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Résumé


Le post-traitement est généralement une étape délicate du processus de création pour les photographes : comment s’y prendre ? Quelles corrections sont incontournables ? Par laquelle commencer ? Scott Kelby propose dans cet ouvrage une solution pratique et concrète pour travailler dans Lightroom, le logiciel de prédilection des photographes. Il y présente son propre flux de production, qui repose sur sept grandes étapes.


Vous découvrirez dans ces pages une nouvelle manière de traiter vos images, grâce aux puissants outils de Lightroom. En suivant la méthode de Scott Kelby, vous réduirez la postproduction de vos photos à seulement sept points-clés : dès lors que vous ouvrirez une image de qualité moyenne dans Lightroom, vous saurez exactement comment procéder, étape par étape, pour obtenir un résultat saisissant, de façon efficace et sans aucune perte de temps.


Photo de paysage, de sport, de nuit, de portrait, d’architecture… Entraînez-vous à la « méthode Kelby » sur tous les genres photographiques en suivant les 21 leçons proposées dans l’ouvrage. À la fin de votre apprentissage, vous serez fier de savoir comment tirer le meilleur parti de Lightroom pour transformer n’importe quelle image terne en véritable petit chef-d’œuvre !
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L’auteur


Auteur de nombreux best-sellers consacrés à la photographie, ainsi qu’à Photoshop et Lightroom, Scott Kelby dirige la société Kelby Media Group, dont les activités couvrent la formation, l’enseignement et l’édition. Chaque année, il forme des milliers de photographes professionnels. Pour en savoir plus, rendez-vous sur LightroomKillerTips.com ou scottkelby.com.
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INTRODUCTION


LA MÉTHODE EN 7 POINTS-CLÉS


Le principe


Désolé pour cette accroche dans le plus pur style journalistique, d’autant que vous aimeriez vous plonger sans tarder dans la première leçon et commencer à traiter vos images, mais voilà, arrivé à la moitié de la deuxième leçon, vous risquez de regretter d’avoir raté cette partie dans laquelle je révèle ma méthode. Croyez-moi, si vous me consacrez d’abord deux petites minutes, vous tirerez un bien meilleur parti du contenu de ce livre et de votre travail dans Lightroom. Vous comprendrez bien mieux le système que je vous propose et ce que j’essaie de vous enseigner.


Nous allons procéder sous la forme de questions/réponses, très pratique pour ceux qui ont un problème de compréhension (pas vous, mais d’autres personnes, bien entendu). Allons-y.


Q. En quoi les 7 points-clés me seront-ils utiles ?


R. Ce livre va tenter de régler trois des problèmes les plus fréquents lorsque les gens traitent leurs images dans Lightroom.


(1) Ils ouvrent une photo, constatent qu’elle a un problème et ne savent ni quoi faire, ni par quoi commencer.


(2) Ils possèdent déjà un livre sur Lightroom (peut-être l’un des miens), dans lequel on leur explique la courbe des tonalités ou comment appliquer un profil d’entrée. Ils arrivent à peu près à corriger leurs images, avec le bouquin ouvert, mais la fois suivante, trois jours ou trois semaines après, ils ont déjà tout oublié. Les voilà donc obligés de rouvrir leur bouquin, cette méthode ne permettant pas de retenir quoi que ce soit.


(3) Ils savent que Lightroom peut régler certains problèmes et même améliorer leurs images, mais ils ne savent pas quel curseur utiliser pour y parvenir.


Q. Ce livre va-t-il régler tous ces problèmes ?


R. Bien sûr ! On s’occupera d’abord du premier problème (je ne sais pas comment faire). Il y a 21 leçons à suivre, elles sont organisées comme des chapitres et ont toutes un point commun, comme vous allez bientôt le découvrir. Chacune commence par une image originale, plate et sans saveur, telle qu’elle est dans l’appareil photo (elles sont toutes plutôt médiocres, ne me jugez pas). Vous pourrez télécharger ces originaux, ce qui vous permettra de reproduire toutes les étapes expliquées ici, sans rien oublier, et d’obtenir des résultats fantastiques en quelques minutes.


Q. En quoi ce livre est-il différent ?


R. Réfléchissez. La plupart des bouquins sur Lightroom suivent le même principe : un sujet par paragraphe, un sujet par chapitre. Par exemple, vous aurez une page sur la netteté, une autre sur la balance des blancs. C’est bien, mais la réalité est très différente. Il ne suffit pas d’ouvrir une photo, d’appliquer une seule correction et de l’enregistrer pour qu’elle sorte du lot. En effet, dans la vraie vie, la balance des blancs corrige une chose parmi dix autres. Finalement, vous n’êtes pas plus avancé. Attention, je ne dénigre pas les autres auteurs, mes propres livres ont le même défaut. Ainsi, Photoshop pour les utilisateurs de Lightroom, propose un chapitre entier sur la retouche locale, dans lequel je détaille comment traiter certaines portions de l’image avec les outils Pinceau de retouche, Filtre gradué, etc. Mais quel outil va régler votre problème du moment ? Lequel utiliser en premier, en second, puis en dernier ? Quel est le plus efficace ? Quels sont les outils à éviter ? Dans quel ordre faut-il travailler ? Vous le voyez bien, il manque quelque chose dans notre façon d’appréhender Lightroom. Aujourd’hui, il s’agit du principal logiciel de traitement d’images ; ma méthode a évolué au fil des années et je suis maintenant très excité à l’idée de la partager avec vous.


Q. D’où vient le principe des 7 points-clés ?


R. Eh bien, en collectant des photos finalement assez médiocres pour la première version de ce livre. En travaillant à en faire de belles images, j’ai immédiatement réalisé que j’utilisais, encore et encore, les mêmes réglages, les mêmes outils et les mêmes techniques. En découpant ma méthode, j’ai constaté que tout reposait invariablement sur sept techniques. Pas 36, et toujours dans le même ordre, à quelques exceptions près.


J’ai réalisé deux choses : (1) si je peux limiter ce processus à sept étapes, cela facilitera l’apprentissage de tout le monde, sachant que tout apprendre sur Lightroom n’est pas chose aisée, et (2), grâce à leur côté répétitif, ces sept points finiront par rester gravés en mémoire. Alors qu’avec les méthodes habituelles, vous aurez tout oublié au bout de trois semaines (dois-je faire la balance des blancs en premier ? Ou, plutôt, m’occuper de la plage tonale ?). Cela vous semble familier, n’est-ce pas ? Si c’est oui, alors ce livre est fait pour vous. Si ce n’est pas le cas, il est également pour vous (demandez à mon éditeur ce qu’il en pense).



Q. Si je comprends bien, je vais faire constamment la même chose ?



R. Tout à fait, et c’est ce qui fait tout l’intérêt de ce livre, car vous allez vous perfectionner. Bien entendu, chaque leçon et chaque image sont différentes, mais vous vous servirez des sept points de la même façon, et presque toujours dans le même ordre. À un moment donné, vous allez vous dire « Oh, encore ce truc ? Ça fait au moins dix fois, je commence à le savoir ! ». Bingo ! Voilà le but de ce bouquin, ni plus, ni moins. Faire en sorte que tout devienne un acte naturel et routinier. Mon flux de travail deviendra le vôtre, vous vous direz, en souriant, « ça, je sais comment le faire, j’ai compris le truc. » Et ça marche ! Je ne compte plus les témoignages de gens du monde entier me disant que cela leur a changé la vie, tout au moins en matière de traitement d’images.


Q. Et donc, il s’agit des mêmes étapes, dans le même ordre ?


R. Pas toujours. Vous verrez, au fur et à mesure de la lecture, que cela peut varier. Par exemple, si je me trompe de balance des blancs sur l’appareil, l’image étant trop bleue, il faudra que je le corrige en premier, avant de passer à l’exposition et de prendre des décisions plus pertinentes. Donc, de temps en temps, on changera l’ordre, ce qui n’est pas un problème en soi.


Q. Cette méthode s’applique-t-elle également à la version cloud de Lightroom ?


R. Absolument, si ce n’est que certaines fonctions ne portent pas exactement le même nom dans Lightroom Classic et dans Lightroom cloud, comme le panneau Corrections de l’objectif, dans le premier qui s’appelle « Optique » dans le second (merci Adobe !). Cependant, les curseurs et les outils sont les mêmes. Ne vous inquiétez-pas, cela ne concerne que quelques outils et je le signalerai à chaque fois. Il y a aussi quelques fonctionnalités de Lightroom Classic qui n’existent pas encore dans Lightroom cloud, comme la vue côte à côte que je montre à la fin de chaque leçon. Il n’y en a pas tant que ça, mais suffisamment pour agacer (encore merci, Adobe).


Q. Dois-je suivre toutes les leçons, même si je ne fais pas de portrait, de photo de paysage ou de voyage ?


R. Oui, vous devriez. Tout est question de répétition. Peu importe le sujet de la photo, on applique les mêmes principes. L’avantage, c’est que vous allez assimiler des techniques qui vous serviront aussi en dehors de votre travail habituel dans Lightroom, et c’est une très bonne chose. Bref, suivez toutes les leçons, même s’il ne s’agit pas de votre sujet de prédilection.


Q. En feuilletant le livre, je constate que certaines corrections sont subtiles. Est-ce normal ?


R. Cela tient surtout à la taille des illustrations permise par le format du livre et aussi parce que les changements sont moins perceptibles sur papier qu’à l’écran. Certaines corrections seront également très subtiles, mais elles ont leur importance et c’est leur cumul qui aura un impact sur l’aspect de vos images. Vous le constaterez en utilisant les images d’exercice.


Q. J’ai bien compris. Mais pourriez-vous enfin m’indiquer ces 7 points-clés avant que je n’en puisse plus d’attendre ?


R. D’accord, vous avez assez patienté. Mais, avant d’aller plus loin, je vous préviens, la liste ne va pas vous transporter d’enthousiasme. Il s’agit d’outils de Lightroom, que vous avez d’ailleurs probablement déjà utilisés. Il n’y aura pas de fonction secrète, cachée par Adobe et exigeant un code pour y accéder. Le secret, ici, ne tient pas au nom des outils mais à la manière de s’en servir et de ce que vous aurez appris dans les leçons qui vont suivre. Voici donc la méthode, à commencer par le Point 1.


Voilà les techniques qui constituent ma méthode des 7 points-clés. Ne vous laissez pas abuser par l’apparente simplicité qui se cache derrière ces noms, il s’agit vraiment d’outils puissants. Si vous les utilisez comme je l’explique, dans l’ordre que je vous donne, vous verrez se dessiner un plan de travail, vous saurez où commencer, que faire ensuite et comment finir votre travail sur les photos, de sorte qu’elles soient comme vous le souhaitez.
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[image: image] Appliquer un profil RAW



Le fait de photographier en RAW permet de décider du rendu de base de vos images. Pour cela, vous allez choisir et appliquer l’un des profils d’entrée proposés par Adobe. Ainsi, votre image aura un aspect plus flatteur que l’original, qui sera à la base de votre traitement. Si vous photographiez au format JPEG, vous ne pourrez pas, pour des raisons évidentes, appliquer un profil pour fichier RAW. De toute façon, le rendu de votre image aura déjà été décidé par l’appareil de prise de vue. En effet, ce dernier applique un profil qui lui est propre, et que vous ne pourrez pas ignorer et remplacer dans Lightroom. Dans ce cas, la méthode s’appellera « Les 6 points-clés de Lightroom ».


À noter : ce système fonctionne parfaitement pour les JPEG issus des boîtiers, alors ne vous en faites pas si ne travaillez pas en RAW. En revanche, si nous nous retrouvons accoudés à un comptoir et que vous me demandez « Scott, dois-je photographier en RAW ? ». Ma réponse sera « Oui, absolument ! ». Mais pourquoi ? Je vais essayer de ne pas être trop technique : en RAW, votre appareil va capter une plage de luminosité bien plus étendue et, une fois dans Lightroom, vous obtiendrez de meilleurs résultats, notamment avec certaines corrections (nous les aborderons plus tard). Vous pourrez modifier radicalement l’aspect de l’image après coup, notamment avec un profil d’entrée et la balance des blancs. La latitude de correction du format RAW n’entraîne pas de dégradation de l’image, ce qu’on appelle un traitement non destructif et réversible. On peut le considérer comme l’équivalent du négatif argentique, vous savez, ce truc qu’on utilisait à l’époque des dinosaures. Mais si le RAW présente des avantages indéniables, vous n’êtes pas obligés de l’utiliser pour profiter de ma méthode.
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[image: image] Obtenir les bonnes couleurs



Quand les couleurs ne sont pas bonnes, eh bien, elles ne sont pas bonnes et il faut se pencher sur la balance des blancs. Vous découvrirez plusieurs méthodes (y compris celle que je préfère) et vous apprendrez également qu’une balance des blancs parfaite n’est pas toujours un but en soi, même si cette étape de postproduction est indispensable. La postproduction représente tout ce qu’on peut faire à une image sur un ordinateur ou même un appareil mobile. En général, on parle de « postprod », car c’est (a) plus cool et (b) plus facile à prononcer. Quoi qu’il en soit, il s’agit d’un point qui est bien plus important que vous pourriez le penser (ce qui explique, comme vous le verrez plus tard, pourquoi on l’aborde dès le début du traitement des images).
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[image: image] Étendre la plage tonale



Voici encore une correction importante, à faire d’emblée, qui consiste à pousser les hautes lumières et les parties sombres de l’image sans les écrêter (c’est-à-dire sans détruire les pixels correspondants). En revanche, si les parties les plus sombres sont un peu bouchées (trop denses), ce n’est pas bien grave. Aux heures de gloire de l’argentique, on avait tendance à exposer pour les parties sombres du sujet et on laissait les hautes lumières se débrouiller. Aujourd’hui, avec le numérique, on expose pour les tons les plus clairs (afin de les préserver) et on laisse les ombres se débrouiller (si cela vous semble confus à ce stade, vous allez rapidement vous y faire et vous pourrez même ramener votre science au club photo, ce qui vous assurera d’abord quelques applaudissements timides puis, une fois que cela aura germé dans le cerveau de votre audience, une standing ovation. Cela m’est arrivé plein de fois, mais il faut dire que mon charisme à la George Clooney n’y est pas étranger…). Cette technique de maîtrise de la plage tonale est si facile, comme vous le verrez rapidement, que vous l’utiliserez pour chaque photo. C’est en tout cas ce que je fais et cela marche si bien qu’aujourd’hui, c’est George Clooney qui me tire le portrait (dans mes rêves).
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[image: image] Contourner les limites du capteur



Si nos yeux sont en mesure de percevoir une plage tonale étendue, ce n’est pas le cas des capteurs des appareils photo. De fait, on se retrouve fréquemment avec (entre autres) des contre-jours. En effet, nous arrivons à voir tous les détails d’une scène, le sujet n’est pas qu’une silhouette, tout simplement parce que nos yeux s’adaptent parfaitement à la situation. Pourtant, après avoir pris un cliché, la scène, qui paraissait normale à notre regard, est bien plus sombre dans la photo. Une solution consiste à compenser l’exposition à la prise de vue ; sinon, il reste la postproduction (vous voyez comme ce terme est cool !). Un autre problème récurrent est de cramer les hautes lumières au point qu’il n’y a plus de détails, ce qu’on appelle « l’écrêtage ». En général, en postproduction, on arrive à les restaurer, mais pas toujours (d’où l’intérêt d’activer l’indicateur d’écrêtage sur l’écran arrière de l’appareil). Bref, ce quatrième point n’intervient qu’en cas de soucis liés à la dynamique du capteur, si l’on n’a pas agi en conséquence au moment de déclencher. Il n’est pas de question ici de blâmer qui que ce soit, le but étant de régler ces problèmes quand ils se présentent.
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[image: image] Peindre avec de la lumière et retoucher



À la grande époque de la chambre noire (dans laquelle on s’extasiait également sur la haute technologie des bandes huit pistes), on utilisait une technique appelée « dodge & burn », qui consistait à éclaircir ou à assombrir certaines portions de l’image. Lightroom permet d’aller encore plus loin. En fait, on peut littéralement peindre avec de la lumière, de la couleur et même de la netteté, pour mettre en valeur des détails sans toucher au reste de l’image. Ces outils sont très puissants et, dans ce point, vous apprendrez à vous en servir pour corriger les problèmes, retoucher un portrait ou créer des effets saisissants.


Il s’agit du moyen à la fois le plus simple et le plus efficace pour tirer la quintessence de vos images. À force de pratique (éclairer là où vous le souhaitez, en allant bien au-delà de la technique du « dodge & burn »), cela sera une seconde nature pour vous et changera définitivement votre manière de traiter les images.
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[image: image] Corriger les problèmes optiques



Tout comme le capteur de votre appareil photo, vous devrez également prendre en compte les problèmes des objectifs. Néanmoins, ils sont très faciles à corriger, et l’impact sur les images est bien plus important que vous ne l’imaginez. Quand vous vous en serez rendu compte, vous aurez envie de revisiter vos anciennes images et d’appliquer les corrections d’objectif. Dans la plupart des cas, il suffit d’activer un outil, éventuellement d’agir sur un ou deux curseurs, mais, bon sang, quelle différence ! Vous noterez que j’utilise « bon sang », une expression qui peut vous sembler vieillotte. C’est parce que je suis de la génération des seventies, ce qui ne veut pas dire que j’ai 70 ans mais que je suis encore un fringant jeune homme né dans les années 1970. Bon, je m’égare. Retenez simplement que corriger les défauts de l’objectif améliore considérablement l’aspect de vos images et que nous le ferons donc systématiquement.
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[image: image] Travaux de finition



Le dernier point consiste à finir le traitement de l’image. Il s’agit aussi bien d’accentuer la netteté, une étape qui concerne chaque image, que d’appliquer un effet esthétique ou un rendu particulier, avant de livrer l’image au client, de l’ajouter à son portfolio ou, tout simplement, de la publier sur Instagram. Croyez-le ou non, mais Instagram n’existait pas pendant mon enfance (dans les années 1840). À l’époque, on ne parlait que de télégraphe, de ruée vers l’or, et on n’avait guère de temps à passer sur Internet.


Bon, je m’écarte à nouveau du sujet. En tout cas, voilà nos sept points. Dès la page suivante, je vais répondre à quelques questions de dernière minute, avant de nous plonger dans les 21 leçons. Et, si vous hésitez encore, prenez votre temps, respirez un bon coup, détendez-vous en observant l’espace vide sous ce paragraphe, puis tournez la page quand vous vous sentirez enfin prêt. Allez à votre rythme, personne ne vous juge !





Q. Vais-je utiliser tous les points pour chaque photo ?



R. Non. Fort heureusement, toutes vos photos ne sont pas loupées au point de devoir appliquer tous les points-clés. La plupart du temps, seuls quatre ou cinq d’entre eux sont nécessaires, mais vous aurez l’occasion de les pratiquer tous. En revanche, si vous constatez qu’il faut tous les appliquer à chacune de vos images, c’est qu’il y a un gros problème, en amont de l’étape de postproduction. Quoi qu’il en soit, chaque photo exige différentes corrections et vous aurez ici l’occasion de vous entraîner à déterminer lesquelles sont nécessaires. Au début de chaque leçon, j’indiquerai quels points-clés y seront abordés. Et, même si vous vous sentez à l’aise assez rapidement, je vous conseille de suivre chaque exercice. En effet, dans toutes ces pages, j’ai distillé un tas de petites astuces qui vont bien au-delà de la méthode et qui vous aideront à améliorer vos images. En bref, en suivant chaque leçon, vous apprendrez beaucoup de choses.
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