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Résumé

L’exposition est sans aucun doute la notion la plus délicate à assimiler pour les apprentis photographes. Si les progrès technologiques du numérique ont grandement facilité certains réglages, il ne reste pas moins nécessaire de comprendre qu’une bonne exposition est issue de la combinaison de la sensibilité ISO (film ou capteur), de l’ouverture du diaphragme et de la vitesse d’obturation – le fameux « triangle photographique » de Bryan Peterson.

Dans cet ouvrage, plébiscité dans le monde entier, vous découvrirez, dans un langage simple et avec une progression fluide, comment une technique a priori austère peut aisément devenir un outil puissant de créativité photographique. Cette 3e édition, revue et augmentée, vous propose une nouvelle étude approfondie de la photo au flash et notamment des multiples possibilités créatives que l’astuce et la technologie peuvent induire.
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Chaque photographie est un leurre mais, dans ce mensonge, une montagne de vérité est révélée ! Et la montée jusqu’au sommet de cette montagne de vérité est facilitée quand chaque pas est solidement ancré dans une bonne compréhension de l’exposition.
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INTRODUCTION

C’est en 1975, mais c’est comme si c’était hier, que j’ai donné un cours sur le « triangle photographique » pour la première fois. C’était un samedi et j’animais un atelier avec une quarantaine d’étudiants sur la maîtrise de l’exposition au Portland Community College dans le cadre d’une formation continue. Je ne l’avais jamais présenté à un groupe aussi important et je n’imaginais pas que l’auditoire pourrait un jour croître jusqu’à compter un millier de participants. Mon parcours m’a vraiment appris que l’humilité était primordiale à bien des égards.

Lorsque j’ai touché un appareil photo pour la première fois, durant l’été 1970 (sur une proposition de Bill, mon frère aîné et grand amateur de photographie), je pensais ne l’utiliser que pour fixer des paysages ruraux ou urbains. J’étais un « artiste » et je voulais saisir ces scènes pour les reproduire ensuite à l’encre et au fusain. Je ne soupçonnais pas alors que les documents de travail que je réalisais avec l’appareil de mon frère m’embarqueraient dans un périple photographique qui dure depuis plus de 45 ans et qui m’a procuré tellement d’aventures, de rencontres fortuites et de coups de chance que c’en est presque...
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L’EXPOSITION

Qu’est-ce que l’exposition ?

Le triangle photographique

Au cœur de l’exposition : le posemètre

La balance des blancs

Six expositions techniquement bonnes, mais une seule créative

Choisir son exposition créative





QU’EST-CE QUE L’EXPOSITION ?

Aujourd’hui, comme il y a 100 ans, et tout comme en 1970 lorsque j’ai exposé mon premier film, un appareil photo (numérique ou argentique) n’est rien d’autre qu’une boîte étanche à la lumière munie d’un objectif d’un côté et d’une surface sensible (film ou capteur numérique) de l’autre. C’est toujours la même lumière qui entre par l’objectif (où son débit est réglé par le diaphragme, véritable « robinet à lumière ») et qui vient impressionner la surface sensible pendant un temps déterminé (la vitesse d’obturation). Depuis l’invention de la photographie, c’est toujours ce même processus que l’on appelle l’exposition.

Par extension, le terme d’exposition désigne plus précisément la quantité de lumière venant impressionner la surface sensible. Dans ce contexte, le terme revient fréquemment sous la forme d’une question, celle que j’ai entendue tellement souvent : « Dis, Bryan, et là, je choisis quoi comme exposition ? » Formulé en d’autres termes, cela revient à demander quelle quantité de lumière doit venir frapper le film ou le capteur et pendant combien de temps. À quoi je réponds invariablement : « Choisis une exposition correcte... »

La réponse peut paraître désinvolte, elle n’en est pas moins juste. Tout photographe, amateur ou professionnel, doit s’efforcer de déterminer l’exposition « correcte » avec son appareil, c’est-à-dire de mesurer la quantité de lumière nécessaire et suffisante pour donner la meilleure image possible en fonction des circonstances extérieures (la lumière ambiante, le sujet) et de l’effet recherché par le photographe dès lors qu’il a « vu » une image et décidé de l’enregistrer par un procédé photographique.

Jusque vers le milieu des années 1970, avant la généralisation des appareils automatiques, tout photographe devait choisir une vitesse et une ouverture qui, lorsqu’elles correspondaient aux conditions d’éclairage et au sujet photographié, donnaient une exposition correcte. Le choix de la vitesse et de l’ouverture du diaphragme dépendaient de l’indice ISO, c’est-à-dire de la sensibilité à la lumière du film utilisé. La plupart des photographes travaillaient en lumière ambiante. Quand elle devenait insuffisante, ils utilisaient un flash ou un pied photo (pour augmenter la durée d’exposition sans risque de « bougé »).
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Pour les deux images : Nikon D800E, Nikkor 24-120 mm, 200 ISO. À gauche : calé sur 50 mm, 1/100 s à f/11 ; à droite : calé sur 120 mm, 1/400 s à f/5,6.

Aujourd’hui, la plupart des appareils, argentiques ou numériques, sont truffés d’automatismes de toutes sortes qui promettent de s’occuper de tout afin de laisser le photographe se concentrer sur la composition. « Placez la molette sur P et appuyez sur le déclencheur : l’appareil s’occupe de tout ! », affirme le vendeur enthousiaste. Si seulement ça pouvait être vrai... Manifestement, la plupart, sinon la totalité, des lecteurs du présent ouvrage disposent d’un appareil du type « je-m’occupe-de-tout » mais, pourtant, vous êtes embrouillés par tous ces automatismes, voire déçus et frustrés par les problèmes de lumière et d’exposition. À quoi cela est-il dû ? Au fait que votre appareil « qui-s’occupe-de-tout » ne tient pas ses promesses et/ou au fait que vous avez finalement décidé d’obtenir systématiquement des photos bien exposées.

« Il y a quelque chose qui cloche avec cet appareil ! D’abord, il prend une bonne photo et ensuite une mauvaise. » Tout le monde peut comprendre votre frustration à chercher l’« exposition parfaite ». Votre appareil photo est avant tout une machine et, malgré tous ses perfectionnements, il a besoin de votre intervention si vous voulez obtenir une exposition parfaite à tous les coups – et le seul moyen d’y parvenir, c’est de comprendre comment fonctionne votre appareil.

Comment expliquer que le portrait en gros plan de Rasha (page ci-contre) est bien exposé, alors que le plan plus large qui la montre assise à l’extérieur d’un café est trop sombre ? Pourtant les deux photos ont été prises l’une juste après l’autre !

La raison est toute simple et tient au fonctionnement du posemètre intégré. Comme vous le découvrirez, le posemètre est un instrument très perfectionné sensible à la lumière (dont il mesure l’intensité). Sur le portrait en gros plan, le posemètre a juste eu à mesurer un éclairage homogène et il a donc donné une exposition correcte. Mais lorsque j’ai élargi mon angle de prise de vue, le posemètre s’est trouvé face à un mélange de hautes lumières et d’ombres. Lorsqu’on leur laisse le choix, même les appareils récents les plus perfectionnés se trompent et restituent parfois une exposition trop sombre ou trop claire.

La première chose que vous allez apprendre, c’est à vous familiariser avec les réglages en mode Manuel. Non seulement ils vous permettront d’obtenir une exposition réussie, mais vous prendrez également conscience que c’est vous qui serez à l’origine des expositions les plus « créatives » face à n’importe quelle scène ou n’importe quel sujet.


RÉGLEZ (ET UTILISEZ !) VOTRE APPAREIL EN MODE MANUEL

Je ne connais pas de meilleur moyen pour obtenir des photos correctement exposées que d’apprendre à travailler en mode Manuel. Une fois que vous saurez utiliser ce mode (et c’est vraiment très facile), vous comprendrez mieux ce qui se passe avec vos photos quand vous photographierez en mode Automatique ou Semi-automatique.

Commencez par aller chercher votre appareil et un objectif. Réglez la molette du mode d’exposition sur M (pour « manuel », et si vous ne savez pas comment passer en mode Manuel, consultez le... manuel !). Prenez quelqu’un pour vous servir de modèle, allez dans un coin ombragé de votre jardin ou dans un parc. Par temps couvert, n’importe quel endroit en extérieur fera l’affaire. Quels que soient le modèle d’appareil et le type d’objectif, réglez votre diaphragme sur 5,6 (f/5,6). Placez votre modèle devant un bâtiment ou une haie. Regardez dans le viseur, faites la mise au point sur le sujet. Faites tourner le bouton ou le barillet de réglage des vitesses...






LE TRIANGLE PHOTOGRAPHIQUE

Avant que vous ne poursuiviez plus avant avec votre belle (et récente) assurance en mode Manuel, vous devez maîtriser quelques concepts fondamentaux à propos de l’exposition.

La dernière chose à faire est, bien entendu, de régler son diaphragme (par exemple, à f/5,6) et de changer simplement la vitesse d’obturation en fonction de l’éclairement du sujet jusqu’à ce que le posemètre indique l’exposition correcte.

Le secret d’une exposition correcte réside simplement dans la combinaison de trois paramètres essentiels : l’ouverture, la vitesse d’obturation et la sensibilité ISO du film ou du capteur. Depuis l’invention de la photographie, ce sont toujours ces trois facteurs qui ont fait l’exposition, correcte ou non, et qui la définissent aujourd’hui encore, même avec un appareil numérique. Je les appelle « le triangle photographique ».

Commencez...





EXERCICE : LA BELLE HISTOIRE DES ISO ET DES ABEILLES

Pour mieux comprendre le rôle de l’indice ISO dans l’exposition, considérez un ISO comme une abeille ouvrière dans une ruche. Si mon appareil est réglé sur 100 ISO (parce que le film que j’utilise a une sensibilité de 100 ISO), je dispose en réalité de 100 ouvrières. Si votre appareil est réglé sur 200 ISO, vous avez 200 ouvrières. La mission de ces abeilles consiste à aller chercher la lumière qui entre par l’objectif pour en faire une image. Si nous réglons tous les deux notre diaphragme sur f/5,6 –...






AU CŒUR DE L’EXPOSITION : LE POSEMÈTRE

Le moment est venu de faire connaissance avec l’instrument de mesure qui est au cœur de l’exposition : la cellule ou posemètre. Il s’agit d’un système précalibré conçu pour mesurer n’importe quelle source de lumière aussi brillante ou faible soit-elle.

Pour la photo des ponts de Prague (page précédente), le posemètre savait que le diaphragme avait été réglé sur f/11 et la sensibilité à 200 ISO. À partir de ces données, le posemètre a mesuré la lumière et m’a indiqué qu’il fallait changer la vitesse d’obturation jusqu’à ce que je voie dans le viseur l’indication d’une exposition correcte. C’est le posemètre qui, au bout du compte, effectue tous les calculs pour que chaque photo soit correctement exposée.

Permettez-moi une comparaison pour que ce soit plus clair. Imaginez que votre diaphragme, ouvert par exemple à f/11, corresponde au diamètre du robinet de votre évier. Imaginez maintenant que le robinet lui-même soit votre sélecteur de vitesse et que, dans l’évier, vous ayez 200 abeilles munies chacune d’un petit seau vide. L’eau qui va arriver par le robinet correspond à la lumière. Le posemètre sait qu’il y a 200 ouvrières et que le robinet est ouvert à f/11. À partir de ces informations, le posemètre va pouvoir calculer combien de temps le robinet devra rester ouvert pour remplir tous les seaux des ouvrières qui attendent en bas, c’est-à-dire pour obtenir une photo correctement exposée. Prendre une photo correctement exposée revient à remplir un verre d’eau. On laisse le robinet couler plus ou moins longtemps : une fraction de seconde s’il est grand ouvert, plusieurs dizaines de secondes s’il est presque fermé et ne laisse échapper qu’un mince filet d’eau.

Que se passe-t-il si on laisse l’eau (la lumière) couler plus longtemps que la durée indiquée par le posemètre ? Le verre déborde ! En photo, une image qui a reçu trop de lumière, reconnaissable à ses couleurs délavées, est dite surexposée ou « surex ». À l’inverse, que se passe-t-il si l’on n’a pas laissé l’eau (la lumière) couler aussi longtemps que le posemètre l’indiquait ? Il n’y a pas assez d’eau dans le verre. En photo, une image qui n’a pas reçu suffisamment de lumière paraît trop foncée et est dite sous-exposée, ou « sousex ». C’est le type de photos dont on dit : « C’est tellement sombre qu’on ne distingue pas bien ce que c’est. »

Maintenant que vous avez découvert à quel point le principe d’une photo correctement exposée était simple, arriverez-vous à l’exposition parfaite à tous les coups ? Pas encore, mais vous êtes sur la bonne voie. Vous connaissez désormais les mécanismes de l’exposition et vous comprenez la relation entre ouverture, vitesse et sensibilité ISO. Néanmoins, le succès de la plupart des photos repose sur le choix de la meilleure ouverture ou de la meilleure vitesse. Quelles sont-elles ? Apprendre à « voir », parmi la multitude de combinaisons vitesse/ouverture, celle qui vous donnera la véritable exposition créative vous fera faire un pas de géant vers la maîtrise de la lumière.

[image: image]

En cadrant Diana Praha, mon modèle, le posemètre a rapidement décelé que la lumière qui éclairait son visage était peu contrastée. En cadrant un peu plus vers la droite ou la gauche, le posemètre a rapidement réagi aux lumières plus vives de Times Square en arrière-plan.

Pour garder une exposition correcte, j’ai décidé que l’éclairage du visage de Diana était beaucoup plus important que les lumières plus vives qui se trouvaient derrière elle. C’était elle le sujet ! J’ai donc choisi de m’approcher d’elle, jusqu’à ce que son visage remplisse le cadre, et de régler mon exposition sur cette seule lumière. Une fois ce cadrage effectué, j’ai décidé de travailler à f/5,6, une grande ouverture de diaphragme, afin de réduire la profondeur de champ au minimum. À f/5,6, le posemètre m’indiquait une exposition correcte pour son visage au 1/80 s et à 200 ISO. C’est alors que je me suis un peu reculé pour inclure une partie des lumières vives à l’arrière-plan. Le posemètre a alors réagi à l’inclusion de ces lumières dans le champ et m’a indiqué que j’allais être surexposé de 1 diaph. Je n’ai pas tenu compte de ces indications, conscient que le posemètre « faisait juste son boulot ». Comme j’étais en mode Manuel (M), j’ai conservé mes réglages et pris la photo avec les paramètres d’exposition choisis manuellement : 1/80 s à f/5,6. Et c’était le bon choix...





COMPRENDRE LES INFORMATIONS D’EXPOSITION EN MODE MANUEL (M)

Savez-vous ce que signifie régler la vitesse d’obturation jusqu’à ce que le posemètre m’indique une exposition correcte ? Et comment voit-on que l’exposition va être correcte ? En mode Manuel (M), le posemètre indique dans le viseur une surexposition (les pointillés sont du côté +) ou une sous-exposition (pointillés du côté –). Votre tâche consiste à régler la vitesse d’obturation (ou, dans certains cas, l’ouverture) afin de ramener les petites barres verticales sur le 0.

Parfois, vous aurez du mal à faire coïncider exactement les barres verticales avec le 0 à cause de variations de l’intensité lumineuse de la scène. Si vous restez dans un écart de 1/3 ou même de 2/3 de diaph, votre exposition sera correcte, selon toute vraisemblance, tant que vous resterez « sousex », comme on dit dans le jargon (image en bas à droite). Pour éviter, dans la mesure du possible, l’écrêtage des zones claires (qui risquent de devenir toutes blanches et sans détails), il vaut mieux être légèrement sous-exposé que « surex ».

Remarque : en mode Priorité vitesse (S) ou Priorité ouverture (A), il n’est pas besoin d’aligner les barres verticales sur le 0 car l’appareil ajustera automatiquement l’autre paramètre à votre place afin de vous donner une exposition correcte (en théorie du moins). Par ailleurs, le côté + et le côté – varient selon les marques. Chez Canon, le côté + est souvent à droite du 0 et le côté – à gauche. Certains appareils, notamment chez Canon et Nikon, affichent les données d’exposition sur le côté droit du viseur plutôt qu’en bas. Bon nombre d’appareils proposent de personnaliser l’affichage, notamment de choisir de quel côté placer le + et le –. Reportez-vous à la rubrique de personnalisation de l’affichage dans le menu de votre...






LA BALANCE DES BLANCS

Êtes-vous perdu dans le grand désert de la balance des blancs ? Pour ma part, je crois que, avec l’histogramme, le réglage de la balance des blancs est l’un des réglages les plus surfaits sur un APN. J’ai même vu dans certains forums de discussion sur la thématique des participants souligner l’importance de la balance des blancs sur les photos. Mais, tant qu’on ne m’aura pas convaincu de faire autrement, je continuerai à garder ma balance des blancs sur Ensoleillé dans 99 % des cas où je travaille en lumière naturelle. (Le 1 % restant, je peux passer sur Incandescent/Tungstène ou sur Fluorescent en intérieur ou pour des paysages urbains à l’aube ou au crépuscule.)

Avant d’expliquer plus précisément ce qu’est la balance des blancs et mon choix du réglage Ensoleillé, il est nécessaire d’évoquer les couleurs rouge, vert et bleu et la température de couleur. Chaque photo couleur est composée de ces trois couleurs, mais leur proportion varie en fonction de la température de couleur de la lumière. Oui, la lumière a sa propre température, comme le corps humain, sauf qu’elle est mesurée par sa couleur. Paradoxalement...




SIX EXPOSITIONS TECHNIQUEMENT BONNES, MAIS UNE SEULE CRÉATIVE

Dans les ateliers que j’anime, j’ai bien des fois entendu un étudiant me demander : « Qu’est-ce que ça peut bien faire la combinaison vitesse/ouverture que j’utilise ? Si le posemètre m’indique que l’exposition est bonne, je prends la photo ! » Peut-être êtes-vous du même avis. Que vous preniez vos photos en mode Programme, Priorité vitesse, Priorité ouverture ou même en mode Manuel, vous pouvez penser que si le posemètre indique que les réglages sont bons, alors la photo sera bonne.

Le problème, c’est que ce genre de raisonnement est un peu celui des chasseurs de cerfs qui tirent sur tout ce qui bouge. Il se peut qu’ils finissent par tuer un cerf, mais à quel prix... Si vous ne voulez prendre que des photos correctement exposées (de tout et de n’importe quoi), libre à vous. Vous pourriez même finir par prendre une photo correctement exposée de façon créative ! Mais je présume que la plupart des gens qui lisent ce livre en ont assez de photographier tout, n’importe quoi et n’importe comment et souhaitent découvrir comment obtenir systématiquement des photos bien exposées dans une optique créative.

La plupart des conditions de prise de vue présentent au moins six combinaisons vitesse/ouverture possibles qui produiront toutes une image correctement exposée. Pourtant, en règle générale, une seule de ces combinaisons vitesse/ouverture correspondra à l’exposition correcte d’un point de vue créatif, car une exposition créative repose toujours sur « le » diaphragme ou « la » vitesse qui détermineront l’exposition requise.

Imaginez-vous un instant au bord de la mer en train de photographier des vagues puissantes se brisant sur les rochers. Vous travaillez avec une sensibilité de 100 ISO et une ouverture à f/4. En fonction de l’ouverture de ce diaphragme, votre posemètre vous indique une vitesse 1/500 s pour une exposition correcte. Mais ce n’est là qu’une combinaison possible parmi beaucoup d’autres ! À f/5,6, vous devrez descendre d’une vitesse, c’est-à-dire passer au 1/250 s (pose deux fois plus longue) pour que la même quantité de lumière vienne exposer le film ou le capteur. En passant à f/8, vous diminuez encore de moitié le « débit » de l’objectif et vous devrez doubler encore le temps de pose (en passant au 1/125 s) pour arriver à la même exposition que précédemment. En continuant ainsi, vous obtenez les combinaisons ouverture/vitesse suivantes : 1/60 s à f/11, 1/30 s à f/16 et, enfin, 1/15 s à f/22. Ces six combinaisons ouverture/vitesse donneront toutes une photo correctement exposée de cette même scène. Elles laisseront exactement la même quantité de lumière sur le film ou sur le capteur. Il s’agit bien là de « quantité » car le résultat sera en effet très différent d’une combinaison à l’autre. Une photo de vague se brisant sur les rochers au 1/500 s à f/4 immobilisera le mouvement de l’écume et des gouttes d’eau et exprimera la violence des flots. La même photo prise au 1/15 s à f/22 restituera l’écume sous la forme de fines traînées blanches aux contours indistincts, comme une brume fluide venant lécher la base des rochers, donnant à la scène un aspect presque onirique.

Cette approche créative de l’exposition peut s’avérer extraordinairement gratifiante si vous prenez l’habitude d’étudier une scène avant de choisir la combinaison ouverture/vitesse qui donnera l’exposition la plus créative possible. Le choix de l’exposition vous revient. Alors pourquoi ne pas rechercher l’exposition la plus créative possible ?

[image: image]

Photographier la circulation à Chicago à 17 h et à la tombée de la nuit implique de se retrouver dans le froid glacial d’un hiver dans l’Illinois. D’accord, le temps total nécessaire pour réaliser cette série de photos, de la mise en place à la fin, n’a pas dépassé 8 min mais, avec un vent glacial à -33 °C, il ne faut pas longtemps pour perdre toute sensation dans les doigts et les orteils !

Observez ces six photos, réalisées avec des expositions quantitativement identiques : laquelle paraît la plus belle ? Il y a une différence marquée entre la première (en haut, à gauche), prise à f/4 pendant 1/2 s, et la dernière (en bas à droite), prise à f/22 pendant 15 s. Cette différence tient à la manière dont sont restitués le flux des véhicules et les traînées de leurs feux arrière.

Gardez à l’esprit que chacune de ces images présente une exposition correcte à 100 % avec une valeur quantitative identique. Le fait que les traînées lumineuses deviennent de plus en plus présentes sur l’image est le résultat d’une combinaison d’ouverture et de vitesse d’obturation qui a permis une exposition correcte, longue et plus créative !

Un exercice comme celui-là est vraiment révélateur. La prochaine fois que vous irez photographier la circulation dans un paysage urbain, n’hésitez pas à utiliser les vitesses d’obturation les plus lentes, qui sont les plus créatives et les plus intéressantes.

Pour toutes les images : Nikon D800E, Nikkor 70-300 mm calé sur 80 mm, 100 ISO. En haut, à gauche : 1/2 s à f/4 ; en haut, au milieu : 1 s à f/5,6 ; en haut, à droite : 2 s à f/8 ; en...





EXERCICE : APPRENDRE À VOIR L’EXPOSITION CRÉATIVE

L’exercice qui suit devrait développer votre créativité. Prenez un sujet immobile, comme une fleur, ou bien demandez à un ami de vous servir de modèle pour un portrait. Choisissez également un sujet en mouvement, comme une chute d’eau ou un enfant sur une balançoire. Si possible, travaillez par temps clair (soleil voilé) et cadrez de telle façon que l’on ne voie pas le ciel.

Fixez votre appareil sur un pied photo, réglez la sensibilité sur 200 ISO et passez en mode Manuel. Habituez-vous au mode Manuel car, désormais, c’est avec lui que vous allez partager vos loisirs ! Ouvrez le diaphragme au maximum (réglez-le sur le plus petit nombre possible : f/2, f/2,8, f/3,5 ou f/4). Veillez à ce que votre sujet occupe la plus grande partie possible du cadre, qu’il s’agisse d’une fleur ou d’un portrait, puis réglez la vitesse jusqu’à ce que le posemètre vous indique la bonne exposition et déclenchez.

Ensuite, montez d’un diaphragme (en passant par exemple de f/4 à f/5,6) et descendez votre vitesse d’un cran afin de maintenir une exposition correcte, déclenchez. Passez ensuite de f/5,6 à f/8 et ainsi de suite, en veillant toujours à descendre d’une vitesse pour obtenir une exposition équivalente. Relevez pour chaque photo l’ouverture et la vitesse. Selon l’objectif utilisé, vous devriez avoir au moins six combinaisons ouverture/vitesse différentes. Même si chaque exposition est exactement la même que les autres en termes de quantité de lumière, vous remarquerez sans doute une différence dans la définition générale et la netteté de l’image ! Une fleur toute seule n’apparaît vraiment isolée que sur quelques clichés ; sur les autres, elle se confond avec un arrière-plan touffu, surtout à des ouvertures de f/16 ou f/22 (voir les photos des pages précédentes). Un portrait présente également des éléments parasites à l’arrière-plan quand les diaphragmes sont fermés (les valeurs les plus élevées).

Et qu’en est-il avec une photo de chute d’eau ? Cet effet lissé de l’eau n’apparaît véritablement qu’à des diaphragmes de f/16 ou f/22, grâce aux vitesses lentes. Et cette photo pleine de vie de votre enfant sur la balançoire ? Remarquez comment le mouvement est figé lorsque l’on utilise des vitesses d’obturation élevées et comment, à l’inverse, les silhouettes en mouvement prennent des allures fantomatiques avec des vitesses lentes. Relisez vos notes et essayez de voir quelle combinaison ouverture/vitesse vous a donné l’exposition la plus créative.

[image: image]

L’une des joies de ces exercices est que vous n’allez pas tarder à faire apparaître des fantômes ! Ici, tout provient du sujet qui agite les bras et qui saute de haut en bas pendant une exposition avec une vitesse lente. Avec ce coupe-vent jaune vif, nous obtenons une combinaison parfaite de couleurs et de contrastes dans ce sous-bois qui commence à se parer de teintes automnales. Il y a peut-être ici de quoi créer une invitation personnalisée pour une fête d’Halloween !

Nikon D3X, Nikkor 24-85 mm calé sur 35 mm, 1/8 s à f/16, 100...






CHOISIR SON EXPOSITION CRÉATIVE

Dans la mesure où toute prise de vue permet au moins six combinaisons différentes d’ouverture et de vitesse, comment choisir la meilleure combinaison ? Vous devrez décider avant tout si vous souhaitez faire un simple cliché ou bien mettre en œuvre une exposition créative. Comme nous venons de le voir, vous pouvez prendre la même photo avec différentes expositions, mais seule une ou deux seront véritablement créatives.

On peut isoler les trois facteurs qui déterminent l’exposition – la sensibilité ISO du film ou du capteur, la vitesse d’obturation et l’ouverture – pour définir six types différents d’exposition et en déduire que c’est le choix d’une vitesse ou d’un diaphragme particuliers qui est le plus souvent à l’origine du succès d’une exposition créative.

Commençons par ce dernier point. Les faibles ouvertures (f/16, f/22, f/32) sont la force créative dans ce que j’appelle des « expositions descriptives » (choix n° 1) : les images présentent une très grande profondeur de champ. Les grandes ouvertures (f/2,8, f/4, f/5,6) constituent l’élément créatif dans ce que j’appelle les « photographies à sujet unique » ou les « photographies sélectives » (choix n° 2) : les images isolent le sujet de l’arrière-plan et le mettent en valeur grâce à leur faible profondeur de champ. Les diaphragmes intermédiaires (f/8, f/11) sont ce que j’appelle des ouvertures « passe-partout » (choix n° 3) : la profondeur de champ n’a aucune importance.

Les vitesses rapides (1/250 s, 1/500 s, 1/1 000 s et au-delà) sont la force créative qui permet de fixer le mouvement (choix n° 4) tandis que les vitesses lentes (1/60 s, 1/30 s, 1/15 s) constituent le facteur créatif des photos filées (choix n° 5). Les vitesses très lentes (1/4 s, 1/2 s, 1 s) sont l’élément créatif des images suggérant le mouvement (choix n° 6). Ces catégories représentent six outils différents auxquels vous pourrez faire appel pour déterminer l’exposition la plus créative possible. Les chapitres suivants examinent en détail le rôle du diaphragme et de la vitesse, les deux facteurs au centre des six types d’exposition que nous venons de définir.

[image: image]

Bienvenue à Amsterdam, ville connue pour compter beaucoup plus de vélos que de voitures, entre autres particularités notables ! Pas étonnant qu’il soit difficile de prendre un simple portrait sans avoir un, deux ou trois vélos dans le champ. Comme nous sommes à Amsterdam, pourquoi ne pas inclure les bicyclettes et souligner encore un peu plus l’esprit du lieu en ajoutant un bouquet de tulipes ?

Précisons qu’ici, vous regardez trois photos rigoureusement identiques, du moins d’un point de vue quantitatif. La première photo (en haut à gauche) a été prise au 1/1 000 s à f/4, la deuxième (en bas à gauche) a été prise au 1/125 s à f/11 et la troisième (ci-dessus) au 1/30 s à f/22.

Un examen attentif révèle-t-il une vraie différence dans l’impact visuel de chacune d’elles ? L’arrière-plan devient progressivement de plus en plus net, de la première photo à la troisième (ci-dessus), ce qui est simplement dû à une loi optique fondamentale : plus on ferme l’ouverture du diaphragme, plus la plage de netteté (également appelée profondeur de champ) augmente. Les pages qui suivent vont vous apporter une maîtrise encore plus grande de l’exposition et de la profondeur de champ.

Pour toutes les images : Nikon D800E à 200 ISO, Nikkor 24 mm-120 mm calé sur 120 mm. En haut à gauche : 1/1 000 s à f/4 ...
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L’OUVERTURE

L’ouverture et la profondeur de champ

Quand le diaphragme raconte une histoire

L’ouverture comme outil de sélection

Des ouvertures « passe-partout » ?

L’ouverture et la macrophotographie





L’OUVERTURE ET LA PROFONDEUR DE CHAMP

Le diaphragme est un mécanisme situé au milieu de l’objectif et composé de six lamelles superposées dont le mouvement forme une ouverture de taille variable (elle-même également parfois appelée diaphragme par extension). Selon les appareils, on ouvre le diaphragme en tournant une bague sur l’objectif ou encore en appuyant sur un bouton ou en tournant une molette sur le boîtier. Ces commandes permettent de faire varier la taille de l’ouverture, ce qui laisse une quantité plus ou moins grande de lumière venir impressionner le film ou le capteur numérique.

Pour tous les objectifs, le plus petit nombre (1,4, 2, 2,8 ou 4 selon...
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LA VITESSE D’OBTURATION

La vitesse d’obturation : l’autre paramètre essentiel

La bonne vitesse pour le bon sujet

Saisir le mouvement

L’art du filé

Suggérer le mouvement

Un coup de zoom crée le mouvement

Faire pleuvoir !
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LES TECHNIQUES SPÉCIALES

Le filtre polarisant

Les filtres gris neutre dégradés

Les expositions multiples
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