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Lumière


Pratique photo



La maîtrise de la lumière est fondamentale en photographie. Au même titre que la composition, elle intervient dans le processus de création de toute image. Il est non seulement essentiel de savoir apprécier la lumière à sa disposition, mais il faut également apprendre à la travailler pour obtenir un rendu conforme à ses intentions. Dans ce guide pratique illustré, l’auteur et photographe Syl Arena en présente les caractéristiques principales dans le but de vous aider à la percevoir (direction, intensité, couleur, contraste et dureté), avant de vous initier aux réglages de l’appareil influant sur son contrôle. Il aborde ensuite différentes situations de prise de vue en lumière naturelle puis en lumière artificielle. Il vous explique alors comment tirer parti des conditions environnantes et quel matériel utiliser pour modeler l’éclairage (flash intégré, flash d’appoint, réflecteur, filtre…).




Suivez les conseils délivrés dans ce guide pratique illustré.




	Apprenez à « lire » la lumière et les ombres.


	Façonnez-les en vous familiarisant avec les réglages de l’appareil photo et les accessoires prévus à cet effet.


	Découvrez les techniques et astuces pour réaliser de magnifiques portraits, en plein air ou à l’intérieur.


	Installez un mini-studio pour vos photos d’objets.


	Mettez en pratique les nombreux conseils de l’auteur et assimilez les notions abordées au fil de l’ouvrage grâce aux exercices présentés à la fin de chaque chapitre.
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1. Les cinq caractéristiques de la lumière
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La photographie commence par l’observation attentive de la lumière





« Soyez obnubilé par la lumière ! » C’est le meilleur conseil que je peux donner à un photographe. Beaucoup d’entre eux s’intéressent en priorité aux boutons, aux commandes ou aux logiciels, au lieu d’apprendre à apprécier la lumière. Cela vous ouvrira les yeux, vous fera découvrir des occasions de prendre de belles images, mais également de sentir quand la lumière n’est pas suffisamment bonne pour réaliser des photos de qualité.


Photographier signifie « écrire avec la lumière ». Intéressons-nous donc à ses cinq caractéristiques fondamentales, à savoir : la direction, l’intensité, la couleur, le contraste et la dureté.


Une analyse de l’image
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Prendre des photos en plein soleil est un défipour votre appareil, en raison de l’écart extrême entre hautes lumières et zones d’ombre. Dans le cas de cette image, un coup de flash aurait permis de déboucher les ombres. Malgré tout, j’aime beaucoup cet instantané de mon fils Tony, pris à Crater Lake, dans l’Oregon. N’oubliez pas qu’il vaut mieux une image imparfaite que rien du tout, parce que vous étiez, à ce moment précis, en train de chercher un accessoire dans votre sac.


Une analyse de l’image


Mon mantra à propos de la lumière se résume à : « Pour obtenir un éclairage intéressant, vous devez créer des ombres intéressantes. Donc, observez la lumière et réfléchissez aux ombres. » Dans cette image d’un petit globe vernis, les ombres vous expliquent tout à propos de la lumière : le nombre de sources d’éclairage, leur position et leur taille par rapport au sujet.
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Soyez obnubilé par la lumière


Quels que soient leurs sujets de prédilection, les meilleurs photographes sont ceux qui sont obsédés par la lumière. Je souhaite ardemment que vous en fassiez un jour partie, aussi bien en termes de pratique que de sensibilité à percevoir la lumière. Pour commencer, je vous encourage à analyser votre éclairage environnant, à n’importe quel moment de la journée.


Pour bien saisir ma démarche, voici un condensé de ce que j’ai pu observer du matin jusqu’au soir à propos de la lumière…




	Au réveil, j’étudie la tache dorée du soleil sur le mur de ma chambre.


	Au petit-déjeuner, je contemple les ombres projetées par ma tasse de café et j’essaye de comprendre pourquoi il y en a trois.


	À midi, j’observe de quelle manière le soleil au zénith rend les ombres des passants nettes et minuscules.


	De retour à la maison, j’apprécie les reflets du soleil sur l’asphalte et sur les parois métalliques d’un entrepôt.


	Une demi-heure après le coucher du soleil, j’admire la teinte saumon des nuages à l’ouest, et le camaïeu du ciel, passant de l’indigo au turquoise, le long de la ligne d’horizon.





Oui, à l’évidence, je suis obsédé par la lumière, et j’espère que cette manie sera désormais la vôtre !




Et clic ! Prenez des photos mentalement


Je prends des photos dans ma tête en permanence. En battant le pavé et en observant un rayon de soleil dans un parc : « clic ! ». Au restaurant, mon oeil est attiré par la lumière d’une bougie qui traverse une carafe d’eau en dessinant une mosaïque sur la nappe : « clic ! ». Au feu rouge, je regarde autour de moi et je vois une belle lumière qui, après avoir été renvoyée par une camionnette argentée, éclaire le visage d’un autre conducteur : « clic ! ».


N’attendez pas d’avoir votre appareil en main pour trouver des occasions de photographier : faites-le tout le temps !






DICCD : un sigle à retenir


DICCD est une abréviation, une aide mnémotechnique pour vous rappeler mes cinq façons d’évaluer la luminosité ambiante. Ce sigle est constitué de la première lettre de chacun des mots caractéristiques de la lumière.




	
Direction : d’où vient la lumière ? De face, de côté ou de l’arrière ?


	
Intensité : quelle est la luminosité de chaque source ?


	
Couleur : de quelle couleur est la lumière ? Blanche, rouge, bleue ?


	
Contraste : la transition entre hautes lumières et zones d’ombre est-elle progressive ou abrupte ?


	
Dureté : quel est l’aspect du bord des ombres ?





Vous l’avez compris, les meilleurs photographes considèrent la lumière comme la chose la plus importante qui soit. Faites-en autant ! Je peux vous promettre que si vous assimilez sérieusement ce qui se cache derrière cette notion, vos photos s’amélioreront rapidement.


Voir la lumière ne concerne pas uniquement le regard. Vous devrez également réfléchir à sa façon d’être : souvenez-vous de DICCD.


Direction


D’où vient la lumière ? De face, de côté ou de l’arrière ?


La direction de la lumière a une influence déterminante sur les formes et les textures qui composent vos images. Pour être plus précis, son orientation détermine l’étendue des ombres, lesquelles donnent l’impression de relief et mettent en valeur les textures.


Au début de chacune de mes formations, je fais part de mon mantra à mes stagiaires. Je répète donc : « Si vous voulez obtenir une lumière intéressante, il faut créer des ombres intéressantes. Observez la lumière et réfléchissez aux ombres. »


Pourquoi les ombres sont-elles si importantes ? Lorsque nous observons une scène, l’impression de relief vient de la distance entre les yeux qui nous procure une vision stéréoscopique. Nous voyons en trois dimensions : hauteur, largeur et profondeur. Cependant, une photo sur un écran ou un tirage papier est à deux dimensions seulement : hauteur et largeur. L’écran ou la feuille de papier étant plats, l’impression de profondeur est due à la géométrie et aux ombres. Dans le cas de la géométrie, nous partons du principe que les éléments les plus volumineux sont les plus proches, et les plus petits, les plus éloignés. Quant aux ombres, leur aspect est lié aux formes des objets et éléments présents dans l’image.


La boussole d’éclairage


Dans une photographie, c’est l’angle entre l’appareil photo et la source de lumière qui détermine la position et l’étendue des ombres. Pour simplifier la discussion, partons du principe que la lumière tourne autour du sujet.


C’est vous, en tant que photographe, qui établissez la direction de la lumière en composant l’image. Si vous tournez autour du sujet, son orientation va changer au fur et à mesure de vos déplacements. Comme vous pouvez le voir sur la figure 1.1, qui représente une boussole d’éclairage, la lumière peut provenir de quatre directions.




	
De l’appareil photo, ou dans son axe (rouge) : la lumière du soleil vient de derrière vous ou le flash est monté sur l’appareil. Dans ce cas, l’éclairage sera plat, sans ombres significatives. Les photos obtenues manqueront de profondeur.


	
Décalée et orientée vers le sujet (vert) : la lumière arrive de chaque côté de l’appareil, ce qui crée des ombres, du relief et de la texture. Les ombres s’allongent au fur et à mesure que la source de lumière s’éloigne de l’axe de l’appareil photo. Vous constaterez qu’un angle de 45° est un excellent choix dans bien des méthodes d’éclairage.


	
De part et d’autre du sujet (orange) : lorsque la lumière frappe le sujet de côté, l’éclairage est intense, parfois excessif. En effet, à moins qu’un réflecteur ou qu’un éclairage d’appoint ne soit placé à l’opposé, le sujet sera très éclairé d’un côté, et portera une ombre dense de l’autre. Parfait pour certains portraits chargés d’un peu de mystère, mais contre-indiqué pour les ambiances plus glamour.


	
Derrière le sujet (bleu) : à moins de rechercher un effet de silhouette, une source de lumière placée derrière le sujet doit être considérée comme un éclairage secondaire ou d’appoint. J’aime beaucoup réaliser des portraits ainsi, avec le soleil décalé mais, dans ce cas, j’utilise systématiquement une source de lumière supplémentaire – réflecteur ou flash – pour déboucher leur visage. Comme vous le verrez dans le chapitre 3, un éclairage arrière permet de créer une aura lumineuse qui va détacher le sujet d’un fond plus sombre.
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Figure 1.1 La boussole d’éclairage est une vue au-dessus du sujet. Elle montre l’angle entre l’appareil photo et la source de lumière. À 90°, les ombres s’étendent et sont plus marquées. La lumière qui provient de derrière le sujet crée un halo brillant qui le détache de l’arrière-plan.





Malgré leurs qualités, les appareils photo ne sont pas capables de restituer toute la dynamique de la vision humaine. Si l’écart entre les hautes lumières extrêmes et les ombres les plus denses est trop important, certaines informations risquent de ne pas être enregistrées, dans les parties les plus claires ou les plus sombres de l’image, voire les deux. Pour déboucher les ombres, vous pouvez utiliser un réflecteur ou une source de lumière d’appoint.




Éclairage : un peu de vocabulaire 


Éclairage principal (Key light) : lumière principale qui éclaire le sujet, soit de face, soit légèrement décalée.


Éclairage d’appoint (Fill light) : source de lumière permettant de déboucher les ombres, soit par l’intermédiaire d’un réflecteur qui renvoie la lumière, soit par l’ajout d’une autre source lumineuse (flash).


Rim light ou Hair light : lumière dont la source se trouve derrière le sujet, et qui crée un halo ou un liseré autour de lui.





Passons à la pratique et comparons les portraits des figures 1.2 et 1.3. Vous noterez que je n’ai pas modifié les réglages d’une photo à l’autre ; seule la position de la source de lumière change. À gauche, le vêtement est sans relief et on ne distingue pas les plis. Même chose pour le visage. En décalant la source d’éclairage de 45° vers la droite, comme vous pouvez le voir sur la figure 1.3, je crée des ombres et je redonne du relief au visage et au vêtement.


Parfois, vous n’aurez aucun contrôle sur la position de la source lumineuse, notamment à l’extérieur, au soleil. Dans ce cas, tournez simplement autour du sujet et observez, dans le viseur, de quelle manière la lumière atteint le sujet selon l’angle et le fait évoluer.
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Figure 1.2 Avec le flash monté sur l’appareil, l’éclairage est uniforme mais plat.

	
Figure 1.3 En déportant le flash à 45° à droite de Mallory, les ombres donnent du relief et l’éclairage met en valeur les textures.


 





Lumière directe, diffusée et réfléchie


Nous venons de voir de quelle manière l’angle entre l’appareil de prise de vue et la source de lumière influe sur les ombres dans l’image. Jusqu’à présent, je n’ai pas fait de distinction entre la lumière directe, diffusée ou réfléchie ; or, il est temps d’approfondir ces notions, et de voir comment se comporte la lumière en fonction de sa provenance, qu’elle soit directe ou non.




	

La lumière « directe », comme son nom l’indique, arrive directement, de la source vers le sujet, comme le montre la figure 1.4. Elle crée des ombres franches et contrastées avec des contours nets – nous le verrons plus loin dans ce chapitre. Le soleil est un exemple de lumière directe, tout comme un flash monté sur un appareil photo. Bien que ce type d’éclairage ait un champ d’applications intéressant, les photographes ont tendance à lui préférer la lumière diffusée ou réfléchie.
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Figure 1.4 La lumière directe provoque des ombres denses avec des bords francs.








	

La lumière « diffusée » passe au travers d’une surface translucide disposée entre la source et le sujet (figure 1.5). Les ombres sont nettement moins denses qu’avec la lumière directe, et les contours plus flous. Il est même possible que les ombres deviennent à peine visibles. Les nuages qui filtrent la lumière du soleil en sont un bon exemple, comme la vapeur d’eau ou bien encore un voilage devant une fenêtre qui diffusent également la lumière.
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Figure 1.5 La lumière qui passe au travers d’une surface translucide ou d’un banc de nuages va atteindre le sujet sous des angles multiples. Les ombres sont adoucies.








	

La lumière « réfléchie » rebondit sur une surface avant d’atteindre le sujet (figure 1.6). Il peut s’agir de la lumière renvoyée par un mur en béton, ou du soleil qui se réfléchit sur les nuages. Les photographes utilisent fréquemment des panneaux de polystyrène ou des réflecteurs en toile de différentes teintes pour rediriger la lumière vers le sujet. La tête d’un flash peut aussi être orientée vers un mur ou un plafond qui réfléchira l’éclair. Tout comme la lumière diffusée, la lumière réfléchie est plus douce.
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Figure 1.6 La lumière qui passe au travers d’une surface translucide ou d’un banc de nuages va atteindre le sujet sous des angles multiples. Les ombres sont adoucies.











Vous aurez noté que la différence entre lumière diffusée et lumière réfléchie tient à l’emplacement du diffuseur ou du réflecteur. Dans le premier cas, le diffuseur est placé entre la source d’éclairage et le sujet et, dans le second cas, la lumière est renvoyée vers le sujet par une surface réfléchissante. C’est pour cette raison que les nuages peuvent être considérés à la fois comme diffuseurs et réflecteurs. Quand la lumière du soleil traverse les nuages, ces derniers agissent comme un diffuseur, tandis que lorsque le soleil est bas sur l’horizon, ils renvoient la lumière et agissent comme un réflecteur.


Comme vous le lirez plus loin dans la section sur la dureté, la lumière diffusée ou réfléchie est plus douce parce que la surface apparente de la source est proportionnellement plus grande. Soyez rassuré : cela ne vous semble pas évident, mais vous comprendrez très bientôt pourquoi. Le point le plus important est de déterminer si la lumière est directe, diffusée ou réfléchie. Si elle est directe, vous pouvez l’atténuer et l’adoucir à l’aide d’un diffuseur ou d’un réflecteur.


Intensité


Quelle est la luminosité de chaque source ?


Des cinq notions qui composent le sigle DICCD, l’intensité est certainement la plus aisée à comprendre, et probablement celle qui présente le moins d’intérêt artistique. Mettons de côté le fait qu’une source lumineuse peut être brillante ou faible, et intéressons-nous plutôt à la manière dont son intensité va influencer la prise de vue.


Les réglages d’exposition (vitesse d’obturation, ouverture du diaphragme et sensibilité ISO) reposent sur l’intensité lumineuse de la scène. Pour une quantité de lumière donnée, il existe plusieurs combinaisons possibles de vitesse, ouverture et sensibilité, appelées « exposition équivalente ». Ces réglages interagissent par opposition : en gros, si vous changez un réglage avec une valeur plus élevée ou plus rapide, l’autre réglage devra être diminué pour conserver la même exposition. Dès lors que vous comprenez ces notions de base, les implications d’ordre créatif se révèleront à vous.


Par exemple, la profondeur de champ correspond à l’étendue de la zone de netteté, du premier plan à l’arrière-plan de la scène photographiée. Une grande ouverture, tel f/2,8, laisse entrer beaucoup de lumière, mais la profondeur de champ est restreinte. Au contraire, avec une petite ouverture comme f/22, peu de lumière passe, mais la profondeur de champ est très étendue. Ainsi, si vous disposez de peu de lumière et que vous voulez une profondeur de champ étendue, vous devrez utiliser une vitesse d’obturation lente (risque de flou de bougé) ou une sensibilité élevée (risque de montée du bruit numérique). Si aucun de ces réglages ne convient, vous n’aurez pas d’autre choix que d’accroître l’intensité de la lumière.


Réajuster les ombres


Si vous utilisez plusieurs sources d’éclairage, leur intensité va agir sur le contraste de l’image qui est, comme nous le verrons très bientôt, l’écart entre les zones les plus éclairées et les plus sombres de l’image. En général, le contraste est causé par la différence d’intensité de l’éclairage, de chaque côté du sujet. En prenant le problème par l’autre bout : si une image paraît plate et terne, vous pouvez diminuer ou augmenter l’intensité de la lumière d’un côté ou de l’autre. Le contraste s’accroît puisque par ce biais vous introduisez des ombres.


Sur la figure 1.7, j’ai placé deux sources d’éclairage à 45°, à gauche et à droite du modèle, et je les ai réglées à la même puissance. Comme vous pouvez le constater, son visage manque de modelé, car il y manque des ombres qui soulignent les formes. Ensuite (figure 1.8), j’ai baissé la puissance à un quart, soit l’équivalent de deux diaphragmes, ce qui a pour effet de créer plus d’ombres et, par conséquent, de donner plus de relief à l’image.














	



[image: 1.jpg]


Canon 5D Mk II


200 ISO


1/125 s


f/8


70 mm


2 flashs







	



[image: 1.jpg]


Canon 5D Mk II


200 ISO


1/125 s


f/8


70 mm


2 flashs












	
Figure 1.7 J’ai placé de part et d’autre du sujet 2 sources d’éclairage orientées à 45°. La distance et la puissance sont les mêmes. Ombres et reliefs font défaut car l’éclairage est identique de chaque côté du modèle. Cela revient à prendre une photo avec un seul flash monté sur l’appareil.

	
Figure 1.8 Sans modifier mes réglages de prise de vue, mais en diminuant la puissance d’éclairage à gauche de deux diaphragmes, les ombres créées par l’éclairage de droite sont plus denses. Elles étaient présentes auparavant, mais l’éclairage de gauche les débouchait.







Si vous vous demandez quelle est la différence par rapport aux photos des figures 1.2 et 1.3, j’ai utilisé deux sources de lumière au lieu d’une. Ce que je veux également vous démontrer, c’est que pour créer des ombres, l’intensité de la lumière est aussi importante que sa position.


Distance et intensité


Un fait établi est que plus la lumière parcourt de distance, plus elle se diffuse, et plus elle perd en intensité, ce que démontre la loi du carré inverse de la distance. Si vous n’êtes pas matheux, souvenez-vous de ceci : pour qu’une lumière soit plus intense, il faut la rapprocher. À l’inverse, pour l’atténuer, il faut l’éloigner. Nous verrons également, dans le paragraphe consacré à la dureté, que la distance à laquelle se trouve la source de lumière agit sur les contours des ombres.


Couleur


De quelle couleur est la lumière ? Blanche, rouge, bleue ?


Sur vos photos, la couleur de la lumière fournit un certain nombre d’informations importantes à celui qui les regarde. Alors que vous étiez sur les lieux au moment de la prise de vue, l’observateur quant à lui ne dispose que des détails et des informations compris dans le cadre. Par conséquent, sachez que la couleur peut influencer en profondeur l’ambiance de vos images. Parfois, vous pourrez modifier la couleur pour obtenir un effet particulier (artistique, dramatique…) ; d’autres fois, vous devrez vous contenter de la lumière disponible, telle que vous la percevez.


Lumière froide et lumière chaude


Un moyen basique de décrire une couleur est de dire si elle est froide ou chaude. Les couleurs froides comprennent le vert, le bleu et le violet. Bien que pouvant être considérées comme relaxantes, elles peuvent également être interprétées comme étant glaciales ou tristes. Dans le même ordre d’idées, le vert peut évoquer quelque chose de bucolique, mais aussi être synonyme d’opulence.


Les couleurs chaudes sont à l’opposé de la roue des couleurs : elles incluent le rouge, l’orange et le jaune. Une lumière chaude est toujours considérée comme agréable. Les teintes chair plus chaudes sont un signe de bonne santé, de bien-être. En revanche, le rouge peut aussi bien signifier la colère que la passion.


Quand on parle de lumière « froide » ou « chaude », il s’agit bien entendu d’une légère teinte, et non d’une lumière intensément bleue ou orange. Dans les figures 1.9 et 1.10, la même scène apparaît complètement différente selon le moment de prise de vue. L’image de la figure 1.9 a une teinte froide car le soleil était encore sous l’horizon, alors que la figure 1.10, prise quelques minutes plus tard, bénéficie d’un éclairage du soleil juste au-dessus de l’horizon. Dans le chapitre suivant, nous verrons en détail l’influence de l’heure sur la couleur de la lumière.
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Figure 1.9 La lumière juste avant le lever du soleil crée une teinte bleue, car les rayons de l’astre sont réfléchis par la haute atmosphère.
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Figure 1.10 Quelques minutes plus tard, lorsque le soleil point à l’horizon, la lumière se pare d’une teinte dorée – d’où l’appellation « heure dorée » que lui donnent les photographes.





Température de couleur des sources de lumière


La température de couleur indique si une source de lumière tire sur le bleu ou sur le jaune. Fait surprenant, les températures de couleur les plus basses se rapportent à une lumière jaune, alors que les hautes températures décrivent une lumière bleue (figure 1.11). Pourtant, le jaune est considéré comme une couleur chaude et, à l’inverse, le bleu est considéré comme une teinte froide. Cela fait partie des notions quelque peu déroutantes en photographie, comme une petite valeur qui indique une grande ouverture de diaphragme. Bien sûr, il y a des explications techniques et scientifiques à cela, mais pour m’en souvenir, j’ai appris, étant jeune, que le bleu de la flamme était toujours plus chaud que la partie jaune. Par conséquent, une lumière avec une température de couleur élevée est plus bleue qu’une lumière avec une température de couleur plus basse.
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Figure 1.11 La température de couleur définit si une source de lumière tire sur le jaune ou le bleu. L’unité de mesure est le « kelvin » (et non « degrés kelvin » comme on l’entend parfois).





Concrètement, vous savez que la lumière d’une bougie a une teinte jaune très chaude. En revanche, peut-être ignorez-vous que l’ombre est très bleue. Nos yeux et notre cerveau font en sorte que la partie la plus lumineuse d’une scène donnée nous apparaisse blanche. C’est pour cette raison qu’un t-shirt blanc ou une feuille de papier éclairés par une ampoule classique semblent blancs, malgré tout. Ensuite, si vous sortez et allez à l’ombre de votre maison, côté nord, la feuille et le t-shirt paraîtront toujours blancs. On peut considérer nos yeux et notre cerveau comme bien plus intelligents que nos appareils photo.


Le réglage de la balance des blancs d’un appareil permet de compenser la dominante d’une source de lumière particulière. Comme nous le verrons plus en détail dans le chapitre 2, régler la balance des blancs permet de capturer les blancs en tant que tels, au lieu qu’ils soient légèrement ambrés ou bleus.


Gamme des couleurs


Les couleurs sont regroupées dans une plage également appelée « gamut ». Il y a la gamme des couleurs que vous pouvez voir, celle que votre appareil photo peut capturer, celle que votre écran peut afficher ou encore celle que votre imprimante peut restituer dans un tirage. Pour simplifier, j’aime bien me représenter ces gammes sous la forme d’une boîte de crayons de couleur. Vous le vérifierez ci-après, mais la boîte devient plus petite et le choix de couleur plus restreint au fur et à mesure que nous avançons dans le processus de création d’images, ce qui explique pourquoi une photo d’un coucher de soleil n’est jamais aussi riche que dans la réalité.


Sans entrer dans des détails trop techniques, j’aimerais que vous compreniez les limites imposées par votre matériel. La figure 1.12 est un graphique qui compare la vision humaine aux trois éléments qui ont servi à créer les illustrations de ce livre. La ligne jaune représente les couleurs que mon appareil est capable d’enregistrer. La ligne blanche correspond à ce que mon écran d’ordinateur est capable d’afficher et la ligne orange représente le gamut CMJN utilisé pour imprimer des livres et des magazines.
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Figure 1.12 Ce graphique compare la plage de couleurs que la vision humaine peut percevoir (le pavé dans son intégralité) à celle pouvant être capturée par mon reflex Canon 5D Mk III (ligne jaune), affichée sur l’écran de mon iMac (ligne blanche) et imprimée en quadrichromie (ligne orange).





Maintenant, observons les fleurs de la figure 1.13. C’est l’éclat des pétales rouges, vraiment impressionnant, que je voulais fixer lorsque j’ai pris cette photo. Croyez-moi, la version imprimée en CMJN dans ce livre est très loin de la réalité et de la profondeur des couleurs que j’ai admirées dans le jardin.
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Figure 1.13 Les rouges particulièrement saturés de ces fleurs sont hors d’atteinte des encres CMJN utilisées pour imprimer des publications. La couleur et la texture des pétales sont nettement moins spectaculaires que dans la réalité.





Le graphique de la figure 1.14, qui correspond à cette photo, permet de mieux comprendre ce qui se passe. Les points verts représentent la plage de couleurs enregistrée par l’appareil photo. Vous observez qu’il y a un amas de points verts en dehors de la gamme CMJN (la boîte orange), ce qui explique pourquoi les couleurs paraissent plus fades dans ce livre. Il y a également un certain nombre de points verts en dehors du gamut de mon écran (boîte blanche). Bien que mon appareil ait été capable d’enregistrer un nombre étendu de couleurs, il m’est impossible de profiter de toute leur richesse sur mon ordinateur. Elles n’ont pas non plus été reproduites à l’impression du livre, ce qui explique pourquoi la photo est nettement moins chatoyante que la scène originale.
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Figure 1.14 Les points verts dans ce graphique montrent la plage de couleurs de la photo originale. Le paquet de points verts en dehors de la boîte orange représente les couleurs hors gamme CMJN ; celui qui est en dehors de la boîte blanche correspond aux couleurs capturées par l’appareil mais non restituées par l’écran d’ordinateur.





En conclusion, si une photo de fleur ou d’un coucher de soleil n’a pas l’impact de la scène que vous avez vécue, c’est parce qu’elle contient des couleurs qui ne peuvent pas être enregistrées ou imprimées. Ne désespérez pas, cela n’empêche nullement de prendre et d’imprimer des images magnifi ques. En tant que photographes, nous devons connaître les limites de notre matériel, et savoir comment exploiter la lumière pour les contourner. N’oublions pas non plus que la technologie évolue très vite : je ne doute pas un seul instant que je pourrai, un jour, imprimer fidèlement l’éventail des couleurs chatoyantes de ces fleurs.




Pourquoi j’ai renoncé au noir et blanc 


Je suis convaincu que le plus grand miracle de la vision humaine est de percevoir les couleurs. Je sais que je vais en fâcher plus d’un, mais je revendique haut et fort le désintérêt total que je porte à la photographie en noir et blanc. Voici pourquoi.


En tant qu’apprenti-photographe, pendant de longues années, bien avant le numérique, j’ai pris énormément de photos en noir et blanc, tout simplement parce que la couleur revenait trop cher et était difficile à maîtriser. Je suis persuadé que les maîtres du XXe siècle qui m’ont influencé à l’époque – des gens comme Edward Weston, Ansel Adams et Minor White – avaient adopté le noir et blanc pour les mêmes raisons.


Aujourd’hui, grâce aux appareils numériques, aux ordinateurs et aux imprimantes, la photographie en couleurs est aussi abordable, financièrement et techniquement, que le noir et blanc. De plus, et je suis très sérieux, si le noir et blanc est tellement incontournable, pourquoi les grands peintres, tels Michel-Ange, Rembrandt ou Cézanne, travaillaient-ils en couleurs ? Je crois qu’ils peignaient en couleurs tout simplement parce que c’est ainsi qu’ils voyaient le monde.


Encore une fois, la vision des couleurs est un don de la nature. Sachez en profiter dans votre pratique de la photographie.





Contraste


La transition entre hautes lumières et ombres est-elle progressive ou abrupte ?


Le contraste décrit, en quelque sorte, la transition des hautes lumières vers les ombres. Les zones les plus brillantes d’une image sont les hautes lumières, et les plus denses, les ombres. Entre les deux, on trouvera successivement les tons clairs, les tons moyens et les tons sombres.
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