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Résumé
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« Le lifestyle, capter des émotions vraies. »

Antithèse de la photo posée réalisée au studio sur fond blanc avec des lumières artificielles, le portrait lifestyle a pour ambition de capturer de vrais moments de vie dans un cadre naturel, de saisir les gens tels qu’ils sont et de révéler les liens qui les unissent. Amoureux des belles lumières, Baptiste Dulac nous présente dans cet ouvrage ses choix techniques et esthétiques, et nous dévoile les astuces qu’il applique en séance pour mettre ses modèles – couples et familles – à l’aise et les laisser exprimer leurs émotions.

AU SOMMAIRE

Le lifestyle, de la confiance à l’émotion : entre portrait posé et reportage/documentaire, place au naturel, s’intéresser aux gens, créer un cadre de confiance

Le matériel, privilégier la simplicité : focales fixes, boîtier, une mise au point très réactive, shooter en mode semi-automatique ou en manuel, la pleine ouverture, soigner la prise de vue, le « freelensing »

Moment et interactions : tirer le maximum d’un moment qui fonctionne bien, expressions et postures naturelles, en famille et en couple

Cadrage et composition : les règles, les respecter, s’en démarquer, affirmer son style

La lumière avec un grand L : bien exposer son image, la lumière de fin de journée, le contre-jour, les autres types de lumière, le flash

Le post-traitement : quels outils, couleur ou noir et blanc, traiter ses images

Autres regards : Caro Cuinet Wellings, Michaël Ferire, Catherine Giroux, Alain Laboile, Michel Yuryev
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Avant-propos

Je m’en souviens comme si c’était hier : du haut de mes 11 ans, je suis dans ma chambre et j’écris un livre. Le sujet est absolument passionnant : un monstre sans merci qui tue tout le monde. J’avais même pris des heures pour dessiner la couverture que mon dernier petit frère avait gribouillé au stabilo jaune. D’aussi loin que je me souvienne, j’ai toujours aimé l’écriture et la lecture. Et mes petits frères aussi, malgré les gribouillages.

C’est installé dans le salon de cette même maison familiale que j’ai rédigé ces quelques lignes pour vous expliquer cette aventure folle : la réalisation de mon premier livre. Quand j’étais petit, je me demandais comment faisaient les grandes personnes pour écrire autant de pages ! Maintenant je sais.

Je crois qu’il s’agit avant tout de passion. Ce livre, c’est l’histoire d’une passion que j’ai découverte dans cette maison, en 2008, alors que mon frère me montrait des photos qu’il avait prises de moi sur ma moto flambant neuve (une Triumph Street Triple noire) : ces images présentaient un effet de vitesse, un « filé » comme on dit dans le milieu, et ça m’avait fasciné comme si j’avais la photo d’un magazine sous les yeux. Ni une ni deux, je me suis pris de passion pour la photo, trouvant tous les prétextes possibles et imaginables pour piquer le reflex de mon frère avant de me résoudre à acheter le mien.

Autodidacte, j’épluche de nombreux livres sur la photo et je fais mes armes petit à petit. Cela dit, bien trop timide pour oser photographier des gens, je me concentre sur des paysages et des trucs un peu bizarres (une goutte d’eau qui tombe dans un bol, par exemple). Puis en 2013, ma fille Matilda pointe le bout de son nez. Complètement gaga d’elle, je la photographie sans cesse, comme pour ne jamais oublier ces moments incroyables. Et puis avec elle, pas de timidité. Cette passion prend de plus en plus de place et mon métier d’ingénieur en aéronautique me plaît de moins en moins. D’un tempérament impulsif, je rentre un soir d’été 2014 et j’annonce à ma femme Maud : « je quitte mon travail pour devenir photographe ». Comme c’est une femme exceptionnelle (je ne l’ai pas choisie au hasard !), elle me soutient dès le début.

Me voilà enfin libre, volant de mes propres ailes. L’exercice ne sera pas aisé mais j’y trouve un plaisir incroyable : celui de créer. La timidité laisse place à une furieuse envie de réussir et ce métier semble fait pour moi. Photographier les gens, saisir émotions et moments forts est comme une seconde nature : c’est limpide, fluide, je me régale !
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Aîné d’une famille de quatre frères, j’ai toujours aimé partager mon savoir. C’est donc naturellement que j’ai rapidement eu cette envie en tant que photographe : transmettre ce que j’avais appris pour aider d’autres photographes à vivre aussi de cette belle passion. J’ai croisé sur ma route Jérémy Guillaume et ensemble nous allons vivre une aventure fantastique : nous créons Explore & Sens qui vise à former des photographes par le biais d’articles en ligne, de vidéos YouTube, de workshops, de coaching et enfin de formations en ligne. Cette aventure aura duré presque trois ans et aura été extrêmement enrichissante. Bien sûr, cette passion ne m’a pas quitté et je suis toujours formateur.

En parallèle, j’ai continué à développer mon entreprise de photographe artisan et je dois reconnaître que j’ai eu beaucoup de chance : très rapidement, les choses ont pris. Je rencontre depuis des familles et des couples formidables avec lesquels je vis des moments magnifiques.

Au mois d’octobre 2018, une éditrice des Éditions Eyrolles me contacte parce qu’elle a découvert Explore & Sens et elle aimerait que j’écrive un livre sur la photographie lifestyle. Je suis un peu surpris par cette demande mais j’ai la sensation que c’est un rêve qui se réalise. Je n’ai pas eu besoin de réfléchir longtemps pour lui dire oui. L’aventure démarrait ! Et trois ans plus tard, me voilà en train de préparer la deuxième édition de l’ouvrage !

Ce livre représente un aboutissement incroyable pour moi. Il m’a permis de poser sur le papier tout ce que m’inspire la photo : au-delà des images, c’est un cheminement personnel. C’est mieux comprendre qui je suis, c’est la rencontre à l’autre. Ce livre m’offre l’occasion d’exprimer ma vision de la photographie. Et c’est ce qui me plaît avec ce médium : la photographie est d’une richesse infinie ; elle est l’expression d’autant de visions que de photographes.

Écrire un livre sur la photographie lifestyle, c’est écrire un livre sur la photo de famille et sur l’importance de montrer les liens qui unissent ses membres, et à ce titre je ne peux m’empêcher de penser à la mienne. À mes grands-parents, à mes parents ainsi qu’à mes trois frères. J’ai eu la chance de grandir dans une jolie famille et ma façon de concevoir une séance photo est très inspirée de mon enfance. Enfin je pense à la famille que j’ai créée avec Maud, à notre fille Matilda et à notre fils Billy. À cette famille qui me donne la force et l’inspiration pour avancer dans ce joli métier.

J’ai écrit ce livre avec une idée simple : vous transmettre ma passion et vous permettre d’exprimer votre vision. L’idée n’est pas de vous imposer la mienne mais plutôt de vous en proposer une pour vous aider à trouver la vôtre. J’espère que vous prendrez autant de plaisir à lire ce guide que j’en ai eu à l’écrire, et à mettre en pratique tous les conseils que vous y trouverez. Je serais d’ailleurs très heureux de découvrir vos images sur les réseaux sociaux grâce à ce hashtag : #lessecretsdelaphotolifestyle.

Bonne lecture et bonnes photos !
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Le lifestyle, de la confiance à l’émotion

Dans ce premier chapitre, je vous expose ce qui est, pour moi, au cœur même de la photographie lifestyle. Si certains y voient juste un énième truc à la mode, je considère le lifestyle comme une approche photographique à part entière qui vient insuffler un véritable renouveau à la photo de famille dite « traditionnelle ». Au-delà de la belle image, en jouant sur la spontanéité et la sincérité du moment, il témoigne d’instants de vie partagés et d’émotions vraies.
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Ma vision…

Avant d’aller plus loin, j’attire d’emblée votre attention sur un point qui me semble essentiel. Je vous présente dans cet ouvrage ma vision, mon approche de la photo lifestyle. Il ne s’agit en aucun cas d’une définition purement objective de ce type de photographie.

Force est de constater qu’il y a énormément de photographes qui pratiquent la photo lifestyle, avec une démarche et une vision qui leur sont propres (voir chapitre 7). Et c’est d’ailleurs ce qui est beau dans cette approche : chacun, dans sa recherche d’authenticité, peut faire à sa façon. Cela dit, je crois que le lifestyle est régi par quelques fondamentaux et que chacun est libre d’avoir sa propre pratique à partir du moment où il les respecte.
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Cette scène semble très naturelle ; j’ai pourtant contrôlé la position de chacun des protagonistes ainsi que la lumière, saisie en contre-jour. Une fois la petite fille en place, il ne me restait plus qu’à trouver quelque chose pour la faire sourire.

35 mm, f/1,4, 1/800 s, 100 ISO



Des photos spontanées, entre portrait posé et reportage/documentaire

Cette approche répond à une attente, une soif d’authenticité de la part de clients qui ne se reconnaissent pas dans les portraits figés proposés d’ordinaire en studio mais qui au contraire recherchent des images les montrant tels qu’ils sont, témoignant surtout d’instants de vie partagés en couple ou en famille, d’émotions vraies, et sur lesquelles ils se trouveront beaux. Et c’est en cela que le lifestyle se situe à la croisée de deux mondes : le portrait posé et le reportage/documentaire.
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Cette image n’est pas le fruit du hasard. Le petit bout devait arriver par surprise derrière ses parents et leur faire peur. Je me suis débrouillé pour qu’il s’inscrive dans la lumière au moment opportun.

35 mm, f/1,4, 1/640 s, 100 ISO



Au premier abord, on pourrait croire que le lifestyle consiste purement et simplement en une approche reportage/documentaire. Pourtant, je mets un point d’honneur à ce que l’esthétique de mes images soit soignée, que les gens photographiés soient mis en valeur. À ce titre, je ne vais pas hésiter à intervenir, à positionner les gens, à les inviter à se placer dans une lumière qui me plaît, à modifier l’environnement. Et c’est en ce sens que, pour moi, le lifestyle se démarque du reportage pur et s’inspire de la photo posée.

Finalement, l’idée consiste à créer des photos de la vraie vie – je ne suis pas pour autant mes modèles dans leur quotidien, contrairement à d’autres photographes qui vont s’attacher à saisir des scènes de la vie ordinaire – tout en soignant l’aspect esthétique.

Tandis que la photographie de portrait classique – j’entends par là la photo en studio – a un côté posé et trop déconnecté de la réalité qui ne correspond pas à tout le monde, la photographie de reportage, quant à elle, a ce côté trop brut, pas assez esthétique (tout dépend de la définition que l’on donne à l’esthétique, bien sûr !), qui là encore ne fait pas l’unanimité. Le lifestyle vient créer un pont entre les deux pratiques.

À mes débuts, en 2014, une famille m’avait contacté pour un shooting. Pendant la séance, la maman m’avait dit : « c’est absolument génial ce que tu fais, et c’est vraiment dommage que ce ne soit pas plus connu ! Personnellement, je n’avais pas envie de faire des photos de famille parce que ça m’embêtait d’aller dans un studio pour poser, ça ne nous ressemble pas. Quand j’ai découvert ton travail, j’ai tout de suite su que c’était pour nous ! » Cette anecdote en dit long et c’est exactement pour ça que je crois que le lifestyle n’en est qu’à ses débuts. Cette approche mérite d’être connue.

Créer des images de la vraie vie avec une note artistique, une jolie lumière, une composition affirmée et des modèles mis en valeur… C’est ici que le casse-tête commence ! Comment créer de telles images ? Voilà qui mériterait un livre entier sur le sujet !

Eh bien oui, produire de telles photos représente un véritable défi et à chaque nouvelle séance je me demande comment je vais y parvenir ! Si je n’ai pas la pression d’un photographe de mariage qui voit se dérouler sous ses yeux un événement unique, chaque personne, chaque couple, chaque famille qui passe devant mon objectif est différent, a ses propres habitudes, ses propres attentes. Qui plus est, chaque maison, chaque lieu où je suis susceptible de me rendre avec mon appareil est aménagé différemment, présente une lumière qui lui est propre. Quand on combine toutes ces variables, comment être certain de réussir à tous les coups à obtenir des photos vraies et esthétiques ?

C’est en relevant ce challenge que la photo lifestyle prend toutes ses lettres de noblesse (oui, carrément !). En m’appuyant sur des années d’expérience constituée au fil des séances réalisées, j’ai pu créer une méthode que j’applique à chaque fois et que j’adapte en fonction des situations. Toutes mes séances se déroulent selon une trame commune que je vais vous exposer. Comment faire en sorte d’avoir la plus belle lumière possible ? Comment obtenir le meilleur des personnes photographiées ? Comment les positionner et me positionner pour les mettre en valeur ? Comment composer mon image ?… Avec le temps, j’ai acquis de nombreux automatismes que je vais vous présenter dans ce livre.

Le naturel revient au galop

On vit une époque formidable !… De plus en plus de gens ont soif d’authenticité, de naturel, et ce dans tous les domaines (produits locaux et bio « en direct du producteur », savons et cosmétiques naturels, vacances nature en van ou en camping-car…). Je ne suis pas là pour faire l’apologie du « tout naturel » mais force est de constater que c’est un mouvement qui prend de l’ampleur. Et le lifestyle s’intègre dans cette démarche.

Si je prends mon cas, le lifestyle est bien plus qu’un simple moyen de faire des photos ; il s’inscrit dans une manière d’être, dans une façon de vivre. Je suis l’aîné d’une famille de quatre garçons et j’ai grandi dans une ambiance plutôt naturelle où chacun pouvait exprimer qui il était. Bien sûr, il y avait des limites à ne pas franchir mais globalement nous étions plutôt libres. Jamais je n’aurais imaginé ma famille représentée par un simple portrait posé dans un studio : ce type d’images… ce n’était pas nous !

J’aurais davantage vu des photos réalisées chez nous, dans un cadre familier, dans la nature par exemple, à l’occasion d’un pique-nique, en slip, au bord d’une rivière. Voilà qui nous aurait bien représentés ! Et c’est d’ailleurs toujours le cas. Sauf qu’aujourd’hui j’ai un maillot de bain un peu plus classe qu’un slip.

Ce que je veux vous faire comprendre c’est que le lifestyle est bien plus qu’un simple style photographique, c’est une façon de voir la vie, la famille, le couple. C’est un moyen de mettre à l’honneur les liens qui unissent les personnes. Complicité, amour, tendresse… toutes ces choses qu’un portrait figé ne pourrait pas restituer. N’est-ce pas une chance extraordinaire que de pouvoir fixer ces émotions à tout jamais, de pouvoir montrer qui nous sommes, et capturer des moments simples qui finalement en disent bien plus long que tout le reste.

Alors laissons le naturel s’exprimer et attrapons nos appareils pour tenter de le raconter !
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Pour mieux dessiner les visages et éviter ainsi l’effet « double menton », j’ai positionné les têtes sur les épaules des uns et des autres de manière à les surélever. Une fois la position validée, il m’a suffi de faire une blague à la petite fille pour obtenir des expressions très naturelles. Au niveau de la lumière, la famille est dans l’ombre d’un bâtiment, ce qui évite les ombres et lumières marquées sur les visages. Ainsi la lumière est très douce.

35 mm, f/1,4, 1/1 250 s, 50 ISO



Chacun sa vision et son style

Cet ouvrage a aussi pour vocation de vous aider à définir votre style : qu’est-ce que vous aimez ? Quelle est l’approche qui vous parle le plus ?

Votre personnalité et votre caractère vont être déterminants pour définir votre style photographique. On ne fait bien que ce qui nous parle, nous touche, ce que l’on porte en soi. Pour obtenir du naturel chez vos modèles, impossible pour vous de revêtir un rôle, vous devez être vous-même. Êtes-vous plutôt quelqu’un d’extraverti ou d’introverti ? Timide ou à l’aise avec les gens ? Est-ce que vous aimez diriger votre petit monde ou préférez laisser les gens libres ?

Toutes ces questions sont importantes car elles vont vous aider à prendre la direction qui vous convient. Encore une fois, il n’y a pas une seule vérité, il n’y a pas une seule façon de procéder. La seule qui fonctionne bien, c’est celle qui vous correspond, celle où vous êtes vous-même et où vous vous sentez à l’aise.

Au chapitre 7, je vous présente des photographes qui m’inspirent. Rien qu’en voyant leurs images, vous allez constater des différences notables : tandis que certaines donnent vraiment l’impression que le photographe n’était pas là, d’autres laissent percevoir une approche beaucoup plus contrôlée et dans la maîtrise. L’une n’est pas meilleure que l’autre ; il me semble simplement important de comprendre chacune d’elles pour mieux savoir ce qui nous correspond et, au-delà, ce que l’on souhaite faire.

Le point commun à toutes ses images et qui prime avant toute chose en lifestyle, c’est le naturel et l’émotion qui s’en dégagent. Même si le photographe a énormément contrôlé la lumière et la pose de ses modèles, on ne doit pas le sentir.

Une bonne photo doit nous mettre une claque émotionnelle et au-delà du naturel nous faire dire : « Comme ils ont l’air heureux ! Il y a tant d’amour et de complicité dans cette image. »


[image: image]

Du bonheur en barre cette image ! Alors que l’interaction est guidée (attaque de bisous !), le moment est spontané, le mouvement et les expressions obtenus sont totalement naturels. Le contre-jour met tous les visages dans l’ombre et apporte beaucoup de douceur à la scène.

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



C’est un peu comme un tour de magie : ça fonctionne à condition que l’on ne voie pas le truc. Une bonne image, c’est pareil, ça fonctionne si on ne voit pas tout le travail derrière, si ça semble simple et naturel. C’est d’ailleurs toute la difficulté de l’exercice : mettre en place des techniques pour obtenir des photos naturelles qui donnent l’impression que le photographe n’est pas intervenu !

À mon sens, il y a du positif et du négatif en toute chose. Certains pourraient se dire : « moi, je n’aime pas diriger les gens, alors je vais plutôt m’orienter vers du reportage, ça sera beaucoup plus facile. » Oui et non. En reportage, il faut être capable de réagir vite à la situation qui se présente, de gérer la composition et la lumière à la perfection, et il faut aussi accepter de ne pas tout maîtriser et d’avoir potentiellement des choses que l’on n’aime pas dans notre image.
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Un cadrage en contre-plongée permet d’isoler mon sujet dans le ciel. Le contre-jour est toujours de la partie !

35 mm, f/1,4, 1/1 600 s, 100 ISO



Dans le cas inverse, on peut décider de diriger un peu plus et de positionner ses modèles. Les photos seront probablement plus esthétiques et plus travaillées, en revanche, on va peut-être rater des moments que la famille aurait vécu si elle avait été totalement libre.

Ce que je veux dire c’est qu’il n’y a pas de recette miracle : le plus simple pour trouver son style, c’est de shooter et de s’écouter. Si, par exemple, lors d’une séance, vous laissez la famille évoluer sans intervenir mais qu’à la fin vous êtes déçu du résultat parce que la lumière n’est pas idéale ou que vos modèles n’étaient pas assez proches ou pas suffisamment dans le jeu, alors peut-être que pour la séance suivante, vous guiderez les gens pour les placer dans une bonne lumière et susciterez des interactions pour obtenir plus d’émotion. En fait, il faudra dans tous les cas que vous sachiez vous adapter car peut-être que certains modèles seront très à l’aise tandis que d’autres auront besoin de votre aide. Pour ce qui est de la position vis-à-vis de la lumière, il se peut tout de même que vous deviez donner le « la » dans la plupart des situations, car comment vos modèles sauront-ils que vous préférez les photographier à contre-jour ou autrement ?

Si je devais associer un mot à mon approche ?… Ce serait l’« émotion ». L’émotion est propre à chacun et peut être provoquée par plusieurs choses : une couleur, une odeur, une lumière, un visage, un souvenir, une parole, une image, etc. Ce qui me touche ce sont les émotions humaines. J’essaie d’en « remplir » mes photos : des fous rires, des larmes, des câlins, un regard amoureux, bref, tout ce qui parle des liens qui nous unissent à ceux que l’on aime. Voilà ce qui m’anime profondément et ce que je souhaite saisir avec mon appareil.
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L’émotion est ici toute en retenue et pourtant très palpable. Un petit moment en amoureux comme j’aime en saisir. J’avais demandé à mes modèles de s’écrire une lettre l’un à l’autre, et j’ai capté ce geste tendre, ce regard et ce sourire qui en disent long juste après la lecture.

35 mm, f/1,4, 1/1 250 s, 100 ISO



C’est dans cette optique que j’oriente toujours mes séances : capter les émotions. Pour cela, je suis passé par plusieurs stades. J’ai d’abord appris sur le tas, sans réelle technique. Je parlais simplement avec les gens, je jouais avec les enfants, espérant créer ainsi une ambiance agréable et propice pour que mes modèles se laissent aller. Au fur et à mesure j’ai acquis des techniques d’interaction afin d’aider mes familles ou mes couples à vivre des moments forts. Plus récemment, je suis revenu à une méthode plus « spontanée » dans le sens où j’essaie d’intervenir le moins possible. Il y a une nuance ici car je m’autorise à intervenir si j’en ressens le besoin. Par exemple, si le couple ou la famille semble trop stressé ou « coincé » (être pris en photo est souvent intimidant), je n’hésite pas à leur proposer des petits jeux ou des idées pour les aider à se détendre.

On pourrait alors se dire que mon style se rapproche du reportage pur mais ce n’est pas le cas. Je contrôle beaucoup ce qui se passe lors de la séance et tout particulièrement la lumière. Je sais ce que je recherche dans une photo et si ce qui se déroule sous mes yeux ne correspond pas à mes attentes, je n’hésite pas à intervenir (voir chapitre 3), discrètement. Par exemple, si je veux une photo où les visages du couple sont proches, je vais proposer à l’un des deux de chuchoter quelque chose à l’oreille de l’autre plutôt que de lui dire « rapproche ta tête ». Cela change complètement l’intention de la personne et le résultat n’a rien à voir.
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Ici, j’ai proposé à Élodie de chuchoter des bêtises à l’oreille de Jon. L’étreinte obtenue est beaucoup plus affectueuse que si je lui avais demandé de poser sa tête contre la sienne. Le vignettage est très présent parce que j’utilise mon optique à pleine ouverture. C’est un choix volontaire qui oriente l’œil du spectateur vers le couple et crée une ambiance assez poétique, comme si mes modèles étaient dans une bulle.

35 mm, f/1,4, 1/640 s, 50 ISO



Vous l’aurez compris, ma première intention est l’émotion. Pour cela, j’essaie de créer un moment où la confiance règne afin que le couple ou la famille se sente à l’aise et libre d’agir.

Ma deuxième intention est l’esthétique. Ici, on parle de quelque chose de subjectif ; c’est ma vision de ce que je trouve beau. À ce titre, je ne vais pas hésiter à contrôler la lumière, l’exposition de mon image (afin de bien veiller aux zones sombres et aux zones claires) et la composition. Les réglages de mon appareil sont donc très importants. J’y reviendrai dans ce livre mais le point essentiel à retenir ici est que je shoote toujours à pleine ouverture (voir page 44).

J’utilise principalement deux objectifs Canon, un 35 mm qui est toujours réglé à f/1,4 et un 50 mm à f/1,2, ce qui me permet d’obtenir des photos avec un bokeh très doux et très prononcé (une profondeur de champ très faible qui crée du flou). Ainsi mon sujet se détache toujours parfaitement du fond et cet effet vient accentuer le message de mes images.

L’autre effet que j’apprécie tout particulièrement à pleine ouverture, c’est qu’il vient « révéler » les défauts de l’optique. Les objectifs sont souvent optimisés pour fonctionner avec le meilleur piqué et montrer le moins de défauts (aberration chromatique, vignettage) à partir d’une certaine ouverture (par exemple, entre f/2,8 et f/11 sur les optiques dont je me sers). Travailler à pleine ouverture fait donc apparaître les défauts de l’optique : le piqué (la netteté) n’est pas parfait, l’image est légèrement plus douce et le vignettage apparaît, les bords de l’image sont plus sombres. J’aborderai plus amplement les raisons de cette décision dans le chapitre suivant dédié au matériel et aux réglages.

Au-delà de ce choix de réglage, j’ai aussi défini la lumière que j’aime. Je travaille quasi exclusivement en extérieur et en lumière naturelle. Et dans 95 % des cas, je privilégie le contre-jour. Je reviendrai plus en détail sur ce choix (voir page 142), mais voici brièvement les raisons principales qui font que j’adore le rendu de cette lumière :

• mes sujets se retrouvent toujours dans l’ombre du soleil, ce qui me permet d’obtenir une exposition homogène sur tous les visages. C’est beaucoup plus simple à gérer, surtout quand il y a du mouvement ;

• j’obtiens une lumière très douce sur les visages (ce qui rejoint mon choix de shooter à pleine ouverture) ;

• la lumière de la source principale (le soleil dans la plupart des cas) vient créer un joli liseré autour de mes sujets.

Mon objectif est donc d’obtenir de la douceur, par la lumière et le réglage de mon ouverture. Ces choix viennent aussi créer une ambiance poétique et esthétique que j’affectionne particulièrement. L’émotion peut alors s’exprimer.

Des séances basées sur la confiance

Lifestyle et confiance sont pour moi indissociables. On recherche des photos avec des expressions naturelles ; or, pour les obtenir, il est très important que nos modèles soient naturels. Il ne s’agit pas de simuler quoi que ce soit. Et pour obtenir ce fameux « naturel », la confiance est votre meilleure alliée.

Pourquoi la confiance est-elle si importante ?

Très souvent, quand on discute avec les gens de leur rapport à la photographie et plus précisément de la perception qu’ils ont de leur image, on les entend dire « je ne suis pas photogénique » ou encore « je ne m’aime pas en photo »… Est-ce que vous vous êtes déjà demandé d’où pouvaient venir de tels jugements ? J’ai la sensation que 99,9 % des gens pensent de cette façon. Pourtant, quand on regarde de jolies photos, on y voit des personnes qui semblent plutôt à l’aise et qui sont photogéniques. Le problème ne vient donc pas d’elles, mais de la confiance et plus précisément de celle qu’elles accordent à leur photographe.

Quand on est photographié par tonton Robert qui nous demande de sourire, forcément, on sait qu’on est pris en photo, et mille questions vont commencer à nous traverser l’esprit. « Qu’attend-il de nous ? », « Si on tourne le visage ainsi est-ce que ça va convenir ? », « Faut-il regarder l’appareil ou ailleurs… mais où ? », « Oh là là, et je me sens raide, est-ce que ça se voit que je ne sais pas comment me tenir ? »… Il s’ensuit assez logiquement le sourire figé et le visage crispé que l’on déteste tant…
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Avant la séance, la maman m’avait appelé parce qu’elle s’inquiétait que son conjoint n’arrive pas à profiter du moment. Elle m’avait expliqué qu’il n’aimait pas être pris en photo ce qu’il m’avait confirmé en arrivant. Pourtant, quand on regarde cette scène pleine de douceur, on est à 1 000 lieues d’imaginer qu’elle pouvait être source de stress. La confiance permet de créer ce genre d’images.

50 mm, f/1,2, 1/8 000 s, 100 ISO



« Je me trouve bien quand je ne me rends pas compte qu’on m’a photographié » revient assez souvent dans les échanges que je peux avoir avec mes clients. À mon sens, c’est ici que se situe la clé de séances lifestyle réussies. Vos modèles doivent oublier qu’ils sont en train de faire une séance photo. Ils doivent profiter à 100 % du moment et de leurs proches. Et pour parvenir à ce résultat, il n’y a pas 36 solutions : ils doivent se sentir en confiance avec vous.

L’exemple contraire est très saisissant et permet de bien comprendre mon propos : comment vous sentiriez-vous si vous étiez photographié par une personne que vous n’aimez pas ? Il y a de fortes chances que ce moment soit très désagréable et que ça se ressente dans les photos.

En revanche, si vous avez l’impression de passer un super moment avec des gens que vous appréciez (le photographe y compris) alors ça change complètement la donne. Vous allez accepter de lâcher prise et les jolies photos vont commencer à arriver.

N’oubliez jamais ça : la confiance est la base d’une photo réussie. Soyez également conscient que si les gens vous demandent à vous de les photographier, de leur réaliser de jolies photos de couple ou de famille, c’est qu’ils pensent que vous êtes capable de produire ces images. Ils vous sollicitent avec un a priori positif, un petit bout de la confiance est déjà là, à vous de le saisir et de l’entretenir. Je vais vous expliquer ma façon de procéder pour y parvenir.

Shootez comme si vous étiez un ami

Devenir ami le temps d’une séance, cela peut paraître étrange. Comment pourrait-on devenir si proche en seulement quelques heures ? C’est pourtant le défi que je vais vous proposer de relever. La solution est assez simple : une bouteille de tequila et le tour est joué ! Je dis cela en plaisantant bien sûr, même si j’ai entendu un jour à l’occasion d’une conférence un très grand photographe (dont je tairais le nom) dire qu’il faisait boire ses couples pour les aider à se détendre !

Vous vous dites sûrement que pour réussir à sympathiser à ce point avec ses modèles, il faut être très sociable. Je vais vous rassurer tout de suite : ce n’est absolument pas le cas. Pour ma part, je suis quelqu’un de timide (même si je me suis amélioré avec l’âge) et je commence chaque séance avec une boule au ventre parce que je ne sais pas comment je vais réussir à créer la confiance – même si j’ai des techniques pour cela ; nous en reparlerons.

Depuis maintenant huit ans que je pratique le lifestyle, je peux vous assurer qu’il n’y a pas une méthode absolue qui fonctionne à tous les coups. D’une séance à l’autre, rien n’est joué, les choses se passent toujours différemment. Chaque couple, chaque famille est unique et il faut à chaque fois trouver un terrain d’entente. Et bien que timide, j’arrive assez facilement à m’adapter aux gens et à m’intéresser à eux. Car c’est là le point le plus important : s’intéresser aux gens. Discuter avec eux simplement, leur poser des questions sur eux, sur leur vie, sur ce qu’ils aiment faire. Et petit à petit, de fil en aiguille, la confiance va s’installer. Plus la séance va avancer, plus les modèles vont se détendre, plus les photos seront belles.
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Ce couple est un exemple très parlant des difficultés que l’on peut rencontrer lors des prises de vue. Pierre m’a confié avant la séance se détester en photo et ne pas comprendre l’intérêt de faire cette séance couple avant le mariage. J’ai beaucoup œuvré pour le mettre à l’aise et créer une ambiance dans laquelle il se sente totalement en confiance. Et petit à petit, la magie a opéré !

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



Je vais vous raconter une petite anecdote pour illustrer mon propos : quand je couvre un mariage, je réalise toujours une séance couple quelques mois avant l’événement. Ce moment est l’occasion de faire connaissance et de créer cette fameuse confiance. Quand arrive le jour du mariage, les futurs mariés me connaissent déjà et on se sent bien ensemble. À chaque mariage, les invités viennent me voir et me disent : « vous vous connaissez depuis longtemps avec les mariés ? Vous êtes amis, non ? » Il m’est même arrivé l’année dernière de me baigner dans la piscine avec le marié parce qu’il me l’avait proposé (il faisait une chaleur à mourir !). Je crois que cette histoire décrit bien la relation que je noue avec mes modèles.

Intéressez-vous sincèrement aux gens

Le secret se trouve ici : vous intéresser sincèrement aux gens. Ne faites pas semblant. Posez des questions et écoutez attentivement les réponses. Vos familles ou vos couples doivent sentir qu’ils sont importants pour vous, que vous vous investissez vraiment dans cette séance.

Je vous invite à être vous-même, à vous comporter comme si vous étiez avec des amis. Plus vous serez naturel, plus vos modèles le seront également. Je crois que l’authenticité fait du bien, on aime voir des personnes sincères, qui ne forcent pas les choses. Alors soyez simplement vous-même, acceptez vos qualités et surtout vos défauts et vivez l’instant présent.

Je sais, c’est beaucoup plus facile à écrire qu’à faire. C’est pourquoi je vais vous donner quelques astuces que j’utilise et que vous pourrez tester à votre tour.


UN LIVRE À NE PAS RATER !


Comment se faire des amis de l’auteur américain Dale Carnegie, édité pour la première fois en 1936, et devenu depuis un best-seller mondial (disponible au Livre de poche) est une référence à lire sur le sujet. C’est un ouvrage bourré de conseils qui vous aidera dans vos relations avec vos modèles.





Le questionnaire

Avant la séance, j’envoie systématiquement un petit questionnaire à la famille ou au couple que je vais photographier. Je leur pose des questions très simples mais qui vont les pousser à se livrer. Mon but n’est pas de procéder à un interrogatoire, ni de faire plancher mes modèles pendant des heures. L’étape du questionnaire ne doit pas être pénible, car trop longue, ou les mettre mal à l’aise avec des questions qu’ils pourraient considérer comme indiscrètes. Petit détail important : je leur demande de remplir ce questionnaire ensemble afin de les aider à se mettre dans le bain de la séance. Vous pouvez également imaginer des questions « surprises » auxquelles chacun devra répondre de son côté sans que le ou les autres le sachent. Dévoiler les réponses au cours de la séance peut s’avérer assez drôle.
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Lors des séances couples, le questionnaire va notamment me permettre de créer une bulle d’intimité propice à ce type d’images.

35 mm, f/1,4, 1/250 s, 100 ISO



Par le biais du questionnaire, je cherche à savoir comment ils se sont rencontrés, ce qu’ils aiment faire ensemble, quels sont leurs plus beaux souvenirs, ce que représente leur couple ou leur famille pour eux… Rien de bien sorcier mais des questions qui vont les obliger à se livrer. Et à qui se livre-t-on ? À un proche évidemment. Vous comprenez donc à quel point ce questionnaire va jouer un rôle important dans notre relation.

Être à l’écoute et bien expliquer

Dès que la séance commence, je suis très à l’écoute de mes modèles. Je leur demande comment ils se sentent et j’écoute attentivement leur réponse. J’essaie de les rassurer au maximum. Ils ont souvent des inquiétudes sur le déroulement de la séance, et c’est à ce moment-là que je réponds à leurs interrogations.

Dans le cas des photos de couples, il n’est pas rare que l’un des partenaires soit à l’origine de la séance, tandis que l’autre, plus réticent à l’idée de se faire photographier, a accepté « pour faire plaisir à sa moitié » de se prêter au jeu. Non seulement l’un des deux vient à reculons, mais comment pensez-vous que sa compagne ou son compagnon vive les choses ?! Il y a de fortes chances que le stress soit de la partie. Alors si vous ne percevez pas l’état d’esprit de chacun avant d’entamer la séance, il sera difficile de travailler dans de bonnes conditions.

Je leur explique notamment comment va se dérouler la séance, que je vais tout d’abord me laisser guider par la lumière pour trouver l’angle de vue qui me semble le plus intéressant et que je vais ensuite les photographier en les laissant vivre. S’ils sont stressés, je les rassure en leur disant qu’au début de la séance je vais les guider. Si je les sens très à l’aise, eh bien je vais les laisser faire. En résumé, je m’adapte !


POUR ÉVACUER LE STRESS, IL SUFFIT D’EN PARLER !


Voici une astuce très simple et pourtant tellement importante ! Pour aider mes modèles à se sentir à l’aise, je commence très souvent la séance en leur demandant comment ils se sentent. Est-ce que la séance leur fait peur ? Est-ce qu’ils sont à l’aise à l’idée d’être pris en photo ? Est-ce qu’ils ont des questions sur le déroulement de la séance ? Etc.

Ça peut paraître bête mais le simple fait d’exprimer ses émotions va nous aider à les évacuer. Une fois le « mal-être » exprimé, il va s’évaporer et on va pouvoir se laisser aller et se détendre.

Bien entendu, il est essentiel d’être très attentif à leurs paroles et d’y apporter une réponse rassurante. Quand ils me disent qu’ils sont stressés, je leur explique que c’est normal et que le contraire m’aurait étonné. En acceptant leur ressenti, ils vont se sentir mieux.
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Le début de cette séance n’a pas été évident : ils sont arrivés en retard, je les ai fait monter en haut d’une petite montagne pendant 20 minutes et j’ai bien senti que ça ne leur plaisait pas de marcher. Puis Pierre m’a dit ne pas voir l’intérêt de faire cette séance, qu’il se déteste en photo. Enfin, j’ai ressenti des tensions entre eux… Nous avons un peu discuté puis je leur ai mis de la musique et je leur ai demandé de simplement se prendre dans les bras le temps nécessaire pour qu’ils s’apaisent. Je me suis éloigné quelques minutes et lorsque je suis revenu, j’ai eu cette image. La suite de la séance a été beaucoup plus fluide.

35 mm, f/1,4, 1/5 000 s, 100 ISO



Je prends le temps aussi. Souvent, avant de démarrer les prises de vue, on marche pendant 20 à 30 minutes pour aller sur le lieu du shooting. Ce moment de marche permet de se détendre, de prendre le temps de discuter et ainsi de se sentir mieux quand on commence les photos.

Bref, je fais très attention à ce qu’ils soient dans les meilleures dispositions possible, c’est essentiel pour moi. Et je crois que savoir écouter est primordial dans cette situation.

Je vais être honnête avec vous, il est très rare de commencer une séance avec des modèles hyper à l’aise et hyper détendus ! Une séance photo peut générer beaucoup de stress…

• C’est un moment rare et l’on a envie que tout soit parfait.

• On a souvent peur de notre propre image, de ne pas se trouver beau sur les photos.

• L’idée de poser est souvent intimidante !

• En famille, on ne sait pas comment vont réagir nos enfants.

• Un des deux participants n’a manifestement pas envie de faire cette séance.

• Etc.

Toutes ces pensées qui vont traverser la tête de vos modèles peuvent générer de nombreuses situations désagréables…

• Ils seront peut-être en retard parce que l’un des deux n’y met pas du sien.

• Les enfants sont agités parce qu’ils ressentent le stress de papa et maman, peut-être même qu’ils ont mal dormi !

• L’un des modèles n’a pas l’air très content ; il se plaint pour un rien.

• Etc.

Bref, je pense que vous avez compris où je veux en venir. Le début de la séance peut être vraiment compliqué – c’est relativement fréquent – et ça ne s’arrangera pas sans que vous passiez à l’action.
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Quelques mois plus tard, je retrouve Sophie et Pierre pour leur mariage. La confiance est établie et on sent à quel point ils se laissent aller.

35 mm, f/1,4, 1/640 s, 100 ISO




PAS DE PANIQUE !


Ma méthode pour désamorcer ce genre de situation consiste à discuter avec eux, à m’intéresser à eux, à rigoler avec les enfants… et à mettre les pieds dans le plat lorsque la tension est trop forte ! Ainsi, je n’hésite pas à dire : « Ça va, vous êtes à l’aise à l’idée de faire cette séance ? », et en général ils vont m’expliquer ce qui les tracasse, à leur façon. La plupart du temps j’exagère le trait en leur répondant (avec un grand sourire) : « Ah oui, effectivement là on a un gros problème, je pense qu’on ne va pas réussir à avoir de belles photos. » L’idée c’est qu’ils intègrent le fait que ce genre de situation est complètement normal pour moi et que je vais la gérer sans souci. Pour faire un parallèle un peu osé, on peut imaginer le même type d’attitude avec un médecin qui intervient lors d’un accident : son calme va nous rassurer. Il est à l’aise ; il a l’habitude ; il en a vu d’autres… Alors faisons-lui confiance.

Quoi qu’il arrive, je reste toujours calme. Parfois une situation va plus m’inquiéter qu’une autre, mais à l’extérieur je ne montre rien. Récemment j’ai eu le cas d’une séance qui prenait du retard car le couple voulait faire manger sa fille avant d’aller dehors et je savais que j’allais avoir très peu de temps avec la lumière que j’aime. Je suis resté calme, je leur ai dit qu’il fallait y aller, que nous n’en aurions pas pour longtemps, et quand le soleil a disparu je les ai rassurés sur le fait que les photos seraient magnifiques.

Retenez ceci : c’est vous le chef d’orchestre de la séance ! Les gens comptent sur vous. Votre attitude va totalement influencer leur état d’esprit ; vous êtes leur repère alors tentez d’être le plus calme et le plus enjoué possible… Vous verrez, c’est magique !





La musique

Voici un autre de mes secrets : la musique. D’aussi loin que je m’en souvienne, j’ai toujours été mélomane. J’ai fait de la danse pendant plus de 10 ans, la musique fait partie intégrante de ma vie. C’est donc assez naturellement que j’ai décidé de l’introduire pendant mes séances.

Ma façon de faire est très simple : dans mon questionnaire, je demande aux gens les musiques qu’ils aiment, les artistes, les groupes. À partir de leurs réponses, je crée une playlist sur mon téléphone avec Spotify (j’en ai une version payante) et j’embarque avec moi une enceinte Bluetooth Bose. Et c’est tout !

Dès que la séance commence, je lance la musique et les gens sont toujours très agréablement surpris. La musique les aide à lâcher prise et à se sentir bien. S’il y a des enfants, je mets leurs chansons préférées et souvent ils se mettent à danser comme des petits fous ! Quoi de mieux pour détendre l’atmosphère, déclencher rires et sourires du côté des parents ! Il m’arrive aussi parfois de demander aux adultes de danser à condition qu’ils soient dans le mood, bien entendu.

Et même si les gens ne dansent pas, la musique adoucit les mœurs, fluidifie la séance et aide les personnes à mieux vivre l’instant présent.

J’ai mis un an et demi avant d’introduire la musique dans mes séances et j’ai clairement noté un avant/après ! J’ai même eu des familles qui ont fait plusieurs séances avec moi, sans musique à mes débuts, puis avec musique, et qui m’ont unanimement confirmé qu’elle les aidait à se détendre.
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Dès la musique lancée, Axel et son papa se sont mis à danser, et le petit garçon s’est transformé en une vraie rock star !

35 mm, f/1,4, 1/1 250 s, 100 ISO




CONFIANCE = LÂCHER PRISE


J’aime voir nos émotions comme un cheminement : d’abord on se sent mal à l’aise, on discute et petit à petit cette sensation laisse place à la confiance. Une fois que l’on se sent en confiance, un sentiment de sécurité nous envahit et on peut alors commencer à se laisser aller. C’est alors que l’on peut lâcher prise. Et c’est là que les photos les plus inattendues arrivent. Les émotions sont en chacun de nous et ne demandent qu’à être révélées ! Mon rôle va être de leur permettre de s’exprimer, et pour cela je vais pouvoir actionner différents leviers.

Si j’aime la photo, c’est avant tout pour les surprises qu’elle m’apporte. Quand mes modèles se laissent aller, je me sens privilégié d’avoir la possibilité de capter ces moments uniques. Je n’ai pas la sensation de répéter toujours la même chose et j’aime ça. Notre travail en tant qu’artiste se situe là : réussir à amener les gens à lâcher prise et à capter qui ils sont vraiment. Je n’ai pas envie de photographier le masque que portent mes modèles, j’ai envie de photographier qui ils sont, c’est magique !





L’émotion avant tout

L’émotion est pour moi l’élément central de la photo. J’irai même plus loin en disant qu’elle est au cœur de toute forme d’art. Que l’on regarde un film, une photo ou que l’on écoute une musique, on a envie d’être touché, d’être ému. Je vais donc vous expliquer ici ma vision de l’émotion et comment j’essaie de la capturer.

Pourquoi l’émotion est-elle si importante ?

Je crois qu’en tant qu’être humain, ce qui nous rend vivant, ce qui nous anime, c’est l’émotion. Et quand on y pense, tous les souvenirs forts de notre vie sont toujours reliés à une émotion intense. Peu importe qu’elle soit joyeuse ou malheureuse. Nos souvenirs se construisent sur des émotions, des sensations.

Le jour où j’ai compris ça, j’ai compris pourquoi la photo était si importante : en fixant des moments clés, elle nous aide à retracer nos émotions, à nous rappeler de manière tangible ces moments forts mais aussi et surtout à les transmettre. Un couple qui raconte à ses enfants sa vie à deux avant leur naissance, c’est très bien, mais s’il peut leur montrer des images témoignant de ses sentiments, la simple histoire prendra corps. Et si la photo nous permet de revivre l’émotion du moment, alors elle a un pouvoir incroyable.

Il est important de bien comprendre ce que je veux dire par émotion : un photographe peut être touché par une couleur, par une forme, par une ambiance, personnellement ce sont les émotions humaines qui m’attirent. Celles que l’on ressent : un rire, une larme, le réconfort, le plaisir, etc. C’est ce que je veux capturer dans mes images. Au-delà de ça, une image peut toucher quelqu’un parce qu’elle lui rappelle un lieu, une odeur, une chanson, mais ça devient propre à chacun. Ce que je veux capturer, ce sont les émotions vécues par les gens.
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Ici, l’émotion est très palpable. Le sourire, les plis du nez et la forme des yeux ne trompent pas : Jessica vit une belle émotion. Et j’aime à croire que cette émotion est contagieuse, qu’en regardant cette image vous allez ressentir ne serait-ce qu’un peu de son bonheur.

35 mm, f/1,4, 1/250 s, 125 ISO



L’émotion tient de la sincérité, l’émotion ne peut être simulée. Quand on fait un sourire forcé, ça se voit tout de suite. Et l’inverse est tout aussi vrai : quand on vit une émotion véritable, ça se voit immédiatement, ça se ressent ! À mon sens, le lifestyle se caractérise par ces vrais moments de vie. Et si ces moments sont authentiques, les émotions le seront aussi.

Quand j’ai commencé à m’intéresser vraiment aux émotions, je voulais à tout prix capter de « grandes émotions » comme s’il existait une échelle des émotions, avec des émotions supérieures, plus fortes que les émotions « basiques ». Avec le temps, je me suis rendu compte que les émotions quelles qu’elles soient, même les plus simples, sont importantes. Il n’y a pas besoin de grands gestes, d’expressions exagérées, l’émotion existe, et chacun la vit à sa façon. Je crois que c’est cette prise de conscience qui a tout changé : plutôt que d’essayer de créer des émotions fortes, j’ai accepté que chacun puisse vivre ses émotions comme il l’entend, de façon subtile et discrète ou plus visible. Ce qui compte c’est d’en avoir conscience et de savoir les capter.
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L’émotion est ici bien présente. Même si les expressions sont simples et subtiles, on ressent tout l’amour qu’il y a entre eux. Cette photo illustre bien mon propos : pas besoin de grande expression pour faire passer une émotion.

35 mm, f/1,4, 1/2 500 s, 100 ISO



Le lifestyle est une approche qui vous permet de capter des émotions naturelles. On pourrait se dire « trop facile, il suffit d’appuyer au bon moment ! », la réalité est cependant plus compliquée que ça. Il y a tout un chemin à emprunter avant que les gens acceptent de se laisser aller devant l’appareil. Je vais de ce pas vous l’expliquer.

Comment capter l’émotion

« Appuyer au bon moment », certes, c’est important, mais ce n’est pas suffisant. Tout d’abord, appuyer au bon moment lorsqu’il s’agit de saisir des émotions, est loin d’être si évident, car les émotions sont imprévisibles – aviez-vous vu venir ce fou rire, ces larmes, ce regard ?… –, et on ne sait pas à quel instant, elles seront le plus « photogéniques ».

Mais la plus grosse difficulté ne se trouve pas ici. Pour capter des émotions, il va falloir que vos modèles se sentent suffisamment en confiance pour se laisser aller à vivre pleinement l’instant présent, qu’ils se sentent suffisamment en confiance pour oublier votre regard sur eux, leur peur d’être jugés (« je ne suis pas photogénique ») et s’autorisent à montrer leurs sentiments, et pour le dire plus franchement à se lâcher ! Car oui, il va falloir qu’ils laissent libre cours à leurs émotions. S’ils sont timides et réservés dans la vie, la séance va leur demander un petit travail sur eux-mêmes, et il va falloir les aider. Et croyez-moi, dans tous les cas, ce n’est pas une mince affaire !
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Jérôme et Anna semblent m’avoir complètement oublié. C’est exactement ce que je cherche à obtenir dans mes séances.

35 mm, f/1,4, 1/3 200 s, 100 ISO



J’en ai parlé précédemment : la base du lifestyle, c’est la confiance. Pour l’émotion, c’est également vrai. La confiance est le socle sur lequel vous allez pouvoir bâtir votre séance photo. Je parle de la confiance que les modèles vont placer en vous. Une confiance suffisamment grande pour se sentir à l’aise avec vous jusqu’à vous oublier petit à petit, vivre leur vie et libérer leurs émotions comme si vous n’étiez pas là.

Cela fait huit ans que je réalise des portraits et j’ai testé énormément de choses pour trouver ma façon de faire. Aujourd’hui, sans prétention aucune, capter les émotions est devenu pour moi une seconde nature

Je vais tenter de vous expliquer comment je parviens à créer cette confiance et à avoir des modèles qui se laissent vivre. Une fois cela obtenu, il ne reste plus qu’à shooter. Et vous verrez que ce n’est pas si simple que ça de photographier les émotions…

Créer un cadre de confiance

En tant que photographe plaçant les émotions au cœur de ses images, je n’ai pas le pouvoir de les créer. En commandant un sourire « ouistiti », je peux obtenir un sourire coincé ; en demandant un rire, une bouche déformée ; en demandant des larmes de joie, un air décontenancé, dubitatif et que sais-je encore… Non, décidément, les émotions ne se commandent pas ! Elles appartiennent aux gens qui acceptent ou non de les montrer. Mon rôle, parce que mon but est de saisir ces divers ressentis, va être de créer un cadre dans lequel les gens se sentent suffisamment bien pour les exprimer.

Je vous invite à relire la section sur la confiance : s’intéresser sincèrement aux gens, les respecter, accepter qui ils sont, mettre de la musique, les rassurer, voilà les bases de la confiance.

J’aime imaginer que je crée un cadre pendant une séance. Vous pouvez imaginer ce cadre comme une pièce. Voulez-vous que les murs de cette pièce soient molletonnés ou qu’ils soient en béton armé ? Autrement dit, êtes-vous détendu ou êtes-vous strict ? L’un n’est pas forcément mieux que l’autre. Je connais un photographe extrêmement directif avec ses couples/familles qui obtient de magnifiques émotions. Tout dépend de votre personnalité.

Personnellement, je trouve plus facile d’obtenir des émotions en laissant les gens libres d’être comme ils en ont envie. Alors bien sûr, ça ne m’empêche pas de diriger quand je sens qu’ils ne savent vraiment pas quoi faire. Mon idée c’est plutôt de proposer que d’imposer. Et de toujours laisser le choix de dire « non ».


EN FAMILLE, LES ENFANTS D’ABORD !


Quand je démarre une séance famille, ma priorité ce sont les enfants. Je l’ai déjà évoqué, mais les adultes appréhendent souvent que leurs enfants – et ce, quel que soit leur âge – ne se comportent pas bien pendant la séance. Mon objectif est donc d’obtenir la confiance des enfants le plus rapidement possible, et qu’ils s’amusent ! Si j’y parviens, alors c’est gagné ! Les parents pourront se détendre…

Pour cela, je m’intéresse tout de suite aux enfants, à leur univers. Si la séance se déroule chez eux, je leur demande de me montrer leurs chambres et leurs jouets. Je ne fais pas de photos tout de suite ; je prends le temps nécessaire pour devenir leur copain. En général, c’est rapide parce que je joue avec eux, je n’hésite pas à m’asseoir par terre et à entrer dans leur monde. Dans la plupart des cas, une dizaine de minutes suffisent.

Régulièrement, à la fin de la séance, les parents me confient : « C’est incroyable, les enfants ont été tellement sympas tout le long ! » Je crois que c’est tout simplement dû au fait que durant tout le temps de la séance on a joué avec eux, on s’est intéressé à eux ! Et… cerise sur le gâteau : leurs deux parents ont été pleinement présents pour eux, prêts à s’amuser et à faire des câlins ! Ce qui n’est pas tous les jours le cas. Et je suis convaincu que ça facilite grandement les choses !

Enfin, dernier point : vous devez aimer les enfants. Ils ont des petites antennes et captent beaucoup de choses ; si vous n’êtes pas à l’aise avec eux, ils vont le sentir tout de suite !
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C’est le début de la séance et je m’allonge par terre avec Alexis qui me montre son super jouet Star Wars !

35 mm, f/1,4, 1/60 s, 50 ISO



Je commence toujours mes séances en posant ce cadre : « il n’y a pas de règles pendant la séance, je vais voir comment vous vous sentez et en fonction de ça je m’adapterai. Il n’y a pas d’objectifs particuliers. Si je sens que vous êtes à l’aise, je vous laisse vivre, si je sens que vous avez besoin d’un coup de pouce, je vous guiderai un peu. Et quoi qu’il en soit, sentez-vous libres de me dire non ! » J’offre donc beaucoup de liberté à mes modèles tout en les rassurant. Je vous conseille vraiment de réfléchir au cadre que vous voulez créer dans une séance et de savoir l’expliquer quand vous commencez.

Accepter les gens tels qu’ils sont

Un autre point clé si vous voulez avancer sur les émotions, c’est d’accepter les gens comme ils sont. Je me suis cassé les dents de trop nombreuses fois à essayer de faire faire aux gens des choses dont ils n’avaient pas envie. Chacun est différent, et même si vous avez en face de vous des personnes peu expressives, c’est mieux de l’accepter pour savoir en tirer parti plutôt que d’essayer à tout prix de les faire aller là où elles n’iront pas. Parfois vous photographierez des personnalités pétillantes, extraverties, qui se livreront facilement, et parfois ce ne sera pas le cas. Ça ne veut pas dire que c’est moins bien, c’est juste comme ça.
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Vous ne le croirez peut-être pas en voyant cette image, mais le papa était loin d’être à l’aise à l’idée d’être pris en photo. Et pourtant… !

35 mm, f/1,4, 1/3 200 s, 100 ISO




SHOOTER, SHOOTER ET SHOOTER


Pour capter des jolies émotions, je n’ai rien trouvé de mieux que de shooter énormément. Les émotions sont imprévisibles, et il est très compliqué de savoir à l’avance quel sera le moment le plus joli. La solution qui consiste à shooter beaucoup pour être sûr de ne pas rater une belle émotion me semble la plus appropriée ! Mon appareil est réglé sur rafale mais je ne laisse pas le doigt appuyé dessus, j’appuie régulièrement quand je sens qu’il se passe quelque chose que je veux capter.





Oser !

À mes débuts, je me rappelle à quel point il était difficile pour moi d’oser photographier une émotion : je voyais quelqu’un qui était ému, des gens qui se prenaient dans les bras, mais je n’osais pas m’approcher pour faire la photo. Si vous avez déjà fait une séance, vous avez certainement déjà connu cette sensation désagréable.

Je vais vous raconter une anecdote : quand j’ai commencé, j’ai fait un mariage en tant que second shooter. À la sortie de l’église, la mariée a pris son père dans ses bras, je me suis rapproché pour faire une photo. Le photographe principal est venu me voir et m’a dit : « tu ne peux pas faire des photos comme ça, c’est intime, il faut les laisser tranquilles. » Vous imaginez bien que je n’étais pas d’accord avec lui.

Je sais à quel point il peut être difficile de photographier quelqu’un qui est ému, parce que l’émotion c’est quelque chose d’intime. À vous de trouver votre façon de faire. Personnellement j’essaie d’être le plus discret possible tout en étant bien présent, c’est-à-dire que je ne suis jamais à plus de 2 mètres du sujet que je shoote. Les gens savent que je suis là. Mais je suis discret, s’ils me voient, je leur réponds avec un sourire bienveillant, et je crois que de cette façon, ils finissent par accepter ma présence et que je suis là pour capter ce genre de moment.

Donc j’ai envie de vous dire d’oser. Osez prendre en photo ce qui vous fait vibrer, c’est comme ça que vous allez créer des images pleines d’émotions.

Différentes astuces à essayer

Lors de votre prochaine séance, je vous propose de tester les astuces suivantes. Essayez-les vraiment, pas à moitié, et vous verrez si vous constatez une différence. Je suis convaincu que ce sera le cas.

1. Avant la séance, envoyez un questionnaire à vos modèles (voir page 14). Posez-leur les questions que vous voulez, ce qui vous semble important. Ainsi, ils vont déjà commencer à se livrer et vous allez apprendre à les connaître. Les réponses apportées sont autant d’éléments susceptibles de vous aider à créer un climat de confiance et à mener la séance.

2. Pendant la séance, intéressez-vous sincèrement et profondément à eux. Posez-leur (encore) des questions, rebondissez par exemple sur des informations données via le questionnaire (s’ils ont fait un voyage au Japon, s’ils se sont rencontrés dans un supermarché, s’ils sont en couple depuis quelques mois seulement…) – ils verront ainsi que vous vous intéressez sincèrement à eux et que vous avez pris le soin de préparer la séance –, et écoutez vraiment leurs réponses. Vous n’êtes pas obligé de parler en continu, il peut aussi y avoir des moments de silence. C’est à vous de voir s’ils ont besoin d’un coup de pouce ou non.

3. Utilisez de la musique. Dans le questionnaire, n’oubliez pas de demander à vos modèles quelle(s) musique(s) ils aiment (y compris leurs enfants) de manière à les passer pendant la séance. Il vous suffit d’avoir une petite enceinte Bluetooth, l’application Spotify ou Deezer sur votre téléphone, et c’est parti ! Si vous réalisez une séance en famille, il est bien rare qu’une maman ne connaisse pas par cœur les comptines préférées de ses enfants. Et si elle les entonne en jouant avec sa voix et ses mains, préparez-vous à saisir des yeux qui pétillent et des sourires jusqu’aux oreilles !

4. Shootez, shootez et shootez ! Mais vraiment beaucoup. Il m’arrive lors d’une séance de 2 heures de déclencher 1 500 fois. Mitraillez tout ce qu’il se passe. Parfois, on a l’impression qu’il ne s’est rien produit et quand on regarde les photos à tête reposée, on se rend compte d’un détail, d’un geste, qui vient souligner une émotion.

5. Proposez-leur des interactions tout en leur précisant qu’ils sont libres de vous dire « non ». Dans le chapitre 3, je vous donnerai des exemples concrets pour vous aider à créer des photos pleines de vie et d’émotion.

Rien qu’en suivant ces cinq étapes, vos photos vont passer à un tout autre niveau.
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Ici, Nora et Cyril se sont mis à jouer… Cyril voulait porter Nora de façon romantique, sauf qu’il n’y arrivait pas, et ils sont partis dans un énorme fou rire. La photo fonctionne à merveille. S’ils n’avaient pas été en confiance avec moi et si j’avais été trop directif, ils ne se seraient sans doute pas amusés comme cela. Les laisser libres m’a permis d’obtenir cette image.

35 mm f/1,4, 1/2 000 s, 100 ISO
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Le matériel, privilégier la simplicité

Voici sans doute un chapitre qui va répondre à bon nombre de vos interrogations. Le matériel… Quel boîtier, quels objectifs, quels réglages ? J’aime à penser que le matériel n’est pas une fin en soi, qu’il est simplement un outil de création au service d’une intention. Ce qui compte avant tout, c’est la vision du photographe, son état d’esprit, sa lecture de la scène et de la lumière. Mais on ne va pas se mentir, le matériel a un impact important sur le résultat. Je vais vous présenter dans ces pages mon équipement et mes réglages. Et vous comprendrez rapidement que, pour moi, plus c’est simple, mieux c’est.
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Focales fixes

Vous vous demandez peut-être pourquoi j’entame ce chapitre en vous parlant des optiques sans même vous avoir dit quel appareil j’utilise. La raison est simple : c’est l’optique qui dicte le rendu de l’image. Le boîtier ne fait « que » capter ce que l’objectif lui envoie. À ce titre, les optiques ont à mon sens un rôle bien plus important que les boîtiers. Et en parlant d’optiques, j’ai un très gros faible pour les focales fixes !

Les focales fixes et moi, c’est une grande histoire d’amour ! 100 % de mes images sont réalisées avec un 35 mm f/1,4 et un 50 mm f/1,2, de la marque Canon.
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Voici mes deux focales favorites : le 35 mm f/1,4 Canon et le 50 mm f/1,2 du même constructeur. (Documents Canon)



On pourrait penser que shooter des enfants qui courent et qui vont dans tous les sens avec une focale fixe est compliqué, pas franchement approprié, et qu’un zoom serait plus adapté. En effet, un zoom peut être plus confortable : plutôt que de courir derrière les bambins, il suffit de zoomer. Or, c’est là tout l’inconvénient d’un zoom. Il vous rend feignant ! La focale fixe vous oblige, elle, à avancer pour « zoomer » et à reculer pour « dézoomer ». Elle va vous permettre d’être plus créatif et vous aidera à développer une vision, l’image sera plus directe (voir ci-après), la profondeur de champ plus réduite. Le plus simple pour vous expliquer tous les avantages que j’y vois, c’est de vous en dresser une liste.

• La grande ouverture : le premier gros avantage des focales fixes, c’est la grande ouverture, f/1,4 voire f/1,2, qui permet d’obtenir de magnifiques bokehs et de donner un côté magique et poétique aux photos. Le bokeh est le flou que l’on obtient grâce à une faible profondeur de champ, celle-ci étant la zone de netteté. Pour faire simple, plus l’objectif est réglé sur une grande ouverture, plus la zone de netteté est faible. Pour vous donner un exemple concret : avec le 50 mm ouvert à f/1,2, si je me positionne à 50 cm du sujet et que je fais ma mise au point sur l’œil, le nez sera dans le flou ainsi que les oreilles. Et plus on s’éloigne de la zone de netteté, plus il y a de flou, le fameux « bokeh ». Celui-ci peut avoir un rendu différent selon la qualité de l’optique : il peut être plus ou moins doux, plus ou moins rond, etc.

• Une image plus directe : qu’est-ce que j’entends par là ? Les focales fixes présentent une formule optique bien plus simple que celle d’un zoom. C’est logique puisqu’elles renferment moins de verres optiques. L’image est de ce fait plus directe, plus propre, plus nette. Pour qu’un zoom produise le même rendu qu’une focale fixe, cela coûte très cher !

• Créer du mouvement : shooter avec une focale fixe, c’est l’obligation de se déplacer. Or, ce mouvement va donner du dynamisme à votre reportage.

• Développer une vision : à force de travailler avec des focales fixes, vous développez une vision, une façon de penser. Dans ma tête, je sais exactement comment cadre un 35 mm ou un 50 mm ; je peux donc penser mes images à l’avance, ce qui me rend plus créatif et plus réactif.

• La cohérence : travailler avec des focales fixes donne de la cohérence à un shooting. Celle-ci va se traduire dans le rendu de vos images, comme s’il s’agissait d’une signature visuelle : chaque image semble réalisée par le même photographe, le même œil artistique. Une focale fixe présente toujours la même « déformation » de la réalité, ce qui va contribuer à cette cohérence. Quand on utilise un zoom, par exemple un 24-70 mm, à 24 mm, les sujets seront très déformés alors qu’à 70 mm, ils seront beaucoup plus « aplatis ». Et toutes les focales utilisées entre 24 mm et 70 mm viendront créer encore plus de différences qui vont casser cette cohérence. Je dirais qu’aujourd’hui, je réalise 70 % de mes photos avec le 35 mm et 30 % avec le 50 mm. Mes reportages sont produits avec deux focales uniquement, toujours la même ouverture, deux boîtiers Canon (voir page 37) et donc une cohérence très importante d’une image à l’autre. Je travaille avec des objectifs Canon série L parce qu’ils offrent des rendus similaires, ce qui contribue encore une fois à la cohérence de mes images. Les optiques Canon ont un rendu très particulier, à la fois net et doux, très agréable, qui fait l’envie de tous ceux qui n’en possèdent pas ! Les optiques Sigma ou Nikon par exemple ont un rendu beaucoup plus net, plus précis, plus chirurgical. C’est intéressant aussi, mais il me semble que les optiques Canon tirent leur épingle du jeu quand il s’agit de créer des portraits.

Pour toutes ces raisons, je suis un grand adepte des focales fixes. Cela dit, je tiens à souligner qu’il est tout à fait possible de faire de jolies photos lifestyle avec un zoom. C’est une question de choix. Ici, j’explique ce qui fait sens pour moi.
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Voici un exemple concret de tout ce que je viens de décrire. Toutes ces photos ont été réalisées dans un laps de temps de 30 minutes et avec mon 35 mm et mon 50 mm, à ouverture maximale (f/1,4 et f/1,2). On voit bien les avantages de la focale fixe avec une netteté impressionnante combinée à un flou très prononcé. Les images restent douces et mettent bien en valeur mes sujets. Et enfin vous pouvez constater à quel point cet ensemble d’images est cohérent et vient raconter une histoire.



Votre boîter : reflex ou mirrorless ?

Ces dernières années, les boîtiers « mirrorless » ont fait leur apparition dans le monde de la photographie amateure et professionnelle. Vous connaissez sûrement déjà le principe de fonctionnement d’un reflex : une visée et une mise au point optique par l’intermédiaire de miroirs. Quand vous mettez l’œil dans un viseur reflex, vous voyez réellement à travers votre objectif grâce à un jeu de miroirs. La mise au point se fait de manière optique par un système de détection de phase. Celui-ci fonctionne très bien mais les boîtiers mirrorless viennent redistribuer les cartes et apporter de sérieux avantages. Je vais ici vous les détailler.

Le principe du « mirrorless »

« CLIC CLAC ! Il est vraiment bruyant cet appareil photo ! » Voilà une réflexion que l’on risque d’entendre de moins en moins. Ce bruit tellement caractéristique des boîtiers reflex vient du miroir qui se lève pour laisser passer la lumière sur le capteur puis qui se rabaisse. Ce miroir permet au photographe de voir à travers l’objectif quand il met l’œil au viseur.

Avec les appareils « mirrorless » comme le Canon EOS-R, il n’y a plus de miroir ! Quand on regarde dans le viseur, on voit un petit écran qui est une projection directe du capteur. Autrement dit, c’est comme si on shootait tout le temps en visée écran avec un reflex classique.
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Voici mon Canon EOS-R !



On peut s’interroger sur l’intérêt de ce système. Le gros avantage c’est que l’on voit directement le résultat final de l’image avant même qu’elle ne soit prise. Si elle est surexposée, on le voit ; si elle est trop bleue, on le voit ; si elle est trop sombre, on le voit, etc. Bref, on a un contrôle beaucoup plus direct du résultat final.

Cette nouvelle technologie permet également d’avoir un boîtier plus silencieux et bien sûr beaucoup plus léger.

Mais attendez, je ne vous ai pas encore parlé de la mise au point…

Une mise au point incroyable

Je ne vais pas y aller par quatre chemins, si j’ai craqué pour ce modèle, c’est avant tout pour son système de mise au point. J’ai lu ici et là, dans des articles, que sa mise au point était incroyable, que des optiques réputées pour être lentes (comme le 50 mm f/1,2) devenaient tout à coup beaucoup plus véloces une fois montées sur ce boîtier. Et vous savez quoi ? C’est absolument vrai.

Je ne suis pas un pro Canon mais je suis obligé de reconnaître que cet appareil a révolutionné ma façon de shooter. Tout est plus fluide, plus simple, plus intuitif.

Et si je suis aussi enthousiaste à son propos, c’est principalement grâce à son système de mise au point. Pour faire simple, la mise au point est « électronique », elle est directement faite sur le capteur à l’aide d’un système de Dual Pixel (chaque pixel est doublé). Je ne saurais expliquer comment fonctionne ce système mais ce qui est certain c’est qu’il est extrêmement efficace. Avec un reflex classique, la mise au point se fait de façon « optique », à l’aide des fameux collimateurs. C’est un système à détection de phase et il peut montrer ses limites dans certaines situations : en cas de lumière compliquée (le contre-jour, par exemple) et lorsque l’on shoote à pleine ouverture. Vous avez deviné ? Il s’agit là des deux facteurs qui comptent le plus pour moi puisque je shoote le plus possible en contre-jour et toujours à pleine ouverture. Et je dois reconnaître qu’avec un reflex j’ai quand même régulièrement des photos dont la mise au point est ratée, surtout avec mon 50 mm f/1,2. Avec l’EOS-R, bye bye ce genre de problèmes ! La mise au point est à la fois très réactive et très précise, j’ai un taux d’erreur extrêmement faible. Pour vous donner une idée plus concrète, j’estime que j’avais un taux de photos nettes qui tournait autour de 50-60 % avec le 50 mm monté sur le 6D (et autour de 65-75 % sur le 5D Mark IV) alors qu’avec l’EOS-R, le taux se situerait plutôt entre 90 et 95 %. Le système est donc beaucoup plus précis et, pour ne rien gâcher, beaucoup plus rapide.

La mise au point où je veux !

Une autre caractéristique obtenue grâce au système de mise au point sur le capteur : on peut choisir n’importe quel endroit de l’image pour faire sa mise au point. Contrairement au 5D Mark IV, vous n’avez pas à choisir parmi un nombre limité de collimateurs. Ici, il vous suffit de toucher l’écran pour déplacer votre « zone » de mise au point là où vous le souhaitez. Un œil dans le viseur, un doigt sur l’écran pour choisir l’endroit où on veut faire le point, et le tour est joué ! C’est extrêmement rapide et intuitif.

Un boîtier 100 % personnalisable

Un autre atout de cet appareil, c’est la possibilité de personnaliser l’action de chaque bouton. Cela peut sembler gadget quand on débute en photo, mais quand on commence à se servir de son appareil très régulièrement, c’est génial de pouvoir le personnaliser entièrement et d’assigner à chaque bouton telle ou telle fonction. Tous les réglages dont j’ai besoin sont ainsi accessibles en une seule fois, plus besoin de passer par le menu ! Plus simple, donc plus rapide et plus intuitif, tout ce qu’il me faut quand je suis en shooting.

Cela dit, ce point précis n’est pas propre aux boîtiers mirrorless. Je me demande pourquoi Canon ne l’avait pas intégré sur ces anciens reflex haut de gamme.

Le petit bémol

Le seul défaut de cet appareil, et pas des moindres : il ne dispose que d’un seul slot mémoire. Pour de la photo lifestyle, ce n’est pas très gênant parce que si on perd les photos, on peut généralement refaire la séance. Pour un mariage en revanche, c’est très embêtant. Pour cette raison, l’EOS-R est pour le moment mon second boîtier, le 5D Mark IV restant mon principal. Mais M. Canon a pensé à moi et a sorti l’EOS-R6 et l’EOS-R5, qui sont les deux premiers boîtiers mirrorless dits professionnels, avec double slot donc. L’EOS-R6 figure en bonne place sur ma liste pour le Père Noël !


LE PETIT FRÈRE


Canon a également sorti une version encore plus light de l’EOS-R, l’EOS-RP. Plus petit, plus léger, un capteur avec un peu moins de pixels (mais déjà largement suffisant !) et une limitation en vitesse d’obturation à 1/4 000 s au lieu de 1/8 000 s. Hormis ces quelques petits détails, c’est le même boîtier, à un prix plus attractif ! Et à mon sens, c’est un boîtier parfait pour de la photographie lifestyle !





Une mise au point extrêmement réactive !

La mise au point est l’une des clés de la réussite d’une image. Qu’avez-vous envie de montrer dans votre photo ? Si vous travaillez comme moi avec une grande ouverture, vous savez que la zone de mise au point est très faible. C’est plus difficile de réussir à mettre la netteté au bon endroit, surtout quand on photographie plusieurs personnes (un couple, une famille) mais le rendu est beaucoup plus joli à mon goût. Cela permet de vraiment isoler le sujet en plongeant tout le reste dans le flou.
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Voici un bon exemple de ce que pourrait donner une mise au point ratée. J’ai volontairement choisi de faire le point sur le paysage mais ça aurait pu arriver par accident. L’environnement est certes mis en avant mais on voit combien le couple passe un joli moment dans un cadre incroyable.



Il est indispensable d’avoir une combinaison boîtier/objectif qui vous permette d’avoir une mise au point rapide et précise. Si ce n’est pas possible, il faudra alors faire le choix de shooter avec un diaphragme plus fermé (entre f/5,6 et f/11, par exemple) pour que la profondeur de champ soit plus grande et pour éviter les risques de mise au point ratée. Cela dit, parfois, une mise au point ratée peut créer une très jolie photo.

Je vais vous donner ici quelques astuces que j’utilise pour vous aider à avoir la meilleure mise au point possible.

• Mode Ai Servo et bouton AF-ON : je photographie avec un appareil Canon et je fais la mise au point en mode Ai Servo (sur des boîtiers d’autres marques, ce mode porte un autre nom). Celui-ci fait la mise au point en continu tant que l’on maintient le déclencheur enfoncé à mi-course ou le bouton AF-ON. Personnellement, c’est ce dernier que j’utilise. Ce mode de mise au point est le plus réactif. Il va suivre le sujet lors de ses déplacements. Attention toutefois, car il est un peu moins précis qu’un mode qui verrouille la mise au point : en Ai Servo, la priorité est donnée à la vitesse d’exécution plutôt qu’à la précision (même si le boîtier permet de choisir entre les deux).
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En mode Ai Servo, une fois le point fait sur un sujet, maintenir la touche AF-ON enfoncée permet de le suivre dans ses mouvements.



Dans mes réglages, j’ai désactivé la mise au point du déclencheur classique pour n’utiliser que le bouton AF-ON. Le déclencheur me sert alors uniquement à prendre la photo. L’avantage de cette combinaison Ai Servo/bouton AF-ON, c’est que je peux à la fois faire la mise au point sur un sujet en mouvement (un enfant qui court, par exemple) en maintenant mon doigt appuyé sur le bouton AF-ON et la verrouiller sur un sujet statique en relâchant mon doigt : par exemple, si je souhaite avoir la netteté sur l’œil de quelqu’un pour faire un portrait, je fais la mise au point dessus en enfonçant le bouton AF-ON, puis je le relâche et ma mise au point ne bouge plus, elle est comme « sauvegardée ». Je peux ainsi recadrer, ou reprendre des photos sans avoir besoin de refaire à chaque fois la mise au point sur l’œil.

Pour continuer mes explications, j’expose ci-après mes deux façons de travailler, avec un reflex ou avec un mirrorless.

Avec un reflex

Sur un reflex classique, ce sont les collimateurs qui sont chargés de faire la mise au point, et ils ne sont pas tous égaux quand il s’agit d’être réactif et précis !

• Collimateurs croisés : pour faire la mise au point, je travaille uniquement avec les collimateurs croisés. Sur mon boîtier, ils sont de deux sortes : en croix (pour la majorité) et en double-croix (pour quelques-uns). Dans la notice de votre appareil, vous devriez trouver ce genre de schéma pour repérer les collimateurs croisés ; celui-ci correspond au Canon 5D Mark IV.
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Répartition des collimateurs du 5D Mark IV (Document Canon)



Personnellement j’ai l’habitude de travailler avec 9 collimateurs : 3 à gauche, 3 au centre et 3 à droite. Ils sont tous croisés et même doublement croisés pour ceux du centre. Ça me permet de bien couvrir mon image et de choisir le meilleur collimateur pour faire ma mise au point. Pour cela, j’utilise le sélecteur multidirectionnel.
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On voit ici le fameux sélecteur multidirectionnel qui permet de choisir le collimateur que l’on veut utiliser.



Je travaillais auparavant avec un 6D Mark I, sur lequel seul le collimateur central est croisé. Je faisais le point avec ce dernier, puis je recadrais mon image avant de déclencher. J’avoue que depuis que j’ai le 5D Mark IV, le joystick est un vrai plus et m’apporte un réel confort dans ma façon de shooter.

• Un seul collimateur à la fois : bien entendu, j’utilise toujours un seul collimateur à la fois, et le plus précis qui existe. Je peux ainsi déterminer ma mise au point avec une grande finesse (sur un œil, par exemple). Si vous utilisez plusieurs collimateurs ou une zone de mise au point large, le boîtier accrochera systématiquement le sujet le plus proche. Dans le cas d’un portrait, il risque ainsi de s’arrêter sur le nez plutôt que sur l’œil. Pas idéal…

Avec le mirrorless

On ne va pas y aller par quatre chemins : adieu les prises de tête pour savoir quel collimateur choisir ! Ici, je me sers simplement de la zone de mise au point la plus petite, et ce pour la même raison que je n’utilise qu’un seul collimateur à la fois : pour choisir avec précision l’endroit où je veux faire le point.

J’emploie ensuite deux méthodes pour déplacer ma zone de mise au point :

• avec l’écran tactile. Je place mon pouce sur la zone repérée et je fais bouger le petit carré à l’endroit où je veux faire ma mise au point ;

• avec le mode Suivi. Il faut apprivoiser son fonctionnement, mais il vous permet de suivre votre sujet là où vous le souhaitez. Par exemple, si vous faites la mise au point sur l’œil, l’appareil va automatiquement le suivre, même s’il est en mouvement. Super puissant si l’on sait bien s’en servir !
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Voici les deux méthodes que j’utilise pour faire ma mise au point : avec l’écran tactile (à gauche) ou le mode Suivi (à droite).
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Un exemple de mise au point sur l’œil avec un seul collimateur.




À QUEL ENDROIT FAIRE LA MISE AU POINT ?


Quand on commence à utiliser la pleine ouverture, on se demande souvent à quel endroit faire la mise au point. C’est une vraie question et le choix qui en résulte va drastiquement changer le résultat de votre image. Voici mes conseils :

• lorsqu’il y a plusieurs personnes dans le cadre, choisissez de préférence la plus proche, la lecture de l’image sera ainsi plus simple. Attention toutefois à ce que son visage soit bien visible. Et si le visage le plus proche n’est pas celui que vous voulez montrer, rien ne vous empêche de faire alors le point sur votre sujet principal ;

• quand vous shootez un visage, choisissez toujours l’œil pour faire votre mise au point, et si la personne est légèrement en biais, choisissez l’œil le plus proche de vous.

Que je photographie un couple ou une famille, j’applique généralement ces règles, sauf si j’ai une intention particulière mais ça reste anecdotique (par exemple, si je souhaitais montrer une mèche de cheveux dans le vent, je ferais la mise au point sur la mèche plutôt que sur le visage). Retenez simplement que le spectateur va rechercher de façon inconsciente un visage et ensuite un œil net. C’est donc à cet endroit qu’il faudra toujours faire votre mise au point. J’ai appliqué cette règle sur toutes les photos présentes dans ce livre. Cependant, il est très intéressant de savoir déroger à ses principes pour créer des images inattendues.
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Ici, j’ai voulu mettre l’accent sur le geste de la petite fille qui m’envoyait un pouvoir avec sa main. Le résultat est très parlant.
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Je n’ai pas fait la mise au point sur les personnes au premier plan ; je m’en suis servi pour « cadrer » mon sujet et ainsi créer un cadre dans le cadre. J’aime beaucoup ce genre d’effet.



Privilégier un mode semi-auto pour être plus réactif

Je shoote toujours en Priorité ouverture (mode Av chez Canon ou A chez Nikon). Je règle l’ouverture du diaphragme sur le chiffre le plus petit (f/1,4 ou f/1,2) et je laisse le boîtier gérer la vitesse et les ISO.
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J’ai réglé ici mon appareil sur le mode Priorité ouverture (Av).



Cependant, et c’est hyper important, je définis, dans les menus de l’appareil, la vitesse d’obturation minimale de mes ISO à 1/250 s. Cela signifie que mon boîtier commencera à monter en ISO quand il atteindra une vitesse de 1/250 s. Autrement dit, étant donné que je shoote à pleine ouverture, il aura rarement besoin de monter en ISO, et s’il le fait, la vitesse d’obturation ne descendra jamais en dessous de 1/250 s, ce qui m’assure des photos toujours nettes et sans flou de mouvement. Ainsi, j’empêche le boîtier de descendre à une vitesse trop lente, car je préfère des ISO élevées qu’une vitesse trop lente.

Ce réglage me permet de contrôler mes ISO sans que j’ai à m’en occuper. Mon objectif est de maîtriser ce que je fais sans avoir à y penser. Mon attention est ainsi entièrement dirigée sur le moment et ce qui se passe sous mes yeux plutôt que sur les réglages de mon boîtier. Mon matériel me permet simplement de réaliser mon intention.
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Dans les menus de l’appareil, ici sur mon EOS-R, je sélectionne la vitesse d’obturation minimale en dessous de laquelle il ne descendra pas. Pour compenser le manque de lumière, il ajustera alors les ISO.




ATTENTION AUX ISO TROP ÉLEVÉS !


Je profite de cette partie pour introduire une notion très importante : plus les ISO sont bas, plus votre image sera propre. Quand l’appareil fait monter les ISO, la qualité l’image se dégrade : légèrement au début puis très fortement à une valeur ISO très élevée. Du bruit va apparaître dans votre image. Plus votre boîtier est haut de gamme, mieux il va gérer la montée en ISO. Sur un appareil comme le 5D Mark IV, je peux me permettre de monter à 6 400 ISO avec une qualité encore très acceptable, ce qui n’est pas le cas sur un boîtier plus ancien ou de moins bonne facture.





Pourquoi shooter en Priorité ouverture ?

Pourquoi est-ce que je préfère shooter en mode Priorité ouverture alors que je pourrais avoir un meilleur contrôle de mon image en photographiant en manuel ? La raison est assez simple : j’ai besoin de beaucoup de réactivité. Prenons un exemple pour que vous compreniez : imaginons que je sois dans une chambre en train de prendre un enfant en photo. Il s’amuse avec ses jouets, on rigole bien. Tout d’un coup, sa maman ouvre la porte. Je veux capter la réaction de l’enfant voyant sa mère arriver mais une lumière vive entre par l’ouverture de la porte. Si j’étais en mode manuel, le temps de faire mon réglage, la scène serait terminée. En étant en Priorité ouverture, je n’ai à me soucier de rien à part cadrer la scène et déclencher. Et hop ! La photo est correctement exposée.

Comprendre comment le boîtier calcule l’exposition

Il est important de comprendre comment le boîtier calcule l’exposition. Une fois cette notion en tête, vous pouvez facilement utiliser un mode semi-automatique parce que vous savez comment agit votre appareil et donc comment le « contrecarrer » si vous avez besoin d’une exposition différente de celle qu’il a calculée.

La règle des 17 % de gris… Imaginez que votre appareil voit tout en noir et blanc. Quand il fait une photo, il opère une moyenne du noir et du blanc qu’il voit et il essaie d’obtenir un gris à 17 %. Les développeurs d’appareils photo se sont rendu compte que cette valeur de 17 % de gris est celle qui fonctionne pour la plupart des images. Elle permet d’avoir une exposition uniforme. Sachant cela, vous comprenez mieux pourquoi les gens sont tout noirs quand on shoote en contre-jour : le boîtier cherche à contrebalancer la grande quantité de blanc créée par le contre-jour (ciel et soleil) en ajoutant beaucoup de noir, et le sujet se retrouve alors tout noir. Dans ce genre de situation, utiliser l’outil de correction d’exposition, généralement accessible via un bouton dédié sur l’appareil, permet de pousser l’exposition à +1 ou +2 voire +3 IL pour signifier à l’appareil « là, je veux que tu surexposes mon image pour que mon sujet ne soit pas tout noir ».


[image: image]

J’ajuste ici la compensation d’exposition. C’est un réglage essentiel quand vous travaillez en mode semi-automatique parce qu’il vous permet de dire au boîtier si vous souhaitez surexposer ou sous-exposer l’image.



Dans le cas inverse, si par exemple le sujet regarde par la fenêtre dans une chambre très sombre, il va y avoir une quantité de noir importante dans l’image (toute la chambre) et très peu de blanc (le sujet). L’appareil va vouloir renforcer le blanc pour compenser le noir et le sujet va se retrouver cramé. Pouvoir compenser l’exposition à -1, -2 voire -3 IL permettra de sauver la photo, car il serait délicat de réussir à rattraper en post-traitement des zones totalement blanches et dépourvues de détail.
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Pour exposer correctement cette image, j’ai compensé l’exposition de +1 IL. Si j’avais laissé faire l’appareil, mes sujets auraient été trop sombres à cause de la grosse quantité de lumière venant du soleil et du ciel.



Shooter en manuel ?

Il m’arrive de photographier en manuel lorsque la lumière ne varie que très lentement. Par exemple, lors d’une séance couple en extérieur, si la lumière bouge peu (c’est-à-dire sans qu’aucun nuage ne passe devant le soleil dans un laps de temps d’une quinzaine de minutes) et sachant que je shoote toujours en contre-jour, je peux faire mes réglages (ISO, ouverture et vitesse) pour avoir la bonne exposition sur mon sujet et ne plus m’en préoccuper. Cela dit, si on change d’endroit et que j’oublie d’ajuster les trois paramètres définis précédemment, les photos seront mal exposées. En Priorité ouverture, la question ne se pose pas !

De même, si vous avez envie de shooter tantôt en contre-jour tantôt en lumière directe, vous allez être obligé de refaire votre exposition à chaque fois. Ce n’est pas forcément gênant si votre sujet est immobile, mais quand il s’agit de photographier des gens, il me paraît bien plus simple d’être dans un mode semi-automatique.

Cela dit, tout dépend de votre façon de shooter. Si vous cherchez à avoir des images posées, vous pouvez prendre le temps de faire poser les gens, régler votre boîtier puis prendre la photo. Dans mon cas, je veux capter le naturel et la spontanéité de mes modèles, autant d’attitudes et d’expressions difficiles à anticiper. C’est pour ça que je veux toujours être le plus réactif possible.
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Pour capter ce genre de moments spontanés, il n’y a pas 36 solutions : il faut être réactif !

35 mm, f/1,4, 1/3 200 s, 100 ISO



La pleine ouverture

Vous avez dû le comprendre, je suis absolument fasciné par le rendu des focales fixes à pleine ouverture : f/1,4 ou même f/1,2 selon les optiques. Il y a plusieurs raisons à cela.

• Un rendu unique : la pleine ouverture offre un rendu très atypique. La faible profondeur de champ, la douceur de l’image, le vignettage prononcé donnent un aspect très poétique aux images.

• Le piqué : à pleine ouverture, il est moins prononcé qu’à une ouverture plus fermée. L’image est donc moins nette, plus douce. Vous le voyez avec les photos que je vous présente dans ce livre, la netteté est déjà très bonne et largement suffisante à mon goût. Au-delà, je trouve que ça devient trop net, trop parfait, presque chirurgical. Ce léger défaut vient, à mon sens, rajouter de la douceur à l’image et met davantage en valeur les gens.

• Le vignettage : c’est un défaut optique qui apparaît quand on travaille à grande ouverture et qui provoque un assombrissement des coins de l’image. Personnellement, je trouve qu’il apporte un côté poétique à l’image et recentre l’attention sur le sujet. Notre œil étant attiré par les endroits nets et clairs, le vignettage et la faible profondeur de champ viennent renforcer le message de l’image.

• La faible profondeur de champ : les images shootées à pleine ouverture ont des profondeurs de champ extrêmement faibles. Dans le cas d’un portrait, en faisant la mise au point sur l’œil, le bout du nez est déjà dans le flou et l’arrière-plan l’est complètement. Notre regard étant automatiquement attiré par ce qui est net, le message de l’image est ainsi simplifié et sa lecture plus immédiate. Bien entendu, cet effet demande beaucoup d’entraînement. Il est d’autant plus difficile d’obtenir la netteté au bon endroit que les sujets sont en mouvement. Aussi, je vous recommande de commencer avec des ouvertures moins prononcées (f/2,8, par exemple) et de descendre au fur et à mesure que vous progressez.

• Une vitesse toujours rapide et des ISO toujours bas : un autre avantage d’utiliser la pleine ouverture, c’est que votre optique va laisser entrer énormément de lumière sur le capteur (le diaphragme de l’optique est plus grand). Par conséquent, l’appareil va compenser cette grosse quantité de lumière par une sensibilité ISO basse (100) et une vitesse rapide (1/1 000 s ou plus). Bien sûr, cela dépend également des conditions de lumière : si vous êtes dans un intérieur assez sombre, le boîtier va être obligé de monter les ISO et baisser la vitesse. Mais globalement, c’est très confortable, ça laisse beaucoup de marge et dans la plupart des cas la vitesse est élevée et les ISO sont bas. Vous allez me dire, quel est l’avantage ? C’est assez simple : plus la vitesse est rapide, moins vous aurez de flou de bougé, donc les images seront bien nettes. C’est important quand vous photographiez le mouvement. Des ISO bas vous assureront donc une meilleure qualité d’image. Plus ils le sont, plus la qualité est bonne, moins il y a de bruit. Après, tout dépend de la qualité de votre boîtier : sur certains modèles, à 400 ISO, vous commencez déjà à avoir du bruit alors que sur d’autres haut de gamme, vous pouvez atteindre 6 400 ISO (voire plus !) sans que ce soit gênant.
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Si l’on compare la première image shootée à f/1,4 et la deuxième à f/8, on constate que la netteté est beaucoup plus prononcée sur cette dernière. Et si l’on s’attarde sur le zoom du visage, on s’aperçoit également qu’elle est plus piquée, même si la différence n’est pas flagrante. Ça s’explique parce que je shoote avec une optique série L qui a une très bonne définition même à pleine ouverture. Avec une optique moins onéreuse, la différence serait plus significative. Vous aurez aussi noté le vignettage à grande ouverture.



Pour toutes ces raisons, j’ai choisi de ne shooter qu’à pleine ouverture. Le seul moment où je fais une exception, c’est quand je photographie des groupes.

Encore une fois, c’est un choix qui m’appartient et je pense qu’il est intéressant pour vous d’en connaître les raisons. Vous serez ainsi plus à même de faire le vôtre. Il ne s’agit pas là d’une règle absolue, je connais des photographes exceptionnels qui shootent à une ouverture très fermée – je pense notamment à William Lambelet. Faites des essais et voyez par vous-même ce qui vous plaît.

Shooter, shooter et encore shooter !

Je m’en souviens comme si c’était hier. J’étais invité au mariage d’un couple d’amis. Je venais de décider de me lancer dans la photo et ma femme m’avait dit : « Prends ton appareil, on ne sait jamais ! » Elle avait tellement raison ! Arrivé sur les lieux du mariage, je suis tombé sous le charme et j’ai eu envie de photographier ce moment. Je me suis pris au jeu et j’ai adoré ça ! Ce premier mariage a été une révélation, et j’ai su à ce moment-là que j’avais choisi la bonne voie.

Dans la soirée, je discute avec le photographe officiel, et je lui demande combien de photos il a pris. Il me répond environ 1 000… J’en étais déjà à 2 000 alors que je n’avais pas photographié les préparatifs, ni tout ce qui s’était passé avant que j’arrive… Il me dit que c’est normal, qu’au début on shoote beaucoup.

Puis le temps passe, et séance après séance, mariage après mariage, je shoote toujours plus. Je rentre de mes séances avec 800 photos et de mes mariages avec 4 000 photos. Puis je fais des formations avec des photographes que j’admire beaucoup (ils sont cités dans ce livre) et ils me confient shooter énormément aussi ; 4 000 photos par mariage n’a, pour eux, rien d’anormal.

À partir de ce moment, j’ai commencé à assumer cette « manie ». J’en ai même fait une force et aujourd’hui je shoote encore plus qu’avant. Parfois jusqu’à 1 500 photos pour une simple séance de 2 heures et plus de 6 000 pour un mariage.

Et vous savez quoi ? Cela me permet de sortir des images incroyables. J’ai fait le choix de shooter la spontanéité, les émotions, et c’est quelque chose qui ne peut pas se prévoir. Alors quand je sens qu’il va se passer quelque chose, je me prépare et je déclenche beaucoup, encore et encore. Cette façon de procéder me permet de ne jamais rater un moment important et mieux encore de choisir la photo la plus parlante de cet instant si particulier.

Alors c’est un conseil que j’ai envie de vous donner : ne vous limitez pas sous prétexte que si vous faites beaucoup de photos ça veut dire que vous n’êtes pas un bon photographe. Ce qui compte à la fin, c’est les photos que vous allez garder, pas celles que vous avez ratées.

Avoir un rendu proche de l’image finale dans le boîtier

Je ne sais pas vous, mais souvent lorsque je suis en prise de vue, j’ai le sentiment de ne pas faire de superbes photos. Et pourtant, une fois devant mon ordinateur, les photos sélectionnées et traitées, je me rends compte du travail accompli. Aussi pour me sentir plus en confiance pendant la séance, je règle mon boîtier afin d’avoir un rendu proche de l’image finale.

Dans mon cas, je règle mon boîtier comme suit :

• balance des blancs entre 6 500 et 8 000 Kelvins : je règle systématiquement ma balance des blancs en manuel, entre 6 500 et 8 000 Kelvins, peu importe à quel moment de la journée je photographie, de manière à conserver la teinte assez chaude de la lumière. Parfois c’est un peu trop jaune, j’ajuste alors en post-traitement (voir page 181) mais dans l’idée je veux avoir ce rendu chaleureux dès le déclenchement. Ainsi, mes couleurs sont réglées à la prise de vue ;

• une exposition la plus juste possible : de façon générale, j’essaie d’avoir une exposition la plus proche possible de ce que je vais sortir en postproduction. À part dans quelques cas où j’ai besoin de sous-exposer pour ensuite récupérer des informations en post-traitement, mes photos sont exposées de la façon la plus précise possible. Pour ça, j’utilise constamment la molette de correction d’exposition ;

• pas de correction de l’image : les boîtiers récents proposent une correction de l’image affichée. Je ne l’active pas ; comme expliqué précédemment, je veux garder les défauts propres à mon optique. Je peux ainsi voir le vignettage qui, pour moi, a un rôle dans l’image.

Cette façon de procéder me permet de garder une cohérence tout au long de mon shooting et d’avoir des images presque prêtes dès la prise de vue. C’est très rassurant et ça donne confiance sur la qualité du travail produit. Et cadeau bonus, je gagne du temps en post-traitement.


[image: image]

Voici l’image non traitée sortie du boîtier (fichier RAW) et la photo après post-traitement. Vous remarquez que la colorimétrie n’a quasiment pas changé et que la photo originale est déjà bien aboutie.

35 mm, f/1,4, 1/1 250 s, 100 ISO



Technique avancée : le « freelensing »

Je vais vous parler ici d’une méthode qui risque de vous faire peur. Et je ne vais pas vous mentir, elle présente des risques pour votre matériel. Cela dit, elle permet d’obtenir un rendu unique et incroyable. Il s’agit de la technique du « freelensing », autrement dit « objectif libre » et elle porte bien son nom. L’idée, c’est de démonter votre optique et de la positionner devant le capteur pour obtenir des images avec un flou imprévisible.

Je sais que ça peut sembler un peu dingue comme ça, mais quelques images devraient mieux vous parler.


[image: image]

Pour cette image, j’ai eu beaucoup de chance. Et c’est là toute la magie du freelensing. Je me suis concentré pour faire la mise au point sur la petite fille, avec mon 50 mm f/1,2. Au final, j’ai eu la bonne surprise de voir que j’avais non seulement eu la petite fille dans ma zone de netteté mais aussi sa maman. Et pourtant, autour d’elles, tout est flou. Si j’avais voulu avoir la même netteté sur la mère et la fille, sans utiliser le freelensing, toute l’image aurait été nette.

50 mm, f/1,2 en freelensing, 1/1 600 s, 100 ISO




[image: image]

Ici, on voit encore un flou extrêmement prononcé en haut à droite et en bas à gauche alors que le couple est parfaitement net entre les deux zones.

50 mm, f/1,2 en freelensing, 1/640 s, 100 ISO



Comment réaliser ce type d’images ? Vous devez dévisser votre optique et la tenir très proche de sa position vissée. En mettant l’œil dans le viseur, vous allez chercher la netteté en bougeant l’optique TRÈS légèrement. Vous verrez comment la netteté évolue en fonction de la position de votre optique. Notez bien que comme cette dernière n’est plus connectée à votre boîtier, la mise au point est forcément manuelle. Il ne s’agit pas de tourner la bague de mise au point mais bel et bien de bouger l’optique pour trouver la zone de netteté.


[image: image]

Voici comment je positionne mon optique en freelensing. Une partie de l’objectif reste collée au boîtier tandis qu’une autre partie est décollée. Vous pouvez vous amuser à bouger l’objectif dans tous les sens et observer les effets produits sur la netteté et le flou.



À ce jeu-là, l’EOS-R tire son épingle du jeu ; et de très loin. En mode manuel, l’appareil assiste la mise au point en faisant apparaître les zones nettes en rouge. Depuis que je l’ai, je réussis beaucoup mieux mes images en freelensing !

Pour que la technique fonctionne de manière optimale, il y a deux critères importants à prendre en compte :

• votre optique doit rester à pleine ouverture quand vous la démontez du boîtier. Chez Canon, quand une optique est désolidarisée d’un appareil, le diaphragme est ouvert en grand. Chez Nikon, c’est l’inverse. Prêtez-y attention en fonction de la marque avec laquelle vous shootez. Si votre optique n’est pas ouverte (Nikon, par exemple), je vous conseille l’achat d’un 50 mm f/1,8 d’occasion (entre 50 et 100 euros). Il vous suffit ensuite de « bidouiller » l’optique pour faire en sorte de bloquer le diaphragme à pleine ouverture (il y a une petite languette à la base de l’objectif qui permet de faire cela). Notez que cette optique ne pourra plus dès lors être utilisée de façon normale, elle sera dédiée au freelensing ;

• vous devez régler la bague de mise au point de votre optique sur la position infinie. C’est dans cette position que vous trouverez le plus facilement la netteté.

La méthode n’est pas simple mais peut donner des résultats très singuliers. Je vous conseille de commencer en vous entraînant sur des sujets immobiles et quand vous vous sentirez à l’aise, de passer aux sujets en mouvement.


ATTENTION AUX INTEMPÉRIES !


Vous l’avez compris, cette méthode n’est pas sans risque pour votre matériel. Je vous recommande donc de l’employer dans un environnement « sain ». Évitez à tout prix un jour de vent, car les poussières se déposeraient sur le capteur. Un jour de pluie sera tout aussi déconseillé ! Bref, une technique intéressante mais qui nécessite quelques précautions.
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Créer un moment et favoriser les interactions

Dans toutes mes séances, j’essaie de créer une atmosphère, une ambiance, des conditions dans lesquelles mes modèles se sentent bien et qui leur donnent envie de se laisser aller. Mais parfois, cela ne suffit pas et il faut faire appel à des déclencheurs pour favoriser les interactions et faire naître de belles expressions. J’ai conçu ce chapitre comme une boîte à outils dans laquelle vous pourrez piocher dès que vous manquerez d’idées lors de vos séances couples ou familles.

[image: Image]





Et si vous deveniez guide ?

Quand j’ai découvert l’approche lifestyle, je me suis dit : « Waouh ! Génial ! Des photos prises au naturel, sans aucune direction ! » Puis j’ai appris auprès de photographes qui étaient très directifs pour obtenir du naturel. Le résultat était très contrôlé mais magnifique ; on ne se serait pas douté de leur intervention. J’ai aussi rencontré des photographes qui au contraire laissaient les modèles totalement libres. Et ça fonctionnait parfaitement également !

Et moi dans tout ça je ne savais plus où donner de la tête : quel était le secret, la bonne attitude à avoir ? Le naturel devait-il être provoqué, mis en scène ou fallait-il simplement attendre patiemment que quelque chose se produise ? Un peu perdu, j’ai testé les deux approches. Tantôt j’étais directif, tantôt je laissais les gens libres d’agir, puis avec le temps, j’ai finalement trouvé ma façon de faire : être un guide.

Je ne dirige pas totalement mais je ne laisse pas non plus mes modèles au dépourvu. Je donne une impulsion, une direction, une intention. J’explique tout d’abord ce que je veux, ce que j’ai envie de photographier. Et je ne m’interdis jamais de donner une direction plus précise par moments.

L’idée est un peu difficile à expliquer parce qu’il s’agit avant tout d’une façon de penser et de voir les choses. C’est un état d’esprit que j’applique tout au long de mes séances. Mon intention est de créer un moment dans lequel mes familles ou mes couples vont se sentir bien. Pour ça, je vais faire en sorte que ce moment leur ressemble : autrement dit, je ne vais rien forcer, je vais tenter de comprendre leur façon d’être, leur façon de vivre ensemble, et les accompagner là-dedans. En résumé, je vais les encourager à être eux-mêmes.

Un exemple très concret pour vous aider à saisir mon propos : en début de séance, j’ai souvent affaire à des couples un peu tendus, qui ne savent pas trop quoi faire et sont vraiment intimidés de se retrouver devant mon objectif – même si la séance est à leur initiative. Je leur demande alors simplement de se mettre l’un contre l’autre et de fermer les yeux, de se laisser aller, de profiter du moment ensemble. Je les laisse comme ça et naturellement ils vont commencer à s’embrasser, se prendre dans les bras, se caresser, se taquiner… Peu importe. Quelque chose va se passer et qui va me permettre de comprendre un peu mieux leur façon d’être. Et à ce moment-là, je vais les encourager dans ce qu’ils font : je vais aller vers eux et leur dire que c’était parfait, que leur façon d’être est très jolie et que ça fonctionne très bien sur les photos. C’est ainsi que je vais les aider à créer ce moment si important pour moi.

Petit détail important : je ne montre jamais les photos directement sur le boîtier. Je sais que certains photographes le font pour rassurer leurs clients mais j’ai déjà vécu l’effet inverse où la personne ne s’aimait pas sur la photo et elle a été encore plus tendue pendant la suite de la séance. C’était une de mes toutes premières séances couples et je m’en rappelle encore ! Depuis je fais vraiment attention à ça. Il m’arrive très rarement de montrer le résultat sauf quand je suis hyper à l’aise avec le couple et qu’on se connaît déjà bien (dans le cas d’un mariage, par exemple). Bref, je leur montre le résultat quand je suis sûr de moi !


[image: image]

En début de séance, Joy et Samuel ne sont pas très à l’aise. Elle lui remet sa chemise en place et je trouve son geste très délicat. Je le lui dis et je les rassure sur le fait qu’ils sont parfaits, et que ce n’est pas plus compliqué que cela d’être pris en photo.

50 mm, f/1,2, 1/8 000 s, 100 ISO



Pour prendre un autre exemple : on peut avoir le cas d’un enfant très actif, qui court dans tous les sens et qui ne fait jamais de câlins à ses parents. J’aime avoir du mouvement, des enfants qui courent, mais j’aime encore plus avoir des moments où ils se prennent dans les bras, où on peut voir leurs liens, leur amour, c’est ce que j’ai envie de transmettre à travers mes images. Si au bout d’un certain temps, l’enfant est toujours aussi excité, je vais essayer de trouver une parade pour le faire venir auprès de ses parents. Je peux, par exemple, lui proposer de leur faire une attaque surprise de guili-guili. Ou une attaque de bisous, tout aussi efficace ! Ainsi les parents vont comprendre ce que je cherche à créer et au fur et à mesure que la séance avance ils vont naturellement aller dans cette direction.

L’idée à retenir est la création d’un espace de vie dans lequel les gens se sentent bien. Je veux qu’ils soient suffisamment à l’aise pour se sentir libres d’agir sans que je les dirige. Je veux qu’ils se sentent libres de rire, de danser, de s’embrasser, de se prendre dans les bras. Ainsi j’aurais des moments très authentiques et naturels. Bien sûr, je dresse ici un tableau idyllique et la réalité est souvent différente, mais mon idée est de me rapprocher le plus possible de cet idéal.

Toutes les astuces dont je vous ai parlé dans les chapitres précédents conduisent à créer ce type d’ambiance. La confiance que les gens placent en vous va les aider à se laisser aller. La musique va leur mettre du baume au cœur. Le fait que vous vous intéressiez à eux va leur prouver l’importance que vous leur accordez. Toutes ces techniques vont les positionner au centre de votre démarche : vous n’êtes pas simplement en train de photographier une énième famille ou un énième couple, vous les photographiez eux, les personnes qu’ils sont, les liens qui les unissent, leur histoire. Vous créez quelque chose d’important pour eux. Vous êtes dans une approche profondément humaine.


LA RÉALITÉ


Entre ce que j’écris et les photos que vous voyez dans ce livre, vous avez peut-être l’impression que tout est toujours génial, que les gens sont toujours à fond, souriants, pleins de vie, etc. Ce n’est pas la réalité, vous voyez ici uniquement les meilleurs moments, ceux que j’ai en outre choisis de montrer. Une séance est constituée de plein de moments calmes, de discussion, de moments où les enfants sont plus compliqués à gérer, de moments où il ne se passe pas grand-chose. Bref, la vraie vie ! Donc pas de stress quand vous êtes en séance, tous ces moments sont normaux ! Et ils contribuent même à nourrir la séance. Quand j’y pense, je vais sortir d’un shooting environ 50 photos, avec une vitesse d’obturation à 1/1 000 s en moyenne, ce qui représente seulement 5 centièmes de seconde. J’exagère bien sûr le trait, mais mises bout à bout ces photos ne représentent qu’un fragment de la séance ! Finalement, vous avez juste besoin de capter quelques jolis moments et d’accepter que le reste du temps soit plus « calme ».

Il me semblait vraiment important de préciser ce point parce que si vous n’en avez pas conscience, vous risquez d’être frustré ou énervé pendant la séance ce qui se ressentirait forcément dans le résultat final.





Tirer le maximum d’un moment qui fonctionne bien

Voici une idée toute simple mais tellement efficace : quand un joli moment se déroule sous vos yeux, profitez-en au maximum. Qu’est-ce que je veux dire par là ? C’est très simple, n’intervenez pas ! Laissez le moment se dérouler jusqu’à ce qu’il s’arrête de lui-même. Et pendant tout ce temps, n’en perdez pas une miette avec votre appareil photo : shootez de loin, de près, de côté, en vous accroupissant ou en grimpant sur quelque chose ; bref tournez autour de vos sujets et profitez-en pour faire le plein de photos magnifiques !


[image: image]

Toutes ces photos ont été réalisées au même moment, dans un laps de temps de dix minutes. Pourtant, chaque image raconte quelque chose d’unique. La réelle force de cette approche réside dans l’art du cadrage et la gestion de la lumière. En sachant vous positionner par rapport à la lumière et en cadrant avec soin, vous pouvez créer une multitude d’ambiances différentes. J’aborderai ces aspects en détail dans les chapitres suivants.



Cette astuce peut vous sembler « bête » mais je vous assure qu’elle ne l’est pas : souvent, quand on réalise une séance, et encore plus quand on débute, on est tenté de s’agiter dans tous les sens, de toujours proposer des nouvelles idées à nos modèles. En d’autres termes, on a peur qu’ils s’ennuient, on veut qu’ils aient l’impression que l’on est un grand professionnel et que notre boîte à idées est inépuisable. Cette façon de procéder est totalement contre-productive et fatigante. Il est beaucoup plus simple de laisser ses modèles profiter d’un joli moment lorsqu’il se présente. Les interrompre alors qu’ils vivent une belle expérience serait d’une part franchement irrespectueux et plutôt incohérent avec la démarche d’écoute et de bienveillance qui est censée être la vôtre, et d’autre part risquerait de vous faire rater de jolies photos.


NE QUITTEZ JAMAIS L’ŒIL DU VISEUR !


Imaginez cette situation : vous êtes en train de shooter une famille ou un couple, ils vivent un joli moment, vous sentez que vous allez avoir de belles images. Puis vous avez envie de vous rapprocher pour prendre des photos « au cœur de l’action ». Vous baissez votre appareil et vous avancez tranquillement vers eux. Et subitement, ils vous regardent et s’arrêtent, comme s’ils étaient figés. Cette situation m’est arrivée un nombre incalculable de fois jusqu’à ce que je trouve la parade. Quand je me déplace vers mes modèles, je garde toujours l’œil dans le viseur, comme si j’étais encore en train de prendre des photos. De cette façon, ils continuent à vivre leur moment ; ils doivent sentir qu’il ne faut pas s’arrêter puisque je déclenche.





Interactions pour expressions et postures naturelles

J’attire d’emblée votre attention sur un point essentiel : avant de proposer une interaction en séance, assurez-vous que celle-ci vous plaît. Ne proposez pas à vos modèles une idée à laquelle vous n’adhérez pas vous-même. Pourquoi ? Tout simplement parce que les gens vont le ressentir et par un « effet miroir » ils ne parviendront pas à s’impliquer complètement. Quand vous proposez une idée, vous devez être animé par celle-ci. C’est ainsi que vous obtiendrez des photos profondes et vraies.

Et une dernière information importante : laissez toujours le choix à vos modèles de vous dire non. C’est vraiment important qu’ils se sentent à l’aise avec ce que vous leur proposez. S’ils se forcent, ça va se ressentir dans les photos. Et puis cette petite attention leur prouvera que vous prenez soin de leur bien-être, un aspect essentiel pour qu’ils se sentent en confiance.


DES SOLUTIONS CLÉS EN MAIN ?


Les interactions que je vous propose sont là pour vous donner un coup de pouce, mais ne vous attendez pas à un résultat magique. Il est important de souligner que la confiance reste déterminante : ainsi les gens seront beaucoup plus aptes à jouer le jeu. Sans cet ingrédient, vous pourrez toujours leur proposer des interactions mais le résultat ne sera peut-être pas à la hauteur de ce que vous escomptez.





En famille

Pour des photos en famille, mon premier conseil est de devenir ami avec les enfants. Mettez-vous à leurs niveaux, intéressez-vous à eux, à leur univers, à ce qu’ils aiment faire. Une fois qu’ils seront à l’aise avec vous, ils vont se lâcher et les parents vont suivre naturellement. À ce moment-là, les interactions que je vous propose prendront une tout autre ampleur.

Le jeu des couleurs

Ce jeu fonctionne aussi bien avec des enfants qu’avec des adultes. L’enfant doit être âgé d’au moins 3 ans pour en comprendre les règles.

Le principe est simple : chaque membre de la famille pense à une couleur sans la dire aux autres. Vous comptez jusqu’à trois, et à trois tout le monde énonce à voix haute la couleur à laquelle il a pensé. Bien évidemment, l’objectif est que tout le monde tombe sur la même couleur, ce qui arrive rarement et qui a pour résultat de déclencher des fous rires.

Les enfants adorent ce jeu et peuvent vous le réclamer plusieurs fois pendant la séance ! Et attendez-vous à voir des familles tricher pour réussir à gagner, ce qui va créer encore plus de fous rires !

Petit détail important : la meilleure photo arrive souvent juste après qu’ils aient clamé leur couleur. Lorsqu’ils se rendent compte que personne n’a dit la même chose, ils se mettent souvent à rigoler très naturellement. Alors ne relâchez pas votre attention, ce n’est pas parce que jeu semble terminé qu’il ne se passe plus rien. Bien au contraire !


[image: image]

On dit souvent que des images valent mieux que des mots et je crois que c’est bien le cas. Les photos parlent d’elles-mêmes, tout le monde rigole, les enfants sont à fond dans le jeu et les parents ne peuvent s’empêcher d’en rire.

En haut : 50 mm, f/1,2, 1/1 000 s, 50 ISO
 En bas : 35 mm, f/1,4, 1/500 s, 100 ISO



L’attaque surprise !

Cette technique est l’une de mes préférées. Je l’utilise quasiment sur toutes mes séances, et je l’ai déjà évoquée dans les précédents chapitres.

Le concept est extrêmement simple : je demande soit aux enfants, soit aux parents de s’asseoir par terre – les parents ensemble ou les enfants ensemble (cela dit, on peut mixer comme on en a envie : l’attaque surprise se prête à de multiples variantes) – et aux autres membres de la famille de venir les « attaquer ». Prenons l’exemple des parents assis. Dans cette situation, j’invite les enfants à me suivre : « venez avec moi, je vais vous dire un secret, on va faire une attaque surprise à papa et maman. Mettez-vous derrière eux. Attention… je compte jusqu’à trois et, à trois, vous les attaquez en leur faisant plein de guili-guili ! ».
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Ici, les parents étaient assis avec le petit frère. La grande sœur arrive derrière et leur fait des chatouilles. Voilà une photo de famille comme je les aime !

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



C’est vraiment important de jouer le jeu du secret. Être à fond dans la consigne va booster les enfants et créer une complicité entre nous ! Et ce qui est génial avec cette méthode, c’est qu’on peut non seulement obtenir de super photos pendant l’attaque et juste avant, mais également des expressions très variées – du rire aux éclats au petit câlin ou au regard complice.
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Cette fois, ce sont les parents qui devaient surprendre les enfants. Changer de tactique m’a permis de positionner les deux frères et d’obtenir quelques secondes de calme. Cette photo pleine de tendresse est l’une des préférées de la maman.

35 mm, f/1,6, 1/640 s, 100 ISO
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Et quelques secondes plus tard, j’obtiens cette photo de famille pleine de vie quand les parents passent à l’attaque !

35 mm, f/1,6, 1/640 s, 100 ISO



Comme vous pouvez le constater avec ces exemples, cette technique donne de très jolis résultats. Elle permet à la fois d’obtenir de belles images de la famille réunie mais également des portraits des enfants seuls dans l’attente de la « surprise ». Quand les enfants sont petits, à partir de 18 mois, disons, l’aide d’un grand frère, d’une grande sœur ou d’un parent aidera, car l’enfant ne voudra pas forcément s’asseoir en voyant ses deux parents s’éloigner, tandis que si son frère est assis à côté de lui ou si sa maman le serre contre elle, il pourra entrer dans le jeu.

La musique

Eh oui, je vous parle encore de la musique ! Avec les enfants, c’est incroyable les effets qu’elle peut avoir ! En général, il suffit de mettre le son en marche et de laisser faire les choses sans que vous ayez besoin d’intervenir. Il vous faudra simplement veiller à la lumière, au cadrage et à la composition, et à vous tenir prêt à déclencher ! Et vous pourrez aussi bien réaliser des portraits de toute la famille que des portraits individuels. Alors surtout n’oubliez pas de demander à vos familles leurs musiques favorites, et surtout celles des enfants.
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La petite demoiselle s’est mise à danser toute seule en entendant sa musique préférée.

50 mm, f/1,2, 1/250 s, 100 ISO
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Ici, j’ai carrément eu le droit à un spectacle ! J’adore la réaction des parents en arrière-plan.

35 mm, f/1,4, 1/1 250 s, 100 ISO
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Pour cette image, j’ai utilisé une technique de composition particulière (voir page 98) : en plaçant l’enfant au premier plan et les parents au second, sur une ligne différente. J’aime beaucoup la perspective ainsi créée. Et même si le focus est mis sur l’enfant, on devine l’expression amusée des parents et on obtient une jolie photo de famille.

35 mm, f/1,4, 1/2 000 s, 100 ISO




[image: image]

Tandis que quelques minutes auparavant, le père dansait avec son fils juché sur ses épaules (voir page 19), il invite toute sa petite famille à suivre le tempo !

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



1… 2… 3… on saute !

Cette technique fonctionne très bien avec les petits comme avec les plus grands. Elle est idéale quand on a affaire à un couple de parents avec un seul enfant, car les parents créent l’interaction et l’enfant n’a qu’à se laisser aller à vivre l’instant. Souvent les enfants rient, en redemandent et les parents sont tout heureux (et soulagés) de les voir joyeux. Je privilégie cette astuce pour réaliser des portraits de l’ensemble de la famille, car tout le monde se trouve dans le cadre et sur le même plan de netteté ce qui me permet de capter les expressions de chacun.

La mise en œuvre est très simple, je demande aux parents de prendre chacun une main de leur enfant et de le faire décoller doucement (il ne s’agit pas de faire mal à l’enfant, surtout quand il est petit ; j’utilise cette méthode avec des enfants de 2 ans minimum, surtout pas plus petits).

Au niveau des réglages, il est important ici d’avoir un appareil réactif en utilisant les astuces décrites dans le chapitre 2.


[image: image]

Ces deux images illustrent la version classique du saut. Je suis placé en contre-jour afin que tout le monde soit exposé de la même façon. Et je photographie en légère contre-plongée pour détacher mes sujets dans le ciel et éliminer les éléments gênants sur le sol.

En haut : 35 mm, f/1,4, 1/2 000 s, 100 ISO
 En bas : 35 mm, f/1,4, 1/4 000 s, 100 ISO




[image: image]

Un autre exemple avec le petit frère sur les épaules du papa. Ici, l’enfant sautait moins haut, j’ai donc cadré de façon plus frontale.

35 mm, f/1,4, 1/3 200 s, 100 ISO




[image: image]

Et parfois j’ai ce genre de surprises… Je vous rassure, il a rattrapé sa fille ! Un exercice à ne surtout pas reproduire avec des tout-petits.

135 mm, f/2,0, 1/1 000 s, 100 ISO



Le jeu du sandwich

Le jeu du sandwich est un grand classique et peut être très amusant (si la famille n’est pas trop nombreuse !). Chacun s’allonge les uns sur les autres.

Il faut simplement faire attention à la lumière. Je vous conseille de toujours vous mettre à contre-jour pour avoir une exposition uniforme sur chaque personne. En effet, si vous shootez en lumière directe, ceux du dessus risquent de faire de l’ombre à ceux du dessous (à part quand le soleil est très bas) et ça ne sera pas très esthétique.

Une technique simple mais qui fonctionne bien.


[image: image]

Comme d’habitude, ce qui me plaît avant tout, c’est la vie qui se dégage de cette image ! On voit bien qu’ils sont plus en train de s’amuser que de poser.

35 mm, f/1,4, 1/6 400 s, 100 ISO



L’attaque de bisous

Voici encore une technique qui permet de regrouper la famille autour d’un jeu et d’obtenir des photos pleines d’émotions. C’est assez similaire à l’attaque surprise sauf que cette fois tout le monde attaque une seule personne. Cela dit, on peut faire des variantes en fonction de ce que l’on a envie d’obtenir.

L’inconvénient de cette technique, c’est que l’on n’a pas forcément des visages bien dégagés, mais montrer les familles s’enlacer est très touchant et viendra compléter à merveille une série de photos.


[image: image]

Voici deux images illustrant cette technique. Sur la deuxième, tout le monde embrasse le nouveau-né, et l’astuce est parfaite pour créer du lien avec les bébés.

En haut : 35 mm, f/1,4, 1/320 s, 500 ISO
 En bas : 35 mm, f/1,4, 1/250 s, 320 ISO



Deux derniers conseils

Au-delà de ces techniques, je souhaite vous donner deux conseils importants.

1. Les enfants avant tout ! Je l’écrivais au début de ce chapitre, il est vraiment nécessaire de créer un lien avec le ou les enfants. Une fois que ce lien est créé, tout sera plus simple pendant la séance. Les parents vont naturellement suivre leur(s) enfant(s) et vous aurez ainsi de très jolies photos de familles, naturelles et authentiques. Pour créer un lien avec les enfants, intéressez-vous sincèrement à eux. Qu’est-ce qu’ils aiment faire ? Quel est leur dessin animé préféré ? Leur jouet préféré (vous pouvez d’ailleurs demander aux parents de l’amener) ? Leur musique ? Mettez tout en œuvre pour que l’enfant vous apprécie, c’est à ce moment-là que la magie va commencer à opérer.

2. Restez simple ! Vous avez pu le constater avec les techniques proposées, on ne fait rien de compliqué ! En effet, pas besoin d’avoir suivi des études de psychologie ou de pédiatrie, proposer des idées simples est largement suffisant. Ce qui doit primer c’est que la famille s’amuse, et pour ça, le chemin le plus direct est souvent le plus efficace. À ce titre, vous pouvez d’ailleurs proposer vos propres jeux, ceux que vous utilisez peut-être déjà avec vos enfants ou les enfants de vos proches ?

N’hésitez pas à « abuser » de ces techniques. Si elles plaisent à la famille et qu’ils en redemandent, allez-y ! Comme je vous l’expliquais au début du chapitre, quand un moment fonctionne bien, il faut en profiter à fond ! Il suffit de relancer le même jeu dans un endroit différent et les photos n’auront rien à voir avec les précédentes !

En couple

Au même titre que pour la famille, vous devez avoir obtenu la confiance du couple avant de lui proposer des interactions. Celles-ci seront un peu plus « profondes » et un peu plus intimes que pour les portraits de famille car plus que le rire et la joie, je vais chercher à mettre en évidence le sentiment amoureux. En ce sens, il est vraiment essentiel que le couple se sente à l’aise.

Et bien sûr, comme pour toutes mes séances, je laisse toujours la possibilité aux modèles de refuser ce que je leur propose !

La musique

Je le répète, la musique est devenue indispensable à mes séances. Le jour où pour la première fois, j’ai osé en mettre, la donne a changé.

Lorsque je demande aux couples quelle(s) musique(s) ils aiment, j’attends qu’ils me citent des références qui leur donnent envie de bouger et qui les aident à se détendre, mais également des musiques qui déclenchent des souvenirs et des émotions. La première catégorie permettra de les guider vers une bulle de bonne humeur et de dynamisme, tandis que la seconde ouvrira les portes d’un univers plus intime, rappelant leur rencontre, leur mariage, un voyage, un film…


[image: image]

Élodie et Jon se sont mis à répéter leur danse d’ouverture de bal (ils allaient se marier le mois suivant).

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




[image: image]

Une photo qui illustre parfaitement mon propos. Émilie et Olivier ont entendu la musique d’ouverture de bal de leur mariage et ils se sont mis à danser naturellement. Je n’avais plus qu’à me positionner, cadrer et déclencher !

50 mm en freelensing, 1/2 000 s, 50 ISO



En fonction du choix musical, vous ne créerez pas la même ambiance, ni ne provoquerez les mêmes réactions. Attention également à ne pas casser la bulle créée par les changements musicaux.

Par moment, vous pouvez utiliser la musique pour demander au couple de bouger lentement dessus. Pas besoin de faire une démonstration de danse, mais simplement de bouger ensemble lentement. Ce mouvement va les aider à se détendre, les bercer, et vous permettre d’obtenir des photos beaucoup plus naturelles et vivantes. En principe, les mains et les corps se positionneront bien, plus facilement que si votre couple était immobile sans savoir quelle posture adopter.

Se regarder dans les yeux

C’est une technique que j’utilise systématiquement dans mes séances. Je demande au couple de se mettre face à face, de se tenir par les mains et de se regarder dans les yeux le temps d’une musique. Je choisis bien sûr quelque chose de doux et qu’ils aiment. La seule consigne, c’est qu’ils ne doivent pas se parler.

Je leur indique qu’ils ont le droit de me dire non s’ils ne se sentent pas à l’aise et qu’ils doivent se sentir libres de faire ce qu’ils veulent : s’ils ont besoin de quitter le regard ils le peuvent, s’ils ont envie de rire ils le peuvent. Il n’y a pas de contrainte à part le fait de ne pas se parler. Et je leur précise de prendre le temps de se remercier à la fin de l’exercice : en se prenant dans les bras, en se parlant, en s’embrassant, de la façon qu’ils veulent. Et c’est souvent là qu’il va se passer des choses, que le naturel va prendre le dessus.


[image: image]

Un exemple ici pendant le mariage de Lucile et Jérémy. Je crois que l’image se passe de commentaire, leurs regards en disent suffisamment.

35 mm, f/1,4, 1/800 s, 100 ISO



Pendant cet exercice, j’essaie de me faire discret, je veux les laisser profiter de ce moment. Le but est avant tout qu’ils se connectent l’un à l’autre. En général, je commence en étant loin d’eux, avec des plans larges englobant leur environnement et jouant avec la lumière, puis au bout de deux minutes, je m’approche pour faire quelques photos plus « intimes », en plans plus serrés pour mettre en valeur un geste, un regard…

N’ayez pas d’attentes particulières ; chaque couple va réagir de façon très différente : certains vont rire, d’autres auront les larmes aux yeux, tandis que d’autres seront moins expressifs. Peu importe. Ce que je constate systématiquement c’est qu’il y a un avant et un après cet exercice et c’est ce qui m’intéresse. Après, les couples sont beaucoup plus proches et les photos suivantes sont plus fortes.


[image: image]

Cette photo a été prise juste après l’exercice. Joy et Samuel sont connectés, dans leur bulle ; on dirait que je n’existe plus. C’est exactement ce que je cherche à obtenir.

50 mm, f/1,2, 1/1 600 s, 100 ISO



Je vous recommande d’essayer cette technique, soit avec votre conjoint, soit avec une personne proche de votre choix. Vous pouvez même l’essayer avec plusieurs personnes. L’idée, c’est que vous ayez conscience de l’effet qu’elle peut avoir ; il sera ainsi plus simple pour vous d’en parler et de la proposer à vos couples.


[image: image]

Se regarder dans les yeux… Un exemple ici de l’évolution du couple alors qu’il se prêtait au jeu.



Les faire marcher en se disant des mots dans l’oreille !

Une autre technique que j’aime bien et qui va créer des images très naturelles et vivantes : leur demander de marcher (main dans la main ou bras dessus bras dessous) et de se dire chacun à leur tour un mot dans l’oreille.

S’ils ne sont pas inspirés, je leur propose de jouer à l’alphabet des gros mots : chacun à leur tour, ils doivent dire un gros mot à l’autre en commençant par la lettre A, puis B, puis C, et ainsi de suite.


[image: image]

Un exemple ici avec Lucile et Jérémy. J’aime beaucoup le rendu très naturel que me permet d’obtenir cette technique.

35 mm, f/1,4, 1/3 200 s, 100 ISO
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La photo parle d’elle-même, les attitudes sont vraiment naturelles et le regard qu’ils échangent en dit long.

35 mm, f/1,4, 1/250 s, 100 ISO



Le fait de marcher et de se glisser des mots à l’oreille va créer beaucoup de mouvements et de naturel dans les images !

Les mots dans l’oreille

Voici une technique très simple et redoutablement efficace, dérivée de la précédente, le mouvement en moins. On peut l’utiliser avec différentes poses et elle va créer une image forcément intime puisque les visages seront proches.

Il vous suffit de demander à l’un des deux de dire des mots à l’oreille de l’autre. Vous pouvez les laisser libres de choisir les mots qu’ils veulent ou les guider un peu : des mots doux, des mots drôles, se remémorer un joli souvenir, lui dire ce qu’il (elle) a ressenti la première fois qu’il (elle) l’a vu(e), etc.

Vous verrez, cette technique donnera de très jolis résultats et de façon très simple.


[image: image]

Je ne sais pas ce qu’il lui a dit dans l’oreille, mais en tout cas ça fonctionne parfaitement en image !

35 mm, f/1,4, 1/250 s, 100 ISO




[image: image]

Ici, on a un résultat plus « intime » ; Joy et Samuel vivent un moment entre eux. Et dire qu’ils n’étaient pas très à l’aise à l’idée que je les photographie…

35 mm, f/1,4, 1/2 000 s, 100 ISO




[image: image]

J’avais demandé à Soizic et Loïc de se remémorer un bon souvenir.

35 mm, f/1,4, 1/1 600 s, 100 ISO



Interdit de s’embrasser !

Cette technique est hyper efficace et je m’en sers très souvent ! Elle permet d’obtenir de très belles images en très peu de temps.

Il suffit de demander au couple de se positionner comme s’il allait s’embrasser, les bouches très proches (à quelques millimètres seulement l’une de l’autre !). Si vous voulez donner plus de « force » à l’image, vous pouvez leur demander de positionner leurs mains sur le visage de l’autre, dans le cou, ou sur le torse. Attention néanmoins à ce qu’ils se sentent à l’aise dans cette posture sinon cela se ressentira dans l’image, et le rendu sera moins naturel.

Ensuite, vous leur expliquez que le premier qui embrasse l’autre a perdu ! Celui qui perd devra payer le prochain restaurant (ou tout autre défi de votre invention). Chacun va essayer de faire craquer l’autre, et vous allez obtenir de très belles photos juste avant qu’ils s’embrassent. Ce moment va souvent durer quelques minutes ce qui vous laisse le temps de prendre de nombreuses photos !


[image: image]

Le résultat est puissant, vous ne trouvez pas ?

35 mm, f/1,4, 1/320 s, 125 ISO
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Cette posture fonctionne vraiment toute seule. Vous n’avez alors plus qu’à cadrer pour obtenir une photo très réussie. Le soleil doré de fin de journée vient sublimer l’ensemble.

35 mm, f/1,4, 1/1 250 s, 100 ISO
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Un exemple ici d’une photo que j’obtiens juste après ce jeu. On ne peut faire plus spontané !

35 mm, f/1,4, 1/200 s, 100 ISO



Se réchauffer

Je demande à l’un des deux (souvent à l’homme) de réchauffer l’autre du mieux qu’il peut. S’il fait chaud, je leur demande de s’imaginer qu’il fait hyper froid et que l’autre a besoin de se faire réchauffer. Alors bien sûr, cette technique marche mieux quand les températures sont fraîches. Mais il m’arrive de l’employer en plein été ; avec un brin d’imagination, ça fonctionne parfaitement ! Les photos qui en résultent montrent généralement une belle complicité.

Une variante de cette technique consiste à positionner vos modèles l’un derrière l’autre, sans qu’ils puissent se toucher, donc à 1 ou 2 mètres de distance. Et vous demandez au deuxième de surprendre l’autre en s’approchant et en le prenant dans ses bras. Cette technique se rapproche de l’attaque surprise que j’utilise pour les séances famille ; elle permet d’obtenir des photos très spontanées et parfois inattendues.


[image: image]

Un exemple parfait ici avec Nora et Cyril (et pour le coup, il faisait vraiment froid !).

35 mm, f/1,4, 1/800 s, 100 ISO



S’écrire une lettre

Avec la musique et l’exercice des regards, cette idée fait partie de mon top 3 et je l’utilise pour toutes mes séances couples. J’invite mes modèles à s’écrire une lettre avant la séance, et à la garder secrète jusqu’au jour J.


[image: image]

L’émotion de Soizic est très perceptible.

35 mm, f/1,4, 1/500 s, 100 ISO



Pendant la séance, je leur demande de trouver un endroit qui leur plaît, où ils se sentent bien, et de se lire leur lettre : soit chacun lit sa propre lettre à voix haute, soit chacun lit la lettre de l’autre dans sa tête. Comme pour l’exercice des regards, je leur dis que c’est un moment pour eux. Je m’éloigne donc et je les laisse tranquilles. Je leur demande aussi de prendre le temps de se remercier de la façon qu’ils veulent à la fin de la lecture. C’est à ce moment précis que j’obtiendrai les photos les plus fortes. L’idée est vraiment d’aider le couple à se connecter, à vivre un joli moment.


[image: image]

Quelques secondes après la lecture de leurs lettres, j’obtiens cette image de Joy et Samuel.

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



Et les poses dans tout ça ?

Vous vous dites peut être « bon d’accord, c’est super toutes ces interactions, mais comment il fait pour positionner ses modèles aussi naturellement ? » La vérité est toute simple : ils se positionnent d’eux-mêmes. Il m’arrive cependant parfois de leur donner un petit coup de pouce.

De façon générale, j’ai remarqué que quand on fait trop poser les gens, ça se ressent ; ils ne sont pas forcément à l’aise et le résultat n’est pas idéal. Mon objectif est d’obtenir des poses naturelles et qui « connectent » le couple.

Voici les règles que je me suis fixées :

• les visages toujours très proches : voilà le grand secret de photos de couples réussies ! Faites en sorte que les visages de vos modèles soient très proches ;

• trouver des parades : mon idée est de toujours trouver une parade. Plutôt que de dire « tu peux coller ton visage ? », je vais proposer « tu peux lui dire un mot dans l’oreille ? ». Ainsi, la personne va rapprocher son visage de façon naturelle, sans crispation ;

• les mains se tiennent ou sont positionnées sur le corps de l’autre : si le couple ne sait pas quoi faire de ses mains, je lui demande de les positionner sur l’autre (le visage, le cou, se prendre les mains, etc.). Il n’y a rien de pire que des bras ballants, qui envoient le message « je ne sais pas quoi faire » ;

• du contact encore et toujours : quand ils sont assis, c’est serrés l’un contre l’autre ou alors l’un s’assoit sur l’autre, mais surtout pas de distance ;

• s’inquiéter de leur ressenti : je demande toujours au couple comment il se sent dans cette posture. Le résultat ne sera jamais satisfaisant s’il n’est pas à l’aise. Aujourd’hui, avec l’expérience, je le ressens, je vois quand une pose ne fonctionne pas. Dans ce cas-là, je dis au couple : « je sens que cette posture ne vous convient pas, je vous ai mal positionné (j’endosse la faute pour qu’ils ne culpabilisent pas inutilement), peut-être que l’on pourrait essayer différemment » et je propose une alternative ;

• apporter de la variété : un coup debout, un coup assis, parfois l’un derrière l’autre, puis on inverse, parfois face à face, parfois allongés. Soyez inventif, c’est ce qui va apporter de la diversité à votre reportage. Et surtout, essayez toujours d’imaginer une pose = une interaction.

De façon générale, les poses que prend naturellement le couple sont toujours les plus réussies. Les interactions que je vous ai données dans ce chapitre ont cet objectif : obtenir une posture naturelle et surtout un couple très proche. Quand ce n’est pas le cas, j’utilise les règles que je viens de vous présenter.


QUAND ÇA VEUT PAS, ÇA VEUT PAS !


Quand on n’y arrive pas, je dirige un peu plus : il peut s’avérer que mes couples soient vraiment « coincés », surtout en début de séance. Dans ce cas, je dirige de façon plus claire, pour les rassurer. Ne sachant pas quoi faire, je suis convaincu que le fait d’être plus directif les rassure. Je n’hésite pas à leur demander de mettre les visages proches, par exemple le front de l’un contre la tempe de l’autre (ça marche toujours), les fronts l’un contre l’autre, etc. Et à ce moment-là, pour plus de naturel, je leur demande de fermer les yeux.





Je vous mets ici quelques exemples concrets de poses. Dans la plupart des cas, j’ai simplement donné l’intention mais je n’ai pas beaucoup dirigé, d’où le côté très naturel obtenu. Cependant, vous pouvez vous inspirer de ces poses et être un peu plus directif.


[image: image]

Visages collés, mains sur la joue et qui se tiennent, il y a beaucoup d’amour dans cette image.

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




[image: image]

Assis, les visages sont proches et les mains se touchent.

50 mm, f/1,2, 1/2 500 s, 100 ISO
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Ici, la pose est plus contrôlée. J’ai demandé à Nora de se positionner derrière Cyril et de mettre ses mains ainsi. Ça l’obligeait à coller sa tête dans le dos de son compagnon et à tourner son visage vers moi, ce qui fonctionne bien.

35 mm, f/1,4, 1/250 s, 1 600 ISO




[image: image]

Aurélia est plus grande qu’Aurélien (ils étaient faits pour se rencontrer ces deux-là !) et je trouve que la façon qu’elle a de positionner ses bras est très esthétique.

50 mm en freelensing, 1/1 000 s, 50 ISO
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Cette pose est très contrôlée également. Les têtes sont positionnées sur l’épaule de l’autre de manière à éviter un effet double menton disgracieux. J’ai ensuite demandé à Aurélien de placer sa main dans le cou d’Aurélia.

35 mm, f/1,4, 1/250 s, 50 ISO
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Visages proches et main dans les cheveux… Un combo qui fonctionne toujours à merveille !

35 mm, f/1,4, 1/320 s, 160 ISO



À vous de jouer !

Vous l’aurez constaté, ces interactions restent des idées assez simples et je me suis rendu compte avec le temps que plus c’est simple, mieux ça fonctionne. C’est un peu comme le matériel, j’essaie d’aller à l’essentiel et la simplicité est la meilleure façon d’y parvenir à mon sens. J’insiste encore sur ce point : la confiance est la base de la réussite de mes photos, une fois qu’elle est acquise, il sera vraiment facile de proposer ces interactions et d’obtenir des jolis résultats !

J’espère que ces idées d’interactions auront un impact positif sur vos images ! N’hésitez pas à les noter dans un calepin ou sur votre téléphone et à les utiliser en séance. Essayez aussi d’imaginer une position pour aller avec chaque interaction. La posture va toujours aider à créer du naturel. Vous pouvez préparer la séance de cette façon : une idée de pose + une interaction.

Notez bien que ces interactions n’auront pas un effet magique. Elles vont vous aider à créer du naturel mais elles ne vont pas vous aider à obtenir des photos incroyables. Il y a tout un aspect dont on n’a pas encore parlé : la technique photographique… Le cadrage, la composition et la lumière.
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Cadrage et composition

Vous l’avez sûrement compris, l’émotion et l’humain sont toujours au cœur de mes photos. Cela dit, sans un cadrage et une composition efficaces, ils n’auraient que peu d’importance. Si une image n’est pas claire, elle perd tout son intérêt. Savoir composer son image, c’est savoir mettre en avant un message. Je vais vous expliquer dans ce chapitre comment donner du sens à ses images.

[image: Image]





Les règles de la photographie

Quand on débute, on se demande souvent comment cadrer une image. Quel choix doit-on faire ? Que va-t-on montrer ? Cadrage et composition sont des choix forts, qui ne peuvent être faits à la légère. Cadrer, c’est décider de montrer certaines choses dans son image et, par conséquent, d’en exclure d’autres. Composer, c’est décider du positionnement des éléments au sein de la photo dans une recherche d’harmonie, d’équilibre ou encore de contraste, de manière à créer une image pleine d’impact.

Alors comment procéder à ces choix ? En photographie de portrait, on a parfois très peu de temps pour agir – les expressions sont souvent fugaces, les gestes rapides… –, il faut donc avoir certains réflexes pour réussir ses cadrages. Commencer par respecter les règles de la photographie est une base, et je vais vous présenter celles qui me semblent importantes.

La règle des tiers

Cette règle est assez facile à comprendre : vous découpez votre cadre en trois dans le sens de la largeur et dans le sens de la hauteur, et vous obtenez la grille ci-dessous. Composer selon la règle des tiers consiste tout simplement à inscrire son sujet à l’intersection de deux lignes de tiers. Appliquer cette règle permet d’obtenir des compositions équilibrées.

[image: Image]
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La famille, positionnée dans le tiers gauche inférieur de la photo, s’inscrit de part et d’autre de la ligne de tiers verticale. Ainsi l’image respire, on a une sensation d’espace et de liberté autour du sujet.

35 mm, f/1,4, 1/8 000 s, 100 ISO
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En cadrage vertical, la règle des tiers fonctionne bien aussi. Le visage de mes sujets est placé dans le tiers supérieur gauche. Le regard d’Élodie étant tourné vers la droite, j’ai laissé de l’espace devant elle pour ne pas l’enfermer.

50 mm , 1/1 200 s, 100 ISO
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Au tiers supérieur gauche, l’expression de Mélanie est mise en avant. Comme pour la photo précédente, son visage regardant vers la droite, je laisse de l’espace sur la droite de l’image.

50 mm, f/1,4, 1/5 000 s, 100 ISO



Remplir son image

Une autre astuce importante quand on débute est de bien remplir son image. Qu’est-ce que ça signifie ? Il s’agit tout simplement de ne pas hésiter à montrer son sujet et à s’en approcher. Souvent, quand on commence, on a envie de tout montrer. Avec nos yeux, on voit tout et on imagine que l’on peut faire la même chose en photographie. Si nos yeux ont la capacité de se focaliser sur un point particulier, même s’il y a énormément d’informations dans notre champ de vision, l’appareil photo ne l’a pas. Aussi, quand on fait une photo qui montre beaucoup de choses, on obtient souvent une image brouillonne et banale, qui n’a pas vraiment de sens, sur laquelle notre regard ne sait pas où se poser.

Pour y remédier, il faut zoomer ou, de préférence, s’approcher de son sujet pour en remplir le cadre.

En progressant en photographie, vous apprendrez à cadrer plus large, à intégrer (et gérer !) plus d’informations dans votre image, mais au début, il est très compliqué de réussir ce type d’images. Je vous recommande donc de vous concentrer d’abord sur un seul sujet et d’en être assez proche.

Posez-vous par ailleurs la question suivante : pourquoi est-ce que je photographie ce sujet ou qu’est-ce qui m’intéresse dans ce moment ? Une fois que vous savez ce qui vous intéresse vraiment, faites en sorte de le montrer clairement dans votre image. Enlevez tout ce qui serait susceptible de distraire l’œil du spectateur et photographiez uniquement votre sujet !


[image: image]

J’aurais pu photographier l’ensemble des membres de la famille, mais ce qui a retenu mon attention ici, c’est le geste tendre de Mélanie pour sa fille et l’expression de ses yeux. Pour que le spectateur voie la même chose que moi, il était impératif que je compose mon image pour ces éléments.

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



Choisir un sujet

Voici un autre conseil simple à suivre : plutôt que de vouloir montrer de nombreux sujets, choisissez-en un seul. Une personne, une expression, une famille, un objet, etc. Quand on regarde une image, on doit clairement comprendre quel en est le sujet. Notre œil de spectateur doit être directement attiré par lui. S’il y a plusieurs sujets, on ne sait pas où regarder et la photo perd tout son sens.

Bien sûr, quand on photographie l’humain, une image peut présenter plusieurs sujets, mais dans ce cas, on choisit de montrer quelque chose qui se passe entre eux : une interaction (un regard attendrissant d’un papa vers sa fille, par exemple), une assemblée émue, un groupe de personnes habillées de la même façon ou à l’inverse, une personne en décalage avec les autres, etc. Même s’il y a plusieurs personnes dans l’image, il y a toujours un seul sujet (une interaction, une émotion…), ce petit quelque chose qui m’aura donné envie de déclencher.


[image: image]

Devant cette scène de jeu, je choisis de ne pas montrer la petite fille mais uniquement sa main et l’insecte, permettant au spectateur de s’imaginer à sa place. Le sujet est clairement visible, il n’est pas noyé parmi une foule de détails.

35 mm, f/1,4, 1/1 250 s, 100 ISO




[image: image]

En photo de mariage, lors des échanges d’alliances, je n’hésite pas à me mettre très près pour ne shooter que les mains. Encore une fois, le sujet apparaît très clairement ; positionné selon la règle des tiers, il est bien mis en valeur.

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




[image: image]

Mon sujet est ici la famille, qui se promène dans cette ambiance magique et paisible de fin de journée, nous donnant envie d’être à leurs côtés – si ce n’est à leur place !

35 mm, f/1,4, 1/3 200 s, 100 ISO



Apprendre avec les règles, créer son style en les oubliant

J’ai volontairement décidé de ne pas décrire un nombre incalculable de règles. Celles que je viens de citer vont à l’essentiel : créer une image claire avec un message évident. Je pourrais en énoncer beaucoup d’autres mais à trop avoir d’informations, on ne sait plus prendre de décisions.

À quelqu’un qui apprend à conduire, on ne demande pas de gérer les pédales, les vitesses, le volant et les clignotants dès le début. On procède par étape. En photographie, c’est pareil, votre objectif doit être de créer une image facile à lire, et les quelques règles que je vous ai présentées vous y aideront.

Elles ne feront pas de vous un grand photographe, mais elles vous permettront de vous concentrer sur votre sujet et de créer des images intéressantes. Pour passer au stade supérieur, il faudra que vous trouviez votre propre style. Et pour cela, il est important de s’éloigner des règles car à trop vouloir les respecter, vous allez brider votre créativité. Il n’y a rien de pire à mon sens que d’entendre un photographe dire : « je n’ai pas pris cette photo parce que je ne pouvais pas respecter les règles. » La photographie, ce n’est pas ça ; photographier, ce n’est pas s’interdire de prendre des images ! La photographie, c’est avant tout montrer ce qui nous touche, peu importe de quelle façon. Et c’est justement en procédant ainsi, en n’écoutant que votre intuition, que petit à petit vous allez créer votre propre style.


[image: image]

Ici, un cadrage centré à l’opposé de l’incontournable règle des tiers. Ça fonctionne quand même très bien, non ?

35 mm, f/1,4, 1/5 000 s, 100 ISO




N’ÉCOUTEZ PAS LES PURISTES !


Dans le monde de la photographie, évolue une espèce très particulière : les puristes, ceux qui semblent détenir la sacro-sainte vérité.

• « Là, c’est pas possible, tu as coupé les mains de tes sujets ! »

• « Non mais là c’est n’importe quoi, tu as cramé le ciel. »

• « C’est dommage de shooter à pleine ouverture, tu perds le piqué de ton optique… »

• « Il y a beaucoup trop de vignettage dans ton image ! »

• « Mamma mia, tu as centré ton image, et la règle des tiers alors ?!!! »

Voici un petit échantillon du genre de phrases que vous pourriez entendre de leur bouche. Bien sûr, je caricature volontairement. Ce que je veux que vous compreniez, c’est qu’il ne faut pas écouter ce genre d’avis trop tranchés. Certaines personnes sont tellement obnubilées par les règles qu’elles n’arrivent même plus à regarder une image avec un œil de simple spectateur. Là où vous allez lire une émotion, de la joie, de l’amour, elles ne voient qu’une exposition ou une règle des tiers non respectées, et j’en passe. Elles en oublient ce qui fait une belle image : l’émotion qu’elle transmet.

Apprenez les règles pour créer des images fortes, ne créez pas des images pour respecter les règles. Les règles doivent vous aider à servir votre message, pas l’inverse.






[image: image]

« En photographie, on ne coupe pas les têtes. » Oui, mais si j’ai envie de montrer les jambes de cette famille assise à un drôle d’endroit ?

50 mm, f/1,2, 1/6 400 s, 100 ISO




[image: image]

Certains pourraient crier en voyant un ciel aussi blanc (« cramé »). À mon sens, il vient renforcer le côté onirique de la scène.

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



Isoler son sujet

Vous avez clairement identifié votre sujet mais le message de votre image n’est toujours pas assez fort ? Votre sujet n’est probablement pas suffisamment isolé. Or, c’est un des points essentiels de la composition : en isolant votre sujet, l’œil du spectateur ne pourra pas se tromper, il sera directement attiré là où vous le souhaitez. Il existe de nombreux moyens pour y parvenir.

La mise au point

Notre œil étant naturellement attiré par ce qui est net et lumineux (on reviendra plus tard sur ce second aspect), une mise au point bien faite est sans doute le moyen le plus simple d’isoler votre sujet.

Shooter à grande ouverture est alors idéal puisque votre sujet sera très net et le fond très flou. Réussir une photo avec une ouverture très fermée est au contraire plus complexe, car la grande profondeur de champ obtenue nécessitera une bonne maîtrise de la composition des autres éléments.

Cela dit, la difficulté d’une grande ouverture, c’est d’éviter le flou au mauvais endroit : un visage flou, les oreilles nettes plutôt que les yeux, et j’en passe. Il n’est vraiment pas aisé de réussir une mise au point parfaite avec une grande ouverture (même si les boîtiers récents facilitent grandement les choses).

Et puis, quand on peut choisir de façon très précise ce qui sera net dans notre image, comment savoir où le positionner pour que cela fonctionne ?

Les yeux avant tout

Quand vous shootez une personne, si le visage est dans l’image, faites toujours votre mise au point sur celui-ci, et plus précisément sur les yeux. L’être humain est attiré par le regard ; quand vous discutez avec quelqu’un, vous le regardez dans les yeux, pas ailleurs (je ne parle pas ici des esprits mal placés !).


[image: image]

Une composition simple (selon la règle des tiers), la mise au point sur les yeux, et la photo se suffit à elle-même.

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



Cela dit, lorsque les yeux de votre sujet ne sont pas sur le même plan (la tête est de biais), privilégiez alors la mise au point sur l’œil le plus proche de vous.


[image: image]

Face à autant d’yeux, sur lequel faire le point ? J’ai choisi le plus proche, celui de Jessica.

35 mm, f/1,4, 1/1 600 s, 100 ISO



Jouer avec plusieurs plans

Un point intéressant à explorer quand on shoote à grande ouverture, c’est la possibilité de jouer avec plusieurs plans. On peut placer son sujet au second plan par exemple, le premier plan sera flou, et notre œil sera naturellement guidé vers le sujet. Grâce à cette technique, on peut aussi jouer sur la suggestion : avec des éléments présents à l’arrière-plan mais qui, plongés dans le flou, ne viennent pas brouiller la lecture de la scène et apportent au contraire des informations aidant à la compréhension de l’image.


[image: image]

Notre regard est tout de suite attiré par cette enfant qui lance du sable dans l’eau. Mais sa sœur au premier plan ajoute du sens à l’image. Nous voici observant une scène de vie familiale et découvrant leurs liens : elles s’amusent toutes les deux, chacune absorbée par son activité, mais à proximité l’une de l’autre.

50 mm, f/1,2, 1/8 000 s, 100 ISO




[image: image]

J’ai voulu ici mettre en avant les chevaux et l’ambiance assez magique dans laquelle cette famille au premier plan passe un bon moment.

35 mm, f/1,4, 1/5 000 s, 100 ISO




[image: image]

Les parents et le frère d’Axel viennent créer une composition intéressante. Ils « encerclent » le petit garçon qui est notre sujet principal. Notre œil est instantanément attiré par lui grâce à la netteté et à la lumière (il est très lumineux) et peut ensuite s’attarder sur les autres sujets : la maman qui semble profiter du moment et le papa qui s’occupe du petit frère en pleurs.

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




[image: image]

J’aime beaucoup ce type de composition : l’enfant sur un tiers vertical de l’image et les parents sur l’autre. J’obtiens un portrait de famille atypique qui, bien que ne montrant pas tous les visages, révèle les liens qui les unissent ; alors que le garçon s’amuse, ses parents, souriants, serrés l’un contre l’autre, semblent veiller sur lui.

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




[image: image]

On a ici une composition à l’opposé de l’image précédente. J’ai choisi de montrer le câlin entre la maman et son fils et, au premier plan, le papa qui, comme nous, les observe.

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




[image: image]

Si j’avais opté pour un cadrage plus serré autour du grand-père, la photo révélant son émotion aurait déjà été très touchante. Mais en intégrant la silhouette des mariés auxquels il s’adresse, je contextualise l’image, lui donnant ainsi encore plus de force.

50 mm, f/1,2, 1/4 000 s, 100 ISO



Le contraste

Un autre moyen efficace d’isoler votre sujet, c’est d’utiliser le contraste, en le plaçant sur un grand ciel bleu, par exemple ou en ayant son visage bien éclairé sur un arrière-plan sombre. De façon générale, cette technique fonctionne assez bien avec un fond uni (ciel, mer, façade d’un bâtiment, zone sombre, etc.).

On peut aussi imaginer le contraste par la couleur. Une couleur vive au milieu d’une ambiance froide va tout de suite se démarquer.


[image: image]

J’ai shooté en contre-plongée pour positionner le couple « dans le ciel » et le mettre en valeur.

35 mm, f/1,4, 1/2 500 s, 100 ISO




[image: image]

En photographiant en plongée, mes sujets sont entourés de végétation. Le fait qu’elle soit uniforme permet qu’ils se détachent très bien. Le freelensing accentue cet effet.

50 mm en freelensing, 1/25 s, 50 ISO




[image: image]

Je joue ici avec l’espace négatif pour créer un fort contraste : une grande quantité de ciel et mon sujet qui prend peu de place dans l’image. L’œil se dirige alors automatiquement vers le bon endroit.

35 mm, f/1,4, 1/1 250 s, 100 ISO




[image: image]

Le visage est ici positionné dans le ciel (je suis en contre-plongée), ce qui permet de le faire ressortir. Cette image est intéressante aussi parce qu’elle va à l’encontre des règles classiques de la photographie (sujet centré, main tronquée).

35 mm, f/1,4, 1/2 000 s, 100 ISO




[image: image]

Saisie en plongée, Matilda est positionnée « dans la mer ».

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




[image: image]

Le jeu de silhouettes est aussi une technique très intéressante pour bien isoler son sujet, à condition que les silhouettes dessinent une forme clairement identifiable.

35 mm, f/1,4, 1/1 600 s, 100 ISO




[image: image]

Le contraste est obtenu par la couleur de la robe de Nora. Notre œil est immédiatement attiré par ce rouge vif au milieu du paysage vert.

35 mm, f/1,4, 1/800 s, 100 ISO



Les lignes directrices

Cette technique demande un peu plus de pratique que les précédentes, mais peut vite devenir très amusante. L’idée est d’utiliser des lignes pour guider le regard du spectateur vers le sujet, comme s’il s’agissait de flèches directionnelles. Quand je shoote, j’essaie donc toujours de les repérer. Mais attention car si elles peuvent servir nos images, elles peuvent aussi les desservir ! Méfiez-vous des lignes qui coupent les têtes ou qui passent à un endroit mal choisi. Voici des exemples concrets pour voir comment les exploiter au mieux.


[image: image]

Ignorant le mur flou sur la droite, notre regard se concentre automatiquement sur la gauche de la photo. L’allée pavée en bas à gauche nous guide naturellement vers Matilda, qui s’inscrit, enfin, dans la porte, sorte de cadre dans le cadre.

50 mm, f/1,2, 1/1 600 s, 100 ISO




[image: image]

Deux lignes aident à la lecture de l’image. Tandis que la verticale formée par la porte-fenêtre vient créer un effet de cadre dans le cadre, isolant le couple, la traverse de la porte-fenêtre joue le rôle de flèche directionnelle nous conduisant vers eux.

35 mm, f/1,4, 1/160 s, 640 ISO




[image: image]

Soizic et Loïc s’inscrivent dans un triangle formé par la pointe du bateau. Ils sont comme dans un cocon.

35 mm, f/1,4, 1/800 s, 100 ISO




[image: image]

Deux jeux de lignes structurent l’image, tout d’abord les lignes formées par l’ombre sur les murs et qui pointent vers la mariée, ainsi que le cadre dans le cadre créé par la porte à l’arrière-plan et qui encadre la jeune femme.

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




[image: image]

Ici, j’ai joué avec le contraste du contre-jour (silhouette) et le cadre de la fenêtre : un cadre dans le cadre, en quelque sorte, pour souligner la mariée qui regarde dehors.

35 mm, f/1,4, 1/5 000 s, 100 ISO




[image: image]

Les lignes formées par l’allée ainsi que l’encadrement de la porte nous guident automatiquement vers la mariée. Et le jeu de contraste/silhouette accentue le message !

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




[image: image]

J’ai shooté en plongée pour positionner Matilda dans le triangle formé par la ligne signalétique derrière elle. La lumière contribue à isoler mon sujet.

35 mm, f/1,4, 1/5 000 s, 100 ISO



La lumière

Et le meilleur pour la fin : la lumière ! Je ne vais pas rentrer ici en détail dans toute la technique autour de la lumière (le chapitre suivant est là pour ça) mais simplement vous montrer qu’elle a aussi un rôle dans la composition des images et à quel point une bonne lumière peut suffire à réussir une belle image.


[image: image]

Camille et Benjamin sont placés en contre-jour : la lumière vient de derrière eux et dessine bien leurs silhouettes. Malgré le contre-jour, le fond est sombre : j’ai veillé à ce qu’ils soient positionnés à la limite ombre/lumière. Ainsi le haut de leur corps est dans la lumière, tandis que le reste est dans l’ombre. Grâce à cela, ils se détachent immédiatement du fond.

35 mm, f/1,4, 1/6 400 s, 100 ISO




[image: image]

Un contraste fort est créé par le contre-jour et la lumière à elle seule attire l’œil sur le mouvement de la robe de Lucile.

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




[image: image]

Je shoote ici en plongée pour positionner le couple sur l’arrière-plan sombre. Le contre-jour les pare d’un joli liseré doré qui contribue à les détacher du fond.

35 mm, f/1,4, 1/3 200 s, 100 ISO




[image: image]

Visages et expressions amoureuses sont mis en valeur grâce au contre-jour.

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




[image: image]

Un fond sombre, du contre-jour et hop, ça marche tout seul ! La « recette » peut vous sembler simple mais il est vraiment compliqué de trouver ce type de lumière. Il faut toujours chercher la limite entre la lumière et l’ombre.

35 mm, f/1,4, 1/1 600 s, 100 ISO




[image: image]

J’ai utilisé une lumière directe pour éclairer le visage de Matilda. L’ombre de l’arbre qui se projette sur le mur blanc derrière elle permet de bien détacher son visage. Sans cela, il aurait probablement été « perdu » sur l’arrière-plan clair.

35 mm, f/1,4, 1/5 000 s, 50 ISO




[image: image]

La lumière provenant de la fenêtre et qui éclaire les visages permet de les dessiner clairement : on voit bien « l’avant » des visages dans la lumière, et l’ombre ensuite qui vient dessiner les joues. C’est un éclairage particulièrement intéressant en portrait car il affine les formes.

50 mm, f/1,2, 1/320 s, 160 ISO



Un message clair avant tout !

Vous l’aurez compris, l’essentiel est que votre message soit clair. L’intention que vous mettez en créant votre image doit se comprendre d’un seul coup d’œil à la vue de celle-ci. Pour cela, vous pouvez exploiter toutes les techniques que je viens de vous citer, mais n’oubliez pas non plus de suivre votre intuition.

Le cadrage

Composition et cadrage sont indissociables. Une composition va nous imposer un cadrage et un cadrage va nous imposer une composition. Jusqu’ici je vous ai parlé d’une approche par la composition, voyons maintenant ce qu’il en est du cadrage.

Horizontal ou vertical ?

Vous l’aurez peut-être remarqué, le cadrage horizontal a ma « préférence »… Pour être tout à fait sincère, disons que je me sens très à l’aise avec ce format et moins avec le vertical. Cela dit, dans certaines situations, photographier à la verticale me parle beaucoup plus, notamment quand il s’agit de réaliser des portraits individuels ou bien des portraits de couples quand je suis assez proche d’eux. Lorsque je suis loin de mon sujet, je vais avoir tendance à privilégier un cadrage horizontal. Un cadrage vertical éloigné peut toutefois être très intéressant pour montrer la grandeur de quelque chose : un lieu, un bâtiment, un arbre, etc.


[image: image]

Le cadrage vertical me permet non seulement de réaliser un joli portrait de Lou, mais également d’intégrer la présence de ses parents de façon discrète.

50 mm, f/1,4, 1/640 s, 100 ISO




[image: image]

Voici un exemple typique d’un cadrage vertical que j’affectionne particulièrement. Il se prête bien à la « forme » longiligne d’un couple qui s’étreint.

35 mm, f/1,4, 1/800 s, 50 ISO




[image: image]

Ce format me permet d’aller à l’essentiel, la bouille rigolote de Clément qui fait une bêtise et sa main qui m’envoie de l’eau.

35 mm, f/1,4, 1/1 600 s, 100 ISO




[image: image]

Le cadrage vertical me permet de restituer la grandeur de la cascade. Dans un cas comme celui-ci, je n’hésite pas à centrer mon couple et à le positionner sur le tiers inférieur de l’image.

50 mm, f/1,4, 1/1 000 s, 100 ISO
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Réaliser un tel portrait de famille (de plein pied et au format vertical) est exceptionnel pour moi. Composition, lumière, attitudes et expressions, les planètes étaient alignées !

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




LE CADRAGE VERTICAL : EFFICACE POUR SE DÉMARQUER


De nos jours, nos yeux sont très habitués au cadrage horizontal. Télévision, écran d’ordinateur, films, affiches publicitaires… La plupart des images que l’on voit sont horizontales. Les téléphones portables sont verticaux, mais ils sont le support d’images horizontales. Au milieu de ce flux, les photos faites au format vertical se démarquent immédiatement.

Personnellement je trouve ce format très élégant. Peut-être est-ce dû à son côté épuré, minimaliste ou au fait qu’il s’agit du format « magazine » et qu’il m’évoque les photos que l’on peut y découvrir. Bref, je vous invite à travailler ce cadrage, qui viendra à merveille compléter votre style.






[image: image]

Un exemple ici avec une capture d’écran d’une galerie que je remets à mes clients. La photo verticale se démarque au milieu de toutes les photos horizontales.



Focale fixe en force !

Outre tous les avantages déjà listés des focales fixes (grande ouverture, image plus directe, aspect créatif, etc., voir page 30), elles permettent également d’apprendre à cadrer. Avant d’avoir ma première focale fixe (un 40 mm f/2,8 sur un APSC), je n’avais pas la sensation de savoir cadrer. Je faisais un peu au hasard sans vraiment ressentir « le truc ». Quand je suis passé au 40 mm, j’ai commencé à vraiment ressentir le cadre, plus je l’utilisais, plus je savais comment mon objectif cadrait. Dans ma tête, je me suis mis à penser « 40 mm ». Avant même de mettre l’œil dans le viseur, je savais ce que mon cadre inclurait ou non.

Je me suis mis à ressentir mon cadrage ; face à mon sujet, je sens le cadrage qui va bien fonctionner. Cadrer m’est devenu complètement instinctif et je suis intimement convaincu que c’est grâce à la focale fixe que j’ai développé cette faculté.

Mettre en valeur ses sujets

Cet aspect, malheureusement trop souvent négligé, me tient particulièrement à cœur. Sous prétexte de faire du lifestyle, on veut du naturel, de l’authentique, de l’émotion, et souvent on en oublie complètement l’aspect esthétique. J’ai vu tellement de photos avec une émotion forte mais qui ne rendaient pas justice aux modèles : une mauvaise lumière, un mauvais cadrage, une expression entre deux… Peu importe, le sujet n’étant pas mis en valeur sur la photo, elle perd alors tout son intérêt.

Mettre vos sujets en valeur doit être votre fil rouge ! S’ils ont envie de faire des photos avec vous, c’est qu’ils ont envie de se trouver beaux sur ces photos. Ne l’oubliez pas !

Cadrer en plongée : un point de vue flatteur

Voilà un cadrage que j’affectionne tout particulièrement. Il permet non seulement de mettre en valeur les personnes – en adoptant un point de vue en hauteur, on affine les visages et on cache les éventuels doubles mentons –, mais également de les mettre en avant en utilisant le sol comme fond sur lequel les détacher.

Cette technique vous permet aussi de vous démarquer très facilement de la masse des photographes, qui ont généralement tendance à shooter depuis leur hauteur. Opter pour un autre point de vue va contribuer à vous singulariser.

Ce cadrage fonctionne bien à condition d’être assez près des gens. Plus on est loin, plus il est compliqué de réaliser une plongée, à moins de trouver un endroit permettant de prendre de la hauteur et d’être au-dessus du sujet. Quand on est près des gens, il suffit simplement de tendre les bras vers le haut en orientant l’appareil vers le bas mais on peut aussi leur demander de s’asseoir.


[image: image]

Jessica et Eirik sont assis sur un banc ce qui me permet de les shooter en plongée aisément. On voit bien à quel point le menton de Jessica se dessine de façon élégante. Le visage est affiné.

35 mm, f/1,4, 1/1 250 s, 100 ISO




[image: image]

Quand je réalise le portrait d’une seule personne, j’aime beaucoup utiliser la plongée. Pour photographier Audrey, j’étais environ 50 cm plus haut qu’elle. Le menton est bien dessiné, son visage est net et le reste du corps part dans un léger flou du plus bel effet.

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




[image: image]

Pour capturer le visage des enfants (leurs petites joues, leurs grands yeux…), c’est une technique idéale ! Le visage ressort bien car c’est le seul élément vraiment net.

50 mm, f/1,4, 1/5 000 s, 100 ISO




[image: image]

Coralie et Julien sont assis et moi debout pour les photographier en plongée. Saisi sous cet angle, leurs visages sont mis en valeur.

35 mm, f/1,4, 1/500 s, 100 ISO




[image: image]

La plongée est prononcée ici car je suis monté deux mètres au-dessus de Caroline et Nicolas. La perspective est intéressante et inhabituelle, ce qui contribue à la réussite de cette image.

35 mm, f/1,4, 1/640 s, 100 ISO




[image: image]

Le cadrage en plongée donne beaucoup de « grâce » à la posture d’Audrey et met en avant son visage sans oublier le haut de son corps et ses mains qui tiennent un bouquet de lavande.

50 mm, f/1,2, 1/8 000 s, 100 ISO



Cadrer en contre-plongée : utiliser un fond pour mettre en avant le sujet

À l’inverse du cadrage précédent, le cadrage en contre-plongée, qui consiste à adopter un point de vue bas et à orienter son appareil vers le haut, fonctionne assez bien quand on est un peu éloigné de son sujet. Car si on en est trop proche, on va saisir le dessous de son visage (menton), ce qui ne sera pas forcément très flatteur. À moins que notre modèle penche la tête vers le bas.


[image: image]

La contre-plongée vient ici positionner une partie du visage de Matilda dans le ciel. Ce point de vue permet également d’intégrer les hautes herbes au premier plan, ce qui contribue à la composition réussie de l’image.

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




[image: image]

Ainsi positionné, je peux avoir la famille bien encadrée par les fenêtres et le bazar derrière est caché. La position des visages vers le bas permet de ne pas voir sous les mentons et ainsi de mettre les visages en valeur.

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




[image: image]

Même technique que l’image précédente. Si j’étais resté à « hauteur d’homme », les bâtiments derrière eux seraient venus « couper » leurs têtes.

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




[image: image]

Sur cette image, la contre-plongée est très exagérée (je suis allongé sur le sol) afin de donner de la hauteur à la petite fille. Cela permet d’accentuer le jeu. Et bien entendu, la famille est ainsi très clairement visible car positionnée dans le ciel.

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



Cadrer serré

Le cadrage serré rejoint la technique de composition qui consiste à remplir son image (voir page 92). Je considère que je fais un cadrage serré quand je suis positionné entre 2 m et 20 cm du modèle. L’image montre uniquement mon sujet, sans qu’il y ait de place pour autre chose.

En photo de portrait, il est rarement employé, car il nécessite une certaine proximité physique entre photographe et modèle(s) et une confiance (on y revient) avec ses sujets pour ne pas les mettre mal à l’aise. Peu de photographes sont capables d’obtenir des expressions naturelles en utilisant cette technique.

L’intérêt de ce cadrage c’est qu’il retire tout élément susceptible d’offrir des distractions dans la photo ; on est concentré uniquement sur notre sujet. Quand on se trouve dans un lieu pas forcément photogénique, avec beaucoup d’éléments perturbants autour de nous, il sera donc particulièrement intéressant. Il a aussi l’avantage « d’imposer » le sujet au spectateur, qui ne pourra pas regarder ailleurs. Quand je veux montrer une émotion forte, j’aime l’employer pour donner plus d’impact à mon image.

C’est aussi un cadrage facile à réussir que je vous recommande si vous débutez : non seulement il va vous apprendre à être proche de vos modèles (ce qui n’est pas toujours évident), mais vous aidera également à mieux gérer votre sujet (plus facilement que si vous réalisiez un plan large).


[image: image]

À un mètre de Joy et Samuel, en adoptant ce cadrage, je peux montrer leurs expressions et la connexion qui s’est établie entre eux, et que l’on peut lire à la façon dont leurs visages et le haut de leurs corps se touchent.

50 mm, f/1,2, 1/160 s, 2 500 ISO




[image: image]

Le cadrage serré se prête merveilleusement bien à mettre en avant une émotion. Notre œil est saisi par l’émotion de Mélanie et par le regard touché de sa grand-mère.

35 mm, f/1,4, 1/1 250 s, 50 ISO




[image: image]

Ici, je m’approche encore un peu plus. Ce qui m’intéresse, c’est de montrer le bisou affectueux de Martin à Aurélie. Ses yeux fermés et le sourire radieux de sa femme renforcent le message de l’image.

35 mm, f/1,4, 1/160 s, 160 ISO




[image: image]

Et encore un peu plus proche ! Ici, on ne peut pas faire plus près, et l’image dégage une belle esthétique. Les visages se superposent, les lèvres semblent se « compléter », les mains légèrement floues amènent beaucoup de douceur. Voici un cadrage osé pour un portrait de couple peu classique, mais tellement révélateur de leurs sentiments.

35 mm, f/1,4, 1/250 s, 1 000 ISO




[image: image]

Que de bonheur dans les yeux de cette petite fille, qui enserre sa maman ! Opter pour un cadrage serré nous donne l’impression de la serrer dans nos bras et de ressentir sa joie.

35 mm, f/1,4, 1/800 s, 50 ISO




ATTENTION À LA DISTANCE DE MISE AU POINT MINIMALE DE VOTRE OPTIQUE


Vous n’y prêtez peut-être pas toujours attention mais votre optique a une distance de mise au point minimale. En dessous de cette distance, l’appareil ne peut plus faire le point. Sur un 50 mm, elle est souvent autour de 40-50 cm. Sur un 35 mm, on peut s’approcher à 20 cm de son sujet, etc. Si vous deviez acheter une nouvelle optique, il est important que vous connaissiez cette donnée afin d’éviter les mauvaises surprises !





Cadrer large

Voici ce qui est pour moi le cadrage le plus compliqué à réussir. Et pourtant, il a les faveurs de tous les débutants en photographie. Quand on commence, on veut généralement montrer tout ce que l’on voit, et on va donc avoir naturellement tendance à cadrer très large pour en montrer le plus possible. Il n’y a pourtant rien de moins productif car plus il y a d’informations dans l’image, plus il est difficile d’en identifier le sujet et donc de faire passer un message clair.

Cadrer large est pourtant très intéressant et peut permettre de créer des images pleines d’impact, à condition de bien gérer sa composition, encore plus que pour tout autre type de cadrage.


[image: image]

Je voulais montrer ici l’immensité de la Sainte-Victoire derrière Maud et Matilda. Grâce à la pleine ouverture (mes modèles sont nettes alors que le paysage part dans le flou) et à la couleur de leurs vêtements qui tranche avec le fond lumineux, elles se détachent bien au milieu de ce vaste paysage.

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




[image: image]

Le cadrage large me permet de créer un portrait individuel ainsi qu’un portrait de famille. La mise au point est clairement faite sur Lilie mais sa famille qui court juste derrière elle ne peut être ignorée.

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




[image: image]

J’ai joué avec l’espace négatif pour attirer l’œil sur Lise qui joue avec l’eau. La composition fonctionne bien grâce à son côté minimaliste.

50 mm, f/1,2, 1/8 000 s, 100 ISO




[image: image]

J’ai cadré de loin car je souhaitais montrer l’environnement dans lequel la famille s’amusait. Pour m’aider dans ma composition, je me suis servi de la route, qui forme une très bonne ligne directrice vers mon sujet, et du contre-jour qui permet de le détacher du fond.

35 mm, f/1,4, 1/8 000 s, 100 ISO
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Un joli moment en famille au milieu d’un paysage incroyable. Pour que la composition fonctionne et que mes modèles ressortent sur le fond sombre, je les ai photographiés en contre-jour.

50 mm, f/1,2, 1/2 500 s, 100 ISO
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Le cadrage large me permet de mettre en avant le bel environnement dans lequel se promène la famille.

35 mm, f/1,4, 1/800 s, 100 ISO




[image: image]

Cette image nous invite à profiter de la vue incroyable et du soleil doré de fin de journée aux côtés de la famille.

50 mm, f/1,2, 1/3 200 s, 100 ISO



Oser des cadrages différents

J’ai volontairement gardé cette partie pour la fin. Dans ce chapitre, je vous ai présenté ma façon de procéder, les astuces que j’apprécie tout particulièrement et les trucs qui peuvent être mis en œuvre facilement. Si vous manquez d’inspiration, si vous cherchez à aiguiser votre regard, j’espère que ce contenu vous sera utile. Si votre intuition vous pousse en revanche à shooter autrement, écoutez-vous !

Certains photographes ont en effet besoin d’être guidés et de se raccrocher à des règles pour déclencher. Petit à petit ils forgeront leur regard et seront capables de s’écarter des grands principes qui les rassuraient tant à leurs débuts. Tandis que d’autres ont instinctivement une certaine vision de ce qu’ils souhaitent obtenir ; ceux-là doivent s’écouter et persévérer dans la voie qu’ils se dessinent pour trouver leur propre style.

Ce que je veux dire, c’est qu’il ne faut surtout pas brider votre créativité sous prétexte de devoir respecter une règle quelconque. Cette dernière section est un hymne à la créativité : elle doit toujours primer ! N’ayez pas peur d’oser des cadrages différents – tronqués, à main levée, de travers… –, dans le pire des cas que risquez-vous ? Un cadrage raté ? Et dans le meilleur des cas ? Une photo incroyable et l’affirmation de votre style.


[image: image]

Un cadrage complètement de travers, ça vous dérange ? J’aime beaucoup la dynamique qu’il vient donner à l’image, il y a du mouvement et on le sent bien !

35 mm, f/1,4, 1/1 600 s, 100 ISO




[image: image]

Ce cadrage-là est vraiment osé. C’était il y a cinq ans mais je me rappelle bien à quel point je l’ai senti. Couper les têtes de cette façon pour ne montrer que les sourires et le geste tendre de la main… Dans cette image, je ne lis que de l’amour !

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




[image: image]

Cadrer le sujet dans le tiers inférieur gauche de l’image, c’est un peu étrange, non ? Et pourtant, ça fonctionne très bien ici. Je peux montrer la texture du bois ainsi que le soleil qui se couche (et dont la position fait écho à celle de Matilda).

35 mm, f/1,4, 1/6 400 s, 100 ISO




[image: image]

Cadrer des pieds ? Et pourquoi pas ! On apprécie le moment, la texture du sable mouillé et on pourrait presque sentir l’eau s’échapper entre nos orteils.

35 mm, f/1,4, 1/3 200 s, 100 ISO
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Cadrer de travers, les mains coupées… Cette image comporte beaucoup d’erreurs de composition. Pourtant elle fonctionne, elle transmet beaucoup de vie et permet de montrer deux visages rayonnants.

50 mm, f/1,6, 1/400 s, 100 ISO
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Couper une tête ainsi peut sembler violent. Cette image raconte l’histoire d’une enfant qui s’amuse, mais elle laisse libre cours à notre imagination. L’esprit essaie d’imaginer ce qu’il ne voit pas : quelle est l’expression de cette petite fille ?

35 mm, f/1,8, 1/800 s, 50 ISO
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Le cadrage vertical centré sur le visage de Joseph laisse beaucoup de place à l’herbe, ce qui crée une certaine ambiance. On a presque l’impression de pouvoir rentrer dans les pensées du petit garçon.

35 mm, f/1,4, 1/800 s, 100 ISO
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La lumière, avec un grand L !

On dit souvent « le meilleur pour la fin » et je dois reconnaître que la lumière est un de mes sujets préférés lorsque l’on parle de photographie. Je ne dirais pas qu’elle est plus importante que l’émotion que je cherche à saisir mais elle est une composante essentielle de mes images. Après tout, photographier, c’est écrire avec la lumière. Une photo sans une lumière bien travaillée n’a pour moi pas beaucoup de sens. Au même titre que la composition et le cadrage, elle va venir sublimer votre image. Capter une jolie émotion mais ne pas savoir la mettre en valeur avec une belle lumière, c’est un peu du gâchis, non ? Alors dans ce chapitre je vais vous donner les clés pour la comprendre et l’utiliser au mieux.

[image: Image]





Bien exposer son image

Avant même de parler de lumière, il est essentiel de bien comprendre la notion d’exposition. Je vous invite à relire le chapitre 2 et notamment la partie sur la règle des 17 % de gris (voir page 42). Il est primordial de comprendre comment votre boîtier calcule son exposition en fonction de la quantité de lumière qui atteint le capteur.

Si vous voyez une lumière qui vous plaît beaucoup mais que vous êtes incapable d’exploiter correctement, c’est dommage, non ? Souvent, on entend les gens se plaindre : « la photo est beaucoup moins belle que ce que j’ai vu avec mes yeux. » Outre les problèmes de composition et de cadrage évoqués dans le chapitre précédent, la lumière en est souvent la cause.

J’insiste encore sur ce point mais il me semble crucial avant de parler de lumière : votre appareil tentera toujours de respecter la règle des 17 % de gris (sauf en mode manuel, bien sûr). Globalement, cette méthode de calcul fonctionne dans 95 % des cas. Seulement ici, je vais vous parler des 5 % restants. Toutes les techniques de lumière que j’utilise peuvent rendre votre boîtier un peu chèvre. Je vais très régulièrement travailler avec des lumières contrastées, rares (dans le sens où la quantité de lumière est très limitée), et je joue notamment souvent avec les limites entre ombre et lumière. Ce sont des situations que votre boîtier aura du mal à gérer tout seul. Il sera donc très important au moment de shooter de savoir comment compenser votre exposition pour avoir le résultat escompté.


[image: image]

La lecture de la lumière ainsi que son contrôle sont primordiaux à la réussite de ce type d’images. Parce qu’il y a une grande zone sombre, l’appareil aurait tendance à surexposer la scène, et les cheveux de Matilda se trouveraient alors complètement cramés. J’ai donc ici sous-exposé mon image.

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



Quelques notions importantes

Mais avant toute chose comprendre les notions qui se rattachent à la lumière, pour comprendre de quoi on parle, est essentiel.

La qualité de la lumière

Dans le monde de la photo, vous entendrez souvent parler de la qualité de la lumière. Tel ou tel photographe se demandera : est-ce qu’elle est douce ou est-ce qu’elle est dure ?

Une lumière dure est une lumière qui va créer des ombres très marquées. Par exemple, sur le visage de vos modèles, vous obtiendrez des ombres très fortes sous les yeux et le nez si vous shootez à midi, en plein soleil.


[image: image]

La lumière provient d’un soleil d’après-midi très haut et donc très dur. On voit que les ombres sont très marquées sur la robe de la mariée. Pour une vue large, ça « passe », mais en plan serré, les ombres sur les visages seraient trop prononcées.

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



À l’inverse, une lumière douce est une lumière avec des ombres très peu prononcées, le passage de la lumière à l’ombre est très subtil, très doux.

Retenez que plus la source de la lumière est large, plus la lumière sera douce ; plus elle est petite, plus la lumière sera directive et donc dure. Je parle de la taille de la lumière par rapport à votre sujet : ainsi, le soleil est sans doute la source de lumière la plus grande qui existe, mais étant donné qu’on est à une très grande distance de celui-ci, sa taille est petite : le soleil produit donc une lumière plutôt dure. Quand il est bas sur l’horizon (au lever ou au coucher), il est un peu plus proche de nous et donc sa lumière est plus douce qu’en pleine journée.

Une source de lumière très large va au contraire créer une lumière très douce : une grande fenêtre avec un rideau blanc devant par exemple, ou alors un ciel voilé. Le rideau et les nuages vont jouer un rôle de diffuseur.

Retenez bien que c’est la distance de votre sujet par rapport à la source lumineuse qui détermine la taille de celle-ci : si le soleil rentre par une grande fenêtre devant laquelle est suspendu un grand rideau de 2 m sur 2 m, il constituera une grande source si votre sujet est à 1 mètre de celui-ci ; s’il est à 10 mètres de ce rideau, il s’agira alors d’une petite source. J’y reviendrai.


[image: image]

La lumière provenait ici d’une grande fenêtre devant laquelle était suspendu un rideau légèrement transparent. La mariée se trouvait à environ 2 mètres de cette source. La lumière est très douce, très enveloppante.

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



L’orientation de la lumière

De prime abord, on pourrait se dire qu’il vaut mieux privilégier une lumière douce plutôt qu’une lumière dure. J’avoue ne pas être particulièrement fan de ces termes : je préfère parler d’une lumière « directive » pour désigner une lumière dure et d’une lumière « enveloppante » pour désigner une lumière douce.

En réalité, ce qui compte vraiment pour moi, c’est l’orientation de la lumière : une lumière dure (directive) bien utilisée peut en effet produire un rendu magnifique.

D’ailleurs, quand on shoote en lumière naturelle, très souvent notre source de lumière est le soleil : on travaille donc souvent avec une lumière plutôt dure. Comprendre son orientation permettra de l’exploiter de la meilleure des façons.

L’orientation, c’est le sens de la lumière ; pour le déterminer, il suffit de regarder la direction des ombres. J’essaie toujours d’aligner le sens de la lumière avec mes sujets : si la lumière vient du soleil qui est haut (elle n’est jamais à 90°, même à midi il y a une petite orientation), je vais avoir deux solutions :

1. soit je me positionne pour obtenir un contre-jour : je vais donc me placer de manière à ce que la lumière soit derrière mon sujet et comme celle-ci est haute, je vais m’accroupir et shooter en contre-plongée. Ainsi mon sujet se trouve parfaitement dans l’ombre ;


[image: image]

La lumière étant très haute (je travaille avec un soleil d’été, en plein après-midi), je choisis de shooter en contre-jour pour mettre mes sujets dans l’ombre.

50 mm, f/1,2, 1/8 000 s, 50 ISO



2. soit je me positionne pour que mon sujet soit uniformément éclairé, sans aucune ombre. Dans ce cas, il suffit d’orienter son visage directement vers la source lumineuse. J’évite ainsi les ombres disgracieuses.


[image: image]

Pendant la cérémonie, la lumière était très compliquée à gérer parce que les mariés se trouvaient en plein soleil, avec des arbres qui créaient des alternances ombres/lumières. Ici, la lumière tombe bien sur la mariée car son visage est dirigé vers le soleil tandis qu’elle produit des ombres très marquées sous le nez et les yeux de son mari et de son ami, dont les visages sont de profil.

35 mm, f/1,4, 1/6 400 s, 100 ISO



Ce que je souhaiterais que vous reteniez, c’est qu’une lumière douce n’est pas synonyme d’image réussie et une lumière dure de photo ratée. Il faut savoir tirer parti des conditions lumineuses que l’on rencontre, et c’est de cette façon que l’on sera le plus créatif.


TROUVER LE SENS DE LA LUMIÈRE


Afin de bien comprendre comment la lumière va tomber sur vos sujets, il est essentiel de savoir repérer son sens. Voici une astuce toute simple mais très efficace pour y parvenir ; il vous suffit de placer votre poing (main fermée) devant vous (paume vers vous) et de regarder comment la lumière et l’ombre tombent :

• situation a : la main est bien éclairée mais des ombres se forment sous les doigts, au niveau de la paume : vous êtes en lumière directe et le soleil est haut. Quand il n’y a plus d’ombre sous les doigts, c’est que vous êtes bien aligné avec la lumière ;

• situation b : la lumière est latérale, les ombres obtenues sont en biais, le soleil est donc sur le côté ;

• situation c : la main est complètement dans l’ombre et des liserés apparaissent en haut des phalanges, vous êtes en contre-jour. Dans cette position, la main crée sa propre ombre.





[image: Image]

La couleur de la lumière

Il est intéressant de noter aussi que la lumière a toujours une couleur. Celle du soleil change constamment tout au long de la journée. Elle est le plus souvent blanche quand le soleil est haut et devient dorée puis orangée quand il est bas (au lever et au coucher).

Les autres sources de lumière (éclairage artificiel de nos maisons, par exemple, et éclairage urbain) ont également une couleur.

Quand la lumière touche un élément, elle va se teinter de sa couleur. Si votre séance de prises de vue a pour cadre une vaste étendue d’herbe verte, les rayons du soleil vont rebondir sur celle-ci et absorber sa couleur, c’est pourquoi vos sujets risquent de comporter des reflets verts.

Et c’est pour cette raison que je recherche en général un environnement colorimétrique susceptible de mettre en valeur la peau de mes modèles : plutôt jaune/orangé. Ce n’est pas toujours possible mais je m’y emploie.


[image: image]

On constate bien une légère teinte verte sur la robe de la mariée ainsi que sur la peau du couple due à l’environnement dans lequel il se trouve. Bien sûr, l’effet peut être atténué grâce au post-traitement (j’y reviendrai dans le chapitre suivant).

50 mm, f/1,2, 1/1 600 s, 100 ISO




[image: image]

Ci-dessus, j’ai choisi un endroit où l’environnement est jaune/orangé de manière que les couleurs de peau soient plus naturelles.

50 mm, f/1,2, 1/6 400 s, 100 ISO



Le nombre de source(s) lumineuse(s)

Combien de source(s) lumineuse(s) utiliser ? Certains répondront qu’il en faut deux, d’autres quatre, d’autres une seule… Allez-y, faites vos jeux ! Personnellement, je pense que pour réaliser des photos fidèles à la réalité, il faut exploiter la lumière naturellement présente : et dans 95 % des cas, il s’agira de la lumière du soleil. On emploiera donc une seule source de lumière, et je peux vous dire que c’est déjà suffisamment compliqué ainsi.

Par exemple, si vous shootez en contre-jour et que derrière vous se trouve un grand mur blanc, celui-ci va renvoyer une lumière blanche sur vos modèles : dans ce cas, même si votre source principale est le soleil, ce mur agit comme une deuxième source d’éclairage. Si vous photographiez dans une chambre, vous allez vous retrouver dans le même genre de situation : avec une porte entre-ouverte ou une lumière allumée au plafond, qui vont constituer une troisième source lumineuse…

Ces deux exemples nous montrent à quel point la lumière naturelle est déjà une lumière très complète et très difficile à apprivoiser. Et c’est pourquoi je ne trouve pas nécessaire de venir y ajouter une lumière artificielle supplémentaire. Bien évidemment, parfois la lumière naturelle n’est pas idéale pour mettre en valeur mon sujet, dans ce cas, je vais soit me positionner différemment, soit faire bouger mon sujet plutôt que d’utiliser une lumière complémentaire.


UNE ASTUCE POUR MIEUX LIRE LA LUMIÈRE


Voici une méthode simple pour vous habituer à « voir » la lumière : réglez votre appareil photo pour que l’aperçu de vos photos soit affiché en noir et blanc. Si vous shootez en RAW, ça n’aura pas d’impact, les fichiers seront bien enregistrés en couleur. Cette astuce vous permet de lire la lumière très facilement : les zones blanches sont lumineuses, les zones noires sont sombres. Vous ne serez ainsi pas perturbé par la couleur.





La lumière de fin de journée

Je l’ai évoqué précédemment, la couleur de la lumière du soleil évolue tout au long de la journée, et pour les photographes de portrait, certaines heures sont plus propices que d’autres à obtenir des rendus flatteurs pour les modèles.

La golden hour

On ne va pas y aller par quatre chemins, si vous voulez profiter de la meilleure lumière, vous devez shooter quand le soleil est bas : soit le matin (mais il faut être très matinal !), soit en fin de journée (pour les feignants comme moi !). C’est la fameuse golden hour (l’heure dorée), qui se produit une heure avant le coucher du soleil. Elle porte bien son nom parce que c’est à ce moment que la lumière prend une teinte dorée, très jolie et très poétique.

Elle sera également plus douce, moins violente, moins blanche, et aura donc la capacité de mettre vos sujets en valeur.


[image: image]

La lumière est ici primordiale. Il serait absolument impossible de créer la même image à midi. Subtile, elle apporte une teinte dorée à l’image.

50 mm, f/1,2, 1/1 600 s, 100 ISO



Le soleil étant bas, si vous décidez de positionner les visages de vos sujets dans la lumière, ils seront bien exposés, sans avoir des ombres disgracieuses sous le nez et les yeux. De plus, vos modèles auront moins besoin de plisser les yeux, autrement dit ils ne feront pas la grimace !

En bref, cette lumière est superbe et se prête tout particulièrement aux images très créatives.

La blue hour

Shooter en fin de journée, c’est aussi vous permettre de jouer avec la lumière appelée « blue hour » (l’heure bleue). Personnellement j’ai une préférence pour la précédente, mais l’heure bleue présente également son lot d’avantages et se caractérise par un rendu très particulier. Elle se produit lorsque le soleil vient de disparaître et juste avant qu’il ne fasse complètement nuit. L’été, on peut profiter de cet éclairage durant une bonne demi-heure dans le sud de la France et beaucoup plus longtemps si on habite au Nord.

Une fois couché, le soleil continue d’éclairer grâce au ciel. Celui-ci étant bleu va refléter une jolie lumière bleue, particulièrement douce. Sa zone de diffusion émanant de tout le ciel est extrêmement grande, ce qui la rend très diffuse et par conséquent très douce.


[image: image]

Cette image a été réalisée pendant la blue hour. On voit à quel point elle est douce. La lumière y est présente de manière uniforme ; il n’y a pas de zones plus ou moins claires ou sombres.

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



Ainsi, shooter vos images à la blue hour, c’est vous assurer d’avoir toujours des images très douces et donc très romantiques. Certains photographes ne jurent que par cette lumière. Elle s’avère d’ailleurs très facile à utiliser – je vous invite à l’essayer : vous pouvez vous positionner un peu comme vous en avez envie, la lumière sera toujours la même, toujours douce et elle mettra toujours en valeur vos sujets.

Personnellement, je préfère une lumière plus directive, plus tranchée, mais il s’agit là d’un goût personnel et il vous faudra trouver votre lumière, celle qui vous parle et avec laquelle vous vous sentez le plus créatif.

Une lumière qui change vite

Un autre aspect créatif qui me plaît beaucoup avec la lumière de fin de journée, c’est qu’en seulement une heure, elle change énormément. Comme le soleil est sur le point de se coucher, il descend assez vite et les teintes de lumière ainsi que sa douceur évoluent très rapidement : plus le soleil est bas, plus la lumière sera dorée/orangée, et plus sa qualité sera bonne (elle sera plus douce).


[image: image]

En haut, les trois photos ont été réalisées 1 h 30 avant le coucher du soleil, la lumière est encore assez blanche et assez haute (le liseré doré n’est pas très fin et très bien défini). Au milieu, les photos ont été prises juste avant que le soleil se couche, la lumière est très orange, les liserés sont bien définis. Enfin, sur les photos du bas, le soleil est couché, c’est la blue hour, la lumière est plus enveloppante et plus diffuse.



Le contre-jour

Maintenant que l’on a posé les bases de la lumière et que l’on sait vers quelle heure il est le plus opportun de shooter, vous vous demandez peut-être comment utiliser la lumière ? C’est bien beau d’avoir un magnifique soleil couchant, mais si vous ne savez pas comment vous positionner pour exploiter au mieux sa luminosité, vous ne serez pas tellement avancé !

Au même titre que j’ai décidé de ne photographier qu’avec des focales fixes, j’ai aussi décidé de ne photographier qu’à contre-jour. J’exagère un peu, disons que 95 % de mes photos sont réalisées avec ce type d’éclairage.

La première raison est bien entendu esthétique et artistique : j’aime particulièrement le rendu du contre-jour, les couleurs de peau qu’il procure, l’ambiance qui s’en dégage – ce côté poétique, presque onirique qu’il donne aux images, et romantique qui est idéal pour les photos de couples. Cette façon de shooter me permet aussi de me singulariser parce que les gens ont souvent du mal à exploiter le contre-jour : l’exposition est plus compliquée à réussir et si on ne se penche pas un peu dessus, on a de fortes chances de sortir des photos avec des sujets totalement noirs !

La deuxième raison et pas des moindres : c’est qu’en shootant à contre-jour, vous allez automatiquement positionner vos sujets dans l’ombre d’eux-mêmes. Esthétiquement, le rendu est très joli (les peaux sont plus douces, moins dures) mais ça vous permet surtout d’avoir tous vos sujets dans une seule et même lumière : ils peuvent bouger tant qu’ils le veulent, ils resteront toujours dans l’ombre. Et quand on shoote une famille avec des enfants qui bougent dans tous les sens, c’est un avantage considérable. Pour mettre en valeur vos sujets avec une lumière directe, il faut faire attention à sa direction et à la position des visages. Ainsi si la lumière vient du haut et de la gauche, il faudra faire en sorte que vos sujets regardent dans cette direction et qu’ils soient immobiles pour que la lumière tombe toujours bien sur eux. Au moindre mouvement, des ombres disgracieuses apparaîtront sur les visages. Tandis que si vous shootez en contre-jour, vous pouvez oublier tous ces problèmes ! Il vous suffit de vous concentrer sur votre exposition et le tour est joué !


[image: image]

Le contre-jour me permet de positionner toute la famille dans l’ombre afin qu’ils bénéficient tous de la même lumière. Si le soleil (en supposant qu’il soit assez haut) les éclairait directement, seule la maman serait bien exposée parce qu’elle est la seule à avoir le visage orienté vers le haut.

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



Bien exposer en contre-jour

Vous vous demandez peut-être s’il y a une façon de faire pour toujours bien exposer votre image en contre-jour : la réponse est non. Il faut constamment s’adapter à la situation lumineuse, à l’environnement et à ce que l’on voit dans notre viseur.

Dans le chapitre 2 (voir page 40), je vous ai expliqué comment je règle mon appareil : Priorité ouverture et ISO auto (vitesse d’obturation minimale 1/250 s).

Concernant la mesure d’exposition, je règle mon appareil sur la mesure Moyenne à prépondérance centrale : c’est la mesure la plus moyenne possible, c’est-à-dire celle où l’appareil essaie d’exposer l’intégralité de l’image, il ne se focalise pas sur un endroit en particulier (très légèrement le centre). J’utilise ce mode de mesure parce que c’est celui qui est le plus neutre ; quelle que soit la situation, mon appareil va faire une exposition moyenne de toute l’image. Je peux ainsi facilement régler ma compensation d’exposition en fonction de mon besoin : je sais que s’il y a une grande quantité de lumière dans l’image (peu importe l’endroit), l’appareil va sous-exposer les zones sombres pour compenser toute cette lumière. Si j’étais en mesure Spot ou Sélective, qui évaluent la lumière sur la partie centrale de l’image, il faudrait que je prenne en compte l’endroit où est la lumière, l’endroit où est mon sujet, et en fonction de ça je saurais si j’ai besoin de compenser l’exposition ou pas. Ce qui serait vraiment trop long ! C’est pourquoi je privilégie le réglage le plus intuitif et le plus simple possible, l’appareil répète toujours la même chose, ainsi je m’habitue à sa façon de fonctionner et je sais exactement comment compenser mon exposition.

La molette de compensation d’exposition

Logiquement, votre appareil présente une molette qui permet de compenser l’exposition. Sur les boîtiers haut de gamme, vous n’aurez qu’à la tourner pour choisir la compensation ; sur les modèles d’entrée de gamme, vous devrez peut-être appuyer sur un bouton en même temps que vous tournez la molette. Si vous n’utilisiez pas déjà ce réglage, je vous invite à l’essayer : cette molette va devenir votre meilleure amie ! Généralement, quand on shoote en contre-jour, on a besoin de compenser l’exposition de +1, +2 voire +3 IL : on surexpose l’image par rapport à ce que le boîtier a calculé (règle des 17 % de gris). Cela dit, il m’est impossible de vous indiquer quel réglage utiliser systématiquement, car tout va dépendre de la quantité de lumière que vous laissez entrer dans votre image. Par exemple, un contre-jour avec un cadrage serré sur votre sujet ne nécessitera peut-être pas de compensation d’exposition, parce que votre appareil ne verra que le sujet et calculera son exposition dessus sans prendre en compte le contre-jour. En revanche, si votre modèle occupe une place minime dans votre image et que la lumière est très présente, il faudra peut-être pousser le curseur à +3 IL. Et entre ces deux extrêmes, vous avez une multitude de situations possibles qui nécessiteront d’ajuster les réglages au cas par cas.


[image: image]

Matilda prend beaucoup de place dans l’image et même si je suis en contre-jour, le cadrage en plongée n’a pas laissé entrer beaucoup de lumière sur le capteur. Dans un tel cas, l’appareil calculera correctement l’exposition.

35 mm, f/1,4, 1/320 s, 100 ISO
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À l’inverse ici, la lumière occupant une vaste zone de l’image, il sera nécessaire de surexposer un peu la photo pour éclaircir la famille.

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



Préférez toujours la sous-exposition

On ne va pas se mentir, réussir à avoir toujours la bonne exposition, c’est un peu mission impossible : vous y parviendrez sur quelques images, mais pas sur toutes. Le contre-jour est compliqué à gérer en ce sens. Mais pas de stress, ça sera toujours rattrapable en post-traitement (à part si c’est vraiment trop raté !).

Cela dit, retenez bien ceci : quitte à choisir entre avoir une image un peu trop blanche (surexposée) ou un peu trop sombre (sous-exposée), il vaut mieux privilégier la sous-exposition. Les capteurs de nos appareils numériques ont une grande qualité, ils sont capables de garder énormément d’informations dans les zones sombres de l’image (à l’inverse de la pellicule qui les gardera dans les zones claires). Pour réussir ce tour de passe-passe, il y a deux conditions à respecter : photographier en RAW et avec une sensibilité ISO la plus basse possible, idéalement à 50 ou 100 ISO. Ça passera encore à 200 voire 400 ISO si vous travaillez avec un boîtier haut de gamme, mais au-delà il sera compliqué de récupérer des sujets trop sombres. Bien entendu, pour profiter de cet avantage, vous devrez post-traiter votre image pour éclaircir les ombres. J’en parlerai dans le chapitre suivant.
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Voici un exemple très parlant avec un avant/après. Vous voyez à quel point j’ai pu récupérer mon exposition ratée. Bien entendu, le fait que je photographie avec un boîtier professionnel me permet ce genre de rattrapage excessif. Avec un modèle d’entrée de gamme, il serait difficile de récupérer les informations aussi proprement.

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



Le réflecteur naturel

Si vous vous intéressez de près au contre-jour, vous entendrez sûrement parler de réflecteur. Certains photographes veulent à tout prix garder un fond bien exposé (le ciel bleu) tout en ayant des sujets qui le soient aussi : pour déboucher les ombres, ils utilisent soit une lumière artificielle (flash), soit un réflecteur qui va faire rebondir la lumière du soleil sur leur sujet (attention les yeux !).

Vous l’avez compris, je ne suis personnellement pas fan des lumières ajoutées de façon artificielle. Cela dit, si vous pouvez obtenir naturellement ce genre de lumière, pourquoi vous en priver ? Par exemple, si vous shootez en contre-jour et que juste derrière vous se trouve un grand mur blanc, le soleil va rebondir dessus et ira éclairer vos sujets : il fera office de réflecteur naturel. Une grande paroi rocheuse blanche (ou légèrement orangée) pourra agir de la même façon et apporter une teinte intéressante à vos sujets.

Le sol va également jouer un rôle important, j’en ai déjà parlé : les rayons du soleil vont rebondir dessus avant de venir éclairer vos modèles par dessous. Si vous shootez dans de l’herbe, vous risquez de voir apparaître des zones vertes au niveau du cou et du menton de vos modèles. Faites donc bien attention à la couleur du sol, car elle aura souvent un impact important sur le rendu colorimétrique de votre image.

Et si c’était vous le réflecteur ? Il vous suffit de porter un haut blanc pour vous transformer en réflecteur ambulant. Cela peut sembler anecdotique, mais si vous êtes très proche de vos modèles, la couleur de votre tee-shirt jouera un rôle, car la lumière rebondira dessus avant d’aller éclairer vos sujets. Méfiance donc si êtes adepte des chemises rouges ou vertes…

Technique avancée

À force de pratiquer le contre-jour, j’ai fini par me rendre compte qu’il y a une façon de l’exploiter qui me permet d’obtenir le rendu que je souhaite. C’est une méthode qui demande de l’entraînement pour que nos yeux soient capables de repérer ce genre de schéma lumineux.

Il s’agit de trouver une zone à la limite de l’ombre et de la lumière, autrement dit où l’ombre se termine et la lumière commence. À cet endroit, je cherche à positionner mes modèles pour que la lumière ne « touche » que le haut de leur corps. Ainsi je mets vraiment en avant la partie qui m’intéresse (les expressions des visages), et mes sujets se détacheront d’autant plus du fond que celui-ci sera dans l’ombre. Les exemples qui suivent vous permettront de bien comprendre la façon dont je procède.


[image: image]

On voit bien ici que la lumière vient éclairer le haut d’Élodie et Jon : on distingue un fin liseré autour de leurs cheveux et de leurs visages, tandis que l’environnement dans lequel ils se trouvent est plongé dans l’ombre. Quand je shoote cette image, je suis en plein soleil, seuls mes sujets sont positionnés à la limite entre l’ombre et le soleil (les pieds dans l’ombre, les têtes dans le soleil).

35 mm, f/1,4, 1/3 200 s, 100 ISO




[image: image]

Le couple est positionné à la limite de l’ombre : tout est dans l’ombre sauf les épaules et les visages. Le liseré les détache magnifiquement du fond. Le petit plus de cette méthode, c’est que la lumière qui se reflète sur le sol (elle n’est pas visible, c’est l’endroit d’où je prends la photo) vient légèrement éclairer leurs visages. On a la sensation d’une image venue d’ailleurs, comme sortie d’un rêve. Et pourtant, tout est réalisé en lumière naturelle !

35 mm, f/1,4, 1/3 200 s, 100 ISO
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Marie se trouve dans l’ombre du bâtiment, mais pas entièrement. Sa tête est dans la lumière. Le flare (les cercles colorés) qui apparaît autour d’elle, considéré par certains comme un défaut optique, apporte, selon moi, beaucoup de charme à l’image. C’est un effet que j’apprécie énormément.

35 mm, f/1,4, 1/3 200 s, 100 ISO




LA MISE AU POINT EN CONTRE-JOUR : DUR DUR !


Le contre-jour permet d’obtenir des images incroyables, à condition de bien réussir votre exposition et votre mise au point : et là, vous risquez d’y laisser des plumes. La mise au point en contre-jour est un exercice périlleux et encore plus si vous shootez à grande ouverture.

Quand le soleil est face à vous, il rentre dans votre optique et a pour effet « d’aplatir l’image », c’est-à-dire que vous n’aurez plus de contraste, il y aura comme un voile blanc dans toute l’image. C’est ce manque de contraste qui empêche votre appareil de bien faire la mise au point.

Voici quelques conseils pour contourner le problème :

• évitez de faire rentrer directement le soleil dans l’optique. Positionnez-le sur un bord de l’image ;

• mettez votre main devant l’optique comme s’il s’agissait de la visière d’une casquette (comme quand on met sa main sur son front pour regarder au loin), ça aura pour effet d’assombrir l’image et ainsi de remettre du contraste. Faites la mise au point avec la main puis retirez-la pour prendre votre photo ;

• utilisez la visée en mode écran si celle-ci est rapide. Sur les boîtiers récents, le Live view calcule la mise au point directement sur le capteur et se montre souvent plus efficace en situation de contre-jour. Si vous travaillez avec un hybride (boîtier mirrorless), vous bénéficierez de ce mode de mise au point tout le temps, vous serez donc moins gêné.





Les autres types de lumière

Jusqu’ici, je ne vous ai parlé que du contre-jour. C’est la lumière que je choisis d’utiliser dans 95 % des situations. Cela dit, ce n’est pas toujours possible et parfois ce n’est pas la solution la plus intéressante. Vous vous demandez sûrement comment gérer une lumière en intérieur (si vous avez envie de faire du reportage chez vos clients, c’est un point très important !), comment travailler avec une lumière très difficile (le soleil de midi !) ou encore comment utiliser un flash quand il n’y a pas d’autres solutions ? J’ai des réponses à toutes ces questions et je vais vous en parler ici.

La lumière directe

La lumière directe est celle que l’on va utiliser pour éclairer directement notre sujet, le soleil de pleine face par exemple. Vous l’aurez probablement déjà compris, c’est une lumière difficile à exploiter et qui nécessite impérativement que l’on comprenne son orientation afin d’avoir le plus joli rendu possible. Si le visage de nos sujets n’est pas aligné avec l’orientation de la lumière, on verra forcément apparaître des ombres disgracieuses sous les yeux et sous le nez. Il sera donc essentiel que vous sachiez guider vos modèles. Sans compter que cette lumière risque en outre de les contraindre à plisser les yeux, c’est pourquoi je vous conseille de l’utiliser principalement en fin de journée quand le soleil est plus bas et que ses rayons sont moins éblouissants.


[image: image]

Il est facile de comprendre comment la lumière tombait. Piégée par les bâtiments, elle n’est présente que dans une petite zone, où j’ai positionné la famille. Et le tour est joué ! La lumière étant basse, les visages sont globalement bien exposés, il y a très peu d’ombres sous les yeux. La quantité de zone sombre étant très importante, j’ai beaucoup sous-exposé mon image pour éviter que la famille soit toute blanche.

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



C’est un éclairage particulièrement intéressant quand on joue avec un contraste fort entre l’ombre et la lumière. Par exemple, si vous êtes dans un petit village pittoresque, il est intéressant de chercher des zones où les bâtiments dessinent des ombres et laissent passer quelques rayons de soleil : positionner vos sujets dans ces derniers sera alors très créatif. À l’inverse, éclairer toute une image avec une lumière directe n’a pas un intérêt esthétique très fort.

Retenez bien ces deux informations :

1. vos sujets doivent avoir les visages orientés dans le sens de la lumière afin d’éviter les ombres disgracieuses ;

2. vous devrez trouver des endroits entre ombre et lumière afin de jouer du côté artistique que peut avoir cette lumière.
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Mon fils Billy essayait de toucher les gouttes de l’autre côté de la vitre. La lumière tombait particulièrement bien sur son visage, alors j’ai vite saisi mon appareil pour figer cet instant.

35 mm, f/1,4, 1/8 000 s, 100 ISO
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Voici une image spontanée. La mariée s’est dirigée vers le champ de lavande et j’ai vu cette lumière tomber sur son dos. En sous-exposant mon image, j’ai obtenu un rendu singulier et poétique.

35 mm, f/3,2, 1/3 200 s, 100 ISO



Le soleil de midi

La hantise de tous les photographes : le soleil de midi… si vous lisez ce livre, c’est que vous avez envie de faire des photos de couples ou de famille. Dans ce cas-là, vous devriez être rarement confronté au soleil de midi parce que qui a envie de faire une séance photo en plein « cagnard » (comme on dit dans le Sud) ? On va avoir chaud, on va transpirer et photographiquement parlant, ce n’est franchement pas intéressant.

De mon côté, en tant que photographe de mariage, je n’ai pas toujours le choix ; il m’arrive de devoir faire face à cette lumière difficile. Et après maintes et maintes sueurs froides (ou chaudes plutôt !), je commence à la dompter. Mais soyons clair, réussir à sortir une photo avec une lumière de dingue dans cette situation reste exceptionnel ; rassurez-vous, on peut tout de même sortir de très jolies images !

Dans ce cas, la lumière directe est à bannir. Le soleil étant très haut, il sera quasiment impossible d’avoir des visages bien exposés : il faudrait que vos sujets regardent le soleil et même si vous finissiez par y arriver, ils risqueraient d’avoir les yeux très plissés.

Dans cette situation, il ne reste que deux solutions possibles : shooter à contre-jour ou shooter à l’ombre.
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Juste avant la cérémonie à la mairie, il est encore tôt dans l’après-midi et le soleil est extrêmement haut. Je shoote ici en contre-jour. Le liseré que j’aime tant n’existe plus vraiment, la lumière « tape » sur le dessus des crânes de mes sujets, mais leurs visages, dans l’ombre, sont correctement exposés, la lumière est assez douce.

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



Vous allez me dire « le contre-jour quand le soleil est bas, d’accord, mais quand il est aussi haut, ça n’existe pas, non ? » Eh bien, vous serez surpris d’apprendre que la lumière du soleil a toujours une direction, aussi haut soit-il (même lorsqu’il est à son point le plus haut). Pour vous en convaincre, il vous suffit d’utiliser la technique de la main présentée page 136. En regardant votre main et en tournant sur vous-même, vous verrez qu’il y a un moment où elle est complètement dans l’ombre. Vous êtes alors en contre-jour. Évidemment, ce n’est pas un contre-jour magnifique et en exposant bien les visages de vos sujets, il y a des chances pour que le fond de votre image soit assez blanc (à part si vous utilisez la technique ombre/lumière dont je vous ai parlé).

Shooter à l’ombre – l’autre alternative que j’évoquais – est beaucoup plus simple à mettre en place. En matière de lumière, la photo ne sera pas incroyable mais sera correctement exposée avec une lumière très douce. L’image sera assez agréable à l’œil. C’est d’ailleurs la méthode que je vous recommande dans cette situation difficile. Le contre-jour est à privilégier si vous n’avez pas d’ombres autour de vous.

Encore une fois, quelques exemples seront bien plus parlants. Il ne s’agit pas de séances familles ou couples puisque j’évite de photographier par une telle lumière, mais uniquement de photos de mariage pour lesquelles je m’adapte aux conditions qui se présentent.
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Voici un exemple en se positionnant à l’ombre. L’avantage avec ce genre de lumière très dure, c’est que les gens se mettent naturellement à l’ombre. La lumière est assez uniforme et douce sur mon sujet.

50 mm, f/1,2, 1/4 000 s, 100 ISO
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La séance couple de Caroline et Steven ne pouvant avoir lieu en fin de journée fut programmée avant la cérémonie, très tôt dans l’après-midi. Un 24 juin, on pouvait difficilement faire pire en termes de lumière ! Et pourtant, en positionnant les mariés dans l’ombre des arbres, j’obtiens un rendu assez doux malgré quelques taches de lumière ici et là.

35 mm, f/1,4, 1/2 500 s, 100 ISO
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Une autre image de cette séance en plein soleil. Le couple est en contre-jour et bien que la lumière soit dure, le résultat est magnifique.

35 mm, f/1,4, 1/4 000 s, 100 ISO
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Et enfin une dernière image de cette série que j’aime particulièrement. À l’ombre d’une chapelle, la lumière forte du soleil effleure le cadre haut de l’image. Le rendu est très doux sans que l’on perde pour autant en détail.

35 mm, f/1,4, 1/1 600 s, 50 ISO
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Et parfois il y a des situations où l’on ne peut pas trouver l’ombre ou le contre-jour. Une lumière pleine sur toute mon image, le moment est éphémère, je n’ai pas le temps de me placer en contre-jour (et je perdrais de toute façon l’expression de la mariée), je dois déclencher. Les photos fonctionnent quand même ; vous savez pourquoi ? L’émotion bien sûr !

En haut : 35 mm, f/1,4, 1/8 000 s, 100 ISO
 En bas : 35 mm, f/1,4, 1/5 000 s, 100 ISO



Les nuages

Habitant dans le sud de la France, je dois reconnaître que c’est une lumière que je croise rarement ! Les seules situations où j’ai dû photographier avec des nuages, c’est en mariage.

Avec les nuages, je vois deux situations bien distinctes :

• soit quelques nuages passent devant le soleil de façon intermittente. Dans ce cas, je photographie comme d’habitude, principalement en contre-jour. La source de lumière reste le soleil et quand un nuage passe devant, il joue le rôle de diffuseur mais la lumière provient toujours de la même direction. Pas de changement pour moi donc ;

• soit le ciel est totalement nuageux et là ça change complètement la direction de la lumière : en réalité, il n’y a plus vraiment de direction. Les nuages sont comme un gigantesque diffuseur et la lumière provient de partout. On a ainsi une lumière douce et enveloppante. En résumé, une lumière facile à utiliser ; peu importe comment on se positionne, elle est toujours la même. Finalement, c’est un peu comme si vous shootiez toujours à l’ombre.


[image: image]

Parfois on ne peut pas reporter une séance et la pluie nous tombe dessus. Mais le résultat en valait largement la peine, vous ne trouvez pas ? Il faut juste accepter de se mouiller !

35 mm, f/1,4, 1/500 s, 100 ISO
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Je n’ai pas souvent fait des séances sous la pluie, mais je ne l’ai jamais regretté, le rendu est incroyable !

35 mm, f/1,4, 1/400 s, 100 ISO
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Et 20 minutes après la photo précédente, je tombe sur cette lumière spectaculaire… Je n’en revenais pas… Autant vous dire que là il était hors de question de rater la photo !

50 mm, f/1,2, 1/400 s, 800 ISO



La lumière en intérieur

La lumière en intérieur est une situation que vous risquez de rencontrer souvent si vous avez envie de photographier les familles dans leur quotidien. Je dis « la » lumière mais en réalité vous allez être confronté à énormément de lumières différentes.

Mon premier conseil pour simplifier les choses est d’éteindre absolument toutes les lumières artificielles (ampoules, allogène, lampe de chevet, etc.) et de n’utiliser qu’une seule source d’éclairage : le soleil. Elle sera déjà assez compliquée à exploiter et ce, pour plusieurs raisons :

• si vous êtes dans une pièce comportant plusieurs fenêtres, la lumière va provenir de divers endroits. Vous aurez donc de multiples sources de lumière ;

• avec les murs de la maison et leur couleur, vous allez avoir des réflecteurs un peu partout, qui constitueront autant de sources de lumière supplémentaires à gérer.

Pour ces deux raisons, je vous recommande de n’utiliser que la lumière du soleil. Bien sûr, c’est un conseil et ce n’est pas une règle absolue. Parfois une pièce sera très sombre, le soleil aura du mal à l’éclairer et il sera plus judicieux d’allumer une lampe présente dans la pièce (ou un flash mais je reviendrai sur ce point précis dans la partie suivante). En revanche, je vous déconseille de recourir aux lumières qui viennent du plafond : comme un soleil de midi, elles viendront dessiner des ombres disgracieuses sur les visages de vos sujets.

Je ne peux dans ce livre vous expliquer tous les schémas d’éclairage que vous êtes susceptible de rencontrer dans une maison : ils sont bien trop nombreux et je ne les ai probablement pas tous croisés ! Cela dit, il y a des schémas qui se répètent, que j’aime bien utiliser et que je vais vous présenter ici.

Utiliser une seule fenêtre

Globalement, en intérieur, c’est le type d’éclairage que je privilégie. L’idée, c’est de n’avoir qu’une seule source principale. Bien sûr, vous pouvez ensuite ajouter des lumières secondaires pour parfaire votre image, mais apprenez avant tout à identifier une source principale.

Quand je shoote en intérieur, je cherche donc en général une fenêtre, et j’essaie de travailler avec sa lumière : en lumière directe, en contre-jour, en tendant un rideau devant pour la rendre plus diffuse, etc.

Quoi qu’il en soit, je n’utilise jamais de matériel autre que déjà présent dans la pièce. Un rideau me servira de diffuseur par exemple, mais je n’apporte pas d’accessoires, car je souhaite non seulement avoir un rendu le plus authentique possible (en comptant uniquement sur la lumière déjà disponible), mais aussi pouvoir être réactif. Or si je commence à installer des lumières sur trépied, des flashs déportés et je ne sais quoi encore, je risque de passer à côté du plus important : le moment présent.

Ceci étant dit, vous vous demandez peut-être comment exploiter au mieux la lumière de cette fenêtre ? En contre-jour, en lumière directe, en lumière diffuse ? Je vais vous expliquer les différentes possibilités.

En contre-jour

Eh oui, on y revient encore ! Avec la lumière de la fenêtre, il est possible de créer un joli contre-jour. Vous rencontrerez exactement les mêmes difficultés qu’en extérieur mais le résultat sera toujours étonnant et différent de ce que l’on a l’habitude de voir. Faites attention à votre exposition et à votre mise au point.


[image: image]

La lumière arrive ici de la fenêtre à gauche qui est cachée par la maman. Je ne suis donc pas exactement en contre-jour mais légèrement de biais, ce qui me permet d’avoir un très joli éclairage sur le visage de Lilie, qui vient souligner son expression.

35 mm, f/1,4, 1/320 s, 800 ISO
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Même chambre et même fenêtre. Cette fois, je suis en contre-jour plus direct (la source lumineuse est vraiment face à moi). On obtient une atmosphère douce et enveloppante, des visages dans l’ombre et l’envie de s’asseoir à côté d’eux pour partager ce moment !

35 mm, f/1,4, 1/320 s, 2 500 ISO
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On a à la fois un jeu de silhouette avec les bras de Lily-Rose et un éclairage qui arrive de la fenêtre et qui met en avant son visage. La manière dont la petite fille positionne sa tête est parfaite ! Bien sûr, je ne l’ai pas dirigée pour obtenir ce résultat, parfois le hasard (ou la chance !) fait bien les choses !

35 mm, f/1,4, 1/250 s, 125 ISO
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Voici un contre-jour réalisé avec l’aide d’un rideau. Le soleil tapait fort sur la fenêtre de la chambre, j’ai alors fermé le rideau et obtenu un diffuseur géant. Certains trouveront l’effet un peu trop cramé, mais j’aime le rendu « cocon » que cela crée autour de cette jolie famille. Utiliser un rideau (blanc ou s’en rapprochant) est toujours une bonne idée pour donner une lumière très douce et très diffuse.

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



En lumière directe

À la fin de ce livre, toutes mes astuces n’auront plus de secrets pour vous ! Vous aurez certainement compris qu’en réalité j’use des mêmes techniques en extérieur et en intérieur : le soleil est remplacé par une fenêtre, et ensuite je me positionne par rapport à celle-ci en contre-jour ou en lumière directe !

Cela dit, en intérieur, la lumière directe a beaucoup de variables : la source de lumière étant beaucoup plus proche de nos sujets, leur positionnement aura davantage d’impact sur le rendu de l’image. Avec le soleil, vous pouvez toujours essayer de faire reculer votre sujet d’ 1 mètre ou 2, la source de lumière est tellement loin que ça ne changera absolument rien.

Plus vos sujets seront proches de la source de lumière, plus la lumière sera enveloppante et présente dans votre image. Plus ils en seront éloignés, plus elle sera tranchante et rare. L’un n’est pas mieux que l’autre, tout dépend de ce que vous avez envie de montrer.


[image: image]

Le couple se trouve à 2 mètres de la fenêtre. Le soleil est déjà couché, j’ai donc une lumière très douce qui arrive dans la pièce. En positionnant mes sujets un peu loin de cette source, j’obtiens une lumière un peu plus directe (sans être trop tranchée) mais qui dessine bien leurs visages tout en douceur.

50 mm, f/1,2, 1/160 s, 320 ISO
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La fenêtre est derrière moi, elle éclaire en direct Axel qui joue avec son papa. Ce n’est pas la lumière directe du soleil qui entre, mais l’ombre de celui-ci. J’obtiens une lumière ni trop dure, ni trop douce (parce que Axel est assez éloigné de la source).

35 mm, f/1,4, 1/320 s, 640 ISO
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Le positionnement de la famille est à peu près le même que pour la photo précédente, mais je suis à 90° par rapport à eux. La lumière est assez naturelle, douce, pas forcément incroyable ; elle suffit cependant à mettre en avant ce moment de douceur.

35 mm, f/1,4, 1/320 s, 1 600 ISO
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Dans cette image, j’ai une source principale qui vient de la fenêtre située derrière moi et une source secondaire qui est la lumière venant de la porte. La fenêtre étant très grande, elle crée une lumière très enveloppante sur la famille.

35 mm, f/1,4, 1/100 s, 400 ISO
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Une lumière plus travaillée ici pour cette photo de couple. La lumière qui provenait de la fenêtre était assez douce car c’était une journée pluvieuse (les nuages faisaient donc office de diffuseur) et nous étions en fin d’après-midi. En positionnant le couple à 1,5 mètre de la fenêtre, j’ai obtenu une lumière douce et tranchante : les ombres sont marquées mais le passage de la lumière à l’ombre se fait de façon progressive. Cette lumière vient montrer juste ce qu’il faut de façon très délicate : les visages apaisés du couple et la main de la mariée qui traduit beaucoup de tendresse.

50 mm, f/1,2, 1/125 s, 800 ISO



Restez attentif !

En dehors de ces deux schémas de lumière, n’oubliez pas de rester attentif à ce que vous voyez. Votre créativité ne doit jamais être bridée par des règles ou des façons de faire. Si vous êtes surpris par une lumière dans une pièce, demandez-vous comment l’exploiter plutôt que d’essayer à tout prix de travailler en contre-jour ou en lumière directe.

Gardez toujours une âme d’enfant, laissez-vous surprendre par ce que vous voyez et faites-en quelque chose ! C’est à ce moment-là que les photos les plus surprenantes arriveront !


[image: image]

Cette photo est et restera une de mes photos de famille préférées. J’ai vu la lumière, hachurée par un store, entrer dans la cuisine et je me suis demandé comment l’exploiter. La tâche n’était pas aisée parce que la zone était petite et que Lilie courait dans tous les sens. Mais avec un peu de patience et une tartine (que l’on devine dans la main du papa), j’ai réussi à faire « poser » toute la famille dans cette lumière incroyable. Le résultat me fascine.

35 mm, f/1,4, 1/320 s, 125 ISO
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Une image issue de la même séance. Lilie s’est mise à jouer avec une petite trappe-fenêtre. Je suis sorti dehors pour voir comment la lumière tombait sur elle et j’ai été très agréablement surpris ! Lilie étant proche de la source lumineuse, son visage est très bien éclairé alors que tout le reste est très sombre. Rien ne peut nous détourner de ces jolis yeux bleus !

35 mm, f/1,4, 1/100 s, 400 ISO
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C’est la fin de la séance et le soleil est déjà bien couché. La chambre de ce couple ne laisse passer que très peu de lumière extérieure, on se retrouve donc dans une grande pénombre. Ne voulant pas utiliser de flash de peur de briser cette ambiance intime, j’ai allumé une lampe de chevet que j’ai dirigée vers le visage de la future maman et son ventre rond. J’ai pris la photo dans un miroir pour conserver le côté intimiste et discret de la scène.

50 mm, f/1,2, 1/400 s, 3 200 ISO




DES ISO ÉLEVÉS !


J’attire votre attention sur un point important : si vous regardez les EXIFS des photos présentées ici, vous constaterez que les ISO sont souvent poussés assez haut. C’est logique, car je travaille uniquement en lumière naturelle, or elle est parfois faible en intérieur. Ce n’est pas un problème en soi mais il est important d’avoir un boîtier suffisamment puissant pour gérer des ISO élevés (et une optique qui ouvre beaucoup !). Au moment d’acheter votre boîtier – si vous deviez vous (ré)équiper –, regardez jusqu’à combien il est capable de monter en ISO et divisez par 4 cette valeur, cela vous donnera la valeur ISO à laquelle il peut monter sans que les images ne se dégradent trop. Par exemple, un boîtier qui monte à 25 600 ISO sera encore très performant à 6 400 ISO. Si vous avez l’intention de shooter régulièrement en intérieur et en lumière naturelle, visez au minimum 3 200 ISO – 6 400 ou plus seront cependant plus confortables.





Le flash

Je fais un petit aparté pour vous parler du flash : en séance famille ou couples, je ne l’utilise jamais. J’exagère à peine… En cinq ans de carrière, j’ai dû m’en servir deux fois. Je ne reviens pas sur les raisons de ce choix, je pense que vous l’avez compris.

Cela dit, étant photographe de mariage, j’emploie très souvent le flash quand la nuit arrive. Et comme je suis un fan de la lumière naturelle, j’ai une façon de l’utiliser qui me permet d’obtenir un rendu très naturel.

Cette méthode, qui fonctionne presque à tous les coups, étant susceptible de vous rendre un peu feignant avec la gestion de la lumière, je vous déconseille vivement de l’employer de manière systématique. À force d’en user, vous perdriez toute la richesse de la lumière naturelle et toutes les surprises qu’elle nous réserve. C’est donc, selon moi, une technique à utiliser uniquement quand vous vous retrouvez dans une situation sans issue, c’est-à-dire s’il fait trop sombre ou si la lumière n’est pas jolie et que vous n’avez pas la possibilité de déplacer vos sujets ou de bouger vous-même.

[image: Image]

[image: Image]

Pour réussir cette technique, vous devez :

• positionner votre flash de 3/4 vers l’arrière et de 3/4 vers le haut. Ainsi, lorsque son éclair va partir, la lumière va rebondir sur le plafond et sur les murs derrière vous. Au passage, elle va se teinter de leur couleur. Comme elle va rebondir et revenir sur vos sujets, elle sera très large et par conséquent très diffuse. À vrai dire, il sera quasiment impossible de savoir qu’un flash a été utilisé et c’est ce qui rend cette technique intéressante ;

• régler votre flash : soit vous utilisez un flash TTL qui va mesurer l’exposition nécessaire tout seul à travers l’optique (TTL pour Through The Lens), soit vous utilisez un flash manuel et dans ce cas, il vous suffit de faire quelques tests pour trouver la bonne lumière. Si la lumière sur vos sujets est trop vive, diminuez la puissance ; si elle est trop faible, augmentez-la. L’inconvénient du flash manuel, c’est que vous devrez sûrement le régler chaque fois que vous vous déplacerez (même problème que si vous shootez en Manuel avec votre boîtier). Avec un flash TTL, vous avez juste à gérer la compensation d’exposition (comme sur votre boîtier), vous l’augmentez si l’image est trop sombre et vous la diminuez si elle est trop lumineuse ;

• régler la taille du faisceau lumineux : la largeur du faisceau du flash peut être réglé, soit on a une lumière très large, soit très directive. Dans notre cas, on préférera déclencher une lumière diffuse, donc très large, il suffit dès lors de régler le flash au plus large possible (en général, 24 ou 35 mm) ;

• vous pouvez laisser votre boîtier en Priorité ouverture. Il gérera tout seul la vitesse (en général avec un flash, il n’est pas possible d’aller plus vite que 1/200e de seconde). En revanche, je vous recommande d’ajuster vous-même les ISO de manière à pouvoir montrer plus ou moins le fond de votre image. Plus les ISO sont élevés, plus il sera visible. Ça peut être intéressant si vous voulez garder un rendu vraiment naturel avec une lumière diffuse sur toute la profondeur de l’image.

Je vais vous montrer quelques exemples de photos réalisées avec cette technique pendant des mariages.


[image: image]

Vous constatez sur ces trois images à quel point le rendu est doux. Si je ne vous le disais pas, vous ne pourriez savoir qu’un flash a été utilisé. C’est là tout l’intérêt de cette méthode, on obtient une jolie lumière douce et naturelle et ce, même dans des situations très délicates : la nuit ou quand il fait très sombre. Sur la première image, les ISO sont montés à 400 afin que les gens dans le fond soient visibles, on garde ainsi un rendu plus naturel.

En haut : 35 mm, f/1,4, 1/80 s, 400 ISO
 Au centre : 35 mm, f/1,4, 1/160 s, 200 ISO
 En bas : 35 mm, f/1,4, 1/125 s, 200 ISO



N’oubliez jamais de mettre en valeur vos sujets

J’aurais pu positionner cette partie dans n’importe quel chapitre de ce livre mais je le fais ici pour deux raisons :

• la lumière est un des points clés pour mettre en valeur ses sujets ;

• c’est le dernier chapitre dans lequel je vous parle de prises de vue (le chapitre suivant sera consacré au post-traitement) et par conséquent, c’est un peu le conseil final !

On l’a vu tout au long des chapitres précédents, l’émotion est un point clé dans la réussite de vos images. Le cadrage et la composition sont tout aussi essentiels. Mais la lumière est le point crucial à ne surtout pas négliger.

Parfois, à trop vouloir maîtriser ces éléments techniques, on en oublie l’essentiel : mettre en valeur les couples et les familles qui nous font confiance. Oui parce que s’ils sont venus nous voir, c’est avant tout parce qu’ils veulent des photos d’eux où ils se trouvent beaux, joyeux, heureux.

J’ai de trop nombreuses fois croisé des photographes tellement obnubilés par l’émotion qu’ils en oubliaient complètement l’esthétique : on avait alors des photos avec des émotions fortes mais des expressions peu flatteuses. Des photographes tellement obnubilés par une règle des tiers qu’ils en oubliaient le moment. Des photographes tellement passionnés par la lumière que leur sujet passait au second plan.

Toutes ces méthodes dont je vous ai parlées ne sont là que pour une seule raison : vous permettre de créer des images dont vos sujets seront fiers. Je vous assure qu’il n’y a pas de plus beau cadeau pour un photographe que d’entendre quelqu’un lui dire « c’est la première fois que je me plais en photo ».

Alors captez les émotions quand elles sont les plus belles, utilisez votre positionnement et votre cadrage pour mettre en valeur vos sujets et enfin, la lumière pour les sublimer.

La lumière est le point le plus important quand il s’agit de mettre en valeur les gens. Une lumière bien dirigée pourra affiner, masquer un double menton, mettre en avant un détail magnifique. Le contre-jour viendra adoucir les peaux, masquant ainsi certains défauts. Une lumière directe bien travaillée soulignera la forme d’un visage. Bref, la lumière vous permet de dessiner vos images, de montrer ce que vous voulez et de cacher ce que vous ne souhaitez pas faire apparaître.

Gardez toujours en tête cet aspect si important de la photographie de portrait : raconter l’histoire des gens tout en les sublimant.
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Le post-traitement

Réussir à capter l’émotion, avec une jolie composition et une belle lumière, c’est le point de départ d’une belle image. La suite, c’est le post-traitement. Soyons clair pour faire taire tout de suite le débat « le post-traitement, c’est de la triche », je ne connais pas un seul grand photographe qui ne passe pas par cette étape ! Même à l’époque de l’argentique, les photos étaient retravaillées.

C’est lors du post-traitement que vous allez finaliser votre image, accentuer son message et affirmer votre style. Dans ce dernier chapitre, je vais tenter de vous donner les clés qui me semblent essentielles pour bien traiter vos images.

[image: Image]





Ma vision du post-traitement et une distinction

Inutile d’y aller par quatre chemins : le post-traitement ne fera pas de vous un grand photographe, il ne transformera jamais une photo ratée en œuvre d’art. Réussir une image doit se faire dès la prise de vue. Bien sûr, le post-traitement peut vous permettre de rattraper des erreurs (une sous-exposition trop poussée ou un cadrage un peu trop large, par exemple) mais en aucun cas une lumière mal utilisée ne pourra être corrigée. De même qu’un double menton ou tout autre aspect que certains considéreraient comme peu esthétique.

Pour moi, le post-traitement n’a rien de magique, il est là pour venir sublimer une image déjà réussie. Quand je parle de post-traitement, vous l’aurez compris, je ne parle pas de retouche. Il faut faire une distinction claire entre les deux : le post-traitement s’applique au réglage de la colorimétrie ou du noir et blanc, du contraste, des hautes lumières, des ombres. Il consiste à augmenter la luminosité ou à l’atténuer à des endroits bien définis de manière à simplement accentuer le message d’une image. La retouche consiste, elle, à enlever des éléments, modifier des formes (rendre quelqu’un plus fin, par exemple) et peut même aller beaucoup plus loin. Il m’arrive parfois de faire un peu de retouche sur mes images mais jamais dans l’idée de modifier la réalité : par exemple, si un bouton est apparu sur le front d’une mariée le jour J, je vais l’enlever. À part ce genre de détail, je ne fais jamais de retouche. Je ne vais donc pas parler de ces aspects dans ce livre mais uniquement de la partie post-traitement. Et, il y a déjà de quoi faire !


[image: image]

Un exemple ici avec un avant/après. Vous pouvez constater que l’image d’origine n’est pas dénaturée ; j’ai simplement retravaillé la colorimétrie, le contraste, la lumière. Bientôt, tout cela n’aura plus de secrets pour vous !

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



Lightroom ou Photoshop ?

[image: Image]

Si vous souhaitez retravailler vos images, vous allez avoir du mal à éviter les logiciels Adobe : Lightroom et Photoshop. Il existe des alternatives à ces produits mais elles sont minoritaires, c’est pourquoi je ne les développerai pas ici. Quoi qu’il en soit, vous pourrez facilement utiliser les techniques que je vais vous présenter dans n’importe quel logiciel photographique un peu sérieux.

Cela étant dit, vous vous demandez peut-être s’il vaut mieux utiliser Lightroom ou Photoshop ? Ma réponse est sans appel : Lightroom. Ce logiciel a été pensé pour permettre aux photographes de gérer leurs photos après la prise de vue : importer, classer, trier, traiter, imprimer et exporter. Et en bonus, vous pouvez même créer des diaporamas en musique. Bref, c’est LE logiciel tout-en-un pour gérer vos photos.

Et Photoshop dans tout ça ? C’est un logiciel beaucoup plus pointu qui sert à retoucher les photos, et qui permet par exemple de transformer une image de façon profonde. Or tout ce dont vous avez besoin pour retravailler une image existe déjà dans Lightroom. Dans les pages qui suivent, je ferai donc référence à ce logiciel uniquement, et pour être précis, à son module « Développement ».


[image: image]

Voici le module Développement (également accessible en pressant la touche D). J’ai personnalisé l’interface de mon Lightroom, avec une police différente et un nombre de modules réduit (je ne me sers que de ceux-là).




BON À SAVOIR !


Depuis quelques années, Adobe propose un abonnement pour les photographes : Lightroom et Photoshop pour 11,99 €/mois. C’est une offre très raisonnable quand on connaît la qualité de ces produits et qui vous permet de bénéficier de toutes les mises à jour logicielles !





Le fichier RAW, what else ?

On va faire simple : si vous avez envie de retravailler vos images, shootez en RAW. Ce type de fichiers contiendra beaucoup plus d’informations que des fichiers enregistrés en JPEG et sera donc beaucoup plus facile à ajuster. Autrement dit, en RAW vous avez de la latitude, vous pouvez vous permettre des erreurs d’exposition à la prise de vue… Tandis qu’en JPEG, c’est du sans faute obligatoire parce que rien (ou presque) ne sera rattrapable.

Le seul inconvénient de ce format, c’est son poids ! On ne peut pas tout avoir.

Noir et blanc ou couleur ?

Ça y est, votre photo est dans Lightroom, vous êtes dans le module Développement et vous ne savez pas par où commencer ? Il faut dire qu’il y a tellement de curseurs et de boutons en tout genre que ça peut être intimidant ! Tout d’abord, il va falloir décider si votre photo sera traitée en couleurs ou en noir et blanc. Le rendu sera très différent selon ce que vous allez choisir et la façon de traiter l’image également.

Et comment faire ce choix ? C’est votre cœur d’artiste qui doit parler ainsi que votre intention. Lors de la prise de vue, avez-vous imaginé la photo en couleurs ou en noir et blanc ? Si vous ne vous êtes pas posé cette question, laissez-vous guider par ce qui vous parle. Et puis de toute façon, rien n’est définitif : vous pouvez traiter votre image en noir et blanc et finalement revenir à la couleur.

Je dois quand même vous avouer quelque chose qui vous surprendra : le traitement noir et blanc est beaucoup plus facile que la couleur. En noir et blanc, on n’a pas la distraction de la couleur et l’image peut se permettre des fantaisies qu’une photo couleur ne pourrait pas. Par exemple, un contraste extrêmement poussé en noir et blanc fonctionnera bien alors qu’en couleurs la photo semblera très fausse (les couleurs seront beaucoup trop saturées). Nos yeux voient en couleurs, il est facile pour nous de détecter quand des couleurs sonnent faux. En noir et blanc, ce n’est pas le cas.

Quand je veux mettre en avant une émotion forte, le noir et blanc a toujours ma préférence : le spectateur n’est pas distrait par une couleur quelconque. Ce traitement permet en outre de cacher une lumière de mauvaise qualité : par exemple, dans une mairie lors d’un mariage, il n’est pas rare que je traite la plupart des photos en noir et blanc parce que la lumière des néons n’offre pas un beau rendu en couleurs. Enfin, le noir et blanc apporte un côté intemporel aux images, comme si elles s’inscrivaient dans le temps. Pour fixer les liens d’un couple ou d’une famille, c’est le rendu idéal. Voilà de nombreuses raisons qui devraient vous aider à opter pour le noir et blanc ou pour la couleur.
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Pour les moments forts d’un mariage, le noir et blanc a ma préférence. De l’émotion pure, rien d’autre.

En haut : 50 mm, f/1,2, 1/125 s, 100 ISO
 Au milieu : 50 mm, f/1,2, 1/125 s, 400 ISO
 En bas : 35 mm, f/1,4, 1/3 200 s, 100 ISO



Cela dit, une photo en couleurs bien travaillée, c’est incroyable. Quoi de mieux pour montrer les couleurs enivrantes d’un paysage, pour transmettre la chaleur d’un soleil d’été ? Quoi de mieux qu’une photo pleine de couleurs pétillantes pour transmettre de l’énergie et montrer le côté trépidant de la vie de famille ?

Opter pour le noir et blanc ou la couleur est un vrai choix ! Certains photographes ne shootent d’ailleurs qu’en noir et blanc, ce qui détermine leur style, leur façon de penser une image et de voir la lumière.
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Quand on se trouve dans de tels cadres et que l’on a de si belles couleurs, le traitement couleur est beaucoup plus adapté. Il met en avant l’ambiance du lieu.

En haut : 35 mm, f/1,4, 1/1 600 s, 100 ISO
 En bas : 35 mm, f/1,4, 1/320 s, 100 ISO




DES RÉGLAGES DIFFÉRENTS


Si vous travaillez votre image en noir et blanc, vous n’utiliserez pas forcément les mêmes curseurs qu’en couleur, ou alors de façon différente. Dans les sections suivantes, je précise à chaque fois pour quel type de traitement (Noir et blanc ou couleur) ce réglage s’applique. Et s’il s’applique aux deux, j’en décris les spécificités pour chacun.





Comment transformer votre image en noir et blanc ?

Avant de traiter votre photo en noir et blanc, il vous faudra la convertir en noir et blanc (les photos RAW sont toujours en couleurs). Pour cela, dans le panneau Réglages de base de Lightroom, vous pouvez cliquer sur le bouton Noir/blanc ou bien ajuster la Saturation à -100.

Mais je vais vous présenter une autre technique qui a complètement changé ma façon de traiter mes images. Il s’agit de régler la Saturation de chacune des couleurs de l’image à -100, couleur par couleur (si cela vous semble fastidieux, rassurez-vous, vous n’aurez à le faire qu’une seule fois, ensuite il vous suffira de créer un preset – voir page 186). Pour cela, rendez-vous dans la section TSL/Couleur, cliquez sur TSL, puis sur Saturation, et glissez le curseur de saturation de chaque couleur à -100. Vous verrez votre photo passer progressivement en noir et blanc.

Pourquoi ai-je choisi de procéder ainsi ? Tout simplement parce que ça me permet de continuer à agir sur la luminance de chaque couleur : autrement dit je peux rendre une couleur plus ou moins lumineuse ou plus ou moins sombre. Dans 90 % des cas, la couleur orange est celle de la peau. Comme je tiens à ce que mes sujets soient très nets (mise au point réussie sur eux) et plutôt lumineux, je joue sur la luminance de la couleur orange afin de les rendre plus lumineux. Bien sûr, parfois c’est un peu problématique car il peut y avoir d’autres éléments orange dans l’image. Dans ce cas, j’utilise le filtre radial (voir page 183).
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Panneau Réglages de base
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Réglage de saturation des couleurs
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Luminance réglée à +53
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Remarquez comme les visages sur l’image de droite sont beaucoup plus clairs. La seule différence entre ces deux photos, c’est la luminance qui est réglée à +36.

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



La Courbe des tonalités – Noir et blanc, et couleur

Ça y est, vous êtes enfin prêt à travailler votre photo en couleurs ou en noir et blanc, c’est parti ! Contrairement à la plupart des photographes, je ne commence pas par ajuster les réglages de base ; je m’occupe en premier lieu de la Courbe des tonalités. Cet outil vous permet de rendre votre image plus ou moins contrastée et avec un niveau de contrôle très précis.

Sur la capture ci-après, la zone en rouge permet de définir les parties lumineuses de l’image (Hautes lumières et Tons clairs) et la zone en vert ses parties sombres (Tons sombres et Ombres). En d’autres termes, vous dites à Lightroom « je veux que mon noir soit plus sombre ou plus lumineux et la même chose pour le blanc ». Si vous rendez les noirs plus sombres et les blancs plus lumineux, votre image sera plus contrastée. Si vous faites l’inverse, on dira que vous « aplatissez » l’image. L’un n’est pas mieux que l’autre, tout dépendra de votre intention.

Vous avez plusieurs solutions pour régler votre Courbe des tonalités :

• en jouant sur les curseurs qui se trouvent en dessous de la Courbe (voir capture en bas à gauche), ce qui vous permet de comprendre de façon simple comment elle fonctionne ;

• en cliquant directement sur la Courbe, vous pourrez éclaircir ou assombrir une zone, et mesurerez ainsi ses effets très facilement ;

• enfin, vous pouvez opter pour un réglage plus précis : attention cependant, qui dit plus grande précision, dit aussi risque de faire des bêtises. Alors rien de grave en soi, vous risquez seulement de créer une courbe qui ne soit pas très cohérente. Pour mettre en œuvre cette approche, il suffit d’activer la Courbe à points en cliquant sur le bouton adéquat ; vous pourrez ensuite effectuer un réglage point par point en les saisissant.
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Outil Courbe des tonalités
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Les zones repérées en rouge et en vert permettent d’intervenir soit sur les parties lumineuses de l’image, soit sur ses parties sombres.
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L’image est simplement passée en noir et blanc : la Courbe n’a pas été touchée.
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Ici, j’ai créé une courbe en forme de S, qui vient accentuer le contraste, l’image semble gagner en profondeur et en relief.
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Enfin, j’ai fait l’inverse, mon réglage vient diminuer le contraste, l’image semble «plate».



Maintenant que vous savez tout sur la manipulation de la Courbe des tonalités, je vais vous expliquer pourquoi je m’en occupe avant même d’ajuster les réglages de base. Cette courbe constitue la base de mes images. Elle détermine mon point le plus noir, mon point le plus blanc, autrement dit le contraste de mes images. À elle seule, elle représente 80 % du résultat final. Les réglages de base me permettent ensuite de venir peaufiner mon image, d’apporter la touche finale.

À mes débuts, je ne fonctionnais pas comme cela. J’ai d’abord fait une saison complète de mariage pour me rendre compte que je perdais trop de temps. J’avais créé mon preset en jouant sur les réglages de base ; par exemple, mes hautes lumières étaient réglées systématiquement à +70. Si je me retrouvais avec une image sur laquelle je voulais encore les augmenter, je n’avais pas beaucoup de marge de manœuvre et je devais jouer avec la Courbe des tonalités, c’était compliqué. Pour ne rien arranger, cette façon de procéder ne me permettait pas de livrer à mes clients un travail cohérent, il y avait des différences de traitement assez flagrantes au sein d’une même série.

Aujourd’hui, c’est la Courbe des tonalités qui définit mes photos, que ce soit en noir et blanc ou en couleurs d’ailleurs. J’ai une courbe pour toutes mes photos couleur et une courbe pour toutes mes photos noir et blanc. Je n’ai ensuite plus qu’à jouer sur les réglages de base.

Ne vous affolez pas non plus ; il n’est pas nécessaire de trouver une courbe en S qui vous convienne tout de suite et de ne jamais la retoucher après. Il vous faudra du temps pour trouver le traitement qui vous plaît, alors n’hésitez pas à jouer avec cette courbe, à la modifier autant de fois que nécessaire jusqu’à trouver votre perle rare.

Personnellement, je travaille ma courbe en S car je souhaite obtenir des images contrastées, avec beaucoup d’impact, de la force, de la profondeur. Certains photographes préféreront des images plus douces correspondant à un style d’image plus romantique. Tout est une question de choix ; à vous de faire le vôtre !

Les réglages de base – Noir et blanc, et couleur

Nous y voici enfin ! Les fameux réglages de base. Maintenant que vous avez réglé votre Courbe des tonalités, vous allez pouvoir les ajuster.

Si votre photo est en noir et blanc, vous ne pourrez pas agir sur tous les curseurs. Lightroom étant bien pensé, il vous suffit de regarder les curseurs qui sont en nuance de gris pour savoir lesquels vont avoir un effet sur votre image. En couleurs, vous aurez la main sur tous les curseurs.
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Dans l’encadré rouge, les curseurs qui fonctionnent pour le noir et blanc.



Je vais vous expliquer comment agit chaque réglage afin que vous sachiez comment les exploiter. Vous pouvez voir ci-dessous l’histogramme d’une image et en surbrillance la zone sur laquelle joue chaque curseur.

[image: Image]

• Exposition : ce réglage va vous permettre de bien choisir l’exposition de votre image. Il est surtout utile quand celle-ci a été un peu ratée. Un contre-jour mal géré, une photo trop sombre ou un peu trop lumineuse, c’est en glissant ce curseur que vous pourrez corriger ces défauts.

• Contraste : comme son nom l’indique, ce curseur va vous permettre d’ajouter du contraste à votre image ou au contraire d’en enlever. Le logiciel va rendre les zones sombres (à gauche sur l’histogramme) plus sombres que ce qu’elles sont « naturellement » et il va faire l’inverse pour les zones lumineuses (à droite sur l’histogramme) en les rendant plus lumineuses. Ce curseur peut avoir globalement le même effet que la Courbe des tonalités mais avec beaucoup moins de finesse. Pour mes photos en noir et blanc, je n’hésite pas à le pousser entre +50 et +80. Pour la couleur en revanche, je ne l’utilise jamais car il sature beaucoup trop les couleurs et donne un côté peu réaliste à l’image. Ma courbe en S contraste déjà suffisamment mon image.

• Hautes lumières : le ciel est trop blanc ? Le visage de vos sujets est légèrement cramé ? Il vous suffit de faire descendre ce curseur et comme par magie vous allez retrouver des détails ! Attention cependant, si votre image est trop cramée, il ne pourra pas récupérer d’informations.

• Ombres : c’est l’un des curseurs les plus importants pour moi car il permet de déboucher les zones un peu sombres d’une image. En contre-jour, par exemple, lorsque le sujet est légèrement sous-exposé, en agissant sur ce curseur, hop, il revient des ténèbres ! Contrairement aux hautes lumières, vous pouvez grâce à lui récupérer de grosses erreurs d’exposition.

• Blancs : avec ce curseur, vous allez pouvoir donner un peu de peps à votre image. Si vous la trouvez trop fade, poussez-le vers la droite, vous serez surpris du résultat !

• Noirs : ce curseur aura sensiblement le même effet que le précédent sauf qu’il joue sur les zones sombres. En diminuant un peu celui-ci et en augmentant légèrement celui des blancs, vous allez obtenir une image avec davantage de profondeur, un effet 3D très intéressant qui va donner de la vie à votre image.
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L’image de gauche est ma photo brute de capteur : la famille est trop sombre et le ciel trop blanc. En regardant l’image de droite, on constate une différence énorme. J’ai simplement diminué les hautes lumières pour récupérer le ciel et augmenté les ombres pour récupérer la famille. Impressionnant, non ?

35 mm, f/1,4, 1/1 600 s, 100 ISO




ET LES AUTRES CURSEURS ?


Vous avez sûrement remarqué qu’il y a d’autres curseurs dans cette section. La balance des blancs (voir ci-après) et les curseurs Texture, Clarté, Correction du voile, Vibrance et Saturation. Si je n’en ai pas parlé, c’est volontaire : ce sont des réglages que je n’utilise pas.

Les curseurs Texture et Clarté permettent de travailler la « présence » dans l’image : autrement dit l’image semble plus « forte », plus contrastée encore. Mais l’effet est trop exagéré à mon goût ; en tout cas, en portrait, je trouve qu’il manque de naturel.

L’outil Correction de voile peut être utile quand on a laissé entrer trop de soleil dans la lentille : l’image est alors toute plate et il peut permettre de l’améliorer légèrement. Personnellement, je trouve cet outil difficile à utiliser car il vient trop « saturer » les couleurs, et je préfère récupérer ce genre d’erreurs avec le pinceau de retouche (voir ci-après).

Enfin, les curseurs Vibrance et Saturation permettent de donner plus de peps aux couleurs. Étant donné que je travaille déjà beaucoup le contraste de mes photos avec la Courbe des tonalités, je ne veux pas en rajouter. Et ce, d’autant plus que, mal utilisés, ces outils peuvent très vite dénaturer une image.





La balance des blancs – Couleur

La balance des blancs fait aussi partie des réglages de base mais je la traite à part. Quand je travaille une image en couleurs, le premier réglage que je modifie est celui-ci. À la prise de vue, mon appareil est déjà réglé sur une balance des blancs assez chaude (entre 6 500 et 8 000 Kelvins, en général) mais j’ai souvent besoin de la modifier, car parfois mon image est trop chaude (trop jaune), parfois elle est trop froide (trop bleue).

Je ne cherche jamais à avoir un blanc parfait ; quand c’est le cas, je trouve les images toujours trop bleues (beaucoup trop !). Ce que je souhaite obtenir, ce sont des couleurs de peau chaleureuses, un peu bronzées. Je me concentre donc uniquement sur la couleur de peau de mes sujets. Je règle d’abord le bleu/jaune et ensuite je peaufine avec le magenta/vert (en général, celui-ci n’a pas besoin d’être trop modifié).
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La seule différence entre ces deux images, c’est la balance des blancs : 4 500 Kelvins pour la première photo (les peaux paraissent très blanches, un peu blafardes), 6 200 K pour la deuxième (les peaux sont beaucoup plus chaleureuses).

35 mm, f/1,4, 1/640 s, 100 ISO



Réglage des couleurs – Noir et blanc, et couleur

Eh oui, le réglage des couleurs a aussi un effet sur le noir et blanc ! Je sais, ça a l’air étrange, mais c’est en réalité très simple ! Je vous l’ai déjà expliqué dans la section « comment transformer votre image en noir et blanc » ; en jouant avec la saturation de chaque couleur pour créer votre noir et blanc, vous conservez la possibilité de régler la luminance de chaque couleur. Ce tour de passe-passe ne serait pas possible si vous obteniez votre noir et blanc d’une façon plus classique. Ceci étant dit, ce réglage est absolument primordial quand je traite une photo en couleurs.

Vous avez la possibilité, pour chaque couleur de votre image, de définir sa teinte, sa saturation et sa luminance. Par exemple, vous pouvez rendre le jaune un peu plus vert ou un peu plus orange (Teinte), le rendre plus ou moins vif (Saturation) et enfin plus ou moins lumineux (Luminance). Vous pouvez ainsi créer le style visuel qui vous correspond, en travaillant couleur par couleur. Une fois réglé, vous pourrez l’appliquer à toutes vos images couleurs ce qui viendra renforcer votre signature visuelle. Par exemple, si vous avez envie que sur toutes vos photos, les verts ne soient pas trop vifs, qu’ils tirent légèrement vers le jaune, il vous suffira de régler la teinte du vert vers le jaune, de baisser la saturation et éventuellement d’augmenter la luminance.
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Mais là où ce réglage est essentiel pour moi, c’est pour la couleur orange et un peu pour le rouge. Vous me voyez venir ? Eh oui, ce sont les couleurs de peau ! Vous en avez ici un contrôle très fin. Des rougeurs sur un visage ? Vous retouchez un peu la couleur rouge et elles disparaissent ! Un visage un peu trop sombre ? Vous augmentez la luminance du orange et il sort de l’ombre ! Une mine un peu trop verdâtre ? Vous changez la teinte du orange vers du rouge et c’est terminé ! Bref, vous avez là un outil très puissant pour ajuster avec beaucoup de finesse la couleur de peau de vos modèles.
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Sur la première vue, le réglage des couleurs n’est pas encore fait : les peaux sont rouges (c’est particulièrement visible sur l’oreille de Martin). Sur la seconde, j’ai peaufiné les couleurs rouge et orange, et le rendu est plus naturel.

35 mm, f/1,4, 1/250 s, 100 ISO



Les filtres et le pinceau de retouche – Noir et blanc, et couleur

Votre image est terminée, vous avez réglé votre balance des blancs ou votre noir et blanc, la Courbe des tonalités est bien travaillée, le réglage des couleurs également et vous avez peaufiné tout ça en jouant des curseurs de la section Réglages de base ? C’est parfait mais vous n’êtes pas entièrement satisfait du résultat ; un élément dans le fond attire encore trop l’œil, votre sujet ne se détache pas assez, bref, le message de votre image n’est pas suffisamment percutant ! Pas de panique, les filtres et le pinceau de retouche sont là pour vous aider.
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Les filtres et le pinceau de retouche



Ces outils vont vous permettre de régler exactement les mêmes curseurs que dans la section Réglages de base mais de façon localisée. Si vous souhaitez éclaircir uniquement les visages de vos sujets, c’est ici que ça se passe. Si vous voulez assombrir uniquement le fond de l’image, c’est par ici aussi !

Le filtre radial et le filtre gradué

Ces filtres sont absolument géniaux ! Ils permettent d’effectuer une retouche localisée de façon très discrète. Bien utilisés, il est impossible de deviner leur présence. C’est à ça que l’on reconnaît une retouche réussie : lorsqu’elle est invisible.

J’utilise principalement le filtre radial, c’est donc celui-ci que je vais vous présenter. Sachez simplement que le filtre gradué fonctionne exactement de la même façon. L’un est sous forme de cercle (radial), l’autre est linéaire (gradué).
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Remarquez-vous comme le fond est plus sombre sur la seconde image ? En page suivante, je vous montre les réglages que j’ai appliqués pour obtenir ce rendu.

35 mm, f/1,4, 1/3 200 s, 100 ISO
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Voici les réglages que j’ai appliqués à l’image précédente (-0,50 en Exposition et -30 en Hautes lumières) ainsi que leur zone d’effet (en rouge). J’assombris toute la photo sauf au niveau des visages. Vous pouvez également constater que la zone rouge est progressive, elle n’apparaît pas d’un coup (sinon la retouche serait très visible). Quand vous utilisez cet outil, il est important de régler votre contour progressif pour qu’il ne soit pas trop tranchant (ici, à 42).



Ce filtre radial vous permet donc d’appliquer un réglage en dehors de la zone circulaire que vous avez délimitée. Notez qu’il est également possible d’appliquer l’effet à l’intérieur de la zone ; dans ce cas, il faudra cocher Inverser sous le curseur Contour progressif. Je l’utilise principalement pour attirer l’œil du spectateur sur mon sujet : rappelez-vous que plus votre sujet est net et lumineux, plus celui-ci attire l’œil. En assombrissant ce qui se trouve autour de lui, j’accentue cet effet.

Le pinceau de retouche

Nous avons ici un outil un peu plus pointu que j’emploie plus rarement. Au même titre que le filtre radial ou gradué, il permet d’appliquer une modification des réglages de base à un endroit très précis. Vous réglez les curseurs de votre choix (vous augmentez, par exemple, les curseurs Exposition et Ombres pour déboucher un visage un peu trop sombre) et vous peignez ensuite le visage en question avec le pinceau.

C’est un outil très puissant à manipuler avec précaution. Si vous en abusez, ça risque de se voir et votre image sera dénaturée. En lifestyle, le but est de raconter la vraie vie, pas de transformer ses modèles en extra-terrestres !

Je me sers du pinceau de retouche quand le visage d’une personne est un peu plus sombre que les autres visages présents sur la photo. Cela arrive souvent avec les hommes, parfois ils prennent un peu moins bien la lumière que les femmes. Dans ce cas, pour équilibrer mon image, je vais déboucher le visage concerné avec cet outil.

Comme pour le filtre radial, faites attention au réglage de votre pinceau, il ne doit pas être visible. Le contour progressif et le débit ne doivent pas être dans des valeurs extrêmes.
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J’ai légèrement débouché le visage de Samuel qui était un peu plus sombre que celui de Joy. J’ai augmenté les curseurs Exposition et Ombres, et j’ai peint son visage. C’est très subtil mais ne dit-on pas que le diable se cache dans les détails ?

50 mm, f/1,2, 1/1 600 s, 100 ISO




DES POSSIBILITÉS INFINIES !


Je vous ai parlé ici d’une utilisation très restreinte de ces outils. Mal exploités, ils peuvent complètement ruiner une image. Cela dit, si vous êtes un peu curieux (et geek sur les bords !), ils vous permettent d’accéder à une créativité sans fin ! Vous pouvez rendre un soleil un peu plus jaune, des dents plus blanches (un coup de pinceau réglé avec une exposition augmentée et une balance des blancs qui tire vers le bleu, et le tour est joué !), des yeux plus nets (en jouant sur les curseurs Netteté, qui apparaît quand on utilise un filtre ou le pinceau, et Clarté), une peau plus douce, etc. Jouez avec ces outils, testez-les afin de les apprivoiser et de prendre conscience de l’étendue de leurs effets.

Attention cependant, gardez toujours en tête que vos photos doivent rester naturelles et que les éventuelles retouches doivent être invisibles pour le spectateur !





Créez votre preset

Vous maîtrisez mieux les différents outils qui s’offrent à vous, vous avez traité une centaine d’images et ça commence à vous sembler répétitif ? Ne vous inquiétez pas, Lightroom a pensé à vous.

C’est un outil de post-traitement très puissant et qui vous permet de gagner un temps incroyable. Pour cela, vous pouvez créer vos propres presets : vous définissez exactement les réglages que vous souhaitez et vous les enregistrez sous le nom que vous aurez choisi. Il vous suffira ensuite d’appuyer sur votre preset pour appliquer tous vos réglages, et il ne vous restera qu’à peaufiner votre image.

Pour créer un preset (je vous conseille d’en enregistrer un pour la couleur et un autre pour le noir et blanc), réglez tous les curseurs que vous souhaitez : Réglages de base, Courbe des tonalités, Couleur, etc. Une fois que c’est fait, rendez-vous à gauche de l’écran dans la section Paramètre prédéfini et cliquez sur le +, puis sur Créer un paramètre prédéfini. Vous verrez alors apparaître la fenêtre ci-après.
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Vous n’aurez plus qu’à nommer votre paramètre et à cocher les sections que vous souhaitez intégrer dans celui-ci. Je vous recommande de ne sélectionner que celles que vous êtes sûr de ne jamais retoucher (ou très légèrement). Dans mon cas, la Courbe des tonalités et le réglage Couleur. Je laisse les Réglages de base libres, ce qui me permet de venir les peaufiner sur chacune de mes images. C’est ainsi que je me sens le plus efficace. À vous de trouver votre façon de faire !


ET LES AUTRES OUTILS ?


Vous avez sûrement remarqué que j’ai focalisé mon attention sur certains outils et que j’en ai oublié de nombreux : Virage partiel, Détails, Corrections de l’objectif, Transformation, Effets, Etalonnage. Ils ont tous leur intérêt mais je ne les utilise pas, ou très peu, et ce livre n’étant pas dédié au post-traitement je n’ai pas souhaité vous les présenter en détail. Et puis vous l’aurez compris, je privilégie la simplicité et j’aime aller à l’essentiel c’est pourquoi je vous ai décrit uniquement ceux qui me semblent indispensables pour post-traiter vos images.





Le bon ordre

Maintenant que vous maîtrisez un peu mieux les principaux outils de post-traitement, vous vous demandez peut-être dans quel ordre procéder ? Bon réflexe ! Il serait effectivement dommage de régler les curseurs de base pour se rendre compte ensuite que l’on doit les reprendre parce que la Courbe des tonalités a tout saccagé ! Quand vous traitez vos images, ayez toujours en tête cet objectif : que les peaux de vos sujets soient les plus jolies possible. Dans cette logique, voici l’ordre que je préconise :

1. Si vous souhaitez traiter votre image en noir et blanc, transformez-la en mettant la saturation de chaque couleur à -100 (ce réglage peut être enregistré dans un preset).

Si vous souhaitez traiter votre image en couleurs, réglez votre balance des blancs.

2. Ajustez l’exposition si nécessaire.

3. Manipulez votre Courbe des tonalités pour ajouter ou enlever du contraste à votre image (ce réglage peut être enregistré dans un preset).

4. Réglez vos couleurs. Les peaux doivent être les plus naturelles possible : atténuez les rougeurs et illuminez les visages. En noir et blanc, vous pouvez aussi jouer sur la luminance du orange pour éclairer les visages.

5. Agissez sur les curseurs de la section Réglages de base pour modifier les Hautes lumières, Ombres, Blancs et Noirs.

Si la photo est en noir et blanc, vous pouvez ajouter du contraste en déplaçant le curseur de même nom.

6. Utilisez des filtres radiaux ou gradués si besoin.

7. Enfin, peaufinez votre image avec le pinceau de retouche si nécessaire.

En procédant ainsi vous allez mettre en place des réflexes et vous suivrez un ordre logique qui vous permettra d’être efficace et d’intégrer les effets de chaque curseur. À la page suivante, je vous présente deux exemples de post-traitement complet.


LE POST-TRAITEMENT, SUITE LOGIQUE DE L’ACTE PHOTOGRAPHIQE


Je vous ai livré dans ce dernier chapitre toutes mes astuces pour sublimer vos images. Tout au long de ce livre, vous avez pu constater l’importance que je donne à l’émotion et à l’esthétique ; elles sont comme un fil rouge pour moi et c’est naturellement que le post-traitement s’inscrit dans cette dynamique.

Quand vous abordez cette phase de post-traitement de vos images, posez-vous les questions suivantes : quelle est mon intention ? Quel est mon fil rouge ? Pourquoi est-ce que je fais de la photo et qu’ai-je envie de montrer ? Si je devais utiliser un mot pour définir ce que représente la photo pour moi, quel serait-il ? Il peut vous sembler étrange de se poser ce type de questions alors que l’on parle de post-traitement, mais je crois que tout est lié. Si votre démarche est claire, si vous savez pourquoi vous faites de la photo, alors tout ne sera qu’une succession logique. Et le post-traitement viendra s’inscrire dans cette logique.






[image: image]

Voici l’image brute sortie du boîtier.

50 mm, f/1,2, 1/1 250 s, 100 ISO
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J’applique ma Courbe des tonalités, l’image est déjà beaucoup plus contrastée.
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Le travail sur la colorimétrie me permet d’éclaircir les visages. L’image reste un peu fade, plate, trop lumineuse. Je vais régler ce problème à l’étape suivante.
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Je finalise mon image à l’aide des Réglages de base : les Hautes lumières et les Noirs largement diminués lui redonnent du peps et lui retirent ce côté trop lumineux. Le réglage des Ombres et des Blancs vient peaufiner le résultat final.
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Voici l’image brute sortie du boîtier.

50 mm, f/1,2, 1/4 000 s, 100 ISO
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Je décide de la traiter en noir et blanc pour mettre en avant l’expression de Mélanie. Je passe mes couleurs en Saturation -100.
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J’applique ma Courbe des tonalités pour obtenir un contraste plus fort.
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Côté Réglages de base, en augmentant les Ombres et les Blancs, je rends le visage de Mélanie plus lumineux. En diminuant les Noirs, j’ajoute du contraste que je renforce avec le curseur dédié.
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Enfin, j’applique un filtre radial autour du visage de Mélanie : il est ainsi bien lumineux tandis que le reste de l’image est plus sombre. L’œil du spectateur est attiré au bon endroit !
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Autres regards

Pour « conclure » cet ouvrage, il me semblait intéressant de vous présenter les photographes qui m’ont inspiré et qui continuent de le faire. Tout au long de ce livre, je me suis employé à vous décrire ma vision de la photographie, une vision subjective du lifestyle. Mon but, en vous invitant à découvrir ces interviews, est de vous faire prendre conscience qu’il existe une multitude de visions différentes et que l’une n’est pas meilleure que l’autre. On a en effet chacun une identité, une sensibilité, mais aussi besoin d’inspiration pour se construire et définir un style à soi. Car ce qui compte, c’est avant tout de trouver sa propre vision, celle qui nous parle et nous rend créatif.
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Caro Cuinet Wellings

Des photos chez les gens, dans leur environnement, c’est déjà très intéressant en soi : il est beaucoup plus aisé de réussir des images dans un paysage de rêve sur fond de coucher de soleil que dans une maison que l’on ne connaît pas. Et pourtant, Caroline maîtrise l’exercice à la perfection ! Caro Cuinet Wellings est une photographe française qui m’inspire beaucoup. Elle raconte la vie de façon simple, sans fioritures, avec une sensibilité particulière pour les familles et la lumière. Tout est très naturel chez elle et c’est ce que j’aime ! Voilà des photos que j’aurais aimé avoir de mon enfance.

Site web : https://​carocuinetwellings.com

Quelle est votre vision de la photographie ?

C’est une question qui est difficile parce qu’il ne me semble pas en avoir une. J’aime à penser que, pour moi, c’est un véhicule, un moyen qui me sert à assouvir ma soif de curiosité et de besoin d’apprendre. La photographie reste pour moi un moyen de véhiculer quelque chose, un moyen d’expression, d’apprécier la beauté, le quotidien, d’exprimer ma gratitude envers la vie ou les gens.

Ce que j’aime dans la photographie c’est que ça reste propre à chaque personne, à chaque sensibilité, et c’est un moyen d’expression qui est accessible et qui, lorsqu’on a bien défini sa vision et son pourquoi, a une vraie valeur ajoutée.

Comment vous définissez-vous en tant que photographe ? Comment décririez-vous votre style ?

C’est ma question piège car je déteste me mettre dans des cases. Je ne suis pas une définition figée du lifestyle, je m’adapte constamment. Tantôt je dirige, tantôt je laisse vivre. Et entre ces deux extrémités, il y a plein de petites choses, j’ai donc une approche qui s’adapte à ce qui se passe devant moi.

Plutôt que de parler de style, je préfère parler de voix, quelque chose de mobile et qui puisse continuer d’évoluer. Si j’écoute les familles qui me font confiance, elles me parlent de photos naturelles, de connexion humaine, de recherche artistique. Elles apprécient ma recherche de la lumière, les perspectives que j’utilise.

Bref, je ne me vois pas dans un style figé parce que je veux me laisser l’opportunité de toujours apprendre, de toujours évoluer.
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Photo © Caro Cuinet Wellings
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Photo © Caro Cuinet Wellings
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Photo © Caro Cuinet Wellings



Qu’est-ce qui vous inspire ?

Tout. Je suis quelqu’un de très curieux, les yeux grands ouverts sur tout : les gens, les choses, l’atmosphère. J’ai appris à observer, j’aime prendre mon temps et me laisser inspirer par ce qui est en face de moi. Je choisis de faire des photos à domicile exprès pour ça, je veux pouvoir m’imprégner des couleurs, des textures, de l’atmosphère qui règne dans la maison. Je m’inspire des connexions, des gestes, des choses simples de la vie de tous les jours. Je passe aussi beaucoup de temps à observer ces éléments dans ma propre vie.

J’aime également beaucoup m’attarder sur les films et les séries. Et puis je m’inspire aussi de mon imagination : j’aime énormément lire, je sens que mon imagination se développe et j’essaie de m’en servir.
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Photo © Caro Cuinet Wellings
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Photo © Caro Cuinet Wellings



Comment vous êtes-vous formée ?

Je suis à 80 % autodidacte et j’ai ressenti à certains moments clés de mon parcours le besoin de me former sur un sujet en particulier, notamment par rapport à la couleur, pour affiner mon éditing. Lorsque j’ai commencé mon challenge annuel 100 days of lumière, j’ai aussi senti que j’avais besoin d’évoluer sur la gestion de la lumière. En alliant ces deux formations, cela a fait un gros « BOUM » dans ma tête et cela m’a permis de beaucoup évoluer.

Auriez-vous une astuce ou un secret que vous utilisez souvent pour réussir vos photos ?

Je mets le mot « réussir » entre guillemets. La réussite dépend surtout de ce que j’ai envie de faire : si je souhaite réaliser une photo technique, l’approche sera différente de si je veux une photo où la connexion va primer.

Avec le temps, j’ai trouvé un cheminement, un processus qui fonctionne pour créer des photos propres à mon « style » : je commence toujours par observer, en me concentrant plus particulièrement sur la lumière. Pour moi, l’observation est la clé de tout. Je passe donc beaucoup de temps à prêter attention à la lumière, aux objets, aux textures, etc. Aussi, si je devais donner un conseil, ce serait celui-là : observer.
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Photo © Caro Cuinet Wellings



Michaël Ferire

Michaël Ferire, c’est un boîtier argentique (un Contax 645) équipé d’un 80 mm f/2, et puis c’est tout ! Pour lui, le matériel ne doit pas être trop sophistiqué ; il préfère un matériel qui lui impose des choix plutôt que d’avoir à en faire trop. Il en résulte un style bien à lui, un univers affirmé, des cadrages osés, des images qui racontent sans trop en montrer, des photos lumineuses et une obsession pour la sensation : pour lui, une image doit évoquer une sensation (le touché, l’odorat, etc.). C’est subtil et épuré ; c’est différent et ça fait du bien ! J’avais également suivi l’une de ses formations en 2015 et c’est en grande partie grâce à cela que j’ai commencé à assumer ma façon de shooter, à définir mon style.

Site web : www.michaelferire.com

Quelle est votre vision de la photographie ?

C’est une vaste question mais, de manière générale, j’envisage la photo comme un langage à part entière. Pas seulement parce qu’elle permet d’exprimer des idées, mais surtout parce que je conçois sa fabrication et son fonctionnement comme celui d’une langue. La photo a ainsi sa propre grammaire, son vocabulaire, ses règles de construction. Maîtriser tout cela permet de créer des images qui ont du sens.

Pour moi, le piège de la photographie est précisément là : rendre esthétiques des choses qui n’ont pas de sens. Les images qui jouent sur cette illusion sont partout aujourd’hui. Ces images sont faciles mais creuses. Je pense que le vrai sujet sera toujours ce que la photo raconte. Et dans bien des cas, malheureusement, les images ne racontent rien. Certains y voient une manière de s’exprimer, de défendre des idées, de dénoncer…

À mes yeux, la photo est surtout une recherche conceptuelle. Je veux créer des images où le fond et la forme se répondent.
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Photo © Michaël Ferire



Comment vous définissez-vous en tant que photographe ? Comment décririez-vous votre style ?

Je cherche toujours à montrer l’invisible. Je tente de montrer que ce qui est caché est aussi beau que ce qui ne l’est pas. Parfois ce n’est pas le cas, alors mon sujet perd tout intérêt à mes yeux.

Depuis des années, je me définis donc comme un « photographe backstage ». Cette dimension cachée a bien sûr un impact sur les sujets qui m’attirent. Globalement, on pourrait dire que les gens passionnés sont mon sujet. Je cherche tous les détails visuels qui démontrent leur passion au-delà du résultat. En fait, tout mon travail repose sur l’idée qu’« être passionné, c’est faire les choses bien, même si personne ne regarde ».

La création est souvent un chaos qui s’organise, qui prend progressivement forme. J’essaie d’y amener une vision, de le tordre légèrement, de le composer pour y amener une forme de beauté par la composition, des détails, les textures.

Qu’est-ce qui vous inspire ?

Honnêtement, énormément de choses ! Je me rends de plus en plus compte que les couleurs et leur équilibre sont déterminants dans les choix que je fais photographiquement. Je compose souvent les images par blocs de couleurs.

Mais l’inspiration n’est pas que visuelle. J’adore utiliser des concepts mathématiques ou des propriétés physiques pour construire des séries. Dernièrement, j’ai par exemple imaginé une série complète avec des miroirs pour créer une illusion d’optique.
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Je suis aussi un grand fan de design. J’aime les réflexions qui lient le fond et la forme pour aboutir à un objet parfait. Je pense que le design est très inspirant à cet égard (au même titre que l’architecture ou la mode d’ailleurs), car ce qui est créé doit s’intégrer parfaitement et faire corps avec un usage réel, un mode de vie ou une silhouette. Cette dimension très réelle est inspirante pour moi. Le côté parfois trop « visuel » de l’image me frustre et me limite à certains moments.

Comment vous êtes-vous formé ?

J’ai essentiellement appris sur le terrain pour ce qui concerne la technique. Tout le reste (la plus grande partie) vient de mon parcours scolaire (la psychologie et le marketing) et de mes rencontres. J’ai eu la chance de côtoyer des gens très inspirants que j’ai dû photographier. Comprendre leurs recherches, leurs obsessions et leurs questionnements m’a aidé à définir les miens. Photographier des directeurs artistiques, des artisans, des chanteurs, des graphistes, des illustrateurs… m’a permis de découvrir des points communs qu’il est intéressant de mettre en lumière. Au fond, l’essentiel de ma formation se situe là. Le sujet du photographe ne devrait pas être la photo. Elle n’est qu’un moyen. Je me forme constamment à mieux comprendre mon sujet et la technique suit.

Auriez-vous une astuce ou un secret que vous utilisez souvent pour réussir vos photos ?

Je ne suis pas un grand fan d’astuces. Il y en a probablement des centaines mais je trouve que c’est souvent difficile de les expliquer ou de se les approprier.

Dans ma pratique, il y a malgré tout une chose que j’utilise constamment : réduire mon sujet à son minimum. Je tente de le maintenir présent en le rendant infime. Par exemple, je me demande toujours quel est le lieu le plus éloigné où je pourrais être en laissant mon sujet toujours visible. Je m’en éloigne. Je flirte avec cette limite. Je pense que la force d’un sujet, c’est sa capacité à continuer à exister alors qu’il est infime. Je sors de la pièce. Je cherche les ombres et les silhouettes. Je photographie un bureau après le départ d’un artisan pour capter son « empreinte »…
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Catherine Giroux

J’ai découvert Catherine Giroux, une photographe d’origine canadienne, quand j’ai décidé de me lancer dans la photographie professionnelle et j’avoue qu’elle m’a mis une très jolie claque de fraîcheur ! Catherine est photographe de mariage et de famille. Avec elle, pas de chichis ! Ses photos sont pétillantes et pleines de vie, de joyeux bazar et elles nous invitent au lâcher prise ! Les cadrages semblent être faits à main levée, à l’instinct pour un résultat pour le moins inhabituel et qui respire la famille, la vraie, celle qui vit et qui s’amuse ! À mes yeux, Catherine est la définition même de la photographie lifestyle !

Site web : www.catherinegiroux.com

Quelle est votre vision de la photographie ?

Dans un monde où tout semble être en mouvement constant, mon appareil me permet de figer le temps. Nous avons une tonne de photos dans nos smartphones mais ce sont souvent des images prises à bout de bras ou alors il manque le parent photographe. Je veux créer ces souvenirs qui se transmettront de génération en génération. Ceux où le bonheur et l’amour entre les membres de la famille sont mis en avant. C’est d’ailleurs pour cette raison que les familles choisissent le lieu de la séance. C’est primordial pour moi que le décor (bien souvent à la maison) soit à l’image du quotidien de mes clients plutôt que de choisir un lieu superbe mais sans lien avec mes sujets.

Comment vous définiriez-vous en tant que photographe ? Comment décririez-vous votre style ?

Au-delà des souvenirs que je crée, le plus important est l’expérience que j’offre. Installer un climat de confiance et de convivialité est ma priorité. Après, je crois être une photographe qui s’adapte assez facilement. Je laisse libre court à ce qui se passe devant moi tout en dirigeant de façon assez subtile. Je tente de trouver un juste milieu entre l’authenticité pure et le souci du détail quant à la lumière et l’environnement.

Qu’est-ce qui vous inspire ?

Mes fils bien évidemment. C’est dans un désir de documenter leur enfance que je suis tombée en amour avec cet art. Étant designer graphique, j’ai toujours eu un attrait pour les compositions, l’esthétisme, les couleurs, etc. La photo est un heureux mélange de tout ça en plus du côté humain. D’un point de vue visuel, je m’inspire beaucoup de la cinématographie. Dernièrement j’ai dévoré la série Normal People. L’utilisation de plans ultrarapprochés sur les acteurs est fascinante et ajoute beaucoup à l’authenticité de la série.

Comment vous êtes-vous formée ?

Je n’ai aucune formation en photographie. En design graphique, on développe notre œil artistique pour des mises en page, avoir cette expertise m’a permis de transposer le tout sur l’aspect « composition » de mes images. La maîtrise de mon appareil est venue avec beaucoup de pratique !

Auriez-vous un secret ou une astuce que vous utilisez souvent pour réussir vos photos ?

Être très près de mes sujets avec un grand-angle permet de casser la glace. Je parviens à capturer davantage de spontanéité et cela crée des compositions plus vivantes. C’est particulièrement gagnant auprès des enfants !
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Alain Laboile

Ce photographe est un ovni ! Auteur de nombreux livres de photographie, exposé en France et à l’étranger (au Japon, aux États-Unis, au Brésil), Alain Laboile sort de tout ce que l’on a l’habitude de voir. Il a sa vision, sa façon de créer, sa façon de voir le monde. Son sujet photographique, c’est sa famille, ses enfants qui évoluent chez eux, dans la nature. C’est avec un très grand sens de la composition qu’il raconte des moments de vie sans doute ordinaires pour eux, mais qui semblent extraordinaires sous son œil. Ces photos sont une invitation à se poser, à laisser libre court à l’imagination ; elles réveillent l’enfant qui est en moi. Et en tant que photographe, ces images me fascinent, elles ont toutes une histoire à raconter.

Site web : www.laboile.com

Quelle est votre vision de la photographie ?

Je considère la photographie comme un témoin de notre passage sur Terre. Elle cristallise à jamais des instants, des fulgurances et des émotions. Après nous, les images resteront.

Comment vous définissez-vous en tant que photographe ? Comment décririez-vous votre style ?

Je ne photographie que ma famille et je m’attache aux banalités de la vie quotidienne, aux petits moments anodins que je m’emploie à sublimer sans les dénaturer, sans artifice ni mise en scène.
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Qu’est-ce qui vous inspire ?

Je ne photographie qu’au sein de mon environnement proche. Ma femme et mes six enfants sont mon unique sujet. Ma maison, mon jardin, ma forêt et mon ruisseau constituent un studio géant dont je connais parfaitement les lumières. Ce sont la vie et la nature autour de moi qui m’inspirent.

Comment vous êtes-vous formé ?

Je suis totalement autodidacte. D’abord sculpteur, j’ai découvert la photographie accidentellement en voulant photographier mes œuvres. J’ai débuté par la macrophotographie avant de me consacrer exclusivement à la documentation de la vie de ma famille nombreuse.

Auriez-vous une astuce ou un secret que vous utilisez souvent pour réussir vos photos ?

Lors des prises de vue, je suis parfois au centre de l’action, parfois en dehors. Je ne donne aucune directive. Ma présence photographique se fait si discrète qu’on en oublie l’appareil photo. Ainsi, la spontanéité et le naturel sont préservés. Je saisis les opportunités, je ne les provoque pas.
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Michel Yuryev

Mais pourquoi Michel Yuryev fait-il partie de ma shortlist ? Son style détonne vraiment avec ce que je vous ai présenté jusqu’ici. Quand je me suis lancé à l’automne 2014, j’ai décidé de suivre l’une de ses formations parce que j’étais très impressionné par la spontanéité qui se dégageait de ses images. J’ai été surpris de constater à quel point elles sont contrôlées, au millimètre près. Et sa gestion de la lumière est incroyable. La lumière tombe toujours au bon endroit, là où il faut pour mettre en valeur un visage, sublimer une mariée. Et croyez-moi, ce n’est pas dû au hasard ! À ce jour, je n’ai pas rencontré un photographe qui m’ait autant touché que lui sur ce point. Ces images sont intemporelles et élégantes. L’esthétique est extrêmement soignée : les poses, la lumière, l’émotion. Tout est maîtrisé pour un résultat époustouflant.

Site web : www.michelyuryev.com

Quelle est votre vision de la photographie ?

Pour moi, la photographie est surtout un parfait moyen de m’exprimer, mais elle m’offre aussi l’opportunité de rencontrer de bonnes personnes, de rendre les gens plus heureux – j’ai le sentiment que mes portraits apportent quelque chose à mes modèles, une expérience et plus encore, une image d’eux-mêmes dont ils n’ont pas forcément conscience.

La photographie me permet de gagner ma vie bien sûr, et puis d’avoir ma liberté et de m’épanouir, ce qui est pour moi essentiel.

Comment vous définiriez-vous en tant que photographe ? Comment décririez-vous votre style ?

Je me suis spécialisé en photographie de mariage et portraits. Je suis à la recherche de l’harmonie, de l’élégance, de l’esthétisme et de la sensualité. Particulièrement attentif aux détails et sensible à la lumière, j’arrive à mettre en valeur, à guider et sublimer tous ceux qui me font confiance.

Le noir & blanc fait partie intégrante de mon style. Je dirais même que c’est la base de mon travail. Mon appareil photo est réglé en permanence sur l’affichage des images en N&B (les boîtiers mirrorless le permettent en Live view), ce qui me permet de mieux contrôler la lumière, la composition, les contrastes… ce qui est pour moi, dans la majorité des cas, bien plus important que les couleurs sur l’image finale. Sauf pour les shootings où les couleurs jouent un rôle important (de jolies couleurs automnales, des contrastes chaud-froid en hiver ou encore la couleur des yeux si on parle d’un portrait), le choix du N&B est généralement fait durant la séance photo même si en postproduction je peux très bien passer en couleurs (je shoote en format RAW) si cette version apporte un réel plus.

En portrait, compte tenu de ma volonté de sublimer une personne, je m’attache à contrôler de manière précise trois éléments.

1. La lumière. Plus elle est dure, plus elle a besoin d’être contrôlée.

2. La pose. Elle est dictée par la lumière mais également par la morphologie du modèle, mais dans tous les cas, ma volonté est de mettre la personne en valeur, cacher les petits défauts et accentuer ses points forts.

3. L’émotion. Qu’elle soit bien visible (par exemple, un fou rire) ou à peine perceptible (par exemple, « sourire » ou « parler » avec les yeux), l’important est qu’elle soit vraie et… esthétique ! Un grand sourire, mais un double menton et une lumière disgracieuse, ce n’est pas ce que je recherche, ni ce qui nous intéresse, moi et mes clients.

Qu’est-ce qui vous inspire ?

Je me suis déjà posé cette question mais c’est difficile de formuler une réponse claire. Je pense que mon expérience visuelle joue le rôle principal. Les images issues des différents domaines de la photographie et du cinéma sont sûrement ma première source d’inspiration.

Comment vous êtes-vous formé ?

100 % autodidacte, je me suis autoformé tout au long de mon parcours professionnel et je suis persuadé que cela continuera. Que ce soit avant, pendant et après la séance, la réflexion occupe toujours une part importante de mon travail. Préparer, réaliser, analyser et améliorer : ces verbes évoquent pour moi la meilleure manière de progresser. Bien entendu, les workshops, les formations dispensées sur Internet et les livres constituent un bon moyen d’apprendre mais ils ne seront jamais suffisants sans un entraînement régulier et une remise en question permanente. En photographie, rien ne vaut la pratique et le fait d’accepter de prendre du recul sur son travail ! Comment s’améliorer si on n’est pas capable de juger objectivement sa photographie ?

Auriez-vous une astuce ou un secret que vous utilisez souvent pour réussir vos photos ?

Je ferme un œil et je plisse l’autre pour voir la scène de manière réaliste, telle qu’elle sera captée par l’appareil photo. C’est directement moins joli, ce qui me pousse à être bien plus précis au niveau de la gestion de la lumière.


[image: Image]

Photo © Michel Yuryev




[image: Image]

Photo © Michel Yuryev







[image: Image]





Dernier conseil

Au fur et à mesure que j’écrivais ce livre, je me disais « les conseils que tu donnes sont simples à appliquer mais il y en a quand même un paquet ! » Peut-être vous sentez-vous noyé sous toutes ces informations. Alors je voudrais vous donner un dernier conseil ou plutôt deux : prenez votre temps… et pratiquez !

Venant de moi, qui suis sans doute l’homme le plus pressé au monde, c’est un peu exagéré. Mais la vie m’a appris à diverses reprises que rien ne sert de courir. Il faut du temps à notre cerveau pour intégrer de nouvelles façons de faire et il nous faut emmagasiner de l’expérience pour créer des automatismes forts. Et lorsque l’on réalise des portraits spontanés, dans une recherche perpétuelle de naturel et d’authenticité, avoir des automatismes permettant d’agir vite est indispensable.

Alors soyez indulgent envers vous-même et acceptez de prendre le temps. Devenir photographe ne se fait pas en un jour ; savourez-en chaque instant. Je me rappelle encore le plaisir que j’ai eu en découvrant la focale fixe, mon premier plein format, lorsque j’ai compris l’importance des émotions, l’excitation de mon premier mariage et j’en passe. Tous ces moments ont contribué à faire de moi le photographe que je suis aujourd’hui. Chaque étape est importante et vous aidera à vous construire une identité et un style bien à vous.

N’oubliez jamais que ce qui compte, c’est le plaisir. Sans lui, vous allez vite vous ennuyer. Ne faites pas des photos pour faire plaisir aux autres, mais parce qu’il y a quelque chose en vous qui vous y pousse. Faites des photos simplement parce que vous aimez ça. C’est ainsi que vous deviendrez un photographe accompli.
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Envie d’aller plus loin ?

Dans cet ouvrage, je vous ai livré tout ce que j’ai appris, tout ce en quoi je crois pour faire de vous un meilleur photographe. Mais peut-être avez-vous envie d’aller plus loin ? La photo est devenue plus qu’une simple passion et l’idée de vous professionnaliser commence à vous titiller…

Sur mon site www.baptistedulacphotographe.com, je propose un espace dédié à la formation où vous découvrirez plusieurs types d’accompagnement (cours en ligne, workshops et formation individuelle sur-mesure). Mon but est de vous aider à trouver votre identité visuelle pour vous permettre d’embrasser ce joli métier, si tel est votre souhait. Je ne suis pas là pour vous servir une formule magique toute prête (qui n’existe d’ailleurs pas) mais plutôt pour vous aider à trouver celle qui vous correspond et qui vous permettra de vous épanouir. Vous l’aurez compris, je suis quelqu’un de transparent et c’est dans cet esprit que j’ai construit les formations et accompagnements que je dispense. Si cette aventure vous tente, n’hésitez pas à visiter mon site et à me contacter, je me ferai un plaisir de vous répondre.

Quoi qu’il en soit, je tiens sincèrement à vous remercier d’avoir lu ce livre. Je vous souhaite une belle aventure photographique, remplie d’émotion et de bonheur !





À nos lecteurs

Merci d'avoir choisi ce livre Eyrolles. Nous espérons que sa lecture vous a inspiré(e) et saura vous accompagner dans votre expérience photo.

Nous serions ravis de rester en contact avec vous et de pouvoir vous proposer d'autres idées de livres à découvrir, des nouveautés, des conseils ou des jeux-concours. Vous êtes intéressé(e) ? Inscrivez-vous à notre lettre d’information. Pour cela, rendez-vous à l’adresse go.eyrolles.com/​newsletter ou flashez ce QR code (votre adresse électronique sera à l’usage unique des éditions Eyrolles pour vous envoyer les informations demandées).
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Merci pour votre confiance,

L’équipe Eyrolles Photo

Vous êtes par ailleurs présent(e) sur les réseaux sociaux ? Rejoignez-nous pour suivre d’encore plus près nos actualités :
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Pour suivre toutes les nouveautés numériques du Groupe Eyrolles, retrouvez-nous sur Twitter et Facebook
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Et retrouvez toutes les nouveautés papier sur
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