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    Markowi Beckelmanowi — przyjacielowi, artyście, fanatykowi Photoshopa, utalentowanemu fotografowi, zwolennikowi więzów rodzinnych i znakomitemu nauczycielowi. Byłeś wspaniały i bardzo nam Ciebie brakuje


    — Katrin Eismann


    Wszystkim nauczycielom, studentom i zaprzyjaźnionym artystom, od których nauczyłem się tak wiele. Ścieżka, którą podążamy, może nie zawsze jest jasno wytyczona, ale obfituje w cudowne odkrycia


    — Seán Duggan


    Mojej żonie Beth i synom Cole’owi i Dylanowi, za ich nieustający doping i wsparcie. I tym wszystkim, dzięki którym mogę w życiu robić to, co lubię — tworzyć obrazy. Jestem Wam niezmiernie wdzięczny


    — James Porto

  


  
    Podziękowania


    Często zdarzało się nam słyszeć słowa: „Oh, spróbuj poprawić to w Photoshopie” lub „Po prostu sPhotoshopuj to”. Jednak każdy, komu wydaje się, że za pomocą Photoshopa może szybko coś zmienić lub ulepszyć, nieuchronnie przekonuje się, że to, co wydawało się błyskawiczną korektą, przeradza się w wielogodzinną pracę. Słyszeliśmy też wypowiedzi typu „To jest świetny pomysł na książkę” oraz „Powinieneś napisać o tym książkę”. To prawda, że księgarnie tradycyjne i internetowe są pełne książek, ale to wcale nie oznacza, że droga od pomysłu do ponad 500­-stronicowej książki jest szybka, łatwa i przyjemna. Przede wszystkim, pisanie książki nie jest pełnym romantyzmu przedsięwzięciem samotnego autora dążącego do wykreowania dzieła sztuki. Opracowanie ogólnej koncepcji, planowanie, pisanie, sprawdzanie, poprawianie, uzupełnianie, formatowanie, składanie stron, drukowanie i kolportowanie wymaga zespołu dobrze przygotowanych ludzi, którzy mogą się nawet wzajemnie nie znać, ale mają jeden wspólny cel — doprowadzić do powstania cennej, pożytecznej i w tym przypadku inspirującej książki pomagającej opanować tajniki maskowania i komponowania obrazów przy użyciu Photoshopa.


    Wyrazy wdzięczności i podziękowania kierujemy do wielu osób:


    • Członków naszych rodzin, którzy, wzdychając i mrucząc pod nosem „nigdy więcej żadnej książki”, podsuwali nam filiżankę kawy lub kawałek czekolady, abyśmy nie przestawali pracować. Dziękujemy więc Johnowi McIntoshowi — lepszej połowie Katrin, Annie i Fionie — inspirującym i wspierającym Seána oraz Beth, Cole’owi i Dylanowi — będącym sensem życia Jima.


    • Pracowników wydawnictwa Peachpit, którzy przez nas mieli pełne ręce roboty! Z powodu obowiązków dydaktycznych Katrin pisanie często opóźniało się o całe tygodnie; zajęcia warsztatowe i wyjazdy służbowe wykluczały Seána z pracy nad książką czasami na wiele dni; również Jim często musiał zajmować się swoim biznesem fotograficznym. W rezultacie opiekujące się nami redaktorki Nikki McDonald i Anne Marie Walker musiały włożyć wiele wysiłku, aby wymusić na nas dotrzymywanie terminów. Obie były zawsze profesjonalne, zdecydowane i niezwykle zaangażowane w realizację tego przedsięwzięcia. Dziękujemy Wam!


    • Pracowników wydawnictwa, którzy zajmowali się szatą graficzną książki i sprawami produkcyjnymi — to dzięki nim książka prezentuje się tak wspaniale. Na szczególne podziękowania zasługują redaktor prowadząca Lisa Brazieal, projektantka okładki Charlene Charles­-Will i autorka opracowania graficznego książki Kim Scott z firmy Bumpy Design. Spędziły wiele godzin nad dopieszczaniem każdej strony i cierpliwie wysłuchiwały naszych niekoniecznie fachowych uwag.


    • Artystów, fotografów, studentów i grafików, którzy zgodzili się na prezentację swoich dzieł i zdradzili nam tajniki swojego warsztatu. Dzięki Waszym talentom i nieszablonowym sposobom patrzenia na świat książka stała się atrakcyjniejsza i bardziej inspirująca.


    • Naszego redaktora technicznego Wayne’a (Alt+klik [Option+klik Mac Os]) Palmera, który przez wnikliwe czytanie tekstu i wykonanie wszystkich ćwiczeń pomógł nam uniknąć wielu błędów i nieścisłości.


    • Julieanne Kost za znakomitą przedmowę i inspirujące uwagi, Candace Dobro za to, że pomogła Katrin w przygotowaniu rozdziału o historii komponowania obrazów, a także do ekipy menedżerów oraz inżynierów z Adobe Systems w składzie: Russell Brown, Jeff Chien, Chris Cox, Cari Gushiken, John Nack, Bryan O’Neill Hughes, Jeff Tranberry oraz Gregg Wilensky. Wprawdzie niewiele rozumiemy z tego, co robicie, ale uwielbiamy to, co dzięki Wam możemy robić w Photoshopie!


    Winston Churchill stwierdził: „Pisanie książki jest jak przygoda miłosna. Na początku jest zabawa i radość. Potem mamy kochankę, która stopniowo staje się panią, aby ostatecznie zostać tyranem”. Z pełnym przekonaniem możemy powiedzieć, że zaliczyliśmy każdy z tych etapów i pragniemy podziękować wszystkim, którzy nam w tym pomogli, którzy nas wspierali, udostępniali swoje prace, odpowiadali na maile i dawali kilka dodatkowych dni na dopracowanie szczegółów jakiegoś obrazu. Ukończenie tej książki nie byłoby możliwe bez zaangażowania dużej grupy ludzi, którzy naprawdę zasługują na wielkie podziękowania i wdzięczność z naszej strony.


    Pozdrawiamy serdecznie,


    Katrin Eismann, Seán Duggan, James Porto


    wraz z naszymi zaniedbanymi roślinkami, zwierzątkami i rodzinami.

  


  
    Przedmowa


    Wszyscy chyba znają sentencję porównującą malarstwo z fotografią: „Malarz dodaje, a fotograf odejmuje”. Malarz zaczyna od zupełnie pustego płótna, a każdy ślad pędzla, jaki tam zostawia, jest efektem celowego ruchu ręką i ma swoje uzasadnienie. Natomiast fotograf zaczyna od realnie istniejącej sceny, jaką ma przed obiektywem, często chaotycznej i przepełnionej zbędnymi szczegółami, i dopiero przez świadome usuwanie z kadru elementów niepożądanych nadaje jej oczekiwany wygląd.


    Komponowanie obrazów, chociaż jako materiał źródłowy wykorzystuje fotografie, ma dużo wspólnego z malarstwem. W kompozycji zdjęciowej, jak w obrazie malowanym, wszystko jest podporządkowane nadrzędnemu celowi, którym jest pokazanie sceny opowiadającej jakąś historię lub niosącej jakieś przesłanie. Przemyślane ułożenie poszczególnych elementów w połączeniu z zastosowaniem jednolitej palety barw, jasności i tekstury pozwala połączyć te elementy w jeden spójny obraz.


    Przez komponowanie zdjęć mogę tworzyć obrazy przedstawiające świat nieistniejący w rzeczywistości. Proces konstruowania kolażu umożliwia mi prezentowanie idei i myśli, których nie byłabym w stanie ukazać na zwykłym zdjęciu. Dobra kompozycja jest jak lekko uchylone drzwi — intryguje i zachęca do wnikliwszego sprawdzenia, co jest w środku. Gdy patrzysz na taką kompozycję, chwytasz niewidoczną nić rozciągniętą przez artystę i podążasz tam, gdzie Cię prowadzi.


    Tworzenie kompozycji przy użyciu komputera wymaga nie tylko kreatywnej wizji, ale również technicznej wiedzy umożliwiającej urzeczywistnienie tej wizji. W książce zaprezentowano podstawy takiej wiedzy ze szczególnym uwzględnieniem maskowania i komponowania obrazów w Photoshopie.


    Katrin Eismann, Seán Duggan i James Porto są fotografami, artystami i pedagogami. Komponowaniem obrazów zajmują się od wielu lat i doskonale posługują się narzędziami cyfrowymi, więc techniczne aspekty tego procesu nie są dla nich żadnym problemem. Jeśli chcesz samodzielnie tworzyć kompozycje lub choćby tylko robić zdjęcia, z których ktoś inny będzie komponował obrazy, w tej książce znajdziesz wszystko, co powinieneś wiedzieć o łączeniu różnych zdjęć w jeden obraz.


    Książka Photoshop. Maskowanie i komponowanie zdecydowanie rozszerza granice tego, co jest możliwe, gdy w grę wchodzi tworzenie jednego obrazu z wielu różnych fotografii. Po zapoznaniu się z zaprezentowanymi tu technikami będziesz mógł kreować własne, intrygujące i zachęcające do głębszego poznania kompozycje — z niewidocznymi nićmi pozostawionymi dla innych, aby mogli za nimi podążać podczas oglądania Twoich dzieł.


    — Julieanne Kost


    Naczelna ewangelistka Photoshopa i Lightrooma


    w Adobe System Inc.
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  Wstęp

  Pomysł, rzemiosło, wizja


  Fotografujemy, by poznać. Za każdym razem gdy podnosimy aparat do oczu, widzimy dwa światy: nasz wewnętrzny i oczywiście zewnętrzny, na którym ogniskuje się obiektyw. Fotografujemy to, co przyciąga nasz wzrok, co uważamy za ważne, przez co chcemy wyrazić swoje idee, ale bywa też, że fotografujemy to, czego życzy sobie klient. Każdy z nas ma własny punkt widzenia i nawet gdybyśmy wszyscy byli w tym samym miejscu o tej samej porze i mieli identyczne aparaty z takimi samymi obiektywami, nasze zdjęcia byłyby różne.


  Używamy Photoshopa, by lepiej i głębiej poznać naszą wyobraźnię, by tworzyć, by urzeczywistniać świat nierealny. Bycie artystą wizualnym wymaga zdolności widzenia (nie patrzenia), uczciwości (nie cynizmu), ciekawości (nie pewności siebie), żądzy poznawania i uczenia się, gotowości do popełniania błędów i zaczynania wszystkiego od początku.


  Współpraca i aktualizacja


  Pierwsze wydanie tej książki ukazało się w październiku 2004 roku i od tego czasu Photoshop był wielokrotnie poprawiany i ulepszany. To, co w 2004 roku wymagało wielu godzin pracy, na przykład maskowanie finezyjnych szczegółów, teraz można wykonać w parę minut, korzystając z funkcji Refine Edge (Popraw krawędź). Lecz jedna rzecz pozostaje niezmienna — aby talent wizualny wesprzeć umiejętnościami i pewnością postępowania, trzeba trochę czasu i praktyki. Mając to na względzie, zaprosiłam do współpracy nad nowym wydaniem książki Seána Duggana i Jamesa Porto. Seán, znakomity pedagog i świetny artysta, skupił się na tematach „komponowanie twórcze” i „niezbędne umiejętności”. Jim ze swoim wieloletnim doświadczeniem fotograficznym i komercyjnym zajął się tematami „fotografia”, „oświetlenie” i „realizm”. Mnie przypadł w udziale wdzięczny temat „sztuka komponowania”. Uczestniczyłam także w opracowaniu najistotniejszych zagadnień związanych z tematami „kanały” i „maskowanie finezyjne”. Szczerze mówiąc, bez Seána i Jima nigdy bym tej książki nie zaktualizowała i dlatego jestem im niezwykle wdzięczna. Obaj poświęcili tej pracy więcej nocy i weekendów, niż początkowo zamierzali. Jestem przekonana, że na swoich biurkach mają kukiełki z moją podobizną pełne wbitych szpilek. Au! Dziękuję Wam bardzo!


  Dla kogo jest ta książka?


  Niniejsza książka jest przeznaczona dla tych, którzy kochają obrazy i mają coś do przekazania innym. Jest również dla tych, którzy amatorsko lub w pełni profesjonalnie zajmują się fotografią, i dla tych, którzy nie mogą zasnąć, dopóki nie ukończą perfekcyjnej maski koniecznej do utworzenia niezwykłej kompozycji. Maskowanie i komponowanie wymaga wielkiej elastyczności i poświęcenia — nie istnieje klawisz „utwórz dzieło”.


  Ta książka nie jest dla tych, którzy nie mają czasu i cierpliwości, aby przestudiować wszystkie przykłady, przećwiczyć je i następnie (do czego zawsze nakłaniamy swoich studentów) doskonalić technikę, tworząc własne obrazy.


  Są trzy możliwości korzystania z książki:


  • czytać przykłady i oglądać ilustrujące je obrazy,


  • pobrać obrazy ze strony ftp://ftp.helion.pl/przyklady/phmas2.zip i z książką w ręku powtarzać proponowane przez nas czynności,


  • pokazane techniki stosować do własnych obrazów. Podczas takiej pracy trzeba często dobierać odpowiednie parametry narzędzi i filtrów. To jest ten moment, kiedy najlepiej poznaje się sztukę maskowania i komponowania.


  Nie jest to książka dla początkujących użytkowników Photoshopa. Aby móc w pełni z niej korzystać, należy dysponować podstawową wiedzą na temat tego programu — gdzie znajdują się narzędzia, jak one działają, jak realizować podstawowe zadania (na przykład uaktywnianie warstwy lub równoważenie kolorystyczne obrazu). Naszym celem było napisanie książki, którą sami chętnie byśmy kupili i która zainteresowałaby wielu średnio zaawansowanych i zaawansowanych użytkowników Photoshopa pragnących pogłębić wiedzę na jego temat.


  Przeglądając książkę, łatwo zauważyć, że wszystkie zrzuty ekranów zostały wykonane na komputerze Apple. Nie oznacza to, że użytkownicy Windows powinni ją odłożyć na bok. Funkcjonalność Photoshopa jest w obu systemach prawie identyczna. Wszystkie elementy programu opisane w tej książce występują na obu platformach. Skróty klawiszowe podajemy w obu wersjach. Najpierw umieszczamy skrót w wersji dla macintosha, a potem w nawiasach wersję dla Windows, np. Command+Option+X (Ctrl+Alt+x)[1].


  Struktura książki


  Tworzenie jest częściowo rzemiosłem, a częściowo owocem wyobraźni. Bez jednego z tych elementów powstają dzieła martwe i banalne. W książce staramy się odwoływać do obu tych elementów — czasem słowem, ale częściej robimy to bardziej skutecznie, prezentując obrazy, których autorami są profesjonaliści w dziedzinie fotografii, artyści i nasi studenci. Mamy szczęście, że powierzyli nam swoje prace, dzięki czemu wszyscy możemy korzystać z ich doświadczenia. Nowością w tym wydaniu książki są dwustronicowe wstawki zatytułowane „Artysta ma głos”, prezentujące artystów, fotografów i grafików, ich dokonania oraz techniki warsztatowe.


  Książka ta powinna w zasadzie nosić tytuł Photoshop. Wizja, fotografowanie, zaznaczanie, maskowanie i komponowanie, ale byłby on zbyt długi, by zmieścić się na grzbiecie. Jednak same tytuły poszczególnych części mówią, jak ważne i wzajemnie powiązane są twórcza wizja, fotografia, zaznaczanie, maskowanie i komponowanie.


  1. Część 1. — „Inspiracja. Obserwuj i twórz”


  2. Część 2. — „Ekspozycja. Fotografowanie pod kątem kompozycji”


  3. Część 3. — „Umiejętności. Zaznaczanie i maskowanie”


  4. Część 4. — „Projekty. Złóż wszystko razem”


  W części 1. omawiana jest historia komponowania obrazów, a także sam proces tworzenia kompozycji. Część 2. poświęcona jest przygotowywaniu materiałów źródłowych w postaci zdjęć. Im lepsze zdjęcia, tym większa szansa na udaną kompozycję. Część 3. zawiera informacje o Photoshopie, technikach zaznaczania, warstwach, maskach warstw i kanałach alfa oraz maskowaniu delikatnych szczegółów. Część 4., ostatnia, została podzielona na dwa rozdziały: „Komponowanie twórcze” i „Komponowanie realistyczne”. Jeśli nawet interesuje Cię tylko jeden z tych typów kompozycji, przestudiuj tę część w całości, ponieważ poznane techniki i nabyte umiejętności mogą Ci się przydać w najrozmaitszych sytuacjach.


  Każdy rozdział rozpoczyna się od krótkiego omówienia jego zawartości. Na początku zawsze opisujemy przykłady łatwiejsze, przechodząc stopniowo do coraz trudniejszych. Zachęcamy do studiowania ich właśnie w takiej kolejności. Przykłady wstępne stanowią fundament dla bardziej zaawansowanych, ale opartych na tych samych narzędziach i technikach.


  Niniejsza książka była przedsięwzięciem ambitnym od samego początku, ale i tak nie wszystkie aspekty Photoshopa udało nam się opisać. Skoncentrowaliśmy się na najbardziej ekscytującym (dla nas) aspekcie tworzenia obrazów — łączeniu, układaniu i mieszaniu obrazów w celu wyrażania nowych idei i odkrywania nowych światów.


  W czasie pisania książki używaliśmy Photoshopa CS6, ale również użytkownicy wcześniejszych wersji mogą z niej korzystać i się uczyć. Najważniejsze dla maskowania i komponowania narzędzia — warstwy, kanały alfa i tryby mieszania — były dostępne także w tamtych wersjach. Książka z pewnością pozostanie aktualna jeszcze dla wielu kolejnych wydań Photoshopa.


  Pliki robocze do ćwiczeń


  Zapraszamy do odwiedzenia witryny pod adresem ftp://ftp.helion.pl/przyklady/phmas2.zip i pobrania plików z obrazami potrzebnymi do wykonania ćwiczeń. Dla niektórych rozdziałów przeznaczono nawet do 12 obrazów w formacie JPEG. Wszystkie je można pobrać i wykorzystać do praktycznej nauki podczas czytania książki. Obrazy dostępne w ten sposób oznaczone są w książce ikoną i nazwą pliku w sposób następujący:


  [image: 21920.jpg] ch10_hulagirl.jpg


  [image: 21845.jpg] Obrazy zamieszczone na podanej stronie internetowej przeznaczone są tylko do użytku indywidualnego. Nie mogą być w żaden sposób rozpowszechniane. Jeżeli jakiś obraz nie jest dostępny na stronie internetowej, znaczy to, że nie uzyskaliśmy na to zezwolenia i nie możemy go legalnie udostępnić.


  Wiele obrazów zamieszczonych w książce pochodzi z naszych własnych zbiorów. Prawa autorskie do każdego obrazu zamieszczonego w książce i na stronie internetowej należą do autora, którego nazwisko jest zawsze podane.


  W sytuacji, gdy obraz nie został zamieszczony na stronie internetowej (z powodu braku zgody), można go zastąpić podobnym z własnej kolekcji. Tematyka poruszana w tej książce jest na tyle ogólna, że z łatwością można każdą z omawianych technik zastosować do własnych obrazów. Zresztą wcześniej czy później i tak należy zacząć próbować samodzielnie.


  Uwagi dla uczących


  Książka ta powstała na bazie technik, których od lat uczymy naszych studentów. Mamy nadzieję, że pomoże ona nauczać Photoshopa, a zamieszczone w niej obrazy i ćwiczenia okażą się przydatne w demonstrowaniu koncepcji i technik maskowania oraz komponowania. Jesteśmy przekonani, że jako nauczyciel zdajesz sobie sprawę z tego, ile czasu i wysiłku kosztuje przygotowanie ćwiczeń i materiałów. Prosimy, abyś docenił pracę naszą i naszych współpracowników i nie kopiował stronic tej książki, nie rozpowszechniał obrazów ze strony internetowej ani w żaden inny sposób nie powielał informacji bez odpowiedniego zezwolenia. Oczywiście, jeśli studenci posiadają własne egzemplarze książki, mogą podczas zajęć używać obrazów pobranych z internetu.


  Podsumowanie


  Artysta poszukuje natchnienia, aby wyrazić samego siebie, sięgając do różnych doświadczeń życiowych. Tworzymy obrazy, by poznawać, odkrywać i wyrażać samych siebie. Często przemawiają one głębiej niż nasze słowa. Mamy nadzieję, że ta książka zainspiruje i zachęci Cię do tworzenia własnych obrazów. Czekamy na kontakt. Skomentuj książkę i pokaż nam, jak stosujesz i rozwijasz zaprezentowane przez nas techniki.


  Z poważaniem,


  Katrin Eismann, Seán Duggan i James Porto


  authors@Photoshopmasking.com

  


  
    
      [1] W polskim tłumaczeniu książki skróty klawiszowe podawane są w następujący sposób: wersja dla Windows i w nawiasie wersja dla macintosha z dopiskiem Mac Os, np. Ctrl+Alt+X (Command+Option+X — Mac Os) — przyp. tłum.

    

  


  
    Inspiracja

    Obserwuj i twórz

  


  
    Rozdział 1.

    Historia komponowania obrazów


    [image: 5419.jpg]

  


  Artyści od dawna łączą rysunki, zdjęcia, malowane obrazy, odpady i rzeczy znalezione. Opisane w tej książce cyfrowe narzędzia i techniki stanowią istotny wkład w praktykę planowania i komponowania obrazów odzwierciedlających stan naszej świadomości i podświadomości. Nikt nie żyje w próżni, a już na pewno nie artyści, którzy nie tylko wzrokiem, ale i duszą chłoną obrazy w poszukiwaniu nowych, inspirujących pomysłów.


  Jako artysta i krzewiciel sztuki z pewnością doceniasz wagę znajomości historii, terminologii i współczesnych dokonań w tej dziedzinie sztuki, którą uprawiasz. Lubisz przecież odwiedzać muzea i galerie, bo tam znajdujesz inspirację i dowiadujesz się, co istotnego dzieje się we współczesnej sztuce. Nie sugerujemy wcale oglądania cudzych prac po to, by je kopiować, lecz by zobaczyć, jak dawni i obecni twórcy obrazów wyrażają w nich określone idee. Żeby się od tych twórców czegoś nauczyć. Bardzo trafnie ujął to Sir Isaac Newton (1643 ‒ 1727), mówiąc: „Jeśli widzę trochę dalej, to tylko dlatego, że stoję na ramionach olbrzymów”. Dowiedz się, skąd przychodzisz, żeby wiedzieć, dokąd iść.


  Trudno tworzyć dobre kompozycje i kolaże, jeśli nie zna się historii tej gałęzi sztuki i nie rozumie jej słownictwa. Dlatego zanim zagłębimy się w tajniki Photoshopa, omówimy pokrótce historię łączenia obrazów, przedstawimy rodzaje kompozycji graficznych i zaprezentujemy kilka prac, które mogą Cię zainspirować do podjęcia próby wyrażenia własnego punktu widzenia.

  W tym rozdziale:


  • zapoznasz się z historią komponowania obrazów,


  • poznasz wybitnych artystów,


  • zobaczysz, gdzie kompozycje są stosowane,


  • dowiesz się o różnych typach kompozycji.


  Historia wielowarstwowa


  Historia kolażu i montażu jest bardzo bogata i urozmaicona. W swych początkach łączy się z historią malarstwa. Malarze w celu przekazania myśli czy wrażeń często używali symboli i metafor. Wielu fotografików w celu pokonania technicznych ograniczeń lub poszerzenia twórczej ekspresji stosuje różne kombinacje naświetlania, kolażu i montażu. Kierunki te są kontynuowane w cyfrowym komponowaniu obrazów. Komputer umożliwia łączenie obrazów pochodzących z różnych źródeł, epok i mediów.


  [image: 1573.jpg] Ze względu na prawa autorskie i wymogi licencyjne nie możemy prezentować wszystkich historycznych obrazów, o których tutaj wspominamy. Mamy jednak nadzieję, że nasze uwagi zachęcą Cię do odwiedzania muzeów i galerii, aby podziwiać prace tych artystów, którzy inspirowali nasze twórcze poczynania.


  Kolaże niefotograficzne


  Ludzie od wieków przyklejają, przybijają, przyszywają i mocują rozmaite ozdoby na cennych przedmiotach. Brylanty i inne klejnoty od dawna ozdabiają przedmioty kultu religijnego i tarcze herbowe. Patchwork — sztuka łączenia resztek tkaniny w złożony, atrakcyjny dla oka wzór — przeżywa dziś swój renesans. Wykonywane w ten sposób narzuty zostały na pewien czas zapomniane, ale dzisiaj znajdują miejsce wśród cennych zbiorów muzealnych. Niesłabnącą popularnością cieszy się również scrapbooking, zwłaszcza wśród młodych rodzin, które nawet w tych cyfrowych czasach zbierają się, by wklejać do albumów i podpisywać zdjęcia upamiętniające rodzinne wydarzenia, takie jak narodziny dziecka, rozpoczynanie nauki w szkole itp.


  Na początku XX wieku Pablo Picasso (1881 ‒ 1973) i Marcel Duchamp (1887 ‒ 1968) zaczęli tworzyć dzieła z rzeczy znalezionych. Ich prace wpłynęły na Louise Nevelson, Josepha Cornella i Roberta Rauschenberga, którzy w swojej twórczości wykorzystywali przedmioty uważane przez większość ludzi za zwyczajne rupiecie, czym wywierali wpływ na innych artystów i zdobywali uznanie krytyków. To właśnie dzięki nim mamy dziś odwagę szukać materiałów źródłowych do naszych dzieł w piwnicach, garażach, a nawet wśród rzeczy wyrzuconych przez sąsiadów. Na przykład Louise Nevelson (1899 ‒ 1988) tworzyła swoje rzeźby z niepotrzebnych nikomu kawałków drewna. Rzeźby te najczęściej pokrywała jedną farbą w kolorze białym lub czarnym. Joseph Cornell (1903 ‒ 1972) konstruował piękne asamblażowe pudełka, które swoją ekscentrycznością i tajemniczością wciąż motywują artystów do uważnego przeglądania kuchennych szuflad i strychów w poszukiwaniu przedmiotów, przy użyciu których mogliby opowiedzieć jakąś osobistą historię. Tak właśnie było z mamą Katrin, Carol (ur. w 1922 roku), która z takich przedmiotów zbudowała kolekcję autobiograficznych gablot (rysunek 1.1).


  Robert Rauschenberg (1925 ‒ 2008) był artystą niezwykle płodnym, a w swoich pracach łączył malarstwo, technikę sitodruku i rzeźbę. Jego wielowarstwowe podejście do zestawiania obrazów z rozmaitych mediów umieszczanych obok siebie i jedno na drugim zapoczątkowało w latach 60. ubiegłego wieku nowy styl w sztuce zwany pop­-artem. W pracach noszących wspólny tytuł „Combines” zgromadził znalezione przedmioty i połączył je razem w celu uzyskania czegoś nowego. Swoje zamiary wyraził dobitnie następującymi słowami: „Chciałem umieścić mnóstwo niespodzianek i jeśli nawet coś początkowo nie wyglądało na niespodziankę, stawało się nią, gdy kończyłem dzieło. Kontekst, w jakim umieszczałem przedmiot, zmieniał go w zupełnie nową rzecz”.


  [image: 4574.jpg] Gdy następnym razem będziesz szedł ulicą, idź trochę wolniej i rozglądaj się za czymś, co mógłbyś wykorzystać jako materiał źródłowy do swoich kompozycji. Bądź otwarty na najbardziej nawet zaskakujące pomysły. Weź ze sobą aparat, aby na miejscu zrobić zdjęcie, albo, jeśli tylko waga i rozmiary obiektu oraz inne okoliczności na to pozwalają, zabierz obiekt do studia, gdzie będziesz mógł go lepiej sfotografować lub zeskanować.
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    Rysunek 1.1. Efekt rozważań Carol Eismann na temat roli kobiety i poczucia własnej tożsamości

  


  Tradycyjne kompozycje fotograficzne


  Często mówi się, że fotografia uwolniła malarstwo od bycia medium poświęconym rejestrowaniu rzeczywistości, dzięki czemu mogło się stać bardziej ekspresyjne, co objawiło się gwałtownym rozwojem impresjonizmu, ekspresjonizmu, kubizmu i abstrakcjonizmu (i nie tylko). Nie było jednak żadnej gwarancji, że fotografia zastąpi malarstwo w jego dotychczasowej roli. I rzeczywiście tak się nie stało. Już na początku rozwoju tej nowej gałęzi sztuki artyści zaczęli eksperymentować z wielokrotnymi ekspozycjami i komponowaniem obrazów, aby pokonać niedoskonałości ówczesnych materiałów fotograficznych i dać wyraz swojej artystycznej wrażliwości.


  Materiały fotograficzne stosowane w XIX wieku cechowała zbyt duża czułość na światło niebieskie i nie były w stanie prawidłowo zarejestrować różnic między niebem a chmurami. W rezultacie na większości zdjęć niebo wyglądało nieciekawie, było po prostu całe białe. W celu uzyskania dobrze wyglądającego nieba ówcześni fotograficy stosowali różne techniki. Camille Silvy (1834 ‒ 1910), autor cenionych zdjęć rzeki, już w latach 50. XIX wieku stosował kombinowane naświetlanie odbitek. Wpływ chmur na wygląd zdjęć krajobrazowych trafnie opisał jeden z recenzentów Silvy’ego: „Niebo powinno się kojarzyć z przestrzenią, a nie z płaszczyzną; wzrok powinien się w nim zagłębić, zamiast prześlizgiwać; zamiast wypychać się do przodu i spychać na dalszy plan inne obiekty, niebo powinno się cofnąć i pozwolić, by to krajobraz stał się głównym motywem obrazu”. Zdjęcia krajobrazowe bez nieba, a jedynie z białą plamą nad horyzontem, były źle oceniane przez krytyków. Takim zdjęciom brakowało nastroju. Lecz sfotografowanie krajobrazu z prawidłowo naświetlonym niebem było w tamtych czasach zadaniem wręcz niewykonalnym.


  Oscar Gustave Rejlander (1813 ‒ 1875) wykorzystywał technikę wielokrotnych ekspozycji i kombinowanego naświetlania odbitek do tworzenia skomplikowanych obrazów, których wykonanie za pomocą jednej ekspozycji nie byłoby możliwe nawet dzisiaj. Jednym z najbardziej znanych przykładów wczesnych kompozycji fotograficznych jest jego obraz „Dwie drogi życia” (1857) wykonany jako złożenie ponad 30 negatywów (rysunek 1.2). Obraz przedstawia mędrca wprowadzającego dwóch młodych mężczyzn w dorosłe życie. Po lewej krzepki młodzieniec namiętnie spogląda na życie z winem, kobietami i hazardem; po prawej drugi młodzieniec ma przed sobą życie z rodziną, ciężką pracą i wiarą. Dzisiaj trudno to zrozumieć, ale w tamtych czasach widok nagiego ciała wywoływał spore zamieszanie. Gdy obraz pokazywano w Szkocji, lewą część zasłaniano płótnem. W roku 1860 Rejlander zaprezentował kolejną skandalizującą kompozycję pod tytułem „Sen kawalera”, ukazującą młodego mężczyznę leżącego na kozetce, któremu śnią się maleńkie, skąpo odziane kobiety wspinające się po rusztowaniu damskiego gorsetu. Widzów rozsierdziła taka nachalna seksualność. Chociaż Rejlander jest uważany za ojca fotografii artystycznej, zmarł w wielkiej nędzy.


  Henry Peach Robinson (1830 ‒ 1901) studiował wraz z Rejlanderem. Pracę nad swoimi obrazami rozpoczynał od szkiców i rysunków, rozplanowując złożone sceny. Jego obrazy często opowiadały jakąś historię, np. sławne „Gasnące życie” (1858) przedstawiało młodą kobietę leżącą na łożu śmierci, towarzyszącą jej matkę i siostrę oraz pogrążonego w smutku ojca patrzącego przez okno (rysunek 1.3). Obraz poruszył do głębi wiktoriańską Europę, jako że śmierć dziecka lub młodej osoby z kręgu najbliższych była wówczas czymś, co spotykało wiele rodzin. Wielu miało mu za złe, że w celu osiągnięcia korzyści ośmielił się ingerować w życie rodziny w takim momencie. W rzeczywistości osoby widoczne na zdjęciu były modelami, a obraz został wykonany przez połączenie co najmniej pięciu różnych ekspozycji. Interesujący jest fakt, że współcześni mu malarze również malowali obrazy o podobnej tematyce, nie wywołując takiego poruszenia. Obraz Robinsona był jednak fotografią, a ta jest zawsze bardziej realistyczna niż obraz namalowany na płótnie. Oglądający sami wypełniali ten obraz prawdą, co wywoływało bardziej emocjonalny stosunek do oglądanej sceny.
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    Rysunek 1.2. Oscar Gustave Rejlander, „Dwie drogi życia”, 1858
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    Rysunek 1.3. Henry Peach Robinson, „Gasnące życie”, 1858

  


  Pod koniec XIX i na początku XX wieku fotografowie wykonywali zdjęcia trikowe przez stosowanie podwójnych ekspozycji. Były to na przykład zdjęcia ludzi o dwóch głowach czy stojących w łodzi, jak Bobby Leach, który jako drugi człowiek w historii przepłynął wodospad Niagara w beczce (rysunek 1.4), i bardzo popularne zdjęcia duchów — na pierwszym planie spirytysta kontaktujący się z duszami zmarłych unoszącymi się w tle (rysunek 1.5). Spośród wszystkich duchów uwiecznionych na tego typu zdjęciach chyba największą sławę zdobyły elfy „sfotografowane” w latach 1916 ‒ 1917 przez dwie dziewczynki, Frances Griffiths i Elsie Wright, mieszkające w niewielkiej angielskiej miejscowości Cottingley. Fotografie wzbudziły wielkie zainteresowanie nie tylko w Anglii, ale także poza jej granicami. Arthur Conan Doyle napisał o nich książkę, a w 1997 roku nakręcono film Elfy z ogrodu czarów, z udziałem tak wybitnych aktorów, jak Harvey Keitel i Peter O’Toole. Jak stwierdził Paul Atterbury — brytyjski znawca antyków często występujący w popularnym na Wyspach Brytyjskich cyklu audycji telewizyjnych Antiques Roadshow — „Te niezwykłe zdjęcia szturmem zdobyły świat w 1918 roku”.
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    Rysunek 1.4. Pocztówka z kompozycją zdjęciową przedstawiającą Bobby’ego Leacha, lipiec 1911. Wydział Fotografii i Wydruków Biblioteki Kongresu, DC 20540
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    Rysunek 1.5. Przykład zdjęcia spirytystycznego. Wydział Fotografii i Wydruków Biblioteki Kongresu, DC 20540

  


  Jako artyści i fotografowie nie możemy pochopnie oceniać tych pozornie prymitywnych prób tworzenia kompozycji fotograficznych, patrząc na nie z naszej naznaczonej Photoshopem perspektywy. Raczej spróbujmy poznać korzenie tej gałęzi sztuki, którą uprawiamy, i docenić wysiłki naszych pradziadów, którzy przecież żyli w czasach znacznie uboższych pod względem technologicznym.


  Wiek XX — dadaizm


  Fotografia narodziła się w XIX wieku, a wysiłki ówczesnych fotografów były nakierowane głównie na pokonywanie ograniczeń technicznych i pokazywanie, co fotografia potrafi. Montaż jako nowa forma artystyczna pojawił się dopiero po I wojnie światowej. Jego istotą było zerwanie z dotychczasowym postrzeganiem świata. Berlińscy dadaiści, tacy jak Raoul Hausmann, Hannah Hoch, Kurt Schwitters czy John Heartfield (1891 ‒ 1968), wykorzystywali fotomontaż w zupełnie nowy i fascynujący sposób. Z tej grupy tylko Hannah Hoch (1889 ‒ 1978) uprawiała ten rodzaj sztuki aż do śmierci. Odrzucała dosłowność i nie zgadzała się z najsłynniejszym członkiem grupy Johnem Heartfieldem, bo uważała, że jego prace są za bardzo upolitycznione i tendencyjne.


  John Heartfield urodził się w roku 1891 jako Helmut Herzfeld i dopiero później zmienił swoje nazwisko na znak protestu przeciwko I wojnie światowej. Nie należał do tych, którzy ukrywali swoje poglądy polityczne. Krytykował Adolfa Hitlera za jego bezgraniczną ufność w potęgę niemieckiego przemysłu i obnażał okrucieństwo wojny. Wraz ze swym bratem Wielandem Herzfeldem założył w Berlinie oficynę wydawniczą o nazwie Malik­-Verlag, gdzie na łamach czasopisma „AIZ” („Arbeiter Illustrierte Zeitung” — Ilustrowana Gazeta Robotnicza) mógł swobodnie publikować swoje krytyczne prace. W czasach Trzeciej Rzeszy jego prace były zakazane. Ponownie zostały odkryte pod koniec lat pięćdziesiątych. Skuteczność, z jaką Heartfield łączył w swoich montażach obraz i tekst, wywarła wielki wpływ na wielu artystów i projektantów grafiki. Katrin miała okazję uczestniczyć w retrospektywie prac Johna Heartfielda i wyniosła stamtąd dwa spostrzeżenia: po pierwsze, jeśli jest to tylko możliwe, dzieła sztuki należy oglądać w oryginale, nie na stronach internetowych, lecz w galerii lub muzeum; po drugie, była zafascynowana tym, jak Heartfield potrafił wykorzystywać zwykłe ilustracje gazetowe — wycinał je i wklejał w odpowiednich miejscach, a potem całość fotografował, aby metodami retuszerskimi ukryć łączenia poszczególnych elementów, które w oryginalnej kompozycji musiały być wyraźnie widoczne.


  Wiek XX — surrealizm


  Podczas I wojny światowej cały kontynent europejski spłynął krwią, a skutki tej „wojny o zakończenie wszystkich wojen” zmieniły ustalone wcześniej systemy socjalne, polityczne i ekonomiczne. Prasa i film zaczęły pokazywać najmroczniejsze i całkowicie irracjonalne aspekty wojny. W takich okolicznościach na gruncie dadaizmu powstawał nowy nurt artystyczny o nawie surrealizm, a jego prekursorami byli tacy artyści, jak Man Ray (1890 ‒ 1976) i Méret Oppenheim (1916 ‒ 1985), a także filmowcy Luis Buñuel (1890 ‒ 1983) i Jean Cocteau (1889 ‒ 1963). Surrealizm, charakteryzujący się między innymi zaskakującym zestawianiem składników dzieła i posługiwaniem się absurdem, okazał się ruchem niezwykle wpływowym i dalekosiężnym.


  Na początku XX wieku rodzina Emmanuela („Manny’ego”) Radnitzky’ego w obawie przed atakami antysemitów zmieniła nazwisko na Ray, a sam Manny zaczął przedstawiać się jako Man Ray. Był on związany zarówno z dadaizmem, jak i z surrealizmem i chociaż sam uważał się za malarza, najczęściej jest wspominany jako awangardowy fotograf tworzący fascynujące fotogramy (obrazy wykonywane w ciemni na materiałach światłoczułych bez użycia aparatu fotograficznego). On sam zresztą jest autorem terminu rayografy lub rayogramy. Jego obrazy są eterycznymi renderingami znanych obiektów, takich jak butelki, szklanki czy nożyczki, układanych jedne drugich zgodnie z obrazami powstającymi w wyobraźni artysty. Duży wpływ na sztukę Raya wywierała jego kochanka i muza Lee Miller (1907 ‒ 1977) — modelka i fotografka, która również hołdowała ideom surrealizmu. Jak głosi legenda, pewnego dnia przypadkowo otworzyła ciemnię i naświetliła obraz artysty, co zaowocowało powstaniem pierwszego zdjęcia w technice solaryzacji — technice używanej odtąd przez Raya bardzo często.


  Grób Mana Raya na cmentarzu Montparnasse w Paryżu (rysunek 1.6) jest często odwiedzany przez miłośników sztuki oraz, jak głosi widoczne tam epitafium, przez „niezainteresowanych, ale nie obojętnych”.
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    Rysunek 1.6. Miejsce ostatniego spoczynku Mana Raya © KE

  


  [image: 4630.jpg] Prowokowanie przypadków, eksperymentowanie i popełnianie błędów to najlepsze sposoby na zdobywanie wiedzy i umiejętności. A zatem, gdy następnym razem postanowisz cofnąć jakąś operację w Photoshopie, nie rób tego od razu, lecz spójrz na obraz świeżym okiem i postaraj się wyciągnąć wnioski.


  Lista malarzy i fotografów pozostających pod wpływem twórczości Mana Raya jest długa i ciągle się wydłuża. Katrin szczególnie podobają się dzieła Maurice’a Tabarda (1897 ‒ 1984) i Lucasa Blalocka. Tabard, francuski fotograf mody, tworzy odbitki, używając kilku negatywów naraz, co pozwala mu kreować światy nieistniejące w znanej nam przestrzeni ani czasie. Blalock, młody współczesny fotograf, szaleńczo, ale zachwycająco zestawia najrozmaitsze przedmioty i materiały.


  Wiek XX — mistrzowie ciemni


  Pod koniec lat pięćdziesiątych dwóch amerykańskich fotografów rozpoczynało swoją karierę artystyczną w dziedzinie montażu. Jerry Uelsmann (rysunki 1.7 i 1.8) oraz Duane Michals (urodzony w roku 1932) tworzyli poruszające oniryczne obrazy, korzystając z tradycyjnych czarno­-białych materiałów. Michals najbardziej znany jest z obrazów, w których umieszcza teksty pisane ręcznie. Według niego, „aby pokazać smutek i żal, nie wystarczy sfotografować płaczącą kobietę, bo w ten sposób nie pomaga się widzowi poznać, jak to jest doświadczać głębokiego bólu. Fotograf powinien pomóc widzowi poczuć to, co czuje kobieta, informując o jej bólu za pomocą zdjęcia, tekstu, ikon i innych rzeczy, które są w stanie przybliżyć go do prawdziwego uczucia. Jest różnica między przeczytaniem stu powieści miłosnych, a rzeczywistym zakochaniem się” (www.fototv.com/duane_michals).


  Obaj artyści, a zwłaszcza Uelsmann (urodzony w roku 1934), stworzyli podwaliny współczesnego fotomontażu. Uelsmann, pracując w ciemni i posługując się tradycyjnym sprzętem, tworzył obrazy, jakie dziś usiłujemy uzyskać za pomocą Photoshopa.
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    Rysunek 1.7. Obrazy Uelsmanna wykonane w tradycyjnej ciemni skłoniły wielu artystów do zapoznania się z techniką łączenia obrazów. © Jerry Uelsmann
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    Rysunek 1.8. Jerry regularnie odwiedza Park Narodowy Yosemite, aby gromadzić materiały źródłowe do takich kompozycji jak ta. © Jerry Uelsmann

  


  
    Artysta ma głos — Jerry Uelsmann


    Chociaż Jerry tworzy swoje obrazy w ciemni, wykonuje też wydruki atramentowe dużego formatu. Kilka lat temu na targach sztuki AIPAD (ang. Association of International Photography Art Dealers) w Miami nagle mój mąż i ja stanęliśmy przed olbrzymim czarno­-białym wydrukiem atramentowym o wymiarach 30×40 cali. Zarówno John, jak i ja natychmiast poznaliśmy, że jest to dzieło Jerry’ego Uelsmanna, mistrza kompozycji wykonywanej w tradycyjnej ciemni. Nie wiedzieliśmy tylko, jak Jerry, pracując w ciemni, mógł wykonać tak dużą odbitkę (rysunek 1.9). Nie mogliśmy sobie wyobrazić manipulowania tak dużym papierem w jeszcze większych kuwetach z wywoływaczem i utrwalaczem.
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      Rysunek 1.9. Końcowa, poprawiona wersja obrazu. © Jerry Uelsmann

    


    


    Jeszcze tego samego dnia mieliśmy okazję porozmawiać na temat obrazu z Jerrym i jego żoną Maggie Taylor podczas wspólnego obiadu. Jak się okazało, Jerry ciągle narzekał, że robiąc zdjęcie kanapy stojącej w muzeum, skadrował ją zbyt ciasno i oparcia znalazły się zbyt blisko bocznych krawędzi obrazu (rysunek 1.10). Aby naprawić błąd męża, Maggie zeskanowała oryginalną odbitkę srebrową za pomocą płaskiego skanera z głębią 16­-bitową i po licznych zabiegach retuszerskich udało jej się powiększyć przestrzeń po obu stronach kanapy (co widać na pierwszym rysunku). Następnie popracowała nad poziomami jasności, zarówno w ujęciu globalnym, jak i selektywnym, koncentrując się na tonach występujących pod kanapą i na jej nogach, aby wydobyć stamtąd możliwie najwięcej szczegółów (rysunek 1.11). Posługując się filtrem Smart Sharpen (Inteligentne wyostrzenie) i korygując selektywnie tony za pomocą funkcji Shadows/Highlights (Cienie/Podświetlenia), Maggie była w stanie wydobyć takie szczegóły faktury drewna na nogach kanapy i zdobiących je liściach, jakich nie było widać na oryginalnej odbitce.
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      Rysunek 1.10. Obraz oryginalny, w którym według Jerry’ego jest za mało wolnej przestrzeni po bokach. © Jerry Uelsmann
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      Rysunek 1.11. Ukazanie niewidocznych wcześniej detali i poprawienie ostrości dodało obrazowi blasku. © Jerry Uelsmann

    


    


    Maggie wydrukowała obraz za pomocą drukarki Epson Stylus pro 9880 na papierze Epson Signature Worthy Exhibition Fiber. Jerry podsumował to słowami: „Jestem zdumiony szerokim zakresem tonalnym i wyśmienitą jakością wydruków, jakie Maggie robi dla mnie na swojej drukarce. Dopieszczanie szczegółów, jakie umożliwia Photoshop przez delikatne rozjaśnianie i retuszowanie, pozytywnie wpływa na ogólny wygląd obrazów, które powstają w ciemni. Czasami z wielką niecierpliwością czekam, aby ujrzeć swoje dzieło w dużej skali. W ciemni nigdy nie mógłbym tego uzyskać”.


    Niemal codziennie Jerry i jego żona zabierają się do pracy. Maggie Taylor, znakomita artystka specjalizująca się w komponowaniu obrazów, której prace pokażemy w dalszej części rozdziału, zasiada przed komputerem, a Jerry udaje się do swojej ciemni i tak oboje spędzają długie godziny na kreowaniu fantastycznych dzieł. O swojej pracy Jerry mówi: „Po prostu staram się zadziwić samego siebie”. Omawianiem rozmaitych aspektów pracy artysty zajmiemy się w rozdziale 2., „Proces twórczy”, ale już teraz możemy zdradzić, że po to, by odnieść sukces artystyczny, trzeba przede wszystkim pracować według ustalonego harmonogramu i w środowisku sprzyjającym procesom kreatywnym (rysunek 1.12).
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      Rysunek 1.12. Jerry Uelsmann w swoim biurze przegląda średnioformatowe stykówki. © KE

    


    


    Niedawno Katrin uczestniczyła w imponującej retrospektywie prac Jerry’ego zorganizowanej przez Muzeum Sztuki im. Samuela Harna w Gainesville na Florydzie. Widziała tam wydruki atramentowe o szerokości nawet 60 cali (rysunek 1.13). [image: 4989.jpg]
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      Rysunek 1.13. Jerry Uelsmann z żoną Maggie Taylor (po lewej) i dyrektorką artystyczną Muzeum Harna Rebeką Nagy (po prawej). © KE

    

  


  Komponowanie w ciemni kolorowej


  Tworzenie kompozycji kolorowych wymagało kiedyś użycia specjalnych maskownic z kołkami ustalającymi i ręcznie malowanych masek w celu naświetlenia wielkoformatowej kliszy. Proces taki — jak twierdzi Jim, a był w tym mistrzem — często trwał kilka tygodni, mimo że rezultatem był tylko jeden fotoobraz.


  1. Po wstępnym zaprojektowaniu kompozycji zabierałem się do fotografowania poszczególnych elementów, używając filmów w odpowiednio dobranych formatach, aby później po przeskalowaniu zdjęć widoczny na nich szum był w miarę jednakowy. Wymagało to precyzyjnego zaplanowania każdego ujęcia i stosowania rozmaitych aparatów oraz filmów. Zdarzało się na przykład, że musiałem zdjęcie w formacie 2¼ powiększać do wymiarów 8×10 cali, aby uzyskać właściwą skalę.


  2. Następnie wykonywałem szkic, obrysowując poszczególne elementy obrazu na czystej kliszy o wymiarach 8×10 cali. W kliszy tej wykonywałem też otwory na kołki ustalające. Traktując ją jako bazę, układałem na niej kolejne klisze, które miały być zmontowane na oddzielnym arkuszu czarnej, nieprzezroczystej kliszy z otworami na kołki ustalające, po czym wycinałem małe okienko na obraz.


  3. Na obraz nakładałem szablon (odpowiednik maski warstwy) w postaci plastikowej przylepnej folii i przycinałem ją dokładnie wzdłuż krawędzi obrazu. Po usunięciu zbędnych fragmentów folii zamalowywałem cały obszar wokół obrazu na czarno, a gdy farba wyschła, usuwałem folię zasłaniającą obraz. W ten sposób otrzymywałem obraz pojedynczego składnika kompozycji.


  4. Opracowując kompozycję z deptaniem papierosa (rysunek 1.14), wykonałem maskę papierosa, chłopca i budynku przez naświetlenie kliszy Kodalith lub Pan Kodalith poprzez ustalony kołkami element na czarnym tle, co w rezultacie dało czysty kawałek kliszy z czarnym obrazem w dokładnie ustalonym miejscu. Na tym etapie miałem trzy elementy — papierosa, chłopca i budynek — i trzy odpowiadające im maski (podobne do kanałów alfa w Photoshopie), a także jeden dodatkowy element — kopię nieba o wymiarach 8×10 cali.
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    Rysunek 1.14. „Cigarette Stomp”. © JP

  


  


  5. Aby wykonać w ciemni kopię kompozycji, zacząłem od umieszczenia kliszy formatu 8×10 cali na maskownicy próżniowej. Następnie umieściłem na niej pierwszy element, papieros, i naświetliłem. Potem ustawiłem na kliszy maskę papierosa, aby uchronić ten obszar przed ponownym naświetleniem. Podobnie postępowałem z pozostałymi elementami — po każdej ekspozycji elementu umieszczałem na kliszy odpowiednią maskę. Niebo naświetliłem na końcu, gdy wszystkie maski były na swoim miejscu.


  6. W celu uzyskania efektu poświaty na krawędziach umieściłem między maską a kliszą kilka kawałków materiału rozpraszającego światło. Dym z papierosa wykonałem jako dodatkową ekspozycję bez maski.


  Na koniec Jim dodał: „Widzisz więc, jak mozolny jest to proces. Ten konkretny obraz zajął mi ponad miesiąc. Gdyby Photoshop nie ukazywał się przez siedem lub osiem lat, byłby to świetny sposób na tworzenie zadziwiających, konceptualnych kompozycji, chociaż wątpię, czy znalazłoby się wielu chętnych (wystarczająco szalonych) do wykonywania tego typu prac (rysunek 1.15). Zadziwiające jest to, że wszystkie techniki, wypracowane w tradycyjnej ciemni, zostały natychmiast przeniesione do świata cyfrowego, ale dzięki temu teraz, gdy pracuję wyłącznie na komputerze, nadal mogę korzystać z mego doświadczenia i tworzyć konceptualne oraz kreatywne obrazy dla klientów takich jak Absolut, Adidas, Pepsi, Reebok, Sony i wielu innych (rysunek 1.16)”.
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    Rysunek 1.15. Kompozycje Jamesa Porto wykonane w klasycznej ciemni pod koniec lat 80 XX wieku. © JP
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    Rysunek 1.16. Pracując nad własnymi, niekomercyjnymi projektami, James Porto wykonał eksperyment z przeładowaniem informacji i reklamy, a we współpracy z firmą Blacksnow spróbował swych sił w pokazywaniu mody poprzez taniec. © JP

  


  Przejście od analogu do cyfry


  Lata 70., 80. i 90. ubiegłego stulecia przyniosły wiele nowości technicznych — firmy Kodak i Sony pracowały nad elektronicznymi aparatami fotograficznymi, powstała firma Apple Computer i uruchomiono znany z nowatorstwa technologicznego ośrodek badawczy Xerox PARC. Światło dzienne ujrzały wtedy takie programy graficzne jak MacPaint, SuperPaint i PageMaker. Każdy z nich otwierał drogę do kreatywnego wykorzystania komputera.


  W roku 1987 Thomas Knoll napisał program wyświetlający obrazy w odcieniach szarości na monitorach monochromatycznych. Programowi temu nadał nazwę Display. W tym czasie jego brat John pracował w ILM (ang. Industrial Light & Magic), oddziale wytwórni filmowej Lucasfilm założonej przez reżysera Gwiezdnych wojen George’a Lucasa. John zainteresował się programem Thomasa i namówił go do podjęcia próby napisania programu umożliwiającego przetwarzanie obrazów cyfrowych na potrzeby filmowych efektów specjalnych. W ciągu roku Display zyskał możliwość obsługi kolorów i wielu formatów plikowych. Dodano mu także funkcję tworzenia miękkokrawędziowych zaznaczeń, które pozwalały na przeprowadzanie lokalnych korekt jasności i barw obrazu. W 1988 John zaprezentował aplikację kilku firmom zajmującym się tworzeniem programów komputerowych. Russell Brown, jeden z dyrektorów firmy Adobe, dostrzegł wielki potencjał w tym, co później nazwano Photoshopem. Po wprowadzeniu paru usprawnień i zmienieniu w nazwie wielkiej litery S na małą firma Adobe Systems wydała w 1990 roku pierwszą wersję Photoshopa.


  Na początku lat 90. przeciętny komputer biurkowy nie był w stanie obsłużyć plików z obrazami o dużej rozdzielczości i większość fotografów wstrzymywała się z porzucaniem ugruntowanej już jakości klisz na rzecz obrazów cyfrowych o niewielkiej rozdzielczości przetwarzanych na powolnych komputerach. W Eastman Kodak, firmie przodującej w dziedzinie rejestrowania obrazów, widząc potrzebę uruchomienia działań edukacyjnych i inspirujących, powołano do życia komórkę o nazwie Center for Creative Imaging (CCI) z siedzibą w Camedon w stanie Maine. Tam ludzie z całego świata mogli słuchać wykładów i uczestniczyć w warsztatach z fotografii cyfrowej, komputerowego przygotowywania materiałów do druku i multimediów (rysunek 1.17). Katrin miała zaszczyt uczestniczyć w tych zajęciach od samego początku. Dzisiaj wspomina instytucję CCI jak cyfrowy Bauhaus, gdzie wielu artystów, fotografów, programistów i nauczycieli spotykało się, aby wspólnie poznawać możliwości nowego medium. Wśród słuchaczy i wykładowców były tak znane osobistości jak Russell Brown, JP Caponigro, Paul Davis, Linnea Dayton, Milton Glaser, Mac Holbert, Stephen Johnson, Jeff Schewe, Jay Maisel, Graham Nash, Grant Peterson, Gary Panter, Sharon Steuer i Lynda Weinman.
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    Rysunek 1.17. Siedziba CCI w interpretacji Katrin z 1992 roku. © KE

  


  
    Artysta ma głos — Glen Wexler o swoim przejściu do świata cyfrowego


    W swojej karierze artystycznej Glen Wexler przeszedł od pracy z tradycyjnymi materiałami i narzędziami do przodownictwa w stosowaniu nowatorskich technik cyfrowych. Na szczęście dla nas znalazł czas, aby opowiedzieć nam, jak to się odbyło i co go ostatecznie przekonało do nowej technologii.


    „Na moją twórczość duży wpływ miały fotomontaże wykonywane przez brytyjskich grafików zrzeszonych pod nazwą Hipgnosis, którzy w latach 70. tworzyli okładki do albumów płytowych największych sław ówczesnego rocka, jak Pink Floyd, Yes, Peter Gabriel, 10cc, Led Zeppelin czy Genesis. Ich prace są wciąż niedoceniane, ani za wkład w kulturę masową, ani za prekursorstwo w kreowaniu obrazów metodami, które dzisiaj należą do kanonu technik cyfrowych. To, jak ci ludzie potrafili wykorzystać medium fotograficzne, było niezwykle inspirujące chociażby z tego względu, że ukazywało nieograniczone możliwości narracyjne tkwiące w modyfikowaniu i łączeniu obrazów zarejestrowanych na kliszach fotograficznych.


    W roku 1978 porzuciłem naukę w szkole artystycznej, aby zająć się tworzeniem konceptualnych obrazów na okładki albumów płytowych, plakatów filmowych i innych projektów reklamowych. Działalność ta pozwoliła mi na eksperymentowanie z kreowaniem zmodyfikowanych, ale realistycznie wyglądających światów. Posługiwałem się technikami fotomontażu, przy czym na początku były to techniki tradycyjne, takie jak wielokrotna ekspozycja kliszy (w aparacie lub w ciemni) czy komponowanie odbitek w procesach przenoszenia barwników i cibachrome.


    W roku 1987 Tony Redhead zaproponował mi współpracę w Electric Paint, gdzie właśnie ukończył prace nad zmodyfikowaniem programu Paintbox firmy Qantel. Program ten był wtedy powszechnie używany do generowania grafik dla programów telewizyjnych i muzycznych wideoklipów. Tony postanowił przerobić go tak, aby mógł służyć do tworzenia obrazów o dużej rozdzielczości wymaganej w reklamie drukowanej. Nowy program i pozwalający na jego pełne wykorzystanie sprzęt stanowiły niezwykle wydajny i drogi zestaw z 35­-calowym monitorem wysokiej rozdzielczości marki Sony i potężnym komputerem potrafiącym generować pliki z obrazami liczącymi 8192 piksele wzdłuż dłuższego boku. Pliki te były zapisywane na 9­-milimetrowej taśmie, a stamtąd przenoszono je na klisze fotograficzne za pomocą naświetlarek. Sprzęt tego typu był w zasadzie niedostępny dla samodzielnych fotografów.


    Na początku lat 90. testowaliśmy najbardziej zaawansowane, jak na tamte czasy, komputery osobiste. Pracowaliśmy na Macintoshu 2fx z zainstalowanym ColorStudio, a potem Painterem, który obsługiwał tzw. floaters, poprzedniczki photoshopowych warstw. W roku 1992 pojawił się Apple Quadra 950, więc zasiadłem przed maszyną z 128 MB RAM­-u, 1­-gigabajtowym dyskiem twardym, kartą graficzną, dwoma dodatkowymi napędami dla dysków 1 GB, napędem SyQuest, systemem tworzenia kopii zapasowych na taśmach magnetycznych, tabletem Wacom, 21­-calowym monitorem i Photoshopem 2.5 za 25 000 dolarów (rysunek 1.18). W 1996 roku dołożyliśmy do tego zestawu Daystara z 1 GB RAM­-u za kolejne 32 000 dolarów. Aż dziw bierze, jakie kwoty wydawaliśmy, aby móc komponować cyfrowe obrazy. Lecz nigdy tego nie żałowaliśmy”.


    Klienci Wexlera reprezentują rozmaite branże rozrywkowe, wydawnicze i finansowe; jest wśród nich także wytwórnia płytowa Geffen Records (rysunek 1.19). [image: 4991.jpg]
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      Rysunek 1.18. Najbardziej zaawansowany zestaw do grafiki komputerowej z roku 1992 miał mniejsze możliwości niż niejeden dzisiejszy telefon komórkowy. © Eastman Kodak
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      Rysunek 1.19. Glen Wexler jest autorem jednych z najbardziej rozpoznawalnych obrazów, jakie powstały na potrzeby przemysłów muzycznego i rozrywkowego

    


    

  


  Wiek XXI — mistrzowie technik cyfrowych


  Na początku wieku XX artyści używali nożyczek i kleju, aby składać kompozycje z negatywów. Pod koniec wieku dysponowali już narzędziami i technikami cyfrowymi, które dały im większe możliwości montowania złożonych obrazów, dzięki czemu mogli lepiej wyrażać samych siebie. Wielu współczesnych artystów, wykorzystując możliwości Photoshopa, tworzy dzieła głębokie i niepowtarzalne. Do takich twórców z pewnością należą Lyn Bishop, Alicia Buelow, Diane Fenster (rysunek 1.20), Maggie Taylor (rysunek 1.21), Simen Johan, David Julian, Viktor Koen, Julieanne Kost, Kelli Connell, Jim Kazanjian, Dorothy Simpson Krause i Ben Gest. Wiele stosowanych przez nich technik mamy zaszczyt prezentować na łamach niniejszej książki. Wśród prac komercyjnych również znajdziemy takie, które wykraczają poza granice naszej wyobraźni. Obrazy takie tworzą m.in. Vincent Dixon, Aaron Goodman, Thomas Herbrich, Dave Hill, Sanjay Kothari, Mark Beckelman, Lee Varis, Nick Vedros (rysunek 1.22) i Glenn Wexler (rysunek 1.23). Ich fotorealistyczne techniki również będziemy analizować. Lubimy, podziwiamy i bardzo cenimy ich prace, bo ukazują świat w sposób inteligentny, z poczuciem humoru lub dozą współczucia.
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    Rysunek 1.20. Piękna kompozycja autorstwa Diane Fenster symbolizująca proces twórczy. © Diane Fenster
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    Rysunek 1.21. Maggie Taylor pobiera poszczególne elementy kolażu za pomocą płaskiego skanera, a potem składa je w Photoshopie. © Maggie Taylor
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    Rysunek 1.22. Nick Vedros tworzy obrazy dla wymagających klientów z branż reklamowej i wydawniczej. © Nick Vedros
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    Rysunek 1.23. W serii obrazów pod wspólnym tytułem „The Secret Life of Cows” (Sekretne życie krów) Glen stworzył miniaturowy świat dziwnych krów, ich ubiorów i zachowań. © Glen Wexler

  


  Następne pokolenie


  Jako nauczyciele ciągle czegoś się uczymy od naszych studentów i jesteśmy inspirowani tym, co robią na zajęciach. Nic dziwnego więc, że często mówimy im: „Uczymy się od was w nie mniejszym stopniu niż wy od nas”. Niektórzy udostępnili nam swoje prace i zgodzili się na zamieszczenie ich w książce. Posłużą nam one jako przykłady poszukiwania własnej ścieżki artystycznej. Są to prace z zakresu mody, ilustracji, technik kreatywnych, fotorealizmu i kompletnej fantastyki, co widać na obrazach Giselle Behrens (rysunek 1.24), Daniela Bolligera (rysunek 1.25), Hye­-Jung Lee, Seana Basila McGivera, Jima McKenziego, Hye Ryoung Min czy Jaimego Permutha (rysunek 1.26). Mats Anderson, Joshua Cordes i Johnny Han to kolejne przykłady młodych talentów wywołujących niemały ferment w branży wizualnych efektów filmowych, których dokonania wprawiają nas w zdumienie. Więc przygotujmy popcorn i chodźmy do kina.
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    Rysunek 1.24. Obraz z serii „La Femenina” (kobiecość). © Giselle Behrens

  


  Lekcja w Hollywood


  Jednym z najbardziej inspirujących źródeł wiedzy o kreatywnym komponowaniu obrazów jest historia kina. Porównajmy na przykład to, co było kiedyś uważane za supernowoczesny film — King Konga z roku 1933 — z tym, co jest supernowoczesne dzisiaj — współczesną wersją King Konga wyreżyserowaną przez Sir Petera Jacksona w 2005 roku. Wszyscy wiemy, że gigantyczna małpa zakochująca się w pięknej blondynce nigdy nie istniała, ale jako widzowie dajemy się „uwieść” tej opowieści, ponieważ iluzja jest dość wiarygodna. W ogóle chętnie oglądamy filmy bazujące na doskonale opracowanych efektach wizualnych, wystarczy wymienić takie tytuły jak Gwiezdne wojny, Terminator, Apollo 13, Kompania braci, Titanic, Matrix, Forrest Gump, 300, Incepcja, Dzień Niepodległości, Gniew oceanu, Avatar, Ciekawy przypadek Benjamina Buttona czy nawet Czarny łabędź, w którym twarz Natalie Portman była często łączona z ciałem profesjonalnej tancerki baletowej, aby wywołać złudzenie, że utalentowana aktorka jest także wyśmienitą tancerką.
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    Rysunek 1.25. Przykład kreatywnego połączenia zdjęcia studyjnego z tłem wykonanym w technice HDR. © Daniel Bolliger
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    Rysunek 1.26. Obraz z serii „The Completely Visible World” (świat zupełnie widoczny). © Jaime Permuth

  


  Odrzucenie niedowierzania


  Aby docenić film z efektami wizualnymi lub dobrze skomponowany obraz, musisz świadomie odrzucić postawę niedowierzania i przyjąć, że to, co widzisz, jest realne. Tylko przez czasowe wyłączenie niedowierzania publiczność może dać się wciągnąć w akcję, nie zważając na fakt, że bohater zbiera cięgi, jakich nie zniósłby żaden prawdziwy człowiek, lub jednym susem przeskakuje kilka wysokich budynków. Albo że eksplozja w kosmosie wywołuje ogromny huk, chociaż każdy student fizyki powie, że w próżni jest to niemożliwe. Ignorowanie praw fizyki nigdy nie przeszkadzało hollywoodzkim twórcom w realizowaniu hitów filmowych.


  Patrząc na rysunek 1.27, przedstawiający obraz Marka Beckelmana, wiesz, że mała dziewczynka nie trzyma księżyca na sznurku, ale proporcje rozmiarów, światła i gesty powodują, że patrzący odnosi wrażenie realności tej sceny. Tego rodzaju kompozycje są chlebem powszednim dla tych, którzy tworzą na potrzeby filmu i reklamy. Na wielu hollywoodzkich plakatach filmowych zdjęcia aktorów nie są autentyczne. Fotograf robi zdjęcie dublera, a następnie „zszywa” głowę aktora z ciałem modela.


  Fakt, że widz na ogół chce wierzyć w to, co mu pokazujesz, jest oczywiście pomocny, ale też zmusza do odpowiedzialnego traktowania takiego widza. Zawieszenie niedowierzania pozwala na budowanie fantastycznych światów, ale trzeba zwracać uwagę na szczegóły. Będziemy do tego wracać w różnych częściach książki, gdy będziemy planować ujęcia, ustawiać oświetlenie, robić zdjęcia i tworzyć maski w celu połączenia elementów kompozycji z nowym otoczeniem. Żeby kompozycja była dobra, nieważne, czy surrealistyczna, czy realistyczna, twórca musi zadbać o tysiące szczegółów. W przeciwnym razie widz zamiast uwierzyć w to, co widzi, będzie rozpraszał swoją uwagę na niespójnościach oświetlenia, widocznych krawędziach połączeń, niewłaściwie dobranej skali czy źle dobranych kolorach — to tylko niektóre wpadki, jakie mogą zepsuć nawet najlepszy pomysł kompozycyjny. Przy omawianiu poszczególnych projektów będziemy wskazywać wszelkie niuanse, od których zależy, czy powstanie bezładna mieszanina, czy wiarygodna kompozycja.
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    Rysunek 1.27. Wielowarstwowa kompozycja jako przykład gry między proporcjami rozmiarów a nierealnością przedstawionej sytuacji. © Mark Beckelman

  


  Efekty wizualne


  Każdy może opanować niezbędne techniki i dać się zainspirować wielkim dziełom hollywoodzkim. Prawdopodobnie wielu z Was oglądało jakiś film wielokrotnie, aby móc skupić się na różnych jego aspektach. Za pierwszym razem zwykle ograniczamy się do śledzenia samej fabuły, ale już przy drugim lub trzecim oglądaniu zwracamy baczniejszą uwagę na montaż, dźwięk i efekty wizualne. Te ostatnie w dzisiejszych hitach hollywoodzkich po prostu zapierają dech w piersiach. Jako fotograf staraj się zwracać uwagę na drobiazgowość wizualizacji sceny, precyzję ruchów animowanych postaci, spójność oświetlenia, właściwe stosowanie techniki greenscreen, tworzenie i dopasowywanie tła, korygowanie barw i dbałość o to, by interakcje między aktorami a postaciami wygenerowanymi komputerowo (CG — ang. computer generated) przebiegały w sposób wiarygodny.


  Doskonałym przykładem łączenia ludzi z elementami CG są sceny batalistyczne w filmie 300, opowiadającym o bitwie pod Termopilami w 480 roku p.n.e., kiedy to król Sparty poprowadził swoje wojska przeciwko wrogim Persom. Inne przykłady takich scen znajdziemy w thrillerze Ridleya Scotta z 1979 roku pod tytułem Obcy ­- 8. pasażer »Nostromo«, gdzie czarnym bohaterem jest niezwykle agresywna istota pozaziemska, która prześladuje i zabija załogę statku kosmicznego. Tylko trochę spokojniej jest w nagrodzonym Oskarami filmie Sir Petera Jacksona Władca Pierścieni — majstersztyku wykorzystującym wymuszoną perspektywę, efekty wizualne i świetne aktorstwo, aby wbić widza w fotel i zawładnąć nim całkowicie.


  Kluczowanie kolorem


  Technikę kluczowania kolorem, znaną także pod nazwą greenscreen lub bluescreen, wynaleziono jeszcze w czasach filmu analogowego. Aktor jest filmowany w studio na zielonym tle, a następnie łączony z wygenerowanym komputerowo lub sfilmowanym odrębnie tłem. W taki właśnie sposób w filmie Forrest Gump tytułowy bohater grany przez Toma Hanksa został połączony z dokumentalnym filmem o prezydencie Kennedym. Mniej spektakularny przykład wykorzystania tej techniki masz okazję oglądać na co dzień w telewizji, gdzie prezenter pogody jest pokazywany na tle zmieniających się map. Do zagadnień tych wrócimy w rozdziałach 4., „Oświetlenie i tło”, oraz 11., „Zaznaczanie subtelnych szczegółów”.


  Animacja


  Wprawdzie książka ta nie jest o maskowaniu i komponowaniu na potrzeby animacji, ale uważamy, że od mistrzów w tej dziedzinie też można się wiele nauczyć. W Latającym Cyrku Monthy Pytona Terry Gilliam stworzył bajeczne, choć często absurdalne kolaże animowane. Z rzeczy bardziej współczesnych można wymienić pierwsze odcinki serialu South Park, zrealizowane przy użyciu papierowych wycinanek, oraz polityczne kreskówki, którymi wytwórnia JibJab zasłynęła w 2004 roku, pokazując wybory prezydenckie w krzywym zwierciadle. Niezłą pracę wykonaną za pomocą Photoshopa i narzędzi animacyjnych można było podziwiać w serialu telewizyjnym Zaklinacz dusz, a właściwie w jego czołówce opracowanej przez Digital Kitchen (rysunek 1.28).
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    Rysunek 1.28. Obrazy wykorzystane jako materiał źródłowy w czołówce serialu Zaklinacz dusz. © Maggie Taylor

  


  [image: 4689.jpg] Gdy będziesz następnym razem oglądał film, widowisko telewizyjne lub reklamę z efektami specjalnymi, wyłącz dźwięk i skup się na obserwowaniu tych efektów. Zwracaj uwagę na zmiany położenia kamery, relacje między pierwszym planem i tłem oraz spójność kolorystyki obrazu.


  Dolina niesamowitości


  Pojęcie dolina niesamowitości w robotyce oznacza zjawisko odczuwania odrazy przez ludzi obserwujących roboty wyglądające i zachowujące się zbyt podobnie do żywych istot. Mówiąc inaczej, dostajemy gęsiej skórki, gdy sztuczny stwór przekracza granicę wiarygodności. Jako artysta możesz ten fakt wykorzystywać, aby uzyskać określony rezultat. Zostań po ludzkiej stronie tej granicy albo ją przekrocz, ale zrób to świadomie, tak jak Hye­-Jung Lee, która wcieliła się w postać lalki, zacierając różnice między tym, co rzeczywiste, a tym, co nierealne (rysunek 1.29). Obrazy wkraczające w obszar doliny niesamowitości zawsze wymagają więcej uwagi przy oglądaniu, bo łatwo można pomylić robota z istotą ludzką.
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    Rysunek 1.29. Hye­-Jung Lee zilustrowała książkę The Art of War obrazami dziewczynki­-lalki jako śmiałej i roztropnej wojowniczki. © Hye­-Jung Lee

  


  Terminologia i typy kompozycji


  Znajomość historii i terminologii wybranej przez siebie dziedziny jest warunkiem koniecznym do jej zrozumienia i wypowiadania się na jej temat. W tym podrozdziale prezentujemy słownictwo związane z komponowaniem obrazów oraz rodzaje kompozycji w ujęciu zarówno historycznym, jak i artystycznym. Nie wszystkie przytoczone tutaj definicje są ścisłe i jednoznaczne, ponieważ wizualne środki wyrazu wciąż się rozwijają, a powstające wciąż nowe ruchy artystyczne nierzadko w dużej mierze się pokrywają. Potraktuj więc poniższe opisy jako punkt wyjścia do dalszych studiów tego niezwykle bogatego świata historii i krytyki sztuki.


  Metody tradycyjne


  Znakomita większość dzieł prezentowanych w tej książce powstała w technologii cyfrowej, ale wielu artystów bazuje na następujących tradycyjnych (przedcyfrowych) formach artystycznych lub przynajmniej czerpie z nich inspirację.


  • Procesy alternatywne. W fotografii analogowej pojęcie to oznaczało procesy oparte na materiałach światłoczułych niesrebrowych. Najpopularniejszymi były cyjanotypia, guma dwuchromianowa i platynotypia. W technice cyfrowej procesami alternatywnymi są transfer żelowy, przenoszenie emulsji i naświetlanie kombinowane — w każdym z nich można nadać obrazowi niepowtarzalny wygląd warstwowy lub teksturowy (rysunek 1.30).
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      Rysunek 1.30. Eksperymentowanie z materiałami drukarskimi i metodami obróbki wydruków umożliwia uzyskanie pięknych tekstur i efektów warstwowych. © Catherine Steinman

    

  


  


  • Asamblaż. Połączenie naturalnych lub wykonanych przez człowieka obiektów, które pierwotnie nie miały być dziełami sztuki. Mistrzami asamblażu są Hans Neleman i Viktor Koen. Hans pieczołowicie układa elementy, zanim je sfotografuje, a Viktor tworzy cyfrowe kompozycje z najdziwaczniejszych obiektów; kreuje w ten sposób fantastyczne owady, stworzenia i scenerie (rysunek 1.31) — techniki tego typu będziemy omawiać w rozdziale 10., „Potęga maskowania kanałowego”.
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    Rysunek 1.31. Nawet z odpadów można wykreować fantastyczny i surrealistyczny obraz. © Viktor Koen

  


  


  • Kolaż. Termin ten pochodzi od francuskiego słowa coller, oznaczającego klejenie. Artyści uprawiający ten rodzaj sztuki tworzą intrygujące i ekscentryczne obrazy z istniejących już wcześniej tekstów, rysunków, diagramów, fotografii i znalezionych obiektów (rysunek 1.32).
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    Rysunek 1.32. Brat Katrin, Philip, bawi się tworzeniem pięknych kolaży łączących rozmaite media. © Philip Eismann

  


  


  • Fotomontaż. Łączenie, mieszanie dwóch lub więcej fotografii w jeden obraz. W książce zamieściliśmy mnóstwo przykładów tego typu kompozycji i mamy nadzieję, że zainspirowany nimi zaczniesz tworzyć własne fotomontaże.


  • Decoupage. Naklejanie papierów, zdjęć lub złotych listków na trójwymiarowe obiekty — często są to meble — i pokrywanie tych naklejek wieloma warstwami lakieru w celu zabezpieczenia dzieła. Juan Gris (1887 ‒ 1927) i Pablo Picasso (1881 ‒ 1972) uprawiali decoupage jako rzeźbę i jako główne motywy obrazów kubistycznych.


  • Podwójna ekspozycja. Znana w tradycyjnej fotografii technika wielokrotnego naświetlania kliszy w celu uzyskania obrazu z duchami. Czasami zdarzało się, że klisza została przypadkowo naświetlona drugi raz i wtedy na ogół rezultat był całkowicie rozczarowujący, ale zdarzały się też miłe niespodzianki (rysunek 1.33). Efekty przypominające podwójną ekspozycję udaje się uzyskać przy manipulowaniu trybami mieszania warstw w Photoshopie, co wykorzystamy w ćwiczeniach z rozdziałów 8., „Wprowadzenie do warstw”, i 13., „Komponowanie twórcze”. Współczesny fotograf mody Tierney Gearon nadal stosuje technikę wielokrotnego naświetlania kliszy i właśnie jego zdjęcia zainspirowały Hye­-Ryoung Min do tworzenia podobnych kompozycji za pomocą Photoshopa (rysunek 1.34).
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    Rysunek 1.33. Zamierzona podwójna ekspozycja obrobiona później w Lightroomie i Photoshopie. © SD

  


  


  • Enkaustyka. Nakładanie ciepłego pszczelego wosku i żywicy na malowidło, odbitkę fotograficzną lub atramentowy wydruk w celu nadania obrazowi swoistej tekstury. Technika godna polecenia tym, którym zależy na organicznym wyglądzie dzieła. Więcej praktycznych informacji można znaleźć pod adresem http://www.rfpaints.com.
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    Rysunek 1.34. Ta cyfrowa kompozycja powstała z inspiracji zdjęciami wykonanymi przez wielokrotne naświetlanie tradycyjnej kliszy. © Hye­-Ryoung Min

  


  • Łączenie mediów. Technika łączenia rozmaitych materiałów z namalowanymi obrazami lub rysunkami w celu wykreowania nowego dzieła. Dorothy Simpson Krause stosuje tę technikę, tworząc wstępny obraz w Photoshopie i przenosząc go potem na szczotkowane aluminium, fresk lub nietkany materiał (rysunek 1.35).
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    Rysunek 1.35. Obraz z serii „Visions” (wizje), poświęconej rozważaniom na temat życia, przemijania i śmierci. © Dorothy Simpson Krause

  


  


  • Montaż. Polega na układaniu rozmaitych elementów w celu uzyskania spójnego i (często) surrealistycznego obrazu. Przykłady takiego podejścia można znaleźć nie tylko w fotografii, ale także w malarstwie surrealistów, takich jak Salvador Dali czy René Magritte. Montaż jest często stosowany zamiennie z kolażem, zwłaszcza przez artystów „cyfrowych”, którzy eksperymentując z warstwami i trybami mieszania, tworzą zabawne i zadziwiające obrazy.


  • Skanografia. Jest to technika, w której głównym narzędziem w procesie kreowania kompozycji jest skaner. Maggie Taylor, na przykład, pozyskuje materiały źródłowe do swoich kompozycji, skanując stare wiktoriańskie fotografie i papiery o interesujących fakturach.


  • Nakładanie obrazów. Układanie obrazów warstwami jeden na drugim. Ostatnio artyści często nakładają obrazy historyczne na współczesne sceny, a robią to za pomocą Photoshopa lub po prostu umieszczają odbitkę bądź smartfona w odpowiedniej scenerii i wykonują nowe zdjęcie. Michael Morrison, nowojorski fotograf mody, zrealizował tą techniką interesujący projekt pt. „Gaze”. Najpierw sfotografował same modele, a dopiero potem ponakładał na nie ubrania. Chciał w ten sposób pokazać próżność w ujęciu zarówno artystycznym, jak i komercyjnym (rysunek 1.36).
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    Rysunek 1.36. Michael Morrison twórczo eksperymentuje z fotografią mody. © Michael Morrison

  


  


  [image: 4747.jpg] Poszukaj kilku tradycyjnych kompozycji i przestudiuj je dokładnie. Odtwórz ich wygląd oraz klimat za pomocą narzędzi cyfrowych, aby uzyskać własne dzieło artystyczne.


  Sztuka subiektywna lub intelektualna


  Może zainteresujesz się jakimś konkretnym rodzajem kompozycji fotograficznej, a może dostaniesz zlecenie wykonania określonego typu obrazu. Biegła znajomość związanej z tym terminologii sprawi, że będziesz pracował z większym zaangażowaniem i lepiej wyrazisz samego siebie.


  Twórczość subiektywna


  Subiektywne podejście do twórczości oznacza podejmowanie ryzyka, eksperymentowanie i właściwe reagowanie na rezultaty kolejnych etapów tworzenia. Gdy mamy wolną chwilę (co zdarza się niestety bardzo rzadko), każde z nas zaczyna coś tam tworzyć. Seán nazywa to zabawą w photoshopowej piaskownicy. Układamy obrazy jeden na drugim i sprawdzamy rozmaite układy kompozycyjne przy różnych ustawieniach trybów mieszania i przezroczystości warstw. Często wychodzą z tego tylko śmieszne bohomazy, których nawet nie zapisujemy, ale od czasu do czasu powstają obrazy, które nam się podobają. Świat takich subiektywnych kompozycji poznamy bliżej w rozdziale 12., „Komponowanie twórcze”. Dodawanie tekstur, chmur lub kolorów przy użyciu Photoshopa jest doskonałym zajęciem na deszczowe dni lub niespodziewane przerwy w podróży (rysunek 1.37).
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    Rysunek 1.37. Znakomitym sposobem na dokonywanie artystycznych odkryć jest po prostu zabawa w łączenie obrazów. © KE

  


  Kompozycje ilustracyjne


  Kompozycje ilustracyjne opisują wizualnie ideę lub pojęcie i często są umieszczane na okładkach lub wewnątrz książek, obok artykułów prasowych. Są także stosowane w kampaniach reklamowych, gdy trudno jest wyrazić jakąś nieuchwytną ideę za pomocą zwykłej fotografii. Nick Vedros tworzy kompozycje ilustracyjne w sytuacjach, gdy zrobienie zdjęcia jest po prostu niemożliwe lub gdy główny motyw łamie prawa fizyki, jak na rysunku 1.38, gdzie motocykle unoszą się lekko w powietrzu na spadochronach.
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    Rysunek 1.38. Swoisty nastrój uzyskano przez odpowiednie skorygowanie kolorów. © Nick Vedros

  


  Tworzenie kompozycji ilustracyjnej rozpoczyna się od sformułowania idei lub odebrania wytycznych od klienta. Potem fotograf lub grafik musi naszkicować możliwe rozwiązania, zebrać lub sfotografować niezbędne elementy i na koniec połączyć te elementy w jeden spójny obraz. Oczywiście, artyści też tworzą dzieła o charakterze ilustracyjnym. Na przykład Katrin, poruszona faktem, że co siódmy człowiek żyje za mniej niż dolara dziennie, skomponowała obraz pokazany na rysunku 1.39. Odpowiedź na pytanie, skąd artysta czerpie pomysły, jest tematem wielu spekulacji, teorii, domysłów, a także powodem wielu nieprzespanych nocy. Kilka takich pomysłów i ćwiczeń z kreatywności zaprezentujemy w rozdziale 2.
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    Rysunek 1.39. Katrin często inspirują problemy społeczne. © KE

  


  Surrealizm


  O surrealizmie wspominaliśmy już w tym rozdziale, ale czyniliśmy to w kontekście historycznym, a tymczasem pojęcie to jest wciąż żywe we współczesnej sztuce, i to nie tylko werbalnie. Obraz surrealistyczny zawiera elementy non sequitur, czyli takie, które nie wiążą się logicznie z pozostałymi (rysunek 1.40). Jest charakterystyczny aspekt tego typu obrazów i dlatego są one dla widza zaskakujące, a często nawet szokujące. Klasycznym surrealistą był Salvador Dali (1904 ‒ 1989), o czym świadczy chociażby jego najsłynniejszy obraz „Uporczywość pamięci”. Prace fotografa Ryszarda Horowitza (ur. 1939) wykazują silny wpływ surrealizmu; autor, chociaż tworzy stylizowane obrazy komercyjne, rozmyślnie dopuszcza niezgodność skali i charakteru poszczególnych elementów (rysunek 1.41).
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    Rysunek 1.40. Ten surrealistyczny obraz przedstawia bezgłowego świętego oferującego widzowi jabłko. © KE
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    Rysunek 1.41. Eksperymenty ze skalą i doborem elementów kompozycji zaprowadziły autora w obszar surrealizmu. © Ryszard Horowitz

  


  Fotorealizm


  Kompozycje realistyczne mają wywoływać wrażenie realizmu i chociaż niektóre mogą być z natury surrealistyczne, są tak doskonale wykonane, że widz zawiesza swoje niedowierzanie i poddaje się złudzeniu, że to, co widzi, jest prawdziwe. Prace takie wymagają od twórcy wielkiej dbałości o szczegóły, dokładnego fotografowania i komponowania na poziomie pojedynczych pikseli. Tylko niebywała precyzja wykonania może nas skłonić do uwierzenia w realność kompozycji. Coś takiego możemy zobaczyć w słynnych obrazach Ricka Walstoma, Jima Porto i Nicka Vedrosa.


  Z wszystkich typów kompozycji, jakie można wykonać w Photoshopie, fotorealistyczne wymagają najwięcej planowania, uważnego fotografowania i umiejętnego posługiwania się narzędziami Photoshopa, aby zamaskować, połączyć i zbalansować komponenty obrazu w celu uzyskania spójnej całości. Aby wywołać u widza wrażenie realizmu oglądanej sceny, należy się skupić na następujących zagadnieniach (i nie tylko): dopasowanie skali, perspektywa, kolorystyka, oświetlenie, cienie, odbicia, krawędzie i tekstury. Dokładniej omówimy to wszystko w rozdziale 13., „Kompozycje realistyczne”.


  Efekty wizualne i trójwymiarowe


  Fotografia zawsze odwzorowywała świat trójwymiarowy na płaszczyźnie — na kliszy, matrycy bądź odbitce. Po takim spłaszczeniu przestrzeni do dwóch wymiarów punkt widzenia, oświetlenie sceny i perspektywa są ustalone. W komputerowym świecie 3D żadna z tych rzeczy nie jest ustalona i artysta może zmienić położenie aparatu, jakość światła i rozmieszczenie jego źródeł, a nawet właściwości powierzchni, które to światło odbijają. Są to naprawdę fantastyczne możliwości i dlatego wielu fotografów uczy się obsługi takich programów jak Maya, 3ds Max czy Alias ImageStudio. Ci, którzy mają dość wytrwałości, by zdobyć te dodatkowe umiejętności, są nagradzani możliwościami tworzenia znakomitych kompozycji łączących nierzeczywiste scenerie z naturalnymi teksturami i ludzkimi postaciami — z dużym powodzeniem robią coś takiego na przykład Sanjay Kothari i Mike Campau.


  Podsumowanie


  Zapoznanie się z historią i terminologią fotomontażu jest dobrym punktem wyjścia, bo znajomość początków i kształtowania się tej formy sztuki pomoże Ci w odnajdywaniu własnej ścieżki rozwoju. Kolejny krok to poznanie i opanowanie narzędzi i technik niezbędnych do urzeczywistniania tego, co widzi Twoja wyobraźnia.


  
    Rozdział 2.

    Proces twórczy


    [image: 7971.jpg]

  


  Najlepsze rozmowy na temat obrazów i kreatywności toczymy wtedy, gdy jesteśmy daleko od komputerów. Myślenie i rozmawianie o fotografii, sztuce, procesie twórczym i pomysłach na nowe obrazy podczas spaceru z zaprzyjaźnionym fotografem czy w trakcie wspólnego obiadu z przyjaciółmi i kolegami jest zupełnie innym doświadczeniem niż przeprowadzanie podobnej rozmowy, gdy siedzi się przed jasno rozświetlonym ekranem, który swoją zawartością nachalnie przyciąga naszą uwagę. Uwielbiamy rozprawiać o tym, jak idee i obrazy, łącząc się z sobą, zyskują nowe znaczenie i ukazują nowe możliwości kreowania wizualnego. Podczas takich rozmów wymieniamy się doświadczeniami w rozwiązywaniu rozmaitych problemów i analizujemy pomysły na realizację naszych wizji. Życzymy Ci, Drogi Czytelniku, abyś tak jak my podczas tych dysput odczuwał radość z tworzenia obrazów bez względu na to, gdzie się znajdujesz, nawet jeśli nie siedzisz przed komputerem i nie masz pod ręką aparatu fotograficznego.


  Najważniejsze narzędzie, jakiego potrzebujesz w procesie twórczym, jest w Twojej głowie. Photoshop sam nie wpadnie na genialny pomysł ani nie stworzy fascynującego obrazu. Nie istnieje również, o czym Katrin lubi przypominać studentom, skrót klawiszowy do jakości. Photoshop niech będzie narzędziem dla Twojej wyobraźni, pomocnym w realizowaniu wizji nowego obrazu. Jednym z głównych celów tej książki jest ułatwienie Ci korzystania z tego narzędzia, abyś mógł pracować jeszcze sprawniej i wydajniej. Jednak zanim zaczniemy zgłębiać photoshopowe techniki maskowania i komponowania, przyjrzymy się bliżej procesowi tworzenia obrazu i omówimy niektóre jego aspekty techniczne.


  Podczas lektury tego rozdziału poznasz następujące składniki procesu twórczego:


  • inspirację — gdzie jej szukać i jak ją pobudzać,


  • burzę mózgów — czyli rozwijanie pomysłu,


  • projekty wieloobrazowe,


  • plan i zdjęcia,


  • przygotowywanie plików źródłowych.


  Proces tworzenia obrazu


  Przed przystąpieniem do manipulowania pikselami dobrze jest przygotować sobie plan postępowania. Twoja strategia pracy z Photoshopem powinna opierać się na następujących zasadach: elastyczność i odwracalność. Nigdy nie pracujemy bezpośrednio na warstwie tła zawierającej obraz oryginalny, ponieważ zmodyfikowanie zawartych tu danych uniemożliwia późniejsze korygowanie podjętych wcześniej decyzji. Warstwy, maski i maski warstw zapewniają wielką swobodę pracy bez naruszania oryginału (do momentu wydania polecenia spłaszczenia obrazu). Poza stosowaniem odwracalnego trybu pracy warto również pamiętać o częstym zapisywaniu plików roboczych, najlepiej w formie kopii z kolejnymi numerami wersji obrazu. Nie zdarzyło się nam żałować utworzenia zbyt wielu warstw czy zrobienia kopii bezpieczeństwa. Zdarzało się natomiast, że nie zrobiwszy takiej kopii, nie mogliśmy wprowadzić zmian, o jakie prosił klient. I wtedy żałowaliśmy.


  Inspiracja


  Skąd czerpać inspirację? Jaki rodzaj aktywności najbardziej sprzyja generowaniu nowych pomysłów? W jakich warunkach najłatwiej wyzwolić kreatywność? Odpowiedzi na te pytania pomogą Ci określić sytuacje, w których Twoja kreatywność ma największe szanse na owocne działanie. Rozpoznanie tych mechanizmów jest jednym z podstawowych czynników umożliwiających świadome pobudzanie kreatywności zamiast biernego wyczekiwania, aż świetny pomysł sam przyjdzie do głowy.


  Katrin często najlepsze pomysły przychodzą do głowy podczas rannego biegania. Innym zdarza się to podczas szperania wśród staroci na pchlim targu. Jeszcze inni w poszukiwaniu natchnienia sięgają do literatury, poezji, rodzinnych historii lub swoich marzeń. Zwróć uwagę na to, co u Ciebie wyzwala nowe pomysły. Może jest to spokojne popołudnie spędzone w ogrodzie, a może przeglądanie kolorowych czasopism, spacer czy wizyta w muzeum.


  Katrin prowadzi zajęcia z tworzenia obrazów na wydziale sztuki komputerowej w School of Visual Arts w Nowym Yorku. Pewnego razu zrobiła studentom pierwszego roku sprawdzian na temat „Swobodna inspiracja”. Zadanie studentów polegało na wyszukaniu trzech przedmiotów, za które nie daliby ani grosza, i sportretowaniu ich z pełnym szacunkiem. Wielu studentów znalazło takie przedmioty po prostu na ulicach Manhattanu i utworzyło śliczne prace (rysunek 2.1). Jeżeli liście i śmieci mogły zainspirować młodego studenta, to pomyśl, co u Ciebie może sprowokować natchnienie. Pielęgnuj te przedmioty lub sposoby spędzania czasu, które są dla Ciebie źródłem nowych pomysłów i natchnień.


  
    Kiedy brak pomysłów


    Jeśli ciągle wykręcasz się od pracy twórczej lub gdy sprzątanie łazienki wydaje Ci się lepszym zajęciem niż praca z obrazami, nie trać nadziei. Często wzbraniamy się przed podjęciem twórczej pracy ze strachu przed niepowodzeniem, w związku z odczuwanym brakiem pomysłów lub z powodu osobistych zahamowań. Pierwszą rzeczą, jaką powinieneś zastosować, aby przełamać lęk przed pustym ekranem monitora, jest posłuchanie rady, jakiej udzielił Katrin doświadczony wykładowca fotografii: „Pracuj mimo to”. Często taka na pozór bezsensowna praca pobudza kreatywność, podpowiada jakiś pomysł i wyzwala energię do działania.


    Nieco inny sposób na przezwyciężenie tego rodzaju wewnętrznej blokady proponuje Julieanne Kost z Adobe Systems. W skrócie, radzi ona: „Zidentyfikuj główną przyczynę uchylania się od twórczej pracy i zajmij się nią. Czy to będzie nadwaga, brak doświadczenia czy obawy członków rodziny, uczyń wszystko, co możliwe, aby, jeśli nie całkowicie, to przynajmniej częściowo tę przyczynę zlikwidować”.


    Pamiętaj, że tworzenie obrazów jest zajęciem samo w sobie wartościowym. Bycie twórczym, wyrażanie siebie, nabywanie wiedzy na temat świata i życia poprzez tworzenie obrazów jest naprawdę pożytecznym sposobem spędzania czasu. Tak więc pozbądź się rozterek i wątpliwości i zabieraj się do pracy.
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    Rysunek 2.1. Źródłem inspiracji dla tego fascynującego obrazu był zwykły liść. © Seung Hyung Lee
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    Rysunek 2.2. Studencka teczka z obrazami, szkicami i notatkami


    

  


  Kolekcjonowanie wycinków i fotografii


  Jeżeli podczas przeglądania kolorowych czasopism jakiś obraz, tekst, reklama czy artykuł przyciągnie Twoją uwagę, wytnij ten fragment i zachowaj. Możesz to wszystko gromadzić w jednej dużej teczce (rysunek 2.2) lub posegregowane w kilku teczkach wpiętych do segregatora. Postępuj podobnie, gdy przeglądasz rozmaite strony internetowe — jeśli natkniesz się na interesujący obraz, zrób zrzut ekranu i zapisz go w przeznaczonym na ten cel folderze. Niech to będzie cyfrowa teczka z pomysłami i inspiracjami. Witryna internetowa o nazwie Pinterest (http://www.pinterest.com) służy w tej materii pomocą, oferując wirtualną „tablicę korkową”, na której możesz przypinać interesujące rzeczy znalezione w sieci (rysunek 2.3). My robimy tak od dawna. Często nawet nie wiemy, co nas urzekło w obrazie, skrawku papieru czy unikatowym przedmiocie — może kolor, może głębia, światło, tekstura — nieważne. Pozwól działać zmysłom i podświadomości. Zaowocuje to bogactwem pomysłów i inspiracji (rysunek 2.4).


  Staramy się nie wychodzić z domu bez aparatu. Nigdy nie wiemy, czy jakaś tekstura, gra świateł czy po prostu wystawa sklepowa nie pobudzi naszej wyobraźni. W dzisiejszych czasach każdy z nas ma zawsze przy sobie iPhona lub innego smartfona, ale często zabieramy też aparat kompaktowy, a nawet lustrzankę cyfrową, która zapewnia większą rozdzielczość obrazu i lepszą kontrolę parametrów naświetlania. Ciągła obecność aparatu w zasięgu ręki jest bardzo ważna, jest swego rodzaju paszportem do świata fotografii. Ułatwia gromadzenie pomysłów i obrazów źródłowych dla przyszłych kompozycji. Okazje do fotografowania, które zdarzają się samoistnie podczas oczekiwania na samolot (rysunki 2.5 i 2.6), w drodze do dentysty lub w przerwie między ważnymi spotkaniami, są często zaskakujące, niepowtarzalne, a zrobione wtedy zdjęcia mogą okazać się najlepsze. Jak mówi nowojorski fotograf Jay Maisel: „Zawsze noszę aparat, bo to bardzo ułatwia robienie zdjęć”.
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    Rysunek 2.3. Wirtualne tablice korkowe, takie jak Pinterest.com, umożliwiają gromadzenie interesujących rzeczy znalezionych w internecie i prezentowanie ich jak na prawdziwej tablicy informacyjnej. © Jenna Miller
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    Rysunek 2.4. Maggie Taylor ma w swoim studio kilka dużych szuflad wypełnionych zgromadzonymi przez lata przedmiotami, które wykorzystuje w swoich kolażach. Na dużej tablicy wiszą obrazy i inne obiekty mające ją inspirować. © KE
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    Rysunek 2.5. Oryginalne zdjęcie wykonane na wystawie starych samolotów na lotnisku w San Francisco. © SD
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    Rysunek 2.6. Samolot szkoleniowy marynarki wojennej z wystawy lotniskowej jako element kolażu o tematyce lotniczej. © SD
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    Rysunek 2.7. Zwróć uwagę na efekty występujące przy przejściu światła przez szklankę z czerwonym sokiem
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    Rysunek 2.8. Autorka tej kompozycji zainspirowała się zdjęciem szklanki z czerwonym sokiem. © Lisette Ranga

  


  Obserwacja


  Warto także przeznaczyć trochę czasu na tę rozkosz, jaką jest patrzenie, oglądanie, a tak naprawdę „widzenie” świata. To, co zobaczysz, może stać się inspiracją dla nowego obrazu. Staraj się dostrzec, jak wygląda światło po przejściu przez szklankę z sokiem (rysunek 2.7). Jedna ze studentek Katrin, Lisette Ranga, zainspirowana fotografią z rysunku 2.7 stworzyła kompozycję pokazaną na rysunku 2.8. Przez obserwowanie przyrody, ciągle zmieniającego się światła, a także przez studiowanie dzieł innych twórców sam staniesz się lepszym artystą.


  Burza mózgów i rozwijanie pomysłu


  Nadszedł czas, aby wyłączyć telewizor, wylogować się z Facebooka, Twittera i Google+, a także wyciszyć wewnętrzny głos, który ciągle mówi: „ten pomysł jest głupi” albo „kogo chcesz nabrać?”, albo „nie mam żadnych pomysłów”. Staraj się wyobrazić sobie coś niewyobrażalnego. Zrób tak, jak radzi fotograf Duane Michals: „Zaufaj temu nieśmiałemu głosowi, który mówi »Czyż nie byłoby interesujące, gdyby…«, i zrób to”. Kto mówi, że świnie nie mogą latać? Podczas burzy mózgów obowiązuje tylko jedna zasada: słowa takie jak „nie”, „niemożliwe” i „głupie” są zakazane.


  Niektórzy rozwijają swoje pomysły, opisując je. Chociaż może się wydawać dziwne używanie słów w pracy nad koncepcją stricte wizualną, zapisywanie tego, co się myśli i widzi, może być bardzo pomocne. Koncepcja staje się przez to bardziej namacalna i skonkretyzowana. Pożyteczne bywa też gruntowne przedyskutowanie pomysłu. Są artyści, którzy lubią rozmawiać o swoich pomysłach i inspiracjach z rodziną, przyjaciółmi czy po prostu z ludźmi o zbliżonych poglądach na sztukę. Dyskusje i burze mózgów to dobrze znane i często stosowane metody wyzwalania reakcji łańcuchowych, w których jedna myśl prowadzi do kolejnej i w krótkim czasie z jednego pomysłu rodzi się kilka nowych. Daj się ponieść fantazji, a zaskoczy Cię liczba nowych idei, obrazów i rozwiązań, które w ten sposób odkryjesz. Nie odrzucaj żadnych pomysłów ani nie doszukuj się w nich błędów. Pracuj nad nimi. Gdy zaczniesz je dopracowywać, nowe i lepsze rozwiązania same przyjdą Ci do głowy.


  [image: 6999.jpg] Przejrzyj swoje zbiory fotograficzne i spróbuj wyobrazić sobie, jak poszczególne zdjęcia lub ich fragmenty wyglądałyby w połączeniu z innymi obrazami. Szukaj zestawów, z których dałoby się utworzyć interesującą kompozycję. Patrzenie na zdjęcia pod tym kątem pomoże Ci w kształtowaniu umiejętności budowania kompozycji w samej wyobraźni.


  Szkice


  Chwyć za papier i ołówek — tak, te przybory możesz naprawdę wziąć do ręki — i zacznij szkicować. Robienie odręcznych szkiców jest doskonałym sposobem szybkiego notowania pomysłów na obraz (rysunek 2.9). Jeśli akurat pracujesz nad jakimś projektem, takie rysunki mogą Ci posłużyć jako drogowskazy w realizacji kolejnych etapów. Poza tradycyjnymi rysunkami na papierze w roli wizualnych notatek możesz wykorzystać także zdjęcia robione telefonem komórkowym (rysunek 2.10). Możesz również sporządzać „szkice” cyfrowe, używając do tego celu iPoda lub innego tabletu z zainstalowaną aplikacją graficzną. Seán używa swego iPhona z aplikacją do obróbki zdjęć, która dzięki temu, że obsługuje warstwy, maski warstw i tryby mieszania, umożliwia mu tworzenie kompozycji z kilku zdjęć bezpośrednio w telefonie (rysunek 2.11). Zazwyczaj nie traktuje tych „telefonicznych” kompozycji jako wzorców dla większych obrazów, ale w kilku przypadkach stały się one zarodkami pomysłów, zrealizowanych później w wysokiej rozdzielczości i przy użyciu Photoshopa.
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    Rysunek 2.9. Na bazie tego szkicu rakiety na opustoszałej planecie powstała ostatecznie kompozycja czarno­-biała. Więcej informacji na temat samej rakiety znajdziesz pod adresem http://www.raygungothicrocket.com
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    Rysunek 2.10. Kochamy nasze iPhony i często używamy ich w roli fotograficznych szkicowników do szybkiego sprawdzania twórczych pomysłów
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    Rysunek 2.11. Te wielozdjęciowe kompozycje Seán utworzył w całości za pomocą iPhona, używając różnych aplikacji. Chociaż obrazy powstawały w różnych momentach na przestrzeni kilku miesięcy, łączy je wyraźnie widoczny motyw koła!

  


  Szkicuj elementy, z których obraz ma się składać, biorąc pod uwagę ich skalę, wzajemne położenie, kształt, rozkład świateł, tekstury i kolor (o wszystkich tych elementach szerzej opowiemy w rozdziałach 4. i 5.). Jeżeli czujesz, że źródło Twoich pomysłów wyschło, sięgnij po teczkę z wycinkami lub przejrzyj swoje zbiory w serwisie Pinterest. Często bywa tak, że obraz wyciągnięty po kilku latach z teczki prowokuje więcej pomysłów teraz niż wtedy, gdy był do tej teczki chowany.


  [image: 6032.jpg] Nie zachęcamy Cię do kopiowania cudzych obrazów lub pomysłów, bo to byłoby naruszaniem praw autorskich, ale nic nie stoi na przeszkodzie, abyś używał ich jako źródeł inspiracji i pomocy w poszukiwaniu własnej ścieżki artystycznej.


  Projekty wieloobrazowe


  Artyści często nadają swoim dziełom formę wieloczęściową. W fotografii jest to szczególnie częste, ponieważ aparat doskonale nadaje się do opowiadania historii lub pokazywania obiektów za pomocą wielu obrazów. Realizacja zamysłu artystycznego może być pełniejsza, jeśli będziemy mieć możliwość zaprezentowania powiązanych ze sobą scen poprzez „obiektywy” różnych fotografii. Można wtedy pokazać główny motyw bardziej wszechstronnie i zbudować jego bogatszą oraz bardziej zniuansowaną interpretację.


  Tworzenie dzieł cyklicznych ma szereg zalet, szczególnie dla fotografów początkujących, którzy jeszcze szukają własnego stylu. Cykl określa ramy tematyczne i formalne dla kolejnych obrazów, a także zmusza twórcę do pracy ukierunkowanej, do podążania — przynajmniej przez pewien czas — jasno wytyczoną ścieżką. Praca nad cyklem obrazów może być wyzwaniem dla Twoich umiejętności, a to może oznaczać konieczność spenetrowania nowych terenów twórczości artystycznej (rysunek 2.12).
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    Rysunek 2.12. Cykl „The Inside Outside” (Wnętrze na zewnątrz) pokazuje współistnienie dwóch widoków powstających na szybach okiennych. Z połączenia zwykłego odbicia z tym, co jest za szybą, tworzy naturalny kolaż i żaden Photoshop nie jest do tego potrzebny! © SD

  


  Realizowanie cyklu długoterminowego i ważnego ze względów osobistych może mieć duże znaczenie dla Twojego rozwoju jako fotografa. Masz wtedy „miejsce”, do którego możesz zawsze wrócić, które dobrze znasz i w którym spędziłeś już wiele czasu na fotografowaniu. Taki opracowywany przez dłuższy czas cykl obrazów jest jak dobry przyjaciel znany od wielu lat, z którym nawet po długiej rozłące masz o czym rozmawiać.


  Projekt błyskawiczny


  Przeciwieństwem realizowanego przez dłuższy czas cyklu fotograficznego jest coś, co Seán nazywa „projektem błyskawicznym”. Chodzi o projekty, które ze swej natury są szybkie i nagłe — pojawiają się niespodziewanie i są realizowane w stosunkowo krótkim czasie. Coś takiego może być świetną odskocznią od monotonii cyklu, który rozwija się przez długie miesiące, a nawet lata. Może to być także dobry sposób na wypełnienie wolnego czasu pomiędzy innymi, większymi projektami, a niekiedy może nawet stać się zaczątkiem czegoś poważniejszego.


  Projekty błyskawiczne stwarzają doskonałe okazje do sprawdzania rozmaitych rozwiązań wizualnych. Można sobie również pozwolić na puszczenie wodzów fantazji bez ryzyka straty dużej ilości czasu (rysunek 2.13). Większość takich projektów ma charakter całkowicie spontaniczny, ale można je również planować — trzeba tylko pamiętać, że nie mogą być długotrwałe. Oczywiście, wiąże się z tym ograniczenie w doborze tematyki dzieła — nie może to być temat, którego nie da się opracować w krótkim czasie. Projekt błyskawiczny, jeśli nawet nie trafi do Twojego portfolio, może mieć cenny wkład w rozwój Twojej kreatywności, co z pewnością pozytywnie odbije się na jakości przyszłych prac. Czasami cenniejsze jest doświadczenie, jakiego nabywamy podczas tworzenia obrazu, niż sam obraz.
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    Rysunek 2.13. Obraz zatytułowany „Move Your Head, So I Can See Diamond Head” (Przesuń głowę, abym mogła widzieć Diamentową Głowę) przedstawia parę turystów przygotowujących się do wykonania zdjęcia portretowego aparatem trzymanym w wyciągniętej ręce. Obraz jest rezultatem błyskawicznego projektu zrealizowanego przy użyciu aparatu z obiektywem lensbaby na hawajskiej plaży Waikiki Beach. © SD

  


  W poszukiwaniu tematu
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    Rysunek 2.14. Cykl „A measure of Longing” otwiera obraz zatytułowany „The Narrator”. Ukazuje scenę (dosłownie) i sugeruje narracyjny charakter tego, co będzie dalej. © SD

  


  Jako fotografowie lubimy wiedzieć, o czym są nasze obrazy. Określenie tematyki niektórych zdjęć czy całych cykli jest łatwe, ale czasami mają z tym problem nawet wytrawni fotografowie. Kilka lat temu Seán rozpoczął pracę nad cyklem obrazów, nawet sobie tego nie uświadamiając. Pierwsze zdjęcia poddał podobnej obróbce kolorystycznej, ale było w nich jeszcze coś, co je łączyło. Seán nie umiał tego nazwać, po prostu wiedział, że te obrazy do siebie pasują. Prace nad projektem stanęły w miejscu, bo nie wiedząc, o czym ma być cały cykl, trudno było planować kolejne zdjęcia. Jednak od czasu do czasu zdarzało się, że jakaś scena lub ulotny moment wydawały mu się pasować do „cyklu” (rysunek 2.14). Ostatecznie tytuł i cała nadbudowa pojęciowa zostały wypracowane na podstawie jednego zdjęcia, zatytułowanego „A measure of Longing” (Miara tęsknoty), pokazanego na rysunku 2.15. Minęło nieco ponad rok, zanim Seán zrozumiał, co jest tematem cyklu — refleksja nad wędrówką przez życie i jednym z najbardziej elementarnych uczuć, jakich wszyscy doznajemy. Cały cykl możesz obejrzeć pod adresem http://www.seanduggan.com/longing.
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    Rysunek 2.15. Obraz „A measure of Longing” nie tylko użyczył tytułu dla całego cyklu, ale również pomógł w wypracowaniu jego ogólnej koncepcji. © SD

  


  Praca nad tym długoterminowym cyklem nauczyła Seána jednej ważnej rzeczy — że nie należy rezygnować z rozwijania cyklu tylko dlatego, że nie umie się jasno sformułować jego tematu. Jeżeli czujesz, że obrazy pasują do siebie, pracuj nad nimi, a wszystko samo się wyjaśni. Pewnego dnia, gdy już zgromadzisz dostatecznie dużo kawałków swojej układanki, tematyka cyklu stanie się jasna i oczywista.


  Sprawdzanie pomysłu


  Niektóre zdjęcia robimy spontanicznie, a inne planujemy od samego początku, czyli od momentu, gdy pojawił się pomysł na nowy obraz. W wyobraźni wszystkie pomysły, a zwłaszcza kompozycyjne, wyglądają wspaniale, ale z własnego doświadczenia wiemy, że po urzeczywistnieniu (bardzo) często okazują się kompletnymi niewypałami. Dlatego doszliśmy do wniosku, że wykonanie szybkiego sprawdzianu, nawet w niskiej rozdzielczości, może pomóc w rozwinięciu pomysłu czy rozplanowaniu obrazu albo w podjęciu decyzji o wrzuceniu pomysłu do kosza. Przypomina to szkicowanie, z tym że zamiast ołówka i papieru używamy Photoshopa.


  Nawet taka zgrubna praca pozwala ocenić, czy koncepcja ma ręce i nogi. Pozwala także stwierdzić, jakich elementów brakuje, określić sposób ich sfotografowania, zdecydować, jakie modelki (jakich modeli) należy zatrudnić i czy w ogóle nie należy zacząć wszystkiego od początku. Uwierz nam, realizacja twórczego pomysłu z pominięciem etapu jego sprawdzenia jest jak wyjazd do obcego kraju bez mapy, przewodnika i właściwej waluty. Nie żałuj czasu na testowanie swoich pomysłów. Dzięki temu Twoje poczynania podczas tworzenia wersji ostatecznej będą bardziej ukierunkowane i zdecydowane. Krótko mówiąc, będziesz wiedział, jak sfotografować obiekt, czy posiadane już zdjęcie ma wystarczającą rozdzielczość i ile czasu będziesz musiał poświęcić na przygotowanie właściwej maski. Próbny kolaż może być niedokładny, z kanciastymi krawędziami zaznaczeń i zastępczymi obrazkami, ale jeśli tylko przyczyni się do uszlachetnienia pomysłu, czas poświęcony na jego wykonanie nie będzie zmarnowany. Przykład pokazany na rysunku 2.16 potwierdził, że pomysł Seána połączenia wieży z drzewem jest niezły, ale też ujawnił, że zdjęcie pnia, które miało stanowić górną część kompozycji, ma zbyt małą rozdzielczość i nie pasuje do wysokiej jakości zdjęcia podstawy drzewa.


  Plan i zdjęcia


  Skoro pomysł jest sprawdzony i dopracowany, można przejść do następnego etapu, czyli zamiany szkiców i próbnych kolaży we właściwy obraz o wysokiej rozdzielczości. Czasami wszystkie potrzebne obrazy uda Ci się znaleźć w własnych zbiorach, ale często będziesz musiał zaplanować poszukanie i sfotografowanie lub zeskanowanie niezbędnych elementów obrazu. Ten etap pracy omawiamy szerzej w rozdziałach 3., 4. i 5. Jest to dobry moment na przypomnienie, że posiadanie aparatu zawsze pod ręką ma wielki sens. Na przykład nie musisz kupować zestawu zdjęć z chmurami, jeśli wcześniej zgromadziłeś pokaźną kolekcję własnych fotografii o tej tematyce. I co więcej, możesz ich swobodnie używać, bez konieczności ubiegania się o licencje czy płacenia właścicielowi praw autorskich. Jeszcze raz zachęcamy do noszenia aparatu i fotografowania ciekawych tekstur, cieni, odblasków budynków i pejzaży. Dobrym pomysłem jest używanie do tych celów aparatu generującego pliki o dużej rozdzielczości, bo zapisane w nich zdjęcia będą mogły być użyte do tworzenia kompozycji wielkoformatowych. W przypadku fotografowania osoby w sposób umożliwiający jej identyfikację na zdjęciu niezbędne będzie uzyskanie zezwolenia na wykorzystanie jej wizerunku w celach komercyjnych. Nawet jeśli nie planujesz komercyjnego wykorzystywania swoich obrazów, ale istnieje jakakolwiek szansa na ich publikację, to na wszelki wypadek uzyskaj taką zgodę. Niech to będzie umowa pisemna i podpisana przez osobę fotografowaną lub jej pełnomocnika. Dodatkowe informacje na ten temat znajdziesz na stronie http://asmp.org/.[1]
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    Rysunek 2.16. Szybkie zestawienie elementów kompozycji pokazało, że pomysł jest wart zachodu, ale też odkryło potencjalne problemy z dopasowaniem obrazów składowych

  


  [image: 7056.jpg] Dużym udogodnieniem w pracy fotografa są aplikacje działające na smartfonach i umożliwiające wygenerowanie zgody na wykorzystanie wizerunku osoby fotografowanej. Osoba ta podpisuje zgodę w smartfonie, a potem otrzymuje ją drogą mailową. Warto o takiej możliwości pamiętać, bo nie zawsze mamy przy sobie formularz takiej zgody w postaci papierowej.


  [image: 7110.jpg] Nie możesz skanować i wykorzystywać obrazów z czasopism, książek czy katalogów. Są one chronione międzynarodowymi prawami autorskimi. Jeżeli nie jesteś autorem obrazu i jego wiek nie przekracza 75 lat, nie wykorzystuj go do celów komercyjnych. Możesz swobodnie korzystać z darmowych zestawów zdjęć oraz własnoręcznie wykonanych fotografii, rysunków i obrazów. W innych przypadkach postaraj się o stosowne zezwolenia i licencje.


  
    Artysta ma głos — Fran Forman o kreatywnej inspiracji


    Fran Forman, artystka, nauczycielka i mentorka, potrafi bardzo otwarcie mówić o tym, co ją inspiruje, jak u niej przebiega proces twórczy i jak walczy z popadaniem w rutynę.


    „Jeszcze zanim zaczęłam używać komputera pod koniec lat 80., tworzyłam kolaże, łącząc stare rodzinne fotografie z obrazkami wyciętymi z kolorowych czasopism. Używałam do tego celu nożyczek, kleju i stempli. Bardzo często wykonywałam w ten sposób drobne podarunki dla moich dzieci. Gdy w końcówce lat 80. zmarła moja mama, kolaże te stały się wielką po niej pamiątką nie tylko dla mnie, ale i dla moich córek. Mama pozostawiła mi wszystkie albumy, jakie sama odziedziczyła po swojej matce, więc dysponowałam istną skarbnicą zdjęć z końca XIX wieku. Pożółkłe i wyblakłe, były moimi pierwszymi źródłami inspiracji. Zupełnie przypadkowo w roku 1992 zapisałam się na zajęcia z mediów na Harvardzie i tam »odkryłam« Photoshopa (jeszcze bez warstw!). Zawładnął mną całkowicie.


    Gdy wykorzystałam już wszystkie zdjęcia rodzinne, zaczęłam myszkować po antykwariatach i w internecie, a nawet nagabywałam sąsiadów i znajomych, aby poszperali na swoich strychach. Zgromadziłam mnóstwo fotografii ludzi, których nie znałam, ale którzy przecież byli dla kogoś bliskimi. Czułam więc, że muszę te zdjęcia traktować z należytym szacunkiem. Skanowałam je i tworzyłam z nich nowe światy z własną wizualną narracją (rysunek 2.17). Od córki »pożyczyłam« mebelki dla lalek, stare lalki i inne zabawki. Skanowałam te przedmioty, a także owady i ptaki, które znajdowałam martwe niedaleko domu (rysunek 2.18). Z rodzinnych wycieczek do Włoch, Francji czy na półwysep Cape Cod przywoziłam setki zdjęć, które potem włączałam do moich kompozycji.
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      Rysunek 2.17. „Waiting for a Marching Band” (W oczekiwaniu na orkiestrę dętą). © Fran Forman
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      Rysunek 2.18. „Cabinet of Curiosity” (Gabinet osobliwości). © Fran Forman

    


    


    Fotograficy, malarze i rzeźbiarze, których prace działają na mnie inspirująco, to Diane Fenster, Duane Michals, Jerry Uelsmann i Ralph Eugene Meatyard. Dość wcześnie zaczęłam się interesować twórczością Duane’a Michalsa; pociągał mnie jego surrealizm, poczucie nieliniowości i poetyckość. Prace Diane Fenster zobaczyłam po raz pierwszy w latach 80. w czasopiśmie »MacWorld«. Gdy ją spotkałam kilka lat temu, powiedziałam jej, że była pionierką, a w moich oczach bohaterką. Była jedną z pierwszych, która używała komputera do tworzenia wspaniałych kompozycji łączących obrazy z różnych okresów. Oczywiście, Jerry Uelsmann i Ralph Eugene Meatyard też robili na mnie wielkie wrażenie. Uwielbiam Josepha Cornella, którego asamblaże wciąż wywołują u mnie gęsią skórkę. Inspirują mnie także prace innych malarzy — barwy, tekstury i symetrie Marka Rothko, instalacje Rauschenberga, niesamowity surrealizm współczesnych malarzy Aleksa Grossa, Ilyi Zomba i wielu innych. Na oglądaniu ich prac w internecie spędziłam mnóstwo czasu. Oczywiście, najwięcej zawdzięczam fotografom z XIX wieku, szczególnie tym wędrownym, którzy zakładali maleńkie studia w małych miasteczkach i produkowali tanie podobizny anonimowych ludzi. To właśnie takie zdjęcia wykorzystuję w mojej twórczości. Kocham te pęknięcia i tekstury, dziwne artefakty starego metalu, ręcznie malowane tła, dążenie do utworzenia wizualnej narracji z człowiekiem jako motywem głównym i próby pokazania upływu czasu (rysunek 2.19).
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      Rysunek 2.19. „The Rower” (Wioślarz). © Fran Forman

    


    


    Ludzie często pytają mnie, czy mam jakieś nieudane obrazy. Mam ich pełno! Ale ciągle trzymam je na dysku twardym. Zbyt wiele czasu — dni, a czasami tygodnie — poświęciłam na ich wykonanie. Od czasu do czasu sięgam do nich, wybieram z nich jakieś bity i kawałki, wykorzystuję fragmenty i próbuję coś w nich poprawić. Właściwie ciągle rozkładam stare obrazy na czynniki pierwsze. Jak kiedyś powiedział mój nauczyciel Eric Martin: »Cyfrowa farba nigdy nie wysycha«. Gdy czujesz, że wena nie dopisuje i wyobraźnia też nie działa, nie możesz przestać pracować. Nie przestawaj pracować! Ja wykorzystuję takie chwile (a zdarzają mi się często!) do robienia porządków w folderach z obrazami, tworzę sylwetki obiektów, rysuję ścieżki narzędziem Pen (Pióro) i wykonuję te wszystkie nużące, otępiające i mrówcze prace, których nikt z nas nie lubi. Ale w końcu, po spędzeniu jakiegoś czasu z obrazami, pojawia się iskierka, która rozpala we mnie kreatywność, pobudza wyobraźnię, i znów mogę zacząć normalnie pracować (rysunek 2.20)”.[image: 7670.jpg]


    
      [image: Fig%2002-19.tif]

    


    
      Rysunek 2.20. „Two Portraits” (Dwa portrety). © Fran Forman (http://www.franforman.com)

    

  


  Digitalizacja i archiwizacja


  Jeżeli zamierzasz wykorzystywać obrazy zarejestrowane na kliszach lub wykonane na papierze — na przykład stare zdjęcia rodzinne, listy czy dokumenty — musisz je najpierw przekonwertować do postaci cyfrowej. Obiekty płaskie najlepiej jest zeskanować w odpowiedniej rozdzielczości, a w przypadku braku skanera można posłużyć się dobrym aparatem fotograficznym. Negatywy i slajdy skanujemy za pomocą przeznaczonych do tego celu skanerów.


  Po skompletowaniu wszystkich obrazów składających się na kompozycję, warto je zorganizować w sposób umożliwiający szybki dostęp i łatwe wyświetlanie wszystkich jednocześnie. Jeśli używasz programów Adobe Bridge lub Lightroom, możesz dla każdego projektu utworzyć odrębną kolekcję. Kolekcja pozwala wyświetlać obrazy w jednym miejscu, nawet gdy są zapisane w różnych folderach. Możesz także przypisać obrazom słowa kluczowe sygnalizujące przynależność do określonego projektu (nazwisko klienta, nazwę lub numer projektu itp.) albo określające ich zawartość. Są to skuteczne metody na szybkie wyszukiwanie tego, co w danej chwili jest potrzebne.


  Z czasem prawdopodobnie zgromadzisz mnóstwo zdjęć z motywami i tematami, które będziesz często wykorzystywał w swoich kompozycjach. Dlatego rozważ utworzenie kolekcji, w której mógłbyś zebrać obrazy o tematyce wykorzystywanej najczęściej. Na rysunku 2.21 pokazaliśmy małą próbkę kolekcji drzwi, jaką Seán ma w swoich zbiorach.
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    Rysunek 2.21. Kolekcje Lightrooma są znakomitym sposobem na uporządkowanie obrazów według ich tematyki, co znacznie ułatwia i przyspiesza wyszukiwanie. © SD

  


  W zależności od przyjętego trybu pracy czasami korzystne może być tworzenie oddzielnych folderów dla poszczególnych projektów kompozycyjnych. Wewnątrz tych folderów można utworzyć podfoldery dla oryginalnych plików (lub ich kopii), PWT (praca w toku) i obrazów ukończonych (rysunek 2.22). W folderze z oryginałami należy umieszczać skany, zdjęcia stockowe i pliki przeniesione z aparatu fotograficznego. Po otwarciu pliku i dokonaniu jakiejkolwiek zmiany należy zapisać go w folderze PWT. Każdy wielowarstwowy plik wykorzystywany w pracy nad danym projektem powinien być zapisany również w PWT. Do folderów z obrazami ukończonymi należy zapisywać tylko ostateczną, spłaszczoną wersję obrazu. Dzięki tej prostej hierarchii folderów szybko odnajdziesz potrzebne pliki. Zawartość folderu z oryginałami warto zawsze nagrać na zewnętrzny dysk, płytę DVD lub umieścić w internetowym serwisie archiwizacyjnym. Dzięki temu będziesz miał pewność, że z powodu awarii komputera lub dysku nie będziesz musiał zaczynać od gromadzenia materiałów. Kolejne etapy pracy zapisuj na dysku zewnętrznym, a na koniec utwórz dwa zestawy płyt DVD lub skopiuj pliki na dwa różne dyski zewnętrzne, z których jeden pozostaw w studio, a drugi przechowuj w innym bezpiecznym miejscu.
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    Rysunek 2.22. Folder z oryginałami zdjęć dla kompozycji domu w drzewie oraz plik warstwowy z folderu PWT. © SD

  


  Przygotowanie plików


  Gdy już masz wszystkie pliki potrzebne do zbudowania kompozycji, możesz poczuć ochotę rzucenia się na głęboką wodę i układania obrazów bez żadnego przygotowania. W końcu jest to najbardziej ekscytujący etap całego procesu, kiedy możesz obserwować, jak Twój pomysł nabiera realnych kształtów w Photoshopie, gdzie poszczególne elementy umieszczane obok siebie zaczynają tworzyć zupełnie nowy obraz. Jednak zanim to nastąpi, proponujemy, abyś wykonał kilka prac przygotowawczych, które zagwarantują, że każdy obraz składowy będzie w należytej kondycji.


  Czyszczenie i korekcja koloru


  Przygotowując pliki, najpierw usuń zanieczyszczenia, uszkodzenia i inne niepożądane artefakty. Mogą to być plamki kurzu na matrycy cyfrowej, cząstki zanieczyszczeń pozostałe po procesie skanowania, zarysowania na negatywach lub uszkodzenia wydrukowanych zdjęć bądź dokumentów. W przypadku plików RAW zawierających artefakty wynikające z zabrudzenia matrycy czyszczenie najlepiej wykonać na etapie wywoływania w programie Adobe Camera Raw lub Lightroom. Po otwarciu pliku w Photoshopie możesz skorzystać z narzędzi Clone Stamp (Stempel) i Healing Brush (Pędzel korygujący) i wykonać dodatkowe usuwanie plamek, niewielkich zarysowań i innych uszkodzeń. Aby maksymalnie zwiększyć swobodę retuszowania, utwórz nową, pustą warstwę i na pasku opcji dla narzędzia Clone Stamp (Stempel) lub Healing Brush (Pędzel korygujący) z listy rozwijanej Sample (Próbka) wybierz opcję Current and Below (Bieżąca i poniżej). W ten sposób wszystkie procesy retuszowania będą wykonywane na osobnej warstwie, dzięki czemu wszelkie zmiany będą w pełni odwracalne.


  W odniesieniu do każdego obrazu, który ma zostać użyty w kompozycji, należy także wykonać globalne korekcje tonów i barw. Celem tych zabiegów jest uzyskanie jak najlepiej wyglądających obrazów, zanim zostaną dodane do kolażu. W przypadku plików RAW wszystkie globalne korekcje najłatwiej wykonać w programie Camera Raw lub Lightroom. Pracując w Photoshopie, użyj warstw dopasowania, aby w razie potrzeby możliwe było późniejsze zmodyfikowanie wszelkich zmian wynikających z korekty tonów i barw. Korekcje barw prowadzone na tym etapie powinny odnosić się do pojedynczych obrazów. Nie próbuj w tym momencie dopasowywać zdjęcia do pozostałych obrazów, z którymi będzie tworzyć kompozycję. Dodatkowe korekty można zrobić dopiero wtedy, gdy zdjęcie zostanie umieszczone na głównej warstwie pliku kompozycji. Nic tak nie zdradza złej kompozycji jak połączenie obrazów o różnych charakterystykach barwnych i tonalnych (np. niedopasowana jasność lub kontrast). Czas, który na to poświęcisz w początkowej fazie przygotowania plików, później zwróci się wielokrotnie. Dodatkowo podczas tych zabiegów poznasz dokładnie obraz, co znacznie ułatwi Ci dalszą pracę — możesz już wstępnie planować strategię zaznaczania i maskowania, która pozwoli Ci przekonująco wkomponować zdjęcia w ostateczny obraz.


  Zaznaczanie i maskowanie


  Po wyczyszczeniu obrazu i korekcji kolorów w końcu przychodzi czas na zagłębienie się w maski i zaznaczenia. Zaznaczanie możesz wykonać na wersji roboczej składowego pliku lub dopiero po ustawieniu go jako warstwy kompozycji — wybór należy do Ciebie. Katrin, zanim zacznie łączyć poszczególne elementy, dużo czasu poświęca na ich precyzyjne wyodrębnienie. Zaznaczanie delikatnych szczegółów czy kreślenie precyzyjnej ścieżki stwarzają jej jeszcze jedną okazję do zaznajomienia się z obrazem. Seán lubi najpierw wykonać ogólne obrysy obiektu, a dopiero później wykonuje finalne maskowanie na głównym pliku kompozycji. W przypadku elementów obrazu, które może ponownie wykorzystać w innych projektach, tworzy i zapisuje wraz z plikiem precyzyjną ścieżkę lub kanał alfa, co pozwala mu w przyszłości bardzo szybko zaznaczyć obiekt, gdy będzie go potrzebował. Jim jest z kolei fanatykiem narzędzia Pen (Pióro), za pomocą którego tworzy niezwykle szczegółowe i precyzyjne ścieżki, wyodrębniając elementy potrzebne do kompozycji.


  Jeżeli wykonanie jakiegoś zaznaczenia zajęło Ci więcej niż kilka minut lub przewidujesz konieczność późniejszych jego modyfikacji, to proponujemy zapisanie go jako kanału alfa — dzięki temu uzyskasz szybki dostęp, gdy tylko będzie Ci ono potrzebne. Jeśli zaznaczenie jest aktywne, wybierz polecenie Select/Save Selection (Zaznacz/Zapisz zaznaczenie), aby je zapisać wraz z plikiem obrazu jako kanał alfa. Dzięki temu nie musisz tworzyć tego samego zaznaczenia po ponownym otwarciu pliku. Zaznaczenia i kanały alfa zostały bardzo szczegółowo opisane w rozdziałach 6., 7. i 10.


  Komponowanie i uszlachetnianie


  Czas zacząć zabawę! Jak się okaże w rozdziale 13., istnieje wiele strategii komponowania obrazów. My na przykład nigdy nie stosujemy spłaszczenia obrazu ani łączenia warstw (rysunek 2.23). Zasadniczym powodem takiego postępowania jest to, że chcemy zachować plik w stanie umożliwiającym swobodne modyfikowanie różnych części kompozycji. Po scaleniu warstw takie poprawki są już niemożliwe. Poza tym nigdy nie wiadomo, kiedy się okaże, że określona warstwa zawiera informację lub maskę, która może być przydatna.


  
    [image: 8034.jpg]

  


  
    Rysunek 2.23. Obraz „The Sky Is Falling” (Spadające niebo) i jego panel Layers (Warstwy). Seán wykonał tę kompozycję z trzech innych obrazów. Fragment spadającego nieba jest odrębną kompozycją utworzoną w innym pliku, która dopiero potem została dołączona do obrazu z pejzażem. © SD

  


  Po skomponowaniu obrazu czas na jego uszlachetnienie. Do tego etapu podchodzimy w sposób następujący: robimy sobie przerwę i pytamy o opinię innych ludzi. Kilkugodzinna przerwa lub nawet odłożenie pracy do następnego dnia pozwala spojrzeć na obraz świeżym okiem. Pytanie o opinię innych jest konieczne, zwłaszcza gdy w obrazie jest coś, co nas niepokoi. Prosząc jakąś osobę o wyrażenie opinii na temat obrazu, pytaj o to, co się jej podoba i co się jej nie podoba. To drugie pytanie jest nawet ważniejsze. Istotne jest, aby osoba ta miała dobre oko i zechciała wyrazić swą prawdziwą opinię. Nie obawiaj się krytyki. W końcu to tylko obraz, a nie propozycja małżeństwa.


  Na koniec wykonaj próbny wydruk, aby obejrzeć obraz dokładnie. Wydaje się nam, że ocena obrazu na papierze, a nie na ekranie monitora jest wręcz nieodzowna. Próbny wydruk pozwala lepiej obejrzeć całą scenę i dostrzec rażące błędy, które na ekranie były niewidoczne. Poza tym obraz na papierze staje się przedmiotem, na który możesz patrzeć, żyć z nim i czerpać z niego naukę. Jeśli tylko masz warunki, rób wydruki swoich obrazów, przypinaj je do ściany i poznawaj je. Same „powiedzą” Ci, jakich wymagają poprawek. Jeśli zauważysz jakiś niedopracowany szczegół, zaznacz go, aby po powrocie do komputera nie tracić czasu na przypominanie sobie, o co chodziło. 
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