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Résumé


Réédition du best-seller de David duChemin à l’occasion du 10e anniversaire de l’ouvrage aujourd’hui devenu un classique, L’âme du photographe vous invite à photographier avec passion les gens, les lieux et les cultures, à poursuivre votre vision et à raconter vos histoires à travers des images puissantes, qui associent cœur et authenticité. L’auteur y partage sa sagesse de la vraie vie et ses superbes photos pour vous montrer comment et pourquoi il vous faut poursuivre, trouver et exprimer votre vision.


Biographie auteur


Avec naturel et éloquence, David duChemin présente ses techniques et le cheminement de sa pensée afin de créer des images qui résonnent chez ceux qui les regardent. Il traite de sujets aussi variés que les bases de la narration et du reportage photographique, la manière de diriger l’œil du spectateur par l’utilisation consciente du langage visuel de la photographie, ou encore l’art d’approcher respectueusement un inconnu pour faire son portrait dans la rue. Plus essentiel, il développe le thème central de la vision et vous aide à poursuivre et à nourrir la vôtre, pour ensuite la faire tenir dans le cadre…
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À ma mère,
qui m’a donné ma vision du monde et un cœur pour l’aimer.










À propos de l’auteur



David duChemin est un photographe voyageur et humanitaire, auteur et animateur d’ateliers internationaux. Il a parcouru les sept continents à la recherche d’aventures et de beauté. Auteur de plusieurs ouvrages sur la technique et l’art photographiques, tels que L’âme d’une image, Le langage du photographe, L’intention du photographe et La démarche du photographe, il a fondé inopinément CraftandVision.com, un site proposant des contenus éducatifs dédiés aux photographes : les amateurs lui inspirent un enthousiasme passionné.


Son travail est disponible sur DavidDuChemin.com, de même que son blog et la communauté de photographes qui le lit.
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Préface



Ce livre ressemble à une photo réussie. Il est fluide, intuitif, rempli de petits détails qui se fondent dans des thèmes plus larges. Il a un impact : le puissant jeu de couleurs est comme un direct rapide et brutal dans les tripes de la vision. Pourtant, il est aussi nuancé et subtil, comme un scintillement dans le reflet d’un œil.


Il est bienveillant, chaleureux et pudique. Mais, comme toute photo réussie, il est déterminé et concentré, focalisé sur l’essentiel. Intéressant et vif, il attire l’œil puis, une fois le regard éveillé, il le dirige, met en forme sa trajectoire et oriente sa destination.


Il est à la fois éclatant et posé. Il instruit sans dogme ni grandiloquence et vous emmène dans un voyage si motivant que vous n’en reviendrez pas de la distance parcourue à l’arrivée. Son écriture semble facile, mais elle dissimule l’intensité, la sueur, le dévouement et le dur labeur qui ont présidé à sa création.


Et, exactement comme pour une photo réussie, une fois que vous l’avez vue et qu’elle a décanté à l’intérieur de votre œil, de votre esprit, de votre cœur, vous ne serez jamais plus la même personne.


C’est un livre riche en couleurs, en lumière et en enseignements, ce qui ne surprendra personne puisque son auteur s’appelle David duChemin. Ce photographe a une intention, c’est la raison de cet ouvrage. Il le sait et l’affirme d’emblée : le monde n’a pas besoin d’un joli livre d’images supplémentaire, ni d’une série inédite de clichés élégants, délicats et fascinants. Son conseil à propos des photos de lieux, « cherchez la profondeur plutôt que l’ampleur », est un parfait résumé de cet ouvrage.


Au fil de ces pages, les images, tout comme l’écriture, ne se contentent pas d’effleurer la surface des choses. Elles plongent au cœur du sujet, pour aller jusqu’aux fondements de l’intention et de la technique qui sont essentielles pour réaliser de grandes photographies. Ce vagabondage est celui d’un marcheur au pied sûr, qui est à vos côtés à chaque pas pour vous faire comprendre les principes d’une bonne photographie et vous offrir des conseils pratiques parfois surprenants, tout en vous assurant de ressentir sa vision, dès l’instant où vous sortez, votre sac photo sur l’épaule.


Vous l’accompagnez ainsi lorsqu’il explique clairement son choix de tel objectif ou de telle ouverture, son approche de la composition, ses techniques d’exposition, sa compréhension de la lumière et de l’art de l’utiliser. Il ouvre son sac photo, vous laisse regarder ce qu’il emporte et vous explique pourquoi, depuis le matériel de base comme le téléobjectif ou le trépied, jusqu’aux accessoires comme la crème solaire, la monnaie locale ou des cartes mémoire supplémentaires. Ce livre déborde de conseils pratiques et immédiats pour que vos photos racontent une histoire de culture, de foi, de nourriture, de gens et de lieux – autrement dit, qu’elles reflètent le monde.


S’il se contentait d’indiquer comment faire et où aller, ce serait un excellent livre, sans aucun doute, mais il franchit la frontière qui sépare l’utile de l’inspirant. David ouvre bien plus que son sac photo, il ouvre son cœur et son esprit, gigantesques, ceux d’un conteur-né influencé par une profonde empathie envers la condition humaine, associée à une intense curiosité et un réel respect des différences et des similarités du monde entier.


Il parle ouvertement des conflits intérieurs qui sont partagés par la plupart des photographes, ceux de l’artiste comme ceux du geek. Il l’exprime sans équivoque : l’équipement, c’est bien, la vision, c’est mieux. Le propos de cet ouvrage, honnête et libre, le distingue de tous ceux qui se contentent de vous indiquer la bonne ouverture.


Il est bien plus dur de comprendre comment faire une bonne image. Il est bien plus dur de « travailler » instinctivement une rue, avec respect et attention, de franchir les barrières des personnes pour créer des photos importantes. Il est difficile de distiller cette cacophonie lorsque vous vous trouvez en plein milieu d’un tourbillon de couleurs, de lumière et de gens, et de parvenir à en faire une image simple et puissante qui donnera au spectateur l’impression qu’il était là, dans ce vacarme, dans ce marché, dans ce temple, dans cette boutique ou dans ce foyer.


C’est là que se situe l’essentiel du discours de David, là que naît sa valeur. Il montre comment combiner la vision et la technique pour créer une œuvre. Bien sûr, le matériel occupe souvent une place centrale et il explique parfaitement les boutons, les molettes et toute la machinerie numérique, mais il en appelle aussi au geek qui est en nous pour dépasser la vitesse d’obturation et la balance des blancs et toucher le cœur du sujet : des images qui parlent, qui racontent des histoires, qui informent l’esprit.


Comme il le dit sur son site web, David est un bon samaritain doté d’un appareil photo. Il a voyagé dans toutes sortes d’endroits, plus ou moins sordides, travaillé avec des associations humanitaires et rapporté des images impossibles à ignorer. Voici comment il décrit sa mission :


« N’importe qui peut photographier la pauvreté, il est facile de se concentrer sur la saleté et la souffrance. Il est bien plus délicat, et infiniment plus utile, de creuser sous la saleté pour révéler la beauté et la dignité de personnes qui sont exactement comme nous, à la seule différence qu’elles sont nées dans la misère. Je veux que mes images racontent l’histoire de ces gens et qu’elles touchent le spectateur, au-delà de la pitié, vers la justice et la compassion. »


Comment faire des photos qui bouleversent les gens ? Comment travailler dans des endroits inconnus, sans le confort d’une langue commune, et parvenir rapidement à une entente ? Comment revenir avec des images vraies, profondément humaines et connectées ? Comme expliquer et interpréter le monde à travers des clichés, plutôt que d’en saisir un simple aperçu ?


L’âme du photographe est un livre qui, dans un langage simple mais explicite, soulève les questions profondes sur la bonne prise de vue. Vous allez visiter le monde avec un voyageur confirmé, observateur attentif, qui comprend les gens et les endroits aussi bien qu’il comprend son appareil photo. Il ne vous montre pas comment résoudre le conflit (qui sera toujours en nous) entre l’artiste et le geek, entre l’histoire et la technique, mais plutôt comment l’adopter pleinement. Il vous fournit des outils et des informations qui vous permettront de faire de cette machine, l’appareil photo, une extension du cœur et de l’esprit humains. Ainsi, il vous offre une cartographie de lui-même pour vous inviter au voyage.


Et c’est un voyage qui vaut le coup d’être entrepris.


Joe McNally










Introduction



CE LIVRE PARLE DE PHOTOGRAPHIER passionnément les gens, les lieux et les cultures. Il parle de poursuivre votre vision et de raconter vos histoires aussi clairement et vivement que possible, grâce à des photos saisissantes. Il est destiné à tous ceux qui ont déjà voulu immortaliser les endroits et les personnes qu’ils aiment, sans pour autant avoir fait le tour du monde.
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135 mm, 1/3 200, f/2, 800 ISO


Delhi, Inde. Deux hommes boivent du chai devant un sanctuaire de Nizamuddin. La demi-silhouette de la femme à gauche me parle plus que les hommes eux-mêmes.
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26 mm, 1/1 000, f/11, 400 ISO


Lac Turkana, nord du Kenya.






Pourquoi j’ai écrit ce livre



Autant commencer par vous dire ce que ce livre n’est pas. Il ne s’agit pas d’un mode d’emploi : il y en avait déjà un livré avec votre appareil. Il ne s’agit pas de vous expliquer comment photographier quoi. Et il ne s’agit absolument pas d’un livre sur la « photo de voyage ». Ces livres ont déjà été écrits. En préparant cet ouvrage, j’en ai lu un certain nombre et je peux affirmer qu’un nouvel opus pour rappeler de charger nos sacs de pellicules est rigoureusement inutile.


Bien entendu, les besoins d’un photographe nomade sont différents de ceux d’un sédentaire, mais l’art d’exprimer une rencontre avec des gens, des endroits ou des cultures est identique, que vous preniez l’avion ou non. Les détails de l’équipement et de sa préparation ont leur place dans un livre de voyage, pas dans un ouvrage traitant de vision.


J’ai écrit ce livre parce que c’est celui que j’aurais voulu avoir. Les rayons photo des librairies sont pleins d’ouvrages sur le « comment », mais spectaculairement légers si vous cherchez le « pourquoi ». Je suis conscient de toute la prétention que comporte l’écriture d’un tel livre : en tant qu’auteurs, nous affirmons que notre sujet mérite que vous déboursiez le fruit de votre labeur pour le lire. C’est fou ! Aussi, c’est avec une bonne dose d’humilité que je publie celui-ci, dans l’espoir de vous communiquer ce que mes premières influences m’ont apporté.


J’utilise trop le terme « vision » dans cet ouvrage – dans les titres, dans le texte, partout. Ce n’est pas une négligence de ma part. Ce n’est pas non plus pour faire monter le compteur de mots afin de plaire à mon éditeur – bien que l’idée m’ait traversé l’esprit, moi qui aime tant les mots.


Ce livre parle de photographier passionnément les gens, les lieux et les cultures ; sans une vision et sans un désir (ou même un besoin brûlant) de l’exprimer en photos, à quoi bon ? Si vous tirez quelque chose de ce livre, j’espère que ce sera une détermination renouvelée de chercher et de nourrir votre vision à travers cet art élégant. Et j’espère que ce livre vous fournira quelques outils supplémentaires pour que votre art soit à la hauteur de la tâche.


Dix ans ont passé


L’âme du photographe a été publié en 2009. À ma plus grande surprise, des gens l’ont lu. Non contents de le lire, ils y ont trouvé quelque chose qui manquait à d’autres livres sur la photographie. Cet ingrédient, je pense, était le cœur. Nous pratiquons un art technique et ce qui est écrit à son sujet est souvent technique : des explications intellectuelles sur un procédé intellectuel. Vitesse d’obturation, ouverture, formules de réciprocité inverse, j’ai peut-être inventé la dernière proposition, mais je n’en suis pas sûr : je n’ai jamais eu l’esprit technique. Nous sommes nombreux dans ce cas, mais notre envie de pratiquer cet art n’en est pas moins féroce. Ce livre s’adresse donc à ceux qui veulent photographier avec leur cœur.


Je suis venu à cet art pour les photos et, bien que le boîtier soit un élément nécessaire du processus, le cœur est un outil indispensable pour prendre des clichés qui auront une résonance chez le spectateur : la profondeur appelle la profondeur. C’est donc avec cet organe que j’ai approché cette pratique, sans jamais oublier le savoir-faire. Dans un monde qui crée et partage des milliards d’images tous les jours, ce sont celles qui comportent une part de sensibilité et qui provoquent nos émotions qui auront un impact, qui changeront les choses et qui nous toucheront personnellement.


Dix années étonnantes ont passé. Le mot « vision » s’est un peu élimé. Cela arrive lorsque vous employez souvent un mot. Je préfère désormais utiliser le terme « intention » avec mes élèves comme en mon for intérieur, mais c’est plus un mot du cerveau que du cœur. Vous pourriez parler de « désir ». Il faut sans doute combiner les deux : les photos sont le fruit de la collaboration entre le cœur et l’esprit, l’émotion et la pensée.
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23 mm, 1/250, f/11, 200 ISO


Nord du Kenya. Vous devez photographier ce que vous aimez. Je ne suis jamais plus heureux qu’au sein d’une nouvelle culture, entouré de vie ; et si je suis à plat ventre dans la poussière, face au coucher du soleil, c’est encore mieux !





Quel que soit votre mot favori, l’essence de ce livre est un encouragement : abordez votre pratique photographique en ayant l’idée de ce que vous voulez obtenir et faites-le à votre façon. Comment nous prenons un cliché vient toujours du pourquoi. Avancez avec le cœur et le cerveau complètement et profondément concentrés, et le reste suivra naturellement – même si, comme pour tout voyage, le chemin ne sera ni rapide ni prévisible.


Voici la seconde édition de L’âme du photographe et peu de choses ont changé. Dans le monde frénétique qui est le nôtre, 10 ans sont une éternité pour la plupart des livres. Celui-ci, à sa façon, est devenu une sorte de classique dans ce bref laps de temps. Durant cette décennie, peu de choses ont changé en photographie, et les humains à qui nous voudrions que nos photos parlent n’ont pas changé non plus. Ce qui est resté, c’est le désir d’explorer le monde avec nos appareils, et de montrer aux autres ce que nous voyons et comment nous le voyons.


Je crois que le grand cadeau de la photographie est qu’elle nous offre une nouvelle façon, ou une manière différente, d’être plus vivants dans cet univers. Elle nous donne une chance d’être plus réceptifs, plus patients, plus profondément humains. En ce qui me concerne, elle m’a servi de prétexte pour voir de nouveaux endroits que je n’aurais peut-être pas visités, rencontrer des étrangers et écouter des histoires que l’introverti que je suis n’aurait peut-être pas rencontrés et écoutées. Je vous souhaite la même expérience. Si vous trouvez que ma voix est une aide ou un compagnon agréable durant votre propre voyage vers la vision et le savoir-faire, je serais heureux que vous me rejoigniez dans de nouvelles explorations. Vous pouvez me suivre sur DavidDuChemin.com et télécharger des ressources supplémentaires (en anglais) sur WithinTheFrameBook.com.
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18 mm, 1/500, f/14, 400 ISO


Varanasi, Inde.













CHAPITRE 1



Tout est question de vision


LA VISION EST L’ALPHA ET L’OMÉGA de la photographie. C’est elle qui vous pousse à prendre l’appareil, elle qui détermine ce que vous regardez et ce que vous voyez alors. Elle qui décide comment et pourquoi vous photographiez. Sans vision, le photographe n’est plus.


Comprendre la vision


Tout découle de la vision. Votre voyage de photographe consiste à la découvrir, à l’autoriser à évoluer, à changer et à trouver comment l’exprimer à l’aide de votre appareil et de vos tirages. Ce n’est pas quelque chose que vous découvrez un jour et que vous acquérez une bonne fois pour toutes ; c’est quelque chose qui fluctue et mûrit en même temps que vous. Quelque chose qui vous passionne, qui vous énerve, qui vous épuise. C’est ce que vous – vous seul, unique parmi des milliards – estimez beau, laid, bien, mal ou harmonieux. Au fil de vos expériences, votre vision change. Les histoires que vous voulez raconter, les choses qui vous font vibrer, tout cela évolue. Trouver et exprimer votre vision est un voyage, pas un but en soi.
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60 mm, 1/125, f/10, 800 ISO


Varanasi, Inde.





Je vous souhaite de passer votre vie entière à poursuivre votre vision, à apprendre non seulement à la voir plus clairement, mais aussi à l’affirmer de plus en plus fortement. Il est important de la garder toujours à l’esprit, car elle s’oppose au découragement que tout artiste ressent invariablement à certains moments. Le sentiment que nous ne voyons rien de neuf, que nous n’avons rien à dire, que nous avons pris notre dernière bonne photo. Lorsque cela arrive, il faut se rappeler que le voyage n’est pas fini. Tant que nous vivons, tant que nous interagissons avec la vie, le monde et les gens, nous avons quelque chose à dire. Et tant que nous continuons à travailler notre art, nous trouvons des voies plus fortes – disons même meilleures – pour l’exprimer.


La vision peut être fuyante. Nous ne sommes pas toujours immédiatement conscients de notre réaction vis-à-vis du monde qui nous entoure, nous ne comprenons pas systématiquement ce que nous ressentons face à l’événement. Dans ces moments, notre appareil ne se contente pas de servir à enregistrer notre vision : il devient l’outil qui nous aide à la clarifier.
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36 mm, 1/125, f/13, 400 ISO


Varanasi, Inde.





Le fait de restreindre notre regard au cadre, d’exclure d’autres points de vue et d’autres éléments, de faire naître l’ordre du chaos peut révéler notre vision. D’une certaine façon, cette capacité à nous aider à voir fait du boîtier photo un partenaire dans ce processus ; c’est ce qui différencie les photographes des peintres. Nous vivons en symbiose, non pas avec notre appareil, mais avec le cadre, qui est une constante, quelles que soient les évolutions technologiques.


La vision grandit souvent avec notre savoir-faire. Au fur et à mesure que nous découvrons de nouveaux outils et de nouvelles aptitudes pour exprimer notre vision plus profondément et intégralement, celle-ci prend de l’ampleur et de la profondeur. De plus, je pense que la vision conserve un temps d’avance sur les outils et les compétences : il résulte toujours une certaine frustration de ne pas parvenir à faire coïncider notre équipement avec notre vision. C’est le voyage de l’artiste, et c’est la raison pour laquelle notre art paraît parfois si difficile. Si vous n’aimez pas simplement tenter de vous exprimer et ne trouvez une satisfaction que dans la réussite, votre voyage sera bien décevant. Non seulement vous n’atteindrez jamais votre objectif, mais vous passerez à côté de la magnificence et de l’exaltation du voyage lui-même.


Comme le sens de la vue, vous pouvez négliger et laisser dépérir votre vision, ou l’affûter et la clarifier. Plus nous nous éveillons au monde et examinons nos propres pensées et nos propres sentiments, plus notre vision devient nette. Nous sommes alors capables de décrire des pensées et des sentiments jusqu’alors inconscients. Pour nous qui faisons de la photographie, c’est une voie visuelle. Plus notre vision devient claire, plus nous parvenons à trouver le moyen de l’exprimer dans nos choix d’optiques, d’exposition, de composition ou de développement.


À la recherche de la vision


La vie d’un photographe se consacre à la découverte de sa propre vision et à son expression dans un langage visuel. Parfois, notre vision nous trouve ; parfois, c’est à nous de la rechercher.


Dans le cas de cet ouvrage, c’est un peu des deux. Les images et les histoires que vous y verrez sont issues de la dernière décennie, lorsque je voyageais et photographiais, en quête d’aventures et de beauté, au fil de rencontres avec les gens, les lieux et les cultures. Mais ce n’est pas le sujet du livre : il parle de trouver et d’exprimer votre vision, pas de mes voyages autour du globe à la recherche de la mienne. Elle serait peut-être tout aussi bien apparue en restant chez moi.


Ma vision personnelle est mondiale : ce qui m’excite surtout, ce sont les gens, les endroits et les cultures qui n’ont pas été absorbés par l’effrayante homogénéité de l’Occident. J’aime les couleurs et les textures de ces lieux, l’énergie de cette vie, les rituels et le symbolisme de cultures qui n’ont pas encore été tyrannisées par l’obligation de porter les mêmes jeans et de croire les mêmes choses. Mes images sont elles aussi touchées par cette perspective et cette passion ; j’espère qu’elles les reflètent. Si quelqu’un d’autre avait écrit ce livre, les photos auraient pu être prises à New York ou à Prague. C’est ma vision personnelle que je poursuis, et vous poursuivrez la vôtre dans les endroits qui y correspondent le mieux. L’important est de le faire avec une intention et avec passion, en refusant qu’elle soit autre chose que la vôtre propre.


EXERCICE CRÉATIF


Asseyez-vous avec un bout de papier et faites une liste. Ce n’est pas grave si elle n’est pas organisée, personne ne la verra. Écrivez ce que vous aimez, puis ce qui vous plaît dans ces choses. Par exemple, notez « voyages ». Super. Qu’aimez-vous dans les voyages ? La nourriture, les aventures, le monde sauvage, le voyage lui-même ? Peut-être marquerez-vous « villes » ou « vie urbaine ». Pourquoi cela vous motive-t-il ? L’inattendu ? Et qu’est-ce qui vous excite dans l’inattendu en ville ? Creusez aussi profondément que possible. Maintenant, regardez vos clichés de ces deux dernières années, ou même des deux derniers mois : reflètent-ils vos intérêts ? Ces questions, et leurs réponses, sont des indices de votre vision. À l’avenir, confrontez-vous à ces sujets le plus souvent possible, renouvelez cette expérience. [image: Image]










CHAPITRE 2



À l’intérieur du cadre


LE CADRE EST TOUT. Il définit notre travail : peindre avec la lumière, par éclats de temps, dans le cadre de notre image. Cela devient un art lorsque cette combinaison exprime quelque chose de manière unique. Quand je pense que, lorsque j’apprenais la photographie, je pensais qu’il suffisait de pointer l’appareil sur quelque chose et de déclencher ! Si vous lisez ce livre, si vous maîtrisez le pointage et le déclenchement et que vous êtes impatient de voir si vous pouvez exprimer quelque chose de plus que « j’étais là », alors la maîtrise du cadre est un bon début. Un par un, vous y intégrez des éléments, vous les déplacez jusqu’à ce que votre œil soit séduit, votre âme aussi, et que quelque chose en vous dise : « oh ! », et alors vous voulez que les autres disent : « oh oh ! » eux aussi. Telle est la photographie : la discipline où l’on rassemble sa vision dans un cadre pour l’y faire tenir.
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20 mm, 1/125, f/4,5, 800 ISO


Nord du Kenya. Ces puits sont plus profonds que je le pensais. Ce que vous ne voyez pas, ce sont six autres guerriers, peut-être plus, enfoncés dans ce trou, faisant monter les seaux en chantant. Le mouvement était important pour moi : une obturation plus rapide aurait détruit la magie.






Photographiez ce qui vous émeut



À propos de la vision en termes photographiques, il ne s’agit pas simplement des choses que nous voyons mais de comment nous les voyons. La photographie est une technique profondément subjective et l’appareil, correctement manié, raconte les histoires que vous lui demandez de raconter : il peut dire des vérités si tel est votre désir, et sans aucun doute des mensonges. Vous êtes au cœur de vos clichés et l’appareil n’est que l’outil de votre interprétation. Les photos les plus saisissantes commencent avec les choses qui vous intéressent le plus, qui vous passionnent, qui éveillent votre curiosité. Si vous photographiez de manière à communiquer votre perspective personnelle, vous créez des images qui racontent quelque chose. Le message ne se contente pas de dire : « J’étais là, j’ai vu ça » mais plutôt : « J’ai ressenti ceci, j’étais là et j’ai vu ça comme ça. » Elles ne sont plus tant une représentation, une illustration, qu’une interprétation.


Les photos qui me font rire, pleurer ou qui me poussent à prendre l’avion pour découvrir quelque chose sont celles où le photographe ne s’est pas contenté de photographier avec ses yeux ; il a tout autant photographié avec son cœur. Il ne s’agit pas seulement d’essayer prétentieusement d’être en contact avec vos émotions, mais de créer des images qui toucheront les autres et attireront leur attention.




[image: Image]


85 mm, 1/125, f/5,6, 100 ISO


Delhi, Inde. Dargah de Nizamuddin. Une femme prostrée en pleine prière. Ses chaînes symbolisent les vœux auxquels elle s’est dédiée jusqu’à ce que les saints ou Allah y répondent.
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85 mm, 1/100, f/1,2, 800 ISO


Katmandou, Népal. Les lampes à beurre qui entourent le stūpa à Bodnath projettent une superbe lumière. Ajoutez la dévotion avec laquelle elles sont allumées et il est difficile de ne pas être captivé – et bien heureux d’avoir pris son objectif le plus lumineux…





C’est pourquoi j’ai décidé de ne photographier que ce qui m’émeut. Cela peut être l’image d’une mère séropositive tenant son enfant, ou bien le motif des rochers sur une plage, mais c’est toujours quelque chose qui me saute à la gorge, me fait me retourner et m’exclamer : « oh, regardez ça ! »


Lorsque je me promène dans un endroit inconnu, que j’arrête enfin de réfléchir à mes clichés et que je deviens simplement conscient de ce qui me touche : voilà des photos qui non seulement continuent à m’émouvoir longtemps après, mais qui émeuvent aussi les autres. Il y a des images réfléchies, celles que j’ai prises parce qu’il le fallait, je souhaitais refaire des clichés qui avaient déjà été réalisés par d’autres ; celles-ci sont des échecs. Elles manquent d’authenticité, ce sont de faux efforts qui ne résonnent pas.


Lister les choses qui vous importent et vous attirent est un exercice à renouveler souvent qui vous aidera à reconnaître et à préciser votre vision. Ma propre liste s’étend et évolue, mais comporte toujours les enfants, les rires, les jeux, les couleurs, les textures, les lignes graphiques épurées, l’ironie, les juxtapositions surprenantes, les visages intéressants, le monde naturel et les expressions de la foi. Je n’aime pas les événements : je les trouve chaotiques et ils ne me laissent pas le temps d’organiser les éléments dans mon cadre. Aussi, je les évite la plupart du temps ou cherche comment y retrouver ce que j’aime, l’humanité et la couleur. Savoir ce que vous aimez immortaliser ou non est le premier pas vers la connaissance de votre vision. C’est ce qui explique la diversité de cet art : nous pouvons photographier le même carrefour et le voir, le ressentir de manières si différentes qu’en regardant vos images, je me dirai : « je n’ai même pas vu ça ! »


Émouvez-moi


Photographier avec le cœur, raconter les histoires visuelles qui comptent pour nous, c’est la première étape pour toucher les spectateurs. Si notre manière de raconter ne touche pas les gens, nous échouons. Nous échouons à produire une image qui émeuve, à aspirer l’autre dans notre cadre pour lui montrer quelque chose d’inédit. Pour autant, nous ne photographions pas uniquement ce que d’autres veulent voir ; nous photographions ce qui nous émeut de manière à émouvoir les autres. Des simples photos de vacances aux plus choquants clichés de génocides, le succès ou l’échec d’une image ne dépend pas seulement du sujet, mais de la manière dont il est exprimé. Pensez à un film au cinéma : il ne dépend pas seulement du scénario, mais aussi de sa narration. L’amour est un thème puissant, mais nombreux sont les navets qui parlent d’amour.


La reconnaissance du langage visuel (et la fin de l’illettrisme visuel) vous permet de raconter vos histoires avec plus de clarté. Utiliser les moyens visuels appropriés améliore la communication et donne à vos spectateurs de bien meilleures chances d’être émus, informés ou inspirés – quels que soient vos espoirs pour cette image.


Pensez au langage visuel comme au langage parlé. Votre langue maternelle est composée de vocabulaire, de grammaire et de syntaxe, vous permettant de parler, d’écrire et d’être compris. Une fois cette langue apprise, vous pouvez communiquer clairement vos pensées et vos sentiments à d’autres. Plus vous maîtrisez les outils (en élargissant votre vocabulaire ou en utilisant la grammaire avec précision et créativité), plus cette communication sera puissante, subtile et détaillée. Il serait bien pratique d’écarter cette idée, mais il est indéniable que les meilleurs poètes et auteurs nous touchent profondément parce qu’ils ont su utiliser adroitement le langage pour raconter les histoires qu’ils brûlaient de partager.


Il en est de même pour le langage photographique. Il a lui aussi un vocabulaire, une grammaire, une syntaxe. Plus vous les étudiez délibérément, plus vous pourrez utiliser puissamment la lumière, les lignes et les instants pour communiquer. Souvenez-vous que la communication ne se limite pas à ce que vous dites, elle inclut aussi la façon dont vous êtes compris : le langage visuel commun est la clé. Tel un enfant qui apprend à parler, nous commençons par un babil incohérent à un discours simple mais haché, avant un jour de pouvoir exprimer clairement ce que nous voulons. Nous photographions déjà les choses qui nous intéressent, mais tant que notre voix n’est pas puissante, qu’elle ne profite pas des moyens visuels disponibles, nous ne faisons que babiller passionnément sans vraiment communiquer.


Des histoires de passion racontées avec passion : voilà le but de mes prises de vue. Je veux découvrir de nouveaux endroits, de nouveaux visages et de nouvelles histoires à partager de la manière la plus claire, la plus puissante possible. Quels sont alors les éléments du langage visuel ? Il y aurait tout un livre à écrire sur le sujet, mais évoquons-en quelques-uns. En bref, c’est tout ce qui est dans le cadre, tout ce qui y entre. Pour faire une courte liste : la lumière, les lignes, les ombres, les contrastes, l’optique, les ouvertures, les vitesses d’obturation, les ISO et la combinaison de tout cela.


EXERCICE CRÉATIF


La plupart d’entre nous connaissons des photographes dont nous aimons et respectons le travail. Pour certains, ce sont des maîtres morts depuis longtemps ; pour d’autres, des contemporains. Trouvez une douzaine d’images que vous aimez, servez-vous un café et étudiez-les. Observez les lignes, la lumière, les instants, la géométrie qui réunit tout cela. S’il y a des effets esthétiques remarquables, comme une obturation lente qui floute l’action ou une profondeur de champ réduite par une grande ouverture, notez-les également. Puis demandez-vous : dans ces douze images, qu’est-ce qui vous touche tant ? Est-ce la lumière ? Le point de vue physique du photographe ? Le sujet ? Le choix de l’instant ? Un changement d’objectif modifierait-il l’atmosphère du cliché au point qu’il ne vous touche plus ? Et s’il était en noir et blanc ? L’abandon de la couleur changerait-il votre humeur ? Savoir ce qui vous touche, visuellement et émotionnellement, est la première étape pour comprendre comment vos photos peuvent toucher les autres. [image: Image]


Intégrer au cadre


En tant que narrateur visuel, vous êtes responsable de chaque détail intégré dans le cadre. S’il est dans le cadre, c’est que vous l’y avez autorisé. S’il n’y est pas, c’est que vous avez choisi de l’exclure – ou avez oublié de l’y mettre. Prenez l’Inde, un endroit chaotique plein d’odeurs et de sons. Ces choses ne sont pas faciles à saisir, mais si je veux que les gens voient mes images en ayant une idée de ce que j’ai ressenti en ce lieu, je ne peux compter que sur les indices visuels que j’aurai inclus dans le cadre. Naturellement, en regardant une photo que nous avons prise, nous sommes immédiatement transportés sur place par la puissance de notre mémoire, nous revivons les sons, les odeurs et les souvenirs associés. Si nous jugeons sur cette base que le cliché est réussi, nous oublions que les gens qui le regardent n’ont pas ces souvenirs. Seuls les indices intégrés à l’image peuvent les guider.


Le monde à l’intérieur du cadre représente la totalité de ce qui existe pour ceux qui un jour verront vos photos. Bien entendu, pour ceux qui vous auront accompagné, ce cliché aura un sens particulier, de la même manière qu’une blague d’initiés est drôle pour quelques-uns et déconcertante pour les autres. Pour que vos images puissent parler au plus large public possible, vous devez être conscient jusqu’à l’obsession de ce qui est dans le cadre. En appuyant sur le déclencheur, demandez-vous : « Qu’y a-t-il dans cette personne ou cet endroit qui me pousse à prendre cette image ? Est-ce que la manière dont je photographie communique cela clairement ? Le geste est-il clair ? Ai-je placé chaque élément nécessaire dans le cadre ? Est-ce que ceux qui vont voir mon image ressentiront ce que je veux qu’ils ressentent, ou vont-ils poser un regard vide sur ce cliché en se demandant ce qu’ils doivent y voir ? »


Je trouve intéressant de regarder à travers l’objectif et d’observer l’image projetée sur le dépoli, au lieu de le considérer comme une fenêtre sur la scène que je cadre. Ce n’est qu’une façon de penser, mais cela me permet d’étudier le rapport entre les éléments de la photo et le cadre lui-même, afin de composer plus délibérément. Avez-vous déjà photographié un immeuble, et remarqué seulement plus tard que ses lignes convergeaient spectaculairement à cause de la distorsion de votre grand-angle ? Pourquoi ne l’avez-vous pas réalisé à la prise de vue ? Probablement parce que vous avez l’habitude de voir des immeubles, et que votre cerveau a corrigé la perspective inconsciemment. Le cadre ne vous offre pas ce luxe. Il en est de même pour d’autres détails que nous ignorons par habitude. Scrutez dans le viseur, dans le cadre lui-même, et vous commencerez à voir les distractions dans les angles, les lignes qui ne sont pas parallèles… Pour cela, je manipule mon cerveau en me disant que je regarde une image dans un cadre et non une scène à travers un objectif. Cela peut marcher pour vous, ou pas, mais il est important de saisir le principe. Faites ce qu’il faut pour être conscient du cadre et des interactions entre les éléments qu’il contient.




[image: Image]


135 mm, 1/500, f/10, 800 ISO


Fort rouge d’Agra, Inde. Le synchronisme de ces deux balayeurs m’a fasciné. Pendant des années, j’ai attendu que des gens comme ceux-ci sortent de mon cadre ; maintenant, j’attends qu’ils y entrent.





Votre choix de composition de l’image contribue autant à votre narration que ce que vous placez dans le cadre. Un cadrage vertical attire l’œil de haut en bas, le long de lignes en hauteur, d’immeubles, de gens debout. Un cadrage horizontal attire l’attention sur la dynamique de gauche à droite, ce qui en fait souvent un meilleur format narratif. Quel que soit votre choix, il est important. Il donne un indice à vos spectateurs : vous canalisez leur regard et leur attention, comme un prestidigitateur dit « regardez ici ! », en faisant son travail en douce de l’autre main. Il s’agit d’orienter l’attention et, en choisissant de placer votre histoire dans un cadre plutôt qu’un autre, vous dites : « regardez ici et de cette manière. »


Bien entendu, cela peut être affaire d’esthétique et de goût personnel. Certains cadrages sont simplement « plus beaux », et certains photographes parviennent à faire leurs choix de manière intuitive. Cela ne réduit pas l’importance de réfléchir attentivement à l’orientation du cadre. Si c’est intuitif pour vous, tant mieux. Au bout du compte, il s’agit juste de savoir quels outils rendront vos photos meilleures. Et la question fondamentale qui en découle : qu’est-ce qui rend une photo meilleure ? C’est selon moi lorsque votre image communique votre vision de manière plus convaincante. Et la deuxième question, tout aussi importante : « Comment y parvenir ? »


Exclure du cadre


Quelle que soit l’importance d’intégrer chaque élément du cadre, il est tout aussi essentiel d’exclure le reste. Connaissez-vous l’adage anglais less is more, qui pourrait se traduire par « moins, c’est mieux » ? Bon parfois, moins, c’est juste moins, comme lorsque l’histoire que vous tentez de raconter se trouve privée d’un personnage ou d’un élément essentiel. Mais lorsque tout est là et que l’histoire visuelle est complète, lorsque votre vision est réalisée, tout ajout aura un effet réducteur sur l’impact de votre image : plus, c’est moins.


On rapporte que Michel-Ange parlait ainsi de ses techniques : lorsqu’il travaillait un bloc de marbre, il retirait tout ce qui ne faisait pas partie de la sculpture jusqu’à ce qu’il ne reste plus qu’elle. C’est sans doute une simplification excessive de cet art, mais l’analogie avec la photographie est excellente, c’est un art d’exclusion.




[image: Image]


70 mm, 1/400, f/2,8, 800 ISO


Awash, Éthiopie. Un vendeur au bord de la route et ses gourdes décorées – on n’en a jamais trop.
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26 mm, 1/160, f/2,8, 800 ISO


Awash, Éthiopie. Les couleurs et le contraste entre la rudesse de l’étal et la gaieté du garçon font de cette image un complément puissant au gros plan sur ses mains.





Célèbre photographe de la guerre d’Espagne, Robert Capa aurait dit : « Si vos photos ne sont pas assez bonnes, c’est que vous n’étiez pas assez près. » Il ne voulait sans doute pas parler de proximité entre l’objectif et le sujet, mais bien du principe d’exclusion. Les éléments qui ne font pas partie de l’histoire que vous racontez dissipent la puissance de celle-ci. L’exclusion est un outil puissant qui augmente l’impact de votre cliché. La façon dont vous choisissez d’exclure des éléments dépend du contexte. Parfois, c’est par l’adoption d’une plus longue focale, en tirant parti de l’angle plus étroit et de la compression d’un 200 mm pour isoler un sujet et en éliminer d’autres. Parfois, c’est par un déplacement à droite ou à gauche, sans faire bouger le sujet, mais en remplaçant un arrière-plan envahissant par un autre – ou un fond générique par un plus puissant. Parfois, c’est simplement en ouvrant le diaphragme de f/8 à f/2,8 pour profiter du flou dû à la réduction de profondeur de champ. Et, aussi, parfois, c’est en déplaçant le sujet ou en cadrant plus serré.
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