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Résumé

Comment se définit une série photo ? Avec quels critères ? Comment concevoir et réaliser une série forte ? Qu’elle ait pour point de départ des images déjà existantes ou qu’elle soit conçue à partir de rien, la série fait l’objet d’une démarche singulière de la part du photographe.

Grâce à de nombreux exemples relevant de sujets variés, ce guide vous aidera à maîtriser narration photographique, cohérence graphique et impact et vous conduira à préciser votre démarche, depuis la prise de vue jusqu’à l’éditing.

« Que l’on soit photographe débutant ou plus aguerri, la série photo constitue un challenge stimulant ! »
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Qu’est-ce qu’une série photo ?

Un photographe peut prendre des photos isolées, indépendantes les unes des autres, ou construire des séries de photos, c’est-à-dire des ensembles d’images présentant des points communs suffisamment intéressants pour que leur regroupement fasse sens. Or, produire des séries nécessite des connaissances ainsi qu’une démarche spécifique. Ce chapitre introductif a pour but de mettre en place ces connaissances et cette démarche, pour montrer tout l’intérêt de photographier en série et renforcer ainsi ses compétences photo.


Définition d’une série photo

Vous faites des photos : face à un paysage magnifique, une scène de rue intéressante, un animal rare, vous ressentez une émotion et vous déclenchez deux ou trois fois. Un peu plus tard, vous décidez de partager une de ces photos et vous la mettez sur Internet, la montrez à vos proches. Et puis le temps passe, le souvenir s’estompe, un flot de nouvelles images vous submerge et vous laissez la photo là où elle est.

Un jour, face à un nouveau paysage, une autre scène de rue, un animal rare d’une espèce proche, vous déclenchez et vous obtenez une nouvelle photo qui vous plaît. Elle aussi, vous la partagez puis vous la laissez quelque part sur une page web, un ordinateur, une carte mémoire. Faute d’organisation, de démarche photographique, peut-être de discipline, vous n’avez pas rapproché les deux clichés. Or ce rapprochement aurait pu déclencher une prise de conscience : sur le sujet photographié, qui vous tient à cœur, sur la composition commune aux deux images, qui caractérise votre œil de photographe, ou encore sur leur graphisme qui vous touche particulièrement. Mais aussi sur ce que vous avez envie de continuer à prendre en photo, pour ajouter par exemple une troisième image qui fasse écho aux deux précédentes.

Vous faites des photos… mais faites-vous des séries ?

Avant toute chose, qu’est-ce qu’une série photo ? D’où vient cette notion, d’où vient l’intérêt qu’on lui porte actuellement ?

Historique de la série en peinture et en photo

Regrouper plusieurs images ne suffit pas à en faire une série. On ne parle véritablement de « série » que lorsque les images sont partie prenante d’un ensemble cohérent, lorsqu’elles entrent en résonance les unes avec les autres. Dresser la liste des points communs et complémentaires constitue ainsi une première méthode pour aborder une série, pour en déterminer le périmètre. Explorons un peu comment se définit une série, avec quelques repères historiques fondamentaux.

On peut construire une série à partir de photos déjà réalisées, individuellement, dans des contextes totalement différents. C’est la série après coup. Les points communs sont identifiés parfois longtemps après les prises de vue, sans avoir jamais influencé celles-ci.

Une sélection de photos pour un diaporama ou une exposition se fait souvent ainsi : pour que la présentation soit cohérente, on identifie un fil directeur, et donc une liste de points communs. Dans tout le stock à disposition, on repère alors les photos appropriées. Une exposition de peintures suit bien souvent le même principe et la liste des points communs peut se réduire à des critères factuels en nombre limité : même peintre, même période, même type de sujet (portraits, par exemple). Même si les tailles et les couleurs varient totalement d’un tableau à l’autre, une série n’en est pas moins constituée. Ensuite, la série peut fonctionner… ou pas. Quand une exposition s’avère mal reçue par le public, peut-être est-ce dû à une liste de similitudes trop courte, trop basique, ou trop difficile à cerner ?

On peut aussi construire une série après avoir établi une liste des points communs (et complémentaires) souhaités. C’est la série anticipée, intentionnelle. Lors de la prise de vue, le photographe se remémore le contenu de sa liste, afin...
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De la photo à la série : critères techniques

Pour aborder le fonctionnement d’une série photo, il est utile de commencer par explorer celui d’une photo isolée. La réussite d’une série photo passe en effet par celle des photos qui la composent. Maîtriser la prise de vue photo est donc un préalable essentiel, sans compter que chaque paramètre caractérisant la prise de vue pourra donner des idées de critères pour la préparation de séries. Ce chapitre définit les prérequis techniques, en soulignant les paramètres indispensables pour réussir une photo : qualité de la lumière et des couleurs, gestion réfléchie du net et du flou, de la perspective et de la composition.


La photo et ses principaux ingrédients

D’un point de vue technique, une photo est la transformation sur un support plan (en deux dimensions) d’une scène réelle (en trois dimensions), figée dans un intervalle de temps plus ou moins court. Pour faire une photo, il faut ainsi une optique et un dispositif d’enregistrement, qui conserve une trace de l’image plane produite par l’optique.

L’optique, c’est l’objectif photo, constitué de lentilles en verre ou plastique. Il en existe deux types principaux : les objectifs à focale fixe et les objectifs à focale variable (les zooms).

La focale est une longueur exprimée en millimètres, qui relève de la construction de l’objectif et donne une indication sur l’angle de champ capté. Les focales courtes présentent un angle élevé (un objectif à focale courte est d’ailleurs appelé « grand-angle ») qui capte un large espace, par exemple celui d’un paysage. Les focales longues se caractérisent, elles, par un petit angle qui capte un espace étroit, par exemple la tête d’un animal dont on reste prudemment à distance.

Quand on utilise un objectif à focale fixe, le choix de l’angle de champ est figé : on peut travailler avec un objectif grand-angle, un objectif standard – dont l’angle moyen correspond approximativement à la vision humaine –, ou un téléobjectif, c’est-à-dire un objectif caractérisé par un petit angle (une focale longue) propice au grossissement du sujet visé (comme avec une paire de jumelles).

Quand on photographie avec un objectif à focale variable, le choix de l’angle se fait en zoomant entre deux limites, que l’on peut appeler les positions « grand-angle » (courte) et « télé » (longue) du zoom. Il existe plusieurs types de zooms selon l’écart entre ces deux positions, et selon la priorité donnée à la position grand-angle ou à la position télé. La possibilité de faire varier la focale est un confort appréciable, au point que ce sont des zooms qui équipent la plupart des appareils compacts faits pour la photo quotidienne. Un seul zoom peut en effet couvrir les champs de plusieurs objectifs à focale fixe, ce qui présente un aspect pratique non négligeable. En contrepartie, les objectifs à focale fixe ont souvent des possibilités élargies et une meilleure qualité optique.

Ces définitions rapides ne seraient pas complètes sans quelques chiffres. Depuis le passage au numérique, la variabilité du matériel est telle que les chiffres caractérisant la construction des objectifs doivent être convertis et comparés à des repères. Votre matériel est ce qu’il est, et les repères que nous allons prendre ne lui correspondent peut-être pas directement. L’important est que vous les ayez en tête – ne serait-ce que sur la longueur de ce livre – et qu’ils puissent vous aider à mieux faire des photos et des séries photo. Plusieurs appareils peuvent être utilisés pour réaliser une série. Les conversions et le recours à des repères universels (partagés avec d’autres photographes) sont donc nécessaires. Le format 24 × 36, qui couvre une surface de 36 mm de largeur et 24 mm de largeur, a fait ses preuves depuis plusieurs dizaines d’années, et continue en numérique avec les appareils reflex experts. C’est lui qui fournit ainsi les repères suivants :

• objectif standard : 50 mm de focale ;

• objectif grand-angle : longueur focale plus petite, souvent autour de 28 mm ou de 35 mm, et pouvant aller, quand on considère du très grand-angle, jusqu’à 20 mm voire 16 mm ;

• téléobjectif : longueur focale plus élevée que le standard, avec les petits téléobjectifs autour de 200 mm et les super-téléobjectifs qui font 400, 500 ou 600 mm ;

• zoom standard : souvent de 28 à 80 mm, parfois plus long (28 à 105 mm), parfois plus court (24 à 70 mm), parfois transtandard avec 28 à 200 mm ou 28 à 300 mm.



	La chaîne des Aravis surplombant le Grand-Bornand, photographiée avec le même point de vue et le même angle de champ. La météo et la saison varient, ce qui fait tout l’intérêt de cette série.
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Série d’immeubles de La Défense, en accentuant les perspectives grâce à un objectif grand-angle. Pour cette série, l’accent est mis sur les croisements de lignes, ainsi que sur l’aspect graphique, renforcé par le rendu du ciel bleu sans aucun nuage.

Canon EOS 5D Mark II et zoom 28-70 mm f/2,8 à 28 mm pour la plupart des photos ; Samsung WB600 avec le zoom en position grand-angle ou presque – équivalent 28 mm – pour l’une d’entre elles
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À titre d’exemple, je me sers depuis une dizaine d’années de quelques focales fixes, notamment un standard de 50 mm, un petit téléobjectif de 100 mm et un autre téléobjectif de 300 mm. Même si les focales se recouvrent, j’utilise en parallèle trois zooms : un zoom grand-angle qui varie de 16 à 35 mm, un zoom standard de 28 à 70 mm, et un télézoom de 100 à 400 mm. Si vous faites des photos avec un appareil de type APS-C, il vous faudra multiplier les chiffres inscrits sur vos objectifs par 1,5 ou 1,6 pour comparer avec les valeurs que je mentionne. Si vous photographiez avec un compact, tout dépend du modèle et vous devrez vous reporter à sa fiche technique pour tirer parti de ces repères.

L’intérêt de mon 100 mm est qu’il permet de photographier en très gros plan. C’est ce que l’on appelle un objectif « macro », et c’est pour ce type de fonctionnalité que les focales fixes surpassent les zooms. Avec un tel objectif, on peut photographier plein cadre un insecte comme un criquet. Un repère utile est alors celui de rapport de grandissement, qui décrit sous la forme d’un chiffre ou d’un rapport entre deux chiffres le degré avec lequel l’objectif agrandit le sujet visé sur le capteur. La base de calcul étant le format 24 × 36, un rapport de 1 (ou 1:1, soit 1 divisé par 1) désigne une photo cadrant une zone faisant exactement 36 mm sur 24 mm. Avec un criquet de 3 cm de longueur, photographier plein cadre devient possible. Un rapport de grandissement plus grand, par exemple de 2 (ou 2:1, soit 2 divisé par...
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La série photo : narration et cohérence graphique

Plusieurs photos constituent une série quand elles racontent une histoire ou quand elles partagent un ensemble de points communs dans leur composition. Ces deux facettes mettent en avant la narration photographique et la cohérence graphique, deux notions essentielles pour décrire le fonctionnement d’une série : le reportage photo s’appuie beaucoup sur la narration, et la cohérence est la caractéristique souvent avancée dès que l’on parle de série. Mais d’autres facteurs interviennent aussi : le rythme qui structure la série ou les connecteurs qui lient les photos les unes aux autres, par exemple. Ce chapitre détaille ces paramètres et montre comment le geste photographique se prolonge avec la série.


Paires, suites et séries

Qu’est-ce qu’une série ? Nous l’avons vu dans le chapitre précédent, c’est un ensemble de photos regroupées selon des critères de deux sortes : d’une part des points communs qui apportent de la cohérence à l’ensemble, d’autre part des points complémentaires qui donnent un intérêt à chaque photo en tant qu’élément de la série.

Sans points communs clairement identifiables, le regroupement ne fait pas sens et la série risque de ne pas fonctionner, comme des photos indépendantes que l’on juxtaposerait. Sans points complémentaires, il ne s’agit pas de série mais plutôt de variations ou d’essais, comme un making of, ou une étude sur la façon d’arriver à une photo satisfaisante après plusieurs brouillons.

Combien de photos peut-on mettre dans une série ? Il n’y a pas de réponse définitive à cette question. On peut avancer un nombre minimal de photos, par exemple trois ou sept, et un nombre maximal de photos, par exemple quarante ou cinquante.

Comment fixer un nombre minimal ? Quand vous sélectionnez des photos pour en faire une série, c’est dans le but de raconter une histoire en images, ou de montrer votre cohérence ou votre savoir-faire sur plusieurs photos, dont le nombre même est une preuve de vos capacités à décliner un sujet sur plusieurs situations ou compositions. Dans ces conditions, une série comportant seulement deux ou trois photos aura du mal à atteindre son objectif. C’est pourquoi regrouper deux photos constitue plutôt une paire ou un diptyque, regrouper trois photos donne un triptyque, alors qu’une série commence vraiment avec quatre ou cinq images. Certains exemples présentés dans ce livre comportent trois photos, mais il s’agit souvent d’extraits de séries plus importantes.

Comment fixer un nombre maximal ? Si les liens entre les photos sont narratifs, la limite est celle du nombre d’étapes que comporte l’histoire. Une histoire courte peut se raconter en quatre ou cinq photos ; une histoire longue qui fait l’objet d’un grand reportage peut nécessiter plusieurs dizaines de photos. Si les liens sont essentiellement graphiques, comme avec une série urbaine, il n’y a pas de limites à la prise de vue et la série peut s’enrichir indéfiniment, constituant ainsi une suite. Dans ce cas, le nombre maximal de photos est celui à partir duquel on commence à ressentir une certaine redondance. À moins d’une très grande originalité photographique, montrer des immeubles avec des perspectives exagérées devient lassant au bout d’une dizaine d’images ; un argument suffisant pour fixer un nombre maximal de photos. Pour ne pas arrêter les séances de prises de vue, le principe est qu’une nouvelle photo prend la place d’une ancienne, moins intéressante, qui est ainsi retirée de la série.

Le nombre maximal de photos dépend aussi du format de présentation de la série. Si le but est un diaporama, avec un temps moyen de cinq ou six secondes par image, alors une série de trente photos se présente en trois minutes, ce qui est déjà pas mal pour un même sujet. Si le but est une exposition, la taille de la salle et des tirages permet de calculer rapidement un nombre maximal, souvent entre quinze et quarante photos. Si le but est un livre, la série peut alors dépasser cent voire deux cents photos.

Les enjeux ne sont donc pas les mêmes, et on peut considérer deux étapes :

• une étape de sélection – de dix à quinze photos –, qui permet de se faire une idée de la nature de la série et de son fonctionnement, quel que soit son format de présentation ;

• l’étape de constitution complète de la série, en fonction du format de présentation. Si le nombre total de photos est élevé, on peut alors considérer des sous-séries. En partant sur l’idée d’un livre photo avec une image par page, on peut ainsi considérer que la série comporte des paires. C’est une utilisation naturelle de la notion de paire. On peut la retrouver dans un diaporama, où elle sera moins perceptible – à moins d’afficher les photos deux par deux – ou dans une exposition, où l’agencement des tirages permettra de valoriser les paires, en rapprochant les photos deux à deux.

L’organisation des photos constituant une sous-série suit les mêmes principes que ceux régissant une série. Par exemple, la relation entre les deux photos...
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Démarche pour obtenir des séries fortes

Envisager des séries aide à choisir ses sujets de manière plus précise, et donc à apprendre à mieux observer. Penser série permet de mettre au jour une démarche photographique personnelle, et à terme d’identifier puis de perfectionner son style. Travailler sur des séries donne un sens à la retouche photo : avec une photo isolée, on est tenté d’appliquer n’importe quelle retouche ; dans le cadre d’une série, on vise l’homogénéité, ce qui donne une direction à suivre. Ce chapitre propose quelques ingrédients pour combiner ces éléments en vue de la préparation de séries efficaces.


Maîtriser l’impact

Un ingrédient essentiel en photo est l’impact. À l’image de l’impact d’une balle tirée par un fusil, cette notion décrit l’effet percutant produit par une photo réussie.

Dans le contexte d’une photo unique, cet effet intervient notamment lorsque le sujet est mis en avant, par la composition et/ou les réglages de l’appareil photo. La composition contribue à l’impact quand, par exemple, les lignes de force de l’image convergent toutes vers le sujet. Parmi les réglages de l’appareil photo, une très faible profondeur de champ est un moyen efficace d’augmenter l’impact du sujet.

Qu’en est-il avec une série photo ?

L’impact d’une image et l’impact d’une série

Prenons un exemple très classique : vous photographiez votre animal domestique, un chat, dans votre intérieur. Après vous être positionné devant un mur dépouillé et non devant des meubles, après quelques essais de prise de vue, vous arrivez à cadrer à la hauteur de l’animal et à le figer dans une attitude esthétique.



	Portrait de chat en trois versions. La première correspond à la photo initiale, avec un arrière-plan certes dépouillé mais malgré tout peu valorisant. La seconde est une version retouchée : le fond a été remplacé par un motif issu de la fourrure du chat. La troisième version est une nouvelle retouche qui fait apparaître un halo autour du sujet et en augmente ainsi fortement l’impact.
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La photo obtenue est un portrait, et le sujet est le seul référent qui apparaît. La netteté est bonne, les couleurs et contrastes également ; l’arrière-plan est dépouillé, ce qui permet de ne regarder que le chat. Sauf que cet arrière-plan n’est pas très valorisant : on y devine des marques. Même floues, même peu perceptibles car dans une zone sous-contrastée, ces marques atténuent l’impact. Pour que le chat bénéficie d’un meilleur impact, tous les éléments de la photo devraient y contribuer.

C’est ce qui se passe dans la deuxième version de la photo : après un détourage rapide du chat, l’arrière-plan a été écrasé par une image floue, qui est en fait une copie déformée et floutée d’une partie de la fourrure du chat. Agrandie jusqu’à atteindre la surface entière de la photo, elle en devient méconnaissable. Elle comporte les mêmes couleurs et le même type de texture que le sujet, ce qui renforce l’homogénéité de la photo. Elle fait de plus écho au sujet, ce qui augmente l’impact de celui-ci. La photo reste malgré tout perfectible ; l’arrière-plan, en particulier, devient aussi présent que le sujet, avec les mêmes densités, ce qui va à l’encontre de la mise en avant souhaitée. Accessoirement, les contours du chat...
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Photographier en vue d’une série

Les notions théoriques et techniques ont été détaillées ; l’approche générale, et en particulier la notion d’impact, a été précisée. Mais concrètement, comment réaliser une série ? Qu’elle ait pour point de départ un ensemble de photos déjà réalisées ou qu’elle soit conçue à partir de rien, une série se construit avec des préoccupations variées : respect de contraintes, choix de reproduire une configuration type, choix de refaire une photo avec des critères plus précis…

Ce chapitre passe en revue les situations les plus courantes, depuis le choix du matériel jusqu’au stockage de dizaines de séries en cours de réalisation, en soulignant à chaque fois les conséquences pour un déroulement adapté de la prise de vue.
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L’éditing de la série photo

Même avec un fil directeur précis et des contraintes strictes, la constitution d’une série entraîne une multiplication des photos. Comment les trier et en sélectionner les meilleures, celles qui donneront le plus de sens à la série ? Existe-t-il un moment où l’on peut dire que la série est finalisée, définitive ? Ce chapitre présente quelques grilles d’évaluation visant à donner des repères pour répondre à ces questions, et explore la notion de réécriture photographique, c’est-à-dire la méthode qui consiste à remplacer une photo par une autre pour améliorer la série sans en augmenter la taille.
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