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Résumé
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« L’art de la composition consiste à guider le regard afin de transmettre une idée ou une émotion. »

Au-delà de la maîtrise des paramètres techniques, un bon cadrage est bien souvent ce qui différencie une photographie correcte d’une image vraiment réussie. Ce talent s’acquiert avec le temps et l’expérience, mais il est possible d’en accélérer l’apprentissage : c’est ce que propose Denis Dubesset dans cet ouvrage, complètement remanié à l’occasion de sa 2e édition. Après avoir passé en revue les principes fondamentaux de l’art du cadrage, il vous offre de vous exercer à travers différents thèmes (paysages, photo de rue, figures géométriques, noir et blanc, etc.) qui vous permettront d’acquérir un solide bagage pour la création d’images percutantes. Il invite également à aller au-delà des cadrages classiques, car une fois les règles assimilées, il faut savoir les enfreindre et gagner sa liberté.

AU SOMMAIRE

Principes de base : la lecture des images, le cadre (sélection, orientation, angle, format…)

Composition avancée : la vision de l’appareil, les règles de composition classiques, apprendre à composer plus instinctivement (lignes directrices, composition en triangle, équilibre des formes, composer avec les contrastes…), le post-traitement

Les erreurs classiques : être paresseux, coincer le sujet au bord du cadre, photographier dans le mauvais sens, incliner l’horizon, oublier l’arrière-plan, n’avoir rien à dire

Composer avec le réel : entrer dans l’image, créer un cadre dans le cadre, jouer avec les couleurs, travailler le noir et blanc, hiérarchiser les plans, observer en gros plan, figer le temps, cadrer le mouvement, s’orienter vers une photo plus graphique…

10 images expliquées
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L’auteur

Photographe professionnel, Denis Dubesset est un observateur et un contemplatif qui voit dans la photographie le moyen d’exprimer sa personnalité. Passionné par la transmission, il est déjà l’auteur dans cette collection « Secrets de photographes » de livres consacrés au style du photographe, à la macrophotographie et à la photo minimaliste.
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Avant-propos

Qu’est-ce qu’une photo réussie ? Voilà une question que vous vous êtes certainement posée. Avec un peu de réflexion, on réalise que la réponse n’est pas si évidente... En caricaturant, on pourrait dire qu’il faut que les œuvres soient « belles » ; le critère esthétique serait alors la clé du succès. Qu’est-ce que cela signifie concrètement ? La conception de beauté est subjective et touche à la rhétorique de la philosophie. Lorsqu’on y pense, il n’est pas si aisé de définir le « beau », mais nous avons tous une idée de ce que le mot peut recouvrir. Chaque individu peut en effet juger de l’apparence esthétique d’une personne ou d’un objet, mais les avis diffèrent avec la sensibilité de chacun. Notre conception de la beauté est très nuancée, vouloir la décrire précisément relève probablement de l’utopie.

Alors, comment savoir si une photographie est réussie ? Je crois pour ma part qu’il y a un facteur essentiel à prendre en compte : la composition. En effet, le sens que peut avoir une image passe inévitablement par la mise en place minutieuse des éléments qui la composent.

Tout est donc dit ? Il suffirait de bien composer ? Eh bien non, pas tout à fait, car interviennent également la quête délicate de la bonne lumière et la maîtrise exigeante des paramètres techniques. Toutefois, l’art subtil du cadrage constitue en quelque sorte le langage de l’image ; il résulte de la réflexion du photographe au moment de la prise de vue, c’est lui qui permet de mettre en valeur le sujet et de transmettre un message – un observateur pardonnera volontiers des imperfections telles qu’un sujet un peu flou ou une lumière inadéquate si l’ensemble a été composé de manière juste, judicieuse. Avant de s’occuper de l’esthétique, l’artiste doit donc commencer par se demander ce qu’il veut dire ; de là en découleront la subjective beauté de l’œuvre et sa réussite globale. Les photographies sont destinées à être vues. Pour les réussir, il faut toujours se demander ce que l’on veut montrer, et à qui.
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Lorsque j’ai visité le British Museum à Londres, j’ai été frappé par la foule dans les salles consacrées à l’Égypte. Pour ne pas prendre le même cliché qu’un touriste lambda, j’ai voulu adopter le point de vue de la momie : j’ai placé la tête au centre de l’image (nous verrons que ce n’est pas toujours conseillé), ce qui donne le sentiment que tout le monde gravite autour du défunt avec un peu d’indifférence. La momie devient alors un objet, presque au même titre qu’un vase ou qu’un tableau.

35 mm, f/2,5, 1/60 s, 2 000 ISO



La symbolique des images

Bien des siècles avant la fabrication du premier capteur numérique, et même bien avant l’invention de la première chambre noire, les hommes utilisaient déjà abondamment les images. Que de chemin parcouru depuis les premières fresques ornant les grottes de nos ancêtres jusqu’aux clichés infiniment détaillés issus de nos cartes mémoire. Le succès de la représentation en deux dimensions réside probablement dans sa simplicité de lecture et son caractère symbolique universel.

Si l’on compare image et écriture, par exemple, la première chose qui saute aux yeux c’est que si pouvoir lire un texte nécessite une période d’étude relativement longue, et l’acquisition de clés de lecture (alphabet, vocabulaire, orthographe, grammaire, syntaxe…), en ce qui concerne l’image les choses se font de manière plus instinctive. En effet, par définition (mais avec toutes les exceptions induites), l’image se veut une représentation du monde, et encore plus en photographie où l’on « capture ce que l’on voit ». Le spectateur ne doit pas être spécialement instruit pour lire ce type de visuel. En revanche, le degré de compréhension de chacun est infiniment varié, il dépend par exemple de sa sensibilité, de son appartenance culturelle, de son degré d’éducation ou encore du temps passé à observer et à décrypter les éléments de l’œuvre.

Le pouvoir didactique des images a largement été utilisé dans l’histoire. L’écriture n’étant finalement accessible au plus grand nombre que depuis une centaine d’années, la plupart des grandes idées étaient véhiculées par des représentations visuelles. Les religions ont particulièrement employé ces supports pour transmettre leurs messages ; plus récemment, ils ont été abondamment employés (et le sont toujours) pour communiquer dans des domaines variés comme la politique ou la publicité.

Les photos permettent de transmettre des idées fortes, des émotions, des concepts. Dans cet ouvrage, je détaillerai les méthodes formelles ou plus instinctives qui vous permettront de vous exprimer librement à travers la photographie. Cette réédition remaniée est pour moi l’occasion d’améliorer certains points : le discours reste globalement le même, mais j’ai notamment souhaité que le lecteur soit plus impliqué à travers la proposition d’exercices et de réflexions ciblées. Les débutants pourront utiliser ce livre comme un guide d’apprentissage de l’art de la composition, tandis que les plus experts y puiseront, je l’espère, des idées et des principes qui amélioreront sans doute leur pratique. Bonne lecture à tous !


[image: image]

Nul besoin de savoir lire pour comprendre ces publicités, les images sont explicites. Je les ai choisies aussi pour montrer que chaque époque a ses codes visuels – aujourd’hui, ces pubs seraient interdites.
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Principes de base

Avant de plonger dans le grand bain de la composition, je vous propose d’aborder quelques notions essentielles concernant les images et la photographie en général. Elles pourront sembler élémentaires à certains, mais je vous invite pourtant à les considérer avec le plus grand soin. En effet, au fil de notre pratique et avec le temps, nous avons tendance à ne plus prêter attention à ces principes qui constituent les bases de la photographie ; se les remémorer de temps à autre est un bon moyen de les garder à l’esprit. Il s’agit là des fondations sur lesquelles nous pouvons bâtir et asseoir un véritable savoir-faire.
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La lecture des images

Le monde est plat !

La première idée fondamentale à considérer est qu’un cliché est une représentation aplatie de ce que nous voyons. Si le monde dans lequel nous évoluons est défini par trois dimensions (la hauteur, la largeur et la profondeur – en langage mathématique, les coordonnées x, y et z), prendre une photographie déforme la réalité. Nous sommes techniquement incapables de reproduire la troisième dimension de l’espace, il est donc indispensable de toujours garder à l’esprit que le résultat d’une prise de vue est la projection lumineuse sur une surface plane de ce qui existe réellement. Il nous faut apprendre à voir en deux dimensions.

Cette vision 2D du monde est une donnée extrêmement importante. En effet, si l’on observe un cliché en faisant abstraction de certaines informations liées aux motifs, on s’aperçoit qu’une image est une succession de formes simples, de lignes courbes ou de droites. Dans cet enchevêtrement géométrique, certaines figures sont plus marquées que d’autres de manière évidente : ce sont elles qui constituent la charpente visuelle de l’image. Être conscient de ce phénomène aide beaucoup à comprendre comment composer ses clichés de manière pertinente.


[image: image]

Cette image est la projection lumineuse de reliefs très éloignés les uns des autres. Le premier plan sur lequel la neige est soulevée par le vent est à plusieurs dizaines de kilomètres de la montagne en arrière-plan. La structure de l’image est évidente : on distingue facilement les triangles des montagnes et les lignes qui donnent de la texture au ciel.

150 mm, f/9, 1/500 s, 100 ISO



EXERCICE PRATIQUE [image: image]


Je vous invite à visionner quelques-uns de vos clichés (ou ceux d’autres photographes) et à tenter de caractériser les figures géométriques qui en ressortent le plus. Ce sont elles qui structurent l’image. Bien souvent les photographes s’en servent pour guider le regard. Vous avez peut-être vous-même déjà réalisé ce genre d’exercice de manière plus ou moins consciente.



Œil pour œil

Le déchiffrage d’une image ne se fait pas aléatoirement. Des études scientifiques ont montré que nos observations sont régies par une série de facteurs communs.

Lorsqu’on découvre une photographie, notre sens de lecture est en premier lieu étroitement lié à notre appartenance culturelle. Plus précisément, nous sommes influencés par notre façon d’écrire et donc de lire un texte. Cette approche de l’information est tellement ancrée en nous que nous abordons ainsi toutes les œuvres visuelles. Dans une culture dite « occidentale », nous avons donc tous tendance à lire une image de gauche à droite et de haut en bas : on parle de lecture en Z. L’œil balaie l’image très rapidement et de manière imperceptible. Dans les pays de langue arabe ou au Japon, les textes s’écrivent de droite à gauche et de haut en bas, la façon de décrypter une représentation visuelle suit ce mouvement.

Le schéma ci-après a été maintes fois prouvé par l’expérimentation, mais il ne s’agit que de l’appréhension la plus immédiate d’une œuvre. Dans chaque image, les motifs prennent en effet plus ou moins d’importance selon leurs caractéristiques ; l’artiste peut ainsi établir une hiérarchie entre eux afin de guider la lecture. Si la composition est réussie, nous allons avoir tendance à nous attarder sur ce qu’il a choisi comme éléments principaux, puis sur les éléments plus secondaires (qui participent aussi à la compréhension générale de l’œuvre). Dans le chapitre 2, nous verrons en détail tous les procédés à notre disposition pour composer efficacement une photographie.
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Le sens de lecture d’une image est lié à notre manière d’écrire. En Occident, nous avons tendance à observer les photographies de gauche à droite et de haut en bas. On parle de lecture en Z.



Sa Majesté le Sujet

Le spectateur doit pouvoir identifier rapidement l’idée qui se dégage d’une photographie. Il faut insister sur ce point : l’un des écueils les plus répandus est de ne pas donner assez d’importance au sujet. Quelques-uns prennent même des clichés sans trop se poser la question de ce qu’ils veulent mettre en valeur.

Lorsqu’on réalise un portrait, le motif principal de l’image semble couler de source, mais c’est moins évident dans des situations comme un paysage ou une scène de rue. Vous devez faire en sorte que l’observateur reconnaisse le sujet de votre image sans ambiguïté. Il ne comprendra pas sinon ce que vous avez voulu dire, l’image sera immanquablement ratée.

EXERCICE PRATIQUE [image: image]


Un test que vous pouvez réaliser est de présenter quelques clichés à vos amis ou à votre famille et de leur demander le sujet de chaque image. Que ressentent-ils en les regardant ? Chacun aura un jugement sensiblement différent, car nous projetons toujours notre personnalité lorsqu’on contemple un tableau ou une photo. Néanmoins, si leur lecture est à mille lieues de ce que vous avez voulu transmettre, c’est sans doute que votre composition n’était pas adaptée et/ou que vous avez mal défini votre sujet.




[image: image]

Cette photo n’est pas réussie, car le sujet ne ressort pas de manière évidente. Il pourrait s’agir de la jeune femme au premier plan, mais elle est un peu floue et n’a rien de « spécial ». Du coup le regard est attiré au deuxième plan vers la voiture et les poubelles rouges. Là encore il ne se passe pas grand-chose. J’aimais bien l’esthétique de cette rue, mais l’image ne lui rend pas hommage.

35 mm, f/2, 1/640 s, 200 ISO
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Ici, on distingue immédiatement le sujet : une femme abritée sous un parapluie. L’ambiance pluvieuse est bien retranscrite. L’arrière-plan, légèrement flou, propose un environnement bien défini : la ville de Paris.

50 mm, f/3,2, 1/80 s, 100 ISO



Les sujets potentiels sont innombrables : des enfants en train de jouer, un arbre dans la brume matinale, une poignée de porte, un vieux vélo posé contre une rambarde, un rocher à la forme évocatrice, une atmosphère apaisante, etc. Une fois le sujet défini, toute une série de questions se pose : où doit-on le placer dans l’image ? Doit-on adopter un cadrage vertical ou horizontal ? Quel angle de vue choisir ? Quelle profondeur de champ ? À force de pratique, on acquiert des automatismes qui répondent à ces questions, permettant ainsi de se concentrer sur l’essentiel. On gagne en rapidité de choix et d’exécution. Les choses deviennent progressivement plus instinctives et naturelles.

Le cadre

L’art de la sélection

Présenter une photographie à quelqu’un, c’est l’inviter à regarder à travers une fenêtre ; l’acte créatif commence là, en sélectionnant une zone de notre champ visuel pour imprimer la lumière qui s’y reflète sur le capteur numérique (ou la pellicule). C’est le choix le plus important que vous aurez à faire avant d’appuyer sur le déclencheur.

On peut inclure dans le cadre des éléments qui nous semblent importants, mais surtout en exclure le reste de la scène : ce qui sera hors des limites de l’image n’existera plus une fois le cliché pris. La réussite d’une composition consiste donc (entre autres) à ne pas frustrer l’observateur qui sentirait son regard « bloqué » par les bords de l’image si l’exercice était mal réalisé.

EXERCICE PRATIQUE [image: image]


Cadrer est un exercice que l’on peut réaliser sans appareil photo. Minor White, photographe du milieu du XXe siècle, disait à ce propos : « Je ne cesse de photographier mentalement à titre d’entraînement. » Vous pouvez vous aussi vous exercer dans votre vie quotidienne. Cette visualisation vous permettra de faire les bons choix lors de vos prochaines séances de prise de vue.



Le cadre est un élément imposé par l’art photographique, mais il existe différents formats et orientations qui doivent être judicieusement employés en fonction de ce que l’on veut montrer.

L’orientation

Horizontale

Cette orientation (dite « paysage ») est de très loin la plus employée, sans doute parce qu’elle nous semble la plus naturelle. Elle est tellement instinctive que nombre de photographes l’utilisent de manière quasiment exclusive. Il faut d’ailleurs souligner que tous les appareils photo sont conçus pour réaliser des clichés à l’horizontale, la prise en main étant beaucoup moins aisée à la verticale...


[image: image]

L’orientation horizontale est très utilisée en paysage. Ici, quelques cormorans en train de sécher sur un rocher.

28 mm, f/11, 3 s, 50 ISO



Ce sens de lecture correspond à notre champ de vision. Pour caricaturer un peu les choses, on peut dire que dès que nous ouvrons les yeux, les scènes qui s’offrent à nous se présentent sous la forme d’un vaste rectangle horizontal. Cette disposition sera toujours plus reposante pour l’œil puisqu’il y est habitué et qu’il aura tendance à parcourir l’image très facilement.

Le cadrage horizontal est aussi bien adapté à la narration, car il nous renvoie aux écrans de télévision ou de cinéma qui sont des rectangles horizontaux. Ainsi emploie-t-on instinctivement ce format pour saisir une scène qui se déroule dans la largeur, que ce soit un paysage ou une action (une voiture qui avance, un piéton qui marche ou un regard lancé au loin).


[image: image]

Pour un portrait dit « environnemental » (qui laisse de la place à l’environnement du sujet), l’orientation horizontale est tout à fait appropriée.

50 mm, f/2, 1/500 s, 100 ISO



Verticale

On l’appelle également le cadrage « portrait », car c’est la manière la plus courante de l’employer – l’espèce humaine se singularisant par sa verticalité, ce sens de cadrage semble évident dans ce cas de figure. D’une manière générale, l’orientation verticale offre plus de dynamisme que le cadrage horizontal. Elle convient par exemple parfaitement à la photographie d’architecture, pour souligner la hauteur d’un monument. On l’utilisera aussi pour les actions qui se déroulent dans le sens vertical, une personne qui monte un escalier par exemple. Elle est également adéquate pour marquer la profondeur d’une composition : lorsqu’on observe un cliché pris à la verticale, le regard a tendance à être rapidement bloqué par les bords gauche et droite de l’image, il explorera donc plus facilement qu’en horizontal les différents plans du cliché jusqu’à l’horizon. Récemment, le cadrage vertical connaît un succès sans précédent grâce aux Smartphones qui introduisent une nouvelle norme dans notre manière de photographier et de filmer.


[image: image]

Pour une action qui se déroule dans le sens de la hauteur, l’orientation verticale est pertinente.

50 mm, f/8, 1/200 s, 360 ISO
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Bien que ce ne soit pas obligatoire, un portrait implique bien souvent une orientation dans le sens de la hauteur.

35 mm, f/3,5, 1/160 s, 400 ISO



Le format carré

Ce format a d’abord été particulièrement utilisé au milieu XXe siècle, car il correspondait au format natif de certains appareils photo populaires, comme le Rolleiflex. De ce fait, le cadre carré est parfois connoté comme « vintage » ; c’est peut-être aussi pour cette raison qu’on a souvent tendance à utiliser le noir et blanc lorsqu’on y a recours. Il connaît un regain de popularité depuis quelques années, notamment grâce à son utilisation grandissante sur les réseaux sociaux, mais aussi grâce aux appareils photo qui produisent des instantanés type Polaroid, lesquels reviennent sur le devant de la scène.

Selon l’appareil utilisé, les proportions natives des capteurs et des pellicules photo peuvent varier. Les plus populaires présentent un rapport de 3/2 ou 4/3, mais certains boîtiers offrent la possibilité de photographier directement avec une proportion de 1/1. La plupart du temps, il faudra néanmoins recadrer après la prise de vue pour obtenir un carré. Deux démarches sont possibles :

• anticiper et tenter de conceptualiser ce format dès la prise de vue, dans le but de recadrer ensuite ;

• prendre des photos en composant normalement, puis tester le format carré au post-traitement si le cadrage originel ne convient pas tout à fait. Ce genre d’expérimentation permet parfois de sublimer une image à laquelle il manquait un « petit quelque chose ».

En raison de ses côtés égaux, le cadre carré n’a pas de véritable sens de lecture dans la hauteur ou la largeur de l’image. Il permet donc d’expérimenter avec succès les compositions centrées. Pour les mêmes raisons, il s’adapte aussi à merveille aux sujets symétriques.

Ces deux cas de figure sont les utilisations les plus habituelles du carré, néanmoins il n’est pas nécessaire de le limiter à certaines compositions. En réalité il peut accepter tous les types de cadrage et toutes les autres règles sont parfaitement en adéquation avec ce format.
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Je trouvais que ma composition n’était pas optimale : l’espace sur la gauche était trop présent et le cadre n’était, de fait, pas entièrement exploité. En recadrant au format carré, je trouve le cliché plus réussi.

35 mm, f/8, 1/30 s, 200 ISO
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Le cadre carré peut tout à fait convenir aux portraits.

35 mm, f/2,8, 1/250 s, 100 ISO
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Un sujet centré ou symétrique sera sublimé par un cadre carré.

35 mm, f/1,8, 1/4 000 s, 100 ISO



Le format panoramique

Dans ce format, l’image prend les proportions d’un rectangle étroit qui peut être créé de deux manières, soit en rognant l’image au post-traitement afin d’obtenir un cadre de faible largeur, soit en réalisant une série de photos qui se chevauchent et en les assemblant ensuite à l’aide d’un logiciel. Si certains boîtiers permettent de travailler dans ce type de format dès la prise de vue, il sera bien souvent plutôt créé a posteriori. À l’instar du format carré, il faudra anticiper mentalement ce que donnera le résultat final.

L’utilisation la plus courante de cette proportion est pour la photo de paysage. En effet, lorsque l’angle de notre objectif n’est pas assez large pour un panorama, nous avons toujours la possibilité de prendre plusieurs images en vue de les assembler. La situation peut aussi se présenter dans les petits espaces, comme l’intérieur d’une maison ou d’un appartement où l’on manque de recul pour capturer toute la scène. Les logiciels sont de plus en plus performants dans l’assemblage des clichés, cependant il est préférable de porter une attention particulière à garder le même angle de vue pour ne pas se retrouver avec un horizon penché, par exemple. De plus, il est souhaitable que les objets et les personnes soient plutôt statiques lors de la prise de vue, la jonction entre les clichés pourrait sinon s’avérer problématique.

Un autre aspect auquel on pense plus rarement en Occident est l’utilisation du panoramique à la verticale. Ce genre d’emploi a l’avantage d’être original et peut offrir de réelles possibilités créatives dont nous aurions tort de nous priver. À noter qu’il est plus courant en Asie, dans la peinture chinoise ou japonaise. Au pays du Soleil-Levant, il a d’ailleurs plusieurs noms, comme hashura ou kakemono.
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Un recadrage au format panoramique (ici à la verticale) donne un visuel original rappelant certaines peintures asiatiques. Ici, une branche de cerisier en fleur.

300 mm, f/4,5, 1/640 s, 800 ISO
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Ce panoramique présente le pont Vasco de Gama, près de Lisbonne. Il s’agit d’un des viaducs les plus longs d’Europe, avec une longueur totale de 17 km. Ma focale de 24 mm ne m’offrant pas un champ de vision assez large, j’ai pris trois clichés que j’ai ensuite assemblés.

Pour les trois photos : 24 mm, f/9, 1/100 s, 100 ISO



Les plans

Parallèlement au choix du format d’image, le photographe doit déterminer le type de cadrage à employer, qui doit être judicieusement adapté à chaque situation. Les questions à se poser sont par exemple : où vais-je focaliser l’attention du spectateur ? Fais-je le choix d’utiliser un ultra grand-angle et de montrer une situation dans sa globalité ? Est-ce que je veux isoler un détail ? Ce type de décision est généralement assez instinctif, et il ne sera pas forcément nécessaire de le formaliser consciemment à chaque prise de vue. Cependant, si l’on théorise un peu les choses, on peut définir quatre grands types de cadrages possibles, avec toutes leurs nuances intermédiaires.


[image: image]

Le cadrage détermine ce que l’on montre. Pour ce retour de pêche, j’ai opté pour un plan d’ensemble : la photo met en valeur les bateaux dans leur environnement. On distingue en arrière-plan la plage, le village, les bateaux traditionnels et le ciel.

50 mm, f/5,6, 1/250 s, 400 ISO
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Plus serré, un plan moyen (bleu) aurait seulement montré une partie de la scène, les pêcheurs à l’ouvrage et quelques éléments d’environnement (bout de plage, bateaux). Le plan rapproché (jaune), lui, se concentrerait sur le travail d’un pêcheur : on devinerait son métier sans savoir ce qui se passe autour. Avec un gros plan (rouge), nous n’aurions aucune idée de l’environnement de cet homme ni de son activité.



• Le plan d’ensemble : ce type de vue consiste à photographier le sujet avec beaucoup de recul. Il peut donc s’agir d’un paysage ou d’une action dont on montre le déroulement dans sa globalité.

• Le plan moyen : ce cadrage est plus resserré que le précédent, le sujet est néanmoins montré dans son environnement. Le motif principal occupe généralement 1/3 de l’image.

• Le plan rapproché : ici, on se concentre sur le sujet, c’est lui qui occupe la majeure partie de l’image. Des éléments secondaires peuvent cependant indiquer au spectateur le contexte dans lequel l’action se déroule.

• Le gros plan : le sujet occupe 80 à 90 % de l’image, aucun indice ne permet de savoir où il se trouve. Il s’agit de montrer quelque chose qui existe par soi-même, ou un détail abstrait d’une scène.

L’angle de vue

En photographie, le mot « angle » a plusieurs sens et désigne l’angle de vue ou l’angle de champ. Selon la valeur de focale, ce dernier sera plus ou moins étendu ; exprimé en degrés, il définit l’angle pour lequel le capteur va pouvoir recevoir la lumière. Pour simplifier, il faut comprendre que plus la distance focale est élevée, plus l’angle de champ sera réduit et plus le photographe pourra « voir loin ». C’est pourquoi une focale de 24 mm est considérée comme un grand-angle (très utilisée en paysage par exemple), tandis qu’un 300 mm est un téléobjectif qui permettra de voir des objets à longue distance selon un angle réduit (plutôt utilisé en photographie animalière ou sportive).

L’angle de vue définit quant à lui la position de l’appareil par rapport au sujet. Selon la manière dont nous nous plaçons au moment d’appuyer sur le déclencheur, cela créera une suggestion différente pour l’observateur. Trois grandes catégories peuvent être distinguées.

• L’angle de vue naturel ou normal : le photographe est au même niveau que le sujet. Cette vision est celle que nous avons au quotidien, elle induit une certaine objectivité dans le rapport au motif principal. Elle suggère aussi une immersion, comme si l’on s’identifiait au sujet.
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L’angle de vue naturel est immersif. Je me suis couché dans l’herbe pour prendre cette libellule en photo : placé à sa hauteur, je l’ai montrée dans son univers et non à hauteur d’homme.

300 mm, f/5, 1/800 s, 100 ISO



• L’angle de vue haut ou en plongée : le photographe est au-dessus du sujet. Cet angle diminue la verticalité des motifs, le spectateur a une impression de domination sur la scène montrée. Une variante est le point de vue zénithal, comme dans les photos vues du ciel de Yann Arthus-Bertrand. Dans ce cas, la hauteur réelle des objets est complètement écrasée.
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La plongée induit un sentiment de domination. Ici le point de vue zénithal m’a permis d’obtenir une image très graphique en écrasant les perspectives.

85 mm, f/8, 1/400 s, 400 ISO



• L’angle de vue bas ou en contre-plongée : le photographe se place en dessous du sujet. Cet angle a tendance à accentuer la hauteur de l’objet ou de la personne photographiée, ce qui peut donner l’impression que le sujet exerce une domination. Ce procédé est une manière assez simple de lui donner de l’importance.
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La contre-plongée permet par exemple de souligner la hauteur et la force d’un sujet. Elle confère aussi au spectateur un statut d’infériorité.

28 mm, f/8, 1/1 000 s, 100 ISO
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Composition avancée

Nous allons maintenant passer en revue les grands principes de composition, il sera donc question de règles graphiques, mais aussi de bon sens et d’instinct. En effet, si les règles sont des guides précieux, elles ne sont pas pour autant des « recettes » que l’on pourrait appliquer à toutes les situations. Vous vous en doutez sûrement, il n’y a pas d’équation magique qui commande la réalisation d’une image réussie, mais il demeure pourtant essentiel de connaître précisément les notions exposées ici. C’est l’alliance de ce savoir, de la personnalité de chacun et de son expérience qui permettra de créer des images percutantes.
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La vision de l’appareil

Notre discipline se rapproche beaucoup de l’art pictural. Cette filiation a d’ailleurs été assumée par bon nombre de maîtres de la photographie comme Henri Cartier-Bresson, dont la formation initiale était la peinture, David LaChapelle ou Pierre et Gilles, qui appliquent même de la peinture sur leurs photographies pour créer des portraits uniques. Bien que les moyens techniques employés soient fondamentalement différents, la démarche artistique est identique : chaque élément est agencé de manière harmonieuse dans un cadre, afin de communiquer une idée ou une impression.

Malgré ce qu’on pourrait penser au premier abord, la photographie n’est pas une reproduction rigoureuse du monde. Chacun retranscrit les choses selon sa sensibilité. Devant une scène donnée, un autre aurait-il capturé la même chose que moi ? Où se serait-il placé par rapport au sujet ? Aurait-il utilisé le même angle de vue ? Aurait-il déclenché au même moment ? Aurait-il choisi la même profondeur de champ ? La même vitesse d’obturation ? La même focale ? Les réponses, évidemment, vous les connaissez. Les innombrables décisions que nous prenons font que chaque cliché est unique. C’est pourquoi la photographie n’est pas une imitation mais bien une interprétation du réel.

À cet égard, il me semble nécessaire de revenir brièvement sur l’outil avec lequel nous prenons des clichés. Un appareil photo permet de reproduire une image de la réalité (avec toutes les nuances induites), en conséquence on a parfois tendance à penser qu’il « voit » comme nous. Sa « vision » est en réalité assez différente.

• La plupart des appareils photo offrent la possibilité de changer de focale : on peut zoomer pour mieux voir un détail, mais aussi utiliser un très grand-angle pour obtenir un champ de vision élargi. En modulant la focale de l’appareil, la perspective est bouleversée. Cette modularité est inaccessible à la vision humaine – il est communément admis que si l’on devait faire une équivalence, notre vision « utile » correspondrait à une focale fixe d’à peu près 35 mm.

• En photographie, nous pouvons assez facilement jouer avec la profondeur de champ. La première solution consiste à ouvrir le diaphragme de l’objectif : davantage de lumière atteindra le capteur et le champ de netteté sera réduit. C’est une façon d’obtenir de beaux flous d’arrière-plan, souvent recherchés pour le portrait, par exemple. L’utilisation d’une focale longue accentue aussi cette sensation de flou, c’est ce qu’on appelle la compression des plans. Il est ainsi possible d’obtenir un arrière-plan tellement dilué qu’on n’identifie plus aucun détail. L’œil humain a, lui, tendance à avoir un maximum de netteté sur tout le champ visuel ; même si nous plaçons un objet tout près de nos yeux, nous percevons l’arrière-plan (il est moins net, mais nous le percevons).
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Lorsque j’observe ma fille en train de dessiner, je ne la vois pas de cette manière. C’est en utilisant un objectif avec une grande ouverture de diaphragme que je peux créer ce type de visuel avec une faible profondeur de champ.

50 mm, f/2,5, 1/1 000 s, 100 ISO



• Les capteurs numériques les plus performants voient mieux que nous dans l’obscurité : pouvoir augmenter le paramètre de la sensibilité (ISO) permet de restituer des détails parfois invisibles à notre regard.

• En situation de contre-jour, c’est l’inverse : il y aura très peu de nuances entre les hautes lumières (les blancs) et les tons sombres (les noirs). Il est donc assez délicat, même en travaillant avec un logiciel approprié, de retranscrire des détails dans les ombres. La dynamique de nos yeux est extraordinaire en situation de contre-jour : même face à une source de lumière importante comme le soleil, nous sommes capables de voir des détails dans les tons les plus sombres.
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À contre-jour, nos yeux ont la faculté de voir beaucoup plus de détails que les appareils photo classiques. Mais nous pouvons utiliser les ombres pour créer des images intéressantes ; ici, j’ai choisi de mettre en valeur celles des arbres, qui s’étirent au coucher du soleil.

35 mm, f/8, 1/1 000 s, 200 ISO



• Enfin, l’appareil peut enregistrer une photographie sur un laps de temps relativement long (en pose longue, plusieurs secondes, minutes ou même heures). Notre œil, qui bien sûr voit en temps réel, en est incapable.

LA DYNAMIQUE


La dynamique en photographie est la capacité d’un capteur numérique à retranscrire des informations (de la texture, des couleurs) dans les plus hautes lumières et dans les tons sombres. Cette capacité varie selon la taille des capteurs. En effet, à technologies équivalentes, le capteur d’un Smartphone (qui est souvent inférieur à 1 cm de côté) sera moins performant que celui d’un appareil compact, lui-même moins efficace qu’un capteur plein format ou moyen format de plusieurs centimètres de côté. Lorsque les experts testent les boîtiers, ils parlent fréquemment de résolution ou de netteté, mais la dynamique des images est une notion au moins aussi importante.
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Cette photo a été prise à l’aide d’un filtre neutre pour atténuer la lumière arrivant jusqu’au capteur et réaliser une pose longue. Les traits blancs au premier plan sont le reflet du soleil dans l’eau, ils sont produits par le mouvement de l’eau (la pose de 8 secondes permet à l’appareil de tout enregistrer).

24 mm, f/11, 8 s, 50 ISO



Lorsque nous réalisons des prises de vue, nous devons être conscients de l’écart qui existe entre nos capacités visuelles et celles des boîtiers. On remarque d’ailleurs que beaucoup de photographes (moi y compris) se font un plaisir de générer des clichés qui diffèrent de ce que nous verrions naturellement, par l’intermédiaire des gros plans, des poses longues ou des flous d’arrière-plan. Ces effets produisent toujours des images spectaculaires très appréciés.

Les règles de composition classiques

La règle d’or

Un livre traitant de la question du cadrage et de la composition se doit de comporter une section dédiée au nombre d’or. Cette notion est tellement ancrée dans l’inconscient collectif lorsqu’on aborde ces sujets qu’il est important d’en parler. Mais avant d’aller plus loin, je pense utile de signaler que ce concept est loin d’être le plus simple à appliquer… Si vous êtes fâché avec les mathématiques, ne vous inquiétez pas, je vous indiquerai dans un second temps quelle alternative utiliser. Mais parlons de ce fameux nombre.

Le nombre d’or, ou ϕ, définit une proportion qui aurait été découverte dans l’Antiquité. C’est un nombre dit « irrationnel » (comme le nombre π), c’est-à-dire qu’il ne peut pas s’écrire sous la forme d’une fraction. Il est approximativement égal à 1,6180339887… et contient une infinité de chiffres après la virgule. Sans entrer dans les détails de la théorie mathématique, on peut retenir qu’elle s’appuie sur le principe de la suite de Fibonacci (voir encart page suivante). Pour appliquer cette proportion à l’art pictural ou à la photographie, il faut transposer cette suite 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 appelée la « spirale d’or ».
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La spirale d’or.



La composition d’une photographie (ou de toute autre œuvre en deux dimensions) est harmonieuse si le motif principal de l’image est positionné sur l’un des quatre angles (ou points forts) du rectangle central. Dans le schéma ci-après, le tracé de certaines diagonales partant des coins du cadre permet de visualiser des lignes de force qui faciliteront la mise en place du sujet et des motifs de la composition.
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Les lignes de force.



Au fil du temps, beaucoup de scientifiques, d’artistes, ont voulu donner à ce principe un caractère universel. Ils l’ont donc abondamment recherché dans la nature : la forme d’un tournesol ou l’arrangement des cristaux de quartz, par exemple, seraient commandés par le nombre d’or. C’est pour cette raison que ce dernier a fréquemment été transposé à l’art (peinture, sculpture, architecture), pour obtenir une esthétique proche de l’ordre naturel, dite « parfaite ». Certains ont même parlé de proportions divines. Pourtant, la redondance du nombre d’or dans la nature a plus récemment été remise en question. Il semblerait en effet que les géométries qui ne suivent pas cet ordonnancement soient beaucoup plus nombreuses que celles qui le respectent…

LA SUITE DE FIBONACCI


Au XIIIe siècle, le mathématicien Leonardo Pisano Fibonacci cherchait à résoudre un problème d’économie marchande qui s’exprime à peu près ainsi : « Un couple de lapins, né le 1er janvier, donne naissance à un autre couple de lapins chaque mois, dès qu’il a atteint l’âge de deux mois. Les nouveaux couples suivent la même loi de reproduction. Combien y aura-t-il de lapins le 1er janvier de l’année suivante en supposant qu’aucun couple n’ait disparu entre-temps ? » Pour résoudre le problème, il établit une suite mathématique connue sous le nom de « suite de Fibonacci » dans laquelle chaque terme est le résultat de l’addition des deux termes précédents. Il obtient ainsi : 0 ; 1 ; 1 (résultat de 0 + 1) ; 2 (résultat de 1 + 1) ; 3 (résultat de 2 + 1) ; 5 (résultat de 3 + 2) ; 8 ; 13 ; 21 ; 34 ; 55 ; 89 ; 144 ; 233… Fibonacci a déterminé qu’en un an on arrivait ainsi à 144 couples de lapins.

Cette suite numérique a aussi d’extraordinaires propriétés. Le rapport entre un terme quelconque de cette suite et celui qui le précède tend vers φ au fur et à mesure qu’on avance dans la série. Ainsi on obtient :

1/1 = 1                          2/1 = 2

3/2 = 1,5                       5/3 = 1,666666…

8/5 = 1,6                       13/8 = 1,625

21/13 = 1,615348…     34/21 = 1,61904…

55/34 = 1,61764…       89/55 = 1,61818…

Lorsqu’on arrive au quarantième terme de la suite, le quotient s’approche du nombre d’or avec une précision de 14 décimales.



Revenons maintenant à la photographie, car cette « règle » graphique présente des inconvénients :

• les formats « classiques » des tirages photographiques ne sont pas calqués sur les proportions du nombre d’or (bien qu’ils s’en inspirent fortement) ;

• au moment de la prise de vue, ce type de découpage est difficile à visualiser mentalement. Il est vrai qu’aujourd’hui certains appareils proposent des guides spécifiques, mais il me semble que c’est loin d’être universel.

La règle du nombre d’or est donc probablement plus facilement applicable en dessin ou en peinture, disciplines pour lesquelles les artistes ont plus de temps pour composer leur image. La photographie étant plus instinctive et immédiate, on préférera utiliser la règle des tiers dont la mise en œuvre est bien plus aisée.
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J’ai pris ce cliché du bas d’un escalier à colimaçon. Ce genre d’image est assez courant et permet de produire un visuel percutant qui rappelle la spirale d’or. Pourtant cette composition est bien plus proche de la règle des tiers…

28 mm, f/8, 1/125 s, 4 500 ISO



La règle des tiers

Le principe de cette règle est de diviser mentalement le rectangle correspondant au cadre photographique en trois parties égales dans le sens de longueur et dans le sens de la largeur grâce à deux droites verticales et deux droites horizontales, qui représentent les lignes de force de l’image. Les droites se recoupent en quatre endroits du cadre, matérialisant ainsi les quatre points forts de l’image. Ce sont ces lignes et ces points qu’il faudra privilégier pour placer le sujet de la photographie.

Points forts et lignes de force

Vous vous demandez peut-être en quoi l’application de la règle des tiers intervient dans l’élaboration du cadrage. L’idée dominante est que si l’on centre trop le motif principal d’une photo, cela aura tendance à donner une composition banale, un peu statique. Appliquer la règle des tiers permet d’obtenir plus de dynamisme et d’exploiter plus amplement le cadre.


[image: image]

Les proportions de la règle des tiers, avec les points forts et les lignes de force.



Les points forts (ou points d’intérêt) correspondent aux zones d’une image vers lesquelles le regard du spectateur sera attiré en première intention. Si l’on souhaite appliquer la règle des tiers, leurs localisations sont imposées. Placer les motifs principaux sur l’un (ou plusieurs) de ces points permet d’exploiter au mieux l’espace disponible dans le cadre. En reliant mentalement les points entre eux ou avec les coins du cadre de la photo, on obtient des lignes de force ; si l’on veut diriger le regard vers une zone plutôt que vers un point précis, ce sont ces lignes qu’il sera intéressant de cibler.

Cependant, la règle des tiers n’est pas le seul moyen de générer un point ou une ligne de force. Je vous conseille d’ailleurs de vous en libérer progressivement. Les manières de vous en affranchir sont nombreuses ; vous pouvez utiliser les contrastes, la composition en triangle ou la symbolique des motifs et des lignes pour générer vous-même des zones de l’image où le regard se posera plus facilement.
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[image: image]

Voici une application très courante de la règle des tiers dans un portrait. Il suffit de placer la ligne du regard sur la ligne des tiers supérieure.

50 mm, f/1,8, 1/200 s, 800 ISO



L’avantage de la règle des tiers est qu’elle est très simple à mettre en œuvre et s’adapte à tous les formats (carré, panoramique et rectangulaire). Il est en effet beaucoup plus aisé de découper mentalement un rectangle de cette manière plutôt que d’imaginer les proportions du nombre d’or. De plus, beaucoup d’appareils photo actuels sont en mesure de vous fournir des guides sur l’écran ou dans le viseur afin de vous aider à composer idéalement votre cliché. Avec la règle des tiers, plus besoin d’être mathématiciens pour être photographes. Ouf !


[image: image]
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La règle des tiers permet d’ajuster son cadrage rapidement. En photo de sport, il faut être réactif et son application ne pose pas de problème.

300 mm, f/7,1, 1/2 000 s, 400 ISO



Faut-il respecter aveuglément la règle des tiers ?

La règle des tiers est fréquemment présentée à juste titre comme la base des connaissances en matière de composition photographique. Pour les débutants, c’est en effet le premier principe que l’on conseille d’apprendre. Si elle est d’une efficacité redoutable, il ne serait pas judicieux de l’appliquer systématiquement. La raison principale est qu’au moment de prendre une photo, au lieu de réfléchir à votre cadrage, vous penseriez seulement à la manière d’appliquer cette règle... En photographie (comme dans beaucoup de domaines d’ailleurs), la paresse n’est pas génératrice de créativité. De plus, on considère que ceux qui appliquent cette esthétique trop régulièrement sont un peu trop « scolaires » et leurs photos sont souvent qualifiées de « classiques » (il faut entendre par là qu’elles sont un peu fades).

Au début de sa pratique, la règle des tiers est donc un bon support, mais au fil du temps il faut apprendre à l’oublier. C’est alors qu’entrent en jeu des concepts plus avancés qui permettent de produire des compositions plus subtiles.

Apprendre à composer plus instinctivement

Les lignes directrices

La simplification géométrique d’une scène permet de dégager assez rapidement des lignes dont le graphisme est plus prononcé que les autres et qui guideront le regard du spectateur vers l’endroit souhaité. Ce sont elles que l’on nomme les « lignes directrices ». Certaines offrent par ailleurs un moyen simple de retranscrire la troisième dimension en suggérant de la perspective.

Selon leur orientation, les grandes lignes directrices auront tendance à évoquer des impressions différentes. Bien sûr il faudra aussi tenir compte des spécificités des motifs, mais généralement on distingue :

• les lignes verticales : plus elles prendront de place dans le cadre, plus elles donneront une impression de puissance, de force et de grandeur. Il peut s’agir des contours d’un bâtiment ou d’un arbre, par exemple ;

• les lignes horizontales : elles sont très reposantes pour l’œil et sont synonymes d’apaisement, de calme et de sérénité. La plus représentative est la ligne d’horizon ;

• les obliques : elles induisent souvent la notion de mouvement, mais aussi de profondeur en ajoutant une perspective à l’image ;

• les courbes : elles transmettent une certaine douceur par opposition à la rigidité des angles.


[image: image]

J’ai volontairement choisi cette photo pour sa simplicité esthétique. Une seule ligne serpente jusqu’à l’arrière-plan. Les piquets verticaux viennent rythmer la composition.

85 mm, f/11, 10 s, 50 ISO



SUGGÉRER LA PROFONDEUR


Pour donner une impression de perspective dans une photo en deux dimensions, il s’agit de cadrer judicieusement. La manière la plus évidente est de se servir des lignes les plus marquées pour recréer de la profondeur. Un motif triangulaire avec le sommet orienté vers le haut est particulièrement efficace. Il peut s’agir d’un chemin, d’une rivière, d’une ligne de côte, d’une rambarde… Une autre méthode consiste à recourir à une grande ouverture de diaphragme : la faible profondeur de champ ainsi créée engendre un arrière-plan flou, qui suggère une troisième dimension.




[image: image]

50 mm, f/8, 1/100 s, 125 ISO




[image: image]

150 mm, f/3,2, 1/160 s, 640 ISO

Les lignes convergentes d’une route ou d’une voie ferrée permettent de donner une impression de profondeur à une image en deux dimensions. L’effet est souvent accentué en adoptant un point de vue bas et/ou une faible profondeur de champ.



La composition en triangle

L’exercice photographique implique souvent un temps limité pour réaliser le cadrage ; les décisions doivent être prises rapidement. La forme du triangle est probablement la plus présente et la plus simple à identifier – je ne vous propose pas de trouver des triangles pour composer chacune de vos images, mais plutôt trois points forts qui vont guider le regard de manière efficace. Vous avez alors le choix de déséquilibrer la composition en créant une hiérarchie (un motif plus fort que les deux autres, par exemple) ou en trouvant trois motifs de poids visuels égaux afin d’équilibrer la composition (sur ce sujet, voir aussi le chapitre suivant).

Soyez vigilant, car l’orientation du triangle a son importance et peut induire des messages différents. La pointe orientée vers le haut donne au spectateur une impression de stabilité ; dans certains cas, elle permet aussi de restituer une perspective (voir encart précédent : « Suggérer la profondeur »). À l’inverse, la pointe du triangle orientée sur le côté ou vers le bas aura tendance à créer une notion de déséquilibre et/ou de mouvement.


[image: image]
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Quatre triangles apparaissent ici. Le plus grand, en rouge, structure l’image et oriente le regard. La direction dans laquelle sont tournées les têtes des cygnes est aussi déterminante : le plus grand oiseau regarde les deux autres. Les formes des volatiles sont également globalement triangulaires, avec la pointe vers le haut. Cette position implique une certaine stabilité dans leur posture.

35 mm, f/8, 1/1 000 s, 200 ISO
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Pour ce cliché, le grand triangle rouge (pointe vers le haut) formé par les coussins représente un abri dans lequel le chaton trouve certainement du réconfort. Un autre triangle, moins évident, est matérialisé par la face de l’animal ; pointe en bas, il traduit l’agitation de l’animal et sa vulnérabilité.

200 mm, f/7,1, 1/200 s, 10 000 ISO
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La composition triangulaire de cette image est plus subtile. Elle est formée par les yeux de la petite fille, son coude et le bouquet de fleurs. Il s’agit ici de renvoyer le regard toujours au même endroit : le bouquet qui matérialise le point fort de la photo.

50 mm, f/2, 1/250 s, 100 ISO



L’équilibre des formes

Chaque motif que vous choisirez de faire figurer dans votre cliché a un poids visuel. En la matière, on peut distinguer les masses, les lumières, mais également les teintes et la symbolique (voir aussi la section suivante, « Composer avec les contrastes »).

Ces éléments peuvent permettre de matérialiser autant de points d’ancrage pour le regard. La répartition des formes et leurs caractéristiques dans l’image vont donc définir la manière dont le spectateur appréhendera la photographie. Selon leur importance, l’œil les fixera avec plus ou moins d’insistance, définissant ainsi une hiérarchie de motifs. Si vous photographiez une voiture, par exemple, et que la présence visuelle d’un bâtiment (masse, couleur, netteté) en arrière-plan est plus importante, le spectateur ne saisira pas le sens de ce que vous avez voulu montrer.

Mais attention, équilibrer une image ne veut pas dire que l’on doit répartir les masses de façon régulière et symétrique ; il faut en réalité estimer l’importance de chaque motif pour que le ou les éléments secondaires viennent jouer le rôle de contrepoids afin d’animer la composition.
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Ce cliché a été pris lors d’une fête religieuse en Amérique centrale. Malgré les apparences, ces enfants se trouvent au milieu d’une foule ; ils cherchent leurs parents du regard. J’ai choisi de les isoler, je me suis servi du portoir et des torches pour équilibrer la composition. Les flammes qui virevoltent accentuent l’expression d’espérance dans leurs yeux (rassurez-vous, l’histoire s’est bien terminée pour eux.)

70 mm, f4,5, 1/400 s, 400 ISO
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Ce pélican sur une plage est un sujet idéal. Pour équilibrer la composition, je me suis servi de la jeune femme en arrière-plan ; le fait qu’elle soit floue permet de comprendre où se situe le sujet de l’image. Les couleurs jouent également un rôle dans la composition : la ligne d’eau divise la photo en deux, à droite les couleurs chaudes du sable font écho au bronzage de la femme, à gauche le bleu plus froid de la mer renvoie au plumage de l’oiseau.

85 mm, f/8, 1/2 000 s, 400 ISO



Composer avec les contrastes

Cette idée est très simple, mais extraordinairement efficace : se servir des contrastes permet d’orienter la lecture d’une image. Il n’est pas question ici d’accentuer les tons noirs ou blancs au post-traitement, mais de jouer avec les caractéristiques différentes d’un ou de plusieurs motifs. Les possibilités sont infinies, cependant on peut classer les types de contrastes en quatre grandes catégories :

• les contrastes de formes, lorsqu’un motif se distingue en raison de son aspect, de sa morphologie singulière ; ainsi, si vous photographiez une foule et qu’une personne dépasse tout le monde d’une tête, on la remarquera immédiatement ;

• les contrastes de couleur : une teinte chaude (rouge, jaune, orange) au milieu de teintes froides ressortira immédiatement, et inversement ;

• les contrastes de lumière : un objet éclairé dans une atmosphère sombre sera immédiatement mis en évidence, par exemple ;

• les contrastes d’idées ou de symboles : une forme humaine au milieu de la nature, même si elle occupe une surface minuscule, interpellera toujours un spectateur. Le même effet se produira avec des yeux humains ou animaliers. Les symboles religieux, publicitaires ou politiques sont ancrés dans notre inconscient et nous interpellent systématiquement.


[image: image]

Le contraste joue un grand rôle dans la réussite de cette image. La forme du chalet se détache dans la neige, mais sa teinte sombre contraste aussi avec l’environnement presque entièrement blanc.

70 mm, f/9, 1/800 s, 100 ISO
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Sur cette image, la présence de la lumière est très forte. De plus, la luminosité et la teinte des feuilles au premier plan attirent le regard. La petite fille est pourtant le motif qui domine, malgré un éclairage assez faible : la silhouette humaine est un symbole très fort qui focalise toujours l’attention.

85 mm, f/8, 1/2 000 s, 400 ISO



La technique au service de la composition

Sans entrer dans des considérations techniques poussées, on ne peut occulter l’impact des réglages de l’appareil photo sur le rendu de l’image. Celui qui maîtrise ces paramètres peut choisir avec précision la façon dont il met en valeur son sujet.

Les paramètres

Comme dans toute autre forme d’art, le photographe utilise des moyens techniques pour produire des œuvres originales. Quels que soient les outils, il est impératif de parfaitement les maîtriser afin de contrôler le rendu graphique final. Les fondamentaux de la photographie restent identiques depuis le commencement. Un appareil doit comporter au moins trois éléments pour générer une photographie.

• Une surface sensible qui capture 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, on peut faire varier ce paramètre appelé « sensibilité ». L’unité employée pour définir cette variable est l’ISO (ou ASA).

• Un obturateur qui laisse entrer la lumière pour que le capteur l’enregistre, au moment souhaité. Le photographe contrôle ainsi 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 (fractions de seconde, secondes ou minutes).

• Un dispositif optique qui oriente convenablement les rayons lumineux vers le capteur et qui permet de moduler la quantité de lumière en ouvrant ou fermant un diaphragme. C’est de là que ce paramètre tire son nom, « l’ouverture ». Par convention, sa valeur est symbolisée par la lettre f, suivie d’un nombre (f/2, f/2,8, f/4…). Plus la valeur du nombre est petite, 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 jouera sur les autres. Ils doivent être parfaitement ajustés pour donner « la bonne exposition » : il s’agit d’obtenir 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 d’obtenir l’effet souhaité.Parmi ces trois variables fondamentales, la sensibilité influera peu sur votre composition. En revanche, la vitesse d’obturation et l’ouverture peuvent vous permettre de mettre en valeur certains éléments de l’image ou d’en atténuer d’autres.

La vitesse d’obturation

Comme je l’ai déjà indiqué, la vitesse d’obturation définit la durée que met l’appareil à prendre la photo. On parle de « temps de pose ». Si ce dernier est très rapide (1/500 s par exemple), on fige ce que l’on est en train de photographier. Pour un temps de pose long, en revanche, tout ce qui se passe durant ce laps de temps sera capturé sur le cliché : si un mouvement se produit, on obtiendra en conséquence une traînée sur l’image.

La modulation de la vitesse d’obturation est donc un formidable moyen de retranscrire le mouvement. Pour les situations pour lesquelles on veut figer la scène, ce paramètre a peu d’enjeux : il suffit que la vitesse soit assez élevée pour éviter le flou de bougé (léger mouvement lors de la prise de vue qui entraîne une image floue), dans ce cas elle sert juste à caler convenablement l’exposition.

L’ouverture

Le diaphragme est un élément circulaire localisé dans l’objectif de l’appareil. Lorsqu’on l’ouvre (ou le ferme), on module la quantité de lumière transmise au capteur, mais également la profondeur de champ (ou zone de netteté). Plus le diaphragme est fermé, plus la scène apparaît nette sur l’image. Si on laisse en revanche entrer une quantité importante de lumière (en ouvrant le diaphragme), la zone de netteté sera réduite : lorsqu’on fait la mise au point sur un objet, on détermine dans le même temps le plan de l’image que l’on veut souligner ; l’endroit où il se trouve se détachera clairement des autres plans qui apparaîtront flous. L’ajustement de l’ouverture du diaphragme est ainsi un bon moyen de guider le regard vers le sujet, car l’œil est toujours plus attiré par les zones les plus nettes.

Le post-traitement

Les photographes ne sont pas tous d’accord quant à la place à accorder au post-traitement. Pour beaucoup, c’est l’étape durant laquelle, à la suite de la prise de vue, on réalise un certain nombre d’opérations sur une image du développement (numérique ou argentique), à d’éventuelles retouches. Pour certains, elle est essentielle pour interpréter et sublimer une photographie, mais pour d’autres, c’est là où s’arrête l’art de la photographie et ils ne veulent pas en entendre parler : ils enregistrent donc leurs images directement dans un format immédiatement diffusable comme le JPEG – c’est alors l’appareil photo qui interprète lui-même l’image à l’aide d’algorithmes internes à partir d’un RAW.

Le développement et la retouche

Le fichier RAW est fréquemment comparé à un négatif, car ce n’est pas à proprement parler « une image » : c’est un fichier brut qu’il faut développer. En mode 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 au JPEG). Je fais partie de ceux qui aiment développer eux-mêmes leurs images, car je trouve dommage de confier cela à une machine. Néanmoins, je le répète, chacun est libre d’agir comme bon lui semble, aucune police du post-traitement ne viendra vous arrêter si vous automatisez la chose.

Le post-traitement permet d’ajuster certains paramètres, comme :

• l’exposition ;

• le contraste ;

• la balance des blancs (température de couleurs, teinte) ;

• la récupération des hautes et basses lumières ;

• la correction des déformations de l’objectif (dans une certaine mesure) ;

• la correction de l’aberration chromatique ;

• l’accentuation de la netteté (dans une certaine mesure) ;

• le recadrage.

En revanche, il est presque impossible d’influer sur la composition de l’ensemble. Le recadrage peut permettre quelques ajustements, mais à moins d’être un graphiste chevronné, un cadrage s’élabore à la prise de vue, et non après.

• Développer une photo est un processus créatif. L’idée n’est pas d’améliorer ou de modifier les réglages, mais de convertir un fichier RAW ou un négatif pour obtenir une image (papier ou numérique). Le procédé permet d’ajuster le contraste, la balance des blancs, de recadrer légèrement l’image, de modifier la dynamique (récupération des hautes et basses lumières), etc. En argentique, le procédé est chimique ; pour le numérique, on utilise un logiciel « derawtiseur » qui permet à la suite de tous ces ajustements d’enregistrer la photo dans un format plus largement diffusable, comme le fameux JPEG. Il existe de nombreux softwares permettant de développer ses fichiers RAW : Lightroom, Darktable, DxO Optics Pro, Bibble, Aperture, Photoshop (via Camera Raw), etc. Certains sont gratuits, d’autres peuvent être très coûteux.

• Retoucher intervient forcément après le développement. En numérique, il existe une grande confusion entre le développement et la retouche d’une photographie, sans doute parce que beaucoup de logiciels de développement offrent quelques fonctions de retouches, et inversement. Il s’agit pourtant d’étapes bien distinctes. Contrairement à une croyance établie, la retouche se pratique également largement en argentique, mais les procédés sont plus manuels : on utilise par exemple le pinceau ou l’aérographe – c’est d’ailleurs en raison de ces pratiques qu’on emploie le mot « retouche ». Les logiciels imitent pour une large part ce qui se pratiquait déjà dans les premiers temps de la photographie. Les plus utilisés sont Photoshop ou Gimp. Retoucher une image consiste à enlever certains éléments, corriger des défauts (présence de poussières sur le capteur ou la pellicule)… On peut aller plus loin et découper certaines parties de l’image pour réaliser une tout autre composition. Parfois, lorsque les manipulations sont importantes, on sort du domaine de la photographie pour s’aventurer dans celui du graphisme.

L’éditing

L’éditing est la phase de tri. Même les photographes les plus aguerris, ceux dont vous admirez les clichés, ont un taux de réussite assez faible ; leur talent ne réside pas seulement dans leur capacité à prendre de bonnes photos, mais aussi (et surtout) dans celle de savoir distinguer les bons clichés des mauvais. Soyez sévère avec vous-même lors de la sélection : si l’on se demande longuement si un cliché est réussi, c’est souvent qu’il est raté... Il arrive aussi que l’on ait pris plusieurs bonnes images d’une même scène : cadrages sensiblement identiques, lumière qui varie peu… Le choix devient alors cornélien. Pourtant je vous conseille de n’en choisir qu’une, le spectateur ne comprendra pas sinon pourquoi vous lui présentez plusieurs clichés identiques à quelques détails près (qu’il ne percevra pas forcément d’ailleurs).
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Les erreurs classiques à ne pas commettre

Dans ce chapitre, nous allons passer en revue les erreurs les plus courantes à éviter lorsqu’on veut mettre le plus de chances de son côté pour réussir ses clichés. Il est important de souligner néanmoins que la photographie est un domaine dans lequel nous devons nous sentir libres ! Il m’arrive souvent d’être interpellé par des personnes qui me demandent s’ils ont « le droit » de recadrer, de choisir telle ou telle composition. Quelqu’un m’a même dit qu’il aimerait faire des photos, mais que ne possédant qu’un Smartphone, pas assez performant selon lui pour une vraie pratique, il s’en abstenait. Entendons-nous bien, on peut faire ce qu’on veut : recadrer, opter pour des compositions originales (voire farfelues) ou utiliser notre téléphone comme appareil principal, c’est là notre privilège.

[image: image]





Être paresseux

Voici le premier écueil dans lequel on peut tomber : ne pas faire assez d’efforts. Car une bonne image se mérite ! Il peut certes y avoir des heureux hasards, mais cela n’arrive que très rarement. Lorsque vous avez envie de prendre une photo, réfléchissez bien au préalable, tentez de conceptualiser visuellement la scène, investissez de l’énergie mentale et physique. Ne vous arrêtez pas à votre première idée : essayez de trouver plusieurs manières de traiter votre sujet, vous aurez ensuite le loisir de choisir celle qui convient le mieux.


[image: image]

Se donner la peine de réussir une photo... J’ai pris la première image debout : la contre-plongée écrase les perspectives, ce qui ne se justifie pas. Pour la seconde, j’étais à genoux : le chat est au même endroit, mais je suis à la hauteur du sujet. Le point de vue est plus pertinent, et j’ai pu jouer sur la faible profondeur de champ.

35 mm, f/3,5, 1/1 000 s, 400 ISO
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35 mm, f/2,8, 1/1 500 s, 400 ISO



LA GYMNASTIQUE DES FOCALES FIXES


Le zoom est le type d’objectif le plus couramment utilisé ; sa technologie extraordinaire permet de photographier un paysage ou d’isoler un détail sans même changer de place. Cependant, il invite souvent à la paresse et peut induire une sorte d’attentisme qui nuit à la créativité... Ne jetez pas votre optique préférée à la poubelle, néanmoins je vous invite à utiliser plus fréquemment une focale fixe afin de vous exercer à trouver des cadrages plus audacieux.



Dans le même ordre d’idées, il arrive que nous placions systématiquement le sujet au centre du cadre par manque d’imagination. Cette disposition est tellement instinctive que nous sommes presque tous passés par ce stade. Inconsciemment, nous avons sans doute peur que ce que nous photographions n’apparaisse pas sur l’image… Or, le cadre doit être exploité au maximum : si l’on centre trop le motif que l’on veut mettre en valeur, les bords du cliché ne servent plus à rien, la photo est ratée.
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Le regard de cette petite fille était tellement expressif que j’ai voulu la photographier, mais je n’ai pas eu le temps de soigner mon cadrage. Seuls 30 % de la surface de l’image sont exploités. J’aurais dû cadrer verticalement et positionner les yeux dans le tiers supérieur du cadre, comme sur la seconde image.

200 mm, f/5,3, 1/200 s, 400 ISO
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Centrer un sujet peut être très judicieux lorsqu’on le fait dans un but précis. Ici, cela génère une impression de solitude et d’apaisement.

50 mm, f/8, 1/1 600 s, 50 ISO



Coincer le sujet au bord du cadre

Il arrive aussi, à l’inverse, que l’on positionne un sujet trop près des bords de l’image. Dans ce cas, toute une partie du cadre est inexploitée et le regard du spectateur reste bloqué sur le motif principal. Il en découle une impression de frustration. On pourra toujours recadrer au post-traitement, mais être attentif à ce point dès la prise de vue évitera bien des désagréments.


[image: image]
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J’étais trop loin pour photographier ce pêcheur, la surface du cliché en haut à droite est inexploitée. En recadrant radicalement, l’image que je souhaitais prendre apparaît. Notez le rôle primordial de la ligne de pêche et du bouchon qui équilibrent la composition malgré un poids visuel réduit.

28 mm, f/3,2, 1/1 600 s, 100 ISO



CADRAGE ET RECADRAGE


Les photographes ont toujours eu la possibilité de recadrer leurs clichés, mais avec le numérique, cela n’a jamais été aussi simple. Dans certaines situations, pouvoir recadrer aussi facilement présente bien des avantages : on peut redresser une ligne d’horizon, mais aussi éliminer un élément inesthétique sur le bord d’une image, en rognant légèrement, ou recadrer une photo au format 3/2 aux proportions 4/3 ou 1/1 (carré).

Attention cependant à l’emploi excessif de cette pratique. Imaginer cadrer le plus largement possible puis aller choisir des plans qui nous intéressent en zoomant dans l’image est à mon avis illusoire. Bien que le nombre grandissant de pixels permette ce genre d’exercice, on perd l’âme de la photographie ; l’émotion d’une scène, son ressenti se captent au moment de la prise de vue, pas après. La technologie offre de formidables outils au photographe, mais elle ne remplacera jamais sa sensibilité et son interprétation.



Photographier dans le mauvais sens

Lorsqu’il s’agit de photographier un sujet en mouvement, les vides autour de lui ont également une valeur expressive. Pour cadrer convenablement un objet ou une personne qui se déplace, il y a deux façons de procéder :

• décaler légèrement l’objet pour que le plus grand vide se trouve devant lui, dans ce cas l’action semblera être à son début, le mouvement apparaîtra plus dynamique ;

• placer l’objet pour que l’espace vide se trouve derrière lui. Ce schéma évoque l’idée d’une action qui s’achève.


[image: image]

Le positionnement de ces deux jeunes femmes sur leur scooter suggère une action qui commence. Le vide devant elles évoque, pour le spectateur, la distance qu’elles vont parcourir.

50 mm, f/10, 1/80 s, 100 ISO




[image: image]

Avec ce recadrage, le vide se trouve derrière le scooter, à droite. Cela suggère que l’action est révolue et implique que le scooter finit un trajet.



D’une manière générale, la dynamique d’un sujet sera meilleure si le sens du mouvement s’effectue de la gauche vers la droite, ce qui correspond au sens de lecture naturel occidental.

Incliner l’horizon

Autre erreur très fréquente, et qu’on ne voit pas que chez les débutants, l’horizon penché. Ce problème survient généralement lorsque, trop concentré à soigner le cadrage sur le sujet, on oublie de regarder l’arrière-plan. Les spectateurs remarqueront tout de suite une inclinaison, même légère, car dans la vie de tous les jours notre « niveau à bulle » interne s’évertue constamment à garder notre regard parfaitement droit. Le cliché sera désagréable à l’œil et donnera un peu le mal de mer. Bien sûr, il y a toujours possibilité de redresser l’horizon grâce à un logiciel, il ne faudra pas s’en priver.


[image: image]

[image: image]

Pour ce type d’image, l’horizontalité est très importante – tout le monde sait que la mer est plate... L’impression d’inclinaison sera accentuée quand la photo comportera un élément que l’on sait vertical (ici, le mât du voilier).

150 mm, f/8, 1/640 s, 400 ISO



Incliner l’appareil au moment de la prise de vue peut toutefois être un acte volontaire. En recherche de cadrage original, on peut s’en servir pour ajouter du dynamisme à un portrait, par exemple. Mais il vaut mieux dans ce cas que l’horizon n’apparaisse pas sur l’image. Ce procédé ne doit être employé que très ponctuellement et est à proscrire lorsqu’on photographie un paysage.


[image: image]

Incliner légèrement mon appareil pour réaliser ces portraits m’a permis de donner à l’image du dynamisme et de l’originalité.

35 mm, f/2, 1/100 s, 640 ISO




[image: image]

50 mm, f/1,8, 1/1 000 s, 200 ISO



Oublier l’arrière-plan

Nous avons tous déjà été confrontés à ce genre de situation : être tellement focalisés par le sujet qu’on ne remarque pas un objet disgracieux ou des personnages qui viendront perturber la lecture de l’image. Soyez vigilants, car s’il est parfois possible de supprimer un élément parasite grâce à un logiciel spécialisé comme Photoshop ou Gimpshop, le problème peut être irréversible.


[image: image]

Je n’avais pas remarqué le petit garçon et son père à l’arrière-plan, qui viennent perturber la lecture de la photo. Sur la photo de droite (retouchée), on voit ce qu’aurait donné l’image sans eux.

30 mm, f/8, 1/60 s, 1600 ISO




[image: image]

Lorsque j’ai réalisé cette image, j’avais bien vu les petits voiliers qui se déplaçaient à l’arrière-plan... Les retirer sur Photoshop fut moins facile que je le pensais. Si j’avais attendu quelques minutes, je n’aurais pas eu à retoucher le cliché.

24 mm, f/8, 10 s, 50 ISO



N’avoir rien à dire

C’est peut-être la pire des fautes que l’on peut commettre. Pour certains cas évoqués, un travail de post-traitement peut arriver à sauver un cliché, mais si votre image ne dégage rien, n’a rien à transmettre, il n’y a rien à faire.

On en a parlé au premier chapitre, mais le sujet méritait qu’on y revienne : c’est en cherchant à donner du sens à l’image qu’on pourra devenir un meilleur photographe. Même dans les situations les plus banales, il faut rechercher ce que l’on veut communiquer : une idée, une émotion, une sensation. Au moment de la prise de vue, il arrive parfois que l’on ait du mal à ressentir les choses, que notre façon de photographier soit un peu trop « mécanique ». Il vaut alors mieux poser son appareil quelques minutes, prendre un peu de recul et s’interroger sur la bonne manière de traiter une scène.
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Composer avec le réel

Les règles de composition n’ayant plus de secrets pour vous, place à la pratique ! Les notions abordées jusqu’ici peuvent paraître délicates à mettre en œuvre : à peu près tous les grands principes de composition ont été passés en revue, mais comment les adapter à une situation réelle ? Comment faire ses choix de cadrage, de placement des motifs, d’ajustement des paramètres techniques, etc., le tout en une fraction de seconde ? Seule la pratique permettra d’acquérir ces automatismes. Il vous faudra donc sortir de chez vous et photographier, varier les sujets, tenter des choses, vous tromper, car c’est aussi en faisant des erreurs que l’on progresse.

[image: image]





Entrer dans l’image

Il y a plusieurs façons de faire entrer un spectateur dans une image. Lorsque le motif principal est placé au premier plan (rocher, arbre, objet, personnage…), il sert en général à la fois de point d’accroche et de sujet. Quand ce n’est pas le cas et qu’on souhaite mettre en valeur un objet localisé sur un plan intermédiaire ou à l’arrière-plan, il faut recourir à des éléments d’importance moindre pour guider le regard.

L’un des procédés les plus évidents pour y parvenir est la ligne directrice : en choisissant d’utiliser de manière subtile une forme linéaire (un chemin, une rivière, une ligne de côte, une rambarde…), le photographe incite l’observateur à la suivre vers le sujet, en passant par les différentes composantes de son image. La ou les lignes parcourent donc idéalement une partie importante de la surface photographique, mais c’est à vous d’en ajuster l’importance.


[image: image]

[image: image]

Les lignes les plus évidentes sont ici celles de l’escalier, qui part du premier plan. En les suivant, le regard est naturellement conduit vers l’arrière-plan.

28 mm, f/10, 20 s, 100 ISO




[image: image]

[image: image]

Même procédé dans un contexte urbain. Les lignes de l’escalier et des lampadaires convergent vers la jeune femme. Bien qu’elle occupe une petite surface de l’image, l’ajustement du cadrage ne laisse pas d’ambiguïté quant au sujet de la photo.

50 mm, f/4,5, 1/160 s, 2 000 ISO




[image: image]

[image: image]

Cet édifice singulier de l’île d’Or (Côte d’Azur) aurait inspiré à Hergé Tintin et l’Île Noire. Pour accentuer l’effet de profondeur et guider le regard, j’ai recherché un motif linéaire (l’eau, encadrée par les rochers).

24 mm, f/14, 6 s, 200 ISO



Le concept de ligne directrice est particulièrement efficace, mais ce n’est pas le seul. Il m’arrive fréquemment d’utiliser un personnage pour arriver au même but. Par son intermédiaire, le spectateur entre dans l’image en s’identifiant à lui. Cela donne un certain dynamisme à la composition et un point d’appui au spectateur. Quand le personnage est de dos, l’accent est mis sur la scène qui se développe à l’arrière-plan, on est plutôt dans le genre du paysage ; quand il est de face, il focalise davantage l’attention et on bascule dans le genre du portrait.


[image: image]

Cette jolie surfeuse sud-américaine a servi ma composition qui aurait sans doute été un peu fade sans elle. La planche est orientée de manière à guider le regard vers l’horizon.

85 mm, f/8, 1/160 s, 400 ISO




[image: image]

Cette jeune femme a ici à peu près le même poids visuel que la surfeuse du cliché précédent. Mais le fait qu’elle soit tournée vers le spectateur implique cette fois un portrait, pour lequel on laisse une grande place à l’ambiance (on parle de portrait environnemental).

150 mm, f/4,8, 1/500 s, 400 ISO




[image: image]

Ici, le personnage au premier plan a un poids visuel moindre. Il regarde l’arrière-plan et guide l’œil du spectateur vers le petit port de pêche qui constitue le sujet.

28 mm, f/8, 1/400 s, 100 ISO



Il arrive parfois que, dans un cliché, le manque de profondeur soit dû à la profusion de lignes horizontales. Pour un paysage par exemple, les plans orientés ainsi peuvent se succéder de manière un peu trop répétitive, depuis le premier plan jusqu’aux nuages qui courent dans le ciel. Cela donne une image « lisse » dans laquelle l’œil a du mal à trouver son chemin. Une astuce consiste alors à rompre la monotonie du paysage organisé en aplats horizontaux en y introduisant un élément vertical : il attirera l’attention du spectateur, lui permettra d’entrer dans l’image et, par la suite, d’observer l’œuvre plus intensément. Les possibilités sont nombreuses et n’ont de limites que votre imagination.

Si la scène que vous voulez immortaliser ne comporte aucun motif vertical, vous pouvez choisir un objet de forme différente et qui provoque une rupture avec le reste, un rocher à la forme esthétique ou une noix de coco posée sur une plage, par exemple.

EXERCICE PRATIQUE [image: image]


Lors de votre prochaine séance de prise de vue, essayez de trouver des points d’accroche qui aident le lecteur à se projeter dans la photo. Le genre le plus approprié pour réaliser cet exercice est le paysage : cherchez les lignes, les objets qui peuvent remplir ce rôle, utilisez les personnes que vous croiserez.




[image: image]

Dans ce paysage composé d’une succession de zones orientées horizontalement, j’ai cherché un élément qui puisse casser la monotonie de l’ensemble. Un arbre mort et son reflet m’ont fourni un point d’accroche intéressant.

24 mm, f/8, 1/500 s, 400 ISO



Créer un cadre dans le cadre

Encadrer la composition avec des éléments à disposition dans la scène est un procédé couramment utilisé. C’est un autre moyen de guider le regard, et qui donne de la perspective sans que l’on ait besoin de recourir aux lignes directrices : le cadre crée un premier plan et permet de se projeter immédiatement vers le sujet principal.

Encadrer une scène peut se faire de plusieurs manières. La plus simple consiste à se servir de l’encadrement d’une fenêtre ou d’une porte. Un procédé plus subtil s’attache à utiliser des éléments verticaux ou horizontaux (objets, arbres…). Il n’y a pas d’obligation bien sûr à encadrer totalement une scène, on peut choisir de placer un élément sur un côté pour bloquer le regard et l’inciter à aller vers l’endroit que l’on veut mettre en valeur... Ce type de composition « encadrée » induit également une autre notion : inconsciemment, l’observateur est placé dans la peau d’un voyeur, il a l’impression d’être caché derrière un objet ou une fenêtre pour observer ce qui se passe un peu plus loin.

Mais prenez garde, car si ce genre d’arrangement peut être judicieux lorsqu’il est finement réalisé, il a aussi tendance à enfermer le regard si la méthode est trop grossière (encadrement d’une fenêtre par exemple). Utilisez ce procédé avec parcimonie.


[image: image]

Voici une évidente application de « l’encadrement » du sujet : le cadre occupe 70 % de l’image. Il crée un point de vue original et ajoute de la perspective.

35 mm, f/8, 1/160 s, 200 ISO



EXERCICE PRATIQUE [image: image]


Ce type de cadrage est relativement simple à réaliser. Vos images y gagneront certainement en perspective. Pour vous en rendre compte, réalisez des clichés d’une même scène, avec et sans objets qui cadrent (ou encadrent) le sujet, et comparez les résultats. Vous constaterez sa grande efficacité, mais attention à ne pas utiliser ce procédé trop systématiquement.




[image: image]

Cette vue est une manière plus subtile de créer un « cadre dans le cadre ». Ici, l’effet est produit avec des branches d’arbres. En plus de créer de la perspective, cela donne l’impression de « découvrir » cet endroit idyllique au détour d’un feuillage.

30 mm, f/5,6, 1/160 s, 800 ISO




[image: image]

Sans le palmier, il manquerait certainement un petit quelque chose sur cette image… L’arbre est salutaire pour la composition : il bloque le regard à droite et incite l’œil à parcourir la partie gauche de l’image.

35 mm, f/8, 1/60 s, 200 ISO



Jouer avec les couleurs

Les couleurs ajoutent au langage visuel des images. Si nous ne pouvons pas précisément choisir, à la manière d’un peintre, toutes celles qui seront retranscrites dans une photo, la sélection opérée par le cadrage permet de mettre l’accent sur une valeur chromatique.

La symbolique des couleurs généralement admise est la suivante :

• vert : couleur dite « froide », celle que l’on trouve le plus dans la nature. Elle évoque une évolution, de la croissance, elle est également rassurante, sécurisante et apporte une notion d’équilibre ;

• rouge : teinte associée à l’amour et à la passion, et qui évoque également la chaleur et la vie (elle rappelle la couleur du sang). Le rouge est une couleur chaude, voire « flashy », qui peut s’avérer très utile pour capter le regard ;

• bleu : comme le vert, le bleu est une couleur froide – on l’utilise d’ailleurs notamment pour évoquer la fraîcheur. C’est aussi la couleur du ciel, pour cette raison elle suggère la légèreté et la tranquillité ;

• jaune : la couleur du soleil, elle traduit chaleur et énergie. Elle permet aussi de retranscrire un sentiment de bonheur.


[image: image]

Cet ascalaphe est une sorte d’intermédiaire entre un papillon et une libellule. L’ambiance colorée de l’image est en accord avec ce que j’ai voulu traduire : le vert évoque l’équilibre de la nature, tandis que la couleur jaune de l’insecte qui se réchauffe au soleil rappelle la chaleur de ce dernier.

90 mm, f/4, 1/400 s, 100 ISO




[image: image]

Pour cette image, la couleur participe autant à la composition que le motif – en noir et blanc, l’image perdrait tout son charme. Certains grands photographes comme Harry Gruyaert ou William Eggleston s’intéressent autant aux motifs qu’aux associations chromatiques.

50 mm, f/8, 1/100 s, 1 600 ISO




[image: image]

Cette image a été construite pour amener le spectateur vers le pêcheur. Outre les lignes qui guident le regard, les motifs importants (ponton, voile) ont des couleurs chaudes qui tranchent avec l’ambiance maritime aux couleurs froides (bleu, vert). La voile (fuchsia) ajoute une touche de couleur et équilibre la composition.

85 mm, f/16, 1/4 s, 50 ISO



On peut bien sûr jouer sur les couleurs lors du post-traitement, tous les logiciels permettant notamment d’enlever les teintes sélectionnées : en complément d’un bon cadrage, gommer ainsi la présence d’éléments qui pourraient perturber la lecture peut aider au message que l’on veut faire passer. C’est ce que l’on appelle travailler avec « la couleur sélective ». Mais attention, une utilisation abusive reviendrait à tomber dans la facilité ; si ce type de visuel vous intéresse, essayez d’être subtil, ne désaturez pas systématiquement toutes les couleurs autour de votre sujet, atténuez-les seulement, pour un traitement moins radical.


[image: image]

Seule la couleur rouge a été conservée ici. Cela fonctionne bien, mais attention à ne pas en faire un usage abusif de peur de produire des visuels un peu « kitsch ».

35 mm, f/8, 1/400 s, 400 ISO




[image: image]

Sur cette image, j’ai atténué les couleurs rouges et jaunes au post-traitement. Les teintes vertes et bleues retranscrivent l’impression de fraîcheur que je cherchais. J’ai aussi mis l’accent sur les feuilles orange, elles évoquent l’automne.

50 mm, f/7,1, 1/200 s, 280 ISO



EXERCICE PRATIQUE [image: image]


Sélectionnez parmi vos images en couleurs celles qui vous plaisent le plus. Observez-les et demandez-vous en quoi la couleur est en accord avec l’intention que vous souhaitiez transmettre. Ces images auraient-elles pu être améliorées si les teintes avaient été différentes ?



Travailler le noir et blanc

Le traitement en noir et blanc peut être intéressant, car quand on enlève toutes les informations liées à la couleur, la structure de l’image est beaucoup plus visible et se révèle. Le rendu monochrome induit dans l’inconscient collectif la notion du temps passé, une volonté de garder une trace. Sans doute parce que cela rappelle les premiers temps de la photographie...

Le monochrome implique également un autre phénomène : le retrait de la couleur donne l’impression d’une volonté artistique plus marquée. Prenez garde, car bien que cela puisse magnifier certaines compositions, une mauvaise photo restera mauvaise, en couleurs ou en noir et blanc.

« NOIR ET BLANC » OU « MONOCHROME » ?


Nous pourrions penser que ces mots désignent la même chose, mais ce n’est pas le cas. Comme son nom l’indique, le noir et blanc est caractérisé par l’absence totale de couleur, il est seulement défini par des nuances de gris. Certains traitements peuvent cependant utiliser en plus un ton coloré unique, on parle alors de monochromie ; l’exemple le plus emblématique est le sépia, mais on peut faire appel à des teintes bleutées, rouges ou brunes.




[image: image]

Ce détail d’une sculpture contemporaine s’est totalement révélé après avoir été passé en noir et blanc : l’attention se focalise sur la structure de l’objet.

35 mm, f/8, 1/200 s, 200 ISO




[image: image]

Le traitement en noir et blanc m’a permis ici d’accentuer le graphisme répétitif des bâtiments quadrangulaires. La couleur aurait quelque peu détourné le regard de cette intention.

200 mm, f/8, 1/320 s, 200 ISO



Le noir et blanc convient à tous les genres photographiques, mais il est souvent associé au portrait. Il offre une palette de lecture du visage plus diversifiée et met, par exemple, en valeur les traits et la personnalité d’un sujet avec un éclairage contrasté qui fait ressortir les volumes (à l’inverse, un éclairage doux aura tendance à gommer les imperfections et les défauts de la peau). On peut également s’en servir pour faire avantageusement ressortir le regard. Beaucoup de portraitistes considèrent que seul le traitement monochrome est à même de révéler la vraie personnalité des visages.

EXERCICE PRATIQUE [image: image]


La production de photographies en noir et blanc s’envisage dès la prise de vue. Essayez de cerner en quoi la couleur est indispensable au cliché que vous êtes en train de prendre. Souhaitez-vous que la photo ait une ambiance intemporelle ? Souhaitez-vous révéler la structure d’un objet ou d’une scène ? Voulez-vous mettre l’accent sur un aspect de la personnalité d’un modèle que le noir et blanc magnifierait ? La réponse à ces questions traduira peut-être une nécessité d’un passage au noir et blanc.




[image: image]

La douceur de l’éclairage a permis d’effacer presque tous les contrastes de la peau de ce petit garçon pour faire ressortir son regard pétillant.

85 mm, f/2,2, 1/200 s, 200 ISO




[image: image]

La forte lumière du milieu de la journée fait ressortir les traits marqués du visage de cette femme.

200 mm, f/5,6, 1/250 s, 200 ISO



Hiérarchiser les plans

Une photo est habituellement composée de plusieurs plans, au minimum deux : le premier plan et l’arrière-plan. Des plans intermédiaires peuvent naturellement se glisser entre eux, cela enrichit l’image, mais attention à ne pas trop en faire de peur que la photo ne devienne complexe à décrypter…

L’une des difficultés en la matière est que l’observateur comprenne bien quel plan privilégier. Dans l’exercice du portrait par exemple, un soin tout particulier doit être accordé à l’arrière-plan qui aura plus ou moins d’importance selon le cadrage et vos choix techniques, mais il est communément admis qu’en portrait le sujet doit clairement se détacher du fond.

Pour faire ressortir le sujet, les photographes choisissent souvent d’ouvrir le diaphragme de leur objectif afin de flouter l’arrière-plan ; le procédé est efficace et met en valeur les visages de manière très esthétique. Les portraitistes optent également pour des focales relativement longues (50 mm et plus) pour accentuer l’effet (on parle de compression des plans), mais si l’arrière-plan n’est pas assez uniforme, des éléments peuvent venir perturber la lecture du cliché. Il est donc souvent plus délicat de réaliser un portrait en cadrant large (environnement trop présent) plutôt qu’en gros plan.

Pour un portrait, c’est avant tout le regard qui définit le caractère d’une personne. Les yeux qui seraient, selon une expression populaire, « les miroirs de l’âme », sont d’une importance primordiale dans cet exercice. Le photographe n’a pas à chercher le sujet de son image, il est tout trouvé ! Les yeux sont en effet le motif principal des portraitistes dans 99 % des cas. Il faut pour cela qu’au moins un des deux yeux soit net (ou le modèle perdra sa personnalité), et que la composition les mette en valeur.


[image: image]

J’ai pris ce cliché avec un objectif à focale fixe de 50 mm. Une grande ouverture (f/1,8) m’a permis de bien diluer l’arrière-plan.

50 mm, f/1,8, 1/640 s, 200 ISO




[image: image]

L’effet a été amplifié ici par l’emploi d’une focale plus grande (85 mm). Je suis aussi plus proche du sujet, ce qui accentue encore l’effet de bokeh.

85 mm, f/1,8, 1/200 s, 100 ISO



Le bokeh (ou flou) est le moyen le plus utilisé pour sublimer un modèle, mais ce n’est pas le seul. Le portraitiste peut également choisir de photographier son sujet sur un fond coloré ou sur un motif « graphique », comme un mur de pierre. Il peut aussi jouer sur les contrastes, les couleurs et toutes les méthodes de cadrage que nous avons détaillées jusqu’ici. Quel que soit le procédé employé, il s’agira, vous l’aurez compris, de mettre le modèle en valeur.


[image: image]

Sur cette image, le graphisme du mur tagué à l’arrière-plan contraste avec la situation. C’est un autre moyen de rehausser la présence du modèle.

24 mm, f/2,8, 1/125 s, 100 ISO




[image: image]

J’ai associé plusieurs méthodes pour composer ce cliché : la couleur du gilet de l’enfant qui contraste bien avec le fond vert, la profondeur de champ qui est assez faible pour flouter (donc minimiser) la tasse au premier plan et le fond, puis une composition triangulaire avec pour sommets la tasse, le téléphone et son fil qui mène au visage de l’enfant.

35 mm, f/2, 1/100 s, 1 000 ISO



La hiérarchie des plans n’est pas exclusive au portrait, la même problématique se pose dans tous les genres, mais avec des préoccupations différentes. Si l’on recherche un arrière-plan flou en portrait, en paysage on opte pour une grande profondeur de champ avec tous les plans nets, la hiérarchisation est donc moins évidente. Il faudra bien répartir le poids visuel de chaque motif afin de diriger le regard vers les zones que l’on veut mettre en avant.


[image: image]

[image: image]

Pour mettre en valeur cette barque de pêcheur, je l’ai placée au premier plan un peu à gauche (règle des tiers). L’angle de vue bas (j’étais à genoux) a détaché l’embarcation des plans suivants. Le sujet est représenté dans son environnement : la plage et la mer qui s’étend à perte de vue.

24 mm, f/8, 1/200 s, 200 ISO



EXERCICE PRATIQUE [image: image]


Lors de votre prochaine séance de prise de vue, tentez de vous focaliser sur la façon dont vous allez donner de l’importance aux plans. Faites plusieurs essais avec une faible profondeur de champ ou en variant les angles de vue afin de composer votre image de différentes manières. Quelle méthode correspond le mieux à ce que vous avez envie de montrer ? Il n’y a pas de bonne réponse à cette question, c’est votre ressenti qui dictera vos choix.




[image: image]

[image: image]

Cette image comporte également plusieurs plans, mais l’orientation verticale donne plus de profondeur à l’image. Le regard la parcourt naturellement depuis les bateaux jusqu’au village à l’arrière-plan.

28 mm, f/8, 1/400 s, 200 ISO



Observer en gros plan

Un appareil photo est un formidable moyen de communication : par ses images, un photographe peut exposer son point de vue, faire passer un message, une émotion… Et dans certaines situations, montrer ce que d’autres n’ont pas la capacité de voir, par exemple en observant la nature de très près et avec une grande précision.

La pratique de la photo en gros plan peut nécessiter un matériel spécialisé. Si vous n’en possédez pas, vous pouvez déjà utiliser la fonction Macro de votre appareil ou exploiter son zoom pour « voir » le plus loin possible. Les résultats ne seront pas parfaits, mais la photographie est toujours un compromis entre les possibilités du matériel, les compétences du photographe et le résultat que l’on souhaite obtenir. Les clichés que vous trouverez dans ces pages ont été réalisés à l’aide d’un objectif spécialisé en macro.

Lorsqu’on la regarde à la loupe, on s’aperçoit que la nature fourmille d’éléments linéaires qui peuvent guider le regard dans une image. Dans ce cas, l’idée n’est pas de donner de la profondeur, mais les tiges des végétaux sont par exemple des motifs dont il faut savoir se servir pour amener le spectateur au sujet principal. Ces motifs secondaires permettent également de remplir le cadre. Attention cependant à ne pas trop en abuser au risque d’avoir une image un peu trop fouillis et donc désagréable à regarder.


[image: image]

Cette libellule est un caloptéryx que l’on trouve en bord de rivière à la saison chaude. Il se pose sur des tiges en attendant qu’une proie passe à sa portée. J’ai utilisé ce végétal pour composer l’image : l’œil suit le zigzag jusqu’à l’animal. Notez aussi l’ambiance lumineuse du soleil qui se reflète dans l’eau au fond.

150 mm, f/3,2, 1/320 s, 200 ISO



En gros plan, il est très compliqué d’obtenir que tous les plans de l’image soient nets, une faible profondeur de champ est donc inhérente à l’exercice. Ce critère est très intéressant pour nos compositions, car il permet de gommer les informations situées à l’arrière-plan de manière encore plus prononcée que pour un portrait.


[image: image]

Cette araignée n’est pas plus grosse que l’ongle d’un auriculaire. La très faible profondeur de champ (quelques millimètres) met bien ses yeux en valeur.

90 mm, f/8, 1/250 s, 400 ISO




[image: image]

La structure des marguerites est relativement complexe. J’ai voulu ici retranscrire leur esthétique symétrique ; le format carré accentue cet effet. D’ordinaire l’angle de vue zénithal n’est pas forcément conseillé, mais la faible profondeur de champ m’a permis de gommer les détails du sol qui était pourtant très proche.

150 mm, f/4,2, 1/250 s, 1 000 ISO



En observant la nature en gros plan, vous remarquerez sans doute que de nombreux motifs se répètent. Plus vous regarderez les choses dans le détail, plus vous vous en rendrez compte. Une autre piste de composition sera donc de mettre l’accent sur ce côté répétitif : vous obtiendrez des images très graphiques qui susciteront probablement beaucoup d’étonnement.


[image: image]

J’ai voulu mettre en valeur les petits points noirs qui se trouvaient sur la partie supérieure de cette fleur sauvage. À cette échelle, la profondeur de champ est très réduite, j’ai ainsi pu les mettre en évidence sur la fleur qui apparaît floue.

150 mm, f/5,6, 1/800 s, 500 ISO




[image: image]

Saviez-vous que les ailes des papillons sont recouvertes d’écailles ? Pour ce type d’images, le défi réside plus dans la technique que dans le cadrage : il faut ajuster très minutieusement la mise au point pour que l’ensemble soit net.

150 mm, f/16, 1/100 s, 800 ISO



MACRO OU PROXI ?


Si vous disposez d’un boîtier reflex ou hybride, vous avez la possibilité (moyennant finance) d’utiliser un objectif dit « macro ». En permettant d’obtenir un rapport de reproduction d’au moins 1:1, il fait entrer dans le monde de la macrophotographie : le sujet apparaît au moins à taille réelle sur le capteur de l’appareil. En agrandissant un tirage photo, vous agrandirez dans le même temps la taille réelle du sujet. Les détails que vous pourrez observer seront extraordinaires.

Les clichés pris en gros plan qui n’atteignent pas le rapport 1:1 appartiennent au domaine de la proxiphotographie : le rapport de reproduction du sujet est compris entre 1:10 et 1:2, il est donc représenté entre 10 fois et jusqu’à 2 fois moins grand que sa taille réelle.

Pour connaître les rapports de grandissement maximaux pour votre matériel, reportez-vous à la notice de votre appareil (s’il n’est pas à objectif interchangeable) ou de votre objectif.




[image: image]

Ce cliché d’une grenouille verte est une vue proxi. La composition joue sur des contrastes forts entre les tons sombres et les hautes lumières. La photographie en gros plan peut permettre d’arriver assez simplement à ce genre de résultat.

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



Figer le temps

Je ne vous apprendrai certainement pas que la photographie permet de capter des instantanés de ce que l’on voit. En adoptant les bons réglages, on peut obtenir une image fixe d’une action qui se déroule très rapidement, un enfant qui court, un geste fugace ou un oiseau en plein vol.


[image: image]

Photographier un enfant en train de courir est déjà un vrai défi.

300 mm, f/8, 1/320 s, 400 ISO



Composer une image d’une action très brève est un exercice assez délicat : il faut arriver à percevoir le moment, à cadrer l’image comme on le souhaite (angle de vue, hiérarchie des plans, mise au point, etc.), à régler les paramètres et à déclencher avant que l’action ne se termine. Si ce type de prise de vue nous évoque surtout les spécialistes du reportage sportif ou animalier, nous sommes aussi fréquemment confrontés à d’autres cas pour lesquels se pose la question de la rapidité d’exécution. On peut alors distinguer deux approches :

• régler l’appareil photo sur le mode « rafale » : le boîtier prendra des images tant que le déclencheur sera enfoncé. Selon votre matériel, vous aurez la capacité de capturer plus ou moins de clichés (3 ou 4 images par seconde pour les moins performants, 16 à 20 pour les plus véloces). L’idée est de prendre des photos en continu durant tout le temps de l’action, puis de les visionner en espérant que l’une d’elles conviendra ;


[image: image]

Je souhaitais absolument faire un bon cliché de ce pêcheur à l’épervier. Son mouvement était si rapide que mes premières tentatives se sont avérées infructueuses. Je me suis décidé à utiliser le mode rafale : sur les neuf clichés, une image correspond bien à la photo que je voulais obtenir.

50 mm, f/4, 1/200 s, 1600 ISO




[image: image]

Pour réaliser cette photo, je me suis posté sur la plage à proximité d’un lieu fréquenté par des goélands. Lorsque l’un d’eux s’est approché, j’ai attendu qu’il batte des ailes pour ralentir avant d’atterrir : j’ai réussi à prendre plusieurs clichés en rafale pendant ce bref instant.

300 mm, f/8, 1/320 s, 400 ISO



• anticiper au maximum le moment pour lequel il sera le plus judicieux de déclencher : la réussite de l’image résidera alors dans l’observation, souvent deux ou trois photos permettront d’obtenir de bons résultats.


[image: image]

Quand j’ai vu arriver ce vélo au loin avec ses trois passagers, j’ai saisi mon appareil et attendu qu’il soit à ma hauteur. Les enfants m’ont fait un signe. La scène n’a duré qu’une seconde, et je n’ai pris qu’une photo ; c’est ma préparation qui m’a permis d’obtenir un bon cliché.

50 mm, f/2,5, 1/800 s, 100 ISO




[image: image]

Les hérons ont souvent peur des humains, je savais que celui-ci s’envolerait à ma vue. J’ai ajusté le cadrage et j’ai réalisé la mise au point sur le même plan que l’oiseau avant de faire quelques mouvements avec le bras pour qu’il s’envole. Et j’ai déclenché…

400 mm, f/5,6, 1/1 000 s, 400 ISO



La seconde option est sans doute la plus efficace en matière de ratio bonnes photos/nombre d’images prises, mais c’est aussi la plus délicate à maîtriser. Aussi, je vous conseille de vous adapter à chaque situation selon votre expérience et la scène qui se présente. Lorsque l’action est particulièrement rapide et si vous êtes débutant, commencez peut-être par le mode rafale…

N’oubliez pas que tenter de figer le mouvement implique aussi plus de difficulté pour bien cadrer. Les performances de votre autofocus seront primordiales : pensez à utiliser les collimateurs de mise au point latéraux – l’un des principaux écueils dans ce genre de situation est de trop centrer le sujet, car les collimateurs sollicités pour la mise au point sont le plus souvent au centre du viseur. Une astuce consiste à effectuer la mise au point avant d’ajuster le cadrage, et d’attendre que l’action se déroule pour déclencher.

EXERCICE PRATIQUE [image: image]


Tous les appareils photo disposent d’un mode qui donne la priorité à la vitesse de déclenchement (mode S ou Tv) : réglez la vitesse d’obturation, tous les autres paramètres de l’exposition (ouverture, sensibilité) s’ajustent automatiquement. Tentez l’expérience sur des sujets comme les oiseaux ou un événement sportif. Une vitesse de 1/500 s suffit souvent à figer une action, sinon réglez votre obturateur sur 1/1 000 s, 1/4 000 ou 1/8 000 s.



Cadrer le mouvement

En adoptant un temps de pose long, on peut créer des visuels étonnants. Le principe consiste à exposer le capteur ou la pellicule de l’appareil pendant un laps de temps pouvant aller jusqu’à plusieurs minutes. Durant ce délai, la lumière des objets s’imprime sur l’image, ce qui produit un effet particulier. La grande question concernant cette technique est : comment cadrer convenablement avec un temps de pose long ? En effet, bien que nous puissions conceptualiser ce que donnera l’image une fois la prise de vue effectuée, il y aura toujours une part de hasard s’agissant de l’esthétique finale. La réponse tient comme toujours en un mot : l’expérimentation. Plus vous tenterez ce genre d’exercice, plus vous l’apprivoiserez et anticiperez le résultat. Là encore, deux grandes possibilités s’offrent à vous.

En tenant l’appareil à bout de bras

Je vous recommande d’opter pour un temps de pose relativement court, mais assez long pour pouvoir obtenir l’effet escompté. Des vitesses comprises entre 1/60 s et 1 s donnent généralement des résultats satisfaisants. Une fois ce paramètre ajusté, vous pouvez soit choisir de suivre l’objet en mouvement, soit rester le plus statique possible. Il sera délicat d’obtenir un sujet net, mais dans certaines situations, ce ne sera pas forcément gênant.


[image: image]

Voici un exemple typique obtenu en tenant l’appareil photo à main levée. Ce scooter allait assez vite pour qu’une vitesse de 1/80 s permette d’obtenir un effet de filé à l’arrière-plan. Le visuel produit donne une impression de vitesse et permet de bien dégager le sujet de son environnement.

50 mm, f/11, 1/80 s, 100 ISO




[image: image]

Même technique que pour la photo précédente, mais avec un temps de pose bien plus long (1 s). Je n’ai pas recherché ici l’impression de vitesse, je voulais juste mettre en valeur les couleurs de l’arrière-plan et produire un visuel original.

50 mm, f/11, 1 s, 50 ISO




[image: image]

Dans le métro londonien, j’avais repéré sur le quai d’en face une affiche avec les mots IN REAL. J’ai voulu utiliser un temps de pose assez long (appareil à bout de bras) pour, qu’en passant, le métro ne laisse que des traits colorés et qu’on voie les mots à travers la fenêtre en transparence. Trois tentatives ont été nécessaires pour obtenir l’image que je souhaitais.

35 mm, f/5,6, 1/2 s, 100 ISO



En stabilisant l’appareil sur un pied

On pourra, dans ce cas de figure, choisir des temps de pose beaucoup plus longs, pouvant aller jusqu’à plusieurs minutes. Les objets immobiles apparaîtront nets sur l’image tandis que ceux en mouvement seront d’autant plus flous que le temps d’exposition sera important. C’est un cas où l’on peut régler précisément son cadrage. Si vous aimez contrôler votre composition au maximum, c’est l’option qu’il faudra privilégier.


[image: image]

J’ai pris ce cliché d’une cascade mexicaine à la tombée du jour. La faible luminosité m’a permis d’appliquer un temps de pose de 2,5 secondes. Mon appareil était sur trépied. Cette composition est assez originale, seul le tronc en bas à droite donne une perspective à l’image – je voulais insister sur le graphisme de la cascade.

24 mm, f/13, 2,5 s, 100 ISO




[image: image]

J’ai pris cette image sur trépied, en pleine journée, avec une luminosité ambiante assez forte et un filtre de densité neutre ND1000 vissé mon objectif. J’ai eu beaucoup de temps pour affiner mon cadrage, le sujet est donc volontairement centré. Le message fort affiché sur le panneau m’a suggéré cette composition.

28 mm, f/10, 15 s, 50 ISO



Vous pourrez réaliser des poses longues allant jusqu’à plusieurs minutes en pleine journée avec une luminosité forte en ayant recours à un filtre de densité neutre (ND). Plus le facteur d’atténuation du filtre sera élevé (2, 4, 8, 400…), moins il y aura de lumière qui arrivera jusqu’au capteur. Pour exemple, un filtre ND2 divise la lumière disponible par deux tandis qu’un ND1000 la divise par 1 000. Bien sûr, de tels filtres ne sont pas indispensables à la technique de la pose longue, un endroit sombre, un moment de la journée avec moins de lumière (le matin, le soir ou la nuit) permettent de s’en passer. Vous pourrez également diminuer la quantité de lumière en fermant le diaphragme et/ou en utilisant la valeur de sensibilité du capteur la plus petite (100 ISO le plus souvent).

Exploiter le potentiel de la banalité

Nous avons parfois tendance à croire que faire de bonnes photos implique un sujet exceptionnel. Il s’agirait donc de faire des voyages exotiques, d’expérimenter sans cesse des choses nouvelles ou de rencontrer de nouvelles personnes... Beaucoup m’ont déjà exprimé leur frustration sur ce point, ils pensaient qu’ils ne pouvaient pas vraiment réaliser des clichés dignes d’intérêt dans leur quotidien. Il faut avoir l’honnêteté de reconnaître que l’étonnement est favorable à la création de bons clichés, que toute singularité est excitante et donne envie de faire des images, mais une photographie épanouissante et créative peut exister dans n’importe quel contexte, y compris celui de notre environnement proche.

Par exemple, photographier dans les rues de sa ville ou de son village est un exercice formidable qui permet de chercher un potentiel graphique dans son quotidien. Seuls des artistes arrivent à capter cela, ceux qui se rendent à leur travail ou qui vaquent à leurs occupations habituelles n’ont pas cette faculté. La raison est évidente : ils ne cherchent pas !

Cependant, ne vous y trompez pas, trouver l’extraordinaire dans ce qui semble banal au commun des mortels est loin d’être facile. Le plus important est de façonner son regard. Selon votre sensibilité ou votre humeur du moment, vous serez peut-être attiré par des choses différentes, votre attention se portera tour à tour sur un objet, un assemblage de couleurs, un regard échangé entre deux amoureux... À force d’expérimenter, vous découvrirez d’infinies possibilités à portée de main.


[image: image]

Le bas du corps de ce mannequin en plastique servait à caler la porte d’un local à poubelles près du supermarché dans lequel je me rends régulièrement. J’aime l’association des couleurs sur ce cliché, mais la position des jambes qui évoque une décontraction cocasse me plaît encore plus.

50 mm, f/5, 1/125 s, 2 000 ISO




[image: image]

Boire un verre dans un bar peut être l’occasion de trouver une ambiance singulière. La luminosité ambiante étant faible, j’avais posé mon appareil sur la table ; seuls les objets qui n’ont pas bougé sont nets sur l’image.

35 mm, f/56, 10 s, 200 ISO




[image: image]

La glycine qui pousse sur ma terrasse forme des arabesques très jolies. J’ai photographié ces deux tiges au coucher du soleil.

85 mm, f/2,8, 1/1 000 s, 200 ISO



Dans ce type de démarche, il n’y a généralement pas de préméditation : on ne peut contrôler ni même anticiper ce que l’on va photographier. C’est ce qui en fait le charme, on s’en remet au hasard. Ce qui exalte la plupart des photographes friands de cet exercice, c’est l’imprévu, la rencontre avec un instant fugace que l’on doit s’appliquer à capter. Bien sûr, rien n’empêche de sortir de chez soi avec un thème en tête : vous pouvez choisir de photographier uniquement les pieds des gens, leurs ombres ou le mobilier urbain, mais vous ne pourrez jamais vraiment programmer ce que vous allez trouver.


[image: image]

Une simple ombre portée est déjà un sujet digne d’intérêt. Vous remarquerez que la structure de cette image s’appuie sur les motifs géométriques des bâtiments.

50 mm, f/8, 1/500 s, 400 ISO



Cette spécificité implique que vous devez être prêt à l’action en un laps de temps très court. Ainsi, je vous suggère d’avoir toujours un appareil photo à portée de main : votre téléphone, un boîtier compact ou même un système reflex ou hybride si vous avez le courage de l’emporter partout. Un système léger aura l’avantage du poids et de la compacité, mais c’est à vous de définir vos besoins.

Côté focale, on considère généralement que, pour la photo de rue, elle ne doit être ni trop courte, ni trop longue – si vous optez pour un grand-angle, vous serez susceptible de ne pas bien cadrer une action qui pourrait se dérouler un peu loin de vous, à l’inverse, si la focale est trop importante, vous n’aurez pas la possibilité de photographier intégralement une action qui se déroule juste devant vos yeux. C’est pourquoi les objectifs de prédilection des photographes de rue ont une longueur focale comprise entre 35 et 50 mm ; elles sont dites « intermédiaires » et se rapprochent de l’angle de vue naturel d’un être humain. Ces objectifs ont aussi le grand avantage d’être légers et compacts. Mais comme toujours, rien ne vous empêche d’aller à contre-courant et d’utiliser un grand-angle ou un téléobjectif ! Vous pourriez également être tenté par un zoom qui a l’avantage de couvrir plusieurs plages focales, vous gagneriez en souplesse. Mais attention à la tentation de paresse que nous avons évoquée au chapitre 3…


[image: image]

Un Smartphone peut être un outil créatif. Pour photographier cette femme qui descendait du métro, j’ai utilisé le mode Pro de mon téléphone pour un temps de pose un peu plus long.

26 mm (équivalent), f/4, 1/8 s, 214 ISO



Enfin, dans l’idée d’être toujours prêt à l’action, la dernière astuce consiste à fermer suffisamment le diaphragme de l’objectif pour obtenir une profondeur de champ étendue ; on parle d’hyperfocale. Cela permet de photographier une scène rapidement sans avoir à s’occuper des paramètres techniques et en étant sûr que le sujet apparaîtra net sur l’image.

L’HYPERFOCALE


L’hyperfocale permet d’obtenir la plus grande profondeur de champ possible en fonction de la longueur focale de l’objectif. Ce procédé est surtout utilisé par les photographes de guerre ou de rue pour éviter d’avoir à changer les réglages de leur boîtier et pouvoir de se concentrer sur la composition. Elle est également très utile en paysage où l’on cherche une image nette sur tous les plans.

L’hyperfocale est la distance à partir de laquelle toute l’image sera nette lorsque la mise au point est réglée sur l’infini. Pour un boîtier au capteur 24 × 36 utilisé avec un objectif 35 mm, une ouverture du diaphragme à f/8 et une mise au point sur l’infini, la distance hyperfocale se trouve environ à 4,6 m (à partir de 4,6 m, tous les éléments de l’image seront nets jusqu’à l’infini). Si de savants calculs permettent de trouver cette distance en fonction de vos paramètres, il existe heureusement des applications qui le font directement pour vous ; la plupart de ces programmes sont d’ailleurs adaptés à la marque et au modèle de votre appareil. Vous les trouverez aisément sur Internet.




[image: image]

J’avais repéré cette affiche qui pouvait faire un fond intéressant. En réglant mon appareil en hyperfocale, je n’avais plus qu’à attendre qu’un sujet passe devant. Je suis resté dix minutes environ à prendre des photos. J’ai retenu celle-ci pour son côté humoristique (le geste de la femme rappelle l’affiche).

35 mm, f/8, 1/1 400 s, 400 ISO



Lorsque le temps vous manquera pour cadrer, reposez-vous sur le principe de base de la règle des tiers qui fonctionnera parfaitement dans bien des situations. Si vous avez plus de liberté dans votre approche, essayez d’imaginer des associations de couleurs, de formes, soyez audacieux. C’est en osant sortir du cadre que vous arriverez à cerner un véritable potentiel dans la banalité.

EXERCICE PRATIQUE [image: image]


À vous de jouer ! Pendant les prochains jours, gardez votre appareil à portée de main (votre Smartphone fera aussi très bien l’affaire) et tentez de déceler ce qui pourrait faire de bons sujets sur vos trajets quotidiens, à votre travail, à votre domicile. Parfois, une lumière singulière suffit à la réussite d’un cliché.



S’orienter vers une photo plus graphique

Dans cette section, je voudrais proposer aux plus créatifs d’entre vous quelques axes pour sortir des sentiers battus, car une fois que l’on a bien assimilé l’ensemble des principes de composition, on peut être à l’aise dans la plupart des situations. Ces approches vous permettront de gagner en liberté d’expression tout en expérimentant des cadrages plus insolites.

Choisir le contre-jour

En situation de contre-jour, la lumière provient de l’arrière-plan, les objets situés entre la source lumineuse et l’appareil apparaissent sous forme de masses sombres. C’est une bonne occasion de créer des compositions originales, même si pour la plupart des gens cette situation est à éviter (dans l’esprit de beaucoup, une photographie doit être bien exposée et fourmiller de détails).


[image: image]

Le lac que l’on distingue derrière les arbres reflétait une lumière assez forte. Je m’en suis servi pour composer un contre-jour original.

150 mm, f/2,8, 1/160 s, 4 500 ISO



Pour obtenir un contre-jour, la solution la plus simple consiste à se placer face au soleil. Si vous choisissez d’intégrer celui-ci dans votre cadre, faites-le aux moments de la journée où la luminosité est la moins forte. Plus la source de lumière sera puissante, plus vous obtiendrez une image contrastée.


[image: image]

Le soleil venait juste d’émerger en arrière-plan lorsque j’ai pris ce cliché. Le contre-jour m’a permis de générer une ambiance forte. La composition est basée sur le contraste entre l’eau du lac très éclairé et la barque.

420 mm, f/8, 1/1 000 s, 250 ISO




[image: image]

Il n’est pas nécessaire de produire un contre-jour trop fort. Ici, l’effet est plus subtil que pour les clichés précédents, mais l’ambiance lumineuse fait la force de cette image qui aurait été moins impactante si je l’avais prise à un autre moment de la journée.

150 mm, f/2,8, 1/160 s, 4 500 ISO



Viser les deux dimensions

Nous avons vu plusieurs fois dans ce livre comment restituer la troisième dimension de manière suggestive dans une image. Je vous propose maintenant d’en prendre le contre-pied. Il est, en effet, tout à fait envisageable de concevoir une photographie sans forcément s’attacher à retranscrire la profondeur. L’idée est de chercher volontairement à « aplatir » l’image ; en conséquence, les motifs seront détournés de leurs sens originels et le lecteur les considérera principalement pour leurs formes géométriques ou leurs teintes. C’est d’ailleurs l’un des principes de l’abstraction.

L’ABSTRACTION


Une image est dite « abstraite » lorsqu’elle amène à voir au-delà de la réalité qu’elle représente. En photographie, cela signifie que l’on doit se servir des motifs afin de proposer autre chose, une autre vérité. On peut le faire avec des photos nettes ou des images complètement floues (on prive alors le spectateur de point d’accroche) ; la hiérarchie des motifs se fera avec l’intensité de la luminosité ou des couleurs. En pratiquant l’abstraction, vous appréhenderez le monde de façon différente, cela enrichira forcément votre approche artistique.




[image: image]

En cadrant ces détails de bâtiments d’une zone commerciale, j’avais en tête de produire des images très graphiques. Remarquez le jeu sur les textures et la géométrie des motifs.

50 mm, f/8, 1/640 s, 100 ISO




[image: image]

35 mm, f/4, 1/4 000 s, 200 ISO




[image: image]

Pour cette image de paysage, j’ai volontairement cadré afin de ne pas suggérer la profondeur. On distingue aisément qu’il s’agit de toits de chalets, mais on perçoit la volonté du photographe d’en détourner le sens pour créer une composition graphique et épurée basée sur la forme triangulaire.

35 mm, f/4, 1/4 000 s, 200 ISO




[image: image]

Pour cette prise de vue, j’ai décalé la mise au point de manière à ce qu’aucun objet ne soit net dans le cadre. Je me suis servi d’un rayon de lumière à travers les branches pour composer une image qui évoque pour moi l’éveil de la nature.

150 mm, f/3,3, 1/320 s, 800 ISO



S’essayer au minimalisme

Le minimalisme est un style dans l’air du temps. Il peut se résumer par un aphorisme célèbre de Mies Van Der Rohe, fameux architecte du milieu du XXe siècle : « Moins, c’est plus. »

Ce qu’il faut comprendre, c’est que la quête de simplicité produit souvent des clichés à l’impact considérable. Rechercher le minimalisme permettrait donc de susciter de l’émotion et d’exprimer des concepts sans contenu superficiel.


[image: image]

J’ai pris cette photo au Smartphone derrière une vitre. Les deux traits sont des lampadaires. Les gouttes d’eau qui ruisselaient sur la vitre donnent à cette photo minimaliste une atmosphère particulière.

26 mm (équivalent), f/2,8, 1/60 s, 400 ISO



Les compositions épurées sont sans doute celles qui font le plus référence au minimalisme. Il s’agit de réduire le nombre de motifs que l’on représente. Souvent, un seul élément suffit à la réussite d’un cliché, le reste de l’image étant occupé par une texture relativement homogène (ciel, mer, désert, mur…). Toute texture unie fera l’affaire. On parle aussi d’espace positif (le sujet) et d’espace négatif (la texture homogène). Pour cadrer, on laisse le plus de place possible à l’espace négatif ce qui permet paradoxalement de mettre le sujet encore plus en valeur.


[image: image]

La saison hivernale peut être propice à la réalisation d’une photo minimaliste. La neige permet d’obtenir assez facilement un fond uni, surtout lorsqu’on réalise une photo de détail, comme ici.

55 mm, f/6,3, 1/1 000 s, 100 ISO
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À la vue de cette scène, j’ai pensé aux estampes japonaises ou chinoises, j’ai donc tenté de concevoir mon image comme une peinture. L’arbre et l’oiseau (l’espace positif) sont comme des traits qui viennent structurer le vide (l’espace négatif du ciel).

300 mm, f/4, 1/320 s, 800 ISO



Une autre manière de réaliser une photographie minimaliste est de baser la composition sur la répétition des formes. Il s’agira dans ce cas de remplir le cadre avec le même motif reproduit de nombreuses fois. Au final, l’esthétique sera de plus en plus proche d’une texture uniforme.


[image: image]

28 mm, f/8, 1/160 s, 50 ISO




[image: image]

150 mm, f/5,6, 1/2 000 s, 100 ISO

Ici, la répétition du motif rapproche l’image d’une texture unie ; il n’y a pas de sujet, c’est la texture qui le constitue. Le cliché ci-dessus est un détail de fentes de dessiccation dans l’argile, le second un très gros plan d’un fragment de glace dans lequel sont emprisonnées des bulles.



Jouer sur plusieurs tableaux

Pour clore ce chapitre, je vous propose de sortir d’un cadre pour en utiliser plusieurs en associant des photos qui se répondent d’un point de vue graphique et/ou symbolique. Si la tendance actuelle est de considérer que la photographie doit se diffuser uniquement en numérique, je fais partie de ceux pour qui produire des tirages est de première importance : quand on expose, on se rend compte que nos clichés peuvent être complémentaires, prendre une autre dimension. Je vous invite d’ailleurs à sélectionner dans votre photothèque des images qui pourraient être associées en diptyque ou en triptyque à la faveur de graphismes évocateurs, de complémentarité de couleurs ou parce que cela raconte une histoire.


[image: image]

35 mm, f/2, 1/640 s, 200 ISO




[image: image]

35 mm, f/5,6, 1/60 s, 2 000 ISO

J’ai réalisé, bien après avoir pris ces clichés, qu’ils pouvaient composer un diptyque : leurs couleurs sont très proches, contrairement aux sujets (voiture abandonnée sur laquelle la végétation commence à pousser et détail des motifs du sol d’un parking).




[image: image]

[image: image]

J’ai longuement photographié ces roseaux poussant en eau peu profonde. Je voulais que leur reflet soit bien visible pour créer une composition symétrique. J’ai obtenu trois bons clichés ; plutôt que d’en choisir un, il m’a semblé intéressant de les associer en triptyque.

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



EXERCICE PRATIQUE [image: image]


Les thèmes développés dans ce chapitre sont assez simples à mettre en œuvre ; si vous souhaitez sortir d’une pratique « classique », ce sont des pistes intéressantes. Choisissez un thème différent à chacune de vos prochaines sorties : minimalisme, contre-jour, composer en deux dimensions, abstraction, etc. Vous constaterez certainement que peu à peu votre vision du monde changera. Vous aurez ensuite tout le loisir d’opter ponctuellement pour ces approches originales, ou de manière plus fréquente.



Raconter en photo, l’exercice du reportage

De façon plus ou moins consciente, nous sommes tous des photoreporters : nous rendons compte de situations vues ou vécues par l’intermédiaire de photographies. À cet égard, on peut considérer que tous les clichés non mis en scène sont à leur manière des photos de reportage. Vos images de vacances, de l’anniversaire de vos enfants ou celles que vous rapportez d’une promenade dominicale peuvent donc entrer dans cette catégorie.


[image: image]

Photographier son enfant à un spectacle de fin d’année est un exercice de reportage. Pensez à vous munir d’un téléobjectif (au-delà de 85 mm) et n’hésitez pas à utiliser les hauts ISO si l’ambiance est trop sombre.

150 mm, f/3,2, 1/640 s, 3 600 ISO



Pour un photographe rigoureux, un reportage se prépare. Il s’agit dans un premier temps d’adapter son matériel au type de prise de vue : nul besoin d’un téléobjectif de 600 mm pour couvrir un mariage, par exemple. Savoir de quoi vous avez besoin et dans quel but est un premier point incontournable, qui conditionnera certainement les choix artistiques que vous ferez par la suite.

La seconde étape consiste à anticiper la manière d’aborder le sujet. Le commanditaire, ou plus généralement le public auquel vous allez montrer votre travail, revêt une importance capitale : le reportage ne sera pas le même si vous souhaitez le proposer à un quotidien, à un magazine ou si vous le destinez à être vu uniquement par votre famille. Lorsque vous avez bien défini la cible, vous pouvez imaginer mentalement le déroulement des choses ; un panel de situations différentes se présentera sans doute à votre esprit, vous allez pouvoir penser à la façon dont vous allez cadrer, si vous allez adopter un angle de vue original ou traiter ces situations de manière plus classique… Cette gymnastique intellectuelle peut s’effectuer très rapidement et vous serez ainsi bien préparé le moment voulu.

[image: image]
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Images issues d’un reportage immobilier sur une maison provençale et ses dépendances. Pour ce type de travail, un objectif grand-angle ou ultra grand-angle est indispensable, mais son utilisation ne s’improvise pas – attention notamment aux angles et aux perspectives, les espaces sinon seront déformés et les images commercialement inexploitables.

14 mm, f/9, 1/30 s, 1 100 ISO

14 mm, f/11, 1/20 s, 640 ISO

14 mm, f/ 3, 1/200 s, 100 ISO



Certains photojournalistes préfèrent ne pas donner trop d’importance à la préparation, ils se fient à leur instinct ; pour eux, ce sont les sujets que l’on rencontre qui indiquent le chemin à prendre. Évidemment, il s’agit de photographes qui ont expérimenté le reportage pendant de longues années… Car ce privilège s’acquiert.

Je vous conseille dans un premier temps de vous préparer aux événements auxquels vous allez vous confronter. Mais au final, il vous faudra dans de nombreux cas (préparés ou non) analyser très rapidement une scène pour tenter d’en tirer la quintessence. Cette capacité est sans doute ce à quoi on reconnaît les grands photographes de reportage.

La série

La manière la plus instinctive d’aborder un reportage est de traiter le sujet par une série d’images. Pour la réaliser, il faut se mettre dans la peau d’un narrateur : le spectateur devra en effet avoir la sensation qu’on le prend par la main pour lui raconter une histoire.

Arriver à couvrir convenablement un sujet nécessite toute la palette de compétences du photographe. En reportage, on devient tour à tour paysagiste, portraitiste, macrophotographe, photographe de rue… Tous les cas de figure que nous avons précédemment abordés peuvent en effet se rencontrer en reportage.

Dans ce domaine, on doit essayer de ne pas lasser le spectateur – si par exemple vous appréhendez toutes les situations de manière frontale avec un format d’image horizontal, il trouvera peut-être votre travail monotone, même si le sujet est extraordinaire. Variez les angles de vue, les plans, l’orientation et le format des cadrages. Cette diversité vous permettra, en outre, d’aborder plus facilement les différentes facettes de votre sujet, la narration n’en sera que plus aisée.


[image: image]

85 mm, f/2, 1/200 s, 1 100 ISO
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50 mm, f/1,6, 1/200 s, 2 000 ISO
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150 mm, f/4,5, 1/400 s, 100 ISO
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28 mm, f/2,8, 1/250 s, 100 ISO
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28 mm, f/2, 1/800 s, 100 ISO

Un photographe de mariage doit raconter l’histoire du grand jour d’un couple. Au fil de la journée, il lui faudra s’adapter à chaque situation. Il expérimentera ainsi de nombreux domaines : portrait, gros plan, contre-jour, photo d’action…




[image: image]

24 mm, f/2,8, 1/50 s, 800 ISO




[image: image]

90 mm, f/5, 1/40 s, 800 ISO

À l’automne, alors que la plupart des plantes à fleurs sont en sommeil, le safran livre ses trésors. Ce reportage (ici je n’ai sélectionné que quelques images) montre les aspects de cette culture. Un texte explicatif pourra donner le détail des étapes de la récolte, mais on comprend de quoi il retourne avec ces visuels.




[image: image]

30 mm, f/2,8, 1/8 000 s, 400 ISO




[image: image]

90 mm, f/4,5, 1/60 s, 1 600 ISO



Une seule image pour raconter

Réaliser un reportage de plusieurs images offre une grande liberté, devoir se limiter à un seul visuel est autrement plus complexe. C’est pourtant un exercice familier des photojournalistes qui doivent régulièrement illustrer un événement ou un fait divers avec un seul cliché. Pour la prise de vue, je vous conseille de travailler comme pour une série ; de cette manière, si l’on vous demande finalement plusieurs clichés, vous pourrez les fournir. Mais à un moment donné se présentera certainement l’opportunité de synthétiser l’événement en une seule image : il ne faudra pas la rater, et savoir l’exploiter au maximum.

La composition de cette image est très importante, le public devra comprendre immédiatement le sujet traité. Ce dernier doit donc se situer en bonne place dans le cadre et être facilement identifiable. De plus, si vous en avez la possibilité, il sera très intéressant d’ajouter des éléments secondaires : ils auront une double fonction, donner un contrepoids visuel au sujet et fournir des informations supplémentaires au spectateur afin qu’il puisse mieux saisir le sens de l’histoire qu’on lui raconte.


[image: image]

40 mm, f/7,1, 1/320 s, 400 ISO
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300 mm, f/5,6, 1/640 s, 400 ISO
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300 mm, f/5,6, 1/640 s, 200 ISO

Voici trois de mes clichés de la migration des papillons monarques depuis le Canada jusqu’au Mexique. Celui ci-dessus a été retenu pour illustrer un article dans Libération : il ne représente pas le mieux ce phénomène naturel, mais montre bien la morphologie de l’animal, ce qui a probablement primé.




[image: image]

Un seul cliché pour résumer les grèves de 2019 et 2020. Le message de la jeune femme est clair... On distingue bien son grand-père ainsi que les autres manifestants au deuxième plan. Ces éléments permettent de situer l’action. Le regard de la jeune femme et son sourire apportent une note d’optimisme, qui contraste avec les expressions fermées des autres personnes.

35 mm, f/8, 1/100 s, 3 200 ISO



EXERCICE PRATIQUE [image: image]


De nombreuses occasions peuvent être saisies pour s’entraîner à la pratique du reportage : le spectacle de fin d’année de vos enfants, un événement festif dans votre commune (14 juillet, carnaval, marché de Noël, etc.), une manifestation sportive, un meeting politique... N’hésitez pas à vous y essayer. Concentrez-vous sur vos compositions, essayez de varier les cadrages, les angles, en gardant à l’esprit l’idée de raconter une histoire. Enfin, soyez exigeant lors de l’éditing et cernez ce que vous auriez pu mieux faire, pour tenter de corriger le tir lors du reportage suivant.
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Images expliquées

Entraîner son regard est une pratique bénéfique voire essentielle pour savoir ensuite faire des choix de cadrage précis. Dans ce dernier chapitre, je vous propose donc de vous exercer à la lecture d’images, à l’analyse de compositions. Les photos que j’ai sélectionnées présentent différents graphismes et sujets, l’idée étant d’aborder des cas de figure variés ; certains sont peut-être éloignés de votre univers, mais je vous invite malgré tout à étudier chacun des exemples proposés. Cette démarche éclectique conduit en effet bien souvent à une évolution positive de la perception que l’on peut avoir des images.

[image: image]





Dans le travail d’analyse des images que je vous propose dans ce chapitre, les questions auxquelles vous devrez tenter de répondre au cas par cas sont les suivantes :

• Quelle est l’intention créative ? (Ce qui revient à se poser la question du sujet et de la signification générale de l’image.)

• Quel est le procédé employé pour guider le regard ?

• Pourquoi avoir opté pour cette orientation de cadre et cet angle de vue ?

Si vos réflexions ne coïncident pas tout à fait avec les explications qui accompagnent chaque image, ce n’est pas qu’elles ne sont pas pertinentes : nous avons tous en effet une sensibilité propre, nous percevons parfois les choses avec différentes nuances. En revanche, si votre ressenti est très éloigné de ce que j’ai souhaité exprimer, je vous suggère de refaire l’exercice car quelque chose vous aura probablement échappé.

Afin de fournir un maximum d’informations, je donnerai pour chaque image des renseignements auxquels nous n’avons généralement pas accès (ou seulement de manière très partielle) quand nous regardons des photos, et qui participent pourtant à la bonne compréhension des images :

• le contexte détaillé de la prise de vue ;

• le matériel utilisé ;

• le post-traitement numérique effectué (développement, retouche, etc.).

Quand cela sera nécessaire, j’ajouterai un ou plusieurs schémas pour expliciter la structure des images.

Je ne doute pas que ces quelques exercices auront un impact positif sur votre manière de cadrer, vous pourrez d’ailleurs les prolonger en réalisant le même type de lecture pour n’importe quel cliché, célèbre ou non. Vous apprendrez ainsi progressivement à faire des choix de composition plus instinctifs en conditions réelles de prise de vue.

Plus vous aiguiserez votre regard et votre sens critique, plus vos propres cadrages seront pertinents. Attention, il ne s’agit pas de copier des images bien sûr, mais de vous en inspirer librement, en sélectionnant chez d’autres artistes ce qui vous plaît et en l’adaptant à votre univers (votre personnalité, votre environnement, vos sujets, etc.). Au fil du temps, votre regard s’affinera et se démarquera progressivement pour arriver à un style qui vous sera propre.

Un enfant curieux

L’intention créative

Mon intention ici était de créer une image puissante à travers le regard de cet enfant. Son attitude, empreinte à la fois de crainte et de curiosité, est très symbolique, voire iconique. De manière évidente, le fait qu’il s’agisse d’un enfant ajoute de la force au visuel et personne ne peut y rester insensible. Ce genre de photo me fait penser aux clichés que l’on peut observer dans certains magazines (Géo, National Geographic, etc.) ou, dans une certaine mesure, aux images de Steve McCurry.


[image: image]

300 mm (équiv. 450 mm en 24 × 36), f/8, 1/250 s, 800 ISO



Procédé pour guider le regard

La méthode utilisée pour cette image est sans doute la plus classique : la règle des tiers. J’ai rapidement positionné le visage de l’enfant de façon approximative sur un point fort, dans le tiers supérieur droit du cadre (mais, on l’a dit à plusieurs reprises, certains motifs ont une valeur symbolique puissante et le visage humain en fait partie : j’aurais pu disposer l’enfant n’importe où dans l’image, il aurait attiré le regard). L’encadrement de la porte ajoute un « cadre dans le cadre » qui permet de focaliser encore plus l’attention.


[image: image]

La composition de cette photo suit le modèle de la règle des tiers.




[image: image]

La structure de l’image se révèle au travers des motifs.



En bleu, j’ai souligné les motifs secondaires qui ont le plus d’importance dans le graphisme. Leur couleur et/ou leurs dimensions leur donnent de l’importance. Ils encadrent également de sujet (en rouge) dans un triangle. Enfin, les tasses de thé (ou de café) disposées devant l’enfant sont un rappel plus subtil : leur poids visuel est faible, le regard ne s’y attarde pas trop, mais elles renvoient encore à l’enfant situé juste au-dessus. Elles donnent également une nouvelle information : les parents ne sont certainement pas loin.

Cadre et angle de vue

L’angle de vue est frontal. J’ai choisi d’orienter l’image à la verticale pour ne pas introduire d’autres éléments dans le cadre qui auraient changé la perception de la composition. Je n’aurais pas pu cadrer plus serré même si je l’avais voulu, car travaillant avec un téléobjectif je ne pouvais pas zoomer davantage – j’aurais pu en revanche recadrer au post-traitement pour éliminer les motifs autour de l’enfant, mais j’ai préféré laisser quelques éléments qui marquent l’environnement. Vous remarquerez au passage que le fait que beaucoup de ces objets soient coupés par le bord du cadre n’est pas gênant, au contraire, cela crée une ambiance.

Le contexte

Un voyage au Vietnam m’a mené dans le delta du Mékong. Contrairement à ce que j’ai pu voir sur les fleuves d’Europe où, il faut bien l’avouer, il ne se passe pas grand-chose, l’activité sur ce grand fleuve d’Asie est très intense. J’ai passé de longs moments à observer le va-et-vient des barques depuis les rives. Lors d’une excursion sur le fleuve, j’ai constaté que beaucoup de personnes habitaient les bateaux à quais. C’est dans l’un d’eux que j’ai photographié ce garçon.

Le matériel

J’ai pris ce cliché avec un Nikon D300 sur lequel était monté un zoom 70-300 mm. Ce type d’objectif a l’avantage de couvrir une large plage de focale sans être trop encombrant. En voyage, la légèreté de ce genre d’optique est un atout considérable. Pour cette photo, j’étais au maximum des capacités du zoom, à 300 mm.

Le traitement

Le traitement ici n’a pas été très appuyé. Lorsque j’ai développé le fichier RAW pour obtenir une image JPEG, j’ai ajusté le contraste pour avoir des noirs plus profonds. J’ai ensuite redressé légèrement l’image, car l’encadrement de la porte n’était pas strictement vertical, ce qui donnait un léger inconfort lors du visionnage. J’ai enfin appliqué un masque pour accentuer la netteté.

Ombres portées

L’intention créative

Cette photographie traduit ma volonté de créer une image à l’esthétique très graphique. L’idée était de jouer sur les angles et les contrastes entre les ombres et les hautes lumières.


[image: image]

23 mm (équiv. 35 mm en 24 × 36), f/5,6, 1/250 s, 200 ISO



Procédé pour guider le regard

Vous l’aurez sans doute remarqué, la composition ne suit pas les règles de composition dites « classiques » : les procédés que j’ai qualifiés d’instinctifs sont tout aussi efficaces (voire plus). Ici, l’observateur est confronté à une multitude de figures géométriques et d’angles qui structurent l’image. Les seuls motifs qui viennent rompre ce rythme sont les pieds du passant ainsi que son ombre. Naturellement, le regard aura tendance à être attiré par cette unicité, bien que le sujet soit très proche de la limite du cadre.

Les deux masses visuelles noires au bas de l’image (surlignées en bleu, voir ci-après) ont deux fonctions : la première est d’habiller le registre inférieur qui aurait été bien vide si ces figures géométriques ne s’y étaient pas trouvées, la seconde est de créer des motifs qui dirigent le regard vers le haut de l’image. Ces masses sombres réduisent la zone des hautes lumières ce qui incite le lecteur à explorer la partie supérieure de la photo.

L’œil rencontre alors deux lignes obliques, parallèles à l’ombre du passant, qui délimitent la zone la plus importante du cliché (ici en rouge). Le motif triangulaire en haut à droite (en vert) n’a pas d’autre fonction que d’équilibrer la composition.


[image: image]

La disposition des ombres guide le regard vers le sujet.



Cadre et angle de vue

L’angle de vue est ici en légère plongée – si j’avais choisi un angle frontal ou en contre-plongée, j’aurais nécessairement inclus d’autres motifs à l’arrière-plan, ce qui aurait donné un tout autre visuel, moins intéressant.

Avant de déclencher, j’ai également testé l’orientation verticale mais elle donnait trop de perspective et fonctionnait moins bien. J’ai également essayé un recadrage carré, mais l’équilibre des formes n’était pas aussi réussi.

Le contexte

Je suis loin de me définir comme un photographe de rue, car ma sensibilité me conduit le plus souvent dans la nature. Néanmoins, j’apprécie l’exercice et je le pratique quand j’en ai l’occasion. Cette photo a été prise en milieu de journée sur le port de Saint-Raphaël – rien n’indique sur l’image que la mer se situait à seulement quelques mètres de là...

J’avais repéré ces ombres, que je trouvais très intéressantes. J’ai ajusté mon cadrage et j’ai attendu 5 à 10 minutes : les rares personnes qui passaient n’empruntaient pas le bon chemin… Mais ma patience a fini par être récompensée.

Le matériel

J’ai utilisé pour cette photo un compact expert hybride, le Fujifilm X100F, qui a la particularité d’accueillir un capteur APS-C dont la taille assez conséquente offre une bonne qualité d’image. Le dispositif optique de l’appareil n’est pas interchangeable : la focale est de 23 mm, ce qui équivaut à 35 mm pour un format de capteur 24 × 36 (qui sert de référence en photographie).

Le traitement

L’image a été considérablement contrastée au post-traitement afin que l’on ne puisse plus distinguer de détails dans les zones d’ombre. J’ai également enlevé certains motifs en haut à droite de l’image (malgré la précision de mon cadrage, il s’y trouvait quelques éléments de mobilier urbain).

Mon beau sapin


[image: image]

105 mm, f/8, 1/800 s, 100 ISO



L’intention créative

Une ambiance enneigée est une aubaine pour un photographe qui aime la simplicité. À chaque fois que je me trouve dans ce contexte, j’ai toujours en tête des compositions épurées, dans un style minimaliste.

Procédé pour guider le regard

Pour une composition de ce type, aucun élément secondaire n’est nécessaire pour attirer le regard où on le souhaite. Il y a tellement peu de motifs que tout est clair, c’est bien là l’avantage de ce type de composition : la clarté de compréhension.

Quelques traces de skieurs (en bleu) m’ont quand même permis d’introduire des courbes qui « entourent » le sapin.


[image: image]

Les motifs incurvés des traces de ski viennent donner une texture et renvoient au sapin.



Cadre et angle de vue

Une orientation à la verticale est bien appropriée ici : elle reprend la verticalité de l’arbre et accentue la présence des courbes matérialisées par les traces de skieurs. Comme pour l’image précédente, il s’agissait d’exclure d’autres motifs : en regardant cette image, on pourrait penser que l’arbre est seul au milieu d’un désert blanc, pourtant il fait partie d’une forêt clairsemée de sapins.

Le contexte

J’ai pris ce cliché à la sortie d’un télésiège, dans une station des Alpes du Sud. Même lorsque je pratique les sports d’hiver, j’emporte un appareil photo avec moi. Si la photographie vous passionne, ayez toujours un appareil à portée de main, vous pourrez ainsi saisir toutes les occasions qui se présentent.

Le matériel

J’avais ce jour-là un reflex plein format (Nikon D750) et un 70-200 mm : l’ensemble pèse très lourd dans le sac à dos, mais le jeu en valait la chandelle !

Le traitement

Dans une telle situation, les modes automatiques d’ajustement de l’exposition des boîtiers sont souvent pris en défaut. En effet, la lumière se reflète fortement sur la neige, ce qui peut donner une image surexposée lorsqu’elle occupe une grande surface. Mais mon appareil dispose pour ce genre de cas d’un mode permettant de « protéger » les hautes lumières afin de garder de la texture dans les blancs.

Le plus gros du traitement a été consacré à enlever les flocons de neige qui apparaissaient sur l’image comme s’il s’agissait de poussières sur le capteur. J’ai aussi atténué le vignettage – « défaut » des objectifs qui ne restituent pas l’exposition de manière uniforme sur l’ensemble de l’image, en conséquence, les coins de la photo sont plus sombres. Le vignettage est considéré comme une imperfection et on le corrige au post-traitement, mais il est parfois souhaitable : il permet d’attirer l’attention au centre de l’image et génère une atmosphère plus intime.

Endormi dans son pousse-pousse


[image: image]

50 mm, f/2,8, 1/800 s, 100 ISO



L’intention créative

Mon idée ici était évidemment de photographier cet homme confortablement endormi dans son pousse-pousse. C’était aussi un prétexte pour montrer l’ambiance d’Ho Chi Minh-Ville (ex-Saïgon). Le calme et la sérénité de cet homme assoupi contrastent fortement avec l’agitation intense de cette ville que l’on devine en arrière-plan.

Procédé pour guider le regard

En observant cette image, on remarque une hiérarchie des plans marquée due à une profondeur de champ réduite. C’est au premier plan que la netteté est calée, c’est également là que se trouve le sujet (ici en rouge) : il n’est pas situé sur un point fort, néanmoins il est sur la ligne de tiers verticale à droite. Le fait que le sujet soit décalé permet au regard de ne pas rester bloqué : une fois que le lecteur a bien observé tous les détails, il peut parcourir le reste du cliché.

Au deuxième plan (en bleu), légèrement moins net, on distingue un autre pousse-pousse. La couleur bleue fait écho à celle du premier plan qui est d’ailleurs reprise par la chemise de l’homme endormi. Le deuxième plan guide naturellement le lecteur vers l’arrière-plan (en vert). Ce dernier est flou, mais on peut distinguer un scooter, un homme avec un sac à dos, des commerces et d’autres personnes.


[image: image]

Trois plans peuvent être distingués sur cette image.



Cadre et angle de vue

Le cadrage à la verticale m’a été suggéré par le déroulement de cette scène de rue : l’action se passe clairement dans la hauteur. L’angle de vue est frontal, je suis à peu près à la même hauteur que le sujet – je n’aurais eu ici aucun intérêt à rechercher un autre point de vue.

Le contexte

Je vagabondais avec ma compagne en touristes dans les rues de Saïgon lorsque nous sommes tombés sur cette scène. Au moment de prendre la photo, j’étais au même niveau que les collègues de l’homme endormi. Nous avons plaisanté une minute ou deux sur cette situation cocasse et ils se sont gentiment moqués de leur ami.

Le matériel

J’ai pris cette photographie avec boîtier plein format (Nikon D700) couplé à un objectif à focale fixe de 50 mm, dont l’ouverture de diaphragme est au maximum de f/1,8. Cet objectif est sans doute mon préféré, en tout cas celui que j’utilise le plus. Je ne l’aime pas parce qu’il me donne les meilleures images mais parce que c’est le plus léger, ce qui le rend très agréable à utiliser. En outre, les clichés produits sont d’une qualité tout à fait honorable.

Le traitement

En plus d’un traitement classique (contraste, saturation des couleurs, accentuation de la netteté), j’ai supprimé des éléments sur le sol, au premier plan, qui gênaient la lecture du visuel : une canette vide et quelques déchets. J’ai aussi accentué le vignettage en assombrissant les bords de l’image afin de diriger le regard vers le centre du cadre.

Mannequins démembrés


[image: image]

23 mm (équiv. 35 mm en 24 × 36), f/8, 1/60 s, 1 600 ISO



L’intention créative

Ma préoccupation principale n’était pas ici de créer une « belle image ». C’est d’ailleurs une question intéressante à se poser, les photographies doivent-elles toujours être belles ? Nous avons en partie répondu à cette question dans l’avant-propos de ce livre, mais il est intéressant de régulièrement s’interroger quant à sa pratique personnelle.

Cette photo n’est pas laide, mais ce n’est pas sa joliesse qui interpelle au premier abord : quand j’ai vu cette scène, j’ai pensé à une scène de crime. Les corps censés caractériser des proportions parfaites sont en plastique, « démembrés » et « nus ». Il s’agissait pour moi d’illustrer par cette image certaines dérives de la société de consommation et la vision artificielle de la réalité qu’elle voudrait nous imposer.

Procédé pour guider le regard

Pour guider le regard, j’ai combiné plusieurs procédés : une hiérarchie des plans mais aussi des motifs linéaires pour orienter la lecture selon des lignes directrices.

Le premier plan (en vert) est défini par la vitre cassée et les fissures qui parcourent la quasi-intégralité du cadre. Le fait que ce plan soit flou évite de gêner la lecture. De plus, il donne une indication sur l’état de délabrement et d’abandon du lieu. Le reflet plus clair, en haut à gauche, crée un motif qui ramène le regard vers le centre.

Le deuxième plan (en bleu) est matérialisé par les ombres au sol qui agissent comme des lignes directrices orientées vers le sujet. L’élément vertical à droite de l’image agit comme un « cadre dans le cadre ». Notez enfin que les motifs du sujet (en rouge) reprennent la forme humaine qui, je le rappelle, attire toujours l’attention.


[image: image]

Dans cette composition, les plans et les lignes directrices sont bien marqués.



Cadre et angle de vue

L’angle de vue est en légère contre-plongée pour intégrer la vitre brisée au premier plan et donner plus d’importance et de hauteur au sujet. L’orientation verticale est justifiée par les mêmes desseins.

Le contexte

J’ai trouvé cette scène dans un quartier commercial comprenant beaucoup de boutiques. L’une d’elles était abandonnée, ce qui m’a immédiatement interpellé. Ce qui m’a frappé aussi, c’est que personne n’y faisait attention – les passants se demandaient d’ailleurs pourquoi je la photographiais. Pour moi, elle était infiniment plus intéressante que les autres vitrines parfaitement achalandées. C’est probablement l’une des caractéristiques d’un photographe : regarder ce que les autres ne voient pas.

Le matériel

Ce jour-là, je n’étais pas spécialement sorti pour faire des photos. J’avais cependant avec moi un compact, le Fujifilm X100F. J’aurais tout aussi bien pu prendre un cliché avec mon téléphone, même si la qualité n’aurait pas été équivalente.

Le traitement

J’ai opté pour un traitement en noir et blanc qui ajoute, à mon sens, de la dramaturgie à la scène. J’ai choisi de contraster l’image assez fortement pour obtenir un visuel plus percutant. Ce traitement ainsi que la sensibilité élevée (1 600 ISO) ont généré un peu de grain : j’aurais pu l’enlever, mais je trouve qu’il participe à l’esthétique de cette image.

Coucher de soleil sur le lac


[image: image]

28 mm, f/14, 1/20 s, 100 ISO



L’intention créative

L’intention derrière cette image est simple : retranscrire l’ambiance d’un coucher de soleil. Ceux qui pratiquent régulièrement la photo de paysage savent combien l’atmosphère lumineuse y est importante, c’est pour cette raison qu’un lever ou un coucher de soleil sont alors des moments parfaits.

Procédé pour guider le regard

Le sujet de cette image n’est pas si évident qu’il y paraît. Beaucoup pourraient penser qu’il s’agit de la barque au premier plan (en bleu), pourtant la composition la met peu en valeur et elle est assez peu éclairée. Elle est plutôt un point d’accroche. Sa structure et son reflet forment une flèche qui pointe vers le reflet du soleil dans l’eau et le deuxième plan juste au-dessus, où le regard rencontre des constructions liées à la conchyliculture (culture des coquillages, comme la moule ou l’huître). Les traits verticaux incitent à aller explorer un peu plus l’image vers le ciel, lequel est le véritable sujet de cette photo. La présence de quelques nuages est une bonne chose, ils ajoutent de la texture à l’image. L’œil est naturellement attiré par les hautes lumières du soleil.

Si vous souhaitez que le soleil apparaisse sur l’un de vos clichés, soyez prudent : il est fortement déconseillé de regarder frontalement une source de lumière si vive, sinon à un moment de la journée où sa luminosité est moins forte (le matin ou le soir donc). De plus, il est préférable que le soleil soit un peu voilé, par des nuages par exemple ; cela facilitera la mesure de l’exposition et la luminosité sera plus homogène sur l’image.


[image: image]

Les deux premiers plans guident le regard vers le sujet à l’arrière-plan.



Cadre et angle de vue

L’orientation du cadre est tout à fait classique pour un paysage, d’autant plus appropriée que l’on photographie un plan d’eau et que la ligne d’horizon est parfaitement plate. Pourtant, rien ne vous empêche dans ce genre de situation d’être audacieux et d’opter pour un cadre vertical – je ne l’ai pas fait ici, la barque aurait pris une place bien plus importante et la signification du cliché aurait été toute autre.

Le contexte

Je me suis rendu exprès à l’étang du Prévost, dans la commune de Palavas-les-Flots, dans le sud de la France, pour faire ce type d’image. Un lac ou un étang ne se comporte pas du tout comme la mer ou l’océan : ces étendues d’eau très peu mouvantes agissent comme des miroirs. Le photographe peut s’en servir dans sa composition, comme je l’ai fait moi-même pour cette image. L’angle de vue est classique.

Le matériel

J’ai pris ce cliché avec un objectif à focale fixe de 28 mm couplé à un boîtier plein format (Nikon D800) ; il ne s’agit pas d’un très grand-angle, mais il couvre un champ relativement important sans déformations excessives. J’ai stabilisé mon appareil avec un trépied pour travailler à la sensibilité la plus basse possible (ici 100 ISO) afin d’obtenir une belle qualité d’image. J’ai fermé le diaphragme à f/14 pour avoir une grande profondeur de champ et tous les plans nets. En conséquence, l’ajustement de l’obturation par rapport aux autres paramètres de l’exposition donne une vitesse de 1/20 s. Si j’avais pris le cliché à main levée, j’aurais risqué un flou de bougé.

Le traitement

Grâce à mon logiciel de développement de fichiers RAW, j’ai atténué les hautes lumières générées dans la zone occupée par le soleil (elles étaient un peu trop présentes par rapport au reste de l’image). Dans le même ordre d’idées, j’ai augmenté l’exposition pour les tons sombres, ce qui a conduit à une exposition plus équilibrée. Bien que l’utilisation du trépied m’ait permis de réaliser très finement le cadrage, la ligne d’horizon était penchée d’un ou deux degrés, j’ai donc corrigé ce problème. J’ai enfin saturé très légèrement les couleurs pour ajouter de l’éclat au résultat final.

Confettis


[image: image]

50 mm, f/1,8, 1/4 000 s, 100 ISO



L’intention créative

Dans un événement tel qu’un carnaval de rue, un photographe peut avoir envie de retranscrire une ambiance festive, où les gens s’amusent. Sa première idée peut être de saisir son plus grand-angle pour une vue d’ensemble : certes, un plan large montrera bien l’environnement, mais à moins d’une mise en scène tout le monde ne sera pas en train de sourire ni de s’amuser. Ce sont donc plutôt les vues de détails qui sont à même de transmettre la bonne humeur que peut dégager ce genre de rassemblement.

Procédé employé pour guider le regard

On distingue deux plans sur cette image. Le premier (en bleu) occupe la plus grande surface, il apparaît volontairement flou mais est pourtant assez détaillé pour y reconnaître un enfant qui lève les bras au ciel dans une explosion de joie. Le regard se porte ensuite naturellement sur le deuxième plan (en rouge) occupé par une petite fille habillée en princesse : en plus de la netteté faite sur le sujet, c’est le plan pour lequel il y a le plus de hautes lumières, et les couleurs les plus vives. Des confettis, qui apparaissent comme des halos colorés sur toute la surface de l’image, viennent rythmer l’ensemble et apportent une atmosphère festive.


[image: image]

Le regard se porte immédiatement sur le deuxième plan, plus net et plus éclairé.



Cadre, angle de vue et plan

J’aurais pu photographier ces enfants du haut de ma taille d’adulte (je mesure 1,89 m), mais j’aurais obtenu un angle en plongée. Un point de vue en hauteur n’aurait rien apporté à cette image et l’aurait d’ailleurs probablement gâchée. Il est bien plus efficace, on l’a dit, de se mettre à hauteur du sujet.


[image: image]

J’ai choisi de cadrer à l’horizontale et d’intégrer un autre personnage à la photo, mais d’autres cadrages étaient possibles, comme celui-ci.



Plusieurs cadrages étaient envisageables (c’est toujours le cas), par exemple opter pour une orientation verticale et zoomer sur la petite princesse ; j’aurais obtenu un beau portrait coloré qui aurait très bien fonctionné. J’ai préféré intégrer un premier plan à l’image afin de lui ajouter un élément de contexte : l’enthousiasme communicatif de l’enfant. Cadrer, c’est faire un choix.

Et vous, qu’auriez-vous fait à ma place ?

Le contexte

J’étais dans un carnaval de rue, au milieu d’une foule. Ce type d’événement est toujours très intéressant pour un photographe, les gens qui s’y trouvent sont heureux et beaucoup sont déguisés. Si vous cherchez un environnement où vous exercer à la photo de reportage, celui-ci est idéal.

Le matériel

J’ai utilisé un objectif à focale fixe de 50 mm associé à un boîtier plein format (Nikon D810). J’ai opté pour une ouverture de diaphragme de f/1,8 qui m’a permis d’obtenir un flou d’avant-plan assez conséquent, car contrairement à ce que l’on pourrait penser, les deux enfants étaient proches l’un de l’autre. Cette grande ouverture a également donné un effet intéressant sur les confettis.

Le traitement

La seule opération que j’ai réalisée sur cette image a été d’assombrir l’arrière-plan, derrière la petite fille. Bien que l’on puisse encore y distinguer l’avant-bras d’un homme, celui-ci était initialement bien plus présent, la lecture de l’image en était un peu perturbée. J’ai d’abord tenté de l’enlever complètement en le peignant en noir, mais le résultat n’était pas satisfaisant, le rendu était trop artificiel. Réduire la luminosité dans cette zone fut ici bien plus approprié.

Couleurs chaudes


[image: image]

23 mm (équiv. 35 mm en 24 × 36), f/5,6, 1/40 s, 6 400 ISO



L’intention créative

Le but de ce genre d’image est de créer une association entre les couleurs et les formes. Bien que l’on puisse distinguer çà et là des motifs, on comprend facilement que je cherchais à obtenir une esthétique abstraite.

Procédé employé pour guider le regard

Contrairement aux autres photos de ce chapitre, je n’ai pas ici cherché à guider le regard vers un endroit précis du cadre. Cela ne veut pas dire que l’image n’est pas structurée, on distingue en effet clairement trois zones différentes : à gauche, une zone où la couleur rouge domine ; au centre, un aplat de jaune ; à droite, un secteur séparé par un trait noir avec du jaune et du blanc. La photographie est donc composée à la manière d’un triptyque. Le poids visuel des trois zones étant équivalent, il n’y a pas de véritable hiérarchie établie et l’œil peut parcourir librement toute la surface.

Cadre et angle de vue

Le cadrage horizontal m’a été dicté par la disposition des motifs : mon idée était de générer une structure de l’image en trois parties, ce qui n’aurait pas fonctionné avec une autre orientation ou un format carré, par exemple. L’angle de vue que j’ai choisi permet de casser l’effet de perspective. Le reflet dans le rétroviseur, à droite, introduit un peu de profondeur mais elle ne domine pas : je voulais en effet aplatir l’image.

Le contexte

Alors que j’étais en train de me garer dans un parking sous-terrain, j’ai aperçu cette vue par la fenêtre de ma voiture. Après une petite hésitation, j’ai attrapé mon appareil. Vous aurez probablement compris qu’il s’agit d’une voiture rouge à gauche, d’un pan de mur jaune au centre et du reflet des piliers dans mon rétroviseur, à droite.

Le matériel

J’ai utilisé un Fujifilm X100F pour lequel l’objectif est équivalent à une focale de 35 mm. Impossible donc de zoomer ou de dézoomer pour un angle de champ plus large, il faut s’adapter et rechercher « le bon angle ».

Je ne suis pas naturellement tourné vers ce type de sujet très « urbain », mais il faut savoir saisir les opportunités qui se présentent en ayant toujours un appareil à portée de main (reflex, compact ou Smartphone).

Le traitement

J’ai légèrement recadré à droite de l’image : on y apercevait une partie de ma voiture, cela ne coïncidait pas avec l’esthétique graphique que j’avais en tête. La luminosité n’étant pas très importante, j’ai dû avoir recours à une sensibilité élevée de 6 400 ISO : j’ai ensuite dû réduire le grain généré lors du post-traitement. Les couleurs étaient déjà bien saturées, je n’y ai pas touché.

Le pêcheur de grenouille


[image: image]

35 mm, f/8, 1/640 s, 400 ISO



L’intention créative

Mon intention initiale était de garder le souvenir d’un bon moment lors d’un voyage en Asie. Je trouve cette image cocasse. L’attitude fière du jeune homme, la manière dont il est habillé tranchent avec le contexte et la grenouille qu’il tient dans sa main droite…

Procédé employé pour guider le regard

Le cadrage est globalement centré, mettant l’accent sur la symétrie de la position du modèle. Il respecte également la règle des tiers (j’ai placé les yeux sur la ligne de tiers supérieur). Mais le procédé le plus marquant est celui de la composition en triangle : le sommet supérieur est matérialisé par le visage, tandis que les coins inférieurs sont les mains qui tiennent la grenouille et la cigarette. Le regard passe constamment d’un point à l’autre.

Notez mon désir d’inclure l’arrière-plan à cette composition : dans l’exercice du portrait, on conseille souvent d’ouvrir le diaphragme au maximum pour que ce dernier soit le plus dilué possible et que le modèle s’en détache bien, on l’a dit. Cette recommandation ne doit pourtant pas être suivie aveuglément. Ici, j’ai voulu un arrière-plan assez détaillé pour que l’on puisse distinguer le contexte de la scène. En outre, le blanc de la veste contraste avantageusement avec le fond plus sombre, ce qui met le sujet en valeur.


[image: image]

La composition de l’image est triangulaire. Le sommet supérieur marque le sujet : le visage du jeune homme.



Cadre, angle de vue et plan

L’angle de vue est normal ; la photographie est prise à hauteur d’homme. Cette disposition était la seule envisageable pour une composition triangulaire. J’ai opté pour un cadre carré qui a l’avantage de bien convenir aux compositions symétriques.

Le contexte

J’avais sympathisé avec ce Vietnamien qui tenait à me montrer comment on pouvait facilement attraper une grenouille. La technique consiste à accrocher un bout de tissu coloré à l’hameçon d’une ligne de pêche : le batracien, croyant voir un papillon, saute pour l’attraper et se fait crocheter. Après sa démonstration (couronnée de succès), et voyant que je souhaitais le photographier, le pêcheur a pris la pose.

Le matériel

Un reflex au format APS-C (Nikon D300) couplé à un objectif de 35 mm.

Le traitement

Outre le recadrage au format carré, j’ai opté pour un traitement en noir et blanc. J’ai pensé qu’il conviendrait bien à cette scène (d’une manière générale, je le rappelle, les portraits se prêtent bien au noir et blanc). J’ai contrasté l’image en veillant à garder du détail dans les habits qui auraient pu facilement être surexposés. J’ai ajouté du vignettage pour générer une atmosphère plus intime.

Jiminy


[image: image]

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



L’intention créative

Certains animaux présentent un anthropomorphisme (ressemblance avec l’homme) plus affirmé que d’autres. J’ai toujours pensé que c’était le cas du criquet. En prenant ce cliché, j’ai tout de suite pensé à Jiminy, le personnage du Pinocchio de Walt Disney.

Procédé employé pour guider le regard

Deux principes régissent la composition de cette photographie. D’abord, la règle des tiers : le criquet est sur l’un des points forts de l’image, en bas à droite.

Mais la méthode de composition la plus efficace est ici celle des lignes directrices, grâce aux tiges qui guident le regard. L’œil parcourt naturellement cette graminée (en vert) ; à l’extrémité, deux motifs (en bleu) jouent le rôle de contrepoids visuels. Le criquet constitue donc le sujet de l’image (en rouge). La pose qu’il prend fait penser à une attitude humaine, on a presque l’impression qu’il veut nous poser une question.


[image: image]

Le cadrage est réalisé selon le principe de la règle des tiers.




[image: image]

Les autres motifs guident le regard et équilibrent la composition.



Cadre et angle de vue

Il s’agit d’un très gros plan. Si vous passiez à seulement un mètre de cet insecte, vous auriez certainement du mal à le voir. Voici encore un bel exemple de l’intérêt qu’il y a à se positionner à la même hauteur que le sujet ! J’étais en effet allongé dans l’herbe pour prendre cette photo – imaginez le rendu si je l’avais prise avec un point de vue zénithal… Je n’aurais pas pu faire cette image. L’orientation à l’horizontale m’a été naturellement suggérée par le développement du végétal.

Le contexte

La photographie rapprochée est l’une de mes passions. Il m’arrive régulièrement de passer du temps dans la nature à en observer les plus petits détails. Ce jour-là, j’avais repéré ce criquet assez difficile à distinguer dans la végétation sèche de l’été à cause de ses couleurs. Les criquets ont la particularité de se cacher derrière les tiges des végétaux lorsqu’on les approche de trop près, c’est ce que celui-ci tentait de faire, avec un succès mitigé.

Le matériel

J’ai utilisé un reflex plein format associé à un objectif dédié à la macro, d’une focale de 150 mm. Cette optique spécialisée permet d’obtenir des rapports de reproduction élevés allant jusqu’à 1:1 (le sujet apparaît aussi grand sur le capteur qu’en réalité). Ce matériel demande un apprentissage ; si vous n’êtes pas adepte de la discipline, il vous faudra de la pratique avant de pouvoir obtenir ce genre d’image. Cependant, avec de la patience, vous arriverez à de bons résultats.

Le traitement

L’intervention la plus importante que j’ai eu à faire sur cette image a été d’effacer un motif en bas à gauche : il était situé à l’arrière-plan, et donc était flou, mais on le distinguait assez pour qu’il gêne la lecture. J’ai également accentué la netteté au niveau de la tête du criquet pour obtenir encore un peu plus de détails.

En conclusion

Il faut concevoir la photographie comme une recherche : la recherche d’un sujet, de la bonne lumière, des paramètres les plus adaptés, du meilleur cadrage, etc. Pour un photographe, cette quête est la partie la plus passionnante de son travail.

Dans cet ouvrage, j’ai détaillé les nombreux chemins qui peuvent être empruntés pour bien composer une photographie. Ces règles et ces méthodes vous seront très utiles. Tentez d’explorer chaque voie proposée, et n’oubliez pas que la prise de vue est encore plus excitante que le résultat final ! Profitez de tous ces moments, délectez-vous de vos succès et apprenez de vos échecs. N’oubliez pas que la seule personne qui prend les décisions, c’est vous ! Sentez-vous libre de vos choix, assumez votre personnalité et exprimez-vous le plus possible à travers vos images.
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