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Résumé


Complémentaire des ouvrages qui donnent des « recettes » d’éclairage, ce manuel analyse la nature de la lumière et les principes qui la régissent afin d’aider chaque photographe à élaborer l’éclairage qui lui convient – ou qui est le plus adapté à son sujet.


Grâce à un apprentissage progressif qui s’appuie sur de nombreux cas pratiques, le lecteur apprend à construire son éclairage, du plus simple au plus élaboré et à maîtriser les surfaces complexes (métal, verre, vernis, etc.), mais aussi les reflets, l’exposition, l’équilibre entre le rendu du sujet et celui du fond…


Enrichie d’un nouveau chapitre consacré à la création d’un studio photo, cette 3e édition propose également une mise à jour des aspects relatifs à l’équipement, notamment en matière de LED. Destiné aux étudiants en photo ou aux photographes amateurs, ce manuel très pédagogique devenu incontournable donne les clés pour s’initier aux secrets de l’éclairage et apprendre à maîtriser la lumière en toutes circonstances.
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Avant-propos





Quelles que soient les avancées technologiques à venir du matériel de prise de vue, l’éclairage restera toujours un sujet d’actualité en photographie. Aussi sophistiqué son appareil soit-il, le photographe se doit de prendre en compte l’éclairage pour obtenir les meilleures images possible. C’est la clé qui permet d’améliorer considérablement ses photos.


Ce manuel vous livre tous les secrets et principes de la lumière, illustrés par des exemples et des cas concrets. À travers des images, des schémas explicatifs et des pas à pas, l’ouvrage s’adresse à tous les photographes, quel que soit leur niveau, qui y trouveront des informations précieuses sur la manière d’éclairer des sujets difficiles, comme le métal, le verre, les liquides, les sujets ton sur ton et, bien entendu, le portrait.


Cette nouvelle édition comporte :


• un tout nouveau chapitre consacré au montage d’un premier studio ;


• un remaniement en profondeur du chapitre consacré à l’éclairage du portrait ;


• plus de 100 nouvelles photographies et encadrés informatifs ;


• les toutes dernières informations relatives aux flashs, à l’éclairage fluorescent et à LED.


Les styles d’éclairage n’ont de cesse d’évoluer, mais la nature même de la lumière, elle, ne change pas. Dès lors qu’un photographe assimile les notions de base de l’éclairage, il est en mesure d’exploiter ses connaissances dans tous les domaines de la photographie.













Remerciements





Je voudrais remercier Leah Bassett, Nicolette Steele, Brynn Tucker, Mike Jones, Tessa Biver, Mark Romanoff, Mike Harvey, Jade Biver, Nigel Biver, le Studio Union 206, le regretté Vance Bockis, Adonis Quiterio ainsi que toute l’équipe de Focal Press. Je remercie également ma famille pour son aide et sa contribution à cet ouvrage.


Steven Biver


Ma gratitude et ma profonde admiration vont à Robert Yarbrough, le professeur qui enseigne.


Paul Fuqua













Introduction





Si la lumière est au cœur même de la photographie, nous ne partageons pas le point de vue de certains collègues qui estiment qu’il ne peut y avoir de bonnes photos sans une belle lumière. Nous reconnaissons néanmoins une part de vérité dans cette affirmation.


Et c’est pour cette raison que nous avons écrit la première édition de ce livre. Notre but était de présenter les notions fondamentales de l’éclairage d’une manière claire, concise et simple à appréhender. Notre but reste le même pour cette cinquième1 édition.


Il faut bien comprendre que cet ouvrage n’est pas un livre de recettes toutes prêtes à proprement parler. Par exemple, vous n’y trouverez pas, ou très peu, de suggestion d’ouverture de diaphragme, de temps de pose, de réglage de flash, ce genre d’informations que l’on retrouve dans beaucoup d’approches « clés en main ». Si c’est ce que vous recherchez, vous trouverez de nombreux ouvrages qui répondront à vos attentes sur le marché.


En revanche, si vous souhaitez en savoir plus sur la nature profonde de la lumière et l’exploiter pour éclairer un sujet, quels que soient le lieu et les circonstances, nous sommes convaincus que notre manuel est le livre qu’il vous faut. Nous y présentons l’éclairage photographique de manière globale. Il vous permettra à la fois de comprendre l’aspect d’un sujet éclairé d’une certaine façon et de concrétiser cette compréhension à la prise de vue. Nous avons par ailleurs ajouté des notions spécifiques à l’utilisation de flashs dédiés, ainsi que des conseils pour monter votre premier studio.





1. Il s’agit de la cinquième édition américaine et de la troisième édition française. (NdT)
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Chapitre 1


Comment maîtriser la lumière





Cet ouvrage traite de l’art et de la science de l’éclairage, sans être un cours de photographie au sens traditionnel du terme. Vous pourrez ainsi confronter vos idées sur l’art, la beauté ou l’esthétique de l’image à nos propres développements. Nous ne chercherons pas ici à vous faire changer d’opinions, ni même à les influencer, car le but que vous devez atteindre est de créer vos propres images, issues de votre vision personnelle.


Ce que nous allons vous proposer, c’est un jeu d’outils. Ce livre aborde aussi bien la technique que la théorie de l’éclairage photographique ; il donne des exemples précis accompagnés de conseils pratiques, c’est-à-dire des informations que vous utiliserez à chaque fois que vous en sentirez l’envie ou le besoin.


Cet ouvrage expose d’abord des idées, car les outils de base de l’éclairage sont des principes, bien plus que des matériels. Le véritable outil de Jean Racine était le langage du XVIIe siècle et non la plume d’oie avec laquelle il a écrit ses célèbres tragédies. Un photographe qui ne maîtriserait pas l’éclairage serait comme un écrivain qui n’aurait su s’exprimer que dans le langage de la rue : « bien éclairer » pour l’un ou « bien écrire » pour l’autre ne sont que les conditions indispensables leur permettant d’exercer leur talent.


L’éclairage est ainsi le langage fondamental de la photographie. Les jeux de la lumière et de l’ombre communiquent des informations aussi précises que les mots. Un bon éclairage indique sans ambiguïté que « l’écorce de ce tronc d’arbre est rugueuse » ou bien que « cet ustensile est en acier inox » et non en aluminium. Comme toute forme de langage, il possède sa syntaxe et son vocabulaire que les photographes « sérieux » doivent acquérir pour progresser. Heureusement, l’éclairage photographique est bien plus facile à maîtriser qu’une langue étrangère, car ses règles sont fondées sur des lois physiques toujours vérifiées et non sur le bon sens commun qui se trompe souvent.


Les outils évoqués dans cet ouvrage constituent en somme le vocabulaire et la grammaire de l’éclairage. Ce que nous dirons à propos d’une technique spécifique n’est intéressant que dans la mesure où cela démontre la validité des principes. Ne cherchez donc pas à mémoriser les schémas d’éclairage reproduits dans cet ouvrage : il est tout à fait possible que l’éclairage qui convenait au sujet représenté s’avère totalement inadapté, en particulier si votre sujet est de nature différente. Au contraire, si vous en avez compris les principes, vous serez en mesure de bâtir l’éclairage qui s’accorde le mieux à la nature de votre sujet ; ce faisant, vous créerez peut-être votre propre style d’éclairage.


Les grands principes de l’éclairage


En photographie, les principes d’éclairage importants sont ceux dont on peut prévoir les effets. Vous serez peut-être surpris de constater qu’ils sont peu nombreux, qu’ils sont faciles à mettre en œuvre et à quel point ils sont efficaces.


Nous discuterons en détail de ces principes de base dans les chapitres 2 et 3. C’est dans les chapitres suivants que nous vous montrerons comment les utiliser sciemment pour la mise en valeur d’une grande diversité de sujets. Contentons-nous pour l’instant de les citer.


• La taille apparente de la source de lumière est le premier facteur à considérer en ce qui concerne l’éclairage d’un sujet. Elle détermine en effet l’aspect des ombres produites et peut également affecter la nature des reflets.


• La surface de l’objet peut présenter trois sortes de reflets : ces reflets déterminent l’apparence visuelle de la surface, en évoquant donc la nature et la matière de l’objet.


• Certains reflets ne se produisent sur l’objet que si la lumière frappe sa surface selon un angle d’éclairage plus ou moins limité. Une fois déterminé le type de reflets qui convient le mieux à la nature du sujet, c’est le choix de cet angle d’éclairage qui indique où vous devez placer la source de lumière par rapport à votre sujet et à votre point de vue (c’est-à-dire l’axe optique de votre appareil).


Prenez le temps de bien assimiler ces premières indications. Vous avez pleinement raison si vous en déduisez que l’éclairage est un art ; mais il s’agit aussi d’une technique que même une personne dénuée de sens artistique peut apprendre.


Pourquoi sont-ils importants ?


Les trois principes énoncés ci-dessus découlent de lois physiques qui n’ont pas changé depuis que le monde est monde. Ils n’ont strictement rien à voir avec les notions de style, de « bon goût », de mode, etc. Leur nature intemporelle et universelle est justement ce qui les rend si utiles. Considérez, par exemple, comment ils s’appliquent au portrait. Un portrait pris en 1952 ne ressemble certes pas à un portrait daté de 1852 ou de 2012, mais l’important est qu’un photographe qui maîtrise l’éclairage ait la capacité de réaliser des portraits « à la manière de » n’importe quel style ou époque.






Travailler avec la lumière


Ces quatre images très différentes constituent un petit exemple de la manière dont les photographes ont exploité la lumière, en studio comment à l’extérieur.
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Crédit : Steven Biver
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Crédit : Steven Biver
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Crédit : Mark Romanoff
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Crédit : Paul Fuqua


1.1 Quelques approches du travail avec la lumière par différents photographes.










Le chapitre 8 donne de bonnes indications sur la façon d’éclairer un portrait, mais il est évident que certains photographes désireront s’exprimer d’une manière plus personnelle. Il importe peu que vous adoptiez ou non le style d’éclairage dont nous donnons des exemples ; ce qui compte, c’est que vous compreniez exactement pourquoi et comment nous avons procédé pour les réaliser. Ce sont les réponses à ce « pourquoi » et à ce « comment » qui vous permettront d’élaborer vos propres images dans un style qui n’appartient qu’à vous. Les bons outils ne sont pas des freins à la création : ils la libèrent !


Le photographe qui travaille en studio planifie ses prises de vue en fonction du genre d’image qu’il veut ou qu’il doit réaliser ; l’éclairage est le plus souvent le facteur essentiel de cette préparation. On peut dire qu’avant d’avoir installé et allumé le moindre projecteur, ce photographe a déjà imaginé le style d’éclairage qui mettra le mieux en valeur son sujet. Selon sa personnalité et son style, selon la nature des prises de vue, bâtir l’éclairage peut lui demander des heures ou, au contraire, quelques secondes. Dans une approche essentiellement artistique, la durée de préparation d’une prise de vue importe peu, pourvu qu’elle conduise à la création de l’image que vous aviez imaginée.


La notion fondamentale, c’est la compréhension des bases de l’éclairage qui vous permet de décider – avant d’avoir installé le matériel – de la manière dont vous allez éclairer la scène ou le sujet. Le reste est du fin réglage.


Comment sont choisis les exemples de ce livre ?


Le portrait n’est que l’un des sept grands thèmes photographiques dont nous discutons dans cet ouvrage. Nous avons choisi chaque sujet et exercice d’éclairage de façon à expliciter les principes de base qui donneront au sujet l’aspect désiré. Il peut y avoir d’autres manières d’éclairer le même type de sujet mais la connaissance des bases vous permettra de les découvrir sans notre aide.


Pour cela, vous devez toutefois vous intéresser à chaque type de sujet, même s’il ne fait pas partie de vos centres d’intérêt. Il y a en effet pas mal de notions qui sont communes à tous les genres de photographies.


Nous avons également choisi de mettre l’accent sur certains sujets souvent considérés comme difficiles à traiter ; en réalité, ils ne posent problème qu’à celui qui n’a pas appris à les photographier correctement.


À chaque fois que possible, nous avons situé nos exercices en studio, mais n’en déduisez pas que cet ouvrage privilégie ce type de photographie. En fait, la lumière se comporte selon les mêmes lois physiques qu’il s’agisse de la lumière du jour (dite « naturelle ») ou de la lumière émise par les sources artificielles, qu’elles soient conçues ou non pour les prises de vue. Le grand avantage est qu’un exemple d’éclairage en studio peut être reconstitué à l’identique, contrôlé et modifié à tout moment, ce qui n’est pas le cas de la lumière naturelle perpétuellement changeante. Cependant, lorsque le même type d’éclairage illuminera le paysage, le bâtiment ou la scène de reportage que vous photographiez, vous le reconnaîtrez aussitôt et vous saurez en tirer le meilleur parti.




Enfin, nous avons choisi des exemples d’éclairage les plus simples possibles, c’est-à-dire des exercices que vous pourrez faire rapidement et sans déployer de grands moyens. Si vous étudiez la photographie, vous ne serez pas obligé de laisser les équipements en place plusieurs jours dans le local qui vous sert de studio ; si vous l’enseignez, vous constaterez que la plupart de nos exercices d’éclairage peuvent être exécutés par les élèves pendant la durée normale d’un cours.


Faire ou ne pas faire les exercices ?


Si vous apprenez la photographie par vous-même, nous vous conseillons de réaliser tous les exercices de base proposés dans cet ouvrage. Ne vous contentez pas de les étudier sur le papier : un éclairage se bâtit d’abord dans l’esprit du créateur, mais n’oubliez pas les rôles importants joués par l’observation et la mise en œuvre du matériel. L’expérience pratique assistée de nos conseils assurera la coordination de ces trois facteurs.


Quand nous parlons « d’ombres douces » ou de « reflets directs polarisés », par exemple, vous savez déjà quel est leur aspect, car ils se produisent partout dans le monde et vous en avez journellement des exemples sous les yeux. Mais vous devez les chercher et les reconnaître afin de les utiliser sciemment dans le dessein de « magnifier » vos images.


Si vous étudiez la photographie, nous supposons que votre emploi du temps est assez chargé pour qu’il ne soit pas souhaitable d’en rajouter. Votre professeur mettra peut-être certains de nos exercices au programme ou bien il en inventera d’autres. Dans tous les cas, les principes de base enseignés dans cet ouvrage vous permettront de gagner du temps et d’élever votre niveau de compétence.


Si vous êtes professionnel, efforcez-vous d’étendre vos capacités créatives à de nouveaux thèmes de prise de vue. Peut-être trouverez-vous que nos exercices sont un peu trop simples. Vous pouvez alors perfectionner notre exercice de base : par exemple, ajouter un accessoire dans le décor, adopter un point de vue inédit ou agrémenter l’image d’un effet spécial.


Si vous enseignez la photographie, vous trouverez dans ce livre de bons exemples d’exercices simples à faire réaliser par vos élèves, même pour des sujets considérés comme difficiles. Il s’agit entre autres des objets en métal brillant, en verre, ainsi que de la réalisation des images traitées en valeurs claires (high-key) ou en valeurs sombres (low-key), etc. Malgré nos efforts, il n’a pas toujours été possible de proposer un exercice simple pour chaque cas traité. Par exemple, l’exercice « lumière invisible » du chapitre 6 sera difficile pour des élèves débutants. De même, certains étudiants risquent de ne pas comprendre l’emploi d’un fond secondaire pour l’éclairage d’une chope de bière (chapitre 7, figures 7.22 et 7.23) ; il s’agit en effet d’une mise en lumière relativement complexe. Nous vous conseillons donc de réaliser chacun de ces exercices avant de les soumettre à vos élèves.




Quel appareil photo choisir ?


Cette question peut sembler stupide à un photographe expérimenté. Pourtant, c’est une question récurrente lors des formations photo, et il faut y répondre. Il y a deux réponses, qui se contredisent légèrement, et l’importance qu’on leur accorde se révèle même plus intéressante que les réponses elles-mêmes.


La réussite en photographie dépend du photographe, et non du matériel. Les photographes sans expérience se débrouillent bien mieux avec du matériel qu’ils connaissent bien. Ce facteur humain a d’ailleurs plus à voir avec la réussite en photo que les principes purement techniques.


Le numérique est idéal pour ceux qui apprennent la photographie, notamment grâce à la possibilité de vérifier immédiatement le résultat. La photographie numérique est également moins coûteuse et la qualité d’image est tout simplement prodigieuse. Toutes les images de cet ouvrage ont été prises avec des appareils numériques.


Le choix de l’appareil relève donc de votre propre décision. Les fabricants proposent un vaste choix d’appareils abordables. Lisez les essais publiés dans la presse spécialisée ou sur le Web. Discutez avec d’autres photographes et trouvez un point de vente avec des vendeurs compétents. Les clubs photo sont également de bon conseil ainsi que les nombreux stages photo proposés par des photographes ou des organismes de formation.


Quelques conseils


L’avènement du numérique a permis aux photographes débutants d’effectuer les prises de vue courantes sans aucune connaissance préalable. Cependant, les choses ne sont pas aussi simples qu’il y paraît. En effet, le fonctionnement de tout appareil photo numérique étant géré par un logiciel informatique, le fabricant a la possibilité de programmer son appareil de manière à contrôler l’aspect de l’image, cela sans prévenir l’utilisateur et sans son accord. Selon notre expérience, les « décisions » de l’appareil sont le plus souvent pertinentes, mais il peut arriver qu’elles ne le soient pas.


Un problème plus grave vient de ce qu’il est difficile pour le débutant de savoir si le réglage qui a modifié – en bien ou en mal – l’aspect escompté de ses images doit être imputé aux automatismes de l’appareil ou à la décision du photographe. Vous pouvez commettre une erreur que le boîtier ne va pas corriger (une bonne raison de poursuivre votre apprentissage), ou bien c’est l’appareil qui s’est trompé : vous croyez avoir commis une erreur, alors que vous n’y êtes pour rien !


À la lumière des précédents paragraphes, nous vous conseillons de prendre en compte les deux propositions suivantes.


1. Développez un certain niveau de compétence en matière de postproduction. Vous n’avez nullement besoin de devenir un virtuose de Photoshop pour pratiquer la photo numérique au meilleur niveau. Vous devez toutefois apprendre à maîtriser les fonctions de base de l’un des nombreux logiciels de traitement d’images proposés dans le commerce.


2. Photographiez en mode manuel. Cela permet de contourner les automatismes de l’appareil qui vous donneront, sans effort, un résultat convenable d’un point de vue technique. Dans ce cas bien entendu, cela vous demandera plus de temps pour obtenir des résultats corrects.




Les avantages du RAW


La photo de la figure 1.2 a été prise en RAW. Bien que le résultat soit correct, elle manque de pêche, d’un point de vue tonal et couleur.
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1.2 Jeune fermier de République dominicaine, photographié en RAW, et avant tout post-traitement.
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1.3 La même image après post-traitement.





La figure 1.3 montre l’image retravaillée en postproduction. Le fichier RAW a permis de profiter d’une grande latitude de correction pour obtenir les couleurs et le contraste souhaités. La figure 1.4 est une version noir et blanc.
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1.4 Voici une variation sur le même thème. Là encore, la souplesse du RAW nous a permis d’en créer une version noir et blanc.










3. Enregistrez vos images en mode RAW. Dans ce mode en effet, les images sont compressées au strict minimum, pratiquement sans pertes. Cela veut dire qu’elles contiennent beaucoup plus d’informations recueillies par le capteur de l’appareil que les photos enregistrées au format standard JPEG. C’est pourquoi, lors de la postproduction des images, le logiciel de traitement (qui peut manipuler un plus grand nombre d’informations) vous permet de déterminer en toute liberté l’aspect de l’image finale.


La nature de cet ouvrage ne nous permet pas de traiter en détail les trois points ci-dessus. L’encadré précédent vous offre néanmoins un rapide aperçu des possibilités offertes par le mode RAW. Si vous êtes étudiant, vous pouvez sans doute demander à votre formateur de vous expliquer pourquoi vos photos présentent tel ou tel défaut. Le photographe expert (c’est peut-être votre cas) a quant à lui certainement pris la saine habitude d’étudier attentivement les modes d’emploi ou les ouvrages consacrés aux appareils et logiciels qu’il utilise.


Le cas le plus difficile est celui du novice en photographie qui veut tirer le meilleur parti de cet ouvrage, alors qu’il n’a pas préalablement acquis les notions techniques et pratiques souhaitables. Disons à ce débutant qu’il lui suffit sans doute de se procurer un bon livre d’initiation à la photographie numérique et d’en étudier posément le contenu pour rejoindre à son propre rythme le peloton des photographes déjà expérimentés.


Quel matériel d’éclairage faut-il ?


Cette question demande réflexion ; nous y répondons ci-dessous en deux volets.


1. Aucun photographe ne dispose en permanence du matériel nécessaire pour répondre idéalement à toutes les situations. Même si vous êtes très bien équipé, vous aurez parfois affaire à des conditions de prise de vue exigeant des sources supplémentaires (pour éclaircir des zones d’ombre, par exemple), ou une puissance d’éclairage plus élevée (afin d’illuminer une plus vaste scène).


2. Un photographe compétent et imaginatif trouve presque toujours le moyen d’éclairer correctement son sujet. Même sans éclairage de complément, vous devez être capable de réussir vos prises de vue. Peut-être est-il possible d’opérer en extérieur à la lumière naturelle ? Sinon, près d’une fenêtre qui constitue une excellente source de lumière. À l’aide de quelques accessoires qui ne coûtent pas cher (tissu blanc, panneau en mousse de polystyrène, papier aluminium, calque, etc.), vous serez en mesure de contrôler la répartition de la lumière solaire sur le sujet aussi efficacement que si vous utilisiez des accessoires du commerce.


Il est évident que les petits sujets requièrent peu de puissance d’éclairage et qu’ils ne demandent pas beaucoup d’espace de travail. Une lampe de bureau et une feuille de papier-calque suffisent à baigner un petit objet ou une composition de nature morte dans une lumière diffuse créant un délicat modelé.




En pratique, un bon système d’éclairage est une aide précieuse dans la mesure où il permet d’opérer même si la lumière solaire fait défaut, mais un photographe amateur peut repousser une séance de prise de vue à un autre jour en attendant que la lumière du jour soit favorable. C’est dire que notre message ne s’adresse pas au photographe professionnel, lequel sait de quelle manière il doit procéder et quels équipements il peut utiliser pour réaliser les prises de vue et livrer en temps et en heure les commandes de ses clients.


Le manque d’équipements et accessoires d’éclairage est un handicap, mais l’obstacle n’est pas insurmontable : la créativité du photographe peut suppléer cette carence.


À quels photographes s’adresse ce livre ?


Nous supposons que vous possédez les bases de la photographie, en particulier celles qui sont directement liées à la prise de vue : vous êtes capable de déterminer la bonne exposition avec une faible marge d’erreur ; vous avez bien assimilé la notion de profondeur de champ et, surtout, vous maîtrisez les réglages et fonctions de votre appareil.


Voilà l’essentiel de ce que nous vous demandons. Si vous vous apercevez cependant – en lisant cet ouvrage ou en effectuant des exercices – que certaines notions techniques demandent à être explicitées, nous vous conseillons d’avoir un bon livre sur la photo numérique à portée de la main. Nous ne voulons surtout pas que vous vous sentiez « dépassé » parce que nous avons dû utiliser un terme technique qui ne vous est pas (encore) familier.
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Chapitre 2


La lumière, matériau de base de la photographie





À certains égards, la photographie est plus proche de la musique que de la peinture, de la sculpture ou autre art plastique. En effet, le photographe et le musicien s’expriment en tirant parti de l’énergie (lumineuse pour l’un, sonore pour l’autre), alors que les autres artistes « plasticiens » façonnent directement la matière.


Au sens étymologique du terme, photographier c’est « écrire avec la lumière ». Que la finalité de l’image soit d’ordre artistique, technique ou documentaire importe peu, d’autant qu’une photographie documentaire convaincante offre également des aspects artistiques.


On peut donc dire que la photographie commence dès que la lumière émise par une source frappe la matière : le papier d’une page imprimée, les phosphores d’un écran, la rétine de l’œil, etc. Les étapes intermédiaires « manipulent » la lumière pour la contrôler, pour l’enregistrer et surtout pour afficher des images sur le papier ou sur l’écran. Ces manipulations peuvent être de nature physique, chimique, électrique, informatique, mais elles accomplissent toutes les mêmes types de missions, en obéissant pareillement aux lois physiques relatives au comportement de la lumière.


Ce chapitre traite donc de la lumière, considérée comme le « matériau de base » pour la construction des images. La plupart des idées dont nous allons discuter vous sont forcément familières : comme tout être humain, vous avez appris à voir le monde en naissant. Même le cerveau du plus ignorant des photographes reçoit assez d’informations pertinentes pour ressentir inconsciemment l’action de la lumière sur les objets. C’est la compréhension du phénomène physique qui va vous permettre de maîtriser la lumière.




Question vocabulaire, nous nous sommes donc efforcé d’employer les termes ou abréviations les plus précis possibles afin de mettre des mots clairs sur des informations qui vous paraissaient peut-être intuitives ou inconscientes.


C’est ce chapitre qui contient le plus de notions théoriques ; c’est sans doute le plus important, parce que ces notions facilitent la compréhension des thèmes traités dans les chapitres suivants.


Nature de la lumière


Décrire la nature physique de la lumière et la manière dont nous la percevons par notre vision fait appel à des notions de physique et de physiologie extrêmement complexes. Ce n’est que dans les premières décennies du XXe SIÈCLE que des savants lauréats du prix Nobel (principalement Albert Einstein, Max Planck et Louis de Broglie) ont pu établir les théories communément admises aujourd’hui. Nous limiterons donc nos explications aux notions qui sont liées à la photographie. Si la lecture de ce chapitre a éveillé votre curiosité, vous en apprendrez davantage dans un livre de physique adapté à votre niveau de connaissances.


La lumière est un type d’énergie appelé « radiations électromagnétiques ». Ces radiations se propagent dans l’espace sous la forme de particules nommées « photons ». Un photon est de l’énergie à l’état pur.


L’énergie transportée par un photon (lequel n’existe que s’il se propage à la vitesse de la lumière) engendre un champ électromagnétique autour de ce photon. Le champ électromagnétique est par nature invisible : on ne peut le détecter que s’il rencontre un obstacle matériel sur lequel il exerce une force. L’électromagnétisme semble très mystérieux, à moins de se rappeler que le champ magnétique rayonné par un aimant est une manifestation extrêmement courante du phénomène. On ne peut démontrer l’existence du champ magnétique de l’aimant que par la force d’attraction ou de répulsion qu’il exerce sur un objet ferromagnétique : un clou par exemple.


Mais, contrairement au champ magnétique irradié en permanence par un aimant, l’intensité du champ électromagnétique associé au photon n’est pas constante : elle varie continûment pendant la propagation du photon. La figure 2.1 évoque la manière dont l’intensité du champ varie. Remarquez que le champ est modulé en partant de 0 (zéro) à l’intensité positive maximale, avant de revenir à zéro, puis de répéter le même schéma, mais dans le sens de l’intensité négative. La variation alternative de la polarité de l’intensité de l’onde électromagnétique explique pourquoi un faisceau de lumière n’a pas – comme un aimant – la propriété d’attirer les matériaux ferromagnétiques. En résumé, l’intensité de l’onde électromagnétique accompagnant les photons est positive la moitié du temps et négative l’autre moitié du temps, tandis que sa valeur moyenne est zéro.
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2.1 Le champ magnétique accompagnant la propagation du photon oscille alternativement d’une amplitude positive maximale à une amplitude négative maximale.





Comme son nom l’indique, un champ électromagnétique est constitué d’une composante électrique et d’une composante magnétique, lesquelles oscillent simultanément à la même fréquence. Néanmoins, le plan des oscillations du champ électrique est perpendiculaire à celui du champ magnétique.


L’orientation des deux champs dans l’espace est plus facile à appréhender si l’on considère que la figure 2.1 ne représente que la composante magnétique. Il suffit alors de faire pivoter le schéma de 90° (côté droit de la page vers vous) pour qu’il représente le sens des oscillations du champ électrique. À l’instant où l’intensité du champ électrique est maximale, l’intensité du champ magnétique est minimale et inversement, de sorte que l’intensité résultante des deux champs est constante. Ainsi, l’énergie accompagnant un photon de longueur d’onde (ou de fréquence) donnée est-elle constante.


Tous les photons se propagent dans l’espace à la même vitesse… celle de la lumière. En revanche, l’énergie transportée par les photons est fonction de la fréquence de leurs oscillations (ou, ce qui revient au même, de la longueur d’onde de la radiation considérée). Un photon est d’autant plus énergique que sa fréquence est plus élevée (ou que sa longueur d’onde est plus courte). Dans la région visible du spectre électromagnétique, le système visuel humain caractérise les photons de différentes énergies par leur couleur (figure 2.2). Par exemple, l’énergie des photons constituant la lumière rouge est bien plus faible que l’énergie des photons de lumière bleue.
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2.2 La fréquence des oscillations des ondes électro­magnétiques est inversement proportionnelle à leur longueur d’onde. Dans le domaine de la lumière visible, notre système visuel perçoit les ondes de différentes fréquences sous la forme de couleurs spectrales.
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2.3 Ce diagramme représente le spectre extrêmement étendu des ondes électromagnétiques, dans lequel la lumière visible n’occupe qu’une toute petite place.





Le taux d’oscillation d’une onde est appelé « fréquence ». L’unité de fréquence est le hertz (Hz). 1 Hz représente une fréquence d’une oscillation par seconde. En pratique, on utilise des multiples de cette unité, qui sont le mégahertz (MHz) soit 1 million de Hz, le gigahertz (GHz) qui vaut 1 milliard de Hz et le térahertz (THz) soit mille milliards de Hz. La longueur d’onde de la lumière visible est comprise entre 400 nm (violet) et 700 nm (rouge) dont les fréquences sont respectivement de 750 THz et de 428,5 THz. Comme on le voit sur la figure 2.3, la lumière visible n’occupe qu’une toute petite place dans le spectre des ondes électromagnétiques.


Ces dernières se propagent dans le vide et à travers certaines matières. On sait par exemple que la lumière traverse les matériaux transparents comme le verre, tandis que – du côté des radiations de plus courte longueur d’onde – l’ultraviolet pénètre dans les couches superficielles de la peau et que les rayons X permettent de voir ce qui se trouve à l’intérieur du corps humain ou des bagages. Du côté des ondes électromagnétiques de plus grande longueur d’onde que la lumière, les radiations infrarouges transmettent la chaleur, tandis que – selon leur bande de fréquences – les ondes radioélectriques (radar, télévision, radio, transmission par satellite, etc.) traversent ou contournent les objets et matériaux opaques.


Outre la lumière visible, un capteur CCD ou CMOS peut être sensible aux radiations invisibles proches que sont l’ultraviolet (UV) et/ou l’infrarouge (IR) (figure 2.3). Par beau temps, le spectre de la lumière solaire éclairant un paysage contient une proportion élevée de radiations infrarouges. Celles-ci sont invisibles pour nos yeux, mais pas pour le capteur au silicium qui y est au contraire très sensible. Voilà pourquoi le capteur de tous les appareils numériques et camescopes est pourvu d’un filtre arrêtant les infrarouges qui, sans lui, dégraderaient les images.


Caractéristiques de la lumière en photographie


Limitons maintenant notre propos à la région « lumière visible » du spectre des ondes électromagnétiques. L’observation courante montre que la lumière (plus exactement l’éclairage qu’elle produit) change d’aspect en fonction de multiples paramètres. Si nous consultons les images de notre « album mental », nous voyons bien les différences qu’il y a entre l’éclairage d’un après-midi d’automne, celui d’un petit-matin brumeux, ou bien la lumière aveuglante émise par un arc électrique. Même dans les bureaux, dont l’éclairage doit répondre à certaines normes de qualité, la nature des sources de lumière (lampes halogènes, tubes fluorescents, plafond lumineux, etc.) joue un rôle prépondérant sur l’ambiance du local (ainsi d’ailleurs que sur le climat psychologique des personnes qui y travaillent).


Cependant, un photographe ne peut se contenter de l’image mentale d’un type d’éclairage donné : il doit d’abord en décrire les principales caractéristiques techniques, afin d’être en mesure de le bâtir et de le contrôler. Si l’éclairage de la scène n’est pas modifiable – ce qui est le cas, par exemple, des vues de paysage ou d’architecture –, il faut au moins que le photographe sache en évaluer les possibilités. Il peut alors décider s’il doit opérer tout de suite ou bien s’il est préférable d’attendre que les conditions soient plus favorables.


Les photographes doivent d’abord s’intéresser à la luminance de la scène ou du sujet principal, à la couleur de la lumière et à la concentration du faisceau issu de la source ; trois caractéristiques que nous allons maintenant aborder.


Luminance de la scène


La luminance est le terme qu’il faut employer pour caractériser la luminosité de la scène ou du sujet photographié. La photométrie est la science de la mesure des intensités lumineuses. Ses données de base sont l’intensité, le flux lumineux, l’éclairement et la luminance. Ces quatre facteurs sont liés entre eux de la manière suivante : une source de lumière artificielle a une certaine intensité, exprimée en candelas (cd) ; elle rayonne un flux lumineux dont l’unité est le lumen (lm). Une surface placée à une distance donnée de la source reçoit un éclairement qui s’exprime en lux (lx) ; enfin, la surface éclairée par la source réfléchit une partie du flux reçu en direction de l’observateur ou de l’appareil photographique : c’est cela la luminance, exprimée en candelas par mètre carré (cd/m2).


En photographie, nous avons surtout affaire à l’éclairement et à la luminance. Il est en effet important de remarquer que l’exposition (c’est-à-dire la quantité de lumière qui doit atteindre la surface sensible – film ou capteur – pour enregistrer une image correcte) dépend essentiellement de la luminance du sujet. Il est facile de comprendre qu’un champ de neige et un tas de charbon recevant le même éclairement (de 30 000 lx par exemple) n’ont pas la même luminance et ne demandent donc pas la même exposition. Il s’agit là de cas extrêmes : la plupart des sujets ou scènes que nous photographions habituellement présentent un contraste de luminance qui est largement accepté par la latitude d’exposition correcte du système photographique.


Dans l’appareil photographique, l’ensemble de la scène cadrée reçoit la même exposition ; c’est pourquoi l’exposition correcte est habituellement déterminée (par le système posemètre intégré à l’appareil) pour la luminance du sujet principal.




Couleur de la lumière


En termes scientifiques, la lumière éclairant les objets est appelée « l’illuminant ». On peut éclairer la scène avec une lumière de la couleur désirée : les lumières vivement colorées sont abondamment utilisées pour le spectacle, la décoration, la publicité, etc. Néanmoins, la grande majorité des photos sont prises sous un illuminant de type « lumière blanche » (lumière du jour, lampe à incandescence, lampe halogène, tube fluorescent, flash électronique, etc.). Tous les illuminants dont le spectre contient à peu près toutes les radiations du visible sont considérées comme lumière blanche. On peut également mélanger des faisceaux de lumière de couleur primaire rouge, verte et bleue pour obtenir de la lumière assimilée par notre vision comme étant blanche.


En réalité, les proportions des trois couleurs primaires peuvent varier assez largement sans que nous ressentions les différences de couleur de la lumière, à moins de pouvoir comparer deux « lumières blanches » côte à côte. Tout se passe comme si le cerveau humain corrigeait automatiquement les différences de couleur d’une source afin d’en faire une lumière blanche de référence.


L’appareil photo numérique a la capacité d’effectuer le même genre de correction automatique de la couleur que le cerveau, mais pas toujours d’une manière aussi fiable. Il s’ensuit que le photographe doit s’intéresser de près à ces différences de couleur de la lumière. Pour résoudre le problème, la photographie a emprunté à la physique sa méthode de caractérisation des illuminants fondée sur la température de couleur de la source de lumière. On a depuis longtemps remarqué que la lumière émise par un métal chauffé – le filament en tungstène d’une ampoule électrique en est le bel exemple – est d’autant plus chargée en radiations bleues que sa température est plus élevée. La température de couleur (TC) de la lumière est exprimée en kelvins (K). Par exemple, la température de couleur d’une lampe halogène spécialement conçue pour la photographie ou la vidéo est de 3 200 K, tandis que celle de la lumière du jour « moyenne » de référence est de 5 600 K. Si l’on compare visuellement la lumière d’une lampe de bureau (dite « tungstène ») et celle du jour passant par la fenêtre, on voit immédiatement qu’elle semble rougeâtre, alors que la lumière naturelle apparaît comme bleuâtre.
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