
Je dois confesser
que j’en suis venu à la photographie pour la seule raison que 
je ne savais ni dessiner, ni peindre. Des puristes m’ont déjà 
dit que je ne faisais pas de la photographie. C’est ma foi très 
possible, mais l’étiquette m’importe finalement assez peu. Je 
me définis juste comme un type qui produit des images.

Cela en dit sans doute assez sur mon approche : reproduire 
la réalité ou témoigner ne m’intéresse pas. J’ai toutefois le 
plus grand respect pour les photojournalistes qui savent 
documenter ou les photographes de rue qui savaient captu-
rer un « instant décisif », admiration décuplée par le fait que 
je ne saurais pas faire ce genre de travail. Mes photos sont 
très souvent finies dans ma tête avant même d’envisager de 
prendre mon matériel et mes lumières.

C’est le cas de cette image que j’ai eue en projet pendant plus 
d’un an avant de passer à sa création proprement dite. Je 
l’ai intitulée « A Matter of The Heart », que l’on peut traduire 
par « Une Affaire de Cœur ». Je n’emploie pas l’anglais par 
snobisme, mais par souci d’être accessible : à l’heure où la 
plus grande visibilité est sur Internet, j’ai un jour réalisé que 
j’avais une majorité de personnes non francophones qui sui-
vaient mes réseaux sociaux.

UNE AFFAIRE DE CŒUR

Je suis depuis toujours amoureux de la 
peinture classique. Surtout celle de la 
Renaissance qui me touche beaucoup. Pas par 
exclusivité, c’est juste la période que je connais 
le mieux. Parfois, on n’apprécie pas les choses 
à leur valeur, uniquement car on les connait 
mal. Alors que d’une saine curiosité découle 
souvent l’intérêt, puis la passion...
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C’est une image que je considère parmi mes plus person-
nelles, mais j’y reviendrai en détails plus loin dans l’article, 
lorsque j’aborderai sa signification.

Cette composition est inspirée par l’admiration que je porte 
à l’œuvre du maniériste florentin Agnolo Bronzino, qui fut 
portraitiste des Médicis, entre autres. La façon dont j’ai voulu 
donner son sens à cette image est quant à elle directement 
influencée par les chefs-d’œuvre de Hans Holbein (le jeune), 
et notamment son goût pour l’allégorie, sa malice ironique et 
son sens du détail.

Et il existe sans doute d’autres influences dont je n’ai 
peut-être pas conscience pour les avoir complètement 
intériorisées.

« Maxime a tout de suite été enthousiasmé »

J’ai tout de suite pensé au mannequin Maxime Croyal 
pour cette image. J’avais déjà travaillé avec lui. Son visage 
expressif et anguleux, qui peut exprimer à la fois gravité 
mais aussi l’arrogance de la jeunesse, me faisait penser 
au « Portrait d’un Jeune Homme au Livre » de Bronzino. 
Maxime a tout de suite été enthousiasmé par l’idée. Pour 
le costume, j’ai la chance d’avoir à Bordeaux un costumier 
qui possède de vrais trésors  ! Celui-ci est absolument 
incroyable, riche de broderies et d’ornements réalisés à la 
main, et tel qu’on n’en fabrique plus aujourd’hui. Surprise 
lors de l’essayage ; une étiquette cousue encore présente et 
lisible mentionnait « Ruy Blas – 1965 – ORTF ».

« J’essaie d’avoir le maximum dans le cadre  
dès la prise de vue » 

Cette scène était dès le départ prévue pour être un compo-
site dont l’assemblage final serait réalisé sous Photoshop. 
Toutefois, j’essaie d’avoir toujours le maximum de choses 
dans le cadre dès la prise de vue, et ce pour plusieurs 

 « A Matter of the Heart » - 2022.



17

PROFESSION PHOTOGRAPHE

JUILLET - AOÛT 2022RETOUR D’EXPÉRIENCE

raisons. La première est que cela apporte un réalisme diffi-
cile à reproduire, la deuxième est que j’aime beaucoup cette 
étape de création : recherche de l’accessoire, du costume, la 
construction du décor, réalisation des patines, etc. Pour moi 
cela fait partie intégrante de mon travail et j’ai beaucoup de 
plaisir en le faisant.

J’ai donc entièrement fabriqué le décor que l’on voit sur la 
partie droite de l’image. La niche et la colonne sont entiè-
rement réalisées avec du carton et du polystyrène extrudé. 
Les formes plus complexes sont réalisées avec du papier 
mâché pour le demi dôme et du carton pour le cylindre 

de la colonne. L’ensemble est ensuite passé au primaire 
d’accrochage et enfin, la patine est réalisée par des glacis 
superposés d’acrylique.

« Ma ténacité a payé et la chance m’a souri » 

Les accessoires sont des objets que j’avais déjà pour cer-
tains : le sablier, la stèle, le crâne (qui n’est pas en plastique !). 
Et j’ai fabriqué le « caducée » avec un serpent acheté à vil prix 
dans un magasin de farces et attrapes, fixé sur une branche 
que je suis allé cueillir en forêt, puis je l’ai « maquillée » pour 
lui donner plus de réalisme.

Le cœur anatomique devait être l’élément principal. Je vou-
lais qu’il soit ancien car sa patine était importante. Je l’ai 
cherché en vain pendant des mois ! Je ne trouvais que des 
cœurs de taille réduite... Et puis un jour, ma ténacité a payé et 
la chance m’a souri : j’ai vu ce superbe cœur anatomique de 
la fin du 19e siècle en plâtre et papier mâché de plus de 45 cm 
de haut ! Je l’ai immédiatement acheté auprès de l’antiquaire 
qui venait juste de le mettre en vente.

Comme on le voit dans un des Raw, le décor est en place avec 
les accessoires devant un fond de papier blanc afin de facili-
ter le détourage du sujet. 

Je voulais placer en fond un décor que j’ai réalisé en compo-
sant un paysage fictif à partir d’éléments collés issus de trois 
peintures de la Renaissance italienne.

Pour garder cette impression de perspective et obtenir le 
rapport de proportions que je voulais, Maxime et la stèle sup-
portant le cœur devaient être très détachés, environ 2 mètres 
en avant du décor. Or, sur ce genre d’image, je souhaite abso-
lument éviter le moindre bokeh. Au contraire, je veux tous 
les plans parfaitement nets. Mais il est impossible d’obtenir 
une profondeur de champ aussi longue, même en fermant 
beaucoup le diaph. Et puis on perd le piqué en fermant trop. 

L’appareil était sur trépied et connecté à l’ordinateur pour 
vérifier en temps réel. J’ai donc dû effectuer une prise « à 
vide » sans le sujet avec la mise au point sur le décor, puis 
les autres prises en la faisant sur le sujet. Ces deux prises 
assemblées en post production me permettent d’avoir tous 
les plans parfaitement nets en bénéficiant de tout le piqué de 
mon objectif, autour de f8 / f9.

« Je commence toujours par éclairer mes ombres »

La lumière est composée en trois sources  : je commence 
toujours par éclairer mes ombres, car il n’est pas question 
d’avoir du bruit numérique dans les basses lumières que je 
n’aime pas trop remonter en post production. On ne le dira 
jamais assez  : plus on passe du temps à soigner la prise, 
meilleurs seront les résultats. Je commence donc par instal-
ler un grand parapluie argent de 140 cm avec diffuseur dans 
l’axe de prise de vue. C’est la fill light. Lorsque le niveau des 
ombres me convient (et pas avant !), alors seulement je dis-
pose les autres éclairages. Le sujet est éclairé avec un bol 
beauté de 70 cm plus une grille nid d’abeille depuis la gauche, 
en Rembrandt light. Enfin, un dernier flash dans la même 
direction avec une découpe à lentille éclaire de manière 
assez précise le décor à l’arrière. Je peux ainsi maîtriser la 
source principale, définir précisément la qualité et l’intensité 

Étapes de construction des décors. Dôme en papier mâché armaturé, niche,  
colonne et stèle brutes avant application du primaire d’accrochage.

Gros plan sur le sablier, crâne et caducée. Gros plan du visage. J’attache beaucoup d’importance à une transition très douce  
des zones éclairées vers les zones sombres, et à la qualité de ces ombres.  
J’obtiens ce résultat en soignant particulièrement l’équilibre entre la lumière principale  
et le débouchage effectué avec un grand parapluie de 140 cm dans l’axe de prise de vue.

Voilà les deux images brutes (Raw) avant d’être fusionnées sous Photoshop. La mise au point sur le décor à gauche et sur le modèle à droite. L’ensemble sera 
ainsi parfaitement net. À gauche, le Raw brut sans aucune manipulation, et à droite, après avoir appliqué le profil Adobe Neutral qui me permet d’avoir un Raw 
très « plat » et sans contraste ni saturation. Comme je travaille en 16 bits, cela me donne plus de latitude pour ajuster ces valeurs dans Photoshop. Je n’utilise 
Lightroom que pour dérawtiser et n’y fais aucune retouche. Je préfère Photoshop qui est beaucoup plus puissant pour cette tâche.
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CRÉDITS
Concept, photo principale et détails : 
Patrick Bosc 
@patrick.bosc - www.patrickbosc.com 

Modèle : Maxime Croyal 
@de_croyal 

MUA : Émilie Vernon
@gangdenanas - gangdenanas.fr 

Costume : Maison Grout Bordeaux 

Matériel utilisé : Canon 5DS  
+ Canon EF 85mm f1,4 L IS 
3 flashes Elinchrom BRX500  
+ modeleurs

des ombres sur le visage, et régler séparément l’intensité du 
décor d’arrière-plan.

Le travail de post production a consisté à assembler ces 
deux prises, détourer le fond blanc, puis à effectuer les petits 
travaux cosmétiques de détail sur le décor, le costume, les 
accessoires. Les étapes de travail s’enchainent ensuite logi-
quement ; insertion du paysage, ajout des papillons à partir 
d’images achetées en banque d’image (on ne s’improvise pas 
photographe animalier  !), puis le fastidieux mais gratifiant 
travail de refaire la lumière et les ombres sur chacun d’entre 
eux. Le reste de la post production est assez classique  : 
séparation de fréquences pour la peau et certaines textures, 
Dodge & Burn, corrections de chromie et des contrastes, le 
tout en conservant toujours des calques de réglage et les 
masques afin de ne pas travailler « destructivement » et pou-
voir revenir en arrière à tout moment, ce qui m’arrive souvent. 
Cela produit des fichiers de travail gigantesques (plusieurs 
Go), mais c’est le prix à payer.

« Une photo très personnelle »

Je l’ai déjà précisé, cette image est une des plus person-
nelles que j’ai réalisées. Il me faut le contextualiser. En août 
2015, à Royan, j’ai subi un infarctus du myocarde, suivi par 
un arrêt cardiaque de quelques minutes. Ma conjointe de 
l’époque a su réagir très rapidement, trouver un médecin et 
un pompier qui étaient en vacances non loin du lieu où cela 
s’est passé, puis j’ai été transporté en urgence à l’hôpital de 
Saintes où j’ai été placé en coma artificiel pendant plus de 
10 jours. Je suis, de l’aveu des médecins, ce qu’on appelle 
un « miraculé ». 

Cet accident, qui a eu l’effet d’un tsunami sur mon existence, 
a radicalement transformé ma vie encore aujourd’hui, plus de 
7 ans après. J’ai voulu rendre hommage à tous ceux grâce à 
qui je suis toujours là. Et en utilisant les moyens d’expression 
des vieux maîtres que je vénère : l’allégorie, le symbolisme, 
les anamorphoses... Passons-les en revue.

Le modèle me représente bien évidement. Il expose un cœur 
anatomique surdimensionné, dont un des côtés est ouvert, 
et des papillons blancs viennent se regrouper dans une zone 
précise. Ils sont une allégorie des personnes du corps médi-
cal qui ont veillé sur moi pendant mon hospitalisation, et bien 
après mon accident. À l’arrière-plan, le caducée, symbole de 
la médecine, rend hommage aux prouesses des médecins. 
Le crâne, dont la symbolique est assez évidente joue un rôle 
de Memento Mori comme dans les vanités classiques : vient 
un temps où l’humain réalise qu’il est mortel. Le sablier est 
un autre symbole fort très utilisé en peinture classique et 

peut revêtir une variante de symboliques assez proches liées 
au temps. Ici, le sable n’est pas encore écoulé et indique que 
l’heure n’était pas venue. Il faut profiter de l’instant présent. 
J’y vois un symbole hédoniste.

Entre les montagnes et l’épaule du modèle, se dresse un 
bâtiment au lointain. Il indique le lieu. Ceux qui connaissent 
la ville reconnaitront l’architecture contemporaine de Notre 
Dame de Royan. Au-dessus de la niche en chiffres romains, la 
mention indique la date du 6 août 2015.

Enfin, sous la niche et caché sous forme d’anamorphose gra-
vée, un prénom suivi de la mention latine Salvator (sauveur) 
rend un hommage dissimulé à la personne à qui je dois d’être 
encore en vie. Pour que l’anamorphose devienne lisible, il 
faut fermer un œil et observer l’image dans l’axe, depuis un 
des côtés, à la manière de la célèbre anamorphose d’Holbein 
dans « Les Ambassadeurs ». �

Gros plan sur le cœur. Les papillons sont ajoutés un à un, 
puis la lumière et les ombres sont refaites à la tablette  
sur chaque papillon, répartis sur une cinquantaine  
de calques Photoshop.

Le clocher anonyme qui se trouvait sur cette toile 
du 16ème siècle est remplacé par une silhouette de 
l’église ND de Royan.

J’explique à Maxime comment  
se positionner autour du cœur. Le décor 
en arrière plan et la position du modèle 
doivent être précis. © S. Bouyer

La talentueuse Émilie Vernon m’explique un choix qu’elle me 
propose pour le maquillage de Maxime. © S. Bouyer


