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Résumé


MAÎTRISEZ LA PUISSANCE DES COULEURS DE VOS IMAGES


Bryan Peterson, photographe, auteur et formateur connu pour ses photographies aux couleurs vives et aux compositions graphiques étonnantes dévoile pour la première fois les méthodes à l’origine de son usage si personnel de la couleur. En abordant des questions essentielles – comment photographier quel que soit le type de lumière, quel est le poids visuel d’une couleur, comment associer certaines familles de couleurs, comment utiliser au mieux l’exposition et le flash – Bryan Peterson et la photographe Susana Heide Schellenberg invitent le lecteur à apprendre à « voir les couleurs » et à en maîtriser toutes les subtilités et la puissance pour en jouer dans ses compositions et créer ainsi des images saisissantes.


Biographie auteur


Photographe professionnel, formateur en photographie et fondateur de The Perfect Picture School of Photography (PPSOP.com), Bryan Peterson est l’auteur de nombreux livres photo, dont plusieurs bestsellers internationaux, notamment Pratique de l’exposition en photographie. Réputé pour ses compositions graphiques et très colorées, il a remporté de nombreux prix photographiques et a été distingué par les magazines Communication Art et Print.


Susana Heide Schellenberg est une photographe professionnelle installée au Mexique.
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INTRODUCTION



Quand j’ai débuté ma carrière de photographe professionnel, au début des années 1970, j’utilisais, comme la plupart d’entre nous à l’époque, des pellicules noir et blanc, les moins chères. Je développais les films dans mon propre laboratoire et ne tirais que les meilleures photos.


Six mois après ma première photo noir et blanc, j’ai trouvé avec bonheur, dans un magasin de photo, sept pellicules périmées à moitié prix, que j’ai aussitôt achetées pour environ 14 dollars. En sortant, j’étais ravi des économies ainsi réalisées, et je savais déjà que j’allais toutes les utiliser en camping le week-end suivant.


À mon retour, j’ai rendu visite à mon frère – l’instigateur de ma passion pour la photographie – et j’ai partagé avec lui ma joie d’avoir utilisé les sept rouleaux. En les posant sur la table de la cuisine, je lui ai demandé si les pellicules périmées nécessitaient un traitement particulier. « Tu ne peux pas les développer, m’a-t-il dit en les voyant. Ce n’est pas du film noir et blanc, c’est de la diapo couleur. » Je suis resté sidéré n’ayant aucune intention de réaliser un diaporama. J’étais particulièrement fier des compositions que j’avais réalisées en camping, et jamais je ne verrais les magnifiques tirages noir et blanc que j’avais espérés. Devant mon immense déception, mon frère m’a expliqué qu’il était possible d’obtenir des tirages à partir de diapos ; cela demandait juste de l’argent, le développement était coûteux, et du temps, environ une semaine. À 18 ans, je n’étais pas patient, mais j’ai surmonté mon dépit et suis retourné au magasin avec mes sept rouleaux d’Agfachrome 50. Le jour où j’ai récupéré mes diapos reste un moment fondamental de ma carrière de jeune photographe. Tandis que je disposais les diapos sur la table lumineuse, j’ai découvert de belles compositions extrêmement riches en couleurs : les champs de fleurs sauvages et les nuages blancs pommelés donnaient l’impression de jaillir de la table lumineuse, de simples tranches de concombre et de tomate révélaient une palette éclatante grâce à l’association des couleurs complémentaires. Ce fut pour moi une révélation, j’étais saisi par l’incroyable puissance de la couleur. Quelques minutes plus tard, je décidai de racheter tout le stock de pellicules périmées du magasin. Il n’en restait malheureusement plus, mais le propriétaire me proposa un rabais intéressant si je les achetais par dix, et même encore plus intéressant si je lui prenais un lot de 20 pellicules. Je n’avais à cet instant pas encore idée du nombre de lots que j’allais acheter au cours des trente années suivantes. Ma passion pour la photographie couleur ne faisait que commencer.


Peu après, j’ai fait l’acquisition d’un filtre orange que j’utilisais pour photographier des levers et des couchers de soleil. En fouinant dans ce même magasin, j’ai découvert par la suite un filtre magenta foncé et un filtre bleu foncé. Si je ne me suis jamais beaucoup servi du filtre bleu, ce fut le début d’une grande histoire d’amour avec le filtre magenta. Je l’ai beaucoup utilisé pour les photos prises durant « l’heure bleue », avant l’aube et au crépuscule, lorsque le soleil est caché derrière l’horizon et que le ciel prend une dominante bleue, mais également pour photographier des paysages urbains ou naturels.


Ce que je n’avais pas réalisé alors, c’est que le fait de travailler en diapositives couleur m’obligeait à tout régler dans l’appareil. En noir et blanc, il m’arrivait souvent de masquer et de maquiller certaines zones au tirage, sans parler des recadrages judicieux. La diapo couleur imposait de sévères contraintes. Comme je ne pouvais pas développer le film moi-même, le défi quotidien consistait non seulement à profiter de la meilleure lumière possible et à obtenir la bonne exposition directement dans l’appareil, mais aussi à concevoir la composition la plus efficace. Le choix de l’objectif était essentiel, tout comme le positionnement. Je suis rapidement devenu expert dans le choix de l’heure, de la lumière, des saisons, et dans l’art et la manière de moduler l’exposition pour obtenir les couleurs les mieux adaptées ou les plus éclatantes. J’ai découvert la puissance du rouge, et pourquoi je préférais le photographier par temps couvert. J’ai appris à ne jamais photographier des portraits ou des nus éclairés de face ou de côté en lumière rasante (ou très chaude) – sauf à vouloir que les tons chair deviennent rouge écrevisse. J’ai aussi appris à obtenir des tons pastel, à diluer les couleurs pour obtenir un résultat plus léger, plus doux et vaporeux, simplement en surexposant de 1 à 3 diaphs.
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[image: image] Des taches d’huile sur le sol humide d’un parking forment un kaléidoscope de couleurs. Nul doute que vous avez déjà vu de telles flaques par un matin pluvieux et que vous n’avez jamais songé à vous arrêter pour prendre une photo. Peut-être le ferez-vous maintenant ?


Nikon D7200, 18–300 mm Nikkor, f/16 au 1/100 s, 800 ISO.





Penser en couleurs impliquait de porter une plus grande attention aux prévisions météo, dans l’espoir de ciels dégagés ou d’une tempête au coucher du soleil. J’ai fait mienne l’expression « Rouge le matin chagrin, rouge le soir espoir ». Par temps nuageux, je me rendais dans les bois, les forêts et les jungles, où une lumière plus douce favorise des nuances de vert atténuées. Par temps de pluie, impossible de résister aux charmes des rues mouillées, qui reflètent les enseignes au néon et les feux des voitures.


Avec l’avènement du numérique en 2002, mes 32 années de trucs et astuces se trouvèrent soudain confrontées à la marche inéluctable du progrès photographique. Je me sentais un peu comme un enfant à qui l’on demande de franchir une rivière à l’aide d’une corde ; le passage au numérique m’effrayait. Je l’ai donc abordé très prudemment et pour rapidement découvrir tous ses avantages, mais aussi ses inconvénients. Je pouvais prendre autant d’images que je le souhaitais sans avoir à acheter des lots entiers de films pour diapositives. Mais j’ai également découvert le manque cruel de couleurs vives dans mes photos ; j’avais jusqu’alors été gâté avec des films aux couleurs éclatantes comme la Kodachrome 25 ou 64, puis par les Fujichrome Velvia 50, Velvia 100 et la E100 VS de chez Kodak. C’est seulement après avoir découvert l’outil Correction sélective de couleur de Photoshop que j’ai enfin pu retrouver les couleurs vives de mes diapos couleur.
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[image: image] Il était environ midi à Guadalajara quand je suis tombé sur cette petite rue. En levant les yeux j’ai découvert cet assemblage de parapluies accrochés au-dessus de la rue. Comme la plupart d’entre vous, je n’aime pas photographier à midi, car la lumière est sans couleur, de la pure lumière blanche. Mais lorsque vous trouvez des sujets éclairés à contre-jour, cette même lumière peut être utilisée à votre avantage. Regarder à la verticale à midi n’est pas très différent de regarder vers l’est ou l’ouest au lever ou au coucher du soleil ; vous photographiez à contre-jour. Et si les sujets sont translucides, comme ces parapluies, vous enregistrerez toutes leurs couleurs, rendues encore plus vives par la transparence ! Notez que j’ai travaillé à la plus petite ouverture, f/22, pour accentuer l’effet de rayonnement.


Nikon D810, 24–120 mm Nikkor, f/22 au 1/320 s, 400 ISO.





Le présent ouvrage n’est pas un livre sur le post-traitement de la couleur. À aucun moment je ne vous proposerai des pas-à-pas, ni des actions fulgurantes dans Lightroom ou dans Bridge. Seules quelques pages en fin d’ouvrage traitent du post-traitement ? En effet, je suis un ardent défenseur du réglage de la composition et de l’exposition dans l’appareil. Il est possible aujourd’hui encore, comme au temps de l’argentique, de réaliser une composition spectaculaire et d’obtenir une exposition parfaite, sans le moindre recours à un logiciel en dehors d’éventuels ajustements mineurs.


Pour beaucoup de photographes, recadrer dans Photoshop ou Lightroom est devenu la norme – tout comme manipuler les niveaux de luminosité et de contraste, les ombres et les hautes lumières et, évidemment, la couleur. Aujourd’hui, de nombreux outils permettent de manipuler la couleur, d’ajouter des textures, de modifier l’éclairage, la couleur de la lumière, et de recadrer à sa guise. Avant même que vous l’ayez réalisé, votre photo d’origine s’est transformée en une autre image, que certains trouveront saisissante, mais à peine reconnaissable. À mon humble avis, cela n’a rien à voir avec l’« Art de la photographie », il s’agit plutôt de remplissage des zones numérotées.
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[image: image] Pendant mon séjour à Hong Kong, j’ai découvert cette image graphique d’or et d’argent au-dessus d’une bijouterie. Il y avait des centaines de personnes dans la rue autour de moi – dont beaucoup avec leur appareil à l’épaule – mais tellement occupées à regarder leur téléphone que personne d’autre ne semblait l’avoir repérée. Si vous avez du mal à trouver des images autour de vous, songez à laisser votre smartphone à la maison.


Nikon D7100, 18–300 mm Nikkor, f/13 au 1/200 s, 200 ISO.
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[image: image] Bien souvent, quand je découvre un décor riche en couleurs ou un sujet attrayant – comme cette boucherie fermée à Guadalajara –, je vais simplement m’asseoir et attendre que quelque chose se produise, comme le passage d’une ou plusieurs personnes dans le champ. Ici, je me suis assis sur un trottoir en face de la boucherie et j’ai attendu. Vingt minutes plus tard, j’ai été récompensé lorsqu’un jeune garçon habillé de couleurs vives est passé devant. Plutôt que d’errer sans but à la recherche de photos, pensez à vous installer au coin de votre rue et laissez l’image venir à vous.


Nikon D810, 24–120 mm Nikkor, f/8 au 1/200 s, 100 ISO.





Il n’en demeure pas moins que certains éléments fondamentaux de la photographie aboutiront, pour quelque temps encore, à des clichés réussis. Maîtriser la vitesse d’obturation, l’ouverture et la sensibilité ISO reste la base du « triangle photographique ». Ces trois facteurs essentiels agissent sur l’exposition, la luminosité, les valeurs claires et foncées ainsi que sur le poids visuel des valeurs tonales et des couleurs. Ils modifient le contraste pour obtenir un effet high key (contraste élevé) ou low key (contraste réduit) et ainsi suggérer au spectateur l’élément visuel le plus important en jouant sur la mise au point.




LA MARCHE DU PROGRÈS


Durant ces quinze dernières années, la photo numérique a progressé à la vitesse de l’éclair. En l’espace de 18 mois, des appareils, considérés jusqu’alors comme à la pointe de la technologie, ont soudain fait figure de dinosaures. (Et dire qu’un boîtier argentique comme le Nikon F3 a, pour beaucoup d’entre nous, été un fidèle compagnon pendant sept ans, voire plus…) Heureusement, nous pouvons considérer qu’un sommet technologique a été atteint, et nous pouvons nous y reposer un moment avant de repartir à la conquête d’un nouveau sommet. Plutôt que de voir des appareils équipés de capteurs encore plus sensibles, il est probable que des capteurs dotés d’une plage dynamique beaucoup plus large fassent leur apparition. Ce qui signifie que nos photos ne tarderont pas à enregistrer une plage de valeurs tonales proche de la gamme de 16 diaphragmes, qui correspond à la sensibilité de l’œil humain. À l’heure où j’écris ces lignes, l’un des meilleurs boîtiers disponibles, le Nikon D810, ne peut saisir qu’une plage dynamique équivalant à neuf diaphragmes. Pour ma part, je ne pense pas qu’étendre davantage les plages dynamiques soit une bonne chose ; en effet, cela rendrait gênant la manipulation de la lumière, et donc de la couleur, dans l’appareil, mais c’est une autre histoire…





Si vous associez à cette technique une vraie compréhension du rôle des différents objectifs, des grands-angulaires aux super-téléobjectifs, et de l’impact du point de vue – et savoir ainsi quand il faut monter quelques marches, photographier en plongée, ou au contraire, vous allonger sur le dos pour prendre en contre-plongée, quand il faut louer un camion nacelle, ou un drone, quand photographier à travers un buisson, ou en grimpant dans un arbre – vous apprendrez non seulement à regarder mais aussi à photographier votre propre vision. Votre vision ne se cache probablement pas dans les recoins de Photoshop ni de Lightroom. Votre regard photographique vient de l’intérieur, il joue un rôle primordial dans votre art de créer des images. En tant qu’artiste, vous assumez la responsabilité de votre vision ; le processus créatif vous appartient, mais vous ne lui appartenez pas ! Parmi les nombreux facteurs qui contribuent à forger votre style, l’amour de la couleur n’est pas le moindre.


Je photographie en couleurs. Pour chaque photo que je prends, ma démarche est presque toujours dictée par la couleur que je vois sur un sujet donné. De nombreux photographes se définissent par le sujet qu’ils photographient ; nature et vie sauvage, mode, mariage, photo événementielle, industrielle, sportive, photo de rue, paysages, etc. Tous ces sujets me passionnent, à l’exception des mariées. Neuf fois sur dix, c’est la couleur qui détermine le choix de mon sujet avec, comme défi, la révéler le mieux possible. Je ne vois pas un oiseau mais son aile rouge. Je ne vois pas un paysage mais un arbre couvert de fleurs jaunes. Je ne vois pas une scène de rue ; je vois une porte mauve. Je vois la couleur – et c’est seulement après avoir vu la couleur et la manière dont je vais la disposer que je commence à m’intéresser au sujet, qu’il s’agisse d’une fleur, d’un nu, d’un paysage, ou des vêtements d’une personne à l’arrêt de bus.


C’est au cours d’un atelier aux Pays-Bas que le projet d’un livre sur la couleur a véritablement vu le jour. Au cours de cet atelier, Susana Heide Schellenberg, une étudiante très douée, s’étonnait que je n’aie jamais écrit de livre sur ce sujet. Il arrive que l’on ignore des évidences, et c’était mon cas ici. Tout comme moi, c’est la couleur qui définit Susana, aussi était-il naturel que je l’associe à cet ouvrage. Vous trouverez ses photos tout au long de ce livre, accompagnées de légendes où elle révèle le contexte de prise de vue avec ses propres mots.


Cet ouvrage devrait vous aider à voir et à restituer les couleurs vives du monde qui vous entoure. Nous évoquerons les aspects scientifiques de notre vision des couleurs, la façon dont l’appareil les saisit, et je vous transmettrai quelques trucs afin d’obtenir une exposition correcte, des blancs brillants, des noirs denses, et de chaque couleur entre ces deux valeurs. Nous verrons comment la couleur peut influencer une composition et comment la mettre au service de l’image. Enfin, nous découvrirons le principal outil numérique que j’utilise pour mettre en valeur la couleur – l’outil Correction sélective de couleur de Photoshop – et nous présenterons quelques autres outils de modification de couleur, dont les filtres couleurs, la Balance des couleurs de Photoshop, ainsi que les outils Couleur automatique et Remplacement de couleur.


Comme dans la plupart de mes ouvrages, je vous propose de nombreuses photos d’exemple montrant l’emplacement et l’éclairage de la scène, complétées par des légendes expliquant les motivations et la technique de prise de vue déployées. Mon intention est de vous aider à élargir votre vision en comprenant que tout ce que vous voyez dans cet ouvrage est né de mes connaissances du reflex numérique.


Pour finir, je tiens à souligner que si votre intention est d’améliorer votre savoir-faire en post-traitement grâce à des logiciels de retouche d’images, cet ouvrage n’est sans doute pas le bon. En revanche, si vous pensez pouvoir créer des photos saisissantes avec un minimum d’intervention a posteriori, ce livre répondra à coup sûr à vos attentes.
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[image: image] Réputée pour ses maisons d’un bleu éclatant, la ville de Jodhpur au Rajasthan est aussi appelée « la ville bleue ». Vestiges du système traditionnel de castes, ces maisons étaient peintes en bleu par les brahmanes pour les distinguer de celles des autres castes. Même si le système des castes s’est affaibli, la tradition de peindre des maisons en bleu à Jodhpur a perduré. Les murs bleus de la ville offrent d’innombrables possibilités photographiques. Pourquoi parler de maisons bleues, alors que cette image montre un mur presque incolore ? Parfois, les meilleures images se produisent lorsqu’on s’écarte de la norme. Tandis que les photographes de notre groupe se concentraient sur des maisons beaucoup plus bleues, je me suis éloignée et suis tombée sur cette scène quelque peu monochromatique, à l’exception du scooter et des serviettes. Pour moi, la serviette rouge et le contraste qu’elle forme ont été le facteur décisif. – Susana


Nikon D7100, 24–85 mm Nikkor calé sur 35 mm, f/6,5 au 1/200 s, 1 000 ISO.
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