
[image: image]


Résumé

Avec une approche de la macrophotographie résolument créative, Denis Dubesset vous montre dans ce livre comment obtenir des clichés artistiques, véritables aquarelles du monde minuscule, avec des moyens très simples, peu de matériel et en utilisant la lumière naturelle. L’eau, les végétaux, les insectes et la lumière elle-même sont ses sujets de prédilection. Pour appuyer sa démarche créative, l’auteur termine l’ouvrage par un chapitre dédié à l’élaboration d’un projet artistique. Il en détaille les étapes, de la naissance d’une idée jusqu’à sa concrétisation menant à la réalisation d’une exposition.

« En macro, le plus petit bout de nature à côté de chez soi est déjà plein de promesses. »
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Une vision créative du monde lilliputien : acquérir un sens artistique (démarche, dialectique du discours), composer une photographie rapprochée (B.A.-BA de la composition, équilibre, lignes…), miser sur le flou artistique (choix du fond, avant-plan), jouer avec la lumière (flash, soleil, contre-jour)
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À Gabrielle, Martine, Christiane, Jean-Noël, Marc, à mes amis.

À la joie, à la beauté des rêves...

Je ne photographie pas pour garder une trace du passé, mais pour rendre compte du moment présent.

« Vous n’êtes, après tout, qu’un minuscule individu dans le vaste monde. »

J. R. R. Tolkien
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Avant-propos

Je pratique la photographie en gros plan depuis plusieurs années, mais je n’ai pas la prétention d’en avoir fait le tour. Malgré ce qu’on pourrait croire de prime abord, les possibilités dans ce domaine sont infinies. Il s’agit pour moi d’une des disciplines les plus créatives, car il est possible d’exploiter quasiment toutes les palettes de couleurs et de lumière sans avoir besoin pour autant de parcourir des centaines de kilomètres ; le plus petit bout de nature disponible à côté de chez soi est déjà plein de promesses.

La photographie rapprochée a considérablement évolué. Il y a 20 ou 30 ans, les photographes qui s’intéressaient aux petits animaux ou aux fleurs étaient majoritairement des naturalistes ; ils avaient ainsi pour but principal de documenter la nature. L’idée était que le sujet photographié apparaisse bien net sur le cliché, avec le plus de détails possible, les préoccupations artistiques étant souvent reléguées au second plan. À l’époque, les possibilités techniques qui s’offraient au professionnel n’étaient pas à la hauteur de celles qui sont aujourd’hui accessibles au grand public. On utilisait ainsi beaucoup de lumière artificielle frontale. Du fait de cette quête de netteté, les clichés avaient souvent un rendu un peu fouillis.
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J’ai pris ce cliché il y a quelques années, alors je commençais la photographie rapprochée. Mon obsession à l’époque était que mon sujet soit net. Le problème est que la lumière est peu flatteuse, et que beaucoup d’éléments viennent perturber la lecture de l’image. Cette photo est donc assez désagréable à regarder. Elle illustre à mon sens ce que peut être un cliché naturaliste : on se concentre sur l’animal, l’idée est avant tout de montrer le comportement de l’insecte (ici une mouche asilide).

90 mm, 800 ISO, 1/320 s, f/16 Nikon D300



Avec les évolutions technologiques et les performances du numérique, les possibilités sont devenues immenses. Sans vouloir opposer les uns aux autres, les naturalistes aux non-figuratifs, la photographie rapprochée a connu ces dix dernières années un vrai tournant créatif et s’est considérablement diversifiée. D’un côté il y a ceux qui continuent de vouloir montrer un maximum de détails en directe filiation avec la démarche scientifique, de l’autre ceux qui ont adopté une orientation différente : avec leurs clichés, ils souhaitent retranscrire une ambiance et ne se concentrent pas sur le fait de montrer objectivement les choses, mais tentent plutôt de les suggérer. Ils invitent le spectateur à regarder une image en laissant de l’espace à son imaginaire. Cette tendance est celle que j’ai adoptée.

Le propos de ce livre n’est pas de créer un catalogue des techniques existantes pour pratiquer la photographie rapprochée, cet exercice a déjà été réalisé à plusieurs reprises ; mon but est plutôt de vous montrer que ce domaine peut être le support d’une expression artistique d’une grande richesse.

Bonne lecture à tous !
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On remarque tout de suite la différence avec la photo précédente. Le sujet est également une mouche, mais traité bien différemment. L’accent est davantage mis sur l’ambiance de l’image que sur les détails de l’animal (on ne distingue que sa silhouette). La composition est minimaliste, on devine à peine la plante sur laquelle le diptère est posé. L’environnement est suggéré, pas imposé.

150 mm, 800 ISO, 1/200 s, f/3,5 Nikon D700
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L’épineuse question du matériel

L’achat d’un matériel est toujours un compromis entre le résultat que l’on souhaite obtenir et le budget que l’on veut y consacrer. Le choix est donc toujours très délicat.

Avant d’entrer dans le vif du sujet, nous allons, dans ce premier chapitre, détailler les nombreuses possibilités d’équipement qui s’offrent à vous. Pour être efficace, il faut disposer d’outils ajustés à ses besoins, alors voyons quel matériel est le mieux adapté pour voir le monde en gros plan.





Lorsque j’ai commencé la photographie, j’ai acheté de nombreux manuels pour me perfectionner dans divers domaines. Malgré les précieux enseignements que j’y ai glanés, je me souviens avoir régulièrement eu un sentiment de frustration, car les auteurs, après avoir énuméré le matériel disponible, ne disaient rien de celui qu’ils utilisaient ou aimeraient utiliser. À la fin de chaque section de ce chapitre, je veillerai donc à partager mon expérience avec vous, en détaillant mes préférences et en indiquant les raisons de mes choix. Bien sûr, je ne prétends pas que les solutions que j’ai adoptées soient les meilleures, c’est à chacun de trouver son style et d’utiliser le matériel qui lui semble le plus approprié. Cependant, ces informations vous donneront un peu plus d’explications encore sur la manière dont je réalise mes images.

Le symptôme

Si vous possédez déjà un appareil photo, mon premier conseil est d’étudier les possibilités qu’il vous offre en matière de photographie rapprochée. Si ses capacités vous semblent insuffisantes, lisez attentivement ce chapitre pour vous forger une opinion sur le matériel qui vous conviendrait le mieux. Procédez par étape, mais soyez prudent, car il y a une maladie, une obsession dont souffrent la plupart des photographes et qui peut se résumer en une phrase : « Quel est le meilleur matériel pour réaliser les photos que j’ai envie de faire ? » La quête est sans fin, et il me semble que bon nombre d’entre nous se perdent dans les méandres de ces aspects techniques, dans une quête du « meilleur » piqué, de la « plus grande » résolution d’images, de la « plus haute » sensibilité... Ce phénomène fait la joie des fabricants qui entretiennent ce trouble du comportement en révolutionnant, soi-disant, la photographie tous les six mois. Pourtant, certains des plus grands chefs d’œuvre du huitième art (photo de nature y compris) ont été capturés avec des appareils qui datent de plusieurs dizaines d’années.

C’est là un piège redoutable, dans lequel j’avoue être tombé les premiers temps ; à force de trop s’intéresser à la technique, on oublie de prendre des photos, on se détache du sujet pour ne s’intéresser qu’à l’objet photographique. Le choix du matériel est malheureusement une étape coûteuse et, comme toujours, c’est en faisant des erreurs (et donc des achats) qu’on apprend ce dont on a besoin et ce dont on peut se passer.

Pour être performant en photographie rapprochée (ou ailleurs), il faut, il est vrai, être bien équipé et connaître les possibilités du matériel qu’on utilise. Pourtant, le procédé ne doit être qu’un outil au service de l’image, car, au final, n’oubliez pas que seuls les photographes s’intéressent au matériel de prise de vue ; les autres se concentreront sur le plaisir qu’ils ont à regarder une photo, ce qu’elle transmet, ce qu’elle évoque.

LA BASE DE LA PHOTO


Depuis l’invention du principe de la photographie, plusieurs générations d’ingénieurs se sont succédées afin d’améliorer le matériel et pouvoir donner au photographe toujours plus de performance et de souplesse d’utilisation. Toutefois, les fondamentaux de la photographie restent les mêmes depuis le commencement. Un appareil doit ainsi comporter au moins trois éléments pour pouvoir générer une image.

• Une surface sensible, qui permet de capturer la lumière. Elle peut se présenter sous forme d’un film argentique photosensible ou d’un capteur numérique, par exemple. En employant un film plus au moins réactif à la lumière ou en modulant les capacités du capteur numérique, on peut faire varier ce paramètre appelé « sensibilité » ; l’unité employée pour définir cette variable est l’ISO (ou ASA). Le revers de la médaille est que trop augmenter la sensibilité détériore la qualité de l’image : du bruit de luminance (grain) et de chrominance (points de couleurs) apparaissent. Les grands capteurs permettent d’augmenter la sensibilité de manière assez substantielle sans trop d’impact sur la qualité du cliché. Une autre solution est d’atténuer le bruit avec un traitement logiciel, mais cela a pour effet de lisser l’image et fait perdre certains détails du cliché.

• Un obturateur, qui permet de laisser entrer la lumière pour que le capteur l’enregistre, au moment souhaité. Le photographe peut ainsi contrôler le laps de temps pendant lequel le capteur va être exposé. Ce paramètre est appelé « vitesse d’obturation » et s’exprime en unité de temps (fraction de seconde, secondes ou minutes).

• Un dispositif optique, qui oriente convenablement les rayons lumineux vers le capteur et permet de moduler la quantité de lumière en ouvrant ou fermant un diaphragme. C’est de là que ce paramètre tire son nom, « ouverture ». Par convention, sa valeur est symbolisée par la lettre f suivie d’un nombre (f/2 ; f/2,8 ; f/4...). Plus ce nombre est petit, plus le diaphragme est ouvert et laisse passer une grande quantité de lumière.

Ces paramètres sont irrémédiablement liés. Si vous faites varier l’un d’entre eux, cela aura une influence sur les autres. Ils doivent être parfaitement ajustés pour obtenir ce qu’il convient d’appeler « la bonne exposition ». Il s’agit d’avoir la quantité de lumière idéale pour que le cliché ne soit ni trop sombre, ni trop éclairé. Vous pouvez également choisir de sous-exposer ou de surexposer légèrement l’image afin de générer un effet particulier.



Choisir un capteur

Il existe aujourd’hui de plus en plus de possibilités pour s’équiper. Il faut garder à l’esprit que la photographie est un tel investissement financier (vous le savez déjà sans doute), que lorsqu’on a choisi une marque, il très délicat de changer d’avis (à moins que vos finances ne le permettent, bien sûr). Outre le boîtier, il vous faudra progressivement acheter des optiques, des accessoires... La facture finale sera salée. Ce premier choix sera donc capital pour la suite, car il dictera les possibilités qui s’offrent à vous.

En premier lieu, il faut choisir le type de capteur que l’on souhaite utiliser. Je ne parlerai pas des appareils compacts, car bien qu’ils permettent de produire des images de gros plan intéressantes, ce n’est certainement pas le système le plus approprié. (J’ai dit « pas le plus approprié », je n’ai pas dit que c’était impossible ! Donc, si vous possédez ce type de matériel, ne paniquez pas ; vous pouvez poursuivre la lecture de ce livre et tenter de faire évoluer votre pratique, vous aurez ainsi une idée plus précise de vos besoins.)

Si vous souhaitez vous lancer sérieusement dans la photographie rapprochée, ce qui est probablement le cas si vous avez acheté cet ouvrage, je vous conseille d’investir dans un appareil à objectif interchangeable. Vous pourrez ainsi changer le dispositif optique pour l’adapter à chaque situation. De plus, c’est cette solution qui permet d’obtenir la plus grande qualité d’image et offre le plus de possibilités créatives.

Les capteurs numériques peuvent se définir principalement par leur taille. Ils ont d’autres caractéristiques technologiques, comme le mode de répartition des photosites (la matrice), mais ces critères techniques ne seront pas détaillés ici. Ce qu’il faut retenir, c’est que la taille du capteur va agir sur plusieurs paramètres importants en macro ou en proxiphotographie. D’une part, plus le capteur sera grand, plus ses performances en termes de sensibilité seront élevées (reportez-vous à l’encadré « La base de la photo »). D’autre part, plus sa taille augmentera, plus la profondeur de champ, à valeur égale, sera réduite (voir l’encadré « La profondeur de champ »). Pour les débutants, il ne sera donc peut-être pas judicieux (à vous d’en juger) d’acquérir un grand capteur, car il demande une technique parfaitement maîtrisée.

Enfin, sachez que le rapport de reproduction augmentera si vous choisissez un capteur de petite taille (voir ci-après). Vous devez comprendre que plus il sera petit, plus vous pourrez voir gros. Vous pensez peut-être que la chose est réglée, car dans notre discipline on aime voir les choses en grand, eh bien, ce n’est pas si simple, et d’autres caractéristiques entrent en compte.

Dans le détail et dans un ordre de grandeur décroissant, voici les grandes familles de capteurs que nous pouvons trouver dans le commerce.
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Proportions des différents formats de capteurs numériques



• Le moyen format. Comme son nom ne l’indique pas, il s’agit du capteur le plus grand. Les tailles précises sont variables, mais en numérique, elles sont autour de 3 à 5 cm de côté. Par exemple, 44 × 33 mm pour le Pentax 645D et 36,7 × 49,1 mm pour le Hasselblad H5D. Ces appareils permettent sans doute d’obtenir la meilleure qualité d’image possible, mais ce sont aussi les plus chers (à partir de 8 000 euros sans optique pour les moins coûteux... une paille). Bien que certains confrères expérimentent avec succès ce matériel pour la photo en gros plan, ce n’est sans doute pas le plus souple d’utilisation. À moins que vous n’ayez envie de faire des folies avec votre argent, je vous déconseille ce choix.

• Le plein format. Il reprend exactement la taille des pellicules standards lorsque l’argentique était la seule technologie disponible (film 135). Il sert de référence, notamment pour les focales de nos objectifs, car ces derniers ont (à l’origine) été conçus pour ce format : si l’on monte un 50 mm sur un capteur plein format, il reste un 50 mm. Nous verrons que ce n’est pas le cas pour des tailles de capteurs plus petites.

Les dimensions précises sont de 24 × 36 mm. Cette surface sensible de grande taille permet d’avoir de bons résultats dans tous les domaines. Ainsi, la qualité d’image est superlative et les performances en termes de sensibilité sont bluffantes (voir l’encadré « La base de la photo »). Cette taille honorable permet également des transitions très douces entre les zones nettes et les zones floues, ce qui est particulièrement recherché dans notre discipline. En contrepartie, la profondeur de champ est très réduite et demande une attention particulière pour réaliser la mise au point (voir l’encadré « La profondeur de champ »). Beaucoup de photographes professionnels utilisent ce format.
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La profondeur de champ définit l’espace dans lequel les motifs seront nets. Au-delà de cette zone, tout est flou.



LA PROFONDEUR DE CHAMP


En d’autres termes, il s’agit de la zone de netteté. Pour la faire varier, on fait moduler l’ouverture du diaphragme (notée f) : plus la valeur de diaphragme sera élevée (f/16 par exemple), moins le diaphragme laissera entrer de lumière et plus la profondeur de champ sera grande. D’autres critères entrent en jeu : la grandeur du capteur, la focale, l’ouverture du diaphragme et la distance à laquelle vous vous trouvez du sujet. Vous approcher du sujet aura pour conséquence une profondeur de champ réduite (le fond sera plus dilué). En photographie rapprochée, la zone nette est souvent très faible, de l’ordre de quelques millimètres.



• Le format APS-C. Là encore ce format reprend un format de pellicule, appelé « film APS ». Cependant, les tailles des capteurs en numérique varient sensiblement d’une marque à l’autre. Ce qu’il faut retenir, c’est qu’à focale équivalente, un capteur APS-C donnera un ratio de reproduction plus grand que pour le plein format. Chez Nikon, Sony, Pentax, etc., le ratio est d’environ 1,5. En comparaison avec un capteur 24 × 36, et pour une même distance au sujet, ce dernier sera donc représenté 1,5 fois plus grand sur la photo (une focale de 50 mm sera équivalente à 75 mm pour ce format). Chez Canon, c’est 1,6 fois (notons que cette marque fabrique également un format APS-H pour lequel le ratio est de 1,3). Les capteurs APS-C ont donc de beaux arguments à faire valoir en macrophotographie, car ils sont également moins chers que les plein format. C’est certainement pour ces raisons que la grande majorité des photographes en sont équipés.

• Le format « Micro 4/3 ». Ce type de capteur a émergé ces dernières années et équipe souvent des boîtiers peu encombrants (voir l’encadré « Miroir mon beau miroir… »). Ils sont légèrement plus petits que les APS-C et ont, en conséquence, un ratio de reproduction plus élevé (2 fois plus qu’un plein format). La qualité d’image se rapproche beaucoup de celle de l’APS-C, avec des performances peut-être un cran en dessous (cela dépend des marques, des boîtiers...). Ce qui change le plus, et comme son nom l’indique, c’est le rapport entre la largeur et la longueur. Pour les autres exemples, les proportions étaient de 3/2, ici elles sont de 4/3.
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Le Nikon D750 Reflex plein format dit « grand public »
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Le Panasonic Lumix G1 Apparu en 2008, il s’agit du premier hybride.
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Le Leica M9 Plein format à visée télémétrique



Exemple d’appareils photo à objectifs interchangeables



MIROIR, MON BEAU MIROIR...


En photographie, on distingue aujourd’hui trois grands types de boîtiers à objectifs interchangeables :

• les reflex : la lumière est captée par l’objectif et se reflète sur un miroir qui l’oriente vers le viseur. Lorsqu’on appuie sur le déclencheur, le miroir se lève pour que la lumière soit transmise au capteur. C’est le fameux « clic-clac » ;

• les hybrides : pour eux, la visée est électronique, ce qui leur permet d’être plus compacts et plus silencieux. En anglais, on les nomme mirrorless ;

• les appareils à visée télémétrique : principalement représentés par la marque allemande Leica, ils offrent également une compacité remarquable, avec cependant un prix élevé.

Il est désormais possible de trouver toutes les tailles de capteur (4/3, APS-C, 24 × 36) pour chaque système, ou presque. Avoir un appareil peu encombrant est très tentant pour un photographe, et les hybrides peuvent, dans ce cadre, faire valoir de beaux arguments. En revanche, la visée électronique est particulière et ne conviendra peut-être pas à tout le monde. Pour ma part, j’ai l’habitude d’utiliser la visée reflex, elle convient mieux à mon utilisation et il me semble qu’elle est plus réactive et précise. Cependant je n’ai pas de préjugés sur les autres systèmes, et c’est à chacun de déterminer ses préférences en la matière.



Mon choix de capteur

J’ai utilisé pendant longtemps un reflex à capteur APS-C, le Nikon D300. Il a été mon premier boîtier « sérieux » – il était même référencé chez le constructeur comme « appareil professionnel ». Cependant, j’ai toujours rêvé d’acquérir un reflex plein format pour les qualités et la polyvalence que j’ai explicitées précédemment. J’ai donc franchi le pas lorsque j’ai compris que la photo était devenue pour moi plus qu’un loisir (et que mon portefeuille était d’accord).

Aujourd’hui, je possède deux boîtiers 24 × 36 de différentes générations (un Nikon D700 et un Nikon D800) et j’en suis pleinement satisfait. Ils me permettent d’obtenir de beaux arrière-plans – nous y reviendrons – et de pouvoir travailler plus facilement en lumière naturelle grâce aux grandes performances de leurs capteurs en matière de sensibilité. Si j’ai choisi la marque Nikon, c’est un peu par hasard (je ne suis pas sponsorisé, ce n’est donc pas mon intention de leur faire de la publicité). Au moment d’acheter mon boîtier, j’hésitais entre trois ou quatre grandes marques. Au final, c’est en raison de l’évolution que m’offrait ce constructeur que je me suis laissé tenter (parc optique + boîtiers professionnels). L’ergonomie a également été un critère, car je me sentais moins à l’aise avec les boîtiers des autres fabricants. Concernant les performances, je suis entièrement satisfait, mais je ne crois pas qu’il y ait un énorme fossé entre les différentes offres. Je pense que si on exposait dans une galerie des clichés produits par des Canon, Nikon, Sony, Pentax, Olympus, Fuji..., personne ne serait en mesure de déterminer quel appareil a pris quel cliché.

Au moment de vous équiper, n’hésitez pas à regarder du côté de l’occasion, car bien que la technologie évolue rapidement, les anciennes générations de boîtiers numériques étaient déjà très performantes. Cela pourrait vous permettre d’accéder au format de vos rêves pour un prix raisonnable.

LA COURSE AUX PIXELS


Lorsqu’on veut acheter un appareil, l’une des caractéristiques principales sur laquelle on s’attarde est la résolution de son capteur. Aujourd’hui, il me semble que la norme se situe autour de 20 millions de pixels, même si vous pouvez trouver des capteurs bien moins définis (le Sony A7s avec 12 Mpix par exemple) ou bien davantage (le Canon 5Ds à 50 Mpix). Pour ma part, je dispose d’un Nikon D700 accusant 12 Mpix et d’un Nikon D800 disposant de 36 millions de pixels. Je peux donc vous dire en connaissance de cause que la différence n’est pas aussi grande qu’on pourrait le penser.

J’ai effectué pour plusieurs expositions des tirages de grandes tailles (60 cm × 90 cm), les prises de vue ayant été réalisées avec l’un ou l’autre appareil, et le résultat était impeccable dans les deux cas. La différence existe, mais personne n’a pu voir qu’il y avait un fossé de 24 millions de pixels entre les œuvres. Évidemment, plus le tirage sera grand, plus la différence se fera sentir. Aujourd’hui, les derniers smartphones affichent une résolution impressionnante de 20 Mpix ou plus. Pensez-vous que la qualité d’image d’un téléphone soit meilleure que celle de mon reflex à 12 Mpix ? La réponse est non, et je vous assure qu’il n’y a aucune comparaison possible. Même si cela a son importance (pour la capacité à recadrer par exemple), la résolution d’un capteur ne doit pas être votre premier critère de choix. Les performances dans les domaines de la dynamique (capacité à récupérer les hautes et les basses lumières) ou la sensibilité sont également des paramètres importants à considérer.



Choisir ses objectifs

Les objectifs classiques

Si j’emploie le terme « classique », c’est pour désigner des optiques qui ne sont pas spécialisées dans la photographie rapprochée. Si l’on exclut les téléobjectifs (voir la section suivante), il s’agit des focales les plus courantes en photographie, comprises entre 14 mm et 100 mm. Si l’on veut les utiliser pour des prises de vue en gros plan, il faudra dans la plupart des cas leur adjoindre un accessoire, comme une bague allonge ou une bonnette (voir plus loin la section dédiée aux accessoires). Cependant, certains ont des caractéristiques qui peuvent permettre la pratique de la proxiphotographie (voir l’encadré « Macro et proxi »). Il s’agit des optiques qui ont une distance de mise au point minimale relativement courte. Par exemple, j’ai en ma possession un 50 mm dont la distance de mise au point minimale est de 450 mm. Pour calculer son rapport de reproduction (pour un format de capteur 24 × 36), il faut suivre la formule :

Grandissement = focale / (distance de mise au point - focale).

Ainsi, pour notre exemple on trouve :

G = 50 / (450 - 50) = 0,125×,

soit un grandissement de 1:8. Cet objectif de 50 mm est donc capable de réaliser des prises de vue en proxi si on l’exploite au maximum de ses possibilités. Néanmoins, les objectifs dits « classiques » ne doivent servir à la prise de vue rapprochée qu’en dépannage. Ils ne sont pas vraiment adaptés, vous l’aurez sans doute compris, à cette discipline.
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Pour cette prise de vue, je ne disposais pas de mon matériel spécialisé pour la photo rapprochée, cependant je souhaitais quand même prendre un cliché de ce noisetier tortueux. J’ai pu réaliser cette image avec mon objectif de 50 mm, cette optique permettant en effet un grandissement raisonnable.

50 mm, 800 ISO, 1/500 s, f/4, Nikon D700



MACRO ET PROXI


Le terme « macro » est souvent utilisé pour désigner la photographie en gros plan. En réalité, il désigne un type de prise de vue bien précis, lié au rapport de reproduction ou grandissement (c’est-à-dire la grandeur à laquelle le sujet apparaîtra sur le capteur). Précisons donc les définitions :

• macrophotographie ou « macro » : on considère qu’un cliché entre dans cette catégorie lorsque le rapport de reproduction est supérieur ou égal à 1, c’est-à-dire quand le sujet apparaît au moins à taille réelle sur le capteur, ou deux fois plus grand (2:1), ou trois fois plus grand (3:1)… ;

• proxiphotographie ou « proxi » : le rapport de reproduction du sujet est compris entre 1:10 et 1:2, donc le sujet est représenté entre 10 et 2 fois moins grand que sa taille réelle.



Le téléobjectif

Les téléobjectifs peuvent être de bons compagnons pour la proxi. Je vous conseille cependant d’éviter les optiques trop lourdes et encombrantes, comme c’est souvent le cas pour les focales au-delà de 300 mm. Les objectifs de 200 ou 300 mm peuvent être vraiment intéressants, surtout si leur distance de mise au point minimale est courte.

Je possède un objectif de 300 mm qui permet une mise au point à une distance de 1,45 m. Si on applique la formule comme précédemment, on obtient :

G = 300 / (1 450-300) = 0,26×,

soit un grandissement de 1:3,8 environ. Pour cet exemple, nous sommes donc clairement dans le gros plan (mais pas encore dans la macro).

Le fait que les téléobjectifs possèdent une longue focale (300 mm par exemple) est particulièrement avantageux dans notre discipline, car cela permet d’obtenir une profondeur de champ réduite et de minimiser ainsi la présence du fond qui pourrait gêner la lecture de l’image (voir l’encadré « Bokeh »)

BOKEH


Le terme « bokeh » vient du japonais boke, que l’on peut traduire par « flou ». En photographie, il désigne le flou d’arrière-plan. Plus la profondeur de champ est faible, plus le flou sera élevé. Les fonds doux et crémeux sont particulièrement recherchés en photo rapprochée, car ils permettent de bien mettre valeur le sujet. La beauté du bokeh dépend principalement de la qualité de fabrication de l’objectif ; lorsque les lamelles qui composent le diaphragme sont nombreuses, il est de meilleure qualité. Le type de bokeh le plus recherché est celui qui a un aspect circulaire, car il est jugé plus esthétique que ceux qui ont une forme polygonale.
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Les téléobjectifs sont des optiques intéressantes pour pratiquer la proxiphotographie. Le rapport de reproduction est loin de celui que l’on peut obtenir avec un objectif macro, mais ils permettent d’obtenir des fonds particulièrement esthétiques. Ici, cette fleur de clématite fanée est bien mise en valeur par le rayon de lumière en arrière-plan, donnant ainsi un bokeh agréable.

300 mm, 1 600 ISO, 1/250 s, f/4, Nikon D700



Les zooms « macro »

Certains fabricants (Sigma ou Tamron, pour ne citer que les plus connus) donnent à leurs zooms l’appellation « macro ». Je tiens à vous mettre en garde concernant ces produits. La plupart d’entre eux permettent d’obtenir un rapport de reproduction intéressant (autour de 1:3 le plus souvent), mais aucun ne peut photographier un sujet à taille réelle. Ils ne sont donc pas « macro » au sens strict du terme. Si vous n’avez pas le budget pour investir dans un objectif macro, ils peuvent toutefois être intéressants pour commencer à vous amuser.
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J’ai réalisé ce cliché avec un zoom de 70-300 mm autorisant un grandissement d’environ 1:3. Ce type d’objectif permet une première approche de la photographie rapprochée.

300 mm, 800 ISO, 1/250 s, f/6,3, Pentax K10D



L’objectif macro, l’arme absolue

Vous l’aurez sans doute compris, seul ce type d’objectif permet d’obtenir un rapport de reproduction à taille réelle et d’entrer ainsi dans le monde de la macro. C’est l’arme absolue pour le sujet qui nous intéresse, il est le plus polyvalent et permet vraiment d’observer la nature à la loupe.

Ces objectifs étant spécialisés photographie rapprochée, ils ont des caractéristiques propres :

• ils permettent un rapport de reproduction de 1:1 ;

• il s’agit uniquement de focales fixes – à ma connaissance, aucun zoom n’est encore capable d’être qualifié de « macro », stricto sensu ;

• ils sont tous optiquement de très bonne qualité : dans votre quête d’un objectif macro, ne vous attardez donc pas trop sur ce critère, mais plutôt sur la focale que vous choisirez (voir section suivante). Il y a des variations qualitatives bien sûr, mais les ingénieurs ont fait en sorte que les objectifs macro (quelle que soit la marque) puissent fournir une qualité d’image exceptionnelle dès la pleine ouverture ;

• ils permettent de fermer davantage le diaphragme qu’un objectif classique (souvent f/32) si l’on a besoin d’une profondeur de champ importante. Attention cependant au phénomène de diffraction qui aura tendance à dégrader l’image aux valeurs trop élevées. Ce phénomène physique est dû aux propriétés ondulatoires de la lumière, vous aurez donc tendance à voir apparaître un léger flou à des fermetures de diaphragme élevées (souvent au-delà de f/16). Cette détérioration tend à s’accentuer lorsque la résolution du capteur est grande. Ce phénomène fait très peur aux geeks de la technique, mais vous constaterez peut-être que la dégradation est, la plupart du temps, tout à fait acceptable ;
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L’objectif dit « macro » permet d’obtenir un rapport de reproduction de 1:1. Avec ce type d’optique, les clichés en gros plan offrent un niveau de détail exceptionnel.

150 mm, 3 200 ISO, 1/640 s, f/10, Nikon D800



• leur bague de mise au point est d’une grande amplitude. Comme je l’ai déjà évoqué, la profondeur de champ est très réduite en photographie rapprochée, par conséquent une grande amplitude permet de beaucoup gagner en précision et de pouvoir ajuster la zone de netteté au millimètre (voir l’encadré « Juste une mise au point »). La contrepartie est que, si vous voulez utiliser votre objectif dans une situation classique, en portrait par exemple, l’autofocus sera moins rapide. Les constructeurs tentent souvent de rendre ces optiques plus poly-valentes en y ajoutant un commutateur permettant de choisir une zone de réglage limitée (par exemple de l’infini au rapport 1:2 ; puis du rapport 1:2 au rapport 1:1).
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150 mm, 3 200 ISO, 1/640 s, f/10 Nikon D800



JUSTE UNE MISE AU POINT...


Les objectifs macro modernes ont pratiquement tous la capacité de réaliser la mise au point de manière automatique (autofocus). Cependant, vous constaterez certainement à l’usage que plus le grandissement sera élevé, plus votre appareil patinera. En effet, la profondeur de champ réduite ne permet pas à la technologie actuelle de réaliser l’opération de manière efficace. En photographie rapprochée, la mise au point se fait donc le plus souvent manuellement ; cela demande un apprentissage particulier, car si on bouge de seulement quelques millimètres, elle est décalée. Pour réaliser l’opération de manière optimale, on peut utiliser la bague de mise au point de l’objectif, mais aussi ajuster en bougeant très légèrement d’avant en arrière. L’utilisation d’un trépied ou d’un monopode est parfois conseillée.



Quelle focale privilégier ?

La plus grande décision que vous aurez à prendre lors de l’achat de votre objectif macro est celle du choix de la focale. L’offre commence majoritairement autour de 50 mm (mais il existe également des grands-angles macro) et peut s’étendre jusqu’à 200 mm. Vous vous en doutez certainement, selon que la focale sera courte ou longue, il y aura des conséquences (il y en a toujours).

Les focales courtes (entre 50 mm et 100 mm environ) ont l’avantage d’être peu encombrantes et (souvent) moins coûteuses. L’inconvénient est qu’il faudra surtout les utiliser pour des sujets statiques, comme les fleurs – les insectes sont en effet relativement peureux et prennent la tangente si l’on s’en approche trop.

Les focales à partir de 100 mm vous permettront en revanche de pouvoir rester à une distance raisonnable du sujet. De plus, vous pourrez également les utiliser pour les sujets statiques. Le revers de la médaille est que la profondeur de champ sera d’autant plus réduite que la focale sera longue, il sera donc plus difficile de faire la mise au point avec ce type d’objectif (mais pour moi, cette question de profondeur de champ réduite est un atout, voir « Mon choix d’objectifs », page suivante).

Le système MPE-65

Pour ceux qui veulent voir les choses en très gros, Canon est le seul constructeur à proposer un objectif qui puisse atteindre le rapport 5:1 sans accessoire. Car, en réalité, les objectifs macro n’arrivent au taux de reproduction 1:1 qu’au maximum de leurs possibilités. Pour aller au-delà et pratiquer véritablement la macrophotographie, il faudra leur adjoindre une bague allonge ou un soufflet (voir la section dédiée aux accessoires).
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Le Canon MPE-65 est un objectif hors du commun. Il permet d’obtenir un rapport de 5:1 sans autre dispositif.



Avec le MPE-65, vous pourrez réaliser des prises de vue encore plus étonnantes. Attention cependant, car cette optique est moins polyvalente que les objectifs macro « classiques ». Le MPE-65 n’autorise pas de rapport de reproduction inférieur à 1:1, vous ne pourrez donc pas réaliser de proxi avec ce dernier. De plus, à de tels rapports de reproduction, la luminosité se fait rare ; vous devrez donc fréquemment utiliser des sources de lumière artificielle. Enfin, la moindre vibration ne pardonnera pas et aura pour conséquence de rendre flous tous vos clichés. Vous devrez donc certainement recourir à un support parfaitement stable dans bien des situations.

Le choix du MPE-65 doit donc se faire en connaissance de cause et demande un véritable apprentissage. Si vous êtes adepte du très gros plan, il semblerait que vous ayez trouvé votre cheval.

Mon choix d’objectifs

Il y a quelques années, lorsque j’ai commencé la photographie, j’avais cassé ma tirelire pour commander un sigma 70-300 d’appellation « macro » (voir plus haut « Les zooms “macro” »). Bien que relativement peu coûteux (moins de 200 euros), cela avait été à l’époque un vrai dilemme d’investir autant d’argent dans une optique – comme quoi, les choses peuvent évoluer. Les performances n’étaient pas toujours au rendez-vous, mais je me suis bien amusé pendant quelque temps en réalisant des vues en proxi.

Par la suite, désireux d’aller plus loin dans ma démarche, j’ai rapidement opté pour un objectif macro de focale 90 mm, le Tamron SP 90 mm f/2,8. Cette optique est excellente et doit être considérée par ceux qui ont un budget limité (les autres aussi), car elle permet d’obtenir des clichés d’une qualité remarquable pour moins de 400 euros. Cependant, j’étais un peu frustré malgré ses très bonnes performances, car, comme je l’ai déjà évoqué, certains animaux sont farouches et vous tolèrent à condition que vous gardiez vos distances.

Après avoir revendu le Tamron, j’ai donc réinvesti dans un Sigma 150 f/2,8 (version non stabilisée). Je possède toujours cet objectif qui est parfait pour ma pratique. Il me permet en effet d’être éloigné du sujet, mais offre également une profondeur de champ plus réduite qu’une focale plus courte. C’est une caractéristique que je recherche particulièrement, car j’affectionne les compositions minimalistes pour lesquelles le sujet se détache clairement par rapport à son environnement. J’ai une autre optique que j’utilise en proxi pour cette raison, un Nikon 300 mm AFS f/4 qui a la particularité de permettre un rapport de reproduction de 1:3,8 (voir la section « Le téléobjectif »). Enfin, je dispose de toute une gamme d’objectifs allant de 14 mm à 85 mm dont je ne me sers (pour la proxi) que très rarement, quand je n’ai pas d’autre alternative.

Ajouter des accessoires

Le trépied et le monopode

Si vous avez déjà pratiqué la photographie rapprochée, vous avez certainement constaté que la moindre vibration pouvait être fatale. Si vous faites un mouvement, même très léger, au moment d’appuyer sur le déclencheur, votre image a toutes les chances d’être floue (on parle de flou de bougé, voir l’encadré « Histoires de flous »). Le phénomène est d’autant plus prononcé au fur et à mesure que l’on progresse vers le gros plan. Dans le but d’atténuer cette contrainte, la réponse peut être d’augmenter la vitesse d’obturation. Une autre solution est d’utiliser un trépied ; il offrira un support bien stable sur lequel poser votre appareil.

À cet égard, il existe des trépieds plus adaptés que d’autres pour notre discipline. Ainsi, nous cherchons souvent à être le plus près du sol possible ; au moment de réaliser votre achat, assurez-vous donc que les pieds du dispositif puissent s’écarter un maximum. Une autre caractéristique intéressante est de pouvoir basculer la colonne centrale du trépied, de cette manière les angles de vue les plus improbables vous seront offerts.


[image: image]

Un trépied avec la colonne centrale basculable est particulièrement intéressant en photographie rapprochée. Il permet de photographier au ras du sol tout en étant très stable.



Le monopode permet également de stabiliser efficacement votre appareil. Cet accessoire est un bon compromis, car il est moins encombrant (mais aussi moins polyvalent). Si vous optez pour cette solution, veillez à en prendre un compact et court, de préférence, sinon les sujets les plus près du sol vous échapperont.

Mon choix de trépied

Le trépied que je possède actuellement est parfaitement compatible avec la pratique de la photo en gros plan (pied pouvant s’écarter au maximum et colonne centrale basculante). Il s’agit du Vanguard Alta 263 AT. Cependant, avec l’expérience, j’arrive souvent à réaliser la mise au point de manière convenable sans avoir recours à ce type de support, je l’utilise donc assez rarement. C’est avantageux, car il est très agréable de se balader sans être trop encombré de matériel – mais lorsque le grandissement devient trop important, il me faut un support stable et j’ai recours au trépied. Je n’ai pas de monopode, car j’ai une astuce pour m’en passer : j’utilise la colonne centrale de mon trépied que j’enlève du reste de la structure, voilà comment obtenir un mini-monopode à moindre coût, qui permet de photographier au ras du sol.

HISTOIRES DE FLOUS


Plusieurs paramètres peuvent avoir pour conséquence une photo floue.

• La mauvaise mise au point : l’opérateur n’est pas arrivé à faire le focus au bon endroit au moment de déclencher. Il n’y a pas de solution miracle pour ce type de problème, c’est avec l’entraînement que l’on arrive à obtenir de meilleurs résultats.

• Les vibrations : si votre appareil n’est pas stable au moment de prendre la photo, les petits mouvements provoqueront ce que l’on appelle un flou de bougé. Pour réduire ce dernier, une bonne prise en main de l’appareil est préconisée : votre main droite doit tenir la poignée du boîtier avec souplesse et fermeté, l’index sur le déclencheur. La main gauche vient se positionner en dessous, paume orientée vers le haut, pour tenir l’objectif. Afin de gagner en stabilité, gardez les coudes le long du corps ou appuyez-les sur le sol ou sur un support stable. Une autre solution, plus efficace, est l’emploi d’un trépied ou d’un monopode.

• Une vitesse d’obturation trop lente : ce paramètre est directement lié au problème précédent, car plus la vitesse d’obturation sera lente, plus les vibrations rendront floues les images. Pour être plus explicite, si votre vitesse d’obturation est de 1 seconde, toutes les vibrations seront enregistrées sur le capteur pendant ce laps de temps ; il sera plus aisé de rester immobile avec une vitesse d’obturation plus rapide (1/250 s par exemple).
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Bien tenir son appareil photo est déjà une bonne manière de lutter contre les « flous de bougé ».



Le flash

En photographie rapprochée, la luminosité réduit progressivement lorsqu’on augmente le rapport de reproduction. Quand la lumière manque, on peut allonger le temps de pose (dans la mesure du possible), augmenter l’ouverture de diaphragme ou utiliser un support stable. Il arrive pourtant que ces solutions ne suffisent pas et qu’il faille utiliser une source de lumière artificielle. Plusieurs possibilités s’offrent alors à vous.

Le flash interne

Beaucoup d’appareils photo disposent d’un flash interne. Cette source de lumière doit davantage être considérée comme un dépannage ou un appoint qu’une véritable solution. Deux grands défauts peuvent en effet être identifiés pour ces dispositifs :

• le manque de puissance : les flashs internes ne possèdent pas de sources d’énergie propre à leur alimentation, ils ne permettent donc généralement pas un éclairage conséquent (la puissance maximale d’un flash est définie par le nombre guide, NG, voir encadré) ;

• l’éclairage trop frontal : la source lumineuse ne peut pas être orientée comme on le souhaite, la lumière provient irrémédiablement du même endroit, de là où est pris le cliché – si parfois cette caractéristique n’est pas gênante, la plupart du temps on préférera une direction différente pour un modelé plus intéressant. Des solutions existent pour atténuer ce phénomène, vous pouvez notamment vous procurer un diffuseur qui se fixe sur le flash afin de propager la lumière de manière plus homogène. En photographie rapprochée, le flash interne a un autre inconvénient : en raison de sa position, l’objectif peut faire obstacle à la lumière, une ombre très disgracieuse apparaîtra alors sur vos clichés.
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Bien souvent, la position du flash interne n’est pas idéale. Le principal inconvénient est l’orientation du rayon de lumière, trop frontal. Plus le sujet est proche, plus l’objectif aura tendance à cacher l’éclair de lumière.



LE NOMBRE GUIDE


Le nombre guide d’un flash, ou NG, est généralement donné pour une sensibilité de 100 ISO pour une focale de 50 mm à une ouverture de f/1. La puissance maximale de votre flash est disponible sur la notice de votre appareil ou sur le site Internet du constructeur. Pour connaître la puissance nécessaire pour photographier un sujet donné, il faut suivre la formule :

ouverture du diaphragme (f) × distance à laquelle se trouve le sujet.

Par exemple si votre sujet se trouve à 10 m et que l’ouverture du diaphragme de votre objectif est f/4 :

NG = 10 × 4 = 40.

Dans ce cas, vous devrez donc disposer d’un flash d’au moins NG 40 pour exposer convenablement Nos appareils modernes disposent d’automatismes performants pour éclairer le sujet de manière adéquate. Dans la plupart des cas, vous pouvez donc faire confiance à votre boîtier, sous réserve que votre flash soit assez puissant.



Le flash cobra

Il s’agit d’un dispositif externe qui se fixe sur une griffe sur la partie supérieure du boîtier. Le flash cobra est particulièrement apprécié par les reporters ou, plus généralement, par les photographes qui ont besoin d’une source d’éclairage performante et peu encombrante. Il a en effet l’avantage d’être efficace et polyvalent. En outre, vous pourrez piloter d’autres flashs, ce qui vous permettra par exemple d’éclairer un arrière-plan. Deux différences fondamentales peuvent être notées par rapport au flash interne :

• la puissance de luminosité est bien plus élevée ;

• le flash cobra a la particularité d’avoir une tête pivotante, cela permet au photographe d’orienter le faisceau de lumière à sa guise et ainsi de s’affranchir du caractère frontal du dispositif.
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Le flash cobra peut être une bonne solution pour la photographie rapprochée. Il est conseillé d’ajouter un diffuseur pour les prises de vue en très gros plan. Ce petit accessoire peu coûteux (10 euros environ) est très intéressant pour homogénéiser la lumière émise par le flash.



Le flash dédié à la macro

Il existe aujourd’hui des flashs dédiés à la macro – les constructeurs ont, ces dernières années, senti la manne que représentaient ces systèmes Il est possible d’acquérir ce type d’éclairage pour un prix raisonnable (à partir de 100 euros environ). Ces flashs se fixent sur la partie frontale de l’objectif. On en distingue plusieurs types.

• Le flash annulaire. Comme son nom l’indique, il a la forme d’un anneau. Le problème du flash annulaire est qu’il fournit une lumière frontale et homogène. Certains constructeurs ont compris cet écueil et proposent des flashs avec deux sources de lumière permettant de doser l’une ou l’autre à l’envi (Metz Macro 15 MS-1) ; cela a le mérite de pouvoir obtenir des éclairages plus subtils, avec plus de modelés.
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Flash annulaire



• Les flashs asservis. Ce sont des petites sources d’éclairage (des petits flashs) qui se fixent sur la partie frontale de l’optique, mais pas seulement. Là où le flash annulaire dispose d’une ou deux sources, ce système propose de multiplier les flashs autant que vous le souhaitez (avec une facture salée quand même). Vous pourrez ainsi les disposer sur votre scène comme il vous plaira ou les utiliser comme un flash annulaire classique (Nikon vend ce système sous le nom de « kit flash asservi SB-R1 »).
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Flashs asservis



• La torche LED. Il ne s’agit pas d’un flash, mais d’une lumière continue. Des constructeurs vendent ce type d’éclairage sous la même forme qu’un flash annulaire. Si ce dispositif a le mérite d’être beaucoup moins cher, il sera en revanche moins performant, et le rendu sera souvent assez artificiel.
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Torche Led



Mon choix d’éclairage

À mes débuts, j’utilisais la lumière artificielle dans 90 % des cas. J’ai d’abord employé le flash interne de mon boîtier avec un diffuseur de lumière pour en atténuer les défauts ; par la suite, j’ai rapidement acheté un flash cobra, puis un deuxième. Ces derniers me permettaient de nombreuses possibilités en éclairant plusieurs zones. Pour avoir utilisé des flashs dédiés à la macro, ma préférence reste le système cobra (bien que les petits flashs asservis soient très intéressants). Ces flashs de reportage ont aussi le mérite de pouvoir être utilisés dans d’autres domaines, comme le portrait.

Après cet exposé sur les opportunités qu’offre la lumière artificielle, je dois néanmoins vous dire qu’aujourd’hui je n’utilise presque jamais de flash. J’ai découvert il y a quelques années ma préférence indéfectible pour la lumière naturelle, et je n’arrive plus à justifier l’ajout d’autres sources lumineuses. Nous reviendrons sur ce sujet dans le chapitre 2.

Le réflecteur

Le réflecteur peut être un bon moyen de gagner en luminosité. C’est un accessoire souvent circulaire dont la fonction principale est de refléter la lumière et qui possède une surface argentée ou dorée (qui donnera des tons plus chauds à l’image). En le disposant de manière judicieuse par rapport à la zone à éclairer, il permet de gagner pas mal de lumière. Le réel inconvénient du réflecteur est qu’il faut un support pour le maintenir dans la bonne position. À ma connaissance, il n’existe pas dans le commerce de produit de ce type adapté à la prise de vue en gros plan. Parfois, la présence d’un tronc d’arbre ou d’un caillou permet de caler le dispositif, mais il n’y en a pas toujours. L’avantage du réflecteur est qu’il est peu onéreux et peu encombrant.
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Voici une manière de refléter les rayons du soleil grâce à un réflecteur. Le soleil éclaire déjà la fleur sur le côté gauche, mais elle est plongée dans l’ombre à droite. L’emploi d’un réflecteur permet de pallier ce problème.



Des accessoires pour augmenter le rapport de reproduction

Les bagues allonges et le soufflet

Sauf si vous avez opté pour un objectif type MPE-65 (voir plus haut la section dédiée), il vous faudra un accessoire supplémentaire pour atteindre des grandissements plus élevés que le rapport 1:1. Une manière très efficace de procéder est d’augmenter le tirage de l’objectif afin d’abaisser la distance minimale de mise au point. L’impact sur la qualité d’image sera peu important, mais vous perdrez néanmoins de la luminosité.

• Les bagues allonges. Ce sont des tubes qui s’intercalent entre le boîtier et l’objectif. On en trouve dans quasiment toutes les marques. Elles s’achètent souvent par trois et ont des épaisseurs variables (12 mm, 20 mm et 36 mm pour les Kenko). Plus le tube est long, plus le rapport de reproduction sera élevé. Vous pouvez en utiliser une ou en associer plusieurs si vous le souhaitez. Il existe des bagues allonges à tous les prix à partir de 10 euros, je vous conseille toutefois d’acheter un produit qui permette de garder la communication électronique entre l’objectif et le boîtier, les moins chers sont autour de 100 euros.
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Les bagues allonges permettent d’augmenter le tirage sans perte de qualité.



• Le soufflet. Ce système est basé sur le même principe que les bagues allonges, son intérêt est qu’il permet de moduler le tirage en l’étirant ou en le compressant. Le grandissement sera en conséquence plus élevé ou réduit selon les positions. Cet accessoire est très intéressant, mais il a l’inconvénient de sa fragilité. De plus, il est plus difficile à mettre en œuvre sur le terrain que les bagues allonges.
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À la manière d’un accordéon, le soufflet se déploie afin d’augmenter le tirage et donc le rapport de reproduction.



La bague d’inversion

Vous pouvez augmenter le grandissement d’un objectif à moindres frais (de 10 à 30 euros), il suffit pour cela d’acquérir une bague d’inversion. L’idée consiste à retourner l’objectif afin de présenter la lentille frontale face au capteur. Ce système a la contrainte d’imposer un objectif pourvu d’une bague de diaphragme pour contrôler l’ouverture, car votre boîtier ne pourra pas communiquer avec l’objectif. Le système aura pour effet de fragiliser l’optique qui n’a pas été prévue pour être utilisée ainsi.

1. Régler le boîtier sur le mode Priorité ouverture (mode A).

2. Choisir l’ouverture.

3. Régler la mise au point à l’infini.

4. La mise au point se fait ensuite en avançant et en reculant jusqu’à ce que la zone que vous souhaitez photographier soit suffisamment nette.


[image: image]

La bague d’inversion peut être efficace en photographie rapprochée. Néanmoins, son emploi demande une certaine maîtrise et fragilise l’objectif.



Le multiplicateur de focale

Voici un moyen simple et efficace d’augmenter le rapport de grandissement. La distance minimale de mise au point de l’objectif ne change pas, en revanche, vous multiplierez la focale et donc le rapport de grandissement (par le coefficient multiplicateur de l’accessoire). Ainsi, si vous ajoutez un multiplicateur de focale de 1,4× à un objectif macro de 100 mm, vous obtiendrez un 140 mm et un rapport de grandissement maximal de 1,4:1. Attention cependant, car plus le coefficient sera grand (1,7× ; 2× ; 3×), plus vous perdrez en luminosité et en qualité d’image.
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Un multiplicateur de focale permet d’augmenter, dans une certaine mesure, le rapport de grandissement. Il se glisse entre l’objectif et le boîtier.



Les bonnettes

La bonnette est une lentille qui se visse sur la lentille frontale de l’objectif et qui agit en quelque sorte comme une loupe. L’avantage du système est qu’il n’augmente pas le tirage, la luminosité disponible restera donc la même. En revanche, la qualité d’image souffrira et dépendra de la qualité de la bonnette.

Ces lentilles sont caractérisées par leur puissance, exprimée en dioptries. Plus cette valeur sera grande, plus le rapport de grandissement le sera également. À titre d’information, une lentille de 1 dioptrie (1 D) ramène la distance maximale d’un objectif calé sur l’infini à 1 m. Pour deux dioptries (2 D) elle est ramenée à 50 cm. Etc. Plus la longueur focale de l’objectif sera grande, plus la bonnette « grossira » le sujet. Notez que vous pouvez également cumuler les bonnettes en les vissant les unes sur les autres.
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La bonnette se visse sur la lentille frontale de l’objectif. Elle agit comme une loupe.



Mon choix d’accessoires complémentaires

À mon sens, il n’est pas utile d’acquérir l’ensemble de ces accessoires. Chacun est intéressant et il vous appartient de définir celui qui vous convient le mieux. Pour ma part, j’ai opté pour un jeu de bagues allonges. Ces dernières ont l’avantage d’être légères et faciles à utiliser (comparativement à un soufflet ou à une bague d’inversion, par exemple). Elles sont peu coûteuses (tout est relatif) et permettent de conserver une bonne qualité d’image.

J’ai également un multiplicateur de focale 1,4× que j’utilise plus rarement. Il m’arrive cependant de combiner ce dernier avec une ou plusieurs bagues allonges associées à mon objectif macro.

Le viseur d’angle

Lorsqu’on pratique la photographie rapprochée, on est très souvent au ras du sol. Il arrive donc que l’on soit embêté pour coller l’œil sur le viseur. Le viseur d’angle permet d’éviter le problème. Ce dispositif peut s’avérer intéressant si vous effectuez toujours le même type de prise de vue pendant votre séance photo. En revanche, il a l’inconvénient de devoir être retiré pour des angles de vue plus « classiques ».
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L’emploi d’un viseur d’angle facilite les prises de vue lorsque l’appareil se trouve très près du sol.
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Une vision créative du monde lilliputien

En photographie, comme dans toutes les disciplines artistiques, il faut bien entendu savoir utiliser les outils nécessaires à sa pratique. Toutefois, une parfaite maîtrise du matériel ne suffira pas pour obtenir de bonnes images, il faudra aussi savoir retranscrire graphiquement une inspiration artistique, ce qui n’est pas forcément instinctif.

Nous allons passer en revue dans ce chapitre les grands principes qui peuvent vous guider dans cette quête.





Acquérir un sens artistique

La démarche

La raison d’être de cet ouvrage est de vous montrer comment vous affranchir des dogmes de la photographie documentaire pour aller vers la production d’images plus personnelles. Nous traiterons d’ailleurs dans le dernier chapitre d’un exemple concret de projet artistique, depuis la naissance d’une idée jusqu’à son aboutissement.

En préalable, je souhaite faire une mise au point sur le concept de dimension artistique en photographie. En effet, qu’on le veuille ou non, toute photographie (même celle que vous trouvez la plus insipide) est en soi une œuvre d’art. Chaque fois que vous pressez le déclencheur, vous devenez l’auteur d’une création artistique. Si vous êtes un naturaliste endurci, ne vous offusquez donc pas : une démarche artistique n’est pas incompatible avec l’approche naturaliste – dans les deux cas, nous voulons montrer la beauté de la nature. Mon propos n’est pas d’opposer les uns aux autres, mais plutôt de vous inviter à développer votre côté créatif.

Ce type de démarche est beaucoup plus abordable que vous pourriez l’imaginer. L’idée est assez simple en réalité, il s’agit d’essayer de transmettre quelque chose par l’intermédiaire de vos images. Ce peut être un discours complexe, un concept, ou plus simplement une idée, une émotion. Il n’y a donc pas de crainte à avoir concernant notre capacité à définir une démarche artistique, tout le monde à cette faculté. Le plus difficile est sans doute de trouver un public à l’écoute de notre travail.

La dialectique du discours

Afin de vous guider dans votre quête d’identité artistique (si le besoin s’en fait sentir bien sûr), je me permets de vous soumettre une méthode pour garder quelques repères dans les arcanes de la création.

1. En premier lieu, il faut définir le thème principal que vous souhaitez traiter. Les idées ne manquent pas et les possibilités sont infinies. Vous pouvez choisir de traiter le thème de l’eau (un sujet universel maintes fois demandé lors des concours), de traiter une seule espèce animale ou végétale, ou encore de ne photographier qu’à contre-jour ou à certaines heures de la journée. Les idées sont nombreuses et vous tendent la main en permanence. À vous de savoir quel thème vous déciderez d’explorer selon votre sensibilité. Si vous êtes en panne d’inspiration, ne vous découragez pas et sortez faire des photos. Une fois rentré, vous constaterez peut-être que vous êtes davantage attiré par certaines choses ; à la sortie suivante, vous pourrez ainsi choisir d’orienter vos images vers ce thème-là. C’est ainsi que votre démarche artistique se précisera : avant vous sortiez pour photographier un peu tout, dorénavant vous aurez un but.
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En prenant cette photo, je souhaitais retranscrire les lignes gracieuses que dessinent les brins de cette graminée. Faire ce choix en cadrant un détail de la plante est déjà en soi une démarche créative précise. Le fond clair accentue le graphisme de l’image.

150 mm, 400 ISO, 1/250 s, f/4, Nikon D700



2. Une fois cette première étape franchie, il vous faudra définir un discours. Voulez-vous traiter le sujet en une seule image ou sur une série de clichés dont vous définirez le nombre ? Que désirez-vous montrer ? Pourquoi ? Il faudra tenter de répondre à ces quelques questions pour préciser votre démarche.

3. Par la suite, il sera bon de déterminer des « partis pris ». Il s’agit de critères arbitraires que vous allez fixer et qui vont définir votre identité, par exemple n’utiliser que le format carré, ne prendre des photos qu’avec le même objectif, photographier toujours à pleine ouverture ou encore de ne faire que des images floues...Cela peut vous sembler étrange à première vue, mais vous vous rendrez peut-être compte que le fait d’établir des contraintes permet de booster la créativité ; cela met à l’épreuve votre capacité d’adaptation. Ce point est important, car ce sont ces choix qui vont vous permettre de vous démarquer des autres.

4. Au fil de vos sorties, vous trouverez enfin certainement des moyens de faire évoluer votre méthode de travail. Vous penserez beaucoup à votre thème et découvrirez probablement d’autres perspectives. Soyez à l’écoute de vos inspirations et surtout soyez audacieux, tentez des choses nouvelles.
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Les trois clichés suivants ont été directement inspirés de l’image précédente et montrent comment peut naître une série à partir d’une idée simple. Ayant particulièrement apprécié son esthétique, j’ai pensé renouveler l’idée au cours de mes sorties photo suivantes. La démarche était simple : photographier des végétaux pour faire ressortir les lignes qu’ils dessinent. La dialectique du discours a découlé de ce postulat de base : les plantes choisies sont dépourvues de feuilles qui pourraient brouiller le discours initial ; le fond choisi est clair, dans les tons gris-blanc ; les images sont prises en léger contre-jour afin d’accentuer le contraste ; les cadrages sont effectués sur des zones particulières qui ont pour but de montrer les formes que peuvent prendre certaines plantes.

150 mm, 1 600 ISO, 1/160 s, f/3,5, Nikon D700
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150 mm, 400 ISO, 1/320 s, f/4, Nikon D700
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150 mm, 400 ISO, 1/200 s, f/2,8, Nikon D800



Composer une photographie rapprochée

Avant d’aborder plus concrètement la prise de vue, il me semble important de rappeler quelques règles fondamentales de composition. Il s’agit de notions permettant de guider le photographe pour composer convenablement un cliché. Elles ne sont pas nées avec la photographie mais sont issues d’une longue tradition picturale, c’est donc de manière empirique que les peintres puis les photographes ont élaboré ces codes. Ces règles, souvent qualifiées de « classiques », sont très importantes. Une fois assimilées, vous pourrez toutefois choisir de les respecter ou de vous en affranchir (comme je peux le faire régulièrement).

LA LECTURE EN Z


La lecture d’une image ne se fait pas de manière aléatoire. Des études scientifiques ont montré que nos observations sont régies par une série de facteurs communs. En premier lieu, lorsqu’on découvre une photographie, son sens de visionnage est étroitement lié à notre appartenance culturelle. Plus précisément, nous sommes influencés par notre manière d’écrire et donc de lire un texte ; cette manière de traiter l’information est tellement ancrée en nous que nous abordons toutes les œuvres visuelles de la même façon. Ainsi, dans une culture dite « occidentale », nous avons tous tendance à lire une image de gauche à droite et de haut en bas. Pour schématiser ce concept, on parle de lecture en Z. Nous faisons cela sans même nous en rendre compte. L’œil balaie l’image très rapidement et de manière imperceptible ; même si nous n’avons pas la sensation de « lire » une photographie, c’est pourtant ce que nous faisons inconsciemment.

Ce schéma a été maintes fois prouvé par l’expérimentation, mais il ne constitue pas la seule manière d’appréhender une œuvre. Il existe dans chaque image une hiérarchie des motifs voulue par l’artiste. Si la composition est réussie, nous allons avoir tendance à nous attarder sur ces éléments principaux, puis sur ceux plus secondaires qui participent néanmoins à la compréhension générale de l’œuvre. Pour une population donnée, des expériences répétées ont permis de constater qu’une même image soumise à plusieurs sujets est déchiffrée de la même manière. Le trajet de l’œil et les points d’intérêt sont sensiblement identiques.



Le B.A.-BA de la composition

Le premier grand principe qu’il faut connaître en photographie rapprochée est de se placer à hauteur de sujet. Si je peux me permettre une analogie facile, il ne vous viendrait sans doute jamais à l’idée de prendre le portrait d’une personne en vous positionnant juste au-dessus de lui. Pour la proxi et la macro, c’est exactement la même chose. Si on se place en position zénithale, les images auront sans doute peu d’intérêt, car il y aura beaucoup d’éléments sur le même plan que le sujet, les images seront donc un peu fouillis. En vous plaçant à hauteur du sujet, elles gagneront en clarté et en profondeur ; de plus, le spectateur aura l’impression d’être immergé dans le monde de l’organisme (animal ou végétal) que vous photographiez. Vous l’aurez compris, pour être efficace, il ne faudra pas hésiter à se mettre à plat ventre !
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Cette image cumule les défauts. Outre la mauvaise lumière du milieu de journée, l’angle de vue zénithal est inadapté pour mettre en valeur le criquet et obtenir une bonne photo. Vous remarquerez que tous les éléments sur le cliché sont nets. L’ensemble n’est donc pas très agréable à regarder.

150 mm, 100 ISO, 1/250 s, f/11, Nikon D800
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En se plaçant à hauteur du sujet, on a l’impression d’être dans l’intimité de l’insecte. N’hésitez pas à plonger le nez dans l’herbe afin d’obtenir des images plus intéressantes.

150 mm, 3 200 ISO, 1/320 s, f/9, Nikon D800
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150 mm, 800 ISO, 1/200 s, f/4, Nikon D700



L’équilibre

Il s’agit d’un principe élémentaire. Il est certainement appliqué par un grand nombre d’entre vous sans même que vous en ayez conscience.

En photographie, la notion d’équilibre réside dans le fait que chaque motif que vous choisirez de faire apparaître sur l’image a un poids visuel. Ce « poids » peut se matérialiser par la surface qu’occupe l’objet, mais également par sa couleur (le regard est souvent attiré par les couleurs vives) ou sa luminosité (les hautes lumières retiennent plus facilement l’attention). Ainsi, les éléments d’une image sont autant de points d’ancrage pour guider le regard. Selon leur importance, l’œil les fixera de manière plus ou moins insistante. Pour équilibrer une image, il vous faudra estimer le poids visuel de chaque motif pour que le ou les éléments secondaires viennent jouer le rôle de contrepoids au sujet principal.
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	Illustration de la règle de l’équilibre appliquée à la photo rapprochée. D’abord (lecture en Z), le regard rencontre la mante religieuse (Mantis religiosa), en haut à gauche. Il parcourt ensuite la branche sur laquelle l’animal est posé jusqu’aux feuilles. Ces dernières jouent le rôle de « contrepoids ». Néanmoins, elles sont de moindre importance et renvoient le regard vers la mante.

150 mm, 400 ISO, 1/640 s, f/4,5, Nikon D800
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	Ici, l’équilibre est plus évident. Les deux papillons se font face et leur positionnement remplit bien le cadre. Le sujet principal est le papillon orange et blanc (une mélitée), le papillon gris est en effet légèrement plus petit et plus terne ; il vient contrebalancer la mélitée aux couleurs plus vives qui attirent davantage le regard.

150 mm, 1 600 ISO, 1/250 s, f/5,6, Nikon D800





Les lignes directrices

Les images que nous créons ne sont finalement qu’une accumulation de droites et de courbes entre lesquelles s’étalent des aplats de couleurs. En photographie rapprochée, vous rencontrerez très fréquemment des motifs linéaires. Les plus redondants sont les végétaux. Que vous vouliez ou non, il faudra faire avec cet enchevêtrement de lignes.

L’exercice de la composition est avant tout l’art de guider le regard du spectateur à l’endroit où nous le souhaitons. Ces motifs nous offrent en la matière une belle occasion d’attirer l’attention vers la zone voulue en positionnant le sujet de manière adéquate. Ainsi, l’œil suivra instinctivement les lignes jusqu’au motif principal.
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	Pour composer ce cliché représentant une libellule sympetrum (Sympetrum fonscolombii), j’ai opté pour un cadrage large. Cela m’a permis d’intégrer à l’image des tiges de plantain qui guident le regard vers l’insecte.

150 mm, 100 ISO, 1/400 s, f/4, Nikon D800





Le nombre d’or

La découverte du nombre d’or remonte à l’Antiquité. C’est un nombre dit « irrationnel », c’est-à-dire qu’il ne peut pas s’écrire sous la forme d’une fraction. Il est égal à 1,6180339887… et contient une infinité de chiffres après la virgule. Depuis des siècles, les artistes, de manière intuitive ou consciente, ont remarqué que si l’on transposait le nombre d’or à l’art et à l’architecture, on obtenait des proportions censées être parfaites. Certains, comme Léonard de Vinci, ont même parlé de proportions divines.

Pour appliquer ce schéma à la photographie, il faut transposer le principe mathématique d’un point de vue géométrique : pour créer un rectangle d’or, il faut dessiner un premier carré central (1), sur un côté duquel s’appuie un deuxième carré (1), sur lesquels s’appuie un troisième carré (2), et ainsi de suite (3 ; 5 ; 8 ; 13 ; 21…). Si l’on trace ensuite les quarts de cercle dont le rayon est égal au côté de chacun des carrés de la figure précédente, on obtient une spirale d’or. À l’aide de ce schéma, il est possible de découper le cadre en six parties. Les proportions qui en découlent sont jugées particulièrement esthétiques par les Anciens.

Le véritable inconvénient de la règle du nombre d’or est son application graphique. Il est en effet souvent délicat de composer une photographie en conceptualisant la position de la spirale ou des proportions du nombre d’or. À cet égard, la règle des tiers, que nous allons rappeler maintenant, est bien plus simple à mettre en œuvre.
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La spirale d’or et les proportions du nombre d’or
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	Ce cliché respecte le principe du nombre d’or. En effet, le centre de la spirale correspond également à la zone où est situé le sujet de l’image.

150 mm, 3 200 ISO, 1/800 s, f/3,5, Nikon D700






La règle des tiers

En photographie, il est généralement déconseillé de placer le sujet au centre de l’image. La raison est que sinon vous n’utilisez qu’une toute petite partie de la surface disponible, et le regard de l’observateur reste bloqué au centre, sans parcourir le reste de l’espace. Bien qu’il existe des situations pour lesquelles le sujet puisse être centré (voir la section suivante), la plupart du temps ce n’est pas le bon choix. La règle des tiers offre un guide au photographe, plus simple que celui du nombre d’or, pour éviter cet écueil.

Le principe est de diviser mentalement le rectangle de l’image en six parties égales. On obtient ainsi deux droites verticales et deux horizontales qui se recoupent en quatre endroits différents qui constituent les points forts de l’image. La règle des tiers consiste à disposer le sujet au niveau d’un de ces points.
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Le principe de la règle des tiers
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Pour mettre en valeur ce caloptéryx délicatement posé sur une branche au milieu de la rivière, j’ai choisi d’utiliser la règle des tiers. Le point fort est ainsi situé sur le sujet dans le tiers supérieur droit de l’image.

150 mm, 1 600 ISO, 1/200 s, f/3,3, Nikon D800
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La règle des tiers s’adapte avantageusement à tous les types de cadre. Ici le format carré était particulièrement intéressant pour mettre en valeur ce papillon damier.

150 mm, 800 ISO, 1/250 s, f/3,3, Nikon D800



Le centrage du sujet

Placer le sujet au centre de l’image peut être un bon choix dans certaines situations. Cela permet par exemple de mettre l’accent sur la forme symétrique de l’animal ou de la plante que vous photographiez. Dans ce cas-là, il ne doit pas y avoir d’ambiguïté : le spectateur doit comprendre votre discours au premier coup d’œil. Si telle est votre intention, je vous recommande de faire en sorte que le sujet occupe une grande partie de l’image.


[image: image]

Cette argiope frelon (Argiope bruennichi) est l’une des grandes araignées observables sur le territoire français. Elle protège ici sa couvée qu’elle a enrobée d’une toile, en arrière-plan, contre le photographe un peu envahissant (rassurez-vous, toute la famille se porte bien). La composition centrée met bien en valeur la symétrie et l’esthétisme de l’araignée. Vous noterez enfin que le sujet remplit tout le cadre.

150 mm, 1 600 ISO, 1/500 s, f/13, Nikon D700



Il est évidemment possible (tout est autorisé en photographie) de centrer le sujet sans pour autant que ce dernier ne prenne tout l’espace. Dans ce cas, l’idée que vous transmettrez ne sera pas la même. Il se dégagera de l’image un sentiment d’isolement, de solitude du sujet dans son environnement.
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Cette petite libellule (Calopteryx) semble perdue au milieu de l’image, elle donne l’impression d’être « seule au monde ». Pour moi, cette photo dégage néanmoins une sensation d’apaisement et de sérénité.

150 mm, 200 ISO, 1/1 000 s, f/3,5, Nikon D800
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Ici, j’ai centré cette petite marguerite, mais je l’ai légèrement décalée vers le bas de l’image. Le spectateur a ainsi l’impression d’observer une toute petite fleur qui cherche désespérément à capter les rayons du soleil.

150 mm, 100 ISO, 1/1 600 s, f/4, Nikon D800



À moins que vous n’ayez choisi le parti pris de centrer le sujet sur toutes vos images, je vous déconseille d’utiliser trop souvent ce type de composition. Les photos qui en découlent manquent souvent de dynamisme et d’inspiration créative. Il faut donc, à mon avis, n’utiliser ce type de cadrage qu’avec parcimonie.

L’utilisation de l’espace

D’une manière générale, il existe deux grandes tendances pour composer une photographie (avec toutes les nuances induites entre ces deux extrêmes).

• L’une est de s’évertuer à remplir le cadre le plus possible, soit seulement avec le sujet, soit en utilisant également des éléments secondaires.

• Le sujet peut sinon être disposé dans le cadre de manière adéquate, et très peu d’éléments (voire aucun) viennent s’ajouter à la composition : on parle de composition minimaliste.


[image: image]

Voici un exemple d’une manière d’utiliser le cadre au maximum. Ici, les ailes de la libellule occupent la plus grande partie de la surface du cadre et le point fort de l’image est représenté par les yeux globuleux de l’insecte.

150 mm, 1 600 ISO, 1/400 s, f/10, Nikon D700
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À l’inverse de l’image précédente, une composition est dite « minimaliste » lorsque le sujet occupe une petite zone de l’image et que le reste de la surface est globalement épuré. Pour ce cliché, cette araignée d’eau illustre parfaitement ce principe.

150 mm, 400 ISO, 1/160 s, f/4,2, Nikon D700



L’impression qui se dégagera ne sera pas du tout la même. Le premier cas donnera des images denses contenant beaucoup d’informations et adaptées aux scènes dynamiques, par exemple, tandis que les clichés minimalistes sont plus apaisants et inspirent la sérénité.

Miser sur le flou artistique

Le choix du fond, vecteur de l’ambiance de l’image

Comme je l’ai déjà évoqué dans le premier chapitre, la profondeur de champ est extrêmement réduite en photographie rapprochée. Cela implique que, quoi qu’il arrive, vous aurez pratiquement toujours une zone floue sur votre image. Dans la très grande majorité des cas, il s’agit de l’arrière-plan. On parle aussi de « bokeh » (voir encadré page 10). Il me semble opportun de rappeler ici que, pour obtenir un fond bien dilué (c’est-à-dire bien flou), il est recommandé d’ouvrir le plus possible le diaphragme de l’objectif (f/2,8 par exemple). Les longues focales (80 mm et plus) permettent également d’accentuer le phénomène.

Dans notre discipline, les caractéristiques du fond de l’image revêtent une importance de premier ordre. En effet, c’est bien souvent l’arrière-plan qui déterminera l’ambiance de l’image. Selon la couleur, la luminosité et l’esthétisme de ce dernier, le cliché ne transmettra pas la même chose. Certains d’entre vous se disent peut-être que nous ne pouvons pas faire grand-chose concernant ce qui se trouve derrière le sujet, c’est faux ! En bougeant l’axe de prise de vue de seulement quelques centimètres (voire millimètres), il est possible de changer radicalement l’aspect de l’arrière-plan. Vous pouvez ainsi choisir de faire apparaître la couleur d’une fleur, le vert de l’herbe ou un rayon de lumière qui perce à travers la végétation.


[image: image]

En modifiant l’angle de vue, même très légèrement, il est possible de moduler l’aspect et la couleur du fond de l’image. En photographie rapprochée, ce paramètre est d’une grande importance pour créer l’ambiance souhaitée.



C’est l’un des plus grands avantages de la photographie en gros plan et c’est pour cela que les possibilités créatives sont immenses : modifier l’ambiance d’un cliché demande peu d’efforts. Imaginez vouloir faire la même chose dans la pratique du paysage, il vous faudra parfois faire des kilomètres pour changer l’angle de vue.
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	150 mm, 1 600 ISO, 1/320 s, f/5, Nikon D800

	150 mm, 800 ISO, 1/320s, f/4,5, Nikon D800
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	150mm, 1600 ISO, 1/500s, f/4,2, Nikon D800




	Pour cette série, j’ai varié les angles de vue afin de donner une ambiance différente aux photos. J’ai également varié les compositions. Pour la première image, l’angle de vue est plutôt classique, à hauteur de sujet, mais la position de la coccinelle n’est pas idéale. Pour la deuxième, je me suis rapproché ; l’angle de vue est identique, mais le fond est gris à cause d’un caillou derrière la fleur. Le résultat est plutôt satisfaisant, mais peu singulier. La troisième vue est plus originale : j’ai intégré dans le cadre un rayon de soleil qui perçait à travers la végétation. L’ambiance change totalement, mais la composition n’est pas une réussite : le sujet est rejeté en partie basse et induit une confusion sur le propos (est-ce que le photographe a voulu montrer le rayon de lumière ou l’insecte?). En me décalant un peu et en adoptant un angle de vue en légère contreplongée, j’ai pu inclure cet éclat de lumière de manière plus subtile sur la dernière image (page suivante) : la coccinelle est bien mise en valeur, délicatement accrochée à un pétale. C’est pour moi la plus réussie. Pour cette série, l’insecte a été coopératif et est resté assez longtemps pour me permettre de tester plusieurs possibilités. Nous n’avons pas toujours ce loisir.
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150mm, 800 ISO, 1/320s, f/5, Nikon D800



L’avant-plan

De la même manière que pour le fond, l’avant-plan est bien souvent une zone floue, car il ne se trouve pas sur le plan de netteté (voir le chapitre 1). En général, les photographes s’arrangent pour qu’il n’y ait aucun élément entre eux et leur sujet, cela pourrait sinon occasionner une gêne pour la lecture de l’image. En photographie rapprochée, il est possible de transformer ce qui semble un handicap en véritable atout.

Lors de la prise de vue, il arrive souvent que des éléments tels que des végétaux se trouvent entre votre sujet et vous. Vous devrez donc faire avec. Vous pouvez également intercaler délibérément un objet en vue d’obtenir un effet. À mon sens, il existe deux façons d’utiliser l’avant-plan :

• soit vous placez le sujet de manière à ce qu’il ne se trouve pas sur la même zone que l’avant-plan – ce dernier aura ainsi un esthétisme pratiquement identique à un arrière-plan (flou donc), l’intérêt est que vous pourrez l’utiliser pour cacher des motifs disgracieux qui se trouvent sur le même plan de netteté que le sujet ;


[image: image]

À l’ombre d’un pin, j’ai trouvé ces charmants petits champignons blancs qui avaient poussé au milieu des aiguilles. J’ai souhaité que ces dernières n’apparaissent pas nettes sur l’image, j’ai donc positionné mon appareil de façon à ce qu’il y en ait beaucoup entre la lentille de mon objectif et le sujet. L’effet obtenu est que les champignons semblent flotter au milieu d’un nuage jaune-orange. Le procédé est particulièrement visible au niveau des pieds où l’on peut voir un léger voile (cependant, il ne recouvre pas tout le sujet).

150 mm, 1 600 ISO, 1/640 s, f/5,6, Nikon D800
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Pour ce cliché de caloptéryx, le procédé est le même, mais employé un peu différemment. J’ai en effet choisi de photographier l’animal à travers la végétation. J’ai recherché un angle pour lequel la libellule n’était pas couverte par une feuille. Les végétaux disposés autour agissent comme un cadre dans le cadre et mettent en valeur le sujet. Le spectateur a l’impression d’écarter une feuille ou deux et de découvrir une scène d’une rare beauté.

150 mm, 200 ISO, 1/250 s, f/6,3, Nikon D800



• soit vous placez le sujet de manière à ce qu’il se trouve derrière l’avant-plan. Attention cependant, la lentille de l’objectif ne doit pas être totalement recouverte, sinon vous ne verrez plus rien ! Cela aura pour effet de voiler plus ou moins fortement l’image.
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Cet accouplement de criquets est voilé par des brins d’herbe se situant entre les insectes et la lentille de l’objectif.

150 mm, 800 ISO, 1/250 s, f/3,5, Nikon D700
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Le même procédé a été employé pour photographier cette araignée pisaure. Cette prédatrice ne tisse pas de toile, mais chasse à l’affût en se déplaçant « discrètement » entre les brins d’herbe. Sur cette image, elle n’est pas montrée en détail, mais le léger voile définit une ambiance embrumée, presque inquiétante.

150 mm, 800 ISO, 1/500 s, f/4, Nikon D700



L’abstraction floue

Une image est dite « abstraite » lorsque le spectateur a du mal à distinguer la nature du motif. Il a alors un doute sur ce qu’il voit. S’il est prêt à accepter cette petite frustration, il peut alors se concentrer sur ce que dégage l’œuvre en termes de formes, de lignes, de courbes et de couleurs. Le photographe abstrait ne cherche pas à représenter fidèlement la réalité, il s’en sert comme support pour imaginer une autre vérité. Contrairement à ce que l’on peut entendre çà et là, ce genre d’image n’est pas le fruit du hasard. Les photographes ne choisissent pas de déclencher « au petit bonheur la chance », ils calculent méthodiquement ce qu’ils veulent montrer.
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Difficile de savoir ce que représente cette image pour le spectateur. Cela est-il si important ? Pour ce cliché, j’ai décalé la mise au point (pas trop) pour transformer le sujet initial en quelque chose de plus vaporeux. Il s’agit en réalité d’un chardon vu en très gros plan.

150 mm, 3 200 ISO, 1/160 s, f/5,6, Nikon D800



L’abstraction ne veut pas dire nécessairement qu’une image est floue, nous verrons plus loin que les images parfaitement nettes peuvent également entrer dans cette catégorie. En choisissant le flou intégral, vous privez le spectateur de point d’accroche, car nous sommes tous attirés en premier par les zones de netteté. La hiérarchie des motifs se fera donc différemment, avec l’intensité de la luminosité (le regard est attiré par les hautes lumières) ou des couleurs (l’œil regarde en premier les couleurs vives). Je ne prétends pas que ce genre d’images est facile à réaliser, mais je suppose que si vous êtes en train de lire ces lignes, c’est que votre sensibilité artistique est avide de découvertes. Je vous invite donc à essayer ce type de création. L’idée est d’appréhender le monde qui nous entoure d’une manière différente.
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Voici un autre exemple d’image floue. Comme vous l’aurez peut-être deviné, il s’agit de tiges végétales photographiées à la lumière du soir. Sous cet aspect, elles prennent pour moi une forme plus animale, tels des serpents ondulant au crépuscule.

150 mm, 400 ISO, 1/320 s, f/7,1, Nikon D800



Jouer avec la lumière

Le flash

Lorsqu’on photographie en gros plan, la luminosité vient parfois à manquer cruellement. Si vous avez pratiqué la photographie rapprochée, vous avez sans doute déjà constaté le phénomène. Dans ce cas, le recours au flash peut être une bonne solution (nous verrons à la section suivante que ce n’est pas la seule). Dans le chapitre précédent, j’ai détaillé les différentes solutions qui s’offrent à vous en matière de lumière artificielle. Selon celle pour laquelle vous aurez opté, les performances seront plus ou moins élevées. Je rappelle également que l’emploi d’un diffuseur est fortement conseillé afin d’éviter une lumière trop brutale.

La plupart des appareils récents permettent d’ajuster l’exposition des flashs de manière automatique. Ainsi, vous pouvez choisir le mode de mesure d’exposition (mesure Spot, Pondérée centrale ou Évaluative) et déclencher une fois la mise au point effectuée. Vous pouvez également choisir d’opérer de manière totalement manuelle (mode M sur les flashs) et ajuster l’intensité du flash selon votre désir. Sachez néanmoins que cette dernière pratique demande une bonne maîtrise de son matériel.
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	L’éclairage frontal permet un gain de luminosité intéressant, mais il a le défaut de ne pas éclairer l’arrière-plan (en tout cas, pas assez).

150 mm, 800 ISO, 1/250 s, f/8, Nikon D800





En photographie rapprochée (comme ailleurs), la manière de disposer le ou les flashs par rapport au sujet a une grande importance. Il existe plusieurs possibilités ou « plans » de disposition des sources de lumière autour d’un sujet. J’ai réuni des schémas généraux dans la liste suivante afin que vous saisissiez l’idée. Vous pouvez cependant multiplier les sources de lumière autant que vous le souhaitez et les disposer où bon vous semble. Les limites sont celles que vous vous fixerez.

• Le plan le plus simple est d’utiliser une seule source de lumière en éclairage frontal direct. Le sujet est éclairé directement, la lumière provient de l’endroit depuis lequel est prise la photographie. Ce dispositif, d’une extrême simplicité, donne des résultats intéressants. Il a l’avantage d’être facile à transporter et à mettre en œuvre. En contrepartie, l’éclairage de la scène aura toujours un peu le même aspect et manquera parfois de modelé (transition douce entre les zones d’ombre et les zones de hautes lumières). En outre, ce dispositif ne permet pas toujours d’éclairer le fond de manière convenable, il en résultera parfois un arrière-plan sombre, ce qui peut donner un rendu un peu factice.

• L’emploi d’un seul flash peut être utilisé différemment, avec un réflecteur par exemple. Il vous suffira d’orienter la tête de votre flash sur ce dernier pour éclairer la scène de manière indirecte. Ce procédé aura pour effet d’atténuer l’intensité de l’éclair, mais il a l’avantage de donner une lumière moins agressive.

• Si votre boîtier permet de contrôler les flashs externes, ou si vous disposez d’un contrôleur de flashs à distance, vous pouvez disposer la source de lumière où cela vous semblera le plus judicieux : simplement légèrement déporté, ou pour éclairer le fond, ou encore en contre-jour, par exemple.
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Voici une possibilité d’éclairage avec l’emploi d’un flash et d’un réflecteur. La lumière obtenue sera majoritairement latérale.
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Avec un flash déporté, il est possible de créer un contre-jour artificiel.



• Si vous avez la chance de posséder deux flashs, vous pourrez complexifier les schémas. Par exemple, choisir d’en utiliser un en position frontale pour éclairer directement le sujet, et positionner l’autre en direction de l’arrière-plan ; de cette manière, vous obtiendrez une image correctement exposée sur ses différents plans. Vous pouvez aussi choisir de déporter les deux sources de lumière afin d’obtenir un éclairage plus subtil (voir plus haut).


[image: image]

En vous servant de deux flashs, vous pouvez éclairer à la fois le sujet et l’arrière-plan de l’image.
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Les deux sources de lumière peuvent être déportées pour un éclairage encore plus subtil.
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Pour photographier cette petite araignée thomise, j’ai déporté mes deux flashs cobra que j’ai pilotés automatiquement avec mon boîtier. L’un était disposé sur la droite et l’autre éclairait le fond de la scène. Cette configuration m’a permis d’obtenir un éclairage original.

150 mm, 400 ISO, 1/160 s, f/5,6, Nikon D300



• Si vous possédez trois flashs ou plus, vous pourrez varier les « plans » à votre guise et obtenir des éclairages de plus en plus précis. Attention cependant, car dans certains cas, comme pour la photographie d’insecte, votre sujet ne vous laissera pas toujours le loisir d’installer votre dispositif – les petites bêtes choisissent souvent de prendre la tangente lorsqu’il y a trop d’agitation autour d’eux. Pensez également à l’encombrement que peut occasionner le transport de multiples flashs et mini trépieds, tout cela peut vite devenir lourd et difficile à manipuler en pleine nature. À vous de vous faire votre opinion sur le sujet.
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Si vous possédez de nombreuses sources de lumière artificielle, vous pouvez tenter des schémas de plus en plus complexes. En voici un exemple avec trois flashs.



La plus fantastique source de lumière : le Soleil

Voici la seule source de lumière que je privilégie lorsque je pratique la photographie rapprochée. Bien souvent, je n’emporte pas de flash avec moi, car, comme je l’ai déjà dit dans la section dédiée aux accessoires, je n’utilise pratiquement jamais de lumière artificielle. Le rendu des flashs, même lorsqu’ils sont très bien maîtrisés, est toujours un peu factice ; les flashs ont tendance à rendre les couleurs plus saturées et donnent parfois des reflets disgracieux. C’est le cas par exemple lorsqu’on photographie des insectes dont l’exosquelette (la carapace) est lisse et luisant. Un expert évitera cet écueil évidemment, mais une lumière trop parfaite ne me séduit pas forcément. Par ailleurs, les éclairages des flashs sont parfois un peu uniformes et manquent de modelé. De plus, j’aime voyager léger, il m’arrive fréquemment de ne sortir qu’avec mon boîtier et un objectif macro.

En règle générale, si vous optez vous aussi pour la lumière naturelle, il est largement conseillé de sortir faire vos prises de vue au petit matin ou à la tombée du jour. Ces moments donneront toujours des ambiances plus intéressantes, avec des contrastes doux. Les journées nuageuses sont également propices à la pratique de la photographie en gros plan : les nuages qui passent devant l’astre solaire agissent comme un immense diffuseur, cela a pour effet d’atténuer fortement la dureté de la lumière.
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J’ai photographié ce diablotin (Empusa pennata) par une journée nuageuse de novembre. Les nuages diffusent la lumière et adoucissent les contrastes trop prononcés.

150 mm, 400 ISO, 1/640 s, f/5,6, Nikon D700



Je suis conscient que ces conditions ne sont pas toujours au rendez-vous lorsqu’on a l’envie (et le loisir) de sortir faire une balade photographique. Les beaux jours du printemps et de l’été correspondent bien souvent aux moments de l’année où nous avons le plus d’appétence pour aller contempler la nature. Je vous rassure, il est possible de photographier au milieu d’une chaude journée d’été avec succès. L’astuce consiste à photographier à l’ombre ; cette dernière peut être générée par un arbre ou un autre objet imposant. Mais vous pouvez aussi simplement la créer en vous plaçant entre le soleil et votre sujet. Dans cette situation, vous aurez très souvent en arrière-plan des objets éclairés directement par le soleil. Cela permet de composer des clichés particulièrement esthétiques : au premier plan, le sujet est à l’ombre et se caractérise donc plutôt par une palette de couleurs dans les tons froids, tandis que le bokeh est plus dans les tons chauds et les couleurs vives. Rappelez-vous que la teinte des objets en arrière-plan a toute son importance pour l’ambiance du cliché.


[image: image]

J’ai photographié cette petite sauterelle ponctuée en été, en milieu d’après-midi. Elle était perchée entre les tiges d’une graminée et je trouvais la ressemblance entre ses antennes et la plante particulièrement intéressante. Pour atténuer le contraste dû au soleil trop puissant, je me suis positionné de manière à créer une ombre portée sur l’orthoptère. J’ai ainsi obtenu une ambiance qui me semble très esthétique, avec un fond bien dilué arborant des couleurs dans les tons chauds.

150 mm, 200 ISO, 1/200 s, f/5, Nikon D800



Le contre-jour

Pour certains néophytes, une photo prise en contre-jour est immanquablement ratée. Si cela peut être vrai dans d’autres domaines (et encore), en photographie rapprochée c’est totalement hors de propos. Si l’on souhaite se passer du flash, qui permet d’éviter les contre-jours (ou de les atténuer grandement) dans la plupart des cas, on peut exploiter le contre-jour de manière avantageuse. Le phénomène a en effet l’intérêt de révéler les silhouettes et les formes de nos sujets. Faire face au soleil est donc une bonne manière de sortir des clichés dits « classiques » qui ont pour but de montrer objectivement une fleur ou un insecte ; le contre-jour est un bon moyen de suggérer au spectateur une ambiance particulière.

Vous l’aurez sans doute compris, j’affectionne particulièrement l’exercice. Pour tenter l’expérience, vous n’aurez pas besoin de beaucoup de matériel, il vous faudra juste regarder vers le soleil et faire attention de ne pas trop être ébloui. À cet égard, je vous suggère là encore de privilégier l’aurore et le crépuscule, moments auxquels la lumière est moins forte. En outre, vous n’êtes pas obligé de faire totalement face au soleil : en prenant un peu d’angle, vous obtiendrez des contre-jours plus subtils, moins contrastés. Lors d’une prise de vue, vous pourrez varier les angles et choisir a posteriori l’image qui vous semblera la plus pertinente.
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Pour cette image d’une mante religieuse (Ameles decolor) posée sur la tige d’une marguerite, le contre-jour est très prononcé. La silhouette de l’animal est cependant très évocatrice. Une telle image met l’accent sur l’insecte en tant que forme symbolique.

150 mm, 200 ISO, 1/1 000 s, f/4,5, Nikon D800
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L’esthétisme de cet asphodèle a attiré mon regard de photographe. Afin de révéler les ondulations décrites par les feuilles, j’ai opté pour un contre-jour peu prononcé.

150 mm, 400 ISO, 1/2 000 s, f/3,2, Nikon D800
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Les sujets

La proxi et la macrophographie permettent de traiter des sujets infiniment variés. Le grand intérêt de la photographie en gros plan est, à mon sens, de pouvoir créer des images surprenantes avec relativement peu de moyens. Peu importe la région dans laquelle vous vivez, il vous suffira de faire quelques pas dans la nature pour commencer à prendre des photos. Dans ce chapitre dédié aux sujets photographiques, je ne prétends pas dresser un catalogue exhaustif de ce qu’il est possible de faire, cela serait utopique, mais je vous invite à passer en revue quelques grands thèmes de cette discipline à travers mon regard.





La lumière comme sujet

« S’il n’y a pas de lumière, il n’y a pas de photographie. » Cette phrase est un tel lieu commun qu’en la lisant, vous vous dites sans doute que je suis un grand penseur, que Roland Barthes n’a plus qu’à aller se rhabiller – oui, j’aime parfois enfoncer des portes ouvertes ! Si je pense utile d’écrire une telle banalité, c’est pour rappeler une évidence : c’est la lumière qui donne l’ambiance d’une image. Cependant, il est également possible d’en faire le sujet principal d’une composition. Le problème que pose cette pratique est assez simple : comment faire pour que la lumière devienne le motif dominant d’une image ? La réponse n’est pas si immédiate, et faire de la lumière le sujet central n’est pas chose facile. D’après mon expérience, il existe trois manières de traiter ce thème.

Regarder droit dans le soleil

Sur Terre, il n’existe qu’une source de lumière naturelle : le Soleil (encore une porte ouverte). Une solution à adopter si l’on veut s’essayer à « photographier la lumière » est de la regarder frontalement. Comme je l’ai signalé à propos du contre-jour dans le chapitre 2, attention à vos yeux ! Je vous déconseille fortement de réaliser cet exercice aux heures auxquelles la luminosité est la plus forte, cela pourrait causer des dégâts irrémédiables. Pour ma part, je choisis les premières ou les dernières lueurs du jour, quand la lumière est beaucoup moins intense.

La méthode à employer est relativement simple : il suffit de décaler la mise au point de votre objectif comme si le sujet était très proche de vous – il ne s’agit donc pas de « photographie en gros plan » au sens strict du terme, mais comme nous parlons de photographie créative, il me semble opportun d’aborder cet aspect. En modulant la bague de mise au point de votre objectif, le rayon de lumière prend une forme circulaire. À vous de choisir quelle taille de halo vous souhaitez obtenir sur votre image ; plus vous décalerez la mise au point vers le gros plan, plus le cercle sera grand (cela dépendra également de la quantité de lumière). Une astuce consiste à intercaler des éléments entre vous et le soleil – à bonne distance, pour qu’ils ne soient pas trop présents sur l’image. Cela aura pour effet de « fractionner » la lumière et de multiplier les halos ; ces derniers auront, de plus, une intensité lumineuse différente.

Les reflets

Une autre solution pour photographier la lumière consiste à la saisir de manière indirecte. Il s’agit simplement de tenter de capturer les rayons qui se reflètent sur les objets. La prise de vue s’effectue selon la même méthode, en décalant la mise au point vers le gros plan. En positionnant votre appareil photo avec le bon angle, vous pourrez réaliser des images intéressantes ; l’exercice sera d’autant plus aisé que le soleil est bas sur l’horizon. Cette fois, il ne s’agit pas de sécurité, mais de facilité : l’angle de réflexion de la lumière ne doit pas être trop prononcé pour que vous puissiez capter la lumière qui en émane. De plus, lorsque le soleil est au zénith, l’intensité de la lumière est très forte ; le matin ou le soir, vous pourrez observer des reflets plus contenus, plus simples à photographier.


[image: image]

Mon intention ici était de photographier le soleil au crépuscule. C’était le dernier instant de la journée, deux minutes plus tard le soleil avait disparu. Je l’ai disposé au centre de ma composition ; des végétaux placés entre le soleil et mon objectif m’ont permis d’obtenir des halos donnant différentes nuances de couleurs.

150 mm, 400 ISO, 1/320 s, f/3,5, Nikon D800
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Pour cette prise de vue au lever du jour, j’étais allongé dans les hautes herbes ; je cherchais un angle pour mettre en valeur le soleil. Je l’ai positionné en bas du cadre pour bien illustrer l’aurore. Les lignes floues formées par les végétaux donnent de la structure à l’image et présentent le soleil dans un écrin.

150 mm, 200 ISO, 1/1600 s, f/8, Nikon D700
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Si le soleil est trop haut dans le ciel, les rayons réfléchis seront plus délicats à photographier, car moins accessibles. De plus, la lumière du zénith sera trop forte pour que l’exercice puisse être réalisé avec succès.



[image: image]

Si les bonnes conditions sont réunies, vous aurez tout le loisir d’ajuster le cadrage qui vous semblera le plus pertinent. À cet égard, l’eau est un bon moyen d’obtenir l’effet souhaité : les fines gouttes qui se déposent le matin sur les végétaux sont autant de mini-réflecteurs de lumière. Une autre solution est de tenter de capturer la lumière qui se reflète sur un plan d’eau (rivière, lac, mer…). Attention cependant, car il sera alors difficile d’anticiper la disposition des halos sur l’image ; la composition se fera selon un « hasard maîtrisé », en quelque sorte.

Pour obtenir des cercles de lumière bien ronds, il vous faudra ouvrir le diaphragme de votre objectif le plus possible (autour de f/3 par exemple). Si ce dernier est trop fermé (f/8 et plus), vous verrez apparaître les lamelles du diaphragme présent dans l’objectif, et les cercles deviendront polygonaux. Libre à vous de faire ce choix, qui est cependant souvent considéré moins esthétique par beaucoup.
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	150 mm, 200 ISO, 1/400 s, f/3,5, Nikon D800

	150 mm, 400 ISO, 1/3 200 s, f/4, Nikon D800




	Pour créer ces images, je me suis servi des gouttes de rosée sur les feuilles des végétaux. En trouvant le bon angle, j’ai pu obtenir des formes lumineuses circulaires que j’ai choisi de disposer dans le cadre selon ma sensibilité artistique.






[image: image]

Ce cliché représente les rayons du soleil qui se reflètent dans une flaque d’eau. Ce procédé donne des images graphiques dont j’affectionne particulièrement l’esthétique. En revanche, il ne permet pas de maîtriser la disposition des halos.

150 mm, 200 ISO, 1/400 s, f/3,2, Nikon D700
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Pour cette photo, le même procédé a été employé. J’ai choisi un angle qui me permettait de saisir la lumière qui se reflétait sur une petite rivière en arrière-plan. Le motif en haut à gauche est une feuille de chêne ; la mise au point est décalée de manière à ce qu’elle s’inscrive dans un halo de lumière.

150 mm, 200 ISO, 1/520 s, f/3,5, Nikon D700



Le flare

La dernière solution que j’envisage pour traiter la lumière comme sujet est d’utiliser un phénomène d’aberration optique qui est considéré comme gênant la plupart du temps, le flare (ou facteur de flare). Ce « défaut » est généré par une diffusion parasite de la lumière à l’intérieur de l’optique, qui produit un voile sur l’image. Il a pour effet principal de diminuer le contraste là où il est présent ; il a généralement une forme plutôt circulaire, mais peut aussi couvrir l’intégralité du cliché.

Il n’est pas très compliqué de générer un flare. Il faut que vous vous positionniez de manière à faire face à la source de lumière (le soleil donc), mais que, contrairement aux exemples précédents, le rayon direct n’apparaisse pas sur l’image. Si vous le placez juste en dehors du cadre, vous obtiendrez un voile prononcé ; plus vous vous éloignerez, plus le flare deviendra discret, jusqu’à disparaître définitivement.

J’utilise ce procédé très fréquemment pour générer des compositions créatives. En revanche, il n’est pas simple de se servir du flare lorsqu’on veut photographier la lumière en tant que sujet principal. Dans ce cas, je vous suggère de disposer d’autres éléments dans le cadre ; ils viendront structurer la composition. Attention, ils doivent rester secondaires dans la hiérarchie des motifs, c’est là toute la difficulté. À ce propos, je vous déconseille d’utiliser des animaux qui ont la propriété d’attirer l’œil de manière trop insistante. Ainsi, si un insecte (par exemple) apparaît sur l’image, il focalisera l’attention du spectateur et votre sujet, la lumière, perdra de son importance.


[image: image]

Le flare est très important sur ce cliché : on peut observer un arc de cercle de lumière caractéristique en bas à gauche. Il voile complètement le papillon (un lycène) qui n’est plus que suggéré par un léger contraste. L’image est réussie, mais le regard est immédiatement attiré par ce point d’accroche. Le sujet n’est plus la lumière, mais ce petit papillon prenant un bain de soleil.

150 mm, 200 ISO, 1/6 400 s, f/3,8, Nikon D700
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Ici, l’exercice est sensiblement le même que pour l’image précédente. J’ai souhaité mettre en exergue l’intense luminosité du soleil, mais j’ai choisi de faire apparaître un motif esthétiquement moins fort qu’un papillon. L’épi de blé sauvage est rejeté sur le bord de l’image pour l’affaiblir un peu plus. Disposé ainsi en contre-jour, il perd sa signification primaire et devient un simple motif géométrique qui structure l’image.

150 mm, 100 ISO, 1/800 s, f/3,2, Nikon D800
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Pour « habiller » la composition, j’ai utilisé quelques brindilles que j’ai opportunément trouvées au crépuscule. Elles semblent danser devant la lumière qui décline. On observe le phénomène de flare en haut à droite du cadre.

150 mm, 400 ISO, 1/400 s, f/4, Nikon D800



L’eau

Si, comme moi, vous êtes un contemplatif, vous devez certainement être sensible à l’esthétisme de l’élément aquatique. Ce « fluide » est le fondement de la vie, sans lui aucun organisme ne pourrait exister. C’est sans doute pour cela que l’eau exerce sur nous une telle fascination. On peut la trouver dans la nature sous plusieurs formes, solide, liquide ou gazeuse. S’il est impossible de photographier un gaz généralement incolore, en revanche les deux autres états sont très accessibles et ne laissent personne insensible.


[image: image]

L’hiver le givre forme des cristaux qui figent la végétation rase. Ce genre de cadrage permet d’obtenir des images particulièrement graphiques par répétition du motif. Le sujet traité est ici défini par les plantes recouvertes par le gel, et non le gel lui-même.

150 mm, 2 800 ISO, 1/200 s, f/5,6, Nikon D700



Neige et glace

Photographier l’eau à l’état solide ne pose pas de problème technique particulier. La seule vraie difficulté est trouver le moyen de bien mettre en valeur la glace qui doit, dans ce cadre, être le motif principal de votre composition.

Pour photographier la neige, deux solutions peuvent être adoptées :

• opter pour un cadrage large en proxiphotographie : vous pouvez alors choisir de ne faire apparaître que de la neige, mais elle n’offre que peu de structure (aspect lisse et faiblement contrasté), je vous suggère donc d’ajouter à votre composition un autre motif qui va en quelque sorte « habiller » l’image et la rendre moins monotone. Attention cependant à ce qu’il ne soit pas trop présent, son poids visuel (couleur, surface, lumière...) ne doit pas occulter votre propos qui est de mettre en valeur la neige elle-même ;

• opter pour le très gros plan et soit choisir d’utiliser un objectif macro simple (et aller jusqu’au rapport 1:1), soit lui adjoindre une ou plusieurs bagues allonges pour obtenir un grandissement encore plus important. Lorsqu’on l’observe de très près, la neige est une accumulation de cristaux de glace.


[image: image]

Mon but était de montrer la neige lorsqu’elle vient de tomber, immaculée. J’ai tenté quelques images sans autre motif, cela ne m’a pas semblé satisfaisant ; j’ai alors intégré ces trois brins d’herbe qui viennent rythmer la photo.

150 mm, 400 ISO, 1/250 s, f/8, Nikon D700
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Pour cette prise de vue, j’ai utilisé une bague allonge de 36 mm. Mon intention était d’obtenir une image agréable à l’œil, c’est pourquoi je n’ai pas opté pour une profondeur de champ trop élevée (que j’aurais pu obtenir en fermant le diaphragme à f/16 par exemple) qui aurait durci l’esthétique de l’ensemble. Je voulais jouer sur la texture de la neige ; j’ai positionné une feuille morte en arrière-plan pour avoir un fond dans les tons chauds qui contraste avec la « froideur » de la neige.

150 mm, 2 000 ISO, 1/200 s, f/8, Nikon D700



À la saison froide, les flaques d’eau se couvrent d’une fine pellicule de glace. C’est une belle opportunité pour le photographe de réaliser des images surprenantes. La glace, lorsqu’elle est observée dans les conditions sus-décrites, offre des motifs d’une grande diversité. Les impuretés que contient l’eau avant de geler permettent la formation d’irrégularités, de lignes et autres aspérités que nous n’avons plus qu’à saisir en cadrant à l’endroit qui nous semble le plus intéressant.
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	Pour obtenir cette image singulière, j’ai simplement choisi de cadrer un détail d’une zone d’une flaque d’eau gelée. J’ai utilisé trois bagues allonges (12 mm, 20 mm et 36 mm) en plus de mon objectif macro. Petite difficulté technique : pour obtenir une image entièrement nette, il faut que la lentille de l’objectif soit parallèle au plan matérialisé par la glace.

150 mm, 1 600 ISO, 1/320 s, f/8, Nikon D800

	Ce cliché a été réalisé avec la même technique que le précédent. J’ai cassé la glace et l’ai faite tenir à la verticale contre un caillou. J’ai attendu qu’elle fonde un peu pour qu’apparaissent des petites coulées d’eau à la surface. Le fond plus clair (il n’y avait aucun objet en arrière-plan) renforce l’effet métallique que peut produire la glace en gros plan.

150 mm, 800 ISO, 1/320 s, f/8, Nikon D800





Goutte à goutte

Photographier les gouttes est l’un des exercices favoris des photographes, les réseaux sociaux dédiés à la photo regorgent de clichés consacrés à ce thème. C’est d’ailleurs, à mon sens, une sorte de « rite de passage ». Les photographes débutants s’attèlent à cette pratique comme ils pourraient s’évertuer à réussir un bon portrait ou un beau paysage. Il me semble qu’il existe plusieurs niveaux de difficulté pour cette activité, voyons cela dans le détail.

Une constellation de gouttes

C’est sans doute l’exercice le plus simple que vous puissiez réaliser. Il vous suffit de repérer une accumulation de gouttes de rosée sur une feuille ; positionnez-vous à hauteur du sujet (n’ayez pas peur de vous mouiller dans la rosée matinale) et faites le point à l’endroit qui vous semble le plus judicieux. Si vous bougez un peu au moment de déclencher et que le plan de netteté se décale légèrement, il n’y aura pas de drame : les gouttes étant nombreuses, il y en aura forcément une de nette. Attention cependant à ne pas trop avoir la tremblote au risque d’obtenir une image floue, pensez à bien stabiliser votre appareil et à utiliser une vitesse d’obturation assez faible (1/100 s, par exemple).


[image: image]

J’ai fait cette photo dans mon jardin au petit matin, quand les feuilles se couvrent de rosée. Pour l’ambiance, j’ai choisi un contre-jour assez prononcé pour mettre en avant le rayon de soleil venant éclairer les gouttelettes. La composition met en évidence plusieurs dizaines de fines gouttes qui apparaissent nettes tandis que les autres sont visibles sous forme de halos lumineux. Techniquement, cette prise de vue est simple à réaliser, car si le plan de netteté bouge légèrement cela a peu d’incidence sur le résultat final.

150 mm, 100 ISO, 1/500 s, f/5,6, Nikon D800



Une seule goutte

Photographier une goutte isolée requiert une certaine maîtrise des techniques de la photo en gros plan. Premièrement, il faut évidemment trouver un sujet. À ce propos, gardez à l’esprit que la goutte que vous aurez repérée (sur un brin d’herbe par exemple) pourra disparaître à la moindre vibration ; il est regrettable d’avoir passé du temps à déceler un sujet – au bon endroit, avec le bon éclairage, le bon angle... – et de ne pas pouvoir le traiter parce qu’on n’a pas été assez précautionneux. Soyez patient donc, la goutte est un animal farouche qui prend peur et s’échappe au moindre mouvement brusque.

Comme précédemment (ceci est vrai dans 90 % des cas), l’idéal est de se positionner à hauteur du sujet. Optez pour une ouverture de diaphragme assez importante (entre f/2,8 et f/6) pour une profondeur de champ réduite qui mettra en valeur la netteté de la goutte contrastant avec un arrière-plan (et/ou un avant-plan) bien dilué. Le plus délicat est de réaliser la mise au point de manière précise ; si vous rencontrez des difficultés à main levée, vous pouvez recourir à un support stable. Il peut s’agir d’un trépied adapté ou de tout autre élément qui vous semblera pratique, un bean bag par exemple (littéralement « sac de haricots » sur lequel poser son appareil pour le stabiliser). Il m’est fréquemment arrivé d’utiliser mon sac photo comme support, ce qui a l’avantage de ne pas avoir à transporter un autre accessoire, mais l’inconvénient de ne pas pouvoir s’adapter à toutes les situations.
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	Pour cette prise de vue de gouttes sur un brin d’herbe, je me suis allongé sur le sol (mouillé). J’ai choisi d’isoler cette gouttelette en raison de son esthétisme et de sa position. Le spectateur reconnaît bien le sujet grâce à sa netteté, en comparaison des autres gouttes qui sont floues. J’ai fait cette image à main levée en prenant appui sur le sol avec mes coudes.

150 mm, 1000 ISO, 1/320s, f/5,6, Nikon D800

	Au petit matin, l’une des zones d’accumulation préférentielle de rosée est la pointe des brins d’herbe. La difficulté de ce genre de prise de vue est, qu’à la moindre vibration, la goutte tombe. Ici, j’ai pris soin de disposer uniquement la goutte sur le plan de netteté ; le reste de la scène (l’avant-plan et l’arrière-plan) est très flou, comme je le souhaitais. J’ai utilisé une bague allonge de 30 mm pour un grand rapport de reproduction, car le sujet était très petit.

150 mm, 1 250 ISO, 1/500 s, f/4,5, Nikon D700





Notez cependant que, pour moi, la netteté d’une goutte d’eau (ou du sujet en général) n’est pas forcément garante d’une image réussie. Il me semble que la composition d’un cliché, son ambiance et surtout ce qu’il inspire au spectateur sont bien plus importants. Ainsi, si une fois devant votre écran vous vous rendez compte que vos images ont quelques défauts techniques, essayez de les observer différemment, vous aurez peut-être de bonnes surprises.


[image: image]

Pour cette image, je me suis tellement concentré sur la composition que je n’ai pas bien fait la mise au point sur la goutte d’eau. Une fois devant mon écran, j’ai d’abord été assez déçu, mais après une seconde lecture, il m’a semblé que cette imprécision technique n’était pas si préjudiciable. La composition est, pour moi, réussie, et l’atmosphère apaisante que je souhaitais saisir est bien retranscrite. J’aime les courbes que dessinent les herbes, ainsi que la répartition des halos lumineux. En outre, l’image serait peut-être moins poétique si la mise au point avait été calée parfaitement.

150 mm, 220 ISO, 1/240 s, f/4,5, Nikon D800



Plusieurs gouttes

Le niveau de difficulté augmente lorsqu’on souhaite photographier plusieurs gouttes, car il faut faire en sorte qu’elles se trouvent sur un même plan – en photographie rapprochée, les objets se trouvant sur ce plan sont nets sur une profondeur de champ réduite, comme nous l’avons vu au chapitre 1. Il faudra donc que la lentille de votre objectif soit strictement parallèle à ce plan de netteté. Si le principe est simple, sa mise en œuvre est délicate car à un rapport de reproduction élevé, la profondeur de champ se résume à quelques millimètres. L’opération est faisable à main levée, mais comme pour les autres exemples, un support stable peut faciliter les choses.


[image: image]

Pour que les gouttes soient toutes nettes, j’ai dû positionner mon objectif de manière à ce qu’il soit sur un plan parallèle.

150 mm, 100 ISO, 1/250 s, f/5,6, Nikon D800
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L’exercice est identique ici. Le brin d’herbe était vertical, j’ai choisi de le décaler vers la gauche pour faire entrer des halos de lumière dans le cadre (reflets de gouttes en arrière-plan) ; ils équilibrent la composition.

150 mm, 100 ISO, 1/250 s, f/4,5, Nikon D800



Les gouttes créatives

Il me semble que le plus difficile dans la prise de vue de gouttes est de réaliser des clichés originaux. Ce constat est vrai pour toutes les disciplines de la photographie, car nos prédécesseurs ont déjà traité la majeure partie des sujets possibles, et renouveler (humblement) le genre est de plus en plus délicat. En la matière, il n’y a pas de méthode, libre à vous d’effectuer vos recherches créatives.
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150 mm, 220 ISO, 1/200 s, f/6,3, Nikon D800
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150 mm, 640 ISO, 1/3 200 s, f/3,5, Nikon D800



Par une humide journée d’automne, alors que je regardais la pluie tomber par ma fenêtre, frustré de ne pas pouvoir sortir faire des photos, j’ai vu que des gouttes s’éclataient sur les cailloux en donnant une sorte de vapeur de gouttelettes. J’ai eu l’idée de photographier ce phénomène, ce fut une séance mouillée ! J’ai d’abord utilisé des vitesses d’obturation moyennes, comme sur le premier cliché (1/200 s) : les gouttelettes se déplaçant à grande vitesse, elles apparaissent majoritairement sous forme de traits (déplacement de la goutte lorsque l’obturateur est levé). J’ai voulu figer un peu plus le mouvement avec une vitesse d’obturation plus élevée (1/3 200 s) : sur cette seconde image, j’ai volontairement décalé la mise point pour qu’aucune gouttelette ne soit nette, le résultat est très graphique et me semble assez original.



Le nez dans les flaques

Les flaques qui jonchent le sol peuvent être opportunément exploitées afin de créer des images étonnantes. Lorsque la pluie tombe, les gouttes créent de fines vaguelettes en percutant la surface de la flaque. Ces ondulations sont pour moi particulièrement esthétiques. Au cours de ces dernières années, j’ai pu traiter ce sujet selon trois modalités différentes :

• la première technique a consisté à décaler la mise au point de mon objectif de manière à ce que plus rien ne soit net dans l’image ; lorsqu’on observe le cliché, on a avant tout la sensation qu’il représente un phénomène vibratoire ;


[image: image]

Première technique

300 mm, 2 800 ISO, 1/640 s, f/4, Nikon D800



• la deuxième a été de faire la mise au point sur une zone de la flaque et d’attendre qu’une goutte y tombe. Il m’a ensuite « suffi » de déclencher juste après l’impact pour immortaliser les ronds caractéristiques de ce phénomène ;
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Deuxième technique

300 mm, 3 200 ISO, 1/640 s, f/4, Nikon D800



• j’ai également tenté de traiter le sujet en me positionnant au-dessus de la flaque plutôt que selon un angle oblique (comme précédemment) : l’effet obtenu est sensiblement différent, la suggestion de la troisième dimension n’existe plus.


[image: image]

Troisième technique

150 mm, 2 200 ISO, 1/160 s, f/8, Nikon D800



Les jours d’écume

Au cours d’un travail photographique sur le bord de mer, il m’est venu à l’idée de saisir l’écume que forment les vagues en se brisant sur le rivage, et évidemment de traiter le sujet en gros plan. Le problème est que cette « mousse » naturelle ne tient que quelques secondes, les petites bulles éclatent très rapidement et disparaissent en un clin d’œil. Il m’a donc fallu chercher une solution pour établir des conditions de prise de vue convenables.

Après quelques balades, j’ai repéré un endroit dans les rochers où l’eau stagnait un peu entre deux vagues. Je voulais que les petites bulles soient nettes sur toute la surface de la photo, pour cela il fallait que la surface de l’eau soit parfaitement plane et que la lentille de mon objectif soit sur un plan parallèle à celui de l’eau. La vraie difficulté est, qu’une fois l’écume générée, on dispose d’un laps de temps extrêmement court pour se positionner et cadrer avant que l’écume ne disparaisse. Cela implique également que le temps manque pour utiliser un trépied. Mais après un peu d’entraînement, j’ai réussi à faire quelques belles images à main levée.


[image: image]

En gros plan, l’écume est une accumulation de petites bulles serrées les unes contre les autres. J’ai choisi de la photographier au-dessus d’un creux dans un rocher, ce qui explique le fond noir. Cinq secondes plus tard, elle avait complètement disparu. En bas de l’image, on distingue même les bulles qui éclatent.

150 mm, 1 600 ISO, 1/320 s, f/8, Nikon D800



Les végétaux

Les végétaux sont une manifestation du vivant extrêmement intéressante pour le photographe. Depuis des millions d’années, l’évolution a engendré des organismes aux couleurs et aux formes extrêmement variées. Pour nous, ils présentent un avantage de poids : ils sont statiques. De fait, si vous vous consacrez à ce type de sujets, vous aurez la joie de pouvoir travailler en prenant votre temps (ce qui ne sera pas le cas avec les petits animaux, par exemple). Ainsi, si vous avez débusqué une fleur que vous trouvez particulièrement attrayante, vous pourrez passer l’après-midi à la prendre en photo sans qu’elle ne s’offusque de votre présence ; vous pourrez également revenir sur les lieux pour réaliser la prise de vue à un autre moment de la journée, avec une belle lumière, plus flatteuse. Si vous avez peu d’expérience, je vous encourage vivement à procéder de cette manière et à traiter un motif en variant le plus possible les angles de vue, les cadrages, les types de lumière... Une fois devant vos images, vous pourrez repérer les choix esthétiques qui vous conviennent le mieux et les répéter au cours de vos investigations suivantes.

LE PHOTOGRAPHE ET LA NATURE


Le photographe est avant tout un observateur privilégié. Vous ne vous sentez peut-être pas forcément l’âme d’un militant écologiste actif, mais le simple fait de faire des photos vous place en défenseur de l’environnement. Lorsque vous montrez vos photographies à autrui, c’est une manière de lui dire que notre écosystème est beau. Implicitement, vous transmettez le message qu’il serait bien de ne pas le détruire... Il me semble judicieux d’assumer ce rôle et de respecter les organismes qui nous entourent. Sans allez dans l’extrême, lorsque vous photographiez une fleur ou un insecte, essayez de ne pas écraser deux ou trois de leurs congénères situés juste à côté. Prévoyez également un sac pour vos éventuels déchets lorsque vous faites une excursion. D’une manière générale, tentez d’adopter un comportement respectueux des merveilles qui nous entourent.



Pour la forme

La raison pour laquelle je me suis initialement intéressé à la photo de végétaux était essentiellement liée à leur aspect morphologique. Au fil du temps, ma pratique avait effectivement évolué vers une épuration du motif, je me suis donc naturellement tourné vers les plantes qui ont la particularité de s’exprimer sous des formes infiniment variées et harmonieuses. Pour traiter les sujets dans cette optique, il s’agit de se concentrer sur leur côté graphique et non sur ce qu’ils représentent de manière formelle. Nous ne voulons pas forcément que le spectateur puisse reconnaître l’essence végétale qu’il observe, notre but est davantage de mettre l’accent sur son allure que de le définir précisément.

Pour cette démarche, la pratique du contre-jour est particulièrement appropriée. Elle a en effet l’avantage de montrer la forme des plantes par l’intermédiaire de nuances d’ombres plus ou moins marquées, ce qui permet de s’affranchir de la photographie naturaliste stricto sensu pour créer des images plus originales. Attention cependant, car il ne s’agit pas de traiter tous les sujets de cette manière. J’aime employer cette technique pour photographier des chardons ou les ronces, par exemple, ces plantes se prêtent particulièrement bien à cet exercice qui met bien en valeur les épines et donne des images très graphiques.
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	150 mm, 320 ISO, 1/250s, f/5, Nikon D700

	150 mm, 400 ISO, 1/500s, f/5,6, Nikon D700




	Ces chardons sont des plantes observables partout en France, dans notre environnement le plus proche. Une prise de vue en contre-jour met avantageusement en évidence leurs silhouettes ainsi que les nombreuses épines qui les recouvrent.
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150 mm, 100 ISO, 1/400s, f/4, Nikon D800
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La tombée du jour est propice à la pratique du contre-jour. Placer une ronce devant le soleil couchant peut produire des images remarquables. J’ai retenu ces deux clichés, car ils m’évoquent des codes esthétiques « japonisants » qui me plaisent tout particulièrement.

150 mm, 640 ISO, 1/250s, f/3,5, Nikon D800



LE NOIR ET BLANC EN GROS PLAN


En numérique, faire le choix d’une image en noir et blanc s’effectue bien souvent après la prise de vue. Pour ma part, je n’applique que rarement ce traitement, car si je veux estomper la présence des couleurs, je me positionne de manière à créer un contre-jour plus ou moins marqué. L’intérêt principal du monochrome est de pouvoir aller à l’essentiel en se concentrant uniquement sur l’apparence graphique du motif. Si on enlève la couleur, l’image se résume en effet à des lignes et à des courbes entre lesquelles se déploient différentes nuances de gris. Le spectateur peut alors se focaliser sur le graphisme de l’image et le message du photographe. Le traitement en noir et blanc peut également devenir un parti pris artistique, qui vous astreint à penser vos prises de vue en fonction de cette « contrainte ».
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Ces images en noir et blanc montrent bien que le traitement monochrome accentue le graphisme de certains motifs. Une fois la couleur enlevée, la lecture d’une photographie est sensiblement différente car l’accent est mis sur les lignes et les courbes.

150 mm, 100 ISO, 1/800s, f/3,3, Nikon D800
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150 mm, 200 ISO, 1/250 s, f/4,5 Nikon D700
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150 mm, 200 ISO, 1/1 000 s, f/5,6 Nikon D700



Les ronces et autres chardons ne sont pas les seules plantes à pouvoir être mises en valeur par le contre-jour. Toujours dans le but de mettre l’accent sur les silhouettes, je vous suggère d’opter pour des compositions minimalistes. Traiter des formes simples et évocatrices accentuera le symbolisme de vos images.
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	Une tige qui zigzague vers la lumière peut être un formidable sujet à traiter en contre-jour. L’idée est simple mais efficace.

150 mm, 100 ISO, 1/400 s, f/4, Nikon D800

	Ce soir-là, malgré mes recherches, je n’avais pas trouvé de trèfle à quatre feuilles. Néanmoins la forme de cette petite plante était pour moi un symbole assez fort pour donner un cliché réussi.

150 mm, 800 ISO, 1/150 s, f/5,6, Nikon D700





À la saison froide

Photographier le monde végétal présente un avantage à ne pas négliger, celui de pouvoir réaliser des prises de vue toute l’année. De manière cyclique, le printemps et l’été sont bien sûr les périodes les plus propices pour faire des photos, ces saisons garantissant de pouvoir observer une prolifération de la vie sous toutes ses formes (animale et végétale). Cependant, bien que la plupart des plantes « végètent » à la morne saison, elles restent visibles – ce qui n’est pas le cas des insectes, qui disparaissent quasiment lorsque le froid s’intensifie.

Je vous conseille donc de ne pas ranger votre matériel après l’été ; si vous n’êtes pas trop frileux, l’automne et l’hiver offrent de belles opportunités. De plus, cette période donne l’occasion de se creuser un peu plus les méninges, car y trouver des sujets est moins facile. Il faut faire plus de recherches. Cette exigence artistique est un bon moyen de doper son côté créatif qui a tendance à rester paresseux lorsqu’on n’a plus à faire d’efforts. Comme je l’ai déjà dit, certains aspects qui peuvent sembler désagréables de prime abord peuvent se transformer en véritables bénéfices. Voici quelques exemples qui pourraient vous donner des pistes pour exercer votre talent, même quand le soleil reste timide.

Des branches presque nues

À l’automne, la plupart des arbres perdent leurs feuilles. J’ai toujours trouvé ce phénomène assez poétique et, n’étant pas Verlaine, loin s’en faut, plutôt que d’écrire des poèmes j’ai choisi de faire des images. Ce qui m’intéresse particulièrement, ce sont les dernières feuilles encore accrochées aux branches. Elles semblent résister à leur inéluctable destin qui est de tomber – et d’être ramassées à la pelle... comme les souvenirs et les regrets. Pour retranscrire cette impression de manière graphique, il faut utiliser le gros plan, mais dans des rapports de reproductions pas trop élevés. Vous pouvez choisir d’intégrer d’autres branches (nues) qui viendront structurer l’image ou de ne cadrer qu’une feuille afin accentuer l’effet d’isolement.


[image: image]

D’ordinaire, les chênes verts ne perdent pas leurs feuilles pendant l’hiver. J’ai donc été étonné de voir celui-ci presque entièrement dépouillé de son feuillage (sans doute une maladie). J’ai choisi un cadrage incluant les branches en arrière-plan. Elles viennent remplir l’image et renvoient au sujet principal : la feuille, dont la forme m’évoquait une flamme. Je l’ai orientée comme s’il s’agissait de la dernière lueur d’une bougie prête à s’éteindre.

150 mm, 640 ISO, 1/200s, f/5,6, Nikon D700



Une fois les feuilles tombées, elles n’en restent pas moins des sujets d’images. Ce qui me fascine, ce sont leurs couleurs fauves, qui peuvent aller du jaune pâle au rouge vif. En gros plan, la finesse de leurs nervures est magnifique à observer. J’ai eu l’idée de réaliser un triptyque de feuilles de trois couleurs différentes (que j’ai soigneusement sélectionnées) qui résume parfaitement pour moi la saison de l’automne.
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	Le sujet est traité ici de manière classique en utilisant la règle des tiers. Un vide est laissé sous la feuille comme pour signifier qu’elle va bientôt tomber.

150 mm, 400 ISO, 1/250 s, f/4,5, Nikon D700

	J’ai disposé les feuilles bien à plat pour pouvoir obtenir l’image la plus nette possible. Pour disposer d’un grandissement conséquent, j’ai utilisé une bague allonge de 36 mm en plus de mon objectif macro.





Vous prendrez bien une petite mousse ?

Si la neige n’a pas entièrement recouvert l’environnement, les mousses et les lichens sont intéressants à traiter en photographie rapprochée. Lorsque vous les observerez, accrochés à un arbre ou un rocher, vous constaterez qu’ils s’épanouissent à l’automne et ne semblent pas souffrir du froid outre mesure. Ces organismes sont un bon sujet pour le macrophotographe, car pour aborder convenablement ce thème, il faut recourir au très gros plan. Lorsque je m’y attèle, j’ajoute donc un jeu de trois bagues allonges entre l’objectif et le boîtier afin de pouvoir dépasser le rapport de reproduction 1:1. Si vous tentez l’expérience, vous observerez sans doute des centaines de filaments qui font des sujets fascinants.
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Pour photographier ces filaments, j’ai utilisé un jeu de trois bagues allonges (12 mm, 20 mm, 36 mm). Ces organismes sont en réalité minuscules, à peine plus gros qu’un poil ! Vous n’aurez pas besoin d’accessoire pour stabiliser le boîtier, il vous suffira de vous appuyer sur le sol.

150 mm, 2 800 ISO, 1/100 s, f/10, Nikon D700



Au milieu de cette jungle mousseuse, il m’est fréquemment arrivé d’observer de minuscules petits champignons qui s’épanouissent dans ce biotope humide. Les prendre en photo est toujours un plaisir pour moi, car à cette échelle nous pouvons jouer sur la profondeur de champ plus aisément que pour leurs homologues de taille « normale ». Je rappelle ici que ces organismes ont longtemps été classés à tort dans les végétaux, mais sont en réalité un règne à part, la classe dite « fongique ».
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En cherchant bien, vous trouverez sans doute dans la mousse de minuscules champignons (gros comme un ongle). La méthode pour les photographier est la même que précédemment : utilisez des bagues allonges pour augmenter le grandissement (à moins que vous ne possédiez un autre système, comme le MPE-65 de Canon).

150 mm, 1600 ISO, 1/160s, f/6,3, Nikon D700




[image: image]

150 mm, 800 ISO, 1/100s, f/7, Nikon D700



Les plantes de l’hiver

En cette période, les plantes végètent. Elles sont donc très peu actives, mais cela ne veut pas dire qu’il n’y en a pas. Certaines graminées, par exemple, sont toujours debout, il y a aussi les fougères ou les chardons — qu’il n’est pas nécessaire de traiter toujours en contre-jour. Voici quelques exemples qui finiront peut-être de vous convaincre de sortir faire des photos même lorsque les conditions ne semblent pas idéales.
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	Les lumières de l’hiver sont particulièrement intéressantes à exploiter. Cette petite graminée est bien mise en valeur par cette atmosphère.

150 mm, 100 ISO, 1/400 s, f/3,5, Nikon D800

	En période hivernale, les fougères brunissent, mais résistent au gel. J’ai cadré cette plante de manière à ce que sa couleur contraste avec le vert de l’arrière-plan.

150 mm, 400 ISO, 1/200 s, f/8, Nikon D700
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L’esthétique singulière des chardons me semble un bon sujet à travailler. L’hiver, ils sèchent, mais restent dressés au milieu des herbes rases.

150 mm, 640 ISO, 1/2 500 s, f/4, Nikon D700
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J’ai eu l’idée de photographier la couronne ornant une capsule de graine de silène. Je souhaitais un rendu plutôt abstrait pour interpeller le spectateur. J’ai recadré la photo dans un format carré, pour accentuer l’effet symétrique du motif.

150 mm, 2 000 ISO, 1/60 s, f/10, Nikon D700



Dites-le avec des fleurs

Les choses deviennent beaucoup plus simples à partir du printemps, la nature sort progressivement de son sommeil pour exploser littéralement. Nous, photographes sensibles à l’esthétique, sommes naturellement attirés par la symphonie de couleurs que procurent les fleurs. Il est vrai qu’elles sont aussi des sujets extrêmement simples à trouver pour pratiquer la photographie rapprochée. Je vous propose de voir en détail comment tirer le portrait de ces jolies nymphes.

Le bon angle

Comme je l’évoquais précédemment, les végétaux sont statiques et nous permettent de nous attarder longuement sur la prise de vue. Si vous avez repéré une espèce de fleur que vous trouvez particulièrement gracieuse, vous aurez tout le loisir de choisir le spécimen qui vous paraîtra le plus intéressant à photographier. De plus, vous pourrez à votre guise étudier son environnement, la lumière, et opter pour l’angle de vue qui le mettra le plus en valeur. À cet égard, il existe trois manières de « voir » les choses :
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	Pour photographier cette petite mauve, je me suis simplement placé à sa hauteur. J’ai positionné la tige de la plante de manière à guider le regard du spectateur vers le sujet.

150 mm, 250 ISO, 1/640 s, f/3,8, Nikon D800

	La vipérine est une plante sauvage très commune au printemps. Pour composer ce cliché, je me suis placé à la hauteur du sujet et je me suis servi du contraste de l’arrière-plan pour accentuer le poids visuel des fleurs. Elles sont donc positionnées du côté blanc tandis que la partie plus sombre est vide.

150 mm, 500 ISO, 1/500 s, f/4, Nikon D800





• à hauteur de sujet : c’est le point de vue dit « classique », mais en photographie rapprochée, il ne s’applique pas systématiquement de manière instinctive – en effet, il n’est pas toujours évident de placer son appareil de manière à se trouver à la hauteur d’une petite fleur cachée dans l’herbe. Ce type d’angle de vue est néanmoins très efficace et donnera, la plupart du temps, un cliché réussi ;

• avec un point de vue zénithal (ou en plongée) : d’ordinaire, il est plutôt déconseillé d’utiliser ce type d’angle en photographie rapprochée, qui a tendance à « aplatir » l’image et fait perdre la troisième dimension de la photo, (la profondeur), mais dans le cas des fleurs, on peut faire une exception de temps à autre. Il est cependant important de garder une ouverture de diaphragme assez grande pour éviter que d’autres éléments viennent perturber la lecture de l’image ;


[image: image]

Ces deux clichés montrent qu’il est possible d’expérimenter l’angle de vue zénithal avec succès. Veillez à obtenir un fond (ou bokeh) bien dilué pour ne pas perturber la lecture de l’image.

150 mm, 400 ISO, 1/160 s, f/8, Nikon D800
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150 mm, 1 000 ISO, 1/250 s, f/4,2, Nikon D800



• en contreplongée : lorsqu’on pratique le gros plan sur des petites plantes, adopter ce type d’angle de vue est particulièrement délicat, mais si vous disposez d’un écran orientable sur votre appareil ou si vous êtes prêt à coller votre joue contre l’herbe humide, la contreplongée offre un point de vue original. C’est comme si on mettait le spectateur à la place d’une fourmi qui observerait son environnement depuis le sol.
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	150 mm, 400 ISO, 1/160 s, f/8, Nikon D700 (Anemone hortensis)

	150 mm, 500 ISO, 1/2 000 s, f/3,3, Nikon D700 (Orchis pyramidal ou Anacamptis pyramidalis)





Un angle en contreplongée n’est pas toujours simple à obtenir en photographie rapprochée, mais lorsque c’est possible, ce point de vue produit des images originales. De plus, il permet presque toujours d’obtenir un arrière-plan lumineux.



Les fleurs en détail

Plutôt que de choisir de montrer la plante en entier, comme précédemment, vous pouvez opter pour un point de vue plus serré. Les images seront plus « graphiques » et mettront en évidence la structure intime de l’organisme. Comme à chaque fois que le rapport de reproduction devient plus important, soyez attentif à garder une vitesse d’obturation assez faible et/ou à stabiliser votre appareil photo.
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La rose et ses innombrables pétales sont un sujet bien à propos pour réaliser des gros plans.

150 mm, 1 000 ISO, 1/500 s, f/7,1, Nikon D800
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J’ai choisi ici de cadrer un détail de cette marguerite. Ce qui m’a plu chez ce spécimen, c’est le pétale qui pointe vers le bas, avec une légère courbe.

150 mm, 400 ISO, 1/320 s, f/11, Nikon D800



Des images plus singulières

J’ai choisi les exemples suivants afin de vous donner des pistes pour photographier les fleurs de manière plus créative. Ces images reprennent des techniques que nous avons vues en détail dans les pages précédentes : faire face au soleil, utiliser le flare pour créer une ambiance, opter pour le flou... Cela vous montre comment ces choix peuvent être pertinents dans différentes situations et permettent de créer des images étonnantes.
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	Lorsque j’ai photographié ces fleurs de yucca, il était très tôt, le soleil n’était pas encore assez fort pour m’éblouir. Je me suis servi d’un rayon pour placer un halo lumineux derrière la fleur que je voulais mettre en valeur.

150 mm, 220 ISO, 1/640 s, f/3,5, Nikon D800

	En photographiant ce coquelicot (Papaver rhoeas), j’ai eu l’idée de me servir du soleil couchant en arrière-plan. J’ai pris soin de le placer juste au-dessus de la fleur, comme s’il sortait du cœur de la plante.

150 mm, 180 ISO, 1/320 s, f/3,5, Nikon D800
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Seule au milieu des herbes sèches de l’été, cette petite marguerite m’a semblé un bon sujet. J’ai veillé à ce que rien d’autre ne se trouve sur le même plan de netteté qu’elle, de ce fait, elle donne l’impression de « flotter ». Pour donner à l’image une ambiance plus dramatique, j’ai également fait en sorte de générer un flare.

150 mm, 100 ISO, 1/320 s, f/3,3, Nikon D800




[image: image]

J’ai choisi de photographier cette anémone (Anemone hortensis) de manière peu orthodoxe, en la rendant complètement floue. La forme de la fleur est si reconnaissable que la lecture de l’image ne pose pas de problème particulier.

150 mm, 220 ISO, 1/320s, f/4,5, Nikon D800



Chercher la petite bête

Voici un thème qui m’a occupé d’innombrables heures. Dans un premier temps en effet, j’ai entièrement consacré mon énergie à « traquer » les petits animaux au milieu des hautes herbes. Ce qui me fascinait le plus, c’était de découvrir qu’il existait des organismes aux formes très variées, dont la plupart d’entre nous ne soupçonnent même pas l’existence. Mon premier livre était d’ailleurs entièrement consacré à ces petites bêtes (Microcosmes, aux éditions Pearson).

À l’époque, ma démarche était bien différente de celle qui me motive aujourd’hui. Je voulais avant tout que le spectateur puisse admirer et s’étonner de tous les détails des animaux. Pour la prise de vue, j’opérais donc de manière radicalement différente : j’utilisais très souvent un ou plusieurs flashs et, dans ma quête de netteté, j’avais tendance à fermer le diaphragme le plus possible (dans la limite du raisonnable). Aujourd’hui, vous l’aurez compris (sinon vous pouvez recommencer la lecture du livre depuis le début), mon but est plus de créer une œuvre qui suscite une émotion. Lorsque je pars en balade, je n’emporte pratiquement jamais de lumière artificielle, ou même de trépied. J’aime être le plus léger possible et utiliser au maximum les ambiances naturelles.

La période la plus favorable pour dénicher des sujets est la saison chaude. En hiver, vous aurez beau soulever tous les cailloux de votre jardin, ils ne seront pas légion – il y en a quelques-uns quand même. À partir du printemps, vous serez comblé par la diversité que vous pourrez trouver. Outre les conseils de prise de vue que j’ai détaillés plus haut, une particularité vient d’ajouter à cette discipline : il est souhaitable de faire la mise au point sur les yeux. Ce sont en effet les yeux qui sont les témoins de la vitalité et de la « personnalité » de chaque être. Évidemment, comme nous parlons de photographie créative, vous constaterez qu’il m’arrive de déroger à cette règle. En photographie, les lois sont faites pour être transgressées – sinon aucune idée neuve ne verrait le jour.

Les insectes

Les insectes représentent la classe animale la plus diversifiée vivant sur Terre. Il est, à ce jour, impossible de chiffrer le nombre précis d’espèces existantes (les estimations oscillent entre 3 et 30 millions). Pour les reconnaître, il suffit de compter les pattes : si l’animal en a six, c’est assurément un insecte, ils ont tous ce point commun.

En tant que photographe, je ne cherche pas à photographier le plus d’espèces possible ; certains collègues ont cette démarche respectable, mais mon but est plutôt de saisir les opportunités qui se présentent au fil de mes excursions. Pour trouver des insectes (à la bonne saison donc), rien de plus simple : une prairie à proximité de chez vous grouille déjà de vie. Vous pourrez passer des heures à photographier dans seulement quelques mètres carrés. La proximité d’un point d’eau est un plus. Dans ce type de biotope, vous trouverez non seulement des espèces communes (fourmis, papillons, sauterelles...), mais aussi d’autres animaux tels que les libellules, également très photogéniques. Passons en revue, dans ce bestiaire, les espèces les plus emblématiques de notre environnement.

Les mouches

Le groupe d’insectes que l’on appelle communément « les mouches » fait partie de l’ordre des diptères. Ils ont la particularité de ne posséder qu’une seule paire d’ailes fonctionnelle, la seconde étant réduite à l’état de moignons (jouant le rôle de balancier pour équilibrer le vol). Pour les photographier, vous ne rencontrerez pas de difficulté majeure. Ces insectes font de longues haltes dans les herbes, sur les fleurs ou tout autre support ; si vous vous approchez précautionneusement, ils vous laisseront faire votre affaire. Je vous conseille de prendre plusieurs clichés lors de la phase d’approche, car une fois l’insecte envolé, il ne reviendra pas.


[image: image]

Pour cette photo d’une mouche perchée en haut d’un jeune plan de mimosas, j’ai souhaité montrer l’insecte dans son environnement : le cadrage est suffisamment large pour comprendre le contexte de la scène photographiée.

150 mm, 640 ISO, 1/200 s, f/4, Nikon D700
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J’aime particulièrement l’ambiance de cette image qui donne l’impression que l’insecte flotte dans un nuage de chlorophylle. La mouche ne mesure que quelques millimètres.

150 mm, 1 600 ISO, 1/640 s, f/5,6, Nikon D700
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	Pour composer ce plan serré, j’ai utilisé la règle des tiers. De plus, j’ai placé la tige sur laquelle était posée la mouche de manière à ce qu’elle parte de l’angle situé en haut à gauche pour aller en bas à droite : le regard du spectateur suit cette ligne et parcourt l’ensemble du cadre.

150 mm, 1 250 ISO, 1/250 s, f/9, Nikon D700

	Les scènes d’accouplement sont toujours intéressantes à observer. C’est un moment où les insectes feront moins attention à votre présence et vous laisseront sans doute les photographier à votre guise.

150 mm, 3 200 ISO, 1/100 s, f/5,6, Nikon D700





Les fourmis et les abeilles

Les fourmis et les abeilles (et bien d’autres espèces comme les guêpes, les bourdons...) font partie du même ordre d’insectes : les hyménoptères. Photographier des insectes butineurs comme les abeilles n’est pas une tâche évidente. Lorsqu’elles sont actives, en pleine journée, elles passent leur temps à butiner les fleurs en faisant des haltes très courtes ; il faut donc être très réactif pour cadrer convenablement, faire la mise au point et déclencher. Une autre solution consiste à repérer une fleur attractive et attendre qu’une abeille vienne s’y poser ; avec un peu de patience, vous aurez sans doute de bons résultats. Pour des animaux tels que les fourmis, l’entreprise n’est pas beaucoup plus facile. Elles se déplacent très rapidement à la surface du sol, il est donc délicat de se placer à leur hauteur (rappelez-vous que cet angle est toujours à privilégier). Néanmoins, on rencontre souvent des fourmis de toutes tailles perchées sur des végétaux, plus faciles à prendre en photo.



[image: image]

Pour photographier cette abeille domestique (Apis mellifera), j’ai utilisé un multiplicateur de 1,4× qui augmente la focale de mon objectif macro de 150 mm à 210 mm. J’ai suivi l’animal du regard jusqu’à ce qu’il se pose.

210 mm, 800 ISO, 1/5 000 s, f/9, Nikon D700
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150 mm, 400 ISO, 1/320 s, f/7,1, Nikon D700




[image: image]

150 mm, 2000 ISO, 1/500 s, f/10, Nikon D700



Ces deux clichés sont pour moi l’occasion de vous montrer un autre contexte de prise de vue. J’ai pris ces photos alors que l’abeille (Apis mellifera) était posée sur une vitre. Bien que je préfère aller réaliser mes prises de vue dans la nature, rien n’empêche de choisir d’autres lieux, et pourquoi pas d’autres sujets. Les techniques de photographie rapprochée restent les mêmes.




[image: image]

Les fourmis sont plutôt difficiles à photographier alors qu’elles évoluent sur le sol (ce n’est pas impossible bien sûr). Lorsqu’elles sont sur les végétaux, les conditions de prise de vue sont plus confortables.

150 mm, 2000 ISO, 1/500 s, f/9, Nikon D700 (Camponotus cruantatus)
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150 mm, 400 ISO, 1/320 s, f/7,1, Nikon D700 (Camponotus vagus)



Les sauterelles et les criquets

Ces insectes sont extrêmement courants dans nos campagnes, ils appartiennent, avec les grillons, à l’ordre des orthoptères. Il est très simple d’observer ces animaux, car la plupart d’entre eux sont phytophages (se nourrissent de végétaux) et s’épanouissent dans la majorité des biotopes. Au printemps, nos prairies regorgent littéralement de spécimens juvéniles constituant la nouvelle génération. Au fil du temps, les individus seront de plus en plus gros, mais aussi plus craintifs, ils ne seront donc pas forcément plus faciles à photographier. Les sauterelles et criquets sont assez simples à traquer, car même si l’insecte fait un saut, vous pouvez le suivre du regard et tenter de la retrouver pour une nouvelle tentative.


[image: image]

Les orthoptères adorent jouer à cache-cache. La plupart du temps, la présence humaine les effraie et ils pensent devenir invisibles en se cachant derrière un brin d’herbe.

150 mm, 220 ISO, 1/250 s, f/4, Nikon D700
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À la fin de l’été, les individus épargnés par les prédateurs sont beaucoup plus gros. Ils n’en restent pas moins difficiles à repérer. J’ai photographié cette éphippigère des vignes (Ephippiger diurnus) alors que le soleil se couchait en arrière-plan à travers la végétation. Cela donne au cliché une ambiance « vaporeuse ».

150 mm, 1250 ISO, 1/250 s, f/3,5, Nikon D700
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J’ai pu repérer ce magnifique orthoptère (Pezotettix giornæ) dans les herbes sèches par une chaude journée d’été. Si vous êtes observateur, vous remarquerez certainement une différence anatomique avec les deux précédents clichés : la taille des antennes. C’est le critère déterminant pour savoir si l’on a affaire à une sauterelle (longues antennes) ou à un criquet (courtes). J’aime particulièrement cette image, car tout y est bien agencé. De plus, l’attitude du criquet est presque humaine et je ne peux m’empêcher de penser à Jiminy lorsque je le regarde.

150 mm, 1 000 ISO, 1/80 s, f/11, Nikon D700



Les mantes

Ces animaux que l’on regroupe sous l’ordre des mantoptères sont fascinants. Non seulement ils ont des aptitudes prédatrices hors du commun, mais leur silhouette me fait penser à celle de l’homme. Les mantes ont des pattes dites « ravisseuses » (pour capturer les proies à la vitesse de l’éclair), constamment jointes devant leur tête. Les femelles sont bien plus grandes que les mâles (on parle de dimorphisme sexuel). Elles ont des mœurs sexuelles singulières, n’hésitant pas à croquer la tête de leur partenaire lors de l’accouplement, ce qui n’empêche pas ce dernier de finir sa besogne.

À l’âge adulte, ces insectes sont d’une taille conséquente. Pour les photographier en entier, il faudra donc prendre soin de garder la lentille de l’objectif bien parallèle au corps de l’insecte. Repérer une mante dans la végétation n’est pas toujours aisé, car elle dispose d’une grande capacité à se camoufler. Une fois que vous aurez réussi à en trouver une, elle se laissera prendre en photo sans problème.
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	150 mm, 560 ISO, 1/640 s, f/8, Nikon D800 [fig 145]

	150 mm, 1600 ISO, 1/250 s, f/11, Nikon D700 [fig 146]





Cette espèce de mante religieuse (Ameles decolor) n’est pas toujours évidente à repérer en raison de sa couleur passe-partout. La première image présente un mâle, plus petit que la femelle sur le second cliché.
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150 mm, 200 ISO, 1/640 s, f/3,3, Nikon D800
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150 mm, 200 ISO, 1/1250 s, f/13, Nikon D700



La mante religieuse (Mantis religiosa) est l’espèce la plus grande sur le territoire français. Ci-dessous, vous pouvez constater que malgré la faible profondeur de champ (f/3,3) j’ai réussi à avoir l’insecte net sur toute sa longueur. Je l’ai moi-même déposé sur ce champignon afin d’obtenir une image originale. Sur le cliché ci-contre, j’ai travaillé avec un fort contre-jour afin que seuls les contours de l’animal ressortent sous la forme d’un trait blanc. J’ai ainsi obtenu un cliché plus subjectif du prédateur.




[image: image]

Cet animal n’est pas une mante, mas une larve d’empuse (Empusa pennata), considérée comme un porte-malheur au Moyen-Âge en raison de sa ressemblance lointaine avec Satan – d’où son nom familier, le diablotin. J’ai longuement attendu pour qu’il prenne une pose intéressante ; ma patience a été largement récompensée lorsqu’il a fini par me faire un petit coucou.

150 mm, 1 000 ISO, 1/320 s, f/8, Nikon D700



Les libellules

Si vous êtes sensible à la beauté, vous ne résisterez sans doute pas au charme des libellules. Ces insectes font partie de l’ordre des odonates. Ce sont les véritables fées de la nature. Ne vous fiez pas à leur joli minois, ces animaux sont de redoutables prédateurs qui capturent au vol de petits invertébrés passant à leur portée. Les odonates ont un cycle de vie lié à l’eau, c’est donc aux alentours d’un lac ou d’une rivière que vous aurez le plus de chance d’en observer. Certaines libellules peuvent cependant s’éloigner dans des endroits plus secs, à la recherche de proies.

Ces animaux sont très méfiants, vous constaterez sans doute qu’ils s’envolent assez rapidement lorsqu’on les approche. Les libellules sont cependant des animaux territoriaux qui chassent à l’affût en se perchant sur un promontoire. Si l’animal s’envole à votre venue, essayez de ne pas bouger et attendez un peu. La plupart du temps, il reviendra se poser presque au même endroit. Progressivement, vous arriverez sans doute à vous approcher à bonne distance.


[image: image]

Voici un magnifique spécimen de caloptéryx (Calopteryx xanthostoma) prenant un bain de soleil estival. Les belles couleurs claires de l’arrière-plan sont dues à la présence d’une rivière.

150 mm, 100 ISO, 1/1 000 s, f/3,3, Nikon D800
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Pour photographier ce caloptéryx méditerranéen, j’ai réalisé la mesure d’exposition sur la rivière en arrière-plan. L’insecte était à l’ombre, ce qui donne un beau contre-jour. La bande blanche (la rivière) conduit implicitement l’œil vers le sujet.

150 mm, 100 ISO, 1/320 s, f/5,6, Nikon D800
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La même technique a été employée ici pour immortaliser ce leste vert (Lestes viridis). Cette fois, c’est la branche à laquelle est accrochée la libellule qui guide le regard à travers l’image.

150 mm, 100 ISO, 1/800 s, f/3,2, Nikon D800
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	150 mm, 100 ISO, 1/500 s, f/3,5, Nikon D800

	150 mm, 100 ISO, 1/200 s, f/10, Nikon D800





Voici une façon originale de photographier les libellules. J’ai attendu qu’elles se posent sur une feuille au soleil pour prendre ces clichés en ombres chinoises.




[image: image]

J’ai débusqué ce sympetrum dans un champ d’herbes séchées à la fin d’une chaude journée d’été. L’insecte était encore très actif et ma présence semblait le contrarier. Je l’ai patiemment approché en attendant, à chaque fois, qu’il revienne se poser au même endroit. Au bout de quelques minutes, j’étais à bonne distance. J’ai généré un flare qui transcrit bien l’ambiance estivale ensoleillée.

150 mm, 180 ISO, 1/320 s, f/3,5, Nikon D800



Les papillons et les ascalaphes

Les papillons sont sans doute les animaux qui attirent le plus les adeptes de la photographie rapprochée. Ils appartiennent à l’ordre des lépidoptères. Leurs ailes sont recouvertes d’écailles qui prennent différentes couleurs selon les espèces. Le mode alimentaire des papillons est lié aux fleurs ; en les butinant, ils les fécondent en transportant sur leur corps des grains de pollen. On parle d’insecte pollinisateur (comme peuvent l’être également les abeilles). Pour photographier les papillons, je vous déconseille le milieu de journée, heures auxquelles ils sont particulièrement actifs. Si vous sortez lorsque la chaleur décline, ils se mettront au repos sur une tige ou une fleur, vous n’aurez aucun mal à les photographier.
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	La tige de graminée sur laquelle était posé cet argus (Polyommatus icarus) ressortait très bien à la lueur de l’aurore. J’ai donc choisi de mettre l’accent sur cette dernière en jouant sur les nombreux filaments dont elle est composée. La présence de l’animal est marquée par un contre-jour subtil.

150 mm, 200 ISO, 1/1600 s, f/4, Nikon D700

	Lorsque j’ai trouvé ce petit papillon, j’ai été interpellé par sa couleur qui renvoie aux tons bleu-violet de la plante sur laquelle il était posé. Pour composer le cliché, j’ai fait en sorte que la plante remplisse tout le cadre et j’ai disposé l’animal sur un point fort de l’image en suivant la règle des tiers.

150 mm, 800 ISO, 1/400 s, f/3,5, Nikon D700
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Cet argus (Cupido minimus) était assez docile pour se laisser photographier en fin de journée. J’aime spécialement la lumière de ce cliché qui retranscrit bien l’ambiance du soir.

150 mm, 500 ISO, 1/500 s, f/5,6, Nikon D700
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	210 mm, 2 000 ISO, 1/400 s, f/10, Nikon D700

	150 mm, 640 ISO, 1/200 s, f/7,1, Nikon D700





J’ai photographié cette diane (Zerinthia polyxena) à un an d’intervalle dans le même lieu. C’est un animal relativement rare qui est pour moi de toute beauté.
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N’oublions pas que les papillons sont l’accomplissement (ou imago) d’une métamorphose qui se déroule en plusieurs phases. Je ne recherche pas spécialement les chenilles quand je sors faire des photos, mais lorsque, comme ici, j’en rencontre une dont l’esthétique m’interpelle, je n’hésite pas à réaliser un cliché.

150 mm, 2 500 ISO, 1/160 s, f/13, Nikon D700



Les ascalaphes ne sont pas des lépidoptères. Ils appartiennent à l’ordre des libelloïdes et font, en quelque sorte, la jonction entre les papillons et les libellules.

J’aime beaucoup observer ce sympathique insecte dont la tête semble être recouverte de cheveux. Les ascalaphes se rencontrent le plus souvent dans la moitié sud de la France, au printemps.
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	Voici un type de composition que j’emploie peu. Il s’agit de centrer le sujet afin de mettre l’accent sur sa symétrie.

150 mm, 3 200 ISO, 1/125s, f/6,3, Nikon D700

	Pour composer ce cliché, je me suis servi des tiges à proximité de l’insecte afin de mettre l’accent sur son environnement. À mon sens, l’image aurait été réussie même si l’ascalaphe (Libelloide coccajus) en avait été absent.

150 mm, 2 500 ISO, 1/100 s, f/5,6, Nikon D700





Les autres

Je l’ai déjà évoqué, les espèces d’insectes sont innombrables. Impossible donc d’en faire le tour en quelques pages. Vous en rencontrerez très vraisemblablement un grand nombre que vous ne pourrez pas identifier au premier abord. À cet égard, je vous conseille, si le sujet vous intéresse, de vous procurer des guides naturalistes qui vous permettront de mieux connaître les animaux que vous photographiez (voir les références de quelques guides à la fin de l’ouvrage). Même s’il est vrai que ma démarche (et peut-être la vôtre) est avant tout artistique, il est à mon avis primordial de savoir un minimum de choses sur les sujets que l’on cherche à photographier. Cela nous aide à les trouver, mais également à mieux comprendre la « personnalité » de chacun.
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	Les punaises (hétéroptères) sont très fréquentes dans notre environnement immédiat. Vous en croiserez certainement en nombre. Elles ne m’ont jamais attiré outre mesure, mais chacun sa sensibilité.

150 mm, 1 600 ISO, 1/800 s, f/6,3, Nikon D700

	Voici un très bel insecte appelé « éphémère ». J’ai composé cette photographie de manière à laisser une bonne place aux halos de lumière dans la partie gauche de l’image. La netteté de l’animal contraste avec l’arrière-plan bien dilué.

150 mm, 200 ISO, 1/250 s, f/4, Nikon D700
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La coccinelle (ici Coccinella septempunctata) est un symbole très fort et un sujet très prisé en photographie rapprochée. Vous en rencontrerez sans mal durant la saison chaude.

150 mm, 400 ISO, 1/200 s, f/7,1, Nikon D700



Les araignées

Les araignées représentent une classe animale différente de celle des insectes. Le critère discriminant, si l’on veut reconnaître une araignée, est de compter ses pattes : les araignées en ont toutes huit. Elles ont également la capacité de fabriquer de la soie. Contrairement à une croyance établie, les araignées ne fabriquent pas toutes des toiles, certaines ont choisi d’autres stratégies de prédation, comme la chasse à l’affût. Pour les photographes, ces animaux sont une aubaine : on en trouve absolument partout, même dans nos maisons. De plus, elles sont fascinantes à observer dans leur quête de nourriture. Vous trouverez sans doute de nombreuses occasions de réaliser des images captivantes.
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Bien que mon but premier ne soit pas strictement naturaliste, je ne peux m’empêcher, lorsque j’observe une scène de prédation, de la documenter en prenant une série de clichés. Ici l’araignée thomise (Runcinia lateralis) n’a laissé aucune chance à ce petit ascalaphe.

150 mm, 1 600 ISO, 1/160 s, f/14, Nikon D700





	[image: image]
	[image: image]



	150 mm, 1 000 ISO, 1/160 s, f/5, Nikon D700

	150 mm, 1 000 ISO, 1/250 s, f/5,6, Nikon D700
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	150mm, 2 500 ISO, 1/250s, f/5,6, Nikon D700

	150 mm, 1 600 ISO, 1/1600 s, f/5,6, Nikon D700
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La forme de l’araignée est si reconnaissable qu’on peut aisément la photographier en la floutant totalement. Attention néanmoins à ce que ses contours soient encore visibles. Elle devient alors un symbole qui exacerbe la peur chez certains, tandis que pour d’autres elle est source de fascination.

150 mm, 100 ISO, 1/400 s, f/5,6, Nikon D800
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	150 mm, 1600 ISO, 1/250 s, f/5,6, Nikon D700 (Agelena labyrinthica)

	150 mm, 800 ISO, 1/160 s, f/10, Nikon D700 (Larinoides sclopetarius)





L’une des techniques de chasse favorite des araignées est d’attendre immobiles sur leur toile qu’une proie vienne se faire prendre au piège. Afin de retranscrire la maîtrise de ce prédateur, j’ai opté pour une composition centrée. Son placement en hauteur le met en position dominante.
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La méthode de prédation de cette petite araignée (Linyphia triangularis) est sensiblement différente : elle se poste sous sa toile. J’ai profité de cette particularité pour composer mon cliché. J’ai fait en sorte d’obtenir un dégradé de lumière en plaçant l’animal dans la pénombre, prêt à bondir. Cet éclairage met bien en avant le tissage incroyablement complexe de la toile. La démarche, ici, n’est pas de montrer l’animal en détail, mais de créer une ambiance particulière dans laquelle il a toute sa place.

150 mm, 1 000 ISO, 1/320 s, f/16, Nikon D700
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Ces araignées (Tetragnatha montana) ont la particularité de tisser des toiles au bord des rivières. J’ai cadré cette image selon un angle incluant les rayons de lumière se reflétant sur l’eau.

150 mm, 640 ISO, 1/5 000 s, f/4,2, Nikon D700



Mais encore...

Si vous passez du temps au milieu des hautes herbes, vous vous apercevrez sans doute rapidement qu’elles ne sont pas uniquement habitées par des arthropodes (invertébrés possédant un exosquelette, comme les insectes et les araignées). Vous pourrez rencontrer de nombreux autres petits êtres, tels que des escargots, des petits reptiles ou encore des batraciens. Soyez opportuniste et tentez d’obtenir de belles images de ces animaux. D’une manière générale, toutes les occasions sont bonnes. Si vous n’avez pas de thèmes précis à traiter de manière approfondie, vous pourrez toujours intégrer des images à une série artistique dont vous établirez les dogmes a posteriori.
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150 mm, 100 ISO, 1/320 s, f/4, Nikon D700
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28 mm, 1100 ISO, 1/60 s, f/7,1, Nikon D800



Les escargots sont partout dans la nature. C’est un sujet facile à traiter, car il est très lent, contrairement aux insectes ou aux araignées. Pour l’image ci-dessous, j’ai été surpris de voir cet escargot de bonne taille se balader sur un rail de chemin de fer ; je l’ai photographié avec un grand angle (28 mm) pour réaliser une vue en proxi. Pour le second cliché, j’ai utilisé la tige bien droite sur laquelle « glissait » le petit animal pour structurer l’image. On retrouve une situation que j’apprécie, avec un léger contre-jour et des halos de lumière en arrière-plan.
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150 mm, 800 ISO, 1/160 s, f/4, Nikon D700
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150 mm, 1600 ISO, 1/640 s, f/5,6, Nikon D300



Les grenouilles sont des sujets assez vifs et imposants (comparés aux insectes). Il n’est pas si simple de les photographier en gros plan. Ces deux spécimens de rainette (Hyla meridionalis) se sont pourtant laissé approcher de très près – j’avais pris mille précautions pour ne pas trop les déranger. La troisième image, ci-dessous présente une grenouille verte (Pelophylax kl. Esculentus) postée à la surface de l’eau. J’ai opté pour un angle de vue qui fait ressortir son reflet.
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150 mm, 3200 ISO, 1/1 000 s, f/8, Nikon D700
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Voici le reptile le plus commun de France, le lézard des murailles (Podarcis muralis). Il aime loger dans les murs ou les rochers. Pour cette photo, j’ai ajouté un multiplicateur de 1,4× à mon objectif 300 mm pour obtenir une focale de 420 mm. L’animal est en effet assez craintif ; j’ai pu ainsi garder une distance respectable et néanmoins obtenir un gros plan.

420 mm, 400 ISO, 1/1600 s, f/5,6, Nikon D300
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Un projet artistique

Si les photographes passent autant de temps à contempler ce qui les entoure, c’est qu’ils souhaitent être des observateurs privilégiés. Cela n’aurait par conséquent aucun sens qu’ils gardent leurs travaux pour eux.

Il existe de nombreuses façons de diffuser ses œuvres, vous pouvez simplement les présenter à votre entourage ou les diffuser sur Internet, le numérique permettant de promouvoir ses images auprès du plus grand nombre sans beaucoup d’efforts. Mais certains auront peut-être l’envie d’aller plus loin et de définir un projet artistique plus important.





Ce que j’entends par « aller plus loin » et « projet artistique » est, qu’au-delà de produire de belles images, vous aurez peut-être le désir de raconter quelque chose, en filigrane. Ce peut être aussi simple que : « Regardez comme la nature est belle, ne pensez-vous pas qu’il serait bien de la respecter ? » ou « Si vous regardez le monde avec une loupe, vous verrez des choses étonnantes. » Dans ce dernier chapitre, je vous propose de partager mon expérience à travers l’élaboration complète d’une exposition, depuis l’émergence du concept jusqu’à sa réalisation.

La naissance d’une idée

Comme je l’ai déjà évoqué à plusieurs reprises dans ce livre, ma conception de la photographie rapprochée a considérablement évolué au fil des années. Avec l’expérience, j’ai commencé à faire des choix esthétiques plus tranchés, en optant pour des compositions plus épurées, voire minimalistes. J’ai souhaité aussi me détacher progressivement de l’aspect technique un peu lourd qui accompagne parfois la pratique de la photo en gros plan. Au départ, j’utilisais beaucoup d’accessoires, comme le trépied (et/ou monopode), des lumières artificielles avec leurs supports, des diffuseurs, des réflecteurs... Tout ce matériel était très encombrant et finissait par me gêner. En résumé, tout cela gâchait mon plaisir, j’ai eu envie de revenir à plus de simplicité.

Un jour, j’ai laissé au placard ce lourd dispositif pour n’emporter qu’un boîtier et un objectif macro (auquel j’ajoute parfois des bagues allonges). Il s’agissait principalement de retrouver du bien-être dans mes sorties photo, de me sentir plus léger. J’ai réalisé que ce choix n’affectait en rien la qualité de mes images (pour toutes les raisons que j’ai exposées dans ce livre), en outre, il facilitait ma quête photographique du « rendre compte du moment présent ». C’est comme cela que j’ai eu l’idée de travailler sur le thème de la temporalité (sur le fait que chaque chose est éphémère) et de traiter ce sujet en photographie rapprochée. Mon projet était né, il s’appellerait Évanescent.

Le discours

Une fois le sujet défini, il m’a fallu lister des « partis pris » me permettant de concrétiser mon projet, établir des règles pour lui adjoindre une identité graphique propre. J’ai ainsi pris les décisions suivantes :

• n’utiliser que le gros plan (proxi ou macrophotographie) ;

• ne photographier que la lumière, l’eau ou des végétaux (à une exception près, nous y reviendrons) ; je souhaitais en effet conserver une certaine simplicité des motifs, je ne voulais pas que le discours initial soit perturbé par la présence d’animaux qui aurait pu induire une confusion. De plus, mon but était artistique, mais avec une logique commerciale : j’avais l’intention de vendre des tirages et, bien que je trouve la photographie de petits animaux captivante, il me semblait plus délicat pour un éventuel acheteur d’acquérir une photo d’insecte pour l’accrocher dans son salon (je ne dis pas que c’est impossible, mais…) ;

• utiliser exclusivement le format vertical : les motifs que j’ai principalement traités sont des végétaux, et pour moi leur « sens » naturel de prise de vue est vertical puisqu’ils poussent vers le haut en recherche constante de lumière ;

• ne photographier que des phénomènes éphémères ;

• ne pas forcement utiliser le style figuratif, me laisser la liberté de faire le choix de l’abstraction.

Au fil de ma recherche artistique, j’ai ajouté deux autres éléments à ce cahier des charges de départ :

• j’ai souhaité que l’ensemble des images mises bout à bout retrace les moments d’une journée ;

• j’ai voulu leur ajouter un niveau de lecture supplémentaire en choisissant des images caractéristiques des différentes saisons d’une année.

In fine, après quelques heures de réflexion, j’avais donc réussi à définir un discours artistique relativement complexe, avec différents niveaux de lecture. Voici comment j’ai présenté ce projet dans un langage plus soutenu.


[image: image] Évanescent est d’abord une recherche esthétique sur les formes de la nature. Plusieurs années de pratique ont permis à Denis Dubesset d’affiner sa technique pour la mettre au service d’un graphisme épuré et suggestif. L’auteur a particulièrement été inspiré par l’art et la philosophie orientale ; à la manière de haïkus photographiques, il évoque un monde poétique empreint d’un doux onirisme.

Au-delà des formes, l’exposition Évanescent est aussi une réflexion artistique sur l’impermanence. La photo permet de capturer un instant de manière graphique, mais Denis Dubesset a voulu exacerber cette caractéristique technique en ne photographiant que des phénomènes éphémères (une fleur épanouie, une lumière fugace, des bulles qui éclatent...). « Évanescent » signifie « ce qui change au fur et à mesure », « ce qui se transforme » ; ces clichés nous invitent à méditer sur le temps qui passe et nous renvoient à notre propre temporalité. Chacun d’eux a un sens et existe par lui-même, mais il est aussi associé aux autres photographies. Ainsi l’exposition retrace-t-elle le déroulement d’une journée, et également celui des saisons.

Le seul temps ayant une réalité est le présent, mais tous ces instants mis bout à bout caractérisent des cycles. Ce qui est vivant meurt, se transforme, puis sert aux autres formes de vie. Ce qui est fragile et éphémère apparaît solide et durable associé aux autres maillons de la chaîne. Ce sont toutes ces petites choses qui, ensemble, forment le grand « tout » dont nous faisons partie. S’émerveiller des tout petits détails, c’est donc aussi considérer autrement notre nature humaine.[image: image]



Les photographies

Les photos que j’ai retenues sont toutes censées faire écho à ce discours qui donne un sens à mon projet. Elles reflètent également l’ensemble des idées et des techniques que je vous ai présentées dans ces pages.

Le printemps


[image: image]

« Première lueur ». Ce cliché est le premier de la série, il présente le lever du jour.

150 mm, 800 ISO, 1/500 s, f/3,5, Nikon D700




[image: image]

« Halos ». Le jour s’est levé, les premiers rayons commencent à réchauffer l’atmosphère. Les traits sont dessinés par la végétation ; les halos viennent de gouttes d’eau qui réfléchissent la lumière.

150 mm, 100 ISO, 1/1 250 s, f/3,5, Nikon D800




[image: image]

« La délicatesse ». J’ai photographié une simple goutte d’eau délicatement posée sur un brin d’herbe, au petit matin. Quelques dizaines de minutes plus tard, elle s’était évaporée.

150 mm, 125 ISO, 1/640 s, f/4,2, Nikon D800




[image: image]

« Rosée ». Autre image traitant du phénomène de rosée. Pour ce cliché, la luminosité ambiante est plus importante. Nous avançons dans la journée.

150 mm, 100 ISO, 1/500 s, f/4, Nikon D800




[image: image]

« Enlacées ». J’ai découvert ces fleurs qui poussaient l’une autour de l’autre par une belle journée de printemps. Pour moi, le sujet, les couleurs illustrent bien cette saison. J’ai souhaité qu’aucun autre objet ne soit sur le même plan de netteté que les fleurs afin de leur donner une dimension encore plus onirique.

150 mm, 200 ISO, 1/80 s, f/3,5, Nikon D700




[image: image]

« Fleurs de cerisier ». La floraison de cet arbre symbolise le printemps plus que tout autre. Son esthétique « japonisante » est pour moi, fervent admirateur de l’art du pays du Soleil levant, très intéressante. Au Japon, il symbolise la beauté éphémère (le sakura).

300 mm, 800 ISO, 1/640 s, f/4,5, Nikon D700
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« Fleur de lin ». La floraison du lin intervient à la fin du printemps.

150 mm, 1 600 ISO, 1/200 s, f/5,6, Nikon D700



L’été



	[image: image]
	[image: image]
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	« Calligraphie végétale ». J’ai eu l’idée de photographier ces roseaux poussant en eau peu profonde selon un angle qui fait apparaître leur reflet dans l’eau. En découvrant le résultat, j’ai tout de suite pensé à l’art de la calligraphie.

150 mm, 100 ISO, 1/2 500 s, f/3, Nikon D800






[image: image]

« Entrer dans la lumière ». Au fil des images, on avance dans la journée, mais aussi dans le cours de l’année. Nous voici en été, période où la lumière est forte. En contrebas de la fleur, en arrière-plan, coulait un petit ruisseau. Le soleil était déjà haut dans le ciel, mais j’ai réussi à trouver un angle me permettant de capter les rayons qui se réfléchissaient dans l’eau.

150 mm, 200 ISO, 1/1 000 s, f/4,5, Nikon D700




[image: image]

« Lumière estivale ». Voici une image qui représente bien l’été pour moi. Dans ma région (le sud de la France), durant cette saison, les herbes sèchent et jaunissent. L’atmosphère est baignée d’une lumière orangée.

150 mm, 200 ISO, 1/4 000 s, f/3,2, Nikon D700




[image: image]

« La ronce ». J’ai voulu symboliser ici le « piquant » de la chaleur de l’été.

150 mm, 200 ISO, 1/250 s, f/11, Nikon D700




[image: image]

« Soleil d’été ». Toujours dans le même ordre d’idée, quel meilleur symbole de l’été que le soleil lui-même, photographié ici à travers les hautes herbes en début d’après-midi.

150 mm, 200 ISO, 1/640 s, f/4, Nikon D700



L’automne


[image: image]

« Colchiques ». Nous basculons dans une ambiance différente, qui se rafraîchit. Ces petites fleurs sont un symbole de l’automne, comme le dit la chanson.

150 mm, 280 ISO, 1/320 s, f/3,8, Nikon D800




[image: image]

« Champignon des mousses ». Un champignon à l’automne, quoi de plus naturel ?

150 mm, 320 ISO, 1/80 s, f/4,5, Nikon D700




[image: image]

« Pluie ». Gouttes de pluie percutant un plan d’eau. Ce phénomène symbolise pour moi à la fois une évanescence poétique et l’humidité latente de l’automne.

150 mm, 2 000 ISO, 1/640 s, f/4, Nikon D800
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« Bulles ». J’ai découvert ces bulles dans une flaque, coincées dans des filaments d’algues d’eau douce.

150 mm, 6 400 ISO, 1/800 s, f/7,1, Nikon D700
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150 mm, 800 ISO, 1/250 s, f/6,3, Nikon D800
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150 mm, 250 ISO, 1/320 s, f/7,1, Nikon D800

« Écume de mer ». J’ai expliqué en détail dans le chapitre 3 la méthode que j’ai employée pour obtenir ces images d’écume. Ce phénomène, par essence éphémère, entre parfaitement dans le thème de ce travail.



L’hiver


[image: image]

« Mimosa ». Le mimosa est une plante qui a la particularité de fleurir l’hiver. Après plusieurs tentatives, j’ai choisi de traiter ce sujet d’une manière plutôt abstraite.

150 mm, 800 ISO, 1/250 s, f/4, Nikon D700
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« Entrelacs ». En cette saison froide, les végétaux se dépouillent progressivement de leurs feuilles. Nous avançons également dans la journée, la luminosité décline.

150 mm, 400 ISO, 1/200 s, f/4, Nikon D700
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« Fougère ». L’hiver, le soleil se voile derrière les végétaux.

150 mm, 500 ISO, 1/8 000 s, f/3,8, Nikon D800
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« Glace ». Le froid est bien là et gèle les plans d’eau sur plusieurs centimètres.

150 mm, 6 400 ISO, 1/320 s, f/8, Nikon D800
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150 mm, 9 000 ISO, 1/320 s, f/9, Nikon D800
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« Spirale ». Voici le seul animal de cette série. Nous sommes le soir, dans une atmosphère froide. La spirale de l’escargot représente le cycle (du temps, de la vie) qui théoriquement n’a ni commencement ni fin. En plaçant ce symbole en avant-dernière position de mon exposition, je souhaite souligner un paradoxe : bien que tous les phénomènes soient éphémères, la nature se régénère, et la fin d’un cycle fait place au début d’une nouvelle ère.

150 mm, 3 200 ISO, 1/100 s, f/4, Nikon D700
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« Dernière lumière ». Nous voici à la fin de l’année et de notre journée photographique, juste avant que le soleil ne disparaisse derrière l’horizon.

150 mm, 1 400 ISO, 1/250 s, f/3,5, Nikon D700



Quid du post-traitement ?

Vous avez peut-être remarqué que je n’ai pas encore parlé du post-traitement des images, c’est-à-dire de la phase qui se déroule devant l’ordinateur une fois la séance de prise de vue terminée. Je dois bien l’avouer, je fais partie des photographes qui préfèrent passer plus de temps sur le terrain que devant un écran. Néanmoins, le traitement numérique est un passage obligé qui nous permet d’interpréter une photographie.

Je ne suis pas graphiste, je n’effectue pas de retouches profondes sur mes photos. Mes manipulations sont assez légères la plupart du temps, mais elles existent et permettent de sublimer les images afin de leur ajouter ce petit plus qui les rendra plus abouties.

Pour que les tirages papier soient les plus fidèles possible à mes photos telles que je les observe à l’écran, j’ai recours à un matériel spécifique. J’ai acquis des écrans de bonne qualité, qui ont la capacité de restituer les couleurs de la manière la plus juste possible. De plus, j’utilise une sonde afin de calibrer régulièrement la dynamique des gris et les couleurs affichées – c’est un capteur que l’on pose sur la dalle de l’écran et qui permet, par l’intermédiaire d’un logiciel, d’obtenir le rendu le plus juste possible. Ainsi, lorsque je donne mes fichiers au labo photo, je suis certain que les nuances de mes tirages seront fidèles à ce que j’observais sur mon moniteur.

Le format RAW

Lorsqu’on prend une photo, plusieurs formats d’enregistrement sont disponibles dans les boîtiers. Le plus répandu et universellement reconnu est le JPEG, ou .jpg. C’est un format très intéressant puisque un fichier JPEG est directement une image lisible par tous les ordinateurs, tablettes ou même smartphones. En revanche, il s’agit d’un format compressé et qui ne contient qu’une partie des données disponibles à la base. Ainsi, si vous optez pour un enregistrement au format JPEG dès la prise de vue, votre appareil interprétera lui-même certains paramètres de l’image de façon irréversible et enregistrera un fichier en conséquence. Le JPEG est par ailleurs limité pour le post-traitement : comme il est déjà traité par le boîtier, si vous décidez de moduler un paramètre comme l’exposition ou le contraste, votre image se dégradera à chaque opération et vous perdrez en qualité et en finesse de détails.

En optant pour un enregistrement au format RAW (« brut »), vous aurez plus de latitude. Le RAW est fréquemment comparé à un négatif, car ce n’est pas à proprement parler « une image » : c’est un fichier numérique brut qu’il faut « développer » avant d’en faire une image. Le seul inconvénient du procédé réside dans la capacité de stockage nécessaire : il vous faudra en effet disposer d’un disque dur de grande capacité, car le RAW est beaucoup plus lourd que le JPEG.

Pour « développer » les fichiers RAW et les convertir en images JPEG ou TIFF (format intéressant qui permet de conserver beaucoup plus de données que le JPEG mais pour un poids de fichier plus élevé), on utilise un logiciel appelé « derawtiseur ». Avant cette conversion, on peut effectuer toutes sortes de réglages sur le fichier brut, tels que l’ajustement de l’exposition, de la balance des blancs, du contraste, de la saturation... En RAW, le boîtier n’a en effet figé aucun paramètre lors de l’enregistrement ; de plus, les corrections apportées à un fichier RAW sont non destructives : vous ne perdrez pas en qualité à chaque intervention (contrairement aux images directement enregistrées en JPEG). Vous pouvez également tenter de réduire le bruit numérique, d’accentuer un peu la dynamique (récupération des hautes et basses lumières), la netteté de l’image...

Il existe de nombreux logiciels permettant de développer ses fichiers RAW : Lightroom, Darktable, DxO Optics Pro, Bibble, Photoshop (via Camera Raw)... Certains sont gratuits, d’autres peuvent être très coûteux. Pour les photographes, la référence à l’heure actuelle en termes de performance et de souplesse d’utilisation est à mon sens Lightroom. Pour traiter des possibilités qu’offrent ses outils, il me faudrait écrire un livre entier... Je vous conseille plutôt la lecture de Lightroom 6/CC pour les photographes, de Martin Evening, aux éditions Eyrolles (ou de Lightroom 6/CC par la pratique, de Gilles Theophile, chez le même éditeur, si vous découvrez le logiciel).

Une exposition en pratique

Le montage d’une exposition n’est pas une mince affaire, il comporte une série d’étapes incontournables si vous voulez mener à bien votre projet. À ce stade, nous avons déjà :

• défini le thème de l’exposition et caractérisé les modalités précises du discours ;

• sélectionné et développé (numériquement) les fichiers.

II reste par conséquent à :

• imprimer les tirages sur papier et les monter sur un support ;

• trouver un lieu pour présenter l’exposition.

Imprimer ses photographies

Lorsque les fichiers sont prêts à être imprimés, il reste encore toute une série de décisions à prendre. C’est là que l’aspect économique commence à intervenir – en réalité il est malheureusement intervenu bien avant, lorsque vous avez acquis ce magnifique boîtier, ce bel objectif, ce superbe trépied, ce puissant ordinateur, ce grand écran, ce merveilleux logiciel...

Vous devrez en premier lieu choisir la taille des tirages. Plus ils seront grands, plus ils vous coûteront cher, mais plus votre travail sera mis en valeur. Dans ces cas-là, c’est bien souvent le portefeuille qui tranche. Si vous n’avez pas vraiment l’habitude de faire des tirages en grand format, vous pensez peut-être qu’un format type A3 (environ 30 × 45 cm) est déjà de belle taille, mais une fois accroché au mur, dans une salle d’une surface moyenne, il vous paraîtra souvent un peu petit. À mon sens, 30 × 45 cm est un strict minimum pour une exposition, je vous conseille, si vos finances le permettent, d’opter plutôt pour du 50 × 75 cm ou encore mieux, du 60 × 90 cm, ou plus si le cœur vous en dit (je donne ici les proportions pour du format 3:2, si vous êtes en format 4:3 cela donnera plutôt 30 × 40 cm, 60 × 80 cm...).


[image: image]

In fine, nous pouvons observer concrètement ce que nous avons mis tant de temps à conceptualiser. L’exposition est prête à accueillir les visiteurs, occasion unique d’observer les réactions des spectateurs.



Dans un second temps, vous devrez déterminer quelle technique d’impression vous souhaitez privilégier. Les trois grandes solutions qui s’offrent à vous sont :

• le tirage dit « argentique » (procédé qui reprend celui du tirage photo argentique), les papiers adaptés sont les plus connus, ils ont souvent une surface glacée ou satinée. En choisissant cette option, vous faites un choix classique, et vous obtiendrez un résultat de bonne qualité ;

• l’impression directe sur support : il s’agit d’une impression jet d’encre, le support pouvant même être rigide (PVC, plexiglas, dibond). L’avantage est le coût (le support d’accrochage au mur est intégré) mais la qualité d’image sera moindre. Vous pouvez aussi choisir un support souple (bâche, toile, vinyle), mais là encore la qualité ne sera pas optimale ;

• l’impression fine art : procédé d’impression jet d’encre avec des imprimantes grand format de haute précision. Le choix des papiers possibles est important mais dépend des laboratoires : il y a des papiers épais, texturés ou non, des papiers brillants ou satinés, des papiers dits « japonais », très légers… Ce type d’impression est le plus qualitatif, il garantit un tirage d’art de grande longévité qui respecte les couleurs et la finesse de détails, c’est aussi le plus onéreux. C’est cette option que j’ai choisie pour mon exposition Évanescent, avec un papier légèrement texturé dont le rendu correspond bien à mes compositions qui se rapprochent parfois de la peinture aquarelle.

Encadré ou contrecollé ?

C’est la dernière étape. Selon les prestataires, vous aurez peut-être plusieurs supports à votre disposition pour le contrecollage : PVC, plaque d’aluminium ou dibond. Composé de plusieurs couches (plaque de polyéthylène prise en sandwich entre deux plaques d’aluminium), ce dernier est considéré comme le plus qualitatif. C’est un support très à la mode et prisé des galeristes pour son élégance et sa solidité. L’inconvénient est qu’une fois le collage réalisé, votre tirage photo reste fragile ; cela ne posera pas de problème si l’œuvre ne voyage pas trop, sinon, comme cela arrive souvent lors d’une exposition itinérante, vous risquez de la détériorer, surtout aux coins qui sont les zones les plus délicates.

L’autre alternative est d’utiliser des cadres, c’est la solution que j’ai adoptée pour Évanescent. Elle avait pour moi plusieurs avantages : outre la protection des tirages, elle m’offrait la possibilité de faire évoluer facilement mon exposition en remplaçant un tirage par un autre sans entraîner de frais très importants (avec le contrecollage, c’est plus cher). De plus, on peut toujours récupérer les cadres et les utiliser pour d’autres projets. Enfin, je trouve les cadres plus élégants pour présenter de grandes photographies (mes tirages faisaient 60 × 90 cm), mais ceci est un critère esthétique très personnel. Le véritable inconvénient du cadre réside dans la pose d’une vitre sur le tirage : l’éclairage peut générer des reflets qui gênent la lecture de l’image. Dans une galerie où il est possible de régler finement ses lumières, ce problème n’est pas insurmontable, mais dans d’autres lieux moins adaptés, il peut être pénalisant.

Trouver un lieu d’exposition

Voilà, vous avez fait tous vos choix – depuis la prise de vue, cela en représente un certain nombre – et vous êtes l’heureux propriétaire d’une magnifique exposition. Il ne reste plus qu’à trouver un endroit où l’accrocher (vous pouvez également faire cette démarche avant d’imprimer vos photos).

Selon vos ambitions, trouver un lieu sera plus ou moins facile. Si vous êtes novice dans ce type de projet, il vaudra peut-être mieux ne pas être trop gourmand au départ : renseignez-vous dans votre commune, voyez s’il existe des lieux consacrés à l’exposition temporaire d’artistes locaux. Vous pouvez également démarcher les médiathèques, surtout si votre travail a une dimension didactique. Ces lieux seront peut-être ravis de vous accueillir, car ils sont toujours en demande de projets intéressants. Vous pouvez également solliciter des magasins et/ou des restaurants qui cherchent parfois des images pour décorer leurs commerces. Enfin, sachez qu’il existe de nombreux festivals consacrés à la photographie qui permettent aux amateurs et aux professionnels d’exposer leurs œuvres.

Vous pourrez ainsi vous faire une première expérience et voir comment le public perçoit votre travail. Le plus intéressant dans ce genre d’initiative, à mon avis, est de confronter le fruit d’une longue réflexion au regard du spectateur. C’est là que le photographe sort de son isolement et espère que ses œuvres seront bien comprises. À ce titre, je vous invite à discuter avec les personnes qui viendront voir vos expositions, cela vous aidera à mieux cerner ce qui plaît de ce qui déçoit, et pourquoi.

Si vous avez plus d’ambition, ce qui est tout à fait légitime, vous pouvez essayer de contacter des galeries d’art dont le métier est d’exposer les artistes. Je me permets de vous mettre en garde cependant, car ce chemin n’est pas simple. La plupart n’exposent que des artistes reconnus, il y a malheureusement peu de place pour les nouveaux talents. Certaines galeries proposent de candidater par l’intermédiaire d’un dossier à fournir. Dans l’absolu, vous pouvez également postuler spontanément dans n’importe quel lieu d’exposition. En revanche, ne vous attendez pas à avoir beaucoup de retours de leur part… S’ils vous adressent une réponse, même négative, lisez-la attentivement, ces professionnels prennent parfois le temps d’expliquer pourquoi le projet ne leur convient pas. La raison n’est pas toujours liée à la qualité, ce peut être aussi le thème que vous traitez qui n’est pas conforme à leur ligne éditoriale. Bref, ne vous découragez pas et renouvelez les tentatives (sans exagération), cela finira probablement par porter ses fruits.

Pour Évanescent, j’ai postulé dans plusieurs lieux dans le sud de la France, où je réside. J’ai eu la chance pour la première exposition de ce travail artistique de pouvoir investir l’une des plus grandes galeries de Provence dédiée à la photographie, La Fontaine obscure, à Aix-en-Provence. Le projet fut un succès et poursuit son bonhomme de chemin dans d’autres contrées.
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