers une carrière musicale. Au milieu des années
1930, la famille Lœb suit le père, ingénieur du Génie maritime, dans ses différents
postes. Sur la route de l'Extrême-Orient, à l'escale de Port Saïd, Denise Colomb
achète son premier appareil photographique.

De 1935 à 1937, elle voyage du Vietnam au Cambodge jusqu'en Chine, s'attachant
particulièrement au quotidien des peuples rencontrés mais aussi aux paysages
grandioses offerts par la baie d'Along et par la Grande muraille de Chine.

À leur retour en France, la guerre et l'Occupation ouvrent une parenthèse dans sa
carrière naissante de photographe. En 1942, elle se réfugie à Dieulefit sous le nom
de Colomb. Ce nom d'explorateur devient son nom de photographe. En 1947, elle
présente dans son appartement les photographies prises en Indochine. Son frère,
Pierre Lœb, fondateur de la galerie Pierre, lui permet de rencontrer de nombreux
artistes. Dés lors, Denise Colomb réalise les portraits d'artistes qui l'ont rendue
célèbre. Antonin Artaud, Giacometti, Picasso, Soulages, Miro ou Nicolas de Staël ont
tous posé pour elle. Désormais, sa carrière oscille entre reportages publiés et
expositions, notamment à la galerie Le Minotaure en 1947, à la galerie Pierre en
1957, au musée des Arts décoratifs en 1969 ou au Pavillon des Arts en 1990.

Elle collabore avec diverses revues (Le Leicaïste, Regards, Le Photographe, Réalités)
et effectue des travaux de commande pour Point de vue lmages du Monde. En 1948,
Denise Colomb se rend aux Antilles, à l'invitation d'Aimé Césaire, et à nouveau en
1958. En France, elle réalise de remarquables reportages sur l'île de Sein (1950), les
cochers de Paris (1954) ou la vie des Halles (1954). Elle parcourt le monde, et tous
ses voyages deviennent autant de séries de clichés.

La donation Denise Colomb à l'État en 1991 a été complétée en 2001 par 1500
épreuves, plusieurs centaines de diapositives couleur et 2300 négatifs. Conservé à la
MAP, le fonds se compose de plus de 50 000 négatifs accompagnés de leurs planches
contact et de 2000 tirages d'époque ou modernes signés.
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Denise COLOMB (1902-2004)
Nicolas de Staël dans son atelier, 1954
Héliogravure par Pierre Brochet, signée et numérotée 45/70 au crayon par
l'auteur et portant le timbre sec du graveur
Image: 30,8 x 38 cm ; feuille; 50,8 x 65,5 cm
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NICOLAS TREATT (1927-2011)

Nicolas Treatt, issu d'une famille russe, est né en Mandchourie en 1926. Son œuvre 
 est constituée de presque un million de photographies, principalement de théâtre,
réalisées entre 1960 et 2003. Portraitiste et photographe de la vie quotidienne,
Treatt s'intéresse aussi aux paysages nuageux et aux villes qu'il explore lors de ses
vacances dans le monde entier.

A l'adolescence, il voyage en Australie et s'intéresse par hasard à la photographie. Il
entre alors à l'école du photographe de cinéma William Mortensen située en
Californie. En 1960, il part en Europe et réalise, lors d’une tournée théâtrale, ses
premières photographies sur le sujet. Il fréquente l'école de photographie de Vevey
puis s'installe à Paris en 1963 et y rencontre Patrice Chéreau. 

À la fin des années 1980, Nicolas Treatt anime plusieurs ateliers pour les jeunes
avec lesquels il partage sa pratique de la prise de vue et du laboratoire, jusqu’à la
mise en place d’une exposition. Il magnétise par son aura et fascine par sa fraicheur
d’esprit et donne l’impression d'être sans cesse à la redécouverte du monde. Il
insufflera chez certains de ses élèves sa passion de la photographie et de
l'exploration. Il travaille avec eux sur la scène la plus immédiate : la rue. Ce thème
de la relation entre le théâtre et la vie, entre le lieu de l’illusion et celui de la réalité,
est un thème majeur dans sa réflexion artistique.

Nicolas Treatt travaille comme un artisan. À la même place qu’un spectateur, il
photographie le théâtre à main levée pour rester mobile. À l’époque où les
pellicules sont peu sensibles, la maîtrise d’un faible bougé dans les scènes de
théâtre relève d'une grande précision. À son domicile, il développe lui-même ses
négatifs et ses tirages, réalise ses retouches et roule ses pellicules à la main dans les
cartouches. Il confectionne ses produits chimiques pour le développement et achète
ses pellicules en bobines.  

« Il me paraît essentiel de travailler en artisan, de la prise de vue au tirage final. Je
travaille seul pour retrouver l’esprit de la pièce et le climat dans lequel j’ai vécu la
prise de vue et l’atmosphère du spectacle. » 

De ces mots s'imagine l'entente professionnel qu'il put y avoir entre Nicolas Treatt
et Pierre Brochet. 
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Nicolas TREATT (1927-2011)
Jeune Femme nue de trois quart 
Héliogravure par Pierre Brochet portant son timbre sec
Image : 29 x 23,5 cm ; Feuille : 46,5 x 33 cm
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MARCEL BOVIS (1904-1996)

Formé à l’École nationale des Arts décoratifs de Nice, Marcel Bovis devint
décorateur pour Maurice Dufrène puis pour Paul Follot à l'atelier d'art et de
décoration des Galeries Lafayette et au Bon Marché. Photographe professionnel à 
 partir de 1933, il collabore avec l'écrivain Pierre Mac Orlan. Il contribue
notamment, jusqu'en 1938, à la revue Arts et Métiers graphiques. Homme de métier,
il se confronte aux genres photographiques que sont le reportage, l'architecture, le
nu, la publicité et à diverses expérimentations comme en témoignent ses collages et
photomontages. 

À partir de 1936, celui qui se définissait comme photographe-illustrateur noue des
liens étroits avec des éditeurs d'ouvrages touristiques et culturels pour lesquels il
travaille jusqu'au début des années 1970. Après-guerre, il fonde, en compagnie
d'une dizaine de photographes comme René-Jacques ou Daniel Masclet, le Groupe
des XV, association de photographes actifs sur le plan de la défense des droits de la
profession et sur l'organisation d'expositions d'art photographique.

À son travail de photographe s’ajoute le travail d’un théoricien et historien de la
photographie. Bovies publie de nombreux articles sur les techniques
photographiques pour différentes revues généralistes comme Photo-Revue. Il est
aussi l'auteur de 150 ans de photographie française (1979) et des Appareils
photographiques français (1993).  Il devient historien de la technique
photographique et participe à la création du musée français de la photographie à
Bièvres.

En 1992, Bovis fait don de son œuvre photographique à l'État. La Médiathèque du
Patrimoine et de la Photographie conserve cet ensemble composé de plus de dix-
neuf mille négatifs noir et blanc, d’un ensemble de diapositives couleur, des
épreuves de lecture noir et blanc, de classeurs thématiques de tirages contact, de
tirages d’exposition et de correspondances. En 2019, sa dernière compagne lègue à
la MPP l’ensemble de sa bibliothèque, des archives complémentaires ainsi qu’un
important ensemble de tirages.
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Marcel BOVIS (1904-1996)
Montmartre, 1936
Héliogravure par Pierre Brochet signée au crayon par l'auteur et portant
le timbre sec du graveur
Image : 21 x 21 cm ; Feuille : 40 x 30 cm
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Jean Dieuzaide est né prés de Toulouse, le 20 juin 1921. Il est connu pour avoir
réalisé le premier portrait officiel du général de Gaulle suite à la Libération de
Toulouse. Devenu membre du Groupe des XV, ses photographies sont
régulièrement publiées dans Le salon permanent de la photographie du magazine
Point de Vue-Images du monde. Il réalise en particulier une série de portraits, restés
célèbres, de Salvador Dalí. Il est honoré par le prix Niépce en 1955 et le prix Nadar
en 1961.

En 1970, Jean Dieuzaide est membre fondateur des Rencontres internationales de la
photographie d'Arles. En 1971, il participe à l'exposition collective « Le Groupe Libre
expression : Expo 5 » présentée par Jean-Claude Gautrand aux Rencontres d'Arles.
En 1973, il y est l'invité d'honneur. À cette occasion, une soirée de projection lui est
consacrée avec le film Rétrospectives Jean Dieuzaide et Fulvio Roiter. En 1974, il
initie la création du Château d'eau à Toulouse. Ce pôle photographique et la
première galerie permanente de photographie en France, installée dans un ancien
château d'eau au bord de la Garonne. Il y organisera plus de 200 expositions de
grands photographes de tous pays.

Spécialiste de l'architecture et plus particulièrement de l'Art Roman, Dieuzaide a
parallèlement mené une foisonnante activité d'illustrateur pour de nombreux
éditeurs français et étrangers. Considéré comme un photographe humaniste pour
ses travaux sur l'Espagne, le Portugal ou la Turquie, il est également l'auteur d'une
importante recherche plastique autour de la nature morte.

Jean Dieuzaide aura exercé son activité de photographe professionnel pendant
soixante ans. Disparu en 2003, il demeure aujourd'hui encore le seul photographe
titulaire des deux importants prix Niepce et Nadar. Son oeuvre est estimée à près
d'un milion de négatifs.

À l'occasion de centenaire de sa naissance, une exposition rétrospective Dieuzaide
dans la ville fut organisée cette année au couvent des Jacobins de Toulouse.

JEAN DIEUZAIDE (1921-2003)

26

https://fr.wikipedia.org/wiki/Charles_de_Gaulle
https://fr.wikipedia.org/wiki/Lib%C3%A9ration_(histoire)
https://fr.wikipedia.org/wiki/Toulouse
https://fr.wikipedia.org/wiki/Groupe_des_XV
https://fr.wikipedia.org/wiki/Point_de_Vue_Images_du_monde
https://fr.wikipedia.org/wiki/Salvador_Dal%C3%AD
https://fr.wikipedia.org/wiki/Prix_Ni%C3%A9pce
https://fr.wikipedia.org/wiki/1955
https://fr.wikipedia.org/wiki/Prix_Nadar
https://fr.wikipedia.org/wiki/1961
https://fr.wikipedia.org/wiki/Rencontres_internationales_de_la_photographie_d%27Arles
https://fr.wikipedia.org/wiki/Jean-Claude_Gautrand
https://fr.wikipedia.org/wiki/Fulvio_Roiter
https://fr.wikipedia.org/wiki/Le_Ch%C3%A2teau_d%27eau_-_p%C3%B4le_photographique_de_Toulouse
https://fr.wikipedia.org/wiki/Le_Ch%C3%A2teau_d%27eau_-_p%C3%B4le_photographique_de_Toulouse
https://fr.wikipedia.org/wiki/Garonne


Jean DIEUZAIDE (1921-2003)
Barque lune à Vieira de Leira, Portugal, 1954
Héliogravure par Pierre Brochet signée et numérotée 37/51 au crayon par
l'auteur et portant le timbre sec du graveur
Image : 35 x 47,5 cm ; Feuille : 50 x 65 cm
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RENÉ-JACQUES (1908-2003)

Né en 1908 au Cambodge, où son père était administrateur colonial, René Giton
découvrit la France en 1917 lorsque ses parents s’y installèrent. Poursuivant ses
études au lycée Buffon à Paris, il emprunta à son père son premier appareil et
découvrit les possibilités qu'offrait la photographie. Ses premières photographies
furent intimement liées aux avant-gardes photographiques des années 1920 et
ébauchèrent les lignes directrices de sa future carrière. Sensible à l’étrangeté que
peuvent créer les ombres, il refusait cependant tout artifice et ne pratiqua ni
surimpression ni solarisation.

En 1931, il fit l’acquisition d’un Leica et publia ses premières images. L’année
suivante, il s’essaya au reportage pour le journal L’Intransigeant et commença à
photographier Paris. C’est à cette époque qu’il signe ses premières images sous le
pseudonyme de René-Jacques. Photographe « polygraphe », selon le mot de Willy
Ronis, il répondit aux commandes des revues et des éditeurs, devint photographe de
plateau sur des films de Pierre Weil et proposa des images pour la publicité.

Depuis 1931, René-Jacques parcourait les rues de Paris et se constitua un répertoire
d’images. Après un projet inabouti avec le poète Léon-Paul Fargue en 1934, Francis
Carco lui proposa trois ans plus tard d’illustrer le texte d’Envoûtements de Paris. 

En 1939, le réalisateur Jean Grémillon fit appel à lui comme photographe de plateau
sur le tournage de Remorques. Le film met en scène l’histoire d’amour entre un
pilote de remorqueur, joué par Jean Gabin, et l’épouse du capitaine d’un cargo
naufragé, Michèle Morgan. René-Jacques exigea pleine liberté dans ses choix de
cadrages et de sujets. La photographie que nous présentons, L'homme de la nuit,
image mythique dans le corpus du photographe, est né de ces trois semaines de
tournage.

Photographe reconnu par ses pairs et apprécié de ses commanditaires pour son
savoir-faire, René-Jacques développa une clientèle fidèle au cours des années 1950
et 1960. En 1991, conscient de la richesse de son travail photographique, il fit don de
son œuvre à l’État. Aujourd’hui conservée à la Médiathèque du patrimoine et de la
photographie, la donation regroupe ses négatifs, un ensemble de plus de 20 000
tirages, ainsi que de très riches archives.
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RENÉ-JACQUES (1908-2003)
L’homme de la nuit, 1939
Héliogravure par Pierre Brochet signée et numérotée au crayon
par l'auteur et portant le timbre sec du graveur
Image : 38,5 x 27 cm ; Feuille : 65 x 50 cm
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EDOUARD BOUBAT (1923-1999)

Après une enfance à Montmartre, Édouard Boubat passe en 1937 le concours de
l’école Estienne. Il y étudie la photogravure de 1938 à 1942 puis, libéré des
obligations du Service du travail obligatoire, il s’initie à la photographie en œuvrant
dans un atelier de la rue Dauphine en tant que photograveur. Son premier cliché, La
petite fille aux feuilles mortes, reçoit en 1947 le prix Kodak. 

Avec son premier appareil photo, Boubat réalise des photographies de Lella,
rencontrée à la Libération, avec qui il vécut cinq ans. Il décide ensuite de consacrer
son œuvre à la célébration de la vie. Son travail est publié pour la première fois
dans  la revue Camera en 1950, année durant laquelle il fait la connaissance des
photographes humanistes de son temps : Brassaï, Robert Frank, Henri Cartier-
Bresson.

Boubat effectue ses premiers voyages en Italie et en Espagne, et ses clichés sont
publiés dans la revue américaine de photographies US Camera. En 1951, il rencontre
Picasso qui commente ses premières images. Robert Delpire l’invite à exposer à la
galerie La Hune, à Paris, en compagnie de Brassaï, Doisneau, Facchetti et Izis. Il
rencontre à cette occasion Bertie Gilou, directeur artistique du magazine Réalités.
Après un premier reportage en 1951, puis un deuxième sur Le Pèlerinage de Saint
Jacques de Compostelle en Espagne en 1952, Boubat en devient collaborateur
permanent.

En 1970, après un voyage en Iran, Boubat rejoint l’agence Top/Rapho tout en 
 poursuivant en parallèle une carrière indépendante qui le mène à voyager dans le
monde entier : Canada, Népal, Inde, Japon, Roumanie, Bodgaya pour les fêtes
tibétaines, Pérou, Kenya, Brésil et dans d’autres parties du monde. En 1971, il est
l’invité d’honneur des Rencontres internationales de la photographie d’Arles, qui
lui consacrent une soirée de projection. 

Celui que Jacques Prévert avait surnommé « Correspondant de paix » livre une
œuvre d’une grande richesse, dans laquelle transparaît toujours une grande
empathie, sans jamais tomber dans la sensiblerie ou le maniérisme. Sa carrière est
couronnée par de nombreuses récompenses : prix Octavius Hill en 1973, Grand Prix
du livre des Rencontres d’Arles en 1977, Grand Prix National de la Photographie en
1984, prix de la Fondation Hasselblad en 1988. Enfin, il est fait chevalier de l’ordre
des Arts et Lettres en 1985 puis commandeur des Arts et Lettres  en 1997.
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EDOUARD BOUBAT (1923-1999)
Les Canaux gelés en Hollande, 1958-1960
Héliogravure par Pierre Brochet signée au crayon par l’auteur et portant le
timbre sec du graveur
Image : 25 x 37 cm ; Feuille : 65 x 52 cm
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SABINE WEISS (1924-2021)

Sabine Weiss, née Weber, est très tôt initiée à la photographie. Elle apprend le
métier à Genève au studio Boissonnas. Après l'obtention de son diplôme, elle ouvre
en 1945 son propre atelier, avant de partir définitivement pour Paris en 1946 où elle
y devient l’assistante du photographe de mode Willy Maywald.

En 1950, elle épouse le peintre américain Hugh Weiss et commence à exercer
comme photographe indépendante. Deux ans plus tard, Robert Doisneau lui
propose de le rejoindre au sein de l’agence Rapho, qui gère aussi le travail de Willy
Ronis et Edouard Boubat. Elle fréquente les milieux artistiques dont elle
immortalise de nombreux visages : Stravinski, Casals, Britten, Dubuffet, Léger,
Giacometti, Raushenberg. Son travail personnel est immédiatement reconnu aux
États-Unis. Il est exposé au Museum of Modern Art de New York, à l’Art Institute of
Chicago, au Walker Art Institute de Minneapolis et à la Limelight Gallery de New
York. Trois de ses photographies figurent dans la célèbre exposition « The Family of
Man », organisée par Edward Steichen en 1955 au MoMA, et elle travaille de façon
durable pour des revues comme The New York Times Magazine, Life, Newsweek,
Vogue, Point de vue-Images du monde, Paris Match, Esquire, Holiday. Elle effectue
de nombreux travaux de commande, navigant entre mode, reportage et publicité et
peut ainsi poursuivre des recherches plus personnelles, qui illustrent la condition
humaine et rattachent son œuvre au courant de la photographie humaniste.

À la fin des années 1970, son œuvre bénéficie de la reconnaissance grandissante des
festivals et institutions, ce qui lui donne envie de reprendre un travail en noir et
blanc. Elle développe alors une nouvelle œuvre personnelle, rythmée par des
voyages dans le monde entier, dans laquelle se fait entendre une mélodie plus
sentimentale, centrée sur les solitudes et les moments pensifs de la vie. 

Ses images ont fait l’objet de nombreuses expositions à travers le monde. Elles  sont
conservées dans de prestigieuses collections : MoMa et Metropolitan Museum of Art
de New York, Centre Georges Pompidou, Art Institute de Chicago, Museum of
Modern Art de Kyoto. Officier des Arts et des Lettres depuis 1999, Sabine Weiss a
reçu en 2010 les insignes de Chevalier dans l’ordre du Mérite.
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Sabine WEISS (1924-2021)
Vers la Lumière, 1953
Héliogravure par Pierre Brochet portant son timbre sec
Image : 30,5 x 19 cm ; Feuille : 50 x 40 cm
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SARAH MOON (née en 1941)

Sarah Moon, pseudonyme de Marielle Sarah Warin, exerce d'abord la profession de
mannequin de 1960 à 1966, puis se tourne vers la photographie à partir de 1970,
après avoir publié ses premiers clichés dans le magazine l'Express en 1967. Sa
campagne de publicité pour Cacharel la rend célèbre. Sarah Moon cite l’œuvre de
Guy Bourdin comme étant l’excellence qui lui a le plus donné l’envie de se diriger
vers la mode. Dans son travail, elle a su montrer les femmes sous un angle
particulier, du fait de sa relation avec les modèles dont elle a partagé l’univers
pendant sa jeunesse. Les regards et les attitudes qu’elle a capturer laissent
apparaître dans ses clichés une certaine complicité qui l’a distinguée des hommes
photographes de mode.

La carrière de Sarah Moon prend un tournant lorsque l’artiste décide de se
consacrer davantage à une photographie plus personnelle, plus introspective et
cette fois, purement artistique. Elle sort des studios  et fait de Paris son terrain de
jeu. À cette époque, elle adopte le Polaroïd noir et blanc avec négatif comme
support de son expression.

Depuis ses premiers clichés, les photographies de Sarah Moon n’ont eu de cesse
d’illustrer un certain désir de détachement de la réalité. À ses débuts, son choix de
travailler dans la photographie de mode ne pouvait aller que dans ce sens, puisqu’il
n’y est question que d’illusion, de séduction, de rêve et jamais de représentation
fidèle du réel. 

Dans la lignée de l'esthétique des pictorialistes, le processus de développement joue
un rôle capital dans l’œuvre de Sarah Moon. Une grande partie de ses polaroids sont
marqués par des dégradations. Ces procédés de dégradation de l’image évoquent le
temps, la décomposition et l’avancée inexorable vers la destruction.

Sarah Moon fut exposée aux Rencontres d'Arles en 1980, 1981, 1994, 2005 et 2006. En
2013, l'exposition Alchimies, présentât ses photographies sur le thème de la nature
au Muséum national d'histoire naturelle. En 2020, elle dirigea un triple volume
consacré aux femmes photographes ; elle y figure parmi 190 artistes.
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Sarah MOON (née en 1941)
Nature morte aux pêches
Héliogravure par Pierre Brochet portant son timbre sec
Image : 11,5 x 17 cm ; Feuille : 28 x 38 cm
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JEAN-LOUIS BLOCH LAINÉ (né en 1940)

Depuis trente ans, Jean-Louis Bloch-Lainé est le grand photographe de nature-
mortes en France, spécialisé en photographie culinaire. Cet admirateur de
Doisneau et de Cartier-Bresson, formé à l'école américaine, a pratiqué un temps la
photo de mode pour le magazine Elle, aux côtés de Peter Knapp. Il s'est laissé
éblouir par les lumières de l'Inde et a vécu dans le Londres des sixties. Il a partagé
avec son ami Jean-Michel Folon la passion des cerfs-volants et a réalisé des
campagnes pour Olivetti ou les parfums Yves Saint Laurent et fait divers reportages
sur l'architecture, et sur des personnages comme Dalton Trumbo, Jean Carmet ou
Joseph Delteil. Son entrée au magazine Marie-Claire, au début des années 1970,
marque un tournant dans sa carrière. En charge de la photo culinaire, il réinvente le
genre, au fil des numéros. Délaissant les belles nappes en organdi et les nombreux
accessoires alors de mise, épurant le décor, simplifiant la lumière, approchant son
appareil des plats et des produits, il redonne à la cuisine des textures et des parfums
insoupçonnés. Ses images sensuelles et lumineuses ont trouvé un accord parfait
dans la collaboration avec les plus grands chefs d'aujourd'hui : Ducasse, Hermé,
Koyama et Gagnaire.

Jean-Louis Bloch Lainé est l'auteur des illustrations de nombreux livres,  dont ceux
des chefs Alain Ducasse (La Riviera d'Alain Ducasse, Albin Michel, 1992), Pierre
Hermé (Secrets gourmands, Larousse, 1994), Hirohisa Koyama (Saveurs du Japon,
Albin Michel, 1998), ou Pierre Gagnaire (Sucré-salé, éditions de La Martinière,
2003). Une belle monographie Jean-Louis Bloch-Lainé fut également publié par les
éditions de La Martinière en 2005.
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Jean-Louis Bloch LAINÉ (né en 1940)
Pommes, 1979
Héliogravure par Pierre Brochet signée au crayon par l’auteur et portant le
timbre sec du graveur
Image : 24 x 29 cm ; Feuille : 65 x 50 cm
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SEBASTIÃO SALGADO (né en 1944)

Sebastião Ribeiro Salgado est né à Aimorés  au Brésil.  Après une activité
d'économiste au ministère des Finances à Sao Paulo, il rejoint à Londres, en 1971,
l'Organisation internationale du café pour laquelle il travaille jusqu'en 1973.

Il décide d'entreprendre une carrière de photographe et fait partie en 1975 de
l'agence Gamma, qu'il quitte en 1979. À cette date, il est élu à la coopérative
internationale Magnum Photos, dont il sera membre jusqu'en 1994. Salgado couvre
la guerre en Angola et au Sahara espagnol, la prise des otages israéliens à Entebbe
et la tentative d'assassinat de Ronald Reagan. En 1978,  il effectue un reportage sur
la Cité des 4 000 et réalise l'année suivante un travail sur la transhumance et les
conditions de vie des immigrés en Europe.

De 1977 à 1984, Salgado parcourt l'Amérique latine. Les photographies prises au
cours de ce périple sont publiées dans le livre Autres Amériques, en 1986. Il y
évoque à la fois la persistance des cultures paysannes et indiennes, et la résistance
culturelle des Indiens de ce continent. Pendant les années 1984-1985, il parcourt la
zone du Sahel frappée par la sécheresse et la famine. Sa présence sur place au sein
des camps de réfugies lui permet de rapporter les images réunies  dans l'ouvrage
Sahel, L'Homme en détresse. II y montre le calvaire des victimes et les dégâts causés
à leur environnement.

Pendant six ans, de 1986 à 1992, Salgado conduit un projet consacré au système de
production mondiale qui le mène dans vingt-six pays. L'ouvrage sera publié sous le
titre La Main de l'homme en 1993.  La lutte menée par les paysans pauvres du Brésil
donne lieu en 1997 à la publication de Terra.  Entre 1994 et 1999, Salgado effectue
trente-six reportages sur la question de la migration des populations civiles. En
2001, il suit et documente la campagne mondiale d'éradication de la poliomyélite
menée par l'OMS et l'UNICEF. 

En 1994, Sebastião et son épouse Lélia fondent l'agence Amazonas Images, structure
tout entière vouée à son travail, et en 1998 l'institut Terra,  ayant pour objectif de
replanter la forêt Atlantique, qui existait jadis dans ce pays. 

En 2016, Sebastião Salgado est officiellement installé au sein de la section de
photographie de la prestigieuse Académie des beaux-arts. Il y siège dans le fauteuil
qu’occupait Lucien Clergue.
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Sebastião SALGADO (né en 1944)
Rwanda, 1995
Héliogravure par Pierre Brochet signée et numérotée 70/200 au crayon par l'auteur
et portant le timbre sec du graveur
Image : 26 x 38,3 cm ; Feuille : 50 x 65 cm
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