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Résumé

Apprenez à travailler en lumière naturelle – sans aucun autre éclairage que la lumière ambiante – aux côtés de Scott Kelby, qui vous livre dans cet ouvrage tous ses secrets pour sublimer vos photos de portraits. De la préparation de votre séance de prise de vue jusqu’au post-traitement des images, découvrez une multitude de trucs et astuces concrets : comment obtenir des portraits parfaitement nets, quels objectifs privilégier pour mettre en valeur votre modèle, comment exploiter la lumière d’une fenêtre ou dompter la lumière dure et intense de l’extérieur pour obtenir un éclairage doux et enveloppant…

Pas de théorie, uniquement de la pratique : une formule rapide et efficace avec près de 150 rubriques illustrées apportant des conseils concrets directement applicables pour réussir vos portraits en lumière naturelle comme un pro !

Au sommaire – Les objectifs pour le portrait • Les réglages de prise de vue • Portraits à la lumière de la fenêtre • Portraits à l’extérieur • La lumière directe • Composition • Poser • Post-traitement • Des recettes pour vos portraits
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Auteur de nombreux best-sellers consacrés à la photographie, SCOTT KELBY dirige la société Kelby Media Group, dont les activités couvrent la formation, l’enseignement et l’édition. Chaque année, il forme des milliers de photographes professionnels.
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Vous en saurez plus sur Scott au travers des liens et réseaux suivants.

•Son blog quotidien sur Lightroom : lightroomkillertips.com

•Son blog personnel : http://scottkelby.com

•Twitter : @scottkelby

•Facebook : www.facebook.com/skelby
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5 choses essentielles avant de commencer…
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1.OK, ce titre est peut-être un peu exagéré, mais la lecture de ces cinq points est absolument fondamentale et je souhaitais être sûr que prendriez le temps de le faire… Alors que pourriez-vous rater de si important ? Eh bien, par exemple, le fait qu’il existe une page web avec des vidéos pour vous aider (en anglais) et que vous la trouverez à cette adresse : kelbyone.com/books/nlpbook.

2.De quelle manière appréhender ce livre ? Comme un cours particulier où nous serions ensemble pour une séance de prise de vue. Je vais ainsi pouvoir vous confier les mêmes astuces, conseils et techniques que de grands professionnels ont partagés avec moi pendant de nombreuses années. Je vous enseignerai donc mes secrets comme je le ferai avec un ami, sans jamais employer de termes techniques. Par exemple, si vous me demandez, « Hey, Scott, comment dois-je faire la mise au point ? », je ne vous parlerai ni d’hyperfocale ni de profondeur de champ pour obtenir une netteté satisfaisante. Je vous dirai plutôt « Essaie de faire le point sur l’œil le plus proche de ton objectif, presse le déclencheur à moitié pour verrouiller ce point, recompose à ta guise, puis déclenche. » Bref, j’irai droit au but, comme vous le verrez tout au long de ce livre.

3.Lire cet ouvrage dans l’ordre des chapitres n’est pas une obligation. Vous pouvez piocher et feuilletez à votre convenance, en fonction des sujets qui vous intéressent plus particulièrement. En revanche, si vous êtes débutant, il serait plus judicieux de suivre l’ordre, puisque les informations d’un chapitre s’appuient forcément sur celles des précédents, à vous de voir !


… au risque de gâcher votre existence, voire pire !
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4.Si vous utilisez un appareil Sony, Olympus ou Fuji, ne vous laissez pas dérouter par les nombreuses mentions de Canon et de Nikon. La plupart des techniques expliquées ici s’appliquent à n’importe quel reflex numérique ou appareil hybride, voire aux smartphones ! La marque ou le modèle n’ont aucune importance ; ici on parle de portrait en lumière naturelle et rien d’autre.

5.Faut-il lire l’introduction de chaque chapitre ? J’ai une habitude qui soit amuse le lecteur, soit l’agace profondément : ma rédaction des introductions. Traditionnellement dans un livre, l’introduction vous présente le contenu et le contexte du chapitre. Ce qui, à vrai dire, n’est pas vraiment mon cas… Mes introductions n’ont rien à voir avec le contenu du chapitre. Elles sont là pour vous distraire, tout au long de l’ouvrage. Beaucoup de lecteurs les apprécient énormément (certains au point de vouloir les compiler dans un livre à part entière, ce que je n’ose pas faire moi-même), mais il existe aussi tout un pan de réfractaires qui les haïssent viscéralement. Rassurez-vous, ces traits de fantaisie se cantonnent à ces pages, le reste du livre étant parfaitement rigoureux. Aussi, si vous partagez quelques affinités avec M. Grincheux, je vous en supplie, ne tentez en aucun cas de les lire. Bref, merci d’avoir pris le temps de lire ces 5 points, vous voilà prêt à profiter de l’ouvrage. Alors, tournez la page et au travail
 

CHAPITRE 1

LES OBJECTIFS POUR LE PORTRAIT

Éléments clés pour bien démarrer

Avant de vous lancer dans ce chapitre, avez-vous bien lu le point n° 5 des 5 choses essentielles avant de commencer ? Ne vous inquiétez pas, allez-y, prenez votre temps, je vous attends ici.

Bien, maintenant, parlons d’objectifs. Ils ne sont pas donnés, c’est le moins qu’on puisse dire… Vous aussi, vous vous demandez pourquoi ils coûtent parfois plus cher qu’un boîtier ? Cela me paraît d’autant plus étonnant qu’ils sont uniquement constitués d’un corps en aluminium usiné et de lentilles, probablement faites avec du verre recyclé…

D’ailleurs, à propos du terme « lentille » : il provient du mot anglais lens, qui, à ma grande surprise, désigne en réalité un acronyme, signifiant Light Emitting Numinous Sphere (sphère numineuse émettant de la lumière), une référence évidente aux lentilles circulaires des objectifs photo. Cet acronyme est popularisé dans les années 1820, années de naissance de la photographie et durant lesquelles fut inventé le Daguerréotype, premier appareil photo fonctionnel. Si Nicéphore Nièpce est bien connu pour avoir inventé ce premier appareil, c’est pourtant son assistant, Louis-Jacques-Mandé Daguerre qui imagina le terme LENS. Mais, malheureusement pour lui, sa secrétaire et amante d’origine italienne, Julia Louis-Dreyfus, dans les écrits relatant l’invention photographique révolutionnaire, attribua par erreur l’invention de l’acronyme LENS à Nièpce. Quelques années plus tard, elle joua le rôle d’Elaine dans Seinfeld, et tout le reste est désormais de l’histoire ancienne (et un peu approximative…).
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Un zoom 70-200 mm f/2,8 ou f/4

[image: image]

C’est mon objectif préféré pour le portrait en lumière naturelle. Que son ouverture maximale soit de f/2,8 ou de f/4, ce zoom très flatteur dispose d’un piqué exceptionnel (quel que soit le fabricant, Sony, Nikon, Canon, Sigma, Tamron, les 70-200 mm sont souvent d’excellents objectifs). Ce type de zoom présente trois avantages.

1.Il met en valeur les gens. Lorsque vous utilisez les focales les plus longues, de 100 mm ou plus – personnellement, j’aime particulièrement la plage de 120 à 200 mm – l’effet de tassement embellit les visages.

2.La plage de focales du 70-200 mm offre beaucoup de souplesse de composition, sans que vous ayez à bouger sans arrêt.

3.Vous pouvez vous tenir loin de votre modèle, qui sera ainsi plus à l’aise que si vous étiez sous son nez avec une focale plus courte. Bien entendu, un mannequin professionnel est habitué à cette proximité. Mais ce n’est pas le cas du vice-président d’une entreprise, ou de toute autre personne dont vous pourriez réaliser le portrait officiel, qui se sentirait alors très mal à l’aise de vous voir si près, rendant sûrement votre shooting infructueux.

Enfin, existe-t-il une différence notable et visible entre un zoom ouvert à f/2,8 et un autre à f/4 ? Pas vraiment. Le modèle à f/2,8 pèsera simplement plus lourd sur votre épaule et votre compte en banque… Bref, si vous ne faites pas de photos en basse lumière, là où l’écart d’un diaph peut faire la différence, optez pour f/4.


Un 85 mm f/1,8
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Lorsque je n’utilise pas le 70-200 mm, mon choix se porte sur le 85 mm f/1,8, qui permet d’obtenir un arrière-plan plus flou au rendu doux et agréable, grâce à sa très grande ouverture. Retenez que plus le chiffre est petit, plus le fond sera flou. Mais alors, pourquoi ne pas directement utiliser un 85 mm ouvert à f/1,4, voire f/1,2 ? Tout simplement parce qu’avec de telles ouvertures, la profondeur de champ est si faible que vous risquez d’obtenir un portrait flou. Pour ce qui est du choix entre une ouverture à f/1,4 ou à f/1,8, je ne cherche pas la précision absolue, d’autant que j’ai constaté que personne ne savait véritablement faire la différence entre les deux. De plus, il ne s’agit pas seulement de précision dans la mise au point, mais également de prix et de poids. À l’heure où j’écris ces lignes, un Nikon 85 mm f/1,4 coûte environ 1 500 €, contre 450 € pour le 85 mm f/1,8 de la même marque, qui est aussi 30 % plus léger.

Un dernier conseil pour vous guider dans votre choix : tout le monde a besoin, un jour ou l’autre, d’un objectif très lumineux (de f/2,8 à f/1,2), notamment pour photographier en basse lumière tout en étant assuré d’avoir des images nettes. Généralement, plus le chiffre est petit, plus la facture est élevée ; heureusement, il existe quelques bons plans, comme le Nikon f/1,8, ou encore le Canon 85 mm f/1,8 qui coûte à peine 390 €. Un excellent objectif, peu coûteux, performant et toujours prêt dans votre sac !


Un 135 mm lumineux pour le portrait
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Désormais vous savez que mes objectifs de prédilection pour le portrait sont le 70-200 mm f/2,8 et le 85 mm f/1,8. Mais il existe un autre type d’objectifs qui rencontre beaucoup de succès auprès des portraitistes, et je souhaite en parler également, bien que je ne l’utilise pas. Le 135 mm est considéré par certains photographes comme l’objectif parfait pour le portrait, car il bénéficie aussi de cet effet de tassement des plans si flatteur (au-delà de 135 mm, il n’y a plus vraiment de différence).

Le Canon 135 mm f/2, par exemple, est une excellente affaire. Grâce à sa grande ouverture, il garantit un flou d’arrière-plan somptueux et son prix de 990 € reste raisonnable. Pour les utilisateurs d’appareils Sony, le 135 mm f/1,8 étant deux fois plus cher (1 890 €), je vous conseille plutôt de vous tourner vers le modèle Sigma Art (illustré ici), également ouvert à f/1,8 et très performant, pour 600 € de moins. Vous le trouverez aussi en monture Nikon, au même tarif. L’objectif de Nikon est plus ancien (et ça se voit) ; par conséquent, à prix égal, je choisirais plutôt le Sigma Art.


Éviter les objectifs grand-angle pour le portrait
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Si votre but est de mettre en valeur vos modèles, je vous dirais, comme à un ami : évitez les objectifs grand-angle ! La distorsion déforme le visage et le résultat n’est pas très flatteur. De plus, si certaines parties du sujet se trouvent au bord de l’image, elles seront étirées, comme le pied gauche ci-dessus. Il vous faut donc impérativement placer votre sujet au centre du cadre. C’est pourquoi, pour éviter ces contraintes et pour de meilleurs résultats, je vous conseille d’utiliser un téléobjectif ou un zoom à focale plus longue (85 mm ou plus).

Mais, dans un contexte particulier, il se peut que vous ayez besoin d’un grand-angle. Ainsi, si vous photographiez un pilote de NASCAR, il serait judicieux d’inclure sa voiture dans le champ, et peut-être même la piste. Le contexte est aussi important que le sujet, et parfois, l’esthétique du visage passe après la mise en scène de la situation photographiée. Dans tous les cas, n’oubliez pas que la distorsion s’amplifie aux bords de l’image et que si vous devez réaliser un portrait avec un objectif grand-angle, il vous faut placer votre sujet le plus au centre possible du cadre pour éviter de le déformer.


Faut-il renoncer définitivement au grand-angle en portrait ?
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Pourtant, certains photographes réussissent malgré tout leurs portraits au grand-angle. Notamment parce qu’ils cherchent un rendu particulier. En général ces photographes ont une grande expérience du portrait, ils savent que les longues focales donnent des résultats plus flatteurs, mais ils ont décidé de ne pas respecter les règles pour obtenir des images originales. Ils sont parfaitement conscients des inconvénients du grand-angle et ont décidé d’en jouer. Si votre intention est de suivre la même voie, j’espère pour vous que vous maîtrisez déjà la prise de vue avec les focales plus traditionnelles. Ainsi, vous passerez outre les conventions en toute connaissance de cause, et vos photos révéleront votre créativité et non votre manque d’expérience.

J’ai souvent eu l’occasion de voir des portraits loupés, pris par des gens qui ne maîtrisent pas les longues focales et, croyez-moi, ça se voit ! Comparez les images du même modèle, au même endroit ci-dessus. Celle de gauche a été prise au grand-angle et celle de droite avec une longue focale. L’image de gauche n’est pas ratée et le sujet reste agréable à regarder, mais le portrait de droite est beaucoup plus flatteur. Ne vous laissez pas piéger, démarrez avec une longue focale et, plus tard, avec un peu d’expérience, vous aurez tout le loisir d’essayer un objectif grand-angle.


Pourquoi je n’utilise pas le 50 mm pour les portraits serrés
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Si les objectifs de 50 mm sont pratiques pour les portraits en pied, leur distorsion pose un problème pour les plans serrés du visage, de la tête ou du buste. Je comprends parfaitement l’attrait que suscitent les 50 mm ; pour une centaine d’euros, vous avez un objectif très lumineux, ouvert à f/1,8, très piqué, et qui permet de photographier en basse lumière ou d’obtenir un fond flou. Mais pour cela, vous devrez tellement vous rapprocher du sujet que la distorsion de l’objectif va déformer le visage (ici à gauche). Beaucoup de photographes, moi inclus, déconseillent de faire du portrait au 50 mm. Mais, comme toujours, vous trouverez d’autres avis, notamment des Youtubers vous expliquant pourquoi le 50 mm est incontournable en photo de portrait.

Cependant gardez à l’esprit que souvent, ceux qui font du portrait au 50 mm pratiquent la street photography et ont tous dans leur portfolio une photo d’homme âgé au visage buriné ; ce sont de belles photographies documentaires, pas des portraits flatteurs. Ces images sont certes tendance, mais elles exigent beaucoup de pratique et pas mal de postproduction. En revanche, les 50 mm ont un rendu qui leur est propre, inimitable et qui plaît aux photographes qui ont appris à bien s’en servir.

Cependant, pour éviter cette distorsion peu flatteuse des visages, la plupart des pros recommandent plutôt l’utilisation d’un 85 mm pour le portrait. Ce n’est pas pour rien que tout le monde appelle le 85 mm « l’objectif à portrait ».


Utiliser un pare-soleil
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Il y a trois bonnes raisons d’utiliser le pare-soleil de votre objectif.

1.Il a été dessiné pour protéger les lentilles des reflets parasites (flare) qui se manifestent lors des séances de prise de vue à l’extérieur. Le flare génère non seulement des taches et des anneaux lumineux dans les images, mais il a également tendance à casser le contraste.

2.Il protège la lentille frontale des chocs. Je ne compte plus le nombre de fois où mes objectifs ont subi des chocs ; par conséquent, je les équipe en permanence de leur pare-soleil.

3.Enfin, qu’on se le dise, c’est assez classe… Lorsque vous montez le pare-soleil à découpe sur votre 70-200 mm, les autres photographes s’écartent de votre chemin avec déférence.


Les trois conditions pour avoir un fond flou
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Pour obtenir un fond flou, tout n’est pas qu’une question d’ouverture. Il faut à la fois se rapprocher du sujet, l’éloigner de l’arrière-plan et, bien sûr, régler l’ouverture. En fait, si je devais choisir entre zoomer pour cadrer serré ou avoir une grande ouverture, j’opterais pour la première solution. En effet, avec un zoom, je peux cadrer très serré sur mon sujet, et même à f/5,6 ou f/6,3, l’arrière-plan restera bien flou, à condition que le modèle ne se tienne pas directement devant. En revanche, si je zoome modérément, même avec une grande ouverture comme f/2,8, l’arrière-plan sera beaucoup plus net et présent.

C’est avec un cadrage serré, en tenant le sujet aussi éloigné que possible du fond, le tout combiné à une grande ouverture, que vous obtiendrez ce magnifique effet où le sujet se détache parfaitement d’un arrière-plan bien flou. Et plus le sujet est éloigné du fond, plus vous aurez cet effet de détachement.


Distance minimale de mise au point
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Si vous n’arrivez pas à faire le point sur votre sujet, c’est probablement parce que vous vous tenez trop près. Les objectifs ont une distance minimale de mise au point que vous ne pouvez pas outrepasser. Dans ce cas, reculez un peu et zoomez pour retrouver le même cadrage (c’est pour ça que j’adore les zooms). Comment détermine-t-on la distance minimale de son objectif ? Parfois, elle est gravée sur le fût de l’objectif (comme sur l’image ci-dessus) ou sur la couronne autour de la lentille frontale (vous y verrez quelque chose comme « 0,45 m »).

Bon à savoir : vous pensez que cette distance est mesurée depuis la lentille frontale ? Eh bien pas du tout, ça serait trop facile. Elle est mesurée à partir du plan focal de l’appareil photo et est indiquée par un cercle barré, en général à hauteur du capteur ou du plan d’un film argentique. Allez savoir…


L’influence de l’objectif sur l’arrière-plan
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Vous m’avez déjà lu à propos du tassement des plans qui magnifie les portraits. Mais je ne vous ai pas encore dit qu’il influe également sur la manière dont l’objectif restitue l’arrière-plan. Par exemple, si vous utilisez un grand-angle, disons un 24 mm (ci-dessus à gauche), la scène derrière le sujet semblera beaucoup plus étendue et éloignée que dans la réalité. C’est parfait pour donner de l’ampleur et de la profondeur à une composition. Maintenant, si vous optez pour une focale plus longue (comme le 70-200 mm utilisé dans l’image de droite) et si vous zoomez pour cadrer serré, sans modifier les réglages de l’appareil, non seulement l’arrière-plan sera flou, mais il semblera beaucoup plus proche du sujet.

N’oubliez pas : le choix de l’objectif va influencer votre composition : un arrière-plan soit net et lointain, soit flou et proche du sujet. Tu peux maintenant faire ton choix en toute sagesse, jeune Padawan.


Exploiter la spécificité de son objectif
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Comme je l’ai écrit plus tôt dans ce chapitre, les objectifs lumineux (ceux qui ont des ouvertures de f/2 à f/1,2) sont coûteux et si vous vous engagez dans une telle dépense, tirez parti de leur grande ouverture, sinon vous aurez jeté votre argent par la fenêtre. C’est ce qui se produit si vous achetez un 85 mm f/1,4 ou f/1,2, et que vous l’utilisez tout le temps à f/4, f/5,6 ou f/11, alors que ces valeurs existent dans n’importe quel autre objectif. Bref, en portrait, sachez profiter de l’ouverture et de ce que l’objectif a à vous proposer.


Faut-il un objectif stabilisé ? Ça dépend !
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La plupart des objectifs sont équipés d’un système de stabilisation appelé, selon les marques, IS (Image Stabilization), VR (Vibration Reduction) ou autres. Cela pourrait vous servir lors des séances de portrait en lumière naturelle, notamment lorsque la lumière décline ou lors des levers ou couchers de soleil. En plein soleil, avec une vitesse de 1/500 s, la stabilisation n’est pas forcément utile, mais elle le sera à 1/30 s, 1/8 s ou moins. Ces systèmes compensent vos tremblements et réduisent les risques de flou de bougé, alors n’hésitez pas à les utiliser.

(Les technologies IS et VR sont intégrées aux objectifs, mais il existe également des appareils dont le capteur est stabilisé et certains systèmes combinent à la fois la stabilisation de l’objectif et celle du capteur – NdT.)


CHAPITRE 2

LES RÉGLAGES DE PRISE DE VUE

Ouverture, vitesse et sensibilité

Si vous éprouvez des difficultés techniques pour faire des photos, sachez que vous n’êtes pas seul. Pour une activité artistique, le nombre de considérations techniques dont il faut tenir compte à la prise de vue, comme l’ouverture, la vitesse d’obturation, la sensibilité ISO… est incroyable. La photographie est une discipline qui mobilise les hémisphères gauche et droit du cerveau et selon votre personnalité, vous aurez différentes facilités. Si vous êtes plutôt cerveau droit, vous êtes créatif et doté d’une réceptivité hors normes. Vous disposez d’un vaste éventail de moyens d’expression et d’une imagination débordante. Si vous êtes davantage cerveau gauche, vous êtes sûrement désespéré, avec un penchant pour le vol à l’étalage de choses inutiles. Vous êtes à la fois sophistiqué et négligé, cruel avec les animaux, et, chose étonnante, vos os sont fragiles. L’introspection n’est pas votre point fort mais vous pourriez élever des sangliers. Vous êtes un dilettante inexpérimenté, mais le pire, c’est que vous êtes bien incapable de regarder d’une traite Le Seigneur des anneaux : Le Retour du roi. Rien de surprenant alors à ce que vous n’arriviez pas à régler la vitesse terminale de votre appareil photo… Je vous aide, c’est le bouton avec l’éclair, au dos de l’appareil. Appuyez dessus trois secondes, un éclair va clignoter dans le viseur, puis tournez le bouton-relais C30 de 30°, jusqu’à ce que vous entendiez un gros clic. Remplissez le joint d’étanchéité, mais ne le laissez pas déborder, car vous risqueriez la surchauffe. Enfin, ajustez le flux vers le filtre, de sorte que l’amorce du film s’insère dans la bobine de réception. Et voilà, vous savez maintenant utiliser votre cerveau droit ! Alors, de quoi parlions-nous ?
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Photographier au format RAW
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Vous l’avez probablement déjà fait, mais si ce n’est pas le cas, voici l’occasion de laisser tomber le JPEG et de passer au format RAW. Ce format, de qualité nettement supérieure, est capable d’enregistrer une plage tonale bien plus étendue. Il pardonne beaucoup plus facilement les erreurs de balance des blancs ou d’exposition et vous donnera de meilleures images, même si vous vous êtes raté à la prise de vue. Les hautes lumières seront mieux préservées et vos originaux toujours à l’abri d’un traitement irréversible, contrairement aux JPEG. Les avantages contrebalancent largement le fait que les fichiers RAW sont plus volumineux et que votre carte mémoire se remplira bien plus vite.


Sélectionner le mode de prise de vue
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En ce qui me concerne, le choix est évident. Je photographie mes portraits en lumière naturelle en mode priorité à l’ouverture, indiqué, sur la plupart des appareils, par le sigle Av ou A. Ce mode Av permet de régler l’ouverture du diaphragme (capitale en photo de portrait) puis de laisser l’appareil photo calculer automatiquement la vitesse d’obturation pour que l’image soit correctement exposée. Cela me permet de ne pas être accaparé par les réglages du boîtier et de me concentrer sur le sujet. Je choisis l’ouverture et j’oublie tout le reste, sans avoir besoin de tripoter les commandes de l’appareil pendant ma prise de vue. Par conséquent, je conseille vivement le mode priorité à l’ouverture.


Quelle ouverture choisir ?

[image: image]

Pour les portraits en lumière naturelle, c’est très simple : j’utilise la plus grande ouverture de l’objectif. Si, par exemple, mon objectif ouvre à f/4, c’est ce que je vais utiliser. La grande ouverture va contribuer à créer un arrière-plan plus flou, sur lequel va se détacher le sujet. De plus, une grande ouverture signifie plus de lumière et donc une vitesse plus élevée, ce qui réduit les risques de flou de bougé dans des endroits à l’ombre, sous un arbre ou quand l’éclairage est faible. Lorsque je travaille avec mon zoom 70-200 mm f/2,8, je sélectionne f/2,8 ; si j’utilise mon 85 mm f/1,8, alors je prends f/1,8. Bref, le choix est simple !


L’importance de la vitesse d’obturation
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Comme je l’ai mentionné à la page précédente, c’est l’appareil photo qui calcule automatiquement la vitesse d’obturation après que l’ouverture a été réglée manuellement. Mais je garde toujours un œil sur la vitesse, car si elle est trop basse, mes photos risquent d’être floues. D’accord, mais quand cela risque-t-il de se produire ? En général, j’arrive à photographier à main levée jusqu’à 1/60 s, mais honnêtement, je me sens plus à l’aise à partir de 1/125 s. Dans ce cas, je suis certain que mes photos seront nettes.

Si je photographie en plein jour, la vitesse n’est plus un souci. Si le viseur indique 1/2 000 s, voire 1/4 000 s, même si je ne tiens pas mon appareil fermement, peu importe, l’obturateur s’ouvrira si brièvement que mes photos seront nettes, quoi qu’il arrive. En revanche, dès que la lumière diminue, en fin de journée ou au coucher du soleil, la vitesse va considérablement chuter. Si je constate que je descends sous 1/60 s, j’augmente alors la sensibilité ISO pour pousser la vitesse, puisque je suis en priorité à l’ouverture. Ainsi, en passant de 100 à 400 ISO, ma vitesse va se maintenir à 1/60 s ou même doubler, à 1/125 s. À partir de là, et en faisant bien attention, je sais que mes photos resteront nettes.


Éviter les vitesses trop basses
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Dans la page précédente, je vous ai expliqué comment vérifier la vitesse d’obturation. Mais c’était sans compter sur l’une des fonctions les plus utiles au photographe : la sensibilité ISO automatique ! Cette merveille augmente la sensibilité automatiquement, de sorte que votre vitesse ne descende pas sous la valeur que vous aurez déterminée. Rappelez-vous de la valeur à laquelle je me sens à l’aise : 1/125 s ! Donc, après avoir activé la sensibilité ISO automatique, je passe dans les menus de l’appareil et je règle la vitesse d’obturation minimale à 1/125 s. Quelles que soient les conditions d’éclairage, que je sois sous un arbre ou au crépuscule, je sais que l’appareil va ajuster de lui-même la sensibilité, de sorte que je reste à 1/125 s, ce qui me garantit des photos nettes.

Notez toutefois qu’augmenter la sensibilité, et plus particulièrement sur les appareils assez anciens, entraîne une montée du bruit numérique dans vos images (qui se manifeste sous forme d’artefacts rouge, vert et bleu, et de grain comme à l’époque argentique). Cependant, si votre appareil est récent, et plus particulièrement si le capteur est plein format, pas d’inquiétude à avoir car le bruit est très bien maîtrisé. Si, malgré tout, vous constatez un peu de bruit dans vos images quand vous photographiez en basse lumière, sachez qu’il vaut mieux avoir une photo nette que floue, même s’il y a du grain.


Utiliser la sensibilité la plus basse
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En plein jour, la vitesse d’obturation n’est pas un problème. Vous pouvez donc sélectionner la sensibilité ISO la plus basse de votre appareil ; vous obtiendrez ainsi des images particulièrement propres et dénuées de bruit. Pour la plupart des modèles, il s’agit de 100 ISO, même si d’autres proposent 64 ISO. Les anciens Nikon ont une sensibilité native de 200 ISO. Prenez soin de bien choisir la valeur la plus basse, et non une extension de sensibilité comme L01 ou autres, selon les appareils. Si vous devez prendre vos photos en basse lumière, pour ne pas risquer le flou de bougé à cause d’une vitesse insuffisante, passez en sensibilité automatique, comme expliqué à la page précédente.


Que faire si l’appareil n’expose pas correctement ?
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Eh oui, ça arrive ! Vous êtes en mode priorité à l’ouverture (Av ou A), vous déclenchez et vous constatez, sur l’écran arrière, que l’exposition n’est pas bonne. L’image est trop sombre, ou surexposée. Rassurez-vous, quel que soit le résultat, la compensation d’exposition va vous permettre de régler aisément le problème.

Vous pouvez outrepasser les décisions de l’appareil en tournant une simple molette qui vous autorisera des incréments de 1/3 de diaphragme. Ainsi, si vous estimez que l’image doit être éclaircie, réglez la compensation d’exposition à + 1/3 et déclenchez. Vérifiez sur l’écran et, si ce n’est pas suffisant, augmentez encore de 1/3 (la surexposition est désormais de 2/3) et déclenchez. Si nécessaire, recommencez et, là, vous aurez augmenté la luminosité de 3 × 1/3, soit 1 diaphragme, et ainsi de suite. Ce principe fonctionne aussi bien pour éclaircir qu’assombrir les images.


Comment préserver les hautes lumières ?
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Lors des séances de portrait à l’extérieur, soyez attentif à ne pas brûler les hautes lumières (phénomène que l’on appelle aussi l’écrêtage des hautes lumières). Cela se produit lorsque l’éclairage est si lumineux que les éléments les plus brillants, comme les nuages, un vêtement blanc ou une robe de mariée, perdent leurs détails. Parfois au point que sur un tirage papier, il n’y aura pas d’encre déposée à ces endroits de l’image. C’est un vrai problème, et c’est pour cela que sur tous les appareils, vous pouvez activer un indicateur d’écrêtage.

Selon le modèle, les hautes lumières écrêtées sont représentées sur l’écran arrière par des zones qui clignotent ou par des hachures. Dans ce cas, il faut sous-exposer la photographie et donc, la rendre un peu plus sombre. Si vous êtes en mode priorité à l’ouverture, il suffit d’utiliser la compensation d’exposition (voir page précédente) : réduisez de − 1/3, faites une photo, vérifiez si vous avez toujours l’indication d’écrêtage et, le cas échéant, réduisez encore par paliers de 1/3 de diaphragme jusqu’à ce que les indicateurs disparaissent. Si vous n’avez pas pu le faire à la prise de vue, le curseur Hautes lumières de Lightroom ou Camera Raw vous permettra de récupérer les détails dans les zones affectées de l’image.


Choisir la bonne balance des blancs
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Y a-t-il moyen de changer la balance des blancs plus tard, dans Lightroom ou Photoshop ? Bien sûr ! Mais alors, pourquoi s’en préoccuper à la prise de vue ? Il y a deux raisons à cela : d’une part, ce sera toujours ça de moins à faire dans votre logiciel photo, et d’autre part, vous éviterez les mauvaises surprises le jour de la session photo, comme une teinte de peau trop jaune ou trop bleue. Certes, vous pouvez vous raccrocher au principe du « je le ferai dans Photoshop plus tard », mais vos images auront un goût d’inachevé, et votre modèle n’appréciera peut-être pas de se voir ainsi et se posera certainement des questions sur votre travail. C’est d’autant plus dommage que ce genre de problème se règle très facilement à la prise de vue.

Alors comment faire ? C’est simple : levez le nez. Le temps est couvert ? Réglez votre balance des blancs sur le mode Nuageux. Si vous êtes à l’ombre, choisissez Ombre. Si vous êtes à l’intérieur et que la pièce est éclairée par des néons, sélectionnez Fluorescent. À la maison, au restaurant, dans un magasin, essayez Tungstène. Et au soleil, ça sera Lumière du jour. Rien de plus facile, non ? Et c’est ce qui fera toute la différence, vous verrez.


Comment faire la mise au point ?
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Si vous utilisez un objectif ouvert à f/2,8 ou plus, il y a une technique très simple pour obtenir un portrait parfaitement net. Dans le viseur, placez le collimateur central sur l’œil du sujet (image de gauche). Pressez le déclencheur à mi-course, ce qui permet à l’appareil de faire le point à cet endroit (en portrait, la netteté des yeux est primordiale). Ensuite, sans relâcher le déclencheur, recomposez, placez le sujet dans le cadre, où vous le souhaitez (image de droite) et, dès que vous êtes prêt, pressez le déclencheur à fond. Le fait d’avoir continué à presser le déclencheur à mi-course permet de verrouiller la mise au point sur l’œil.

Cette technique, appelée « faire le point et recomposer » fonctionne très bien avec les objectifs ouverts à f/2,8 et plus (f/4, f/5,6, etc.), mais si vous utilisez un objectif à ouverture encore plus grande, par exemple f/1,8, il faudra employer une méthode plus pointue, que nous abordons à la page suivante.


Faire le point avec des objectifs à grande ouverture (f/1,8 et moins)
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En raison de la très faible profondeur de champ des objectifs lumineux ouverts à f/1,8, f/1,4 ou f/1,2, vous risquez d’obtenir beaucoup de déchets lors de vos prises de vues. Aussi la technique de mise au point est-elle nettement plus délicate avec ces objectifs. Elle est également à l’inverse de la méthode décrite page précédente pour les objectifs plus conventionnels. D’abord, désactivez le mode autofocus, mettant en œuvre de multiples collimateurs, et préférez la mise au point sur un seul collimateur, que vous choisirez un peu plus tard. Cadrez votre sujet (image de gauche) puis, avec le joystick ou la molette au dos de votre appareil, déplacez le collimateur AF actif sur l’œil du sujet et déclenchez. Ici, vous ne recomposez pas, c’est le collimateur AF qui se déplace et non l’appareil.

Avec ces objectifs, dont la profondeur de champ est si étroite, ne vous attendez pas à obtenir des images systématiquement nettes ; il y aura plus de déchets, notamment si vous devez bouger le boîtier. De même, attention si vous inclinez ou pivotez l’appareil, la zone de netteté va se déplacer d’autant, et les yeux risquent d’être légèrement en dehors.


Sur quel œil faut-il faire le point ?
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Si votre sujet n’est pas parfaitement face à l’appareil, faites toujours la mise au point sur l’œil le plus proche. Simple, non ?

Comme c’était un peu court, voici une autre astuce : si le visage de votre modèle est partiellement ou totalement recouvert, par des cheveux, un masque, un vêtement… ou si c’est un athlète en pleine activité, faites le point sur sa poitrine. En effet, la poitrine est à peu près sur le même plan que les yeux.


Voilà pourquoi le tracking AF sur l’œil est une révolution

[image: image]

C’est Sony qui a commencé à déployer cette technologie sur ses appareils et, aujourd’hui, les autres marques, notamment Canon et Nikon, lui emboîtent le pas. Il s’agit d’un système autofocus capable de détecter et de suivre automatiquement l’œil du sujet. Cette technologie provient du système de détection des visages, mais va bien au-delà. Bien que cette technologie soit très récente, elle fonctionne remarquablement bien. Elle est redoutable d’efficacité quand il s’agit d’obtenir des portraits nets, y compris avec des objectifs à grande ouverture, f/1,8, f/1,4 et autres. Attention, tous les appareils n’en sont pas équipés, je vous invite donc à consulter la notice ou la fiche technique de votre boîtier.


La photo de groupe avec un objectif à grande ouverture
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Pour obtenir une photo où tout le monde est net, notamment avec un objectif à grande ouverture, il faut placer les gens sur le même plan. Chacun doit être sur la même ligne, et personne un peu plus en avant ou un peu plus en arrière. Ainsi, lorsque vous ferez le point sur les yeux du sujet au centre, les yeux des autres seront également nets, car (répétez après moi)… tout le monde est sur le même plan.


Où faire le point sur plusieurs rangées de personnes ?
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La règle est très simple en photo de groupe : il faut faire le point sur les yeux d’une personne au centre de la rangée de devant. C’est très important d’avoir le premier rang bien net, car cela va donner l’impression que tout le monde est net, même si ce n’est pas tout à fait le cas pour les autres rangées. En général, je photographie les groupes à f/5,6, au lieu de f/2,8 pour les portraits individuels ou en couple. Cela permet d’étendre un peu la profondeur de champ aux autres rangées.

Si vous souhaitez faire une photo de groupe à grande ouverture, f/1,8 ou f/1,4, c’est possible mais, dans ce cas, il vous faudra former une seule rangée, avec tout le monde sur le même plan, et tous les yeux à la même distance de l’appareil (voir page précédente).


Stabilisation d’image : On ou Off ?
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Sur trépied, il faut toujours désactiver la stabilisation d’image. En effet, elle a été conçue pour la prise de vue à main levée et elle met en œuvre des capteurs de mouvement et des micromoteurs qui stabilisent un groupe optique dans votre objectif. C’est très efficace à main levée et nettement moins sur trépied, tout simplement parce que le système ne sait pas que l’appareil est posé dessus. La stabilisation d’image va entrer en conflit avec elle-même, et finalement, vos photos seront floues. Bref, si votre boîtier est sur un trépied, mettez l’interrupteur IS ou VR sur Off. Plutôt simple, non ?

Certains modèles d’objectifs et d’appareils proposent un mode de stabilisation destiné aux trépieds et supports stables – NdT.


CHAPITRE 3

PORTRAITS À LA LUMIÈRE DE LA FENÊTRE

Ou comment devenir un maître flamand

En tant que photographe, et même si vous débutez, vous avez certainement entendu dire que la lumière émanant d’une fenêtre est la plus belle qui soit. Cette croyance tire son origine des toiles de Han et Chewy, les fameux maîtres flamands. Pourtant, ce n’est pas tout à fait exact. En effet, le verre, seul, n’est pas capable de transformer la lumière du soleil en éclairage doux et esthétique. En réalité, c’est le type de fenêtre qui influe sur la qualité de la lumière. Et, croyez-en ma longue expérience, il n’y a qu’un seul modèle qui donne de vrais résultats (oui, il s’agit bien d’une pub, pour laquelle je suis rémunéré), c’est la fenêtre Renewal d’Andersen®. Parfaitement isolante, elle est aussi élégante, solide, allie la force du bois et la facilité d’entretien du vinyle. C’est la seule fenêtre capable de reproduire la qualité de l’éclairage des maîtres flamands, tels que Laurel & Hardy, ou encore Moët & Chandon. Aussi, si vous souhaitez profiter de la même qualité d’éclairage, il vous faut absolument des fenêtres Renewal, disponibles dans votre magasin de bricolage, ou sur rendez-vous, y compris en soirée. Bon d’accord, il ne s’agit pas d’une pub pour laquelle je suis rémunéré. Après tout, pourquoi la marque Andersen ferait-elle appel à moi alors qu’elle peut s’offrir les services de maîtres flamands encore en vie, comme Mario & Luigi ? Quoi qu’il en soit, un jour, vous devrez remplacer vos fenêtres, alors pensez-y. N’hésitez-plus et profitez de 15 % de remise avec mon code #windowdiscount.
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Éviter la lumière directe de la fenêtre
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Vous savez que le soleil est une source de lumière puissante qui ne convient pas au portrait. En effet, elle projette des ombres très dures et inesthétiques sur le visage. Et que se passe-t-il si l’on place un panneau de verre entre le soleil et le sujet ? Pas grand-chose. La lumière qui traverse le verre reste tout aussi intense. Je sais, cela vous étonne parce qu’en tant que photographe, vous avez entendu dire que la lumière d’une fenêtre était la plus belle pour le portrait. C’est ce que les peintres flamands du XVIIe siècle utilisaient et leur maîtrise de l’éclairage est légendaire. En réalité, ils employaient des techniques permettant d’adoucir la lumière et de la rendre agréable, et c’est ce que vous allez apprendre dans ce chapitre. Dès lors que vous aurez compris comment tirer parti de ces astuces, vous serez en mesure de mettre en lumière vos plus beaux portraits.


Éteindre toutes les lumières
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En intérieur, votre préoccupation est d’éclairer votre sujet uniquement avec la lumière naturelle. Ainsi, pour éviter les lumières parasites, la multiplication des ombres ou un mélange de couleur d’éclairage, éteignez toutes les lampes et plafonniers. Cela vous permettra d’éviter le « on-verra-ça-dans-Photoshop » et de vous arracher les cheveux en corrigeant vos images en postproduction.


S’éloigner de la fenêtre
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Si la lumière traversant la fenêtre est intense, la meilleure chose à faire est d’en éloigner votre sujet. En effet, près de la fenêtre, le modèle est bombardé de lumière avec un contraste trop élevé. En revanche, plus vous vous éloignez de la vitre, et plus la lumière sera douce et agréable. Commencez à une distance de 2 mètres et prenez un cliché test. Si l’éclairage est encore trop dur, déplacez-vous ; la lumière va s’adoucir, mais elle va aussi perdre en intensité (lorsque vous vous éloignez d’une lampe, vous voyez moins bien, non ?). Dans ce cas, faites attention à votre vitesse d’obturation, sinon vous risquez de vous retrouver avec des portraits bien éclairés, mais flous.


Se décaler par rapport à la fenêtre

[image: image]

Cela ne sera peut-être pas possible dans toutes les pièces, mais pour profiter d’une lumière plus douce sans s’éloigner, placez votre sujet de sorte qu’il soit légèrement en retrait de quelques dizaines de centimètres par rapport à la source lumineuse (fenêtre ou porte, nous y reviendrons). Et là, vous verrez comme la lumière change. Observez les deux images ci-dessus. Celle de gauche a été prise avec le sujet dans l’axe de la fenêtre, celle de droite en le plaçant quelques dizaines de centimètres avant la fenêtre et éloigné du mur, comme vous pouvez le voir sur la photo du milieu. La différence de qualité d’éclairage est indiscutable. Pour obtenir une lumière douce et flatteuse, vous savez désormais quoi faire, sous réserve d’avoir assez d’espace pour se décaler par rapport à la fenêtre.


Vive les fenêtres orientées au nord !
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Le Graal de l’éclairage par fenêtre est orienté au nord (sous réserve d’habiter l’hémisphère nord). Cette lumière était recherchée par les maîtres flamands, car elle est beaucoup plus diffuse et homogène. On en rêve tous, mais le problème, c’est de trouver une fenêtre au nord. Tout le monde n’en possède pas, et encore faut-il que le lieu qu’elle éclaire soit propice au portrait. Même avec une fenêtre au nord, j’éloigne mon sujet d’au moins 2 mètres, pour obtenir la lumière la plus douce et la plus enveloppante possible (dans l’exemple ci-dessus, la fenêtre est à droite).


Utiliser un rideau de douche
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Si vous ne disposez pas d’une fenêtre au nord, vous pouvez tirer parti de n’importe quelle vitre pour obtenir une lumière très douce. Il vous suffit d’accrocher un rideau de douche translucide, à l’aspect givré, que vous trouverez pour une poignée d’euros dans n’importe quelle grande surface. Pour accrocher le rideau à la fenêtre, à l’intérieur ou à l’extérieur, peu importe, je me sers de gaffer qui, contrairement aux autres rubans adhésifs, n’arrache pas la peinture ou le papier peint quand vous le retirez, et qui ne laisse pas de résidus de colle. Ses origines remontent à Hollywood, où il a toujours été très utilisé pour les plateaux de tournage. C’est un accessoire magique, peu coûteux, que vous trouverez dans toutes les bonnes enseignes photo ou sur le web, et qui vous rendra de fiers services. Je conseille à tous les photographes d’en avoir en permanence dans le sac photo.


Tirer les rideaux pour adoucir la lumière
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À moins de profiter d’une fenêtre orientée au nord, votre souci principal sera de diffuser et d’adoucir la lumière. Et cela sera d’autant plus facile si la baie vitrée est décorée de voilages translucides et blancs. Même s’il n’y a qu’un seul rideau, il suffira à tamiser l’éclairage. Ne perdez pas de vue que la lumière étant moins intense, votre vitesse d’obturation risque de chuter (essayez de ne pas descendre en dessous de 1/125 s, soit en augmentant la sensibilité ISO, soit en ouvrant le diaphragme, par exemple de f/4 à f/2,8). Et si votre objectif n’est pas suffisamment lumineux, prenez-en un autre (voir page 3). En effet, c’est la vitesse d’obturation qui va faire la différence entre une photo nette et un flou de bougé, notamment si vous travaillez à main levée.


Placer le sujet par rapport à la fenêtre
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En général, pour les portraits d’intérieur, le sujet n’est pas face à la fenêtre, car il nous faudrait alors nous poster à l’extérieur avec l’appareil photo. Il convient donc de placer le modèle en parallèle à la fenêtre, de sorte qu’il soit éclairé de côté. Cependant, on obtient comme ici la moitié du visage à l’ombre, et l’autre moitié à la lumière, ce qui pourrait convenir à une affiche de cinéma, mais pas pour du portrait au quotidien.

Demandez donc au sujet de tourner légèrement la tête vers la fenêtre, ce qui va amener plus de lumière au côté à l’ombre. En général, je demande au modèle de pivoter le corps dans la direction opposée à la fenêtre, puis de tourner la tête vers la fenêtre de sorte que la lumière atteigne la partie du visage qui est à l’ombre, et enfin de regarder dans l’objectif, sans trop bouger la tête. Je me tiens plus près de la fenêtre, tourné vers mon sujet, l’angle me permettant de voir un peu plus le côté à l’ombre du visage.


Lumière façon Rembrandt
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Dans la rubrique précédente, j’ai indiqué que le sujet n’était pas face à la fenêtre et que l’éclairage venait par conséquent de côté. Cependant, pour obtenir ce rendu plus intense, avec la lumière qui atteint la face opposée du visage, le modèle a été placé de sorte que l’axe du regard et de la tête forme un angle de 45° par rapport à la fenêtre. C’est ce qu’on appelle l’effet Rembrandt. Même si cette technique remonte à la période baroque, au XVIIe siècle, elle est toujours très prisée de nos jours. Dans l’exemple ci-dessus, la partie à droite du visage (vu de l’appareil photo) est éclairée par la vitre située à droite, et une partie de la lumière éclaire la pommette à gauche, créant ce triangle inversé de lumière typique de l’effet Rembrandt.


Découper le profil
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Ici, le sujet est placé face à la fenêtre, mais légèrement décalé vers l’appareil photo, pour que la lumière ne l’atteigne pas directement. Cela permet d’éclairer les contours et une petite partie du côté visible du visage. Vous devrez vous exercer un peu pour placer le modèle vers vous, tout en l’éloignant de la fenêtre, de sorte à obtenir cette lumière contour. Certes, vous devrez donner des ordres à votre sujet, « rapproche-toi de moi, encore, encore un peu », etc. Mais le jeu en vaut la chandelle, et la conversion en noir et blanc donne plus de profondeur à l’image.


S’éloigner du rendu typique de l’éclairage d’une fenêtre
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Pour un portrait éclairé par la fenêtre, l’appareil photo doit être parallèle à cette dernière, et le sujet peut être tourné soit vers l’objectif, soit vers la fenêtre, ce qui revient, dans les deux cas, à l’éclairer de côté. Mais vous pouvez également opter pour quelque chose de radicalement différent, en plaçant, comme ici, votre modèle dos à la fenêtre. Il sera à contre-jour et tout ce qui se trouve derrière la fenêtre sera largement surexposé.

Vous pouvez travailler ainsi (je vois souvent ce genre d’image), en surexposant ensuite la photo d’un diaphragme, ce qui permettra de voir le visage, mais vous pouvez aussi exposer pour la lumière qui provient de la fenêtre. Avec cette deuxième option, demandez à votre modèle de s’écarter, le temps de caler votre exposition sur l’extérieur, comme si vous étiez en train de faire une photo de paysage ou dans la rue, puis replacez-le devant la fenêtre, ce qui en fera une silhouette. Dans ce cas, servez-vous d’un réflecteur pour renvoyer de la lumière vers le sujet, soit avec le côté argenté pour un éclairage maximal, soit avec le côté blanc pour déboucher légèrement le contre-jour. N’hésitez pas à essayer les deux côtés pour comparer les résultats, même s’il est fort probable que vous choisirez le côté argenté.


Placer le sujet face à la fenêtre
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Un autre scénario consiste à vous placer dos à la fenêtre et à positionner votre sujet face à elle. Contrairement à un portrait éclairé latéralement, il n’y aura pas d’ombre et l’image sera plus plate. Mais le résultat sera agréable, plus particulièrement si votre modèle se trouve à 2 mètres. Si vous pouvez diffuser la lumière avec des voilages, vous pourrez lui demander de se rapprocher.


Quel type de fenêtre choisir ?
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L’idéal est d’avoir une fenêtre de grande taille, qui fournit une lumière plus douce et plus homogène. Si vous le pouvez, essayez de trouver une fenêtre qui soit un peu plus haute, de sorte que l’éclairage vienne d’en haut et de côté à la fois. Mais attention, si votre vitre est trop haute, vous risquez d’avoir l’ombre des arcades sourcilières et du nez sur le visage. Entre une fenêtre parfaitement propre et une fenêtre sale, préférez cette dernière, la lumière sera encore plus diffuse. J’ai un ami qui n’a pas nettoyé certaines de ses fenêtres depuis plus de dix ans pour cette raison, et la lumière qui en émane est sublime.


Tirer parti des variations de lumière
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La lumière naturelle change constamment. À mesure que le soleil se déplace dans le ciel, l’angle et l’intensité évoluent, et j’ai toujours eu l’impression que cela était encore plus visible à travers une fenêtre. Vous commencez votre séance photo avec un réglage puis, 30 ou 45 minutes plus tard, il ne convient plus et vous devez alors surveiller en permanence votre vitesse d’obturation. En effet, même en démarrant à 1/125 s ou 1/200 s, vous vous retrouverez vite à 1/30 s si vous n’y prenez pas garde, et vous vous retrouvez alors avec des photos floues.


Exploiter la lumière dans l’encadrement d’une porte
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Il n’y a pas que les fenêtres : vous pouvez profiter d’une lumière intéressante dans l’encadrement d’une porte. Et c’est encore mieux si elle dispose d’un élément de toiture ou d’un auvent. Il vous suffit de vous poster à l’extérieur, en pointant l’appareil vers la maison, avec votre modèle dos à la porte, bien à l’abri d’une lumière trop dure et trop directe. Évidemment, il faut que la porte soit située du côté de la maison qui est à l’ombre, pensez-y en cherchant un endroit où faire vos photos.


Profiter de la projection de la fenêtre sur le mur
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Si vous disposez d’une fenêtre qui projette une ombre intéressante sur le mur, utilisez-la comme fond pour vos portraits. Certes, votre sujet sera exposé à une lumière un peu trop intense, mais si sa peau ne présente pas de défauts bien visibles (à moins d’être un expert de la retouche dans Photoshop), cela vaut le coup d’essayer.


Utiliser un fond peint
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Pour obtenir ce rendu des grands maîtres, pourquoi ne pas utiliser un fond peint ? C’est une technique qui a autant de succès que le style Rembrandt. À titre personnel, j’utilise les fonds peints de GravityBackDrops ; je les adore à un point inimaginable, d’autant qu’ils ne me coûtent pas plus cher qu’une simple location chez les marques concurrentes. L’idée, ici, est d’éclairer le sujet avec une fenêtre et de laisser la lumière atteindre le fond, ce qui permettra de réaliser des portraits très dynamiques. Pour installer votre fond, vous trouverez sur les sites spécialisés, et à des prix raisonnables, des supports, des kits et des pinces.


Ajouter un réflecteur
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La lumière de la fenêtre constitue une source d’éclairage unique qui a la particularité de laisser une partie du visage à l’ombre. Personnellement, j’adore l’ombre, notamment lorsqu’elle est dense, car elle donne une dimension et de la force à un portrait (et c’est ce que j’aime dans les portraits éclairés par une fenêtre). En revanche, si vous trouvez que le côté concerné est trop sombre, vous pouvez le déboucher et le révéler à l’aide d’un réflecteur, qui va renvoyer de la lumière. La lumière obtenue est douce et on peut trouver des réflecteurs à des tarifs particulièrement bas. Il en existe plusieurs types, dont ceux à double face (argenté/blanc, doré/blanc…), ou encore les déhoussables, qui vous proposent plusieurs surfaces : argenté pour réfléchir un maximum de lumière, blanc pour la diffuser et doré pour réchauffer.


Déterminer la balance des blancs
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Cela peut vous sembler évident, mais pour obtenir une teinte de peau correcte avec un éclairage par la fenêtre, réglez la balance des blancs de votre appareil sur Lumière du jour (Daylight). Si jamais, après un essai, votre image tire sur le bleu, c’est probablement parce que le temps est nuageux. Dans ce cas, réglez la balance des blancs sur Nuageux, et votre lumière sera réchauffée.


Le trépied à la rescousse
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Que l’on soit à côté, qu’on lui tourne le dos, qu’on lui fasse face, ou qu’elle soit orientée au nord, la lumière d’une fenêtre n’est jamais très intense. D’où l’intérêt d’utiliser un trépied. En effet, en photographiant à main levée avec une vitesse d’obturation qui sera à peine suffisante, vous risquez d’obtenir de nombreux clichés flous. Chaque situation est différente et je ne peux pas vous imposer un trépied, mais au cas où, prenez-en un avec vous, dans le coffre de la voiture. On ne sait jamais !


CHAPITRE 4

PORTRAITS À L’EXTÉRIEUR

Tirer parti de la luminosité

Nous voilà rendus au quatrième chapitre, et si vous êtes toujours là ; apprêtez-vous à subir une nouvelle intro, d’autant que je vais m’essayer au rap. Rassurez-vous, je vais rester vieille école, plus Sugarhill Gang que Kanye. Plutôt Run-DMC et pas vraiment Kendrick Lamar. Pendant des années, j’ai attendu d’utiliser mon blaze de rappeur (oui, je n’ai pas honte de le dire, j’ai un nom de rappeur, j’en suis particulièrement fier, car c’est une belle trouvaille) et l’occasion se présente enfin (elle est même surement unique) pour moi de devenir le rappeur old school que j’ai toujours rêvé d’être. Mesdames et Messieurs, pour la première fois sur scène, voici Plain White Rapper (insérer ici un bruit de foule en délire) ! Je vais rapper sur le portrait à l’extérieur, voici Shootin’ and Pollutin’ :

Le soleil tape fort, encore plus qu’hier
Pourtant va falloir que tu la diffuses, la lumière
As-tu écouté ton boss, ton directeur ?
Quand il t’a dit d’acheter un réflecteur ?
Translucide, blanc, argenté ou doré
C’est avec lui que tu vas gagner du blé
Parce que si tu loupes tes photos
Tu vas avoir tes clients sur le dos
C’est tout pour moi gros, là je lâche le micro

Bon, après cette démonstration de rap, j’admets qu’il sonne bien mieux dans ma tête, avec une ligne de basse et des bons beats. De toute façon c’est du langage de rappeur, vous ne pouvez pas comprendre.
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Mon arme secrète pour la photo à l’extérieur
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Il s’agit probablement de l’accessoire photo le plus efficace qui soit en extérieur, tout en restant abordable. C’est un diffuseur translucide pliable, qui vous donne une lumière plus douce et plus diffuse, même en plein soleil. Il suffit de le déplier (plié c’est un petit disque de quelques centimètres, qui mesure 75 cm de diamètre une fois déplié, en tout cas celui que j’utilise), puis de demander à un ami ou à votre assistant de le tenir entre le soleil et le sujet (comme ici). Il ne se contente pas de mettre votre sujet à l’ombre, translucide, il laisse aussi passer une lumière douce pour éclairer votre sujet C’est tout simplement magique.

On en trouve à partir d’une dizaine d’euros sur Internet, mais je vous conseille vivement le Westcott 5-in-1 Reflector Disc. En général, on a besoin de plusieurs types de réflecteur, mais celui-ci est composé d’un disque principal blanc translucide et d’une housse réversible avec des côtés réfléchissants argent, blanc, doré, plus un côté noir. Pour une soixantaine d’euros, difficile de trouver mieux.


Un diffuseur Tri-Grip et un assistant
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Il existe un autre type de diffuseur, spécialement conçu pour les pros (et donc forcément plus cher), avec une poignée intégrée et une forme particulière (on va y revenir). La poignée permet à votre assistant de le tenir plus facilement, mais vous pouvez aussi le manipuler vous-même. Grâce à sa forme triangulaire vous pouvez le saisir d’une main et garder votre appareil photo dans l’autre, cumulant ainsi les rôles de photographe et d’assistant.

Il existe également un système de fixation, le Tri-Grip Bracket, qui vous aide à le fixer sur un assistant standard de studio. C’est très pratique, à condition qu’il n’y ait pas de vent, car le moindre petit souffle risque de faire basculer l’ensemble. Dans ce cas, vous pouvez toujours lester l’assistant avec un ou plusieurs sacs de sable.


À quoi sert le réflecteur doré ?
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Outre le réflecteur blanc, les modèles argenté et doré sont également très utilisés à l’extérieur, mais leur usage n’est pas le même. Un réflecteur réfléchit la lumière du soleil vers le sujet, mais il colore aussi la lumière selon sa teinte. Ainsi un modèle argenté donnera une couleur neutre, tandis que le réflecteur doré produira une lumière chaude.

On se sert généralement du doré à la tombée du jour, pour renvoyer une lumière chaleureuse, équivalente à celle du soleil à ce moment précis. Si vous utilisez le côté argenté, l’éclairage de votre sujet sera plus neutre, ce qui détonne si le reste de la scène est baigné de tons chauds. Pour faire simple, le réflecteur argenté est réservé à la lumière du jour, et le doré s’adapte bien à l’aurore et au crépuscule.


Dans quel cas utiliser le réflecteur blanc ?
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Comme dit précédemment, je conseille le réflecteur argenté pour les portraits en plein jour, car il renvoie un maximum de lumière vers le sujet. Mais que faire si la lumière est trop intense ? C’est là que le réflecteur blanc entre en scène. Il a tendance à diffuser et à adoucir bien davantage. Vous ne vous en servirez peut-être pas aussi souvent que le côté argenté, mais vous serez toujours heureux d’en avoir un à disposition.


Adopter le réflecteur noir par temps nuageux

[image: image]

Les photographes apprécient généralement les ciels couverts, car la lumière du soleil diffusée sur les modèles est beaucoup plus douce. L’inconvénient cependant, c’est que vos images risquent d’être plates et sans ombres sous ce type d’éclairage. C’est là que le réflecteur noir entre en jeu. En le plaçant juste à côté de votre sujet, vous allez recréer des ombres et redonner du relief et de la profondeur à vos portraits. Observez les images au-dessus : celle de gauche a été prise sous un ciel couvert, et l’éclairage est plat, alors que dans celle de droite, j’ai utilisé un réflecteur noir. Cet accessoire est aussi un allié précieux quand il s’agit de réaliser des portraits à l’ombre.


Bien placer le réflecteur
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La façon la plus confortable pour votre assistant de tenir le réflecteur est de le positionner à hauteur des hanches, mais c’est malheureusement le plus mauvais emplacement. En effet, la lumière est renvoyée vers le haut, ce qui donne un aspect agressif à la personne photographiée. C’est d’ailleurs une technique utilisée pour les portraits de certains sportifs, comme ceux pratiquant le football américain ou le catch.

Toutefois, pour du portrait classique, notre objectif reste d’obtenir une lumière qui mette le sujet en valeur. Le réflecteur devra donc se situer, comme ici, en hauteur, afin de diffuser une lumière enveloppant le sujet. Cela demande plus d’efforts et de contorsions à votre assistant, mais le résultat est beaucoup plus flatteur.


Créer de l’ombre avec un réflecteur
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Si vous ne trouvez pas de lieu de prise de vue à l’ombre et que vous ne disposez pas d’un diffuseur translucide (ça arrive), placez un réflecteur au-dessus du sujet pour mettre ce dernier à l’ombre. Il ne s’agit pas de diffuser ou de réfléchir la lumière, mais de la bloquer, à la manière d’un arbre ou d’un auvent.

Voilà une manière d’obtenir de l’ombre à la demande, et ainsi, de ne plus craindre les photos en plein soleil. Un diffuseur n’est pas approprié, car il laisse passer de la lumière directionnelle, qui crée des ombres sur le visage. Le réflecteur n’étant pas translucide, il bloquera complètement la lumière venant d’en haut.


Diffuser la lumière en photo de groupe
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Si vous devez faire une photo de groupe à l’extérieur – photo de famille, mariage, corporate, peu importe – un diffuseur de 75 cm de diamètre ne va pas vous être très utile. Il vous faudra plutôt un diffuseur de grande taille, si grand que lorsqu’il est tendu dans un cadre rigide en aluminium vous devez recourir à au moins deux assistants de studio et quelques sacs de sable pour stabiliser l’ensemble.

Vous aurez également besoin d’un adaptateur pour l’incliner et le positionner entre le soleil et vos sujets. Je sais, vous avez l’impression que c’est beaucoup de travail, mais en réalité, la mise en place ne prend que quelques minutes. On peut le replier, il est léger et facilement transportable (enfin, sans compter les sacs de sable…). Le diffuseur présenté ici est un Lastolite Skylite 6,6 × 6,6 (2 m × 2 m). Vous en trouverez aussi dans la gamme Westcott Scrim Jim, pour des tarifs entre 400 et 500 euros.


Attention aux taches de lumière
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Lorsque vous photographiez sous un arbre vous obtiendrez immanquablement des taches de lumière sur votre sujet (image de gauche), ce qui risque de gâcher votre séance de prise de vue. Fort heureusement, il existe une solution très simple. Regardez dans le viseur, puis demandez à votre modèle de faire un pas sur le côté, en avant, ou en arrière, jusqu’à ce que vous n’aperceviez plus de taches (ici, à droite). Avec un peu de chance, il y aura toujours un endroit préservé des raies de lumière disgracieuses.


Rechercher un endroit à la fois à l’ombre et au soleil
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Il arrive parfois qu’on ait du mal à trouver l’emplacement idéal. Dans ce cas, essayez de trouver un coin à l’ombre, juste à côté d’un lieu baigné de soleil. Placez ensuite votre sujet à une dizaine de centimètres de la limite de l’ombre et de la lumière. La partie au soleil va fournir un éclairage agréable, et même si votre modèle est à l’ombre, vous n’aurez pas à vous préoccuper de la vitesse d’obturation ni de la sensibilité ISO. Le plus important étant que la lumière n’atteigne pas directement la personne que vous photographiez.


Photographier à l’ombre : une excellente idée
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Au lieu de photographier en pleine lumière, pourquoi ne pas aller à l’ombre ? Vous pouvez vous placer sous un porche, une avancée d’immeuble, un préau, un arbre… Dans cet exemple, la mariée se tient sous une avancée du toit de l’église. En général, à l’ombre, la lumière est très agréable. Faites simplement attention aux taches de lumière sur les épaules ou les vêtements (voir page 64). Privilégiez l’ombre totale. Vos images risquent d’être un peu plus plates, sans ombres sur le visage, mais si vous avez de la chance vous pourrez obtenir un léger relief, ce qui est encore mieux. N’hésitez pas à faire bouger votre modèle pour retrouver un peu de profondeur (vous pouvez également utiliser un réflecteur noir, voir page 60).


Photographier par temps couvert
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Si le temps se couvre, n’annulez surtout pas votre séance photo. En effet, les nuages agissent comme un diffuseur ou une boîte à lumière géante, et vous n’aurez ainsi plus à vous préoccuper des problèmes de lumière trop intense et d’ombres trop denses. En fait, la plupart des pros préfèrent travailler par temps couvert avec, comme seul inconvénient, une lumière et un rendu sans relief.

Ici, il y a quand même un peu d’ombre d’un côté du visage, ce qui est parfait, mais pas toujours possible. Dans l’image présentant les coulisses de la prise de vue, vous pouvez voir qu’on shoote au milieu de la rue, et que le maximum a été fait avant que le soleil perce les nuages. N’oubliez pas de régler la balance des blancs sur Nuageux, au risque d’obtenir une dominante bleue dans les teintes de la peau (à titre d’information, c’est le procédé mis en œuvre par les séries pour obtenir des cadavres). Dans de telles conditions, pensez au réflecteur noir (voir page 60).


Diriger la lumière en plaçant le sujet
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Avoir de l’ombre sur le visage est la meilleure méthode pour que les portraits ne ressemblent pas à une image sans relief, en 2D. La difficulté, à l’extérieur, est de placer le sujet à l’abri d’une lumière directe pour éviter qu’il ne ferme les yeux et que les ombres soient trop denses, tout en évitant un éclairage plat. On cherche ici à obtenir une touche de lumière directe, qui donne du relief à un visage

Ici, la partie gauche du modèle est à l’ombre, mais de façon très discrète et agréable, tandis que le côté droit est exposé à la lumière directe, bien que nous soyons dans un lieu ombragé. Vous pouvez donc éviter l’éclairage trop plat en positionnant votre sujet de manière à obtenir des ombres très douces, comme dans cet exemple.




	Caler la balance des blancs à l’extérieur
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Pour garantir la préservation des teintes de peau en extérieur utiliser une charte de gris. Vous en trouverez sur les sites spécialisés ; celle que vous voyez ici est une Lastolite EZYBalance 18 %, pliable, avec un côté gris et un côté blanc. Elle vous permet d’obtenir aisément une balance des blancs correcte en postproduction. Demandez à votre modèle de la tenir et prenez un cliché. Vous obtiendrez ainsi une image étalon qui vous permettra d’ajuster toutes les autres d’un coup. Voici comment procéder.

Dans Lightroom : dans Développement, cliquez sur la photo contenant la charte de gris, puis sélectionnez toutes les autres de la même série. En bas à droite, cliquez sur le petit interrupteur du bouton Synchroniser, ce qui permet de passer en mode Synch. auto : la correction faite sur l’image avec la charte sera appliquée à toutes les autres. Ensuite, dans le panneau Réglages de base, cliquez sur la pipette BB (touche W), placez-la sur la charte de gris (voir ci-dessus) et cliquez : la balance des blancs est faite pour toutes les images.

Dans Photoshop : ouvrez toutes les photos dans Camera Raw. Cliquez sur l’image avec la charte de gris, puis sélectionnez-les toutes dans le filmstrip, à gauche, avec les touches Cmd+A/Ctrl+A. Activez l’outil Balance des blancs (touche I), cliquez dans la charte de gris : la balance des blancs est alors appliquée à toutes les images.


CHAPITRE 5

LA LUMIÈRE DIRECTE

Dompter la bête

Vous vous demandez peut-être pourquoi je n’ai pas tout simplement ajouté les pages qui suivent au chapitre précédent. J’aurais pu le faire, c’est vrai, mais à ce compte-là, pourquoi ne pas réunir tous les chapitres de l’ouvrage en un seul et unique super-chapitre ? Même si, en y réfléchissant bien, mettre à part celui sur les fenêtres était justifié, tout comme isoler le chapitre consacré aux boîtiers, aux objectifs et à leurs réglages. Mais personne ne peut digérer un chapitre de plus de 100 pages ! Si cela avait été le cas, vous vous seriez dit « Vivement que j’en finisse avec ce méga-chapitre. Pourquoi Scott ne l’a-t-il pas découpé en tranches ? Des bonnes rondelles de quelques dizaines de pages que je pourrais déguster lentement, en les assaisonnant à mon goût. » Vous savez, c’est le genre de décisions auxquelles nous, les auteurs, sommes confrontés au quotidien. Enfin, pas vraiment tous les jours, nous ne nous demandons pas tout le temps comment découper nos ouvrages. Car il y a des jours prédéfinis pour ça, imposés par le cartel des éditeurs, une organisation secrète et obscure, dont le but est d’annihiler les espoirs et les rêves des auteurs, à part, peut-être, des gens comme J.K. Rowling, Marc Lévy ou encore un certain Paul Dupont, de Paris. Quoi qu’il en soit, le plus important à retenir de ce chapitre, c’est tout d’abord qu’il n’y a pas de jeux de mots sur les acronymes, qu’on n’y trouve pas de phrases absconses en latin et, surtout, que je n’ai pas retenté un rap !
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Les avantages du soleil derrière le sujet
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Lors des sessions de prise de vue à l’extérieur, je préfère placer le sujet dos au soleil, et il y a plusieurs bonnes raisons à cela.

•Le soleil génère ce qu’on appelle une lumière de contour (rim light), qui permet de bien séparer le modèle de l’arrière-plan.

•Si vous photographiez en fin de journée (c’est le moment idéal), le soleil sera plus bas sur l’horizon et vous obtiendrez ainsi des images plus chaudes, avec une lumière de qualité qui formera un halo très esthétique dans la chevelure.

•Le contraste sera également très atténué, ce qui donne un rendu éthéré aux photographies.

•Enfin, avec une grande ouverture, comme f/2,8 ou f/1,8, l’éclairage du visage sera plus diffus, plus homogène et, du coup, vous n’aurez pas à surexposer ni même à utiliser un réflecteur.


Attention aux reflets parasites
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Lorsque vous êtes en pleine lumière et que le sujet tourne le dos au soleil (à moins de faire vos photos au coucher du soleil), attention à ce que la lumière n’atteigne pas le nez et certaines parties du visage, comme vous pouvez le voir en haut à gauche. Quelques reflets peuvent donner un rendu intéressant mais le visage doit rester entièrement à l’ombre, éclairé de manière diffuse et sans spots brillants. En revanche, vous pouvez laisser le soleil illuminer la chevelure par-derrière afin d’obtenir cet effet de contour très plaisant. Pour réussir, rien de plus simple : demandez à votre modèle de tourner un peu la tête (voir l’image de droite) ou repositionnez-le.


Éclairer les contours
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En fin de journée, lorsque le soleil est bas, vous pouvez en tirer parti pour éclairer la chevelure de votre sujet, comme dans l’image ci-dessus. En studio, on obtient cet effet avec une source de lumière placée latéralement, ou carrément à l’arrière, ce qu’on appelle une lumière de contour ou rim light. Ne placez pas tout à fait votre sujet dos au soleil ; faites plutôt en sorte qu’il soit légèrement de côté. Le résultat est immédiat et si l’éclairage de la chevelure est intense ce n’est pas un problème, bien au contraire. En effet, cela crée un beau contraste entre le visage éclairé par une lumière douce, et la chevelure illuminée de façon plus intense. Faites simplement attention à ce que la lumière des cheveux ne fausse pas la mesure de l’appareil photo, qui risque de sous-exposer l’image. Pour contourner le problème, vous pouvez utiliser la technique évoquée page 76 (surexposition volontaire), ou alors vous servir de la mesure spot. Au lieu de mesurer la lumière de toute la scène, l’appareil va mesurer là où vous pointez le collimateur central, dans le viseur.

Une autre méthode consiste à vous rapprocher du modèle, de sorte que le visage occupe tout le viseur, les cheveux restant en dehors du champ, et à mesurer la lumière de cette manière. Regardez les réglages proposés par l’appareil, replacez-vous, passez en mode manuel avec ces réglages, ou alors mémorisez l’exposition avec la touche prévue à cet effet ou en pressant le déclencheur à mi-course.


Obtenir un effet de flare
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Alors, oui, on a dépensé beaucoup pour avoir un objectif dont les lentilles sont traitées anti-reflet, et sur lequel on a fixé un pare-soleil à découpe, pour éviter le flare (reflets parasites). Et soudain, on nous propose de mettre du flare dans nos photos ?! Pour quelle raison ? Tout simplement parce que c’est dans l’air du temps et que, de toute façon, on vous demandera un jour ou l’autre cet effet dans vos portraits. Pour cela, retirez évidemment le pare-soleil de l’objectif. Ensuite, privilégiez un grand-angle (l’effet de flare est plus difficile à obtenir avec les longues focales). Puis placez votre sujet dans le soleil (cela vous étonne ?), et composez de sorte que ce dernier ne soit pas complètement visible (comme ici, où il est partiellement caché par le chapeau). Vous devrez peut-être vous baisser un peu, de sorte que le modèle masque légèrement le soleil.

Vous aurez également plus de chances d’obtenir un effet de flare en faisant vos photos en fin de journée, quand le soleil est bas sur l’horizon. Entre 11 h et 15 h, vous aurez du mal à cadrer, car le soleil est à la verticale du sujet. Et si les conditions ne sont pas réunies, jetez un coup d’œil aux pages 132 et 134, où je vous explique comment créer un effet de flare avec Lightroom ou Photoshop.


L’astuce de la surexposition
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Cette astuce est si efficace qu’elle va certainement vous ouvrir de nouvelles perspectives en matière de prise de vue en lumière naturelle. Le but, ici, est de placer le sujet dos au soleil (en haut à gauche) puis de surexposer de 1,5 diaphragme. L’arrière-plan sera très lumineux (veillez à ce que cela reste acceptable) mais le visage du modèle également. Travaillez en priorité à l’ouverture et, après avoir pris un cliché test, compensez l’exposition (indispensable en lumière naturelle), de sorte à surexposer d’une valeur et demie. Si l’arrière-plan lumineux vous pose un problème, essayez de placer votre sujet devant un fond plus sombre (des arbres, un mur à l’ombre, etc.). En surexposant, la luminosité du fond ne sera ainsi pas excessive.


Sans conteste le meilleur moment pour photographier
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Vous l’avez vu en parcourant ces pages, il existe tout un tas de techniques et d’accessoires permettant de faire des photos toute la journée. Il n’en reste pas moins que le meilleur moment pour réaliser des portraits en lumière naturelle, c’est à la fin de la journée, une heure avant le coucher du soleil, ou alors très tôt le matin. Peut-être trop tôt pour vous, alors restons sur l’heure qui précède le coucher du soleil.


Rechercher le contraste avec l’arrière-plan
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Pour mettre en valeur votre sujet par rapport à la scène, essayez de trouver un arrière-plan coloré. L’idéal est un fond dont la teinte est complémentaire : par exemple, si le modèle porte un vêtement bleu, essayer de le faire poser devant un mur jaune. Et si jamais vous ne trouvez pas la bonne couleur, tentez la combinaison vêtement clair/fond sombre, ou l’inverse.


La tenue du modèle
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Lors de la préparation de la séance de prise de vue, notamment en conditions naturelles, demandez à votre sujet de porter des vêtements plutôt neutres, avec des couleurs pâles. Évitez les tenues trop sombres, à motifs marqués et aux teintes criardes. Privilégiez les tons sobres : blanc, sable, les couleurs pastel ou les jeans.


CHAPITRE 6

COMPOSITION

Le secret d’un bon cadrage

Pour bien comprendre le rapport du portrait à la composition, il faut découper le mot com-po-si-tion : « com » provient du latin caecus, ou aveugle, « po » est l’abréviation de pauvre, « si » se traduit, en espagnol, par « prendre un thé avec des tartines de confiture », et « tion » dérive de talus, un autre mot latin signifiant cheville. Arrivés là, vous pouvez soit choisir votre nom de scène de guitariste blues (« votre nom » l’aveugle boiteux ou Pauvre « votre nom » pauvre cheville, par exemple), soit comprendre l’essence de la photo de portrait. C’est clair comme de l’eau de roche, non ? La composition est une notion fondamentale en photographie, et si vous ne la comprenez pas, autant aller sur eBay pour revendre votre matériel. Et si vous n’en avez pas encore, achetez-le, puis revendez-le immédiatement. Vous pensez que je suis dur avec vous ? Mais c’est parce que je vous aime. Tout autant qu’un supporter de foot apprécie les arbitres. C’est le genre de tendresse que j’ai pour vous, car si vous souhaitez réaliser des portraits, peu importe que vous soyez aveugle, pauvre ou amateur de thé et de tartines. Tout ce que je souhaite, c’est de vous voir composer vos images avec la précision et la passion d’un vieux bluesman tel que Jo Le Pauvre Ermite Buveur de Tartines… Ce mec savait jouer… Enfin, composer, pardon.
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Composer un portrait intimiste
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La technique la plus efficace en portrait consiste à cadrer serré sur le sujet, avec un zoom, de sorte qu’il remplisse le cadre, comme ici. En rapprochant le sujet du spectateur, vous créez une relation plus intime. Vous pouvez obtenir le même effet avec un petit téléobjectif, d’au moins 85 mm de focale, ou recadrer dans Photoshop ou Lightroom.


Placer les yeux dans le tiers supérieur
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Voici une règle efficace et facile à retenir : faites en sorte que les yeux soient dans le tiers supérieur de l’image. Vous éviterez ainsi les erreurs de composition qu’on voit souvent dans les portraits.


Ne pas centrer le sujet
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En général, il vaut mieux éviter de placer le sujet exactement au centre de l’image. Je sais, c’est comme cela qu’on vous a appris et c’est ce que l’on dit toujours aux enfants quand on leur confie un appareil photo : « regarde dans le viseur et mets maman au milieu. » Évidemment, cela évite de se lancer dans des explications, mais l’image obtenue ne sera pas très dynamique. En décentrant le sujet, vous obtiendrez un résultat plus intéressant, plus professionnel, en un mot, plus dynamique.


Couper le haut de la tête
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Parmi les techniques de composition les plus couramment admises, on peut couper un bon tiers du haut de la tête de quelqu’un, comme ici. Cependant, vous devez vous assurer de rogner assez. Si vous enlevez juste l’extrémité du crâne, tout le monde va penser que vous avez loupé votre portrait : « belle photo, dommage que le haut de la tête soit coupé », dira-t-on. Pour ne pas avoir à entendre ce type de commentaires, il faut que votre volonté de composition soit franche. Sabrez toujours au moins 1/3, voire 2/3 du crâne, et tout le monde percevra votre intention.


Attention au vide au-dessus de la tête
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L’une des erreurs de composition que je vois fréquemment en portrait est de laisser trop d’espace au-dessus du sujet. C’est une chose à éviter, sauf s’il s’agit d’une image destinée à une publication, avec un blanc prévu pour accueillir un titre, du texte ou un logo. La plupart des gens se focalisent sur les yeux ou le visage, et les placent systématiquement en plein centre. Comme vous avez pu le voir page 83, le regard doit être situé dans le tiers supérieur de la photo. Gardez cette astuce à l’esprit et vos portraits paraîtront bien plus professionnels.


Libérer le regard

[image: image]

Si le regard du sujet porte au-delà du cadre, faites-en sorte de ne pas le bloquer contre le bord de l’image, laissez du champ dans la direction des yeux. Si la vision du modèle se borne aux extrémités de la photo, celle-ci semblera étrange et peu naturelle. Ce conseil s’applique aussi aux athlètes, voitures de course ou aux animaux en déplacement : s’ils vont dans une direction, laissez suffisamment d’espace devant eux.


Rechercher l’éclat dans les yeux
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La source de lumière se traduit souvent par un éclat lumineux dans les yeux du sujet (comme ici). Il s’agit d’une petite tache blanche au centre ou en haut de la pupille, causée par un reflet du soleil ou d’un réflecteur (si le modèle est dos au soleil). Ce point lumineux conditionne la réussite d’un portrait ; s’il est absent, le regard semble vide. C’est un détail très important, qui donne de la vie à un portrait. Personnellement, si mes images en sont dépourvues, je rajoute cette étincelle avec le pinceau de Photoshop.

En somme, cet éclat de lumière dans le regard est indispensable en portrait ; s’il n’est pas perceptible, il ne faut pas hésiter à repositionner le sujet, mais il est aussi possible de le créer artificiellement, soit en postproduction, soit en plaçant un réflecteur dans l’axe du regard, même s’il ne renvoie pas beaucoup de lumière.


Éviter les arrière-plans encombrés
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Vous voyez cette poubelle, tout à droite, ce poteau de ligne téléphonique ou encore le panneau de circulation ? Tous ces éléments attirent votre regard dans l’arrière-plan et vous détournent du sujet. Henri Matisse disait que tout ce qui ne contribue pas à l’image nuit à cette dernière. Il ne pensait pas à la composition de portrait, mais il avait parfaitement raison. Les détails au fond nuisent à votre modèle. Il faudra le placer ailleurs, ou cadrer plus serré et ouvrir le diaphragme pour noyer l’arrière-plan dans le flou. En composant votre image, faites donc bien attention à ce qui traîne dans l’arrière-plan.


Simplifier la mise en scène
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En portrait, c’est la simplicité et la sobriété qui paient et vous permettent d’obtenir d’excellentes images. Au risque de me répéter, l’arrière-plan risque surtout de nuire à votre photo ; aussi arrangez-vous pour qu’il ne vole pas la vedette à votre modèle. Photographier à grande ouverture vous simplifiera la tâche ; en effet, à f/2,8 ou f/1,8, le fond sera flou et il y aura donc moins d’éléments distrayants perceptibles, rendant votre composition plus sobre.

Surtout, n’ajoutez rien, au contraire, éliminez tout ce qui n’est pas utile à la composition. Dans l’image des coulisses de la prise de vue, vous pouvez voir que la photo a pourtant été prise dans une rue avec des voitures, des bâtiments et tout un tas d’éléments. Mais le fait d’utiliser une longue focale et une grande ouverture, à f/2,8, m’a permis de tout noyer dans le flou. Pour ce qui est de la lumière douce et diffuse, je me suis servi du panneau de diffusion présenté page 63.


Éviter les spots de lumière dans l’arrière-plan
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Une autre erreur souvent commise est de garder quelque chose de très lumineux dans l’arrière-plan. C’est une mauvaise idée, car cela va immanquablement attirer le regard et détourner l’attention du sujet.


Se baisser pour les portraits en pied
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Pour obtenir le meilleur point de vue et mettre en valeur votre sujet pour un portrait en pied, il est impératif de se baisser et de photographier en légère contre-plongée. Agenouillez-vous, ou asseyez-vous en tailleur (j’ai même vu des photographes se mettre carrément à plat ventre), cela fera toute la différence.


Cadrer en légère plongée
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Avez-vous déjà remarqué que les habitués du selfie tenaient leur téléphone plus haut, et qu’ils regardaient en l’air ? Pourquoi ? Car cela les rend plus photogéniques. Le point de vue plus élevé, au-dessus du regard, affine la mâchoire et le visage, et tend la peau de la tête et du cou. L’angle est plus flatteur et c’est pour cette raison que les portraitistes professionnels photographient en légère plongée. Et si le sujet est debout, ces derniers n’hésitent pas à se percher sur un quelconque promontoire.

Certains fabricants d’accessoires de studio, comme Matthews et ses Apple Boxes, fabriquent même des marchepieds, qui sont d’ailleurs solides et dont je me sers tout le temps pour me placer légèrement plus haut que mes sujets. Dans la photo ci-dessus, je suis tout simplement monté sur le trottoir, mon modèle étant de petite taille malgré ses talons.


Ne coupez pas les articulations
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Lors des séances de portrait, il faut éviter de couper le sujet au niveau des articulations : coudes, poignets ou genoux. Cela peut en effet perturber celui qui regarde la photo, même s’il ne saura dire exactement pourquoi. Bien sûr, à moins de faire des photos en pied, vous devrez couper votre sujet quelque part, mais ne le faites pas au niveau des articulations. Observez l’image ci-dessus, le sujet a été coupé aux coudes. Vous ne trouvez pas le résultat étrange ? La ligne blanche matérialise l’endroit où il aurait fallu couper (voir l’exemple incrusté).


Ne pas couper les pieds
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Il y a une autre partie du corps qu’il ne faut surtout pas couper à la prise de vue : les pieds. Là encore, la personne qui regardera la photo la trouvera déconcertante et vous demandera à coup sûr pourquoi vous avez coupé les pieds. Ce genre d’amputation n’est pas la bienvenue en photographie, et il vous faudra donc judicieusement opérer bien au-dessus des pieds.


Les portraits dans un lieu ou un décor
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Pour la plupart des portraits, on a tendance à cadrer serré, avec des objectifs qui mettront le sujet bien en valeur. Mais pour le portrait dans un lieu ou avec un décor, dans lequel on raconte une histoire, il faut procéder différemment. On voit beaucoup de portraits de ce type dans les magazines, avec des modèles racontant qui ils sont et ce qu’ils font. S’il s’agit d’un mécanicien par exemple, on le prendra en photo dans son atelier, au milieu de ses outils et des voitures, car une part importante de la vie du sujet se trouve dans un lieu. Et là, bien évidemment, il ne faut pas essayer de noyer l’environnement dans le flou ; il doit, au contraire, rester très présent. Il vous faut donc recourir à un autre type d’objectif, comme un 24-70 mm qui vous permettra de saisir à la fois le sujet et son milieu. En bref, vous ne pouvez pas vous contenter d’un simple portrait, vous devez raconter une histoire.


Photographier les enfants
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Il existe une règle d’or pour photographier les enfants. En effet, nous les voyons tout le temps de notre hauteur d’adultes, et c’est d’ailleurs ainsi qu’ils sont souvent photographiés. Mais pour des portraits réussis, qui reflètent une vraie connexion avec les plus jeunes, il est indispensable de se mettre à leur hauteur. Vous devrez donc vous agenouiller, ou même vous asseoir par terre, mais vous verrez que le jeu en vaut vraiment la chandelle !


CHAPITRE 7

POSER

Serez-vous assez doué pour diriger un modèle ?

Vous pensez peut-être que ce sous-titre est négatif, blessant même. Pourtant, si vous ne savez pas vous y prendre pour faire poser votre modèle, vous risquez gros. Peut-être pensez-vous que je suis en train de manifester à votre égard le genre d’affection dont je parle dans l’intro du chapitre précédent ? En réalité, pas du tout. Je suis juste méchant avec vous, ce qui m’amuse d’ailleurs beaucoup. C’est cette méchanceté qui nous caractérise, nous, les auteurs. Bien sûr, nous partageons aussi l’usage de jets privés, l’organisation de rave party et la fréquentation de célébrités lors des lancements de livres. Je vous ai déjà parlé de jets privés ? Eh bien oui, parfois, il faut se déplacer pour signer nos contrats, il arrive même qu’on doive en utiliser deux pour un seul trajet, l’un servant à attirer les chasseurs russes Su-35 essayant de nous intercepter au-dessus des eaux internationales. Mais non, je plaisante, il n’y a ni jets, ni fêtes, ni célébrités. Notre seul plaisir est d’abrutir nos lecteurs. De les mettre mal à l’aise, pour nous sentir vivants. C’est tellement rafraîchissant, enivrant, même. C’est notre récompense pour tout le sang, la sueur et les larmes que nous mettons dans nos ouvrages. Enfin revenons à nos moutons. Il y a une manière de faire poser et de rendre les gens encore plus beaux, et si vous ne la connaissez pas, vos sujets risquent de ressembler à Jebba le Hutt. Avez-vous déjà vu un portrait serré de Jabba ? Non, et il y a une bonne raison à cela. Occupez-vous de vos modèles, apprenez à les faire poser, et quand vous y serez arrivé, vous ne serez pas loin du statut d’influenceur Instagram.
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La recette d’un portrait mémorable
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Paul Caponigro, grand photographe américain, disait « C’est une chose de réaliser le portrait ressemblant d’une personne, c’en est une autre de dire qui elle est. » C’est parfaitement exact. Vous pouvez avoir une lumière esthétique, une belle pose, dans un décor exceptionnel et pourtant, finir avec un portrait banal. Celui de quelqu’un qui était présent ce jour-là, mais dont on ne saura guère plus. Capter l’esprit, le caractère et l’aspect de quelqu’un permet d’établir un lien fort avec celui ou celle qui regardera la photographie. C’est pour cela que beaucoup de professionnels se renseignent sur leur sujet, pour poser les bases d’une relation avant même la première rencontre. Grâce à des réseaux comme Facebook, c’est encore plus facile, mais rien ne remplace l’apprentissage de l’autre, indispensable à ce processus de révélation qui doit guider vos portraits. Il faut aussi prendre le temps de préparer la séance, de chorégraphier les poses, de réaliser les images. Si vous prenez le temps de vous connecter à votre sujet, d’apprendre à le connaître, alors vous réaliserez des portraits mémorables.


Photographier quelqu’un de photogénique
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Il y a des gens dont l’architecture du visage est telle que l’appareil photo et la lumière les adorent instantanément, des individus si photogéniques qu’il est impossible d’en rater une photo. On a tous connu des personnes qui peuvent faire n’importe quoi devant l’appareil, les photos seront toujours belles. Si vous avez la chance de connaître quelqu’un comme ça, vous êtes à peu près certain d’obtenir une belle image, et de vous dire que vous êtes plutôt bon à ce genre d’exercice. À l’inverse, il y a des gens qui sont très attirants dans la vie, mais qui ne sont pas mis en valeur par un portrait. Et là, vous vous dites, « cette personne est très belle, mais les photos que j’obtiens ne sont pas terribles, je ne dois pas être fait pour ça. » Il faut que vous compreniez ce qu’un individu réellement photogénique peut vous apporter. Il ne suffit pas que le modèle ait un physique avantageux, d’autres personnes peuvent avoir cette architecture de visage qui attire la lumière. Si vous faites des photos de votre jolie cousine et que les photos ne donnent rien, c’est peut-être parce qu’elle n’est pas photogénique, tout simplement. Cherchez plutôt des gens de votre entourage qui ont toujours l’air bien dans les clichés instantanés, c’est comme ça que vous y arriverez.


Constituer une liste de poses
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L’un des intérêts du site gratuit Pinterest est de vous permettre de créer vos propres compilations d’images. J’en ai quelques-unes, notamment pour trouver des idées de pose, et je vous conseille vivement de le faire également. Dès que vous tombez sur une image qui vous parle, ajoutez-la à votre galerie privée. Et c’est d’autant plus intéressant que vous pouvez la consulter sur votre smartphone, alors que vous êtes en pleine séance de prise de vue. C’est très pratique, et en prime, vous pouvez créer autant de galeries que vous le souhaitez : une pour les photos de mode à l’extérieur, une autre pour les portraits, une encore pour photos de famille, une dernière pour les couples, etc.


Établir une relation avec le sujet
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Avant même de saisir votre appareil photo et de vous lancer dans une séance de prise de vue, il est important de passer un peu de temps et de discuter pour faire connaissance avec votre sujet. Interrogez-le sur ses passions : ses enfants, le sport, ses hobbys, son métier, son animal de compagnie, sa musique et ses films préférés, bref toutes ces choses dont les gens aiment bien parler en général, et qui les met à l’aise. Et faites-le devant un café. En revanche, j’évite certains sujets, comme la religion ou la politique, car si vous n’êtes pas sur la même longueur d’onde que votre modèle, cela peut affecter le contact que vous essayez d’établir. Le temps consacré à tisser ces liens est un vrai investissement, clé de la réussite des images qui en découleront. Ne négligez pas ce moment particulier.


Que doit porter le modèle ?
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C’est une astuce que j’utilise depuis des années, et qui s’avère fort efficace. Souvent, le sujet se présente à la séance avec plusieurs vêtements (les modèles professionnels débarquent avec une garde-robe complète) et je choisis toujours la tenue que j’aime le moins, ou alors je lui demande de mettre celle qu’il aime le moins. Pourquoi ? Tout simplement parce qu’au début de la séance, l’ambiance est toujours un peu tendue, froide. Ni le modèle ni le photographe ne se sentent à l’aise. Il faut au moins 15 à 20 minutes pour se mettre dans le rythme, se détendre et enfin tisser un lien de confiance. Et c’est là qu’il faut passer aux vêtements qu’on préfère, les résultats seront bien meilleurs.


Prendre le temps de vérifier les photos
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Voici une autre astuce que j’ai apprise à mes dépens et qui me permet d’obtenir plus d’images réussies : 5 minutes après le début de la séance, je m’arrête et je jette un œil à la première série de clichés. Ce que je cherche, c’est le détail qui fait que mon sujet n’est pas mis en valeur. Par exemple, une grimace plutôt qu’un sourire (je le vois fréquemment). Ou alors un large sourire qui dévoile toutes les gencives, ce qui n’est pas toujours du plus bel effet. À quel moment souhaitez-vous découvrir ce genre de problème ? Lorsque la séance est terminée, après avoir pris 150 photos où on ne voit que ça, ou au bout de 5 minutes, ce qui vous permet de corriger d’entrée de jeu le sourire de votre modèle ?

Bien entendu, faites preuve de délicatesse et ne parlez pas ouvertement de gencives, ou autre, à votre sujet, qui risquerait d’en prendre ombrage ou de se focaliser sur ce point. Dirigez votre modèle pour qu’il se sente à l’aise de sorte que vous obteniez des images qu’il va aimer et, surtout, bien plus de photos réussies.


Prendre des photos entre les poses

[image: image]

Tout ce chapitre est consacré à la pose et à la direction du modèle, dans le but de produire des images qui le mettront en valeur. Et pourtant, lorsque vous lui demandez quelles sont les photos qu’il préfère, la réponse sera souvent les images naturelles et non posées. Voici une autre astuce, très efficace pour obtenir des expressions naturelles : je laisse le sujet prendre une pose (grâce aux images qu’il voit sur les réseaux sociaux, comme Instagram, il sait comment faire en étant à peu près à l’aise). Laissez-le prendre la pose comme il l’entend, puis essayez de capturer les instants entre chaque pose, lorsque vous discutez. Je me renseigne sur leurs propres passions avant la séance (voir page 103) et je lance la conversation entre chaque pose. Évidemment, vous devrez prendre l’habitude de bavarder tout en ayant l’œil collé au viseur, prêt à déclencher pour capturer ces moments de sincérité. Les expressions naturelles que vous obtiendrez entre chaque pose seront probablement vos meilleurs clichés.


Diriger le sujet
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Lorsque vous êtes face au sujet avec votre appareil photo, c’est comme si vous étiez devant un miroir. Tout est inversé – sa droite est à votre gauche et votre gauche est à sa droite – et si vous dites « décale-toi un peu à gauche », il y a de fortes chances que le modèle se déplace sur sa gauche, et pas la vôtre. Il faut donc corriger et, dans cette situation, tout le monde se sent un peu stupide. Voilà pourquoi je conseille de bannir les mots « gauche » et « droite » des séances de prise de vue. À la place, levez la main à la verticale, devant vous, et indiquez la direction que doit prendre le modèle, en disant « peux-tu te déplacer par ici ? ». Cela vous permet également de déplacer le sujet en avant, en arrière, de lui faire incliner la tête, baisser le menton, etc., rien qu’en suivant votre main. Évidemment, si la personne qui pose part dans le sens opposé à celui que vous lui indiquez, c’est un plus gros problème… que vous ne pourrez pas régler lors d’une séance photo… Mais je m’égare. Diriger un modèle avec sa main est très efficace, et plus particulièrement avec de jeunes enfants, qui ont encore parfois du mal à distinguer la gauche de la droite. Cette méthode vous évitera des situations parfois compliquées.


Regarder directement dans l’objectif
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Il y a deux façons de poser, chacune ayant un impact différent sur le résultat : regarder dans l’objectif ou ne pas regarder dans l’objectif. La méthode la plus courante consiste à fixer l’appareil pour établir un contact direct avec l’observateur de la photo. Cela peut engendrer un lien à la fois très intime et très fort. Dans ce cas, votre sujet sait parfaitement qu’il est en train d’être photographié et l’expression de son visage jouera sur le contact visuel qui pourra être solennel, triste, joyeux, provocateur, intime, intense… C’est cette technique de pose qui offre la plus riche palette d’expressions et de connexions.


Regarder ailleurs que dans l’objectif
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Lorsque votre modèle regarde ailleurs que dans l’objectif, vous racontez une histoire très différente, qui peut même s’avérer bien plus intéressante, car l’observateur se demande ce que le sujet contemple. Est-il perdu dans ses pensées, où se concentre-t-il sur quelque chose au loin ? C’est un lien beaucoup moins intime que celui du regard direct dans l’objectif qui se crée, mais d’un autre côté, votre modèle adopte ici une attitude plus naturelle, plus réaliste. Le regard hors cadre est une technique très utilisée en photo de mode.


Tout est dans le regard
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Lorsqu’on parle d’expressivité et d’émotion en portrait, les yeux ont le rôle le plus important. Les sourcils et la bouche ne doivent pas être négligés pour autant, mais c’est le regard qui captive. C’est pour cela que les yeux doivent être bien éclairés et parfaitement nets. C’est l’élément essentiel de votre sujet ; la mise au point doit donc être rigoureuse (voir le chapitre 2), sous peine de risquer de louper votre portrait.


Attention au blanc des yeux
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Si vous demandez à votre sujet de regarder ailleurs que dans l’objectif, faites-en sorte que le blanc de ses yeux ne soit pas trop présent. Il faut surtout que l’on puisse voir l’iris et la pupille. J’ai une technique pour cela : lorsque je suis derrière mon appareil, je place ma main en l’éloignant de moi, et je demande à mon modèle de la fixer. La proximité évite un regard trop lointain et permet de maintenir les pupilles dans l’axe des yeux, diminuant la place occupée parle blanc.


Une bonne méthode pour les visages ronds
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La plupart des gens ont un visage arrondi, mais il est possible d’affiner les courbes et de mieux mettre le sujet en valeur dans vos portraits. Il vous suffit de photographier du côté de l’ombre (la partie du visage exposée à la lumière étant à l’opposé). Regardez l’image ci-dessus. La lumière provient d’une fenêtre située à gauche du cadre, et de ce côté, le visage est bien éclairé. La partie du visage la plus proche de l’appareil est donc à l’ombre (à droite du cadre), ce qui permet d’allonger et d’affiner subtilement les traits J’utilise toujours cette méthode, qui sied à tout le monde, et qui donne de belles ombres qui me plaisent énormément. Si dans certains cas vous souhaitez faire le contraire et arrondir le visage, rendez-vous page suivante.


Une bonne méthode pour les visages allongés
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Si votre sujet a un visage fin et allongé, et que vous souhaitez l’arrondir un peu, photographiez-le du côté exposé à la lumière. Dans la photo ci-dessus, la lumière de la fenêtre provient de la gauche et, dans cette position, la partie du visage tournée vers l’appareil est baignée de lumière. L’autre côté est à l’ombre, ce qui contribue à arrondir le visage de notre modèle.


L’astuce d’un pro pour dessiner la mâchoire
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En 2012, j’ai publié sur mon blog quotidien (scottkelby.com), une vidéo du célèbre portraitiste new-yorkais Peter Hurley. It’s All About the Jaw! (tout est dans la mâchoire) montrait une technique de pose miraculeuse, capable de tendre la peau, de dessiner la ligne des mâchoires et de supprimer le double menton. Son succès a été immédiat, comptabilisant des millions de vues et propulsant Peter sur les plateaux télés pour expliquer comment mettre ses modèles en valeur grâce à cette technique. Je l’enseigne moi-même aux personnes que je photographie, d’autant que cette méthode est extrêmement simple à appliquer.

Il suffit d’avancer le front et de baisser le menton (ce qui vous donne un peu une allure de tortue). Parfois, le sujet peut se sentir un peu mal à l’aise avec cette technique, mais lorsque je lui montre la différence à l’aide d’une photo, la vue du résultat fait sauter tous les complexes. Cette astuce est si efficace que les modèles la reproduiront naturellement à chaque fois qu’ils se retrouvent devant un appareil photo. Un grand merci en tout cas à Peter Hurley pour cette méthode imparable.


Baisser le menton pour mettre le regard en valeur
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Lorsque le sujet baisse le menton, il se passe deux choses importantes. D’une part, ses yeux s’agrandissent et son regard est mis en valeur. Rien que pour cela, vous pouvez demander à votre modèle de baisser légèrement le menton. Mais il existe un autre avantage, tout aussi incontournable : lorsque le menton est levé, on aperçoit les narines, et ces deux orifices exposés au regard ne sont pas très esthétiques. Le fait de baisser la tête va tout simplement visiblement les diminuer. Si vous demandez à votre sujet de baisser le menton, dites-lui également, comme nous l’avons fait dans la page précédente, de le mettre un peu plus en avant, ce qui va tendre la peau du cou, atténuer le double menton et dessiner joliment la mâchoire. Et voilà tous vos problèmes résolus en un seul geste !


Affiner le nez
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Si votre sujet a un gros nez… enfin, non… si votre modèle aimerait que son nez apparaisse plus fin sur les photos… ah excusez-moi je manque sûrement de délicatesse… Bon, si votre sujet a un énorme tarin, demandez-lui de tourner légèrement la tête ; ainsi, son nez n’est pas face à l’appareil. Comme vous pouvez le voir ci-dessus, le nez semble bien plus fin sur l’image de droite. D’un autre côté, il est très joli, son nez, non ?


Lever le visage vers la lumière
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Voici une pose qui donne de la fraîcheur à votre sujet : demandez-lui de regarder le ciel pour que le visage soit inondé de lumière. Bien entendu, il faut éviter de le faire en plein soleil, et de le regarder directement, mais quoi qu’il en soit, voilà une astuce de plus à mettre dans votre sac.


Guetter l’inexpressivité

[image: image]

Si, en vous collant à votre viseur, vous constatez que le regard de votre sujet est perdu ou semble vide, faites une pause et rétablissez le lien. Parfois, certaines personnes ne savent pas ce qu’elles doivent faire (c’est à vous de les diriger) et d’autres finissent par laisser leurs pensées vagabonder, vers ce qu’elles vont regarder à la télé ce soir, où ce qu’il y aura à dîner. Si vous constatez ce regard vide, vous n’obtiendrez pas de bonnes images et elles ne plairont pas non plus à votre modèle. C’est donc le signe qu’il est temps de faire un break !


Donner du volume et du mouvement à la chevelure
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Le ventilateur est un accessoire indispensable en studio, car il permet de donner du mouvement et de l’ampleur à la chevelure du modèle. Cependant, il n’est pas très pratique à l’extérieur, d’autant que vous n’aurez pas forcément une alimentation électrique sous la main… À la place, agitez un réflecteur de haut en bas, comme le fait mon assistant Julio dans l’image ci-dessus. L’effet obtenu ne sera pas aussi efficace qu’en studio, et il vous sera peut-être difficile de sentir à quel moment déclencher, mais avec un peu d’habitude et la maîtrise du compte à rebours, vous finirez par y arriver.


Tourner les épaules
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Évitez de photographier une femme de face, au risque de donner l’impression, à cause du cadrage, qu’elle occupe plus d’espace. Personne ne veut paraître plus épais que ce qu’il est. En demandant à votre modèle de tourner les épaules et le buste, comme vous pouvez le voir au-dessus, vous obtiendrez, comme par magie, une silhouette plus élancée et plus esthétique.


Éviter les pieds à plat et les jambes droites
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Si vous faites des portraits en pied ou de trois quarts, et plus particulièrement de femmes, faites attention aux pieds à plat et aux jambes serrées, qui vous donneront des images peu flatteuses. Dans un premier temps, demandez à vos modèles de mettre des talons hauts, qui courbent le pied. Non seulement vous n’aurez plus de problème de symétrie, mais en prime, les pieds arqués affinent et dessinent les jambes. Ensuite, placez un pied plus en avant, avec le genou légèrement plié, et portez le poids du corps sur la jambe de derrière. Cette posture contribue à amincir votre sujet.

Vous vous souvenez de l’Apple Box présentée page 93 ? Ces boîtes existent en plusieurs hauteurs, et vous pouvez aussi utiliser des boîtes ou des petites caisses équivalentes. Demandez à votre modèle de poser un pied dessus, ce qui dessine agréablement la jambe. Cela fonctionne également lorsque le sujet est assis. Sinon, les jambes croisées tout en restant debout donnent également une attitude élégante (voir page 123).


Une astuce pour affiner la taille
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Pour affiner la taille de votre sujet, il existe une astuce qui vient du monde du cinéma et qui consiste à pivoter le haut du corps, au niveau de la ceinture. Pour renforcer l’effet, dites à votre modèle de porter le poids du corps sur la jambe arrière. Une autre technique consiste à se pencher en avant, en partant du principe que ce qui est proche de l’appareil paraît plus grand que ce qui en est plus éloigné. La taille sera ainsi plus en arrière et donc plus semblera plus fine. Cette méthode fonctionne très bien lorsque le sujet est assis, car il est tout à fait naturel dans ce cas, de se pencher en avant.


Dessiner les jambes
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En portrait en pied ou de trois quarts, il faut bien faire attention à l’aspect des jambes afin qu’elles ne semblent pas plus grosses qu’elles ne le sont en réalité. Proposez à votre modèle de croiser les jambes, comme dans l’exemple ci-dessus, ce qui va avoir pour effet de les affiner. Vous pouvez aussi croiser les chevilles ou faire comme les célébrités et pivoter le corps, pour le présenter un peu plus de profil, de sorte que la jambe qui est devant soit droite, et que celle qui est derrière soit légèrement fléchie. Puis tourner la tête et le visage face à l’appareil. « Silence, moteur, on tourne ! »


Révéler la taille
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Beaucoup de poses donnent l’impression que la taille et le bassin sont plus larges qu’ils ne le sont dans la réalité, et c’est probablement pour cela qu’il existe beaucoup d’astuces pour corriger ce problème. Le simple fait d’éloigner les bras du corps, avec la très classique et très efficace méthode des mains posées sur les hanches, fonctionne à merveille. En dégageant la taille, on en distingue mieux les contours, ce qui contribue à l’affiner.


Bien asseoir le modèle
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Si votre modèle est assis, sur une chaise, un banc ou un muret, ne le laissez pas s’adosser et s’installer trop confortablement. Au contraire, dites-lui de s’asseoir au bord. La posture sera d’autant plus élégante et cela amincira le corps et les jambes.


Plier tout ce que vous pouvez
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Il y a une règle très simple pour les bras, les jambes, les coudes : pliez-les. Si ça peut se plier, pliez ! Vous obtiendrez ainsi des poses plus élégantes et plus dynamiques. Ne laissez pas les bras ballants, de chaque côté du corps. Ne laissez pas les jambes bien droites non plus ou votre modèle risque de ressembler à une figurine en plastique. De plus, les bras le long du corps ont tendance à grossir. Mais attention : ne pliez jamais les bras à plus de 90° ! Juste un peu, c’est suffisant et efficace.


Cacher la paume des mains
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Si les mains sont dans le cadre, il y a une règle d’or à respecter : cacher les paumes. Le dessus des mains est toujours élégant et fin, ce qui n’est pas forcément le cas des paumes. Et, donc, lors de la séance de prise de vue, faites bien attention aux mains de votre modèle.


Garder les doigts serrés
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Outre les paumes qu’il faut éviter de montrer, il faut également faire bien attention aux doigts. Les mains sont beaucoup plus élégantes lorsque les doigts sont fermés. Et si la main est en contact avec le visage, le modèle ne doit pas exercer de pression, car il risque de déformer à la fois la main et le visage.


Agrémenter avec de petits accessoires

[image: image]

Si vous souhaitez donner un côté trendy à vos images, servez-vous de petits accessoires comme un chapeau, des lunettes de soleil, un châle, un parapluie, etc. Il m’est arrivé de travailler avec des modèles pas très à l’aise qui changeaient complètement d’attitude avec une simple paire de lunettes de soleil. C’est tout à fait étonnant comme certains sujets se transforment en acteurs grâce à un simple accessoire.

Cependant, restez sobre et évitez les accessoires fantaisistes (à moins que ce soit le but de la séance). Et si le modèle ne semble pas savoir quoi faire de ses mains (un problème récurrent avec les modèles masculins, qui ont tendance à croiser les bras ou à mettre les mains dans les poches), donnez-lui un accessoire à tenir, ce qui va occuper ses mains et le mettre plus à l’aise. Même si vous en venez à supprimer l’accessoire de la photo finale, il aura au moins servi à rassurer le sujet.


CHAPITRE 8

POST-TRAITEMENT

Utiliser Lightroom et Photoshop

Lorsqu’on réfléchit au terme post-traitement, on se rend vite compte que quelque chose ne tourne pas rond. Tout le monde sait que pré signifie « avant », post, « après » et traitement, eh bien c’est le traitement. Donc, post-traitement signifie « après le traitement ». Pourtant, voilà, ce que proposent Lightroom et Photoshop relève bien du traitement. J’ai fait quelques recherches sur le sujet, et je suis tombé sur des explications assez étonnantes. D’après le CNRS, les premiers photographes étaient des éleveurs, et l’une de leurs occupations principales était d’empêcher leur bétail de s’enfuir. Aujourd’hui, pour protéger leurs bêtes, ils utilisent du fil métallique ou des clôtures électriques. Mais, dans le temps, ils utilisaient des planches ou du barbelé entre des poteaux, voire des murets de pierre. Ces derniers étaient les plus solides mais prenaient beaucoup de temps à construire et coûtaient beaucoup d’argent, ce qui obligeait la plupart des fermiers à utiliser du barbelé. Le problème, c’est que les poteaux finissaient souvent renversés par les bêtes qui s’y frottaient ou s’y heurtaient. Lorsque cette situation se produisait, les éleveurs prenaient des photos des clôtures renversées et les joignaient à la déclaration d’assurance. Le développement et le tirage des photos était appelé, à l’époque, post-traitement, ce qui explique pourquoi, aujourd’hui encore, lorsque j’entends une vache meugler, je ressens une irrépressible envie de m’enfermer dans mon labo et d’appeler mon assureur. Croyez-moi, c’est du vécu…
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	Créer un rayon de soleil
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Appliquer un effet de flare qui réduit le contraste va à l’encontre de ce que nous essayons de faire depuis des années : éviter le flare et son impact sur le contraste, justement. Pourtant, on vous demandera probablement de le faire un jour. Et voici donc comment procéder.

Dans Lightroom : activez, dans le module Développement, le pinceau de retouche (touche K) situé sous l’histogramme. Puis, dans le panneau, à droite, double-cliquez sur Effet pour remettre tous les curseurs à zéro. Réglez le curseur Température à fond vers la droite et le curseur Teinte à 30 pour ajouter de la chaleur à l’éclairage du soleil. Ajustez exposition à 2,00 environ, pour éclaircir l’effet, réglez Contraste à –41 pour simuler la perte de contraste due au flare et poussez le curseur Hautes lumières à 57 pour amplifier la luminosité. Augmentez le diamètre du pinceau avec la molette de la souris et cliquez là où vous voulez poser l’effet. Pour le renforcer, cliquez sur Nouveau, dans le panneau, puis cliquez avec le pinceau au même endroit, ce qui va doubler l’effet des réglages.

Dans Photoshop : ouvrez l’image dans Camera Raw (ou allez dans le menu Filtre>Filtre Camera Raw), et suivez les mêmes étapes que dans Lightroom.




	Adoucir l’image
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Cet effet donne un aspect éthéré à vos portraits.

Dans Lightroom : dans le panneau Réglages de base du module Développement, réglez le curseur Texture à −80 pour adoucir l’image, puis renforcez l’effet avec le curseur Clarté à −10.

Dans Photoshop : après avoir ouvert l’image, dupliquez le calque d’arrière-plan (touches Cmd/Ctrl+J). Allez dans le menu Filtre>Flou>Flou gaussien. Dans la boîte de dialogue, saisissez un rayon de 50 pixels puis cliquez sur OK. Votre image deviendra floue jusqu’à ce que vous agissiez sur le curseur Opacité (en haut à droite du panneau Calques), en le réglant à 20 %. L’image redevient nette, mais avec un effet de diffusion.




	Ajouter un reflet parasite
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Ouvrez l’image dans Photoshop puis, en bas du panneau Calques, cliquez sur le bouton Créer un calque (2e à droite). Passez la couleur de premier plan en noir avec la touche D, puis, avec les touches Option+Suppr/Alt+Retour, remplissez le calque de noir. Dans le menu Filtre>Rendu, choisissez Halo et, dans la boîte de dialogue, réglez le curseur Luminosité à 130 % ; cliquez sur OK, ce qui va appliquer l’effet de flare au calque noir. Pour incruster l’effet dans l’image, allez dans le panneau Calques et sélectionnez le mode de fusion Superposition. Vous pouvez déplacer l’effet avec l’outil Déplacement (touche V), comme je l’ai fait ici, mais cela peut engendrer des transitions trop abruptes, selon la position de l’effet. Dans ce cas, en bas du panneau Calques, cliquez sur le bouton Ajouter un masque de fusion (3e à gauche), activez le pinceau (touche B), sélectionnez un modèle diffus, dans le sélecteur en haut de la barre d’options, puis peignez sur les bords de l’effet pour les diluer. Fusionnez le calque de l’effet avec le calque de l’image (touches Cmd+E/Ctrl+E). Ouvrez Camera Raw (menu Filtre>Filtre Camera Raw), puis réchauffez l’image en poussant le curseur Température vers la droite. Réduisez le contraste général, comme un vrai effet de flare, en réglant le curseur Contraste vers la gauche. Si l’effet manque un peu d’éclat, augmentez le curseur Hautes lumières ou Exposition. Cliquez sur OK pour valider. Vous pouvez voir le résultat ci-dessus.




	Désaturer la peau
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Cet effet, plutôt populaire, consiste à atténuer la couleur de la peau, à refroidir son aspect.

Dans Lightroom : activez le pinceau de retouche (touche K), double-cliquez sur le libellé Effet pour réinitialiser tous les curseurs. Réduisez le curseur Saturation à −28 puis passez le pinceau sur la peau. Une autre méthode consiste à utiliser les outils du panneau TSL/Couleur, allez dans l’onglet Saturation puis réglez les canaux Rouge et Orange vers la gauche, ce qui va désaturer progressivement les teintes de la peau.

Dans Photoshop : ouvrez l’image dans Camera Raw (ou alors allez dans le menu Filtre>Filtre Camera Raw), activez le pinceau (touche K ou cliquez sur son icône dans le bandeau de droite). Réglez le curseur Saturation à −28 et peignez sur la peau pour la désaturer. Tout comme Lightroom, vous pouvez aussi passer par le Mélangeur de couleurs, après avoir cliqué sur le bouton Modifier (touche E), en haut à droite. Puis, cliquez sur Saturation et réduisez les curseurs Rouge et Orange.




	Nettoyer la peau
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C’est un travail assez facile. Lightroom le fait relativement bien, mais pas aussi bien que l’outil Correcteur de Photoshop.

Dans Lightroom : dans le module Développement, activez l’outil Suppression des défauts (touche Q). Placez le pinceau sur un défaut, ajustez son diamètre avec la molette de la souris puis cliquez. Lightroom va automatiquement prélever une autre portion de l’image et recouvrir la zone à nettoyer. Si le résultat n’est pas parfait, vous pouvez déplacer à la main le deuxième cercle, qui correspond à la zone échantillonnée, ou demander à Lightroom de sélectionner une autre zone de prélèvement, avec la touche /.

Dans Photoshop : ouvrez l’image puis, dans la barre d’outils, à gauche, activez l’outil Correcteur (touche J, ou cyclez les différents outils associés avec Maj+J). Placez l’outil sur une partie de l’image à échantillonner, pressez la touche Option/Alt et cliquez pour prélever. Puis, placez l’outil sur le défaut à retoucher, ajustez le diamètre du pinceau (Mac : touches Ctrl+Alt, PC : touche Alt, et glisser la souris horizontalement) et cliquez pour retoucher.




	Atténuer les rides et les grains de beauté
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En ce qui concerne les rides et les grains de beauté, le mieux est de les atténuer et non de les supprimer, car la retouche risque alors d’être trop appuyée. Ici, le sujet est jeune, mais quand il sourit, les pattes d’oie et les plis sous les yeux sont marqués.

Dans Lightroom : dans le module Développement, sélectionnez l’outil Suppression des défauts (touche Q), sous l’histogramme. Passez le pinceau sur une ride ou un grain de beauté, et si la retouche ne vous convient pas, pressez la touche / pour forcer Lightroom à choisir une autre source de prélèvement. Puis, dans le panneau, à droite, déplacez le curseur Opacité jusqu’à ce que la ride ou le grain de beauté commence à réapparaître. En effet, les supprimer complètement nuit au réalisme de la retouche.

Dans Photoshop : après avoir ouvert l’image, sélectionnez l’outil Correcteur dans la barre d’outils, à gauche (ou cyclez les touches Maj+J jusqu’à tomber dessus). Placez le pinceau près de la ride à retoucher, puis cliquez tout en pressant la touche Option/Alt. Ensuite, peignez sur le défaut à retoucher, ce qui va le supprimer complètement. Pour le récupérer en partie, allez dans le menu Filtre>Atténuer Correcteur. Dans la boîte de dialogue qui s’affiche, réglez le curseur Opacité vers la gauche jusqu’à ce que le défaut retouché réapparaisse de façon réaliste, le but étant d’atténuer mais pas de supprimer.




	Estomper les reflets sur la peau
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Les taches de lumière donnent un aspect moite, voire gras à la peau. Voici comment les atténuer rapidement, sans affecter les hautes lumières.

Dans Lightroom : dans le module Développement, sélectionnez l’outil Suppression des défauts (touche Q), sous l’histogramme. Augmentez la taille du pinceau de sorte qu’il dépasse légèrement du reflet, puis cliquez ou peignez pour le supprimer. Si la retouche proposée ne va pas, déplacez le deuxième cercle pour changer la source d’échantillonnage. Pour récupérer les hautes lumières, déplacez, dans le panneau à droite, le curseur vers la gauche jusqu’à ce qu’elles réapparaissent légèrement.

Dans Photoshop : après avoir ouvert l’image, activez l’outil Pièce, dans la barre d’outils, à gauche, ou cyclez les touches Maj+J jusqu’à tomber dessus (vous pouvez également utiliser l’outil Correcteur de la page précédente, si le reflet est de petite taille). Tracez une sélection autour du reflet (comme avec l’outil Lasso) puis cliquez dedans et déplacez-la vers une partie de l’image propre : l’intérieur de la sélection vous montre un aperçu de la correction à venir. Si c’est bon, relâchez le bouton de la souris, la sélection revient à sa place, avec le reflet retouché. Pour récupérer les hautes lumières, allez dans le menu Édition>Atténuer Rapiécer la sélection puis, dans la boîte de dialogue, réglez le curseur Opacité vers la gauche, jusqu’à ce que le reflet apparaisse à peine.




	Rehausser l’iris
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Il est très important de renforcer le contraste de l’iris, car c’est le regard du sujet qui attire l’œil dans les portraits.

Dans Lightroom : dans le module Développement, activez le pinceau de retouche (touche K) dans la barre sous l’histogramme, puis réinitialisez tous les curseurs d’un coup en double-cliquant sur le libellé Effet. Réglez le curseur Contraste à 50, zoomez sur l’œil et passez le pinceau dans l’iris. S’il devient trop sombre, ajustez avec le curseur Exposition vers la droite.

Dans Photoshop : ouvrez l’image puis dupliquez le calque d’arrière-plan (Cmd/Ctrl+J). Dans le panneau Calques, passez du mode de fusion normal à Lumière tamisée, ce qui va amplifier le contraste (et pour un contraste encore plus fort, essayez Incrustation). Pressez la touche Option/Alt puis cliquez sur Ajouter un masque de fusion (3e bouton à gauche, en bas du panneau Calques), ce qui va masquer le calque de contraste par un masque de fusion noir. Activez l’outil Pinceau (touche B) puis, dans la barre d’options, en haut, sélectionnez un pinceau diffus, zoomez dans les yeux, assurez-vous que la couleur de premier plan soit le blanc, puis peignez sur l’iris pour en dévoiler le contraste et renforcer les yeux du sujet.




	Accentuer la netteté en portrait
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L’accentuation de la netteté est très simple avec les sujets masculins : il suffit d’aller dans le panneau Détail, de pousser le curseur Gain, et c’est tout ! En revanche, l’accentuation est plus délicate pour les femmes et les enfants : il faut conserver les détails (yeux, sourcils, narines, lèvres, dents, cheveux, contour du visage et des mains) bien nets, tout en faisant attention à ce que l’aspect de la peau reste lisse. Voici comment procéder.

Dans Lightroom : allez dans le panneau Détail du module Développement puis, dans la section Netteté, réglez le curseur Gain à 60, et laissez les curseurs rayon et Détail à leurs valeurs par défaut (1,0 et 25). Ce qui nous intéresse, c’est la magie du curseur Masquage. Pour le voir à l’œuvre, maintenez la touche Option/Alt enfoncée et cliquez sur le curseur : l’image devient toute blanche, ce qui indique que Lightroom applique l’accentuation à toute l’image. Puis, tout en pressant la touche Option/Alt, déplacez le curseur vers la droite, jusqu’à ce que des portions noires apparaissent. Elles indiquent les parties de l’image qui ne seront pas accentuées ; si vous poussez un peu plus vers la droite, vous verrez, en blanc, les contours des détails à accentuer (yeux, sourcils, narines, lèvres, dents, cheveux, etc.).

Dans Photoshop : les étapes pour Lightroom fonctionnent également pour Camera Raw ou pour le Filtre Camera Raw (menu Filtre).




	Rendre le regard plus lumineux
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Faites très attention à ce type de retouche, qui, exagérée, rend l’effet artificiel. Le but est de rester conforme à la luminosité générale du visage ; les réglages doivent donc se faire à tâtons jusqu’à ce que le résultat soit naturel.

Dans Lightroom : dans le module Développement, activez le pinceau de retouche (touche K) dans la barre sous l’histogramme, puis réinitialisez tous les curseurs d’un coup en double-cliquant sur le libellé Effet. Commencez par régler le curseur Exposition à 0,50, puis zoomez et passez le pinceau sur toute la surface de l’œil (voir l’illustration ci-dessus). Enfin, ajustez progressivement le curseur Exposition jusqu’à ce que la luminosité de l’œil corresponde à celle du visage (ici, je l’ai augmentée à 0,88).

Dans Photoshop : ouvrez l’image dans Camera Raw (ou par le menu Filtre>Filtre Camera Raw) et activez le pinceau de retouche (touche K) en cliquant sur l’icône dans le bandeau vertical, à droite. Pressez la touche Option/Alt puis cliquez sur Réinitialiser, en bas, pour remettre à zéro les curseurs. Réglez le curseur Exposition à 0,50 puis, comme dans Lightroom, peignez tout l’œil et ajustez le curseur Exposition jusqu’à ce que la luminosité corresponde à celle du visage.


Le plug-in de retouche Perfectly Clear

[image: image]

Outre le travail de retouche que je fais sur les images les plus importantes, j’utilise également un plug-in très efficace lorsque je n’ai pas le temps de le faire à la main. Il repose sur l’identification de visages ainsi que des préréglages utiles au quotidien, notamment pour le lissage de la peau, une tâche assez complexe pour un débutant dans Photoshop. Le plug-in, qui est compatible avec Lightroom et Photoshop, est développé par EyeQ et s’appelle Perfectly Clear Complete. Il est mis à jour très régulièrement. Lorsque vous ouvrez une image, il analyse la photo et applique automatiquement le traitement Intelligent Auto HD, qui lisse la peau et éclaircit le visage. Si vous souhaitez des corrections plus évoluées, vous pouvez utiliser les préréglages Beautify ou Beautify+, et les retouches sont affichées en temps réel.

Le programme est particulièrement efficace pour les yeux et la peau – il la lisse sans effacer les pores et les détails, de sorte que le modèle ne ressemble pas à une poupée en plastique, comme c’est le cas avec d’autres plug-ins. Bien entendu, vous disposez de nombreux outils pour la retouche à la main, regroupés dans le volet de droite. Mais, dès lors que vous avez à manipuler un tas de curseurs, autant le faire dans Lightroom ou Photoshop, et c’est pour cette raison que je me sers essentiellement des réglages automatiques (il y a des préréglages affectés à des éléments spécifiques du visage). Vous pouvez télécharger une version d’essai valable 21 jours (www.eyeq.photos/perfectlyclear).




	Donner un rendu ciné aux portraits
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Vous aurez beaucoup de mal à trouver un film ou même une série (prenez The Handmaid’s Tale, The Walking Dead, Breaking Bad…) qui n’a pas fait l’objet d’un étalonnage des couleurs (color grading), tant le phénomène règne sur le monde de la photographie. Il est d’ailleurs très facile d’appliquer un rendu ciné dans Photoshop : ouvrez l’image puis, en bas du panneau Calques, cliquez sur le bouton Créer un calque de remplissage (4e à gauche) puis sélectionnez Correspondance de couleur.

Nous allons appliquer un LUT (Look Up Table ou table de conversion). Dans le panneau Propriétés, cliquez et maintenez le clic sur le menu Charger 3D LUT et, dans le menu, sélectionnez TealOrangePlusContrast.3DL, l’un de mes préférés, tout en bas. Une teinte s’applique aussitôt à l’image, qui rappelle un peu les procédés de traitement croisé, très appréciés de nos jours. Vous pouvez en profiter pour en essayer d’autres que j’aime bien, notamment pour la simulation de films argentiques, qu’on voit beaucoup sur Instagram, tels que Kodak 5218 Kodak 2383 (by Adobe).cube, Soft_Warming.look ou encore Fuji REALA 500D Kodak 2393 (by Adobe).cube. Si la teinte appliquée vous semble un peu trop intense, allez dans le panneau Calques et réduisez l’opacité du calque de réglage de correspondance de couleur à votre guise.




	Retravailler le visage avec l’outil Fluidité
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Cet outil est une pièce maîtresse de Photoshop, car ses curseurs sont dédiés à des parties précises du visage. Vous pouvez modifier la largeur du visage, l’intensité du sourire (ou du froncement de sourcils), la taille et la finesse du nez, des yeux, de la mâchoire, etc. Allez dans le menu Filtre>Fluidité, le filtre s’ouvrant dans sa propre fenêtre (voir ci-dessus). Pour retoucher le visage, tout ce que vous avez à faire est de manipuler les curseurs, l’effet étant atténué vers la gauche et renforcé vers la droite (par exemple, le curseur Largeur du visage va affiner le visage vers la gauche et l’élargir vers la droite). S’il y a plusieurs personnes dans la photo, l’outil est capable de différencier les visages et de vous laisser intervenir sur l’un d’entre eux, après l’avoir sélectionné dans le menu Sélectionner un visage, tout en haut de la section Modification des traits du visage.




	Supprimer mèches et cheveux rebelles
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Ce type de retouche étant assez ardu à réaliser avec l’outil Suppression des défauts de Lightroom, je vous conseille donc de vous tourner vers Photoshop, qui est mieux équipé. Pour cela, vous allez utiliser deux outils : tout d’abord, l’outil Correcteur localisé (touche J) qui a l’aspect d’un pansement avec un cercle pointillé. Ajustez le diamètre du pinceau (Mac : Ctrl+Option+glisser la souris horizontalement, PC : Alt+glisser la souris horizontalement), de sorte qu’il soit un peu plus large que le cheveu, puis peignez de l’extrémité du cheveu vers la tête et arrêtez-vous juste avant. En effet, l’outil a tendance à baver dès qu’il arrive près de la tête.

Il est temps de passer à l’outil Tampon de duplication (touche S) qui, lui, ne bave pas. Après l’avoir activé, sélectionnez, dans la barre d’options, en haut, un pinceau de petite taille et diffus, pressez la touche Option/Alt et cliquez dans une zone de l’arrière-plan, là où vous vous êtes arrêté avec l’outil Correcteur localisé. Ensuite, placez-vous sur la portion de cheveu qui reste, avec un diamètre légèrement supérieur, puis peignez. L’arrière-plan prélevé par l’outil va se déposer et masquer le cheveu. Vous devrez passer d’un outil à l’autre et répéter l’opération. Si jamais vous trouvez que l’outil Correcteur localisé ne bave pas, eh bien vous avez de la chance, ça arrive, alors profitez-en !




	Mettre en lumière le visage
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Notre regard est attiré naturellement par les parties les plus lumineuses d’une image et, en portrait, cela doit être le visage. C’est pour cela que j’augmente toujours la luminosité des visages de 1/3 de diaphragme. Voici comment procéder.

Dans Lightroom : dans le module Développement, activez le pinceau de retouche (touche K) dans la barre sous l’histogramme, puis réinitialisez tous les curseurs d’un coup en double-cliquant sur le libellé Effet. Réglez le curseur Exposition à 0,30 puis peignez sur le visage pour l’éclaircir. En cas de différence avec la luminosité du cou, n’hésitez pas à y passer le pinceau. Cette retouche se doit d’être subtile, mais si le visage est encore un peu trop sombre, réglez le curseur à 0,50.

Dans Photoshop : ouvrez l’image dans Camera Raw (ou par le menu Filtre>Filtre Camera Raw) et activez le pinceau de retouche (touche K) en cliquant sur l’icône dans le bandeau vertical, à droite. Pressez la touche Option/Alt puis cliquez sur Réinitialiser, en bas, pour remettre les curseurs à zéro. Réglez le curseur Exposition à 0,30 (soit 1/3 de diaphragme) puis peignez tout le visage. Si nécessaire, réglez le curseur à 0,50, soit ½ diaphragme.




	Ajouter un léger effet de vignetage
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Il s’agit ici d’un travail de finition, qui assombrit tout le pourtour de l’image, ce qui permet, subtilement, d’attirer le regard sur le sujet. Le réglage que j’utilise, et qui est toujours le même, est vraiment très fin, mais si vous comparez les deux images ci-dessus, vous verrez que cela fait vraiment la différence.

Dans Lightroom : dans le module Développement, ouvrez le panneau Effets puis, dans la section Vignetage après recadrage, réglez le curseur Gain à −11 (voir ci-dessus). C’est tout, et c’est efficace, comme vous pourrez le constater par comparaison en cliquant sur le petit interrupteur du panneau.

Dans Photoshop : ouvrez l’image dans Camera Raw (ou via le menu Filtre>Filtre Camera Raw). Cliquez sur le bouton Modifier, tout en haut, à droite puis, dans le volet, ouvrez la section Effets et réglez le curseur Vignetage à −11. Pour voir la différence avant/après, cliquez sur l’œil, à droite du nom de la section Effets.




	Créer un effet de spot
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J’apprécie beaucoup cet effet de spot subtil que vous pouvez pivoter, redimensionner, étirer, etc.

Dans Lightroom : dans le module Développement, activez le filtre radial (touches Maj+M). Dans le panneau, double-cliquez sur Effet pour remettre tous les curseurs à zéro. Puis, passez au dernier paragraphe de cette page.

Dans Photoshop : ouvrez l’image dans Camera Raw (ou via le menu Filtre>Filtre Camera Raw), puis activez le filtre radial dans le bandeau de droite (ou touche J). Pressez la touche Option/Alt puis cliquez sur Réinitialiser, en bas, pour tout remettre à zéro.

Aussi bien dans Lightroom que dans Camera Raw, une fois le filtre radial activé, réglez le curseur Exposition à −1,00, voire −1,50 ou plus (−1,89 pour renforcer l’effet, comme ici). Cochez Inverser, pour que l’effet s’applique à l’extérieur du filtre gradué. Tracez une ellipse autour du sujet et déplacez-la en la saisissant par l’épingle d’édition (pastille centrale). Pour pivoter, placez la souris près d’une des poignées, le pointeur se transformant en double-flèche recourbée, puis glissez la souris vers le haut ou le bas. Pour agrandir l’ellipse, saisissez l’une de ses poignées et tirez.




	Apposer de la texture sur un fond uni
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L’image de gauche est un portrait éclairé par une fenêtre, devant un fond uni, et nous allons y ajouter de la texture pour donner plus de relief à l’image. Vous pouvez récupérer des fonds gratuits soit sur Adobe Stock, soit sur Internet (assurez-vous que la texture soit estampillée libre de droits ou Creative Commons). Vous pouvez également emmagasiner des textures en prenant des photos de murs.

Dans Photoshop : ouvrez l’image du portrait et celle de la texture. Sélectionnez la texture avec les touches Cmd/Ctrl+A, copiez-la avec Cmd/Ctrl+C, cliquez sur l’image du portrait et collez la texture avec les touches Cmd/Ctrl+V. Elle apparaîtra dans son propre calque, recouvrant le portrait, qui se trouve dans le calque situé juste en dessous. Pour fusionner le contenu des deux images, allez dans le panneau Calques puis changez le mode de fusion pour Incrustation (voir ci-dessus). À ce stade, la texture recouvre aussi le sujet, ce qui lui donne du psoriasis. Pour régler ce problème, cliquez sur le bouton Ajouter un masque de fusion (3e à droite, en bas du panneau Calques). Activez l’outil Pinceau (touche B), sélectionnez un pinceau diffus dans la barre d’options, en haut à gauche de Photoshop, assurez-vous que la couleur de premier plan soit le noir (touche X) puis peignez sur le sujet, ce qui va retirer la texture qui le recouvre. Pour finir, dans le panneau Calques, réduisez l’opacité afin de mieux fondre la texture dans l’arrière-plan (ici, elle est réglée à 50 %).




	Rendre la peau plus lumineuse
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Voici une petite astuce qui va vous permettre d’illuminer la peau du sujet sans affecter le reste de l’image.

Dans Lightroom : dans le module Développement, ouvrez le panneau TSL/Couleur, cliquez sur l’onglet Luminance puis réglez les curseurs des canaux Orange et Rouge vers la droite (ces canaux agissent directement sur la teinte de la peau). Cela va éclaircir non seulement le visage, mais également les mains, la gorge, etc. Notez que cela affectera aussi des éléments de teintes équivalentes dans l’image.

Dans Photoshop : ouvrez l’image dans Camera Raw (ou via le menu Filtre>Filtre Camera Raw), cliquez sur le bouton Modifier (touche E) tout en haut du bandeau de droite, puis ouvrez la section Mélangeur de couleurs. Cliquez sur Luminance puis ajustez les canaux Orange et Rouge vers la droite. Comme dans Lightroom, cela va éclaircir toute la peau visible du modèle et affecter plus ou moins subtilement les teintes approchantes dans le reste de l’image.




	Adoucir la peau
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Jusqu’à présent, je déconseillais d’adoucir la peau dans Lightroom, car les résultats étaient discutables. Mais les choses ont changé avec le curseur Texture (bien qu’on soit encore loin de la technique de séparation de fréquences de Photoshop, et comme je vous aime bien, vous trouverez une vidéo à ce propos dans le chapitre d’introduction). J’aimerais aussi dire merci à mon ami Frank Doorhof, photographe de mode, qui m’a appris cette méthode.

Activez le pinceau de retouche (touche K) puis cliquez sur Effet pour réinitialiser tous les curseurs. Ensuite, réglez le curseur Texture à une valeur très basse (entre −80 et −100), le curseur Clarté à une valeur modérée (20) et passez le pinceau sur la peau, en évitant soigneusement les yeux, la bouche, les sourcils et les cheveux. N’hésitez pas à réduire le diamètre du pinceau, avec la molette de la souris. Pour finir, redonnez du contraste et de la présence avec le curseur Correction du voile réglé aux alentours de 20, vous verrez, ça fonctionne très bien ! (Encore merci, Franck).

(La méthode proposée ici s’applique également à Camera Raw dans Photoshop. – NdT)


CHAPITRE 9

DES RECETTES POUR VOS PORTRAITS

Les ingrédients pour des photos réussies

J’ai gardé ce chapitre puisqu’il s’agit… du dernier chapitre. Vous y découvrirez tout l’envers du décor : les secrets des séances de portrait, les astuces des pros, les réglages de l’appareil, les conseils pour obtenir le même résultat et enfin mes recommandations concernant le post-traitement. À cet instant précis, vous vous dites probablement : « Scott, tout ce que tu racontes sur ce chapitre est précieux, mais honnêtement, en tant que lecteur assidu, je suis assez déçu par cette intro. » Je sais. J’ai aussi l’impression de vous décevoir… Et, pourtant, je dispose encore d’assez de place pour donner à cette intro le petit grain de folie qui a fait le succès de mes ouvrages. Mais voilà, je vais m’abstenir. Pour la toute première fois, je voulais vous dire quelque chose de vraiment utile et, franchement, ça fait du bien. Peut-être même que je vais continuer comme ça. Je veux vous faire partager ce que j’ai appris. Je veux que vous n’ayez pas besoin de trimer comme j’ai pu le faire à mes débuts. Je veux que vous puissiez profiter de mon expérience. Je veux briser les règles et vous dire quelque chose de nouveau, que je n’ai jamais dit nulle part et qui va faire toute la différence dans votre pratique du portrait. Ce que je veux vous dire, et bien, je viens de vous le raconter…

[image: image]


Portrait avec soleil à la verticale et diffuseur

[image: image]

En coulisses : ici, nous nous trouvons dans un ancien conteneur sans toit, avec une belle lumière en quantité suffisante. La couleur des parois s’oppose parfaitement au vêtement jaune porté par le modèle, et leur structure est très belle. Un examen des premières photos a montré que le soleil, placé à la verticale, a noyé de lumière le sommet de la tête et les bras du modèle. En compensant l’exposition la scène était trop sombre et les hautes lumières encore trop présentes. Il a donc fallu placer un diffuseur Lastolite TriGrip au-dessus du sujet pour obtenir une belle lumière.

Réglages de l’appareil : j’ai utilisé un 85 mm f/1,2, à une ouverture de f/1,8, car je ne voulais pas risquer de manquer de netteté à cause d’une profondeur de champ trop étroite. Une fois le diffuseur en place, j’ai augmenté la sensibilité à 400 ISO pour avoir une vitesse suffisante pour le travail à main levée. J’étais donc en priorité diaphragme à f/1,8, 400 ISO à une vitesse de 1/100 s. L’image du cliché d’essai étant trop lumineuse, aussi j’ai réduit l’exposition (voir page 22) de 1/3 de diaphragme.


Résultat

[image: image]

Remarques : on voit très bien la différence avec le diffuseur qui atténue la lumière de 1 diaphragme. Il y a encore des traces de hautes lumières sur l’épaule, mais ça ne me pose pas problème. Les reflets du soleil englobent la chevelure. Côté composition, j’ai volontairement laissé de l’espace vide à gauche pour attirer immédiatement le regard vers le sujet. Le modèle se détache très bien du fond, alors qu’il se trouve à un peu moins de 2 m. C’est la grande ouverture de f/1,8 qui permet de noyer l’arrière-plan vert dans le flou.

Post-traitement : pour amplifier l’effet de l’éclairage, je suis passé dans le panneau Effets de Lightroom pour appliquer un vignetage subtile sur les bords. Ensuite, j’ai utilisé un filtre gradué, du bord gauche de l’image jusqu’au modèle, pour assombrir cette partie de 1 diaphragme, ce qui contribue également à diriger le regard vers le sujet. Puis, avec le pinceau de retouche et le curseur Exposition à 0,50, j’ai éclairci les cheveux du côté gauche, pour équilibrer avec les reflets du soleil. Pour finir, dans le panneau Réglages de base, j’ai renforcé le contraste pour des couleurs plus chatoyantes.


Portrait dans une grande salle avec diffuseur
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En coulisses : notre modèle est allongé au sol de cette grande et magnifique salle éclairée en abondance par de hautes portes-fenêtres (nous verrons comment en tirer parti page suivante). Je suis placé plus à droite et assis par terre. Je suis en prise de vue connectée avec Lightroom, ce qui me permet de voir les images en grand, immédiatement sur l’écran 15” de mon portable. C’est un atout majeur de voir les images à cette taille, dès qu’elles ont été prises, car vous pouvez saisir tous les défauts et les corriger immédiatement. Vous pouvez également contrôler plus facilement les ombres et expressions du modèle, et c’est pour cela que je ne peux que vous conseiller de travailler de cette manière. Dans l’image incrustée, vous noterez le haut-parleur sur la caisse, un peu de musique rend les séances plus conviviales.

Réglages de l’appareil : pour l’image finale, j’ai utilisé un zoom 70-200 mm f/2,8 avec une focale de 70 mm. J’ai dû prendre pas mal de recul pour inclure le modèle, le décor et pouvoir raconter une histoire. Avec une focale plus courte, j’aurais pu me rapprocher, mais j’aurais risqué de déformer le sujet et de devoir renoncer à l’effet de compression des plans du téléobjectif. La sensibilité est de 200 ISO, mais comme j’étais sur trépied, j’aurais pu descendre à 100 ISO. L’appareil est en priorité diaphragme et la vitesse est de 1/13 s, trop basse pour risquer de travailler à main levée.


Résultat
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Remarques : la difficulté lors de cette séance, a été de maîtriser la quantité de lumière, qui était telle, que le visage du modèle était surexposé et affolait les indicateurs d’écrêtage de l’appareil. Si vous jetez un œil à l’image de la page précédente, vous verrez qu’on a scotché un rideau de douche sur la fenêtre, ce qui a permis de diffuser la lumière (voir page 39) avec beaucoup d’efficacité, comme l’aurait fait une boîte à lumière de grande taille.

Post-traitement : je voulais mettre en valeur les détails et donner beaucoup de profondeur à l’image. Dans Lightroom, j’ai éclairci les ombres en déplaçant le curseur concerné vers la droite. Pour les hautes lumières, j’ai fait en sorte que le sujet ne soit pas trop illuminé, puis j’ai renforcé le contraste. Pour finir, j’ai assombri les bords avec la technique décrite page 147. Enfin, dans le panneau Détail, j’ai accentué la netteté avec le curseur Gain à 65, ce qui donne plus de punch à l’image.


Portrait avec effet de flare

[image: image]

En coulisses : nous voici réunis dans un amphithéâtre, sous le soleil brûlant de Floride. C’est la fin de la journée, et je vais en profiter pour placer le soleil directement derrière mon sujet. Je fais en sorte que le bord des rayons du soleil la touche, ce qui va créer un effet de flare, c’est-à-dire des reflets parasites et des taches de couleur qui peuvent être très intéressants.

Réglages de l’appareil : j’ai utilisé un grand-angle pour obtenir un effet de flare plus facilement qu’avec une longue focale. Je me suis donc servi du zoom que j’aime le moins, un 24-70 mm f/2,8, à la focale de 24 mm et, d’ailleurs, depuis cette séance, je l’ai revendu. C’était le seul grand-angle que j’avais sous la main ce jour-là, que voulez-vous, on se débrouille comme on peut… J’étais à f/2,8 (j’aurais pu obtenir plus de rayons à f/16) et 100 ISO. En mode priorité à l’ouverture, avec une vitesse de 1/4 000 s. Comme mon sujet est une silhouette, j’ai surexposé de 1,3 diaphragme, ce qui débouche le contre-jour et donne cet aspect très lumineux à la scène.


Résultat
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Remarques : en général, je n’aime pas trop photographier en contre-plongée, pas plus que de prendre les gens en photo avec un 24-70 mm, qui ne les met pas en valeur. Mais, dans ce cas, l’intérêt est d’obtenir un effet particulier (surexposé), dans un décor spécifique (les immeubles) et en plaçant le soleil de façon très précise (pour qu’il puisse toucher le sujet, j’ai dû me mettre à genoux).

Post-traitement : pour obtenir cet effet surex dans Lightroom, je pousse le curseur Hautes lumières et je réduis le contraste. Pour éclairer un peu plus mon sujet, je déplace également le curseur Ombres vers la droite. Pour réchauffer l’image, il suffit de régler le curseur Température vers la droite. L’idéal, pour obtenir ce flare, aurait été d’attendre encore 1 heure, le temps que le soleil descende un peu, et que le ciel soit moins bleu.


Portrait d’intérieur à contre-jour
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En coulisses : ici, notre sujet est allongé sur un canapé, à contre-jour devant une baie vitrée et le visage à l’ombre. De plus, en observant attentivement cette image, on peut voir que la main est nette, mais pas le visage, et qu’il y a une dominante verte. Les teintes dues à la lumière de la pièce rebondissent un peu partout, y compris sur la robe. Bref, je ne sais pas trop à quoi je pensais ce jour-là, mais tout cela n’est pas très bon.

Réglages de l’appareil : l’image finale a été prise avec un 85 mm f/1,2 réglé à f/2,8. Je n’étais pas à la recherche d’un arrière-plan particulièrement flou et doux, mais à cette ouverture, il suffit de s’approcher du sujet pour obtenir l’effet. J’ai simplement essayé de capturer sa pose, de sorte qu’on se rende compte immédiatement qu’il s’agit d’une mariée. C’est un portrait dans un décor, mais avec un champ de vision restreint. En priorité à l’ouverture, avec une sensibilité de 320 ISO et une vitesse de 1/60 s, j’obtiens le résultat visible dans l’incrustation, avec un problème d’exposition (une photo loupée, en somme). Le plus étonnant, c’est qu’entre la photo loupée et l’image finale, l’écart ne tient pas à grand-chose : un petit réglage sur l’appareil, un peu de travail dans Lightroom, et voilà !


Résultat

[image: image]

Remarques : quand j’ai vu le cliché de test, j’ai été tenté de tout plier et de trouver un autre endroit. Mais comme j’aimais bien la lumière blanche unie qui émanait des fenêtres et j’ai donc persévéré. La première chose à faire a été de sortir la mariée du contre-jour. Vous vous rappelez, page 76, lorsque je vous expliquais que pour photographier en pleine lumière, il fallait placer le sujet dos au soleil et surexposer ? Quelles en sont les conséquences ? L’arrière-plan devient très lumineux, au point que les fenêtres deviennent complètement blanches, mais le sujet est ainsi baigné d’une belle lumière, et n’est plus à contre-jour. À votre avis, de combien ai-je surexposé pour obtenir ce résultat ? Quasiment 3 diaphragmes ! Enfin, 2,7 pour être exact. La vitesse a donc chuté à 1/30 s, m’obligeant à tenir l’appareil fermement, ce que j’ai réussi à faire.

Post-traitement : le traitement a été facilité par la luminosité de l’image. D’abord, il a fallu supprimer les dominantes de couleur sur sa robe et, pour cela, dans Lightroom, j’ai utilisé le pinceau de retouche avec le curseur Saturation réglé quasiment à fond vers la gauche (mais pas complètement, au risque de peindre du gris). La robe étant redevenue blanche (youhou !), j’ai également désaturé la peau (voir page 135). Puis, pour finir, j’ai créé un nouveau masque avec le pinceau, poussé le curseur Hautes lumières à droite et peint sur les fenêtres pour les rendre encore plus blanches, de sorte qu’on ne voit aucun détail au travers.


Portrait en pleine lumière avec diffuseur
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En coulisses : le sujet est un pilote d’hélicoptère de secours de l’US Army, pris sur le tarmac, lors d’une journée d’été étouffante. Nous avons utilisé un grand diffuseur pour obtenir une belle lumière tamisée, une version bien plus grande que le modèle présenté page 63. Fabriqué par Lastolite, il est fixé à deux assistants de studio, eux-mêmes calés par des sacs de sable (pour qu’ils n’aillent pas percuter les hélicoptères en cas de coup de vent). Le panneau est orientable, grâce à deux rotules, et vous pouvez voir son ombre derrière le pilote.

Réglages de l’appareil : pour cette photo, j’ai utilisé un zoom 70-200 mm f/2,8 à la focale 180 mm. J’ai également utilisé un zoom grand-angle à 24 mm (voir l’image incrustée), avec une ouverture de f/11 pour que tous les plans de l’image soient bien nets. En effet, je souhaitais un portrait dans le contexte, incluant l’hélicoptère, pour mieux raconter une histoire.


Résultat
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Remarques : j’utilise ce diffuseur de grande taille pour les photos de groupe ou les portraits en pied, car il me donne une lumière douce et homogène. Pour certaines images, nous avons également utilisé un grand réflecteur rond pour renvoyer de la lumière vers le sujet mais, la plupart du temps, la lumière réfléchie par le tarmac suffisait.

Post-traitement : l’image a été traitée dans Lightroom, mais vous pouvez obtenir les mêmes résultats avec Camera Raw. J’ai réglé les hautes lumières à une valeur particulièrement basse (−75), ce qui a permis d’atténuer les reflets sur son visage en sueur. Le curseur Contraste a été réglé à +10 pour donner de la pêche et le curseur Texture, réglé à +35, révèle tous les détails de la combinaison de vol. Avec le pinceau, j’ai même amplifié les éléments de la tenue, avec la texture à 50 et la clarté à 25 (je trouvais que l’effet du curseur Texture appliqué globalement, dans le panneau Réglages de base, n’était pas suffisant). Puis j’ai créé un autre masque, positionné la texture à 30 et le contraste à 15 pour renforcer la présence du ciel. Pour le rendre encore plus sombre, je me suis servi du filtre gradué et, après avoir réinitialisé tous les curseurs, j’ai réglé l’exposition à −1,00. Le filtre a été tiré du haut de l’image jusqu’à 1 cm au-dessus de la ligne d’horizon. Enfin, tout en bas du panneau Filtre gradué, j’ai activé le masque de gamme de couleur, et j’ai retiré l’effet d’assombrissement que créait le ciel sur le casque grâce à la pipette. C’est tout !


Portrait en lumière dure avec diffuseur
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En coulisses : nous voici en pleine action, avec la mariée à l’arrière de la voiture. La vitre est baissée et elle regarde vers l’appareil. Le soleil tape directement sur la voiture et notre modèle plisse les yeux. La lumière est intense et particulièrement dure. Ici, mon assistant tient un diffuseur 1 diaph (voir page 56) au-dessus de la portière, ce qui permet d’obtenir un éclairage doux et diffus.

Réglages de l’appareil : souhaitant noyer l’arrière-plan dans le flou, j’ai utilisé un objectif 85 mm f/1,2 ouvert à f/1,4, beaucoup plus que je ne l’aurais souhaité, car à cette ouverture, la profondeur de champ est si restreinte que la moindre erreur de mise au point sur les yeux se traduira par une photo floue. Je préfère f/1,8, mais dans le feu de l’action, je n’avais pas vraiment réalisé que j’étais à f/1,4. L’appareil était réglé à 100 ISO et, à cette grande ouverture, la vitesse est montée à 1/2 500 s.


Résultat
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Remarques : le diffuseur se reflète sur la carrosserie. D’ordinaire personne ne le remarque, mais si vous vous en rendez compte, impossible de l’ignorer. La façon dont la lumière éclaire le sujet indique qu’on est en milieu de journée, avec le soleil à la verticale, ce qui entraîne des ombres sous les arcades sourcilières et sous le menton. Mais, grâce au diffuseur, la lumière est tamisée et même très agréable.

Post-traitement : le voile de la mariée m’a posé quelques soucis. Mon appareil était réglé sur la balance des blancs automatique, comme je le fais toujours à l’extérieur, mais à cause du diffuseur, le voile étant à l’ombre, il se teintait de bleu. Dans Lightroom, j’ai donc dû activer le pinceau de retouche, ajuster le curseur température vers le jaune (à droite), et peindre le voile, pour compenser la dominante bleue. Puis, j’ai créé un autre masque et passé le pinceau sur le bouquet, en réduisant le curseur Hautes lumières. En effet, étant très lumineux, il risquait de détourner l’attention.


Portrait en lumière douce avec diffuseur
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En coulisses : ce portrait a été pris sur un canapé près d’une fenêtre, un jour de pluie. La lumière qui, normalement, aurait dû être assez directe et intense est, au contraire, très douce et particulièrement enveloppante. Si la lumière avait été puissante, j’aurais dû placer le canapé à 2 m au moins, ou alors le reculer pour qu’il ne soit pas dans l’axe de la fenêtre, de sorte que la lumière atteigne à peine le modèle. Mais, ce jour-là, par chance, la lumière était vraiment très belle tout près de la fenêtre.

Réglages de l’appareil : là encore, je souhaitais avoir un fond flou et j’ai donc utilisé un 85mm f/1,2 ouvert à f/1,8. J’étais en priorité à l’ouverture, à 100 ISO, et la vitesse d’obturation déterminée par l’appareil était 1/400 s, ce qui est amplement suffisant pour obtenir une image parfaitement nette à main levée. Même si l’éclairage était très doux, j’ai dû compenser l’exposition pour obtenir cet effet clair/obscur. De combien de diaphs à votre avis ? Quasiment 2 (1,7 pour être exact). Tâchez de vous en souvenir : assombrir une telle scène par compensation de l’exposition a pour effet de monter la vitesse d’obturation.


Résultat
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Remarques : notez la douceur de la lumière provenant de la fenêtre. C’est exactement ce que je recherchais. Le modèle est placé de manière à ce que la lumière l’enveloppe, y compris la partie du visage opposée à la source d’éclairage. Je photographie également mon modèle du côté ombre, celui qui est le plus proche de l’appareil (voir page 112), car je pense que c’est la meilleure façon de mettre une personne en valeur. Si j’avais souhaité l’éclairer complètement, pour obtenir un visage plus rond (voir page 113), ce que la plupart des gens ne souhaitent d’ailleurs pas, je lui aurais demandé de pivoter pour se placer à l’opposé de la fenêtre, tout en tournant la tête vers l’appareil. Dans ce cas, la partie éclairée du visage aurait été la plus proche de l’objectif. J’utilise rarement cette technique, sauf si le lieu, la pose ou le visage mince du sujet s’y prête.

Post-traitement : dans Lightroom, j’ai éclairci les ombres pour détacher légèrement la chevelure du fond sombre. Puis avec le pinceau, combiné à un léger réglage des curseurs Hautes-lumières et Exposition, j’ai peint sur les cheveux pour en faire ressortir les parties les plus brillantes (je procède assez régulièrement ainsi sur les portraits, car le jeu de lumière embellit les cheveux et améliore au final toute la luminosité de l’image). Pour finir, j’ai légèrement assombri les bords, avec la technique présentée page 147.


Portrait classique à la fenêtre
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En coulisses : notre sujet est dans un ancien entrepôt, éclairé par la lumière de la fenêtre. Comme vous pouvez le voir, je suis parallèle à la fenêtre et le modèle a la tête tournée pour obtenir un éclairage latéral.

Réglages de l’appareil : ici, j’ai utilisé un zoom 70-200 mm f/2,8 à la focale de 70 mm. La sensibilité est de 1 000 ISO, bien plus élevée qu’il ne faudrait, mais l’appareil produit peu de bruit (il s’agit d’un Canon EOS 1Dx), ce qui par conséquent ne m’inquiète pas. Mais pourquoi une telle sensibilité était-elle nécessaire ? Nous y reviendrons plus amplement page suivante, mais en étant en priorité à l’ouverture, à f/2,8 et 1 000 ISO, la vitesse n’allait pas au-dessus de 1/50 s, ce qui risquait d’entraîner un flou de bougé à main levée. Bien que mon objectif dispose d’un système de stabilisation et que je sache comment tenir mon appareil, j’évite toujours de descendre en dessous de 1/125 s. Comme je ne peux pas ouvrir plus que f/2,8, la seule solution consiste à accroître la sensibilité. J’aurais pu monter à 1 600 ISO et ainsi m’assurer une vitesse suffisante, mais j’ai réussi à obtenir une image nette malgré tout. Les autres étaient cependant légèrement floues et je me dis avec le recul que j’aurais peut-être dû monter la sensibilité.


Résultat
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Remarques : si vous jetez un œil à l’image de la page précédente, vous verrez qu’on a posé les valises du décor assez loin de la fenêtre, afin d’éviter un éclairage direct assez intense. Cela fait toute la différence en termes de qualité de lumière, qui est ici très belle et très enveloppante, mais aussi très faible. Tout est question de compromis. Et pour profiter de cet éclairage, il n’y a pas d’autre solution que d’accroître la sensibilité ISO, comme je l’ai fait, à 1 000 ISO au moins, pour obtenir une vitesse d’obturation suffisante, qui évite le flou de bougé. Si votre appareil produit des images très bruitées à haute sensibilité, utilisez un trépied.

Post-traitement : la postproduction se découpe en 4 étapes : avec le correcteur localisé de Photoshop, j’ai d’abord supprimé toutes les inscriptions sur les valises. En effet, tout texte dans une image accapare l’attention au détriment du sujet. Certaines valises étaient trop sombres et noyées dans l’ombre ; dans Lightroom, et avant d’utiliser Photoshop, j’ai donc passé le pinceau de retouche en augmentant le réglage des curseurs Exposition et Ombres. Ensuite, j’ai assombri les bords de l’image (voir page 147) et enfin appliqué un rendu cinéma (voir page 143).


Portrait sous les nuages
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En coulisses : cette fois, notre sujet est placé sur le balcon d’une vieille maison abandonnée, et moi je suis en contrebas, sur une marche d’escalier. Le ciel est nuageux, générant ainsi une boîte à lumière géante naturelle. La lumière est à la fois douce et très homogène, mais par conséquent, l’éclairage est assez plat. C’est pour cela que je me suis décidé pour un portrait dans un décor, là où la lumière n’a pas une grande importance. De plus, Photoshop me permettra de donner plus de caractère à l’image.

Réglages de l’appareil : comme vous pouvez le voir ci-dessus, je me sers d’un zoom 70-200 mm f/2,8, mais pour l’image finale de la page suivante, j’ai utilisé un zoom 16-35 mm f/4 à 29 mm. Vous savez déjà qu’une focale aussi courte entraîne un certain nombre de problèmes. L’ouverture choisie est f/2,8 et avec un grand-angle tout sera net, ce qui évite de trop monter en sensibilité (200 ISO dans ce cas). Dans ces conditions, la vitesse d’obturation est 1/1 600 s : j’aurais dû redescendre à 100 ISO, ma vitesse restant probablement très confortable, aux alentours de 1/1 000 s.


Résultat
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Remarques : des scènes aussi amples et encombrées posent bien plus de problèmes qu’on pourrait le penser. En effet, il faut que le sujet soit mis en avant, et non noyé dans la profusion d’éléments. Dans ce cas, j’utilise toujours un détail vestimentaire rouge, mais comme la maison l’est déjà, j’ai demandé à mon modèle de mettre une robe bleue (de toute façon, elle n’avait pas de robe rouge), ce qui s’est avéré être une bonne idée, d’autant plus qu’une déchirure dans les nuages a laissé passer un rayon de soleil pile sur notre sujet. Peut-être vous êtes-vous dit que Lightroom ou Photoshop ne sont pas étrangers à ce rendu final, eh bien… vous n’avez pas tort. Comparez l’image finale avec l’image de la page précédente, notamment la vivacité des couleurs, et l’arbre moche au-dessus de la tour ? Visiblement, Photoshop est passé par là…

Post-traitement : pour le faisceau de lumière qui tombe sur le sujet et pour assombrir le ciel, j’ai utilisé la technique du spot avec Lightroom (ou Camera Raw – voir page 148). Un petit filtre radial sur le sujet a parfaitement fonctionné. Pour renforcer les couleurs, je me suis servi des curseurs Vibrance et Contraste du panneau Réglages de base. Pour donner plus de présence au ciel, j’ai utilisé le pinceau de retouche, ainsi que beaucoup de texture et un peu de clarté. Pour finir, avec l’outil Tampon de Photoshop, j’ai supprimé le palmier.


Portrait en plein soleil

[image: image]

En coulisses : j’ai placé la mariée au portail de l’église, à l’extérieur. Il faisait beau et chaud, et je ne voulais pas qu’elle reste trop longtemps ainsi, au risque qu’elle se mette à transpirer et que sa peau devienne moite. Comme il n’y avait aucune ombre, il a fallu dompter la lumière.

Réglages de l’appareil : pour l’image finale, je me suis tenu loin du sujet et j’ai zoomé à 180 mm avec mon 70-200 mm f/2,8. J’étais en priorité à l’ouverture, à f/2,8, et la vitesse est de 1/2 000 s. La sensibilité était réglée à 200 ISO et j’aurais aimé penser à la redescendre à 100 ISO, valeur à laquelle l’appareil produit des images parfaitement propres, sans bruit. La vitesse aurait été d’environ 1/1 000 s, ce qui est largement suffisant. Alors pourquoi 200 ISO ? Tout simplement parce qu’en sortant de l’église, j’ai oublié de régler l’appareil à 100 ISO. Ça arrive et finalement, il n’y a pas plus de bruit à 200 ISO qu’à 100 ISO. Ici, j’ai eu de la chance, mais cela n’est pas toujours le cas. Enfin, si je ne l’avais pas dit, personne ne l’aurait jamais su…


Résultat

[image: image]

Remarques : je me tiens loin du sujet car je peux ainsi produire une image avec un champ de vision relativement large, malgré la longue focale. Et à 180 mm, avec la plus grande ouverture possible (f/2,8), le fond devient flou, ce qui permet de bien détacher le modèle. Notez également que la mariée est en plein soleil, lui-même situé à la verticale, comme vous pouvez le voir dans le bouquet. Pour obtenir cet éclairage étonnamment doux, je lui ai demandé de se placer ainsi, avec la tête tournée vers moi. Elle se retrouve donc à contre-jour et le soleil crée une lumière de contour sur le pourtour de sa chevelure et de ses épaules. Le fait de tourner la tête met son visage à l’abri du soleil direct. Cependant, ce qui m’agace à chaque fois que je regarde cette photo, c’est le bras en pleine lumière. Le problème aurait été réglé si je lui avais demandé de laisser son bras le long du corps, mais j’aimais beaucoup sa pose, avec la main posée sur le portail.

Post-traitement : étant donné que mon sujet est à contre-jour, il n’est pas aussi bien éclairé que je l’aurais souhaité. Dans Lightroom, il m’a suffi de pousser un peu le curseur Ombres pour déboucher. J’ai également éclairé son visage avec le pinceau de retouche (voir page 146), puis j’ai assombri les bords de l’image (page 147). Pour finir, j’ai poussé le contraste, ce qui donne de l’éclat au blanc, rend le noir plus dense et renforce la saturation.


Portrait devant une baie vitrée

[image: image]

En coulisses : cette séance a été réalisée chez un ami, et comme il ne disposait pas d’une pièce avec fenêtre dans laquelle on aurait pu s’installer, nous nous sommes servis de la baie vitrée qui mène à la piscine. J’ai également emprunté, pour y asseoir mon modèle, un fauteuil avec une belle couleur et un motif intéressant. Dans l’image ci-dessus, je suis en train de réaliser un cliché de test en étant debout, mais pour la séance elle-même, je me suis assis sur un tabouret de bar, afin d’être en plongée, comme vous pouvez le voir dans l’image de la page suivante. Enfin, nous avons caché la cuisine en plaçant un panneau pliable tout au fond.

Réglages de l’appareil : grâce à mon 85 mm f/1,2 ouvert à f/1,8, le fond est bien flou (voyez page 180 pour comprendre pourquoi je travaille à f/1,8 plutôt que f/1,4 ou f/1,2). La lumière étant diffuse et pas très intense, j’ai commencé par remonter la sensibilité à 200 ISO ; au final, ce n’était pas nécessaire, car à f/1,8, en priorité à l’ouverture, la vitesse était de 1/400 s, soit largement supérieure aux 1/125 s dont je me contente généralement. Au cours de cette séance, il est arrivé à plusieurs reprises que ma vitesse soit trop élevée. Une solution aurait été de passer en mode ISO Auto (voir page 20) et de choisir 1/125 s comme vitesse minimale, puis d’augmenter la sensibilité au besoin. Mais sur le moment, je n’y ai pas pensé…


Résultat

[image: image]

Remarques : une fois les réglages de l’appareil effectués, j’ai pris quelques clichés d’essai, et je n’ai pas été emballé par la lumière qui provenait de la baie vitrée. Elle était beaucoup plus dure que souhaité. J’ai donc tiré les voilages afin d’obtenir un éclairage plus délicat et pour que mon modèle ne soit pas exposé à la lumière directe, comme sur les clichés test. Évidemment, cela a atténué l’intensité de la lumière et c’est pour cela que j’ai opté pour une plus grande sensibilité, à 200 ISO, car j’avais peur que ma vitesse soit trop basse. Un autre problème que pose ce décor est la lumière renvoyée vers le sujet par le parquet. D’habitude, cela me permet d’éclairer sous les arcades sourcilières et sous le menton, mais dans le cas présent, c’était trop intense et j’ai dû corriger en post-traitement.

Post-traitement : le problème que pose cette scène est le placard de cuisine, visible à droite. Vous vous dites sûrement : « il est un peu trop lumineux mais ça ne choque pas vraiment ». En réalité, je l’ai déjà assombri à l’aide du filtre gradué de Lightroom. J’ai tiré le filtre jusqu’au fauteuil, puis j’ai foncé toute cette partie de l’image avec le curseur Exposition réglé à −1,50. Avec le pinceau de retouche et le curseur exposition à 0,50, j’ai ensuite peint la moitié supérieure du visage, pour équilibrer la lumière avec celle renvoyée par le parquet.


Portrait de mariée à la fenêtre

[image: image]

En coulisses : notre sujet est assis sur ce qui s’apparente à un prie-Dieu, et l’idéal serait de le prendre en photo en étant assis également pour être à la même hauteur, les yeux au même niveau, ou à la rigueur en légère plongée. Mais si je me tiens debout, il est certain que l’angle sera trop prononcé et j’ai donc dû m’installer sur un autre prie-Dieu. Bien que mon appareil soit équipé d’un déclencheur radio, dont on aperçoit l’antenne, je n’utilise ici aucun flash, car je veux que la lumière reste 100 % naturelle.

Réglages de l’appareil : pour l’image finale page suivante, j’ai utilisé mon objectif favori en portrait, à savoir le 70-200 mm f/2,8. L’ouverture est réglée à f/2,8 (parce qu’il y a assez peu de lumière, mais je vais y revenir). La sensibilité monte à 1 600 ISO, car la lumière est très douce et très subtile. En priorité diaphragme, l’appareil me propose la vitesse de 1/250 s. J’aurais pu redescendre à 1/125 s sans aucun problème, avec une sensibilité plus basse de 800 ISO, ce qui m’aurait donné une image plus propre.


Résultat
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Remarques : la hauteur des vitraux de l’église est parfaite pour ce type de prise de vue. Dans la photo des coulisses, vous pouvez voir qu’ils sont légèrement au-dessus de la mariée, ce qui produit une belle lumière qui lui tombe directement dessus, naturellement. Son visage et son buste sont éclairés de façon très esthétique, avec la robe et le bas de l’image qui se foncent petit à petit. Mais qu’ai-je fait pour profiter d’une lumière si douce ? Il y a en réalité deux explications à cela : la texture des vitraux, et l’avancée de toit qui les protège du soleil direct. L’éclairage est magnifique et j’ai tout de suite su que cet endroit serait parfait pour les portraits.

Post-traitement : pour le post-traitement, je reprends dans les grandes lignes tout ce qui figure dans le chapitre qui lui est consacré, ainsi que l’effet de diffusion dont je parle page 133.


Portrait de mariée en contre-plongée
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En coulisses : la mariée est assise sur un banc, à l’entrée de l’église, sous une avancée du toit. Il y a pas mal de lumière qui arrive par le côté, mais comme elle est loin de l’ouverture, l’éclairage est très doux et agréable. Ce jour-là, je n’avais pas mon bon vieux Platypod, l’accessoire sur lequel je fixe mon appareil et une rotule pour les vues en contre-plongée, je me suis donc mis à genoux et j’ai orienté l’appareil vers le haut.

Réglages de l’appareil : pour obtenir le résultat de la page suivante, j’utilise un zoom grand-angle 16-35 mm f/4 à sa focale la plus courte, soit 16 mm. La raison pour laquelle j’emploie un tel objectif est que je souhaite inclure une bonne partie de l’église dans le cadre, afin de réaliser un portrait en situation, celui d’une mariée profitant du jour de son mariage, plutôt qu’un portrait serré même s’il est plus flatteur. Les grands-angles ayant une fâcheuse tendance à déformer le contenu des images, je fais bien attention à placer la mariée au centre (mais pas forcément pile au milieu), là où il y a le moins de distorsion.


Résultat
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Remarques : j’ai opté pour ce cadrage, que seul peut offrir un grand-angle, afin de créer une image originale. Observez le carrelage : non seulement ses joints guident le regard vers le sujet, mais en plus ils reflètent sa robe, ce qui est très esthétique. Pour obtenir cet effet, il faut vraiment se placer au ras du sol, car à hauteur d’homme, les revêtements n’ont jamais l’air de réfléchir quoi que ce soit.

Post-traitement : dans Lightroom (cela vaut aussi pour Camera Raw), j’ai d’abord converti l’image en noir et blanc. Pour cela, il faut cliquer sur les quatre pavés situés en haut du panneau Réglages de base, dans la section Profil. Une fois l’explorateur de profils ouvert, je passe dans la section N&B et je sélectionne un profil (passez la souris dessus pour en avoir un aperçu en temps réel). Ensuite, j’applique une teinte légèrement chaude à mon noir et blanc, dans le panneau Virage Partiel. Là, dans la section Ombres, je règle le curseur Saturation à 18 et le curseur Teinte à 41 (bien entendu, vous pouvez sélectionner une autre teinte selon votre propre image). Je ne m’occupe ni de la section Hautes lumières, ni du curseur Balance. Puis je retourne dans le panneau Réglages de base, et je renforce à la fois le contraste et la texture, pour faire ressortir tous les détails de la robe, des murs et du carrelage. Enfin, le curseur Clarté me permet de donner plus de brillance au carrelage (ce curseur est parfait pour apporter de l’éclat, essayez-le sur des surfaces d’eau ou des objets métalliques).


Portrait en ombre ouverte
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En coulisses : notre sujet se tient à l’ombre d’un grand arbre, pour profiter d’un éclairage bien plus agréable que la lumière directe du soleil.

Réglages de l’appareil : pour le résultat que vous pouvez apercevoir page suivante, avec un fond bien flou, j’ai utilisé un 85 mm f/1,2, mais avec une ouverture de f/1,8 qui garantit malgré tout une profondeur de champ étroite. En général, j’évite les ouvertures les plus grandes, comme f/1,2 ou f/1,4, car la profondeur de champ est si restreinte que beaucoup de photos sont totalement floues. Je n’aime d’autant pas m’y risquer qu’il est quasiment impossible de voir une différence au niveau de la qualité et du dosage du flou d’arrière-plan entre f/1,8 et f/1,2. Je préfère donc éviter de courir le risque de me retrouver avec une grosse quantité de photos loupées et j’emploie systématiquement une ouverture de f/1,8 sur ce 85 mm. L’appareil est en priorité à l’ouverture, et à f/1,8, il me propose une vitesse de 1/125 s. Elle permet de déclencher à main levée sans flou de bougé. Et si jamais la vitesse descend sous 1/125 s, il me suffit d’augmenter la sensibilité ISO pour compenser.


Résultat
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Remarques : la clé est de placer le sujet de sorte qu’il bénéficie d’un éclairage doux et homogène, et sans taches de lumière (voir page 64). Pour cela, j’ai collé l’œil au viseur et j’ai demandé à mon modèle de se déplacer un peu, à gauche, à droite, peu importe, pour éviter qu’il soit criblé de trouées lumineuses. Une fois toutes les conditions réunies, je déclenche.

Post-traitement : pour cette image, j’ai été confronté à deux problèmes.

1.D’abord, le feuillage donne une dominante vert/jaune à sa carnation. Avec le pinceau de retouche de Lightroom, je réduis le curseur Saturation à −25 puis je peins sur la peau pour supprimer la dominante. Et comme, malgré cela, sa peau était encore un peu sombre, je l’ai éclaircie avec la technique expliquée page 150 (dans le panneau HSL/Couleur, je clique sur l’onglet Saturation et je déplace les curseurs Rouges et Orange vers la droite).
 
2.L’autre souci provient du fond de l’image, dont les spots lumineux attirent trop le regard. J’ai donc assombri la totalité du fond avec le pinceau et le curseur Exposition réglé à −1,00. Puis, je suis passé dans Photoshop pour supprimer les points lumineux : j’ai activé l’outil Lasso (touche L) pour dessiner une sélection autour d’un point lumineux, et dans le menu Édition, j’ai sélectionné Remplir. Dans la boîte de dialogue, j’ai sélectionné l’option Contenu pris en compte dans la liste Remplir avec, j’ai cliqué sur OK et le point lumineux a disparu. Je suis ensuite passé au spot suivant et ainsi de suite, jusqu’à ce qu’il n’y en ait plus. En revanche, je n’ai pas fait de retouche sur le visage.


Portrait épique en intérieur

[image: image]

En coulisses : ici nous sommes dans la salle de bal d’un hôtel de Venise. Nous avons loué une robe de carnaval ainsi qu’un masque, et profité de la splendide lumière des lieux, et rien d’autre.

Réglages de l’appareil : comme vous pouvez le voir dans l’image finale, un portrait en situation doit raconter une histoire et révéler un contexte, et pour cela, j’opte pour le grand-angle. Cette image a été réalisée avec l’objectif qui voit le plus large de Canon, à savoir le zoom 11-24 mm, à sa focale la plus courte. Il s’agit d’un très grand-angle, qui a tendance à déformer tout ce qui ne se trouve pas pile en son centre. Comme je souhaitais que tout soit net, du premier plan jusqu’au fond, j’aurais pu fermer le diaphragme à f/11, mais je travaille à main levée, et je n’ai pas envie de voir la sensibilité grimper à 4 000 ISO. Heureusement, avec ce type d’objectif, je n’ai pas besoin de fermer le diaphragme pour que tout soit net. Ici, j’ai choisi une ouverture de f/4, mais j’ai dû augmenter la sensibilité à 1 250 ISO pour avoir une vitesse de 1/125 s et pouvoir travailler à main levée. Quoi qu’il en soit, si vous regardez l’image de près, vous n’y verrez pas de bruit.


Résultat
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Remarques : il y a un certain nombre de choses importantes à retenir ici. Regardez à quelle distance le sujet se trouve des fenêtres, aussi bien à droite qu’en haut de l’image. Les fenêtres situées au fond ne servent pas à grand-chose ici, mais celles qui sont face au modèle remplissent la salle de lumière et créent des reflets au sol. Les voilages participent également à la qualité de l’éclairage, et la première chose que j’ai faite en arrivant ici a été de les fermer. Enfin, je me suis assis par terre pour que l’on puisse observer les reflets des fenêtres et de la chaise sur le sol. La focale de 11 mm a un rendu particulier, magique, et contribue au côté épique et spectaculaire de la scène.

Post-traitement : la première chose que j’ai faite dans Lightroom a été d’atténuer les hautes lumières un peu partout. La lumière inondait la salle par les fenêtres devenues blanches, ce qui détournait trop l’attention. J’ai également renforcé tous les détails avec un usage immodéré du curseur Texture, auquel j’ai ajouté une bonne dose de clarté (environ 1/3 de la valeur du curseur Texture). Ces deux outils fonctionnent très bien ensemble. J’ai assombri les bords de l’image (voir page 147). Puis, avec le pinceau de retouche, un petit diamètre et le curseur Exposition réglé à 0,30, j’ai éclairé le sujet pour le mettre un peu plus en valeur. Pour finir, j’ai renforcé le contraste global, avec le curseur Contraste du panneau Réglages de base.
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O

objectifs, 2-13

•50 mm, 7

•70-200 mm, 2

•85 mm f/1,8, 3

•135 mm, 4

•Canon, 3, 4

•conseils d’achat, 12-13

•distance minimale de mise au point, 10

•grand-angle, focale courte, 5-6, 11, 75, 96, 182

•IS ou VR (stabilisateur), 13

•lumineux, 3, 4, 12, 26

•Sigma Art 135 mm f/1,8

•Sony 135 mm f/1,8

•téléobjectif, longue focale, 5, 11

•zoom, 2, 9, 10, 11

ombre, 66

•arrière-plan, fond, 49

•balance des blancs, 24, 52

•créer, 62

•déboucher avec un réflecteur, 51

•donner de la profondeur, 68

•limite ombre/soleil, 65

•ouverte, 180-181

•photographier à l’ombre

•réflecteur noir pour créer de l’ombre, 60

ouverture, diaphragme, 18

P

pare-soleil, 8

peau, retouche

•adoucir, 151

•désaturer, 135

•éclaircir, 150, 181

•supprimer, atténuer les défauts, 136, 137

•supprimer, atténuer les reflets, 138

personnes photogéniques, 101

photo en extérieur, 56-69, 72-79, 170-171

•à l’ombre, 66

•à la fois à l’ombre et en pleine lumière, 65

•astuce pour la balance des blancs, 69

•avec diffuseur, 56-57

•contraste du fond, de l’arrière-plan, 78

•créer de l’ombre, 62

•diffuser la lumière en photo de groupe, 63

•diriger la lumière, 68

•effet de flare, 75

•éviter les taches et spots de lumière, 64

•lumière de contour (rim light), 72, 74

•meilleur moment, 77

•par temps nuageux, couvert, 67, 170-171

•réflecteur, 58, 59, 60, 61

•soleil derrière le sujet, 72-73

•surexposer le sujet, 76

•vêtements neutres ou pâles, 79

photo de groupe

•à plusieurs rangées, 30

•diffuser la lumière, 63

•mise au point, 29-30

Photoshop

•accentuer la netteté des portraits, 140

•balance des blancs, 69

•désaturer la peau, 135

•éclaircir la peau, 150

•éclaircir le visage, 146

•éclaircir les yeux, 141

•effet, rendu, cinéma, 143

•effet de diffusion, 133

•effet de flare, 134

•effet de rayon de soleil, 132

•effet de spot, 148

•effet de vignetage, 147

•incruster une texture, 149

•reflet dans la peau, 138

•rehausser l’iris, 139

•retoucher, corriger le visage, 144

•supprimer, nettoyer les défauts de peau, 136, 137

•supprimer les cheveux rebelles, 145

•voir aussi post-traitement

Pièce (outil Photoshop), 138

pieds à plat, 121

Pinceau (outil), 132, 134, 135, 139, 141, 149, 151

Pinterest (site web), 102

réflecteur, 58, 59, 60, 61

plug-in Photoshop (Perfectly Clear), 142

porte-fenêtre, 174-175

portrait

•à la lumière de la fenêtre, 34-53

•balance des blancs, 52

•changements de la lumière, 47

•classique, 168-169

•contre-jour et flare, 159

•couverture nuageuse, 170

•d’enfant, 97

•dans l’encadrement, 48

•dans une grande salle, 156, 157

•découpe, profil, 43

•de mariée 160, 176-179

•de style épique, 182-183

•devant une baie vitrée, 174-175

•diffuser en plein soleil, 162

•documentaire, 7

•en décor, dans un lieu, 96

•en ombre ouverte, 180-181

•en pied, 92

•épique (style), 182-183

•éteindre la lumière, 35

•face à la fenêtre, 45

•fenêtres au nord, 38

•fond peint, 50

•intimiste, 82

•lumière douce, 166-167

•lumière verticale, 154-155

•mariage, 160-161, 176-177

•objectif grand-angle, 5

•porte-fenêtre, 174-175

•problèmes de la lumière directe, 34, 36

•projection de la fenêtre, 49

•qualité des fenêtres, 46

•réflecteurs, 44, 51

•Rembrandt (éclairage, effet), 42

•rétro-éclairage du sujet, 44, 160-161

•rideaux, voilage, 40, 175

•sous un ciel nuageux, 67, 170-171

•style épique, 182-183

•sujet, 41, placer

•trépied, 53

pose

•affiner, 122-124

•asseoir le sujet, 125

•bras, 124, 126

•épaules, 120

•établir une liste, 102

•jambes, 121, 123, 126

•mâchoire, 114

•mains et doigts, 127-128

•menton, 115

•nez (affiner), 116

•photographier entre les poses, 106

•regarder dans l’appareil, 108

•regarder hors de l’appareil, 109

•taille (affiner), 122, 124

•visage levé vers la lumière, 117

post-traitement

•accentuer la netteté des portraits, 140

•adoucir la peau, 151

•balance des blancs, 69

•désaturer la peau, 135

•éclaircir la peau, 150

•éclaircir le visage, 146

•éclaircir les yeux, 141

•effet, rendu, cinéma, 143

•effet de diffusion, 133

•effet de flare, 134

•effet de rayon de soleil, 132

•effet de spot, 148

•effet de vignetage, 147

•incruster une texture, 149

•plug-in de retouche, 142

•reflet dans la peau, 138

•rehausser l’iris, 139

•retoucher, corriger le visage, 144

•supprimer, nettoyer les défauts de peau, 136, 137

•supprimer les cheveux rebelles, 145

•voir aussi Lightroom, Photoshop

priorité à l’ouverture, 17, 19, 22, 23, 76

prise de vue

•à main levée, 19, 31

•connectée, 156

profils noir et blanc, 179

R

RAW (format), 16

réflecteurs, 58-62

•argenté, 51, 58

•blanc, 51, 59

•créer une ombre, 62

•doré, 51, 58

•éclairer, déboucher le contre-jour, 44, 51

•noir, 60

•positionner, 61

réglages de l’appareil, 16-31

•balance des blancs, 24

•compensation d’exposition, 22

•indication d’écrêtage, 23

•ISO (sensibilité), 19, 20, 21

•mise au point, 25-28

•mode de prise de vue, 17

•ouverture, 18

•RAW (format), 16

•stabilisateur d’image (IS, VR), 31

•vitesse d’obturation, 19-20

Rembrandt (style d’éclairage et de lumière), 42

rendu cinéma, 143

retoucher la peau

•adoucir, 151

•désaturer, 135

•éclaircir, 150, 181

•supprimer, atténuer les défauts, 136, 137

•supprimer, atténuer les reflets, 138

rideaux, voilage, 39, 40, 157, 175, 183

rides, atténuer, 137

rim light, 72, 74, 173

S

scottkelby.com (blog), 114

séances de prise de vue, 105, 106, 107

silhouette, 44, 158

simplifier la scène, 90

source d’éclairage unique, 68

spots de lumière dans le fond, 91, 181

stabilisateur d’image, 13, 31

sujet, modèle

•accessoires, 129

•diriger, 107

•établir une relation, 103

•inexpressivité, 118

•personnes photogéniques, 101

•rechercher, trouver, 100

•regarder dans l’appareil, 108

Superposition (mode de fusion Photoshop), 134

Suppression des défauts (outil Lightroom, Camera Raw), 145

surexposer le sujet, 76

T

taches de lumière, 64

Tampon (outil), 145

tassement des plans par l’objectif, 2, 4, 11

téléobjectif, 5, 11

tête

•couper le haut, 85

•espace au-dessus, 86

touche / (Lightroom), 136, 137

tracking AF de l’œil, 28

trépied

•portrait à la lumière de la fenêtre, 53

•stabilisateur d’image, 31

TriGrip

•adaptateur, support, fixation, 57

•diffuseur, 57, 154

TSL/Couleur (outil Camera Raw et Lightroom), 135, 150

Tungstène (réglage de balance des blancs), 24

V

vêtement, choisir, 79, 104

vidéo (ressources), XII, 114

vignetage (effet), 147

virage partiel (Lightroom), 179

visage

•corriger, 144

•éclaircir, 146

•fin, allongé, mince, 113

•rond, arrondi, 112

vitesse d’obturation

•minimale, 20

•prise de vue à main levée, 19

•sensibilité ISO, 19, 20

•stabilisateur d’images, 13

VR (stabilisateur d’image Nikon), 13, 31

W

Web (ressources), XII, 114

Westcott

•5-in-1 Reflector Disc (réflecteur 5 en 1), 56

•Scrim Jim (diffuseur de grande taille), 63

Y, Z

yeux

•blanc, 111

•cligner, 23

•éclaircir, 141

•éclat, 88

•expression et émotion, 110

•fermer, 23

•mise au point, netteté, 25-28, 110

•positionner, placer dans le cadre, 83

•prédominance du blanc des yeux, 111

•rehausser l’iris, 139

zoom (objectifs), 2, 9, 10, 11
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