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  Chris Bucher jest niezależnym fotografem, którego prace już od kilkunastu lat są podziwiane, nagradzane i publikowane w ramach wielu projektów artystycznych, w których bierze udział. Dziś zamieszkuje w stanie Indiana, w USA, lecz swoją karierę rozpoczął w Arizonie, co do dziś wyraźnie daje się zauważyć w ulubionej tematyce jego fotografii — zdjęciach dzikich pustyń i kanionów, z których słynie ten region Ameryki Północnej. Te surowe, lecz uderzająco piękne krajobrazy są dla Chrisa Buchera studium światła i niewyczerpanym źródłem fotograficznej inspiracji. Jego prace są bardzo często wykorzystywane w czasopismach i gazetach zarówno o zasięgu regionalnym, jak i międzynarodowym. W wolnym czasie Chris uwielbia zwiedzać kraj na górskim rowerze, pracuje na rzecz fundacji społecznych i jest aktywnym działaczem stowarzyszenia ochrony zwierząt. Mimo natłoku zajęć zawsze znajduje czas na to, by studiować oświetlenie jego ulubionego tematu zdjęć: żony Jennifer.
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  Podziękowania


  Podobnie jak w przypadku wielu innych projektów, w pracę nad niniejszą książką zaangażowanych było bardzo wiele osób, którym chciałbym serdecznie podziękować — moi drodzy, bez Was książka ta nigdy by nie powstała. Przede wszystkim chciałbym złożyć gorące podziękowania wszystkim fotografom, których prace znalazły się w tej książce, a ich wskazówki były dla mnie bezcenne. Dziękuję Jarodowi Trow, Holly Jordan, Lynne Stacey, Dave’owi Edelsteinowi, Marcosowi Dominguezowi i Jonathonowi Juilleratowi.


  Bardzo dziękuję osobom, które wymienię tutaj tylko z imienia, lecz których porady, podpowiedzi i słowa otuchy pomogły wydać pierwszą w życiu książkę początkującemu autorowi. Są to: Kelly, Kelly, Laura, Cricket i Denny — dziękuję Wam! W tym miejscu chciałbym też gorąco podziękować Kim Spilker, która nieustannie zachęcała mnie do działania.


  Bardzo dziękuję Sharlie Douglas Hall i firmie Nikon Inc. za wsparcie techniczne i sprzęt, który niezawodnie towarzyszy mi w moich wyprawach już od wielu lat. Dziękuję też Erikowi, Jarodowi, Angie, Lisie, Davidowi, Mattowi, Timowi i Ericowi za listy i telefony, które znaczą dla mnie więcej, niż mogłoby się Wam wydawać!


  Szczególnie gorąco chciałbym podziękować moim rodzicom i rodzeństwu za miłość, wsparcie i opiekę.


  Wiem też, że w razie wątpliwości i problemów zawsze mogę liczyć na pomoc pewnych osób. W tym miejscu chciałbym podziękować Butchowi Hallowi, Tomowi Casaliniemu i mojemu Tacie, Wesowi Bucherowi, za ich bezcenne rady i wskazówki.


  Na koniec chciałbym podziękować mojej żonie i zarazem najlepszej przyjaciółce — Jennifer, za cierpliwość i słowa otuchy, których nie szczędziła mi podczas pracy nad tą książką.


  Dla mojej żony, Jennifer


  Przedmowa
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  ©Jay Maisel


  Po dziesięciu latach współpracy z miłośnikami fotografii w ramach serwisu photoworkshop.com chciałbym z dumą zaprezentować nową serię książek wydanych we współpracy z wydawnictwem Wiley Publishing.


  Gorąco wierzę, że fotografia jest sztuką dla każdego, a książki, które ukazały i ukażą się w tej serii, stanowią naturalne uzupełnienie i rozszerzenie informacji znajdujących się we wspomnianym serwisie. Serwisie, który w niespotykany sposób łączy możliwość zdobywania wiedzy z artystycznymi inspiracjami. Robienie doskonałych zdjęć nie jest trudne: wymaga opanowania kilku podstawowych technik i wyrobienia w sobie umiejętności „fotograficznego spojrzenia” na otaczający świat. Mam nadzieję, że książka, którą trzymasz w ręku, ułatwi Ci opanowanie najważniejszych umiejętności i zainspiruje do własnych artystycznych poszukiwań w tej dziedzinie fotografii, która wydaje Ci się najbardziej pasjonująca.
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  Robert Farber


   


  Wstęp


  Światło to niezbędny element każdej fotografii. To proste z pozoru zdanie kryje w sobie niezmierzone bogactwo różnych rodzajów oświetlenia, z którymi możemy mieć do czynienia podczas rejestrowania obrazu. Ta książka zaledwie dotyka pewnych zagadnień związanych z wpływem kątów padania, barw i kierunków światła, jakie możesz napotkać, obserwując świat przez obiektyw aparatu fotograficznego. Światło jest konieczne do zrobienia zdjęcia, ale światło światłu nierówne: do zrobienia doskonałego zdjęcia potrzebne jest najlepsze oświetlenie, jakie uda Ci się znaleźć.


  Doskonałe oświetlenie niejedno ma imię. Niekiedy po prostu się zdarza; innym razem z kolei trzeba uzbroić się w cierpliwość i czekać, by promienie słońca ułożyły się tak, jak tego oczekujesz. Unikaj pośpiechu podczas fotografowania w plenerze; poczekaj i poobserwuj zmiany zachodzące w wyglądzie otoczenia. Smakuj każdą chwilę, którą będziesz obserwował… a potem zamień na zdjęcie ów drobny wycinek życia. Będziesz mógł zabrać go do domu.


  Mam nadzieję, że zdjęcia, które znajdziesz w tej książce, zainspirują Cię do samodzielnych eksperymentów i że będziesz chętnie zabierał ze sobą aparat, by mieć go pod ręką, w razie gdybyś trafił na wspaniałe światło. Co więcej, mam nadzieję, że zachęcę Cię w ten sposób do własnych artystycznych poszukiwań. Byłbym szczęśliwy, gdyby przykładowe fotografie zamieszczone na kartach tej książki były dla Ciebie przewodnikiem po świecie fotografii i ułatwiły Ci zrozumienie zjawisk, które zachodzą podczas rejestrowania na matrycy aparatu obrazu widzianego na własne oczy.


  Podczas pisania tej książki chciałem pokazać, że poprawne, udane zdjęcia można robić właściwie przy każdym świetle, niezależnie od tego, czy jest ono dobre, czy też nie. Owszem, „wyciśnięcie” z dostępnego światła wszystkiego, co tylko się da, wymaga wielu eksperymentów, lecz czyż odkrywanie nowych rzeczy nie jest fascynujące? W pewnym momencie zdasz sobie sprawę, że odruchowo patrzysz na światło i cień, tak jak widzi je aparat, a to niechybny znak, że fotografowanie stało się Twoją drugą naturą. Powodzenia!


  [image: img049.jpg]


  Złocisty, niemal fluorescencyjny blask liści drzew na tym zdjęciu zawdzięczam promieniom słońca, które oświetlały je od tyłu. Samotna sosna w prawej górnej części kadru przyciąga wzrok i stanowi wyróżniający się motyw tej kompozycji. 1/160 sekundy, przysłona f/9, czułość ISO 200


  Rozdział 1.

  Najważniejsze informacje o świetle


  TRZY KROKI DO USTAWIENIA POPRAWNEJ EKSPOZYCJI OBRAZU


  USTAWIANIE WŁAŚCIWEJ TEMPERATURY BARW


  KONFIGUROWANIE BALANSU BIELI


  BUDOWANIE NASTROJU POPRZEZUMIEJĘTNE ZASTOSOWANIE KONTRASTU


  KILKA SŁÓW O RODZAJACH OŚWIETLENIA
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  W pewnym sensie fotografię można przyrównać do gotowania: by osiągnąć kulinarny sukces, należy piec lub smażyć w odpowiedniej temperaturze przez ściśle określoną ilość czasu. Na pierwszy rzut oka wydaje się, że podobieństwa pomiędzy sztuką fotografowania a zaspokajaniem kaprysów podniebienia są znikome, lecz wystarczy zastąpić temperaturę światłem, by porównanie to nabrało głębszego sensu. W tym rozdziale będę opowiadał właśnie o świetle i o tym, w jaki sposób wpływa ono na wykonywane zdjęcia.


  Trzy kroki do ustawienia poprawnej ekspozycji obrazu


  Ekspozycja to odpowiednio wyważona ilość światła padającego na nośnik (matrycę światłoczułą, kliszę filmową, szklaną płytkę itd.), na którym rejestrowana jest fotografia. Piszę o wyważeniu, gdyż ekspozycja zdjęcia wymaga umiejętnego dobrania kilku różnych elementów. Spośród wielu działań, jakie można przedsięwziąć w celu uzyskania odpowiedniej ekspozycji sceny, kluczowe znaczenie ma dobór trzech parametrów zdjęcia:


  • ISO. Jest to parametr informujący o czułości kliszy lub matrycy na padające światło.


  • Przysłona. Ruchoma część obiektywu, która decyduje o ilości światła wpadającego przez układ optyczny do aparatu. Wielkość otworu przysłony oznaczana jest wartościami numerycznymi, zwanymi liczbą lub po prostu wartością przysłony.


  • Migawka. Urządzenie mechaniczne służące do błyskawicznego odsłaniania i przysłaniania elementu światłoczułego aparatu (matrycy lub kliszy filmowej). Czas, w ciągu którego migawka pozostaje otwarta, nosi nazwę czasu naświetlania.


  Wartości wymienionych parametrów mogą być zmieniane skokowo w pewnych ściśle określonych odstępach, zwanych potocznie działkami. Zmiana dowolnego z wymienionych parametrów o jedną działkę powoduje dwukrotne zwiększenie ekspozycji zdjęcia lub zmniejszenie jej o połowę. Na przykład zwiększenie czułości ISO z wartości 100 na 200 jest zmianą o jedną działkę; podobnie jak skrócenie czasu naświetlania z 1/125 na 1/250 sekundy czy też zmiana przysłony z f/8 na f/11.


  Zapoznaj się teraz ze szczegółowymi wyjaśnieniami dotyczącymi trzech najważniejszych elementów ekspozycji obrazu i dowiedz się, w jaki sposób zmiana ekspozycji o jedną działkę (lub więcej) wpływa na wygląd i charakter wykonanego zdjęcia.


  Parametr ISO


  ISO (ang. International Organization for Standardization) to międzynarodowa organizacja zajmująca się definiowaniem i opracowywaniem standardów przemysłowych. W fotografii cyfrowej skrótem ISO („ekwiwalent ISO”) przyjęło się określać czułość matrycy aparatu na padające światło. Czułość matryc w aparatach cyfrowych w przybliżeniu odpowiada czułości klisz używanych w tradycyjnej fotografii. Zakres wartości parametru ISO w nowoczesnych aparatach cyfrowych wynosi zazwyczaj od 50 do 3200, choć podczas typowej sesji zdjęciowej używa się zazwyczaj jedynie kilku podstawowych wartości — 100, 200 i 400. Im mniejsza czułość ISO, tym więcej światła trzeba będzie „wpuścić” do aparatu, by uzyskać poprawną ekspozycję. Większe wartości, sięgające 1600, umożliwiają fotografowanie przy słabszym oświetleniu lub skrócenie czasu naświetlania. Wartość tego parametru można zwiększyć w sytuacji, gdy zastane oświetlenie fotografowanego obiektu jest zbyt słabe, by uzyskać poprawną ekspozycję (na przykład w cieniu; tak jak na zdjęciu 1-1).
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  Pokazany na fotografii orzeł (bielik amerykański) odpoczywał w głębokim cieniu; musiałem więc zwiększyć wartość parametru ISO do 200, by matryca aparatu zarejestrowała wystarczającą ilość światła do wykonania zdjęcia tego pięknego ptaka. Zdjęcie zrobione zostało obiektywem Nikon 80 – 200 mm f/2,8 przy przysłonie f/2,8 i czasie naświetlania 1/90 sekundy


  Zwiększenie wartości parametru ISO o jedną działkę oznacza podwojenie czułości kliszy lub matrycy aparatu. Innymi słowy, w przypadku zmiany wartości ISO ze 100 na 200, a potem na 400 aparat będzie wymagał coraz mniejszej ilości światła do zarejestrowania zdjęcia.


  Im mniejsza jest wartość parametru ISO, tym mniej czuły na światło staje się sensor aparatu. Mniejsza czułość oznacza, że potrzebna będzie większa ilość światła, by uzyskać poprawną ekspozycję zdjęcia. Przy mniejszych wartościach ISO, takich jak 50 czy 100, można uzyskać najwyższą jakość obrazu — zarówno w fotografii tradycyjnej, jak i cyfrowej. Zależność tę postaram się wyjaśnić na prostym przykładzie: przypuśćmy, że mamy do dyspozycji oświetlenie o niezmiennej charakterystyce i możemy wykonać zdjęcie przy ISO 100 lub ISO 200, kompensując zwiększenie wartości ISO poprzez zmniejszenie otworu przysłony lub skrócenie czasu naświetlania o jedną działkę. W takim przypadku jakość zdjęcia wykonanego przy ISO 100 będzie wyższa, gdyż wraz ze wzrostem czułości kliszy lub matrycy wzrasta ilość rejestrowanego przez te nośniki ziarna (w przypadku błony filmowej) lub szumu (w aparatach cyfrowych).


  
    
      
        	
          ODSYŁACZ

        

        	
          Więcej informacji o roli ziarna i szumu cyfrowego znajdziesz w rozdziale 2.

        
      

    
  


  Innymi słowy, choć do zarejestrowania zdjęcia przy większych wartościach parametru ISO potrzebna jest mniejsza ilość światła, to zwiększanie tego parametru ma poważne skutki uboczne w postaci wzrostu ilości szumu i spadku kontrastu obrazu. Niemniej, w miarę pogarszania się warunków oświetleniowych, zwiększenie wartości parametru ISO może okazać się jedynym skutecznym sposobem na uniknięcie wydłużenia czasu naświetlania i zarejestrowanie obrazu o wystarczająco dobrej ostrości.


  Choć jakość współczesnych matryc światłoczułych i klisz jest na tyle wysoka, że zmiana czułości z 200 na 400 powoduje jedynie niewielkie zwiększenie wyrazistości ziarna czy ilości szumu, to mimo wszystko nadal zalecam ustawianie najmniejszej czułości ISO, jaką można wybrać w danych warunkach oświetleniowych.


  No dobrze, skoro przy czułości ISO 100 otrzymujemy najwyższą jakość obrazu, to po co w ogóle sięgać po inne wartości tego parametru? Aby odpowiedzieć sobie na to pytanie, musimy zastanowić się nad wzajemnymi zależnościami pomiędzy każdym z wymienionych na wstępie parametrów i ich wpływem na wygląd i charakter kompozycji.


  Przysłona


  Przysłona obiektywu to niewielkie urządzenie mechaniczne, stanowiące integralną część każdego obiektywu. Wielkość otworu przysłony decyduje o tym, jak duża ilość światła przedostanie się przez układ optyczny do aparatu. Kolejne wartości numeryczne, informujące o średnicy otworu przysłony, nazywa się najczęściej liczbami przysłony. Im mniejsza jest liczba przysłony, tym większy jest otwór; i na odwrót: duże liczby przysłony opisują sytuację, w której średnica otworu jest bardzo niewielka, a do aparatu wpada bardzo niewiele światła. Liczba przysłony oznaczana jest literą f i pod względem matematycznym wyliczana jest na podstawie proporcji pomiędzy ogniskową a średnicą względnego otworu przysłony. Porównanie średnic otworu względnego przysłony i odpowiadających im liczb przedstawione zostało na zdjęciu 1-2.
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  Wartość przysłony zmienia się skokowo. Im mniejszy jest otwór względny przysłony, tym większa jest jej wartość (liczba). Zauważ, że każda kolejna liczba przysłony powoduje zmniejszenie powierzchni otworu względnego o połowę, co skutkuje dwukrotnie mniejszą ilością światła wpadającą do aparatu


  W tradycyjnych aparatach fotograficznych średnicę otworu przysłony regulowało się zazwyczaj przy użyciu pierścienia znajdującego się na obwodzie obiektywu. We współczesnych aparatach cyfrowych używa się do tego przycisków lub pokręteł znajdujących się w wygodnym miejscu pod kciukiem, na korpusie aparatu. Sposób regulowania średnicy otworu względnego nie uległ zmianie; różnica polega jedynie na tym, że w aparatach tradycyjnych była ona zmieniana manualnie, dziś zaś jest ona sterowana elektronicznie. Zdjęcie 1-3 ilustruje sposób ułożenia listków, tworzących otwór przysłony, w zależności od jej średnicy.
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  Ta krótka sekwencja zdjęć ilustruje sposób ułożenia listków przysłony przy różnych wartościach otworu względnego. Począwszy od lewej, na kolejnych fotografiach pokazana jest przysłona o wartości f/1,8, f/8 i f/22


  Prócz regulowania ilości światła trafiającej do aparatu, przysłona pełni jeszcze jedną funkcję, bardzo ważną z punktu widzenia kompozycji fotografii. Otóż rozmiar otworu przysłony decyduje o tzw. głębi ostrości zdjęcia. Głębia ostrości to nic innego jak określona część sfotografowanej sceny, która została pokazana z pełną ostrością. Zdjęcie wykonane przy mniejszej liczbie przysłony, na przykład f/2,8, będzie miało mniejszą głębię ostrości niż fotografia wykonana przy przysłonie f/22. Zmniejszenie otworu względnego przysłony umożliwia zrobienie zdjęcia o bardzo dużej głębi ostrości, obejmującej zarówno pierwszy plan, jak i tło kompozycji. Taka przysłona znakomicie nadaje się do fotografowania pejzaży, w których zazwyczaj zależy nam na pokazaniu całego krajobrazu z odpowiednią ostrością. Zupełnie inaczej jest w przypadku portretów, na których staramy się zaakcentować fotografowaną postać, podczas gdy tło może być (a nawet powinno) nieczytelne i rozmyte.


  Wbrew pozorom zależności te nie są bardzo skomplikowane. Moim zdaniem najłatwiej jest zapamiętać je na zasadzie „im większa wartość przysłony, tym większa głębia ostrości”, i na odwrót: „im mniejsza liczba przysłony, tym mniejsza głębia ostrości”. Obiekty na zdjęciu wykonanym przy przysłonie f/22 będą ostre niezależnie od tego, w jakiej odległości od obiektywu się znajdowały, zaś na zdjęciu zrobionym przy przysłonie f/2,8 ostry i wyraźny będzie jedynie główny temat kompozycji, zaś jej tło i pierwszy plan będą rozmyte. Źrenice oczu człowieka funkcjonują w bardzo podobny sposób: w dzień, gdy naturalne oświetlenie jest bardzo silne, praktycznie wszystkie oglądane przez nas obiekty są widziane ostro i wyraźnie, z kolei na przykład podczas nocnej jazdy samochodem, gdy źrenice stają się węższe, akomodacja wzroku po przeniesieniu spojrzenia z rozciągającej się przed Tobą drogi na szybkościomierz zajmuje krótką chwilę. Źrenice są bowiem silnie rozszerzone nocą, co zmniejsza postrzeganą głębię ostrości otoczenia.


  W jaki sposób głębia ostrości może wpływać na odbiór zdjęcia? Spójrz na zdjęcie 1-4. Płytka głębia ostrości obejmuje wyłącznie mikrofon; saksofon jest już nieznacznie rozmyty, zaś sylwetka trębacza w tle jest bardzo niewyraźna i można zaledwie domyślać się jej zarysów.
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  Płytka głębia ostrości, uzyskana w wyniku zmniejszenia liczby przysłony do f/2,8 podkreśla znaczenie mikrofonu na pierwszym planie tej kompozycji — jest to jedyny wyraźny i ostry detal tego zdjęcia. Pozostałe obiekty znajdujące się na scenie są już nieco mniej ostre lub zupełnie rozmyte i nadają zdjęciu interesujący, wielowarstwowy charakter. Zdjęcie wykonane zostało obiektywem Tamron 28 – 105 mm f/2,8 przy przysłonie f/2,8 i czasie naświetlania 1/125 sekundy


  Z kolei podczas fotografowania rozległych krajobrazów przydaje się jak największa głębia ostrości, która będzie obejmowała zarówno detale znajdujące się na pierwszym planie, jak i najdalsze zakątki fotografowanego pejzażu (patrz zdjęcie 1-5). Gdy nabierzesz wprawy w posługiwaniu się aparatem i obiektywami, umiejętne stosowanie głębi ostrości stanie się Twoją drugą naturą.
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  Krajobraz pokazany na tej fotografii jest ostry i wyrazisty; począwszy od skał na pierwszym planie aż do gór widocznych w tle kompozycji. Efekt ten uzyskano dzięki ustawieniu przysłony f/9,5. Fotografia wykonana została przy czułości ISO 200


  Migawka


  Zatrzymane w kadrze, czyli uchwycone w bezruchu, wyraziście i ostro — tak można by z grubsza opisać pożądane cechy tematów większości zdjęć. O sukcesie decyduje tutaj w głównej mierze wybór odpowiedniego czasu naświetlania. Większość nowoczesnych aparatów cyfrowych wyposażona jest w migawkę zbudowaną z bardzo cienkich metalowych pasków, które są błyskawicznie naciągane i opuszczane, odsłaniając element światłoczuły aparatu przez ściśle określony czas. Pod względem konstrukcyjnym migawki można podzielić na szczelinowe i irysowe. Niemal wszystkie lustrzanki cyfrowe (zwane w skrócie dSLR) wyposażone są w migawkę szczelinową, która znajduje się pomiędzy obiektywem a matrycą światłoczułą aparatu. Jak widać na zdjęciach 1-6 i 1-7, migawka taka jest najpierw całkowicie zamknięta, a następnie — w chwili jej zwolnienia — otwiera się, odsłaniając znajdujący się za nią element światłoczuły. Dzięki migawce matryca aparatu jest wystawiona na działanie światła jedynie na tyle, ile to konieczne do zarejestrowania obrazu. W kompaktowych aparatach cyfrowych obiektyw wbudowany jest w korpus aparatu, zaś migawka stanowi integralną część obiektywu i składa się z jednego lub kilku listków, które często pełnią także rolę przysłony, pozostawiając otwór o odpowiedniej średnicy podczas zwalniania spustu migawki.
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  Na zdjęciu 1-6 pokazana została odsłonięta matryca światłoczuła aparatu, gotowa na jej oświetlenie; zdjęcie 1-7 przedstawia opuszczone lustro aparatu cyfrowego, które odbija obraz widziany przez obiektyw w sposób umożliwiający oglądanie go przez wizjer optyczny. Lustro opuszczone jest do chwili zwolnienia spustu migawki. Sama migawka znajduje się za lustrem


  Czas naświetlania reguluje się najczęściej specjalnymi przyciskami lub pokrętłem. Pod względem mechanicznym sposób zmiany czasu naświetlania może być zrealizowany w bardzo różny sposób: wspomniane pokrętło może znajdować się w przedniej części korpusu, tuż pod palcem wskazującym, bądź z tyłu aparatu — pod kciukiem. W niektórych aparatach można wybrać przyciski, które mają służyć do zmiany czasu naświetlania zdjęcia. Zmiana czasu naświetlania o jedną działkę powoduje około dwukrotne wydłużenie ekspozycji lub skrócenie jej o połowę. Przypuśćmy, że ustawiłeś czułość aparatu na ISO 100, przysłona wynosi f/11, zaś czas naświetlania — 1/125 sekundy, lecz nagle okazuje się, że poprawne sfotografowanie poruszającego się obiektu wymaga skrócenia czasu do 1/250 sekundy. Zmiana ta umożliwi wprawdzie „zatrzymanie sceny w kadrze”, lecz spowoduje jednocześnie zmniejszenie ekspozycji zdjęcia o jedną działkę. Aby zachować tę samą jasność obrazu, należałoby w tej sytuacji skompensować skrócenie czasu naświetlania otwarciem przysłony do f/8 lub zwiększeniem czułości aparatu do ISO 200.


  Zakres dostępnych czasów naświetlania może wynosić od milisekund do kilku godzin, lecz w zdecydowanej większości przypadków czas jest mierzony w ułamkach sekundy. Na przykład czas naświetlania typowych zdjęć plenerowych, wykonywanych przy naturalnym świetle słonecznym, wynosi zazwyczaj 1/125 sekundy (przy czułości ISO 100 i przysłonie f/11). Skrócenie czasu naświetlania pozwala „zamrozić” szybko poruszające się obiekty w kadrze, zaś wydłużenie go umożliwia uzyskanie efektów rozmycia, które mogą na przykład podkreślać dynamikę kompozycji. W tabeli 1-1 zebrane zostały przykłady tematów, które można fotografować przy określonych czasach naświetlania.


  Tabela 1-1. Zastosowanie różnych czasów naświetlania, w zależności od tematu zdjęcia


  
    
      
        	
          Czas naświetlania (w sekundach)

        

        	
          Temat

        
      


      
        	
          1/4000 – 1/2000

        

        	
          Umożliwia zatrzymanie w kadrze ruchu skrzydeł kolibra

        
      


      
        	
          1/1000 – 1/500

        

        	
          Fotografowanie biegnących osób lub sportowców podczas zawodów lekkoatletycznych

        
      


      
        	
          1/250 – 1/60

        

        	
          Pozwala uniknąć rozmycia wywołanego poruszeniem ręki; doskonale nadaje się do fotografowania typowych scen w świetle dziennym

        
      


      
        	
          1/30 – 1/8

        

        	
          Umożliwia uzyskanie efektu rozmycia poruszających się obiektów (aparat powinien być zamocowany na statywie)

        
      


      
        	
          1/2 – kilka sekund

        

        	
          Pozwala wykonywać zdjęcia w bardzo słabym oświetleniu, na przykład tuż przed świtem (aparat powinien być zamocowany na bardzo solidnym statywie)

        
      

    
  


  Wrócę jeszcze raz do analogii, o której pisałem na początku tego rozdziału. Otóż parametry ekspozycji odpowiadają kolejnym wskazówkom podanym w przepisach kulinarnych: przysłona decyduje o ilości światła i stanowi odpowiednik termostatu piekarnika, zaś czas naświetlania można porównać do czasu pieczenia. Innymi słowy, „przysłona f/8 przy 1/250 sekundy” to pewien przepis na zdjęcie, podobnie jak „piec w 350 stopniach przez 35 minut” może być esencją przepisu na pyszne danie.


  Ustawianie właściwej temperatury barw


  Obraz widziany przez człowieka różni się od obrazu rejestrowanego przez aparat fotograficzny. Światło słoneczne ma inną temperaturę barw niż cień, a temperatura barw światła emitowanego przez zwykłe żarówki, świetlówki czy lampy błyskowe jest jeszcze inna. Źrenice naszych oczu błyskawicznie zmieniają swoją średnicę, by dopasować ilość światła padającego na siatkówkę oka, a zmysł wzroku automatycznie adaptuje się do różnych kolorów światła, dzięki czemu — niezależnie od oświetlenia — postrzegamy kolory otaczającego nas świata w bardzo podobny sposób. Pojęcia temperatury barw i balansu bieli są ze sobą ściśle powiązane. Już za chwilę dowiesz się, czym jest temperatura barw i jaki wpływ na wygląd fotografii ma zmiana balansu bieli.


  Kilka słów o skali Kelvina


  Barwę światła mierzy się w kelwinach (K), zaś nazwa tej jednostki pochodzi od dziewiętnastowiecznego fizyka, Williama Thomsona, któremu nadano tytuł Lord Kelvin. Skala Kelvina jest skalą absolutną, w której — według fizyki klasycznej — temperatura 0 K oznacza brak ruchu cząsteczek, a zatem zerową energię kinetyczną. Temperaturę tę udało się obliczyć teoretycznie: wyrażona w stopniach Celsjusza wynosi ona –237,15°C. W świecie barw 5500 kelwinów oznacza kolor biały; wyższe temperatury odpowiadają różnym odcieniom niebieskiego i są postrzegane jako chłodniejsze; zaś temperatury niższe odpowiadają barwom cieplejszym, takim jak żółty, pomarańczowy i czerwony. Nietrudno zauważyć, że to dokładnie odwrotnie niż w przypadku tradycyjnego rozumienia pojęć „ciepłej” i „zimnej” barwy; w języku potocznym przyjęło się bowiem, że czerwienie i odcienie pomarańczowego są kolorami ciepłymi. W skali Kelvina jednak czerwienie mają niższą temperaturę barwową od odcieni niebieskiego (zdjęcie 1-8).


  Tabela 1-2. Temperatura barwowa różnych źródeł światła


  
    
      
        	
          Źródło

        

        	
          Temperatura emitowanego światła

        
      


      
        	
          Płomień świecy, zapałki

        

        	
          Od 1500 K do 1900 K

        
      


      
        	
          Zwykłe żarówki

        

        	
          Od 2500 K do 3000 K

        
      


      
        	
          Wschód lub zachód słońca

        

        	
          Od 3000 K do 3500 K

        
      


      
        	
          Żarówki studyjne

        

        	
          3400 K

        
      


      
        	
          Światło dzienne

        

        	
          Od 5000 K do 5500 K

        
      


      
        	
          Flesz lub studyjna lampa błyskowa

        

        	
          5500 K

        
      


      
        	
          Pochmurny dzień lub cień

        

        	
          6500 K do 7500 K
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  Skala temperatur barw


  Każdy kolor można zaklasyfikować jako ciepły, neutralny bądź chłodny, niezależnie od tego, czy jest to barwa farby, którą pomalowano dom, lakieru samochodowego, tkaniny, czy też różnych elementów przyrody ożywionej i nieożywionej. Podobnie można zaszeregować kolory światła, które zebrane zostały w tabeli 1-2. Także fotografie mogą być opisane jako obrazy o ciepłej, chłodnej lub mieszanej tonacji (patrz zdjęcie 1-9).
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  Na przykładzie żółtego koloru liści, głębokiego błękitu nieba i jasnej, neutralnej bieli szczytów pokrytych śniegiem łatwo zaobserwować różnice w temperaturze barw. Czas naświetlania — 1/500 sekundy, przysłona f/11, ISO 200


  Zobaczyć kolor


  Oczy i ośrodek wzroku w mózgu człowieka automatycznie przekształcają postrzeganą temperaturę barw, dostosowując sposób jej interpretacji do stanu, który uważamy za „normalny”. O tym, jak skuteczne są te mechanizmy, świadczy łatwość, z jaką nasz wzrok dostosowuje się zarówno do temperatury światła w pochmurny dzień, gdy wynosi ona około 7000 kelwinów, jak i do barwy sztucznego oświetlenia w pokoju, której temperatura wynosi 3000 kelwinów lub mniej. Dzięki niezwykłym zdolnościom adaptacyjnym mózgu i oczu człowiek znakomicie widzi i odróżnia barwy w obydwu tych sytuacjach.


  
    UNIKAJ NIEPOTRZEBNEGO OTWIERANIA MIGAWKI! 


    Ze względu na konstrukcję lustrzanek cyfrowych oraz naturalne właściwości elektrostatyczne matrycy, która jest zasilana energią elektryczną, powierzchnia tej matrycy jest bardzo podatna na osadzanie się i gromadzenie kurzu. Jeśli na matrycy osiądą nawet niewielkie drobiny kurzu, to będą one rejestrowane na każdym zdjęciu w postaci rozmytych, ciemnych plamek. Plamki te bardzo trudno dostrzec na wyświetlaczu LCD aparatu — stają się one widoczne dopiero na ekranie monitora. Szczególną uwagę na zabezpieczenie aparatu należy zwrócić podczas wymiany obiektywów. Operację tę należy przeprowadzić możliwie szybko i sprawnie. Jeśli pomimo dołożenia wszelkich starań na matrycy aparatu pojawi się kurz, spróbuj go usunąć, postępując według zaleceń producenta aparatu. Naprawa lub wymiana uszkodzonej matrycy jest bardzo kosztowna — wiem to z doświadczenia.

  


  Tymczasem aparat cyfrowy rejestruje wszystkie zmiany w kolorystyce światła z bezwzględną dokładnością. Każda zmiana w temperaturze barw i intensywności oświetlenia znajdzie swoje odzwierciedlenie w wyglądzie fotografii. Warto zatem nauczyć się dostrzegać różnice w kolorze światła, by ułatwić sobie fotografowanie w różnych warunkach oświetleniowych.


  Opanowanie tej umiejętności jest bardzo trudne, gdyż nawet olbrzymie różnice w temperaturze kolorów bywają dla nas zupełnie naturalne — na przykład temperatura światła słonecznego w pogodny i pochmurny dzień wydaje nam się stosunkowo zbliżona. Jeden z najskuteczniejszych sposobów na to, by przekonać się o różnicy pomiędzy dwoma różnymi wariantami oświetlenia „w biały dzień”, polega na ustawieniu fotografowanej osoby w pełnym słońcu, a następnie w cieniu. Znakomitą okazją do przeanalizowania wpływu zmian oświetlenia na wygląd sceny jest obserwacja nocnego życia miasta. Nieustannie zmieniająca się mozaika latarń ulicznych, samochodów, blasku neonów i światła dochodzącego z oświetlonych mieszkań i sklepów stanowi fascynującą mieszankę, którą można obserwować bez końca (patrz zdjęcie 1-10).
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  Wnętrza w każdym z budynków przedstawionych na zdjęciu oświetlone są w nieco inny sposób; jeszcze inaczej wygląda ciemnopomarańczowe światło latarni ulicznych. Szczególnie interesująca wydaje się kolorystyka niewielkich świateł na nabrzeżu rzeki; pierwsze jest niemal białe, drugie bursztynowe, trzecie ma lekko zielonkawe zabarwienie. Czas naświetlania 1/6 sekundy, przysłona f/5,6, ISO 100


  
    
      
        	
          UWAGA

        

        	
          Wykorzystaj właściwości aparatu fotograficznego, który rejestruje wszelkie zmiany kolorystyki sceny z cyfrową precyzją, jako narzędzie twórcze umożliwiające zaakcentowanie określonych detali kompozycji. W zależności od potrzeb możesz zneutralizować naturalną kolorystykę sceny lub podkreślić ciepłe bądź chłodne odcienie poprzez umiejętne skonfigurowanie balansu bieli i innych ustawień aparatu.

        
      

    
  


  Ogólnie rzecz biorąc, cieplejsze (czyli o niższej temperaturze barwowej) światło nadaje zdjęciom bardziej atrakcyjny wygląd, szczególnie w przypadku fotografii krajobrazowych i portretowych. Jest to jeden z powodów, dla których wiele osób tak bardzo lubi fotografować zachody i wschody słońca. Korzystając z ciepłego, miękkiego światła o zachodzie słońca, można przekształcić zwykły widok w piękną, romantyczną panoramę.


  Świetlówki


  Żarówki kompaktowe i świetlówki są jednocześnie jednymi z najgorszych i najlepszych źródeł światła wynalezionych przez człowieka. Z jednej strony są bowiem bardzo energooszczędne i nie parzą przy dotknięciu. Dają równomierne, jednorodne światło, które znakomicie sprawdza się w biurach i na stanowiskach pracy. Z fotograficznego punktu widzenia świetlówki stanowią jednak poważne wyzwanie. Ich naturalny kolor ma bowiem lekko zielonkawe zabarwienie, które w wielu przypadkach wygląda nieatrakcyjnie i odpychająco.


  Temperatura barwowa światła emitowanego przez świetlówki jest jednak uzależniona od wielu czynników; w tym od czasu ich użytkowania i technologii stosowanej przez producenta, a nawet od rzeczy tak, wydawałoby się, nieistotnych jak moc lub konkretna partia żarówek. Różnice pomiędzy temperaturą barwową żarówek mogą mieć istotny wpływ na wygląd wykonywanych fotografii.


  W ciągu ostatnich lat technologia produkcji świetlówek została znacznie udoskonalona, dzięki czemu ich kolorystyka i powtarzalność kolejnych partii stały się bardziej przewidywalne. Znacznie lepsze są też nowoczesne żarówki energooszczędne, które powoli wypierają tradycyjne oświetlenie żarowe. Niejako równolegle z usprawnieniami technologicznymi związanymi z produkcją żarówek udoskonalane są też technologie cyfrowego rejestrowania obrazu, a korekcja ewentualnych przebarwień i niepoprawnie dobranego balansu bieli stała się znacznie prostsza; zarówno na etapie wykonywania zdjęcia, jak i podczas jego przetwarzania na komputerze.


  Konfigurowanie balansu bieli


  Funkcja umożliwiająca regulowanie balansu bieli w aparacie cyfrowym umożliwia skorygowanie kolorystyki fotografii w taki sposób, by odpowiadała ona oczekiwaniom fotografa. Umiejętne ustawienie balansu bieli pozwala skorygować temperaturę barwową oświetlenia sceny i dopasować ją do sposobu postrzegania tej sceny przez fotografa.


  Skuteczna korekcja balansu bieli w aparacie pozwala uniknąć marnowania cennego czasu na późniejszą korekcję kolorystyki fotografii przy użyciu komputera, a w niektórych przypadkach staje się narzędziem umożliwiającym realizację określonej wizji artystycznej, wzbogacającej kompozycję zdjęcia. Niepożądane przebarwienia najłatwiej dostrzec na obiektach w kolorze białym, na przykład na sukni ślubnej. Obecność takich obiektów w fotografowanej scenie pozwala skorygować „biel” w taki sposób, by rzeczywiście była ona neutralnie biała.


  W jaki sposób balans bieli wpływa na temperaturę barw?


  Temperatura barwowa światła słonecznego i sztucznych źródeł światła jest zupełnie inna, wskutek czego zdjęcia zarejestrowane w takim oświetleniu również wyglądają inaczej. W miarę jak temperatura barw rośnie, a oświetlenie sceny nabiera błękitnego odcienia, zachowanie neutralnej kolorystyki sceny wymaga dodania odpowiedniej domieszki koloru pomarańczowego. W przypadku pomieszczeń oświetlonych zwykłymi żarówkami, które dają bardzo ciepłe, pomarańczowe światło, uzyskanie właściwej równowagi barw wymaga zwiększenia domieszki koloru niebieskiego. Z kolei świetlówki emitują światło o zielonkawym zabarwieniu, którego zneutralizowanie wymaga pewnej ilości fioletu. Funkcja balansu bieli stanowi swego rodzaju filtr, który koryguje kolorystykę światła wpadającego do aparatu, wyrównując rozmaite odstępstwa od neutralnego wzorca w barwie oświetlenia w taki sposób, by biel była pozbawiona ewentualnych domieszek w innych kolorach. Neutralizacja barwy światła wymaga dodania pewnej ilości koloru dopełniającego względem tej barwy. Uproszczony schemat kolorów podstawowych i ich barw dopełniających pokazany został na zdjęciu 1-11. I tak: zieleń umożliwia skompensowanie przebarwień w kolorze fioletowym, czerwień — niebieskozielonym, zaś domieszka koloru niebieskiego pozwala zniwelować nadmierną ilość żółtego.
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  Kolory są ze sobą wzajemnie powiązane. Analizując układ barw na diagramie, można z łatwością prześledzić zestawienia, które wzajemnie się neutralizują, dając w efekcie kolor biały
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          W tradycyjnej fotografii do korekcji kolorystyki obrazu służyły kolorowe, szklane filtry, które zakładało się na obiektyw aparatu lub źródło światła. W zależności od potrzeb używano także specjalnie zmodyfikowanych klisz filmowych, których właściwości dobrane były w sposób umożliwiający skorygowanie naturalnej kolorystyki oświetlenia. Nietrudno zgadnąć, że stosowanie tego typu rozwiązań wiązało się z pewnego rodzaju niedogodnościami, które wyeliminowano w fotografii cyfrowej właśnie poprzez zaimplementowanie funkcji umożliwiających regulowanie balansu bieli.

        
      

    
  


  Wszystkie aparaty cyfrowe wyposażone są w funkcję regulowania balansu bieli. W większości z nich zaimplementowano także algorytmy automatycznej korekcji kolorystyki obrazu (noszą one najczęściej nazwę Auto White Balance, w skrócie AWB), które w większości przypadków sprawdzają się zupełnie dobrze. Naturalne właściwości adaptacyjne zmysłu wzroku człowieka sprawiają, że oszacowanie koloru źródła światła jest bardzo trudne. Pod tym względem funkcja AWB stanowi więc olbrzymie ułatwienie, zwalniając nas z konieczności ręcznego dobierania odpowiednich ustawień. Niekiedy jednak warto pokusić się o jej wyłączenie, aby nabrać wprawy w konfigurowaniu potrzebnych ustawień i opcji. Umiejętność samodzielnego ustawienia poprawnego balansu bieli pozwala zachować spójną, jednolitą kolorystykę fotografii w ramach poszczególnych sesji. Nie jest to wcale tak trudne, jak mogłoby się wydawać: wystarczy sprawdzić, jaki rodzaj światła dominuje w oświetleniu sceny, i dobrać odpowiednie ustawienie balansu bieli, posługując się intuicyjnymi piktogramami.


  Zalecam to tym goręcej, iż w niektórych sytuacjach algorytmy automatycznego ustawiania balansu bieli zawodzą; zdarza się to na przykład w sytuacji, gdy scena oświetlona jest dwoma różnymi źródłami światła o skrajnie różnej charakterystyce lub gdy źródło emituje światło o bardzo intensywnej barwie. W zależności od drobnych, chwilowych zmian w kompozycji i oświetleniu sceny, funkcja AWB potrafi dobrać zupełnie różne parametry do dwóch kolejnych zdjęć wykonanych w tym samym miejscu w niewielkim odstępie czasu. Więcej informacji o ustawianiu balansu bieli znajdziesz w dalszej części tego rozdziału.


  Co oznaczają piktogramy ustawień balansu bieli?


  Umiejętność poprawnego interpretowania piktogramów symbolizujących predefiniowane ustawienia balansu bieli sprawia, że skorygowanie ewentualnych mankamentów oświetlenia staje się bardzo proste. W tabeli 1-3 zebrane zostały poszczególne symbole i odpowiadające im ustawienia. Wygląd poszczególnych piktogramów nieznacznie różni się w różnych modelach aparatów, lecz zazwyczaj są one bardzo podobne do przykładowych symboli zamieszczonych w tabeli.


  Tabela 1-3. Piktogramy symbolizujące dostępne ustawienia balansu bieli
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          Automatyczny balans bieli
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          Balans bieli dla oświetlenia żarowego
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          Balans bieli dla oświetlenia fluorescencyjnego (świetlówki)
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          Balans bieli dla zdjęć plenerowych w świetle dziennym
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          Balans bieli dla lampy błyskowej
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          Balans bieli dla zdjęć plenerowych w pochmurny dzień
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          Balans bieli dla zdjęć wykonywanych w cieniu

        
      

    
  


  Znaczenie poszczególnych piktogramów nietrudno odgadnąć. Na przykład symbol przedstawiający chmurę oznacza ustawienie odpowiednie do fotografowania w plenerze w pochmurny, szary dzień. Z kolei podczas fotografowania dziecięcego przedstawienia w szkole większa część oświetlenia sceny będzie zapewne składała się ze zwykłych żarówek, więc optymalnym ustawieniem balansu bieli w takiej sytuacji będzie to, które oznaczone zostało piktogramem z żarówką. Z kolei podczas fotografowania koncertów, ze względu na bardzo intensywną kolorystykę oświetlenia, zamiast balansu bieli często używa się kolorowych filtrów żelowych.


  W jaki sposób zmiana balansu bieli wpływa na wygląd zdjęcia?


  Najprościej rzecz ujmując, poprawna zmiana balansu bieli powoduje ocieplenie lub ochłodzenie kolorystyki fotografii w taki sposób, by biel była rzeczywiście neutralnie biała (a nie szaroniebieska lub różowa). Ze względu na to, że ciepła tonacja zdjęcia jest zazwyczaj postrzegana jako bardziej atrakcyjna niż chłodna, poprawna konfiguracja balansu bieli ma największe znaczenie podczas fotografowania w pochmurny dzień lub w cieniu; wówczas bowiem istnieje największe ryzyko nadmiernego ochłodzenia kolorystyki obrazu.


  Przykładowe zdjęcie kobiety (patrz zdjęcie 1-12) wykonane zostało w jasny, słoneczny dzień, lecz twarz modelki była w większości skryta w cieniu. Po ustawieniu balansu bieli odpowiedniego dla światła dziennego zdjęcie wygląda poprawnie, lecz wskutek cienia padającego na twarz kobiety w kolorystyce jej skóry można zauważyć niewielką domieszkę koloru niebieskiego. Kolejna fotografia, w tych samych warunkach oświetleniowych (zdjęcie 1-13), wykonana została po zmianie balansu bieli na ustawienie odpowiednie do fotografowania w cieniu. Nietrudno zauważyć, że zmiana ta miała olbrzymi wpływ na tonację zdjęcia: skóra kobiety nabrała znacznie cieplejszego kolorytu, a słońce padające na jej włosy ma teraz złocisty, bursztynowy odcień.
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  Zdjęcie 1-12 wykonane zostało przy ustawieniu balansu bieli odpowiednim do fotografowania w świetle dziennym; zdjęcie 1-13 — przy ustawieniu właściwym dla cienia. Zwróć też uwagę na płytką głębię ostrości, która sprawia, że sylwetka kobiety wyraźnie rysuje się na miękko rozmytym tle. ISO 100, 1/90 sekundy, przysłona f/6,3
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          Przeprowadź kilka testów. Kolorystyka fotografii oglądanej na niewielkim wyświetlaczu LCD aparatu nie zawsze daje pełny obraz tego, co zobaczysz na ekranie komputera. Zmiana ustawienia balansu bieli ma wprawdzie olbrzymi wpływ na wygląd zdjęcia, lecz często zdarza się, że uzyskany efekt jest zniekształcony wskutek niedoskonałości miniaturowych ekranów LCD, w które wyposażona jest większość „cyfrówek”. Warto zatem poświęcić trochę czasu na eksperymenty i przeanalizowanie zdjęć wykonanych z różnym balansem bieli nie tylko na wyświetlaczu aparatu, lecz przede wszystkim na ekranie monitora.

        
      

    
  


  Posługiwanie się lampą błyskową


  Podczas fotografowania z lampą błyskową ustawienie odpowiedniego balansu bieli jest wręcz niezbędne. Pomimo że kolor błysku emitowanego przez flesz jest podobny do barwy światła słonecznego, to uzyskanie poprawnej tonacji zdjęcia możliwe jest jedynie dzięki włączeniu specjalnego programu balansu bieli, zoptymalizowanego pod kątem fotografowania z fleszem. Podczas fotografowania ludzi z użyciem flesza błysk lampy jest zazwyczaj nieco chłodniejszy od zastanej kolorystyki pomieszczenia, w którym wykonywane jest zdjęcie, a spowodowaną tym zmianę tonacji obrazu można zniwelować jedynie poprzez ustawienie odpowiedniego balansu bieli.


  Wbudowane lampy błyskowe w większości lustrzanek cyfrowych komunikują się z procesorem obrazu aparatu, dostarczając mu informacji o temperaturze barwowej błysku. W zdecydowanej większości przypadków możemy więc pozwolić sobie na włączenie funkcji AWB, co ma jeszcze jedną zaletę: algorytmy automatycznego balansu bieli powinny wówczas uwzględnić drobne zmiany w temperaturze barwowej błysku, która może zmieniać się wraz z jego intensywnością.


  Zmiana intensywności błysku we wbudowanych lampach niektórych aparatów fotograficznych uzyskiwana jest poprzez regulację jego czasu trwania. Innymi słowy, im silniejsze światło potrzebne jest do oświetlenia sceny, tym dłużej trwa błysk emitowany przez lampę. Nawet „dłuższy” błysk lampy nie trwa jednak zbyt długo i zazwyczaj nie przekracza 1/200 sekundy.


  Zastosowanie automatycznego balansu bieli


  Podobnie jak większość funkcji służących do automatycznej korekcji lub przetwarzania obrazu, algorytmy AWB są skuteczne w większości przypadków, choć nie zawsze. Jeśli nie jesteś pewien, które z predefiniowanych ustawień balansu bieli wybrać, to funkcja AWB może stanowić znakomity punkt wyjścia do dalszych eksperymentów. Trzeba jednak pamiętać o pewnych niedogodnościach, które wiążą się z jej używaniem:


  • Algorytmy AWB można „oszukać”.


  • Kolorystyka zdjęcia uzyskana za pomocą funkcji AWB może odbiegać od oczekiwań fotografa.


  Problem z możliwością „oszukania” algorytmów AWB wynika ze specyfiki ich działania i dotyczy najczęściej sytuacji, w których oświetlenie fotografowanej sceny charakteryzuje się wyjątkowo intensywnym zabarwieniem. Ponieważ skuteczność działania funkcji AWB opiera się w głównej mierze na pomiarach kolorystyki obiektów, to dominujący na fotografowanej scenie kolor może wprowadzić ją w błąd, całkowicie zmieniając zmierzoną wartość temperatury barw oświetlenia. Na przykład na fotografii z zawodów pływackich (zdjęcie 1-14) bez wątpienia dominującym kolorem jest niebieski. Bezdyskusyjna przewaga tego koloru nad innymi barwami mogłaby doprowadzić do sytuacji, w której algorytmy AWB skorygowałyby jego „nadmiar” poprzez zdecydowane ocieplenie kolorystyki fotografii. Domieszka koloru żółtego i czerwonego doprowadziłaby do zneutralizowania błękitu wody i nadałaby jej brzydki, sinoniebieski odcień.
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  Scena ta sfotografowana została obiektywem szerokokątnym 12-24 mm f/4. Jak widać, zdecydowaną większość kadru zajmuje błękitna woda. Tak przytłaczająca przewaga koloru niebieskiego nad innymi barwami mogłaby „oszukać” algorytmy automatycznego balansu bieli. Zdjęcie zostało wykonane przy przysłonie f/4 i czułości ISO 100, czas naświetlania wynosił 1/125 sekundy


  Zmiana balansu bieli przy użyciu komputera


  Choć poprawna konfiguracja balansu bieli w aparacie fotograficznym nie jest trudna, to jednak w praktyce dość często jest pomijana. Na szczęście, w odróżnieniu od ekspozycji czy ostrości obrazu, balans bieli można dość łatwo zmienić przy użyciu odpowiedniego oprogramowania. Korekcja balansu bieli może zadecydować o tym, że przeciętne zdjęcie przeistoczy się w piękną fotografię.


  Choć zgodnie z tym, o czym pisałem wcześniej, nowoczesne aparaty cyfrowe nieźle radzą sobie z automatycznym ustawianiem balansu bieli, to większość fotografów tak czy owak koryguje go później przy użyciu jednej z dostępnych wersji Photoshopa bądź innych programów do edycji obrazu.


  Jeśli zdjęcie zarejestrowane zostało w formacie RAW, to przed wykonaniem prac związanych z retuszem lub zaawansowaną korekcją obrazu należy je skonwertować. Większość programów służących do konwersji zdjęć RAW — na przykład konwerter programu Photoshop Elements — oferuje opcje i ustawienia, które umożliwiają jednoczesne skorygowanie kolorystyki i balansu bieli obrazu. W przypadku zdjęć RAW, w których obraz zarejestrowany jest w „surowej”, niezmienionej przez aparat cyfrowy postaci, jest to proces bardzo prosty i praktycznie nie powoduje spadku jakości zdjęcia. W niektórych konwerterach balans bieli reguluje się przy użyciu suwaka służącego do ocieplania lub ochładzania kolorystyki obrazu.


  Jeśli Twój aparat cyfrowy nie obsługuje formatu RAW, to rejestrowane zdjęcia są zapewne zapisywane w formacie JPEG. Obrazy w tym formacie można skorygować na przykład przy użyciu programu Photoshop Elements, posługując się poleceniami z menu Enhance/Adjust Color (popraw/skoryguj kolor). W zależności od charakteru zdjęcia, możesz w tym celu użyć polecenia Remove Color Cast (usuń przebarwienia), Adjust Color for Skin Tones (skoryguj kolorystykę skóry) lub Color Variations (warianty kolorystyczne). Każde z nich (patrz zdjęcie 1-15) umożliwia wprowadzenie odpowiednich poprawek w tonacji edytowanego zdjęcia. (Prócz wymienionych, we wspomnianym menu znajduje się kilka innych poleceń, lecz nie służą one do korekcji balansu bieli).
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  Zdjęcie to przedstawia ścieżkę dostępu do poleceń służących do korekcji balansu bieli i usuwania przebarwień w programie Photoshop Elements


  RAW czy JPEG?


  Jedną z największych rozterek wszystkich cyfrowych fotografów — i to niezależnie od tego, czy posługują się oni aparatami firmy Nikon, Canon, Leica, Panasonic, czy Sony — jest format zapisywania zdjęć. Większość nowoczesnych „cyfrówek” umożliwia bowiem rejestrowanie fotografii w dwóch postaciach: plików RAW oraz obrazów JPEG. Pliki RAW występują w wielu różnych wariantach, opracowanych przez producentów sprzętu fotograficznego. Niezależnie jednak od odmiany, zawierają one wszystkie informacje zarejestrowane przez aparat fotograficzny. Standard JPEG (pliki z tymi obrazami mają najczęściej rozszerzenie .jpg) opracowany został przez organizację Joint Photographic Experts Group (od której zresztą pochodzi jego nazwa) i przeznaczony jest do zapisywania obrazów skompresowanych przy użyciu specjalnych algorytmów kompresji stratnej. Objętość plików z takimi obrazami jest wprawdzie relatywnie niewielka, lecz wspomniana kompresja powoduje pewien spadek jakości obrazu, którego skala uzależniona jest od wybranych przez użytkownika parametrów. Większość nowoczesnych programów graficznych obsługuje zaawansowane algorytmy kompresji JPEG i umożliwia ich otwieranie.


  Każde zdjęcie jest początkowo rejestrowane w formacie RAW, lecz jeśli dany aparat nie umożliwia zapisywania plików ze zdjęciami w tym formacie lub też jeśli użytkownik zdecydował się na zapisywanie fotografii w postaci obrazów JPEG, to oryginalny plik RAW jest usuwany w momencie konwersji zdjęcia na JPEG przez procesor obrazu znajdujący się w aparacie. Choć objętość plików ze zdjęciami JPEG jest kusząco mała, to fotografie RAW mają wiele zalet, które każą poważnie zastanowić się nad ich stosowaniem. Po pierwsze, choć rzeczywiście objętość plików z fotografiami RAW jest dość znaczna, to zawierają one obraz najwyższej jakości. Dostępność wszystkich danych o obrazie, zarejestrowanych w chwili wciskania spustu migawki, nieprzetworzonych przez wewnętrzny procesor aparatu, daje olbrzymie możliwości w zakresie samodzielnej korekcji ekspozycji, kolorystyki, balansu bieli, ostrości, tonacji i wyrazistości fotografii. Wiele zmian, jakich można dokonać z obrazami RAW, znacznie przekracza to, co mogą nam zaoferować automatyczne algorytmy konwersji obrazu w aparacie cyfrowym.


  Opisując właściwości formatu RAW, niestety nie sposób uciec od pewnych mankamentów, wynikających z objętości zdjęć w tym formacie. Wydłuża on czas zapisywania fotografii na karcie pamięci, utrudniając, a niekiedy uniemożliwiając fotografowanie sekwencyjne z dużą szybkością. Składowanie plików RAW na dysku twardym powoduje jego błyskawiczne zapełnienie, gdyż plik z typowym zdjęciem w tym formacie ma dwu-, a nawet trzykrotnie większą objętość od odpowiednika w formacie JPEG, skompresowanego pod kątem wysokiej jakości. Ponadto format RAW obsługują jedynie nieliczne programy do edycji zdjęć.


  Dyskusje pomiędzy zwolennikami formatów RAW i JPEG przybrały ostatnio na sile. Niektórzy twierdzą, że biorąc pod uwagę jakość współczesnych aparatów cyfrowych i oprogramowania, możliwości formatu JPEG są w zupełności wystarczające, z kolei sympatycy formatu RAW uważają, że tylko ten format oferuje najwyższą możliwą jakość obrazu. Ostatecznie wybór formatu należy wyłącznie do fotografa — każdy z nas powinien wykonać szereg eksperymentów i prób z obydwoma sposobami zapisu zdjęć i wybrać taki, który będzie optymalnie odpowiadał naszym oczekiwaniom.
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          Jeśli zdecydujesz się na rejestrowanie zdjęć w formacie JPEG, to po skopiowaniu na dysk twardy skonwertuj je na format TIF i dopiero potem przystąp do ewentualnej korekcji i retuszu zdjęcia. TIF należy do formatów bezstratnych, co znaczy, że nawet w przypadku zastosowania kompresji zapisanie zdjęcia w tym formacie nie spowoduje spadku jakości obrazu.

        
      

    
  


  Budowanie nastroju przez umiejętne zastosowanie kontrastu


  Kontrast jest jednym z najważniejszych narzędzi artystycznych w rękach fotografa. Umiejętne zastosowanie kontrastu pozwala wykreować dramaturgię, nastrój i przekazać emocje fotografującego. O zdjęciu zawierającym wiele elementów w bardzo ciemnych i bardzo jasnych kolorach mówimy, że jest kontrastowe; i na odwrót — kompozycja pokazana w łagodnych odcieniach szarości charakteryzuje się niewielkim kontrastem. O kontraście zdjęcia decyduje sposób ekspozycji i rodzaj padającego na scenę światła.


  Łagodne światło, na przykład słoneczne w pochmurny dzień, pozwala wykonać zdjęcie o subtelnym kontraście, takie jak portret dziewczynki ze zdjęcia 1-16.
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  Silnie rozproszone światło łagodnie otuliło fotografowaną dziewczynkę, tworząc subtelny, baśniowy kontrast. Czas naświetlania: 1/80 sekundy, f/8, ISO 100


  Rozpiętość tonalna


  Zakres jasności pomiędzy najciemniejszymi cieniami a najjaśniejszymi elementami sceny nosi nazwę rozpiętości tonalnej obrazu. Zmysł wzroku człowieka potrafi rejestrować obrazy o bardzo dużej rozpiętości tonalnej i radzi sobie z rozróżnianiem drobnych detali w zakresie głębokich cieni i jaskrawych świateł jednocześnie. Możliwości matrycy światłoczułej aparatu są pod tym względem o wiele uboższe, więc jeśli różnica pomiędzy jasnymi i ciemnymi partiami sceny staje się zbyt duża, ich wygląd nie zostanie poprawnie zarejestrowany na zdjęciu.


  Rozpiętość tonalna typowych matryc światłoczułych jest zbliżona do charakterystyki tonalnej slajdów, które zapewne pamiętają starsi miłośnicy fotografowania. Podobnie jak slajdy, fotografie cyfrowe są bardzo wrażliwe na prześwietlenie, lecz w odróżnieniu od nich znacznie lepiej tolerują niedostateczną ekspozycję obrazu. Niedoświetlenie zdjęcia o kilka liczb przysłony całkowicie przekreśliłoby szanse na uratowanie slajdu, podczas gdy analogicznie wykonaną fotografię cyfrową zazwyczaj da się w takiej sytuacji uratować.


  Nawet zwykłe sceny plenerowe mogą mieć niekiedy zbyt dużą rozpiętość tonalną, by można było poprawnie pokazać je na zdjęciu. Spójrz na przykład na fotografię skał i drzewa, wykonaną w umiarkowanie jasnym świetle słonecznym (zdjęcie 1-17). Poprawna ekspozycja skał spowodowała, że drzewo jest całkowicie czarne. Jeśli zdecydowałbym się na zwiększenie ekspozycji w sposób, który umożliwiłby pokazanie detali drzewa, skały po lewej stronie kompozycji zostałyby całkowicie prześwietlone.
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  Zdjęcie to wykonane zostało przy przysłonie f/8, ISO 100, zaś czas naświetlania wynosił w tym przypadku 1/125 sekundy. Przy takich parametrach ekspozycji jasność i kolorystyka skał po lewej stronie zostały uchwycone wręcz idealnie, lecz rozpiętość tonalna sceny była zbyt duża, by drzewo pokazane zostało ze szczegółami


  Praca z kontrastem


  Przejrzyj swoje zdjęcia i spróbuj odnaleźć takie, na którym pokazane są zarówno obiekty jasno oświetlone, jak i znajdujące się w głębokim cieniu. Jeśli pierwszy plan jest ocieniony, a tło zalane rzęsistym słońcem, to niezależnie od tego, jak dobry jest system pomiaru ekspozycji w Twoim aparacie, pierwszy plan będzie zbyt ciemny, a tło — nadmiernie rozjaśnione. Aby uniknąć fotografowania scen o nadmiernym kontraście, najlepiej ustawić kadr bądź fotografowane obiekty w taki sposób, by cała scena była jasno oświetlona bądź całkowicie ocieniona. Innymi słowy, jeśli chcesz pokazać na zdjęciu jasno oświetlone tło, to ustaw siebie bądź fotografowany obiekt tak, by również on znajdował się w pełnym słońcu. Jeśli kompozycja ma obejmować tło spowite w głębokim cieniu, to także główny temat zdjęcia powinien zostać ocieniony. Dobranie odpowiednich parametrów ekspozycji będzie wówczas znacznie prostsze.


  Od problemów z kontrastem nie są wolne także zdjęcia portretowe — silne oświetlenie z góry lub z boku postaci może spowodować powstanie głębokich cieni, szczególnie w okolicach oczu. W takiej sytuacji postaraj się ustawić fotografowaną postać w taki sposób, by jej twarz była równomiernie ocieniona lub oświetlona. Choć jest to najprostsze z możliwych rozwiązań (wręcz zbyt proste, zważywszy na złożoność omawianego problemu), to jednak pozwala zrozumieć istotę błędów związanych z kontrastem, popełnianych podczas fotografowania.


  Ponieważ światłomierz aparatu jedynie uśrednia jasność najciemniejszych i najjaśniejszych obiektów na fotografowanej scenie, to do Ciebie należą wszelkie decyzje artystyczne związane z doborem kontrastu. Nie przejmuj się — umiejętność oświetlania sceny przyjdzie wraz z doświadczeniem.


  Zdjęcia wykonane w bezpośrednim, niefiltrowanym świetle słonecznym niemal zawsze będą zbyt kontrastowe. Różnica w jasności pomiędzy oświetlonymi a ocienionymi fragmentami sceny będzie bardzo wyraźna. W takiej sytuacji warto użyć blendy lub lampy błyskowej, by doświetlić zbyt ciemne miejsca i zrównoważyć w ten sposób kontrast fotografowanej postaci.


  Duży i mały kontrast


  Kontrastowe, wyraziste zdjęcia są zazwyczaj bardziej bezpośrednie i dynamiczne; fotografie o łagodnym kontraście bywają raczej nastrojowe i subtelne. To ogólnikowe porównanie nie zawsze znajduje odzwierciedlenie w rzeczywistości, szczególnie że różnica pomiędzy dużym a łagodnym kontrastem sprowadza się niekiedy do obrócenia fotografowanej postaci o krok w lewą lub w prawą stronę bądź cierpliwego odczekania kilku minut, aż wędrująca po niebie chmura przesłoni rażące słońce. Zarówno łagodny, jak i ostry kontrast mają swoje zastosowania: żaden z nich nie jest lepszy ani gorszy, a każdego z nich można użyć jako narzędzia do zrealizowania pewnej koncepcji artystycznej. Przykład bardzo kontrastowej fotografii pokazany został na zdjęciu 1-18. Granica pomiędzy jasnymi i ciemnymi elementami kompozycji jest bardzo wyrazista, niemal namacalna. Zupełnie inny charakter ma fotografia strumienia (zdjęcie 1-19), na której przejścia pomiędzy obszarami świateł i cieni są miękkie i łagodne. Główną rolę w budowaniu nastroju na tym zdjęciu pełnią nie jaskrawe światła i ostre kontrasty, lecz łagodne, wyważone odcienie szarości.
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  W pogodny, jasny dzień słońce świeci bardzo intensywnie, tworząc ostre, wyraziste kontrasty. Przykładowe zdjęcie wykonane zostało przy przysłonie f/9,5 i czułości ISO 200. Czas naświetlania wynosił 1/90 sekundy
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  Fotografie wykonane w pochmurny, mglisty dzień również charakteryzują się szeroką rozpiętością tonalną, lecz kontrasty pomiędzy jasnymi i ciemnymi detalami są na nich znacznie łagodniejsze. ISO 200, 1/250 sekundy, przysłona f/5,6


  Kilka słów o rodzajach oświetlenia


  Właściwości światła w fotografii wymykają się precyzyjnemu opisowi, choć widzimy je gołym okiem. Najważniejszymi cechami oświetlenia są jego kontrast i kolorystyka, lecz nie tylko — pewne ulotne właściwości światła decydują na przykład o fakturze obiektów. Wszystkie wymienione składniki, wraz z kierunkiem i kątem padania, składają się na właściwości światła.


  Definiowanie różnych rodzajów światła


  Pojedyncza zwykła żarówka jest bardzo niewielkim źródłem światła. Nawet żarówki z matowymi bańkami, które teoretycznie powinny emitować bardziej miękkie światło, powodują powstanie ostrych, wyrazistych cieni. Między innymi właśnie dlatego nie oświetla się pomieszczeń „gołymi” żarówkami, lecz stosuje rozmaite abażury i klosze, które rozpraszają światło i kierują je w stronę podłogi i sufitu, nadając mu znacznie łagodniejszy charakter. Światło odbite od sufitu staje się jeszcze bardziej rozproszone i oświetla cały pokój (jak na zdjęciu 1-20). Światło skierowane w dół znakomicie nadaje się do czytania, a ta część światła, która przenika przez abażury lamp, łagodnie wypełnia ocienione miejsca i nadaje im przyjemną plastyczność. Łagodne, miękkie oświetlenie często nazywa się światłem rozproszonym. Podobnie jak chmury rozpraszają światło słoneczne, tak i my możemy podejmować różne działania w celu rozproszenia światła żarówek; na przykład zakładając na nie klosze i abażury.
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  Miękkie światło otulające sylwetkę dziewczynki na tej fotografii pochodzi z kilku zwykłych lamp podłogowych. Zwróć uwagę na „baśniowy” wygląd tkanin, który udało się uzyskać dzięki takiemu oświetleniu. ISO 400, 1/60 sekundy, przysłona f/4


  Choć słońce w rzeczywistości jest gigantycznym źródłem światła, to jego odległość od naszej planety sprawia, że w pewnym sensie możemy traktować je jako źródło punktowe. Im mniejsze jest źródło światła i im dalej znajduje się ono od fotografowanego obiektu, tym ostrzejsze będą cienie i kontrasty, które otrzymamy na zdjęciu. Analogicznie: im większe jest źródło i im mniejszy dystans dzieli go od oświetlanej sceny, tym łagodniejsze będzie emitowane przez nie światło. Rozważania nad ostrością światła są nierozerwalnie związane z kontrastem zdjęcia; to właśnie sposób oświetlenia sceny w głównej mierze decyduje o jej kontrastowości.


  Jedną z najważniejszych właściwości światła jest kierunek jego padania. W większości przypadków — zarówno w przypadku zdjęć krajobrazowych, jak i portretowych — najbardziej atrakcyjne wizualnie jest światło padające z boku, zwane oświetleniem bocznym. Oświetlenie boczne akcentuje bowiem teksturę i kształty fotografowanych obiektów. Umiejętne pokazanie bogactwa faktur i kształtów, czyli uplastycznienie fotografowanej sceny, jest bardzo ważne, niezależnie od tego, czy w kadrze naszego aparatu znajdzie się twarz modelki lub modela, czy też interesujący pejzaż.


  Wspomniałem wcześniej, że słońce należy do ostrych, punktowych źródeł światła, i rzeczywiście, lecz w pewnych okolicznościach — najczęściej wczesnym rankiem lub wieczorem — słońce staje się wspaniałym źródłem światła rozproszonego. Dzieje się tak z dwóch powodów: po pierwsze, tarcza słoneczna znajduje się wówczas nisko na niebie, a co za tym idzie — staje się swego rodzaju oświetleniem bocznym. Po drugie, promienie słońca w drodze do naszych oczu muszą pokonać znacznie większą odległość w atmosferze Ziemi, ulegając po drodze intensywnemu rozproszeniu i „ociepleniu”. Spójrz na portret kobiety, wykonany tuż przed zachodem słońca (zdjęcie 1-21). Zauważ, jak ciepłe i przyjemne stało się światło słoneczne o tej porze dnia. Cienie na twarzy modelki są bardzo delikatnie zaznaczone i jedynie subtelnie podkreślają jej rysy. Słońce było wówczas bardzo nisko na niebie. Gdybym zdecydował się wykonać to zdjęcie zaledwie godzinę wcześniej, to miałoby ono zupełnie inny wygląd: cienie stałyby się znacznie ostrzejsze i bardziej wyraziste, a w niektórych miejscach byłyby po prostu czarne.
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  Ciąg dalszy dostępny w wersji pełnej.

  Rozdział 2.

  Sprzęt oświetleniowy w fotografii cyfrowej
Dostępne w wersji pełnej.

  Rozdział 3.

  Fotografie plenerowe w naturalnym świetle
Dostępne w wersji pełnej.

  Rozdział 4.

  Oświetlenie podczas fotografowania wnętrz
Dostępne w wersji pełnej.

  Rozdział 5.

  Oświetlenie w zdjęciach grupowych i portretach
Dostępne w wersji pełnej.

  Rozdział 6.

  Sport, akcja, ruch i rozmycie
Dostępne w wersji pełnej.

  Rozdział 7.

  Oświetlenie w fotografii krajobrazowej
Dostępne w wersji pełnej.

  Rozdział 8.

  W świecie ciągłych zmian, czyli fotografia podróżnicza
Dostępne w wersji pełnej.

  Rozdział 9.

  Martwa natura, makrofotografie i oświetlenie
Dostępne w wersji pełnej.

  Rozdział 10.

  Fotografia nocna i zdjęcia przy minimalnej ilości światła
Dostępne w wersji pełnej.

  Słowniczek
Dostępne w wersji pełnej.
Dostępne w wersji pełnej.
Dostępne w wersji pełnej.
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