
 

 
Mes 17 astuces pour réussir toutes vos 

photos de paysage 
 

 

 

 

 

1. L’heure idéale pour les clichés : La qualité de la lumière peut 

transformer un paysage ordinaire en une scène époustouflante. Pour 

maximiser vos chances de saisir ces moments magiques, voici quelques 

conseils : 

• Heure bleue et heure dorée : Visez une heure avant et après le lever 

ou coucher du soleil. Ces instants sont particulièrement propices à la 

photographie grâce à la lumière douce et aux couleurs variées qu’ils 

offrent. Les ombres sont moins prononcées et ajoutent une profondeur 

intéressante au paysage. 

• Le charme d'une journée nuageuse : Ne soyez pas découragé par un 

temps couvert. Les nuages agissent comme d'immenses diffuseurs, 

répartissant la lumière de manière égale et permettant ainsi de réaliser 

de beaux clichés à n'importe quel moment de la journée. 



• Le défi du midi : Évitez de photographier à midi, surtout lors des 

journées claires. À cette heure, le soleil, étant au zénith, projette des 

ombres nettes et dures. La gamme dynamique entre les hautes 

lumières et les ombres peut être difficile à gérer, rendant les détails 

soit surexposés soit sous-exposés. 

 

 
 

2. Le ciel : Plus qu'un simple fond : Un ciel bien composé peut être la clé 

pour transformer une photo de paysage ordinaire en une œuvre d'art. 

Voici quelques détails à prendre en compte : 

• Évitez le bleu uniforme : Bien que nous appréciions tous une belle 

journée ensoleillée avec un ciel dégagé, en photographie, un ciel 

entièrement bleu peut sembler plat et monotone. 

• La magie des nuages : Introduisez des nuages dans votre 

composition. Ils augmentent la texture et la profondeur du ciel, lui 

donnant une dimension dramatique et accentuant l'émotion de la 

scène. Chaque type de nuage, qu'il s'agisse de cumulus doux ou de 

stratus linéaires, peut ajouter une dynamique unique à votre image. 

• Après la pluie : Les moments qui suivent une averse sont 

particulièrement propices à la photographie. L'évaporation de l'eau, 

combinée à la lumière du soleil qui perce à travers les nuages, peut 

créer une ambiance ethérée et magnifique. Les arcs-en-ciel, les ciels 

teintés d'or et les rayons de lumière qui filtrent à travers les nuages 

sont autant de spectacles naturels qui attendent d'être capturés. 

• Contraste et dynamique : Les formations nuageuses, surtout 

lorsqu'elles sont illuminées par la lumière dorée du matin ou du soir, 



créent un contraste impressionnant avec le ciel bleu, offrant une vaste 

gamme dynamique qui ajoute de l'intérêt à l'ensemble de la photo. 

 

 
 

3. L'importance d'un trépied en photographie de paysage : Utiliser un 

trépied en photographie de paysage n'est pas seulement une question de 

commodité, c'est souvent une nécessité pour capturer la meilleure image 

possible. Voici pourquoi : 

• Maximisation de la netteté : Même les mouvements minuscules 

peuvent causer du flou à des vitesses d'obturation lentes. Un trépied 

assure que votre appareil reste stable, permettant d'obtenir des images 

nettes et claires, en particulier dans des conditions de faible 

luminosité. 

• Composition réfléchie : Avoir votre appareil sur un trépied vous 

permet de prendre le temps de bien composer votre image. Vous 

pouvez ajuster précisément les angles, la hauteur et l'orientation, tout 

en sachant que votre appareil restera dans la position exacte souhaitée. 

• Photos à longue exposition : Les trépieds sont essentiels pour les 

photos à longue exposition, comme les scènes de nuit ou les effets 

d'eau soyeuse sur des rivières ou des cascades. Ils permettent d'obtenir 

des expositions claires sans le flou causé par le bougé de l'appareil. 

• Techniques avancées : Que vous souhaitiez réaliser des 

photographies HDR (High Dynamic Range), des panoramas ou des 

focus stacking (empilement de mise au point), un trépied est 

indispensable pour garantir la cohérence entre les différentes prises de 

vue. 



• Créativité accrue : Avec la liberté que vous donne un trépied, vous 

pouvez expérimenter avec différentes perspectives, angles et 

techniques sans vous soucier de la stabilité de votre appareil. Cela peut 

ouvrir la porte à une créativité inattendue et à des résultats 

impressionnants. 

 

 
 

4. L'importance de l'horizon bien aligné : L'horizon est l'un des éléments 

clés dans de nombreuses photos de paysage. Un horizon bien aligné est 

essentiel pour transmettre un sentiment d'équilibre et d'harmonie dans une 

image. Voici pourquoi et comment y prêter une attention particulière : 

• Perception naturelle : Nos yeux s'attendent à voir l'horizon droit, car 

c'est ainsi que nous le percevons dans la réalité. Un horizon incliné 

peut donner une sensation de déséquilibre à l'observateur, même si ce 

n'était pas l'intention. 

• Outil de composition : L'horizon est souvent utilisé comme référence 

dans la composition, en particulier en relation avec la règle des tiers. 

Placer l'horizon sur l'une des lignes des tiers peut aider à équilibrer une 

image et à diriger l'attention du spectateur. 

• Utilisez les outils de votre appareil : La plupart des appareils 

modernes sont équipés d'un niveau électronique ou d'une grille qui 

peut être affichée dans le viseur ou sur l'écran. Ces outils vous aident à 

aligner votre horizon parfaitement lors de la prise de vue. 

• La post-production est votre amie : Si vous réalisez après la prise de 

vue que votre horizon n'est pas parfaitement droit, des logiciels de 

retouche photo comme Lightroom ou Photoshop permettent de 



corriger facilement l'alignement en post-production. Cependant, c'est 

toujours une bonne idée de s'efforcer d'obtenir un bon alignement dès 

le départ pour conserver la qualité de l'image. 

• Attention aux éléments verticaux : En plus de l'horizon, prêtez 

attention aux éléments verticaux de votre scène, tels que les arbres ou 

les bâtiments. Si ces éléments sont inclinés en raison de l'angle de la 

caméra, ils peuvent également donner une impression de déséquilibre. 

• Quand enfreindre la règle : Il y a des moments où un horizon incliné 

est utilisé délibérément pour un effet artistique, par exemple pour 

montrer le dynamisme ou le mouvement. Comme pour toutes les 

règles en art, il est bon de les connaître, mais aussi de savoir quand et 

comment les enfreindre pour servir votre vision créative. 

 

 
 

5. Maîtrisez la règle des tiers pour des compositions saisissantes: La 

règle des tiers est une des techniques de composition les plus populaires 

en photographie. Elle consiste à diviser votre image en neuf parties égales 

à l'aide de deux lignes verticales et deux lignes horizontales, puis à placer 

les éléments importants de votre image le long de ces lignes ou à leurs 

intersections. 

• Origine de la règle : Cette technique est basée sur le principe que le 

cerveau humain trouve une image divisée en tiers plus agréable et 

naturelle à regarder. Bien que son origine remonte à la Renaissance en 

peinture, son efficacité a été éprouvée maintes fois en photographie. 

• Horizons variés : En fonction de votre sujet, vous pouvez placer 

l'horizon sur la ligne supérieure des tiers pour donner plus 



d'importance au ciel, ou sur la ligne inférieure pour mettre en valeur le 

premier plan. 

• Utilisation avec des sujets en mouvement : Pour les sujets en 

mouvement, essayez de les placer sur une des lignes verticales et de 

leur laisser de l'espace dans la direction vers laquelle ils se déplacent. 

Cela donne une sensation de mouvement et une anticipation du trajet à 

suivre. 

• Outils pour aider : De nombreux appareils photo ont une fonction qui 

superpose une grille des tiers sur l'écran ou le viseur. Cette fonction 

peut être très utile pour s'entraîner à composer avec la règle des tiers. 

• Au-delà de la règle : Tout en reconnaissant l'utilité de la règle des 

tiers, il est important de se rappeler qu'il s'agit simplement d'une ligne 

directrice. Il y aura des moments où enfreindre cette règle peut mener 

à des compositions encore plus impactantes. Le plus important est de 

comprendre pourquoi vous choisissez de suivre ou d'enfreindre cette 

règle, et quel effet cela a sur votre image. 

 

 
 

6. Utiliser les points forts de l’image : En plaçant les sujets principaux ou 

les points d'intérêt sur les intersections des lignes de tiers, vous dirigez le 

regard du spectateur vers ces éléments, créant une image bien équilibrée. 

 



 

 

7. Composez avec un premier plan pour donner vie à votre image : 

Comprendre et exploiter le pouvoir du premier plan peut révolutionner 

vos compositions photographiques, en particulier en photographie de 

paysage. 

• Profondeur et tridimensionnalité : Intégrer un élément en premier 

plan ajoute de la profondeur à votre image, créant une sensation 

tridimensionnelle. Cette profondeur rend vos photos plus immersives, 

invitant le spectateur à « entrer » dans la scène. 

• Guider le regard : Un premier plan bien choisi peut servir de guide 

pour conduire le regard du spectateur à travers l'image. Par exemple, 

un chemin sinueux, une rangée d'arbres ou un cours d'eau peuvent 

servir de lignes directrices, menant l'œil du premier plan à l'arrière-

plan. 

• Ajouter de l'intérêt et de la texture : Un premier plan peut 

également introduire des textures et des détails qui peuvent être 

absents de l'arrière-plan, enrichissant ainsi la complexité visuelle de 

l'ensemble de l'image. 

• Créer du contraste : Jouer avec les éléments du premier plan peut 

aussi aider à mettre en contraste différents éléments de votre 

composition. Par exemple, des fleurs colorées en premier plan peuvent 

contraster magnifiquement avec des montagnes éloignées dans 

l'arrière-plan. 

• Techniques et astuces : Pour mettre en valeur votre premier plan, 

vous pouvez utiliser une ouverture plus large (comme f/2.8 ou f/4) 



pour créer une faible profondeur de champ, rendant l'arrière-plan 

légèrement flou et mettant ainsi l'accent sur votre sujet au premier 

plan. Cependant, si vous voulez que tout soit net de l'avant à l'arrière, 

optez pour une ouverture plus petite (comme f/11 ou f/16) et 

concentrez-vous sur le tiers avant de la scène. 

• Attention à l'équilibre : Tandis qu'un premier plan fort est bénéfique, 

il est crucial de s'assurer qu'il ne surcharge pas ou ne détourne pas 

l'attention du sujet principal ou de l'arrière-plan. L'équilibre est la clé. 

 

 
 

8. Composez avec des lignes de fuite pour guider et captiver le regard : 

Les lignes de fuite sont l'un des éléments de composition les plus 

puissants en photographie. Elles attirent l'œil et le guident à travers 

l'image, ajoutant de la profondeur, de la perspective et un sens de la 

direction. 

• Définition des lignes de fuite : Ce sont les lignes qui convergent vers 

un point de fuite, souvent à l'horizon, créant ainsi une perspective et 

une profondeur dans l'image. Elles peuvent être droites, comme une 

route ou un chemin de fer, ou courbes, comme un cours d'eau. 

• Création de profondeur : Les lignes de fuite ajoutent une sensation 

tridimensionnelle à une image bidimensionnelle. Elles offrent une 

sensation de distance, faisant en sorte que certains éléments semblent 

plus éloignés ou plus proches que d'autres. 

• Direction et mouvement : Ces lignes peuvent aussi insuffler un 

sentiment de mouvement à votre composition. Par exemple, une route 

sinueuse peut donner l'impression de mouvement et d'aventure. 



• Accent sur le sujet : Les lignes de fuite peuvent être utilisées pour 

diriger l'attention vers un sujet ou un point d'intérêt particulier dans 

l'image. Si vous photographiez un bâtiment ou un monument, les 

lignes de fuite peuvent aider à accentuer sa grandeur ou son 

importance. 

• Variété des lignes : Bien que les lignes droites soient courantes, 

n'hésitez pas à chercher des lignes courbes, zigzagantes ou même 

brisées. Ces types de lignes peuvent ajouter dynamisme et intérêt à 

votre composition. 

• Techniques et astuces : Lorsque vous composez avec des lignes de 

fuite, pensez à leur point de départ. Une ligne commençant depuis un 

coin de l'image est souvent plus dynamique. De plus, l'angle de prise 

de vue peut influencer l'impact des lignes : une vue en plongée ou en 

contre-plongée peut dramatiser l'effet de perspective. 

• Attention à la sur-utilisation : Tout comme avec d'autres techniques 

de composition, il est important de ne pas trop compter sur les lignes 

de fuite au point où elles deviennent une béquille. Chaque image est 

unique, et l'utilisation des lignes doit compléter et renforcer le message 

ou l'émotion que vous souhaitez transmettre. 

 

 
 

9. Réglez votre appareil photo pour n’afficher qu’un collimateur de 

mise au point : La mise au point est cruciale en photographie. Là où 

votre appareil met l'accent peut soit renforcer le sujet de votre image soit 

le diluer. Utiliser un seul collimateur peut grandement améliorer votre 

précision et votre contrôle sur ce processus. 



• Comprendre les collimateurs : Les collimateurs de mise au point 

sont les petits points ou rectangles que vous voyez dans votre viseur 

ou sur l'écran LCD de votre appareil. Ils indiquent où l'appareil mettra 

l'accent. 

• Pourquoi un seul collimateur? 

• Précision : En limitant votre appareil à un seul collimateur, vous 

pouvez choisir exactement où vous voulez que la mise au point soit 

faite. C'est particulièrement utile pour les compositions complexes où 

le sujet n'est pas au centre. 

• Rapidité : Plutôt que de permettre à l'appareil de choisir parmi de 

nombreux points de mise au point (ce qui peut parfois entraîner une 

mise au point incorrecte), le verrouillage sur un seul point peut 

accélérer le processus. 

• Comment le déplacer : La plupart des appareils modernes vous 

permettent de déplacer le collimateur de mise au point. Cela peut 

généralement être fait avec les boutons de direction ou une molette. 

• Situations idéales : L'utilisation d'un seul collimateur est 

particulièrement bénéfique pour les portraits (pour mettre l'accent sur 

les yeux), la macrophotographie, et tout autre scénario où la précision 

est cruciale. 

• Appareils avec une multitude de collimateurs : Certains appareils 

haut de gamme ont des dizaines, voire des centaines de collimateurs. 

Bien que cela puisse sembler impressionnant, dans de nombreux cas, 

trop de choix peut en fait ralentir votre processus de prise de vue. 

• Ne pas oublier de repositionner : L'un des pièges de l'utilisation d'un 

seul collimateur est d'oublier de le repositionner pour votre prochaine 

photo. Il est important de garder à l'esprit où se trouve votre point de 

mise au point pour chaque prise. 

 



 
 

10. Faites la mise au point sur le premier tiers de l’image : La mise au 

point sur le premier tiers de votre image est une technique utilisée pour 

garantir une netteté maximale à travers le paysage, surtout lorsqu'il y a un 

élément d'intérêt proche dans le cadre. Voici pourquoi et comment cela 

peut être avantageux : 

• Pourquoi le premier tiers ? 

o Profondeur de champ : Lorsque vous faites la mise au point à 

environ un tiers du chemin dans votre scène, cela maximise 

généralement la profondeur de champ. C'est-à-dire que la plus 

grande partie de votre image, du premier plan à l'arrière-plan, 

sera nette. 

o Accent sur l'avant-plan : En se concentrant sur le premier 

tiers, on donne de l'importance à l'avant-plan, ce qui peut 

ajouter une dimension et un intérêt à une photo de paysage. 

• Hyperfocale : C'est le point de mise au point qui donne la plus grande 

profondeur de champ pour un réglage d'ouverture donné. Si vous 

faites la mise au point exactement à la distance hyperfocale, votre 

photo sera nette depuis la moitié de cette distance jusqu'à l'infini. En 

se concentrant sur le premier tiers, on s'approche souvent de cette 

distance hyperfocale. 

• Aide à la composition : En plaçant un élément d'intérêt dans le 

premier tiers de votre cadre et en mettant l'accent dessus, vous attirez 

naturellement l'attention du spectateur vers ce point et ensuite à travers 

le reste de l'image. 

• Techniques associées : 



o Utilisation d'une petite ouverture : Combiner cette technique 

de mise au point avec une petite ouverture (comme f/11 ou f/16) 

augmentera la profondeur de champ, assurant que plus de votre 

image est nette. 

o Zoomer pour vérifier : Après avoir pris votre photo, utilisez le 

zoom de votre appareil pour vérifier que tous les éléments 

essentiels de votre image, du premier plan à l'arrière-plan, sont 

bien nets. 

• Exceptions : Comme toutes les règles en photographie, il y aura des 

moments où il sera préférable de faire la mise au point ailleurs, en 

fonction de l'effet que vous souhaitez créer. C'est une technique, pas 

une loi immuable. 

 

 
 

11. Réglez vos ISO au minimum (100 par exemple) : Les ISO sont un des 

trois piliers de la photographie, avec l'ouverture et la vitesse d'obturation. 

Ils déterminent la sensibilité de votre capteur à la lumière. Voici pourquoi 

et comment il est souvent préférable de conserver les ISO au minimum 

pour la photographie de paysage : 

• Définition des ISO : Les ISO représentent la sensibilité du capteur de 

votre appareil photo à la lumière. Un ISO élevé rend le capteur plus 

sensible, utile dans des conditions de faible luminosité, mais il 

augmente également le risque de bruit numérique. 

• Pourquoi le minimum ? 

o Qualité optimale : Les ISO les plus bas offrent la meilleure 

qualité d'image avec le moins de bruit. Le "bruit" dans une 



image se manifeste sous forme de grains ou de taches colorées, 

surtout dans les zones sombres. 

o Détails préservés : En conservant des ISO bas, vous préservez 

les détails fins, essentiels dans les photos de paysages où chaque 

texture et détail peuvent ajouter à la beauté de l'image. 

• Considérations pratiques : 

o Conditions lumineuses : Si vous photographiez pendant la 

journée, surtout à l'heure dorée ou à l'heure bleue mentionnées 

précédemment, vous devriez avoir suffisamment de lumière 

pour travailler avec des ISO bas. 

o Utilisation du trépied : L'utilisation d'un trépied, comme 

mentionné dans le point 3, vous permet de compenser une faible 

luminosité en utilisant des vitesses d'obturation plus lentes sans 

augmenter les ISO. 

• Quand augmenter les ISO : Bien que l'idéal soit de garder les ISO 

bas, il peut y avoir des situations où vous devrez les augmenter, 

comme lors de prises de vue à main levée dans des conditions de 

faible luminosité ou pour capter des mouvements rapides dans une 

lumière faible. 

• Technologie moderne : Il convient de noter que les appareils photo 

modernes ont considérablement amélioré la gestion du bruit à des ISO 

élevés. Cela signifie que, selon votre appareil, vous pourriez être 

capable d'augmenter vos ISO sans trop de dégradation de la qualité. 

 

 

 

12. Maîtrisez le mode manuel de votre appareil photo : Utiliser le mode 

manuel de votre appareil photo vous offre un contrôle total sur les 



paramètres de prise de vue, ce qui est essentiel pour adapter la 

photographie à diverses conditions de lumière et de scène. Voici quelques 

éléments à considérer lorsque vous travaillez en mode manuel : 

• Comprendre les bases : 

o Vitesse d'obturation : C'est le temps pendant lequel le capteur 

de votre appareil photo est exposé à la lumière. Une vitesse 

d'obturation rapide (par exemple, 1/1000s) peut geler l'action, 

tandis qu'une vitesse lente (comme 2s) peut introduire un flou 

de mouvement. 

o Ouverture (f-stop) : L'ouverture détermine la quantité de 

lumière qui entre dans l'appareil. Une petite ouverture (comme 

f/16) donne une grande profondeur de champ, tandis qu'une 

grande ouverture (comme f/2.8) isole le sujet en rendant 

l'arrière-plan flou. 

o ISO : Il s'agit de la sensibilité du capteur à la lumière. Un ISO 

élevé (par exemple, 1600) est utile dans des conditions de faible 

luminosité, mais peut introduire du bruit dans l'image. 

• Applications pour la photographie de paysage : 

o Scènes dynamiques : Pour les cascades ou les rivières, une 

vitesse d'obturation lente peut donner un bel effet soyeux à 

l'eau, tandis qu'une vitesse rapide peut capturer chaque goutte 

en mouvement. 

o Heures dorées : Lors de la prise de vue au lever ou au coucher 

du soleil, l'utilisation d'une ouverture moyenne (comme f/8) et 

d'un ISO faible peut aider à obtenir une exposition équilibrée 

tout en maximisant la qualité de l'image. 

• Expérimentez et apprenez : 

o Pratique : Prenez le temps d'expérimenter avec différents 

paramètres dans une variété de conditions. Cela vous aidera à 

comprendre comment chaque paramètre affecte l'image. 

o Histogramme : Utilisez l'histogramme de votre appareil photo 

pour vérifier l'exposition. C'est un excellent outil pour s'assurer 

que les ombres et les hautes lumières sont bien exposées. 

• Accessoires utiles : 

o Trépied : Pour les vitesses d'obturation lentes, un trépied est 

essentiel pour éviter le flou de bougé. 

o Filtres : Les filtres ND (densité neutre) peuvent être utilisés 

pour réduire la quantité de lumière entrant dans l'appareil, 

permettant des vitesses d'obturation plus lentes en plein jour. 

 



 
 

13. Utilisez une ouverture de f/8 : L'ouverture de l'objectif, mesurée en 

valeurs "f", détermine la quantité de lumière qui atteint le capteur de 

l'appareil photo et joue un rôle crucial dans la profondeur de champ. 

L'ouverture f/8 est souvent citée parmi les photographes comme une 

ouverture "magique" pour un certain nombre de raisons : 

• Optimisation de la netteté : Presque tous les objectifs, qu'ils soient 

d'entrée de gamme ou professionnels, offrent une meilleure netteté à 

une ouverture intermédiaire comme f/8 (ou peu avant). C'est souvent 

le "sweet spot" où les aberrations optiques, telles que la diffraction et 

la distorsion, sont minimisées. 

• Profondeur de champ étendue : Une ouverture de f/8 offre 

généralement une profondeur de champ suffisante pour que la plupart 

des sujets d'une scène soient nets, surtout si vous faites la mise au 

point sur le premier tiers de l'image. C'est idéal pour des genres tels 

que le paysage, l'architecture ou la photographie de rue. 

• Équilibre lumineux : F/8 permet une bonne quantité de lumière 

d'entrer sans être trop ouverte ou trop fermée. Cela offre un bon 

équilibre entre la vitesse d'obturation et la sensibilité ISO, évitant ainsi 

le risque de flou de mouvement ou de grain excessif. 

• Compatibilité avec la règle de l'hyperfocale : L'hyperfocale est la 

distance de mise au point à laquelle tout, de la moitié de cette distance 

à l'infini, est accepté comme étant net dans une photo. Avec une 

ouverture de f/8, en particulier sur les objectifs grand angle, vous 

pouvez souvent profiter de cette règle pour maximiser la netteté à 

travers la scène. 



• Flexibilité en post-production : Les images prises à f/8 ont tendance 

à nécessiter moins de corrections en post-production, car la lentille est 

généralement à son rendement optimal à cette ouverture. 

Bien que l'ouverture f/8 soit un excellent point de départ, il est toujours essentiel 

de connaître son matériel. Certains objectifs peuvent avoir des "sweet spots" 

différents. Il est donc conseillé de tester son propre équipement pour déterminer 

à quelles ouvertures il offre les meilleurs résultats. 

 

 
 

14. Maîtrisez l'art de l'histogramme : L'histogramme est un outil essentiel 

pour tout photographe souhaitant obtenir une exposition correcte. Voici 

comment le comprendre et l'utiliser à votre avantage : 

• Qu'est-ce qu'un histogramme ? 

L’histogramme est une représentation graphique de la répartition des 

tons dans une image. Il vous indique combien de pixels sont présents à 

chaque niveau de luminosité entre le noir le plus foncé et le blanc le 

plus clair. 

• Interprétation des extrémités : 

o À gauche : Les ombres. Si votre histogramme est très étalé à 

gauche, cela indique que votre image contient beaucoup 

d'ombres profondes. Si ces ombres touchent le bord gauche, 

certaines parties de votre image peuvent manquer de détails, ce 

qui signifie qu'elles sont sous-exposées. 

o À droite : Les hautes lumières. Si votre histogramme penche 

vers la droite, cela indique une prédominance de tons clairs ou 

de hautes lumières. Lorsque ces hautes lumières touchent le 



bord droit, des zones de votre image peuvent être surexposées, 

perdant ainsi des détails. 

• Que faire avec ces informations ? 

o Zones sombres sans détails : Il est parfois acceptable, en 

fonction de l'ambiance que vous souhaitez créer, d'avoir des 

zones d'ombres sans détails. Par exemple, pour un portrait en 

clair-obscur, une grande partie de l'image peut être 

volontairement laissée dans l'ombre. 

o Zones claires surexposées : À l'inverse, avoir des zones 

surexposées (surtout dans les zones clés comme le ciel) peut 

distraire l'œil. Ces zones, appelées "zones brûlées", peuvent 

rendre une image moins agréable visuellement. 

• L'histogramme en conditions variables : 

o Journée ensoleillée : L'histogramme sera étalé sur l'ensemble 

de la plage, montrant une grande gamme de tons, des ombres 

profondes aux hautes lumières éclatantes. 

o Journée nuageuse : L'histogramme sera plus centré, indiquant 

moins de contraste et une image généralement plus douce. 

• Conseils pratiques : 

o Évitez la fixation sur l'histogramme : Bien qu'utile, 

l'histogramme n'est qu'un guide. L'essentiel est que l'image 

corresponde à votre vision artistique. 

o Expérimentez avec l'exposition : Si vous n'êtes pas satisfait de 

la façon dont l'histogramme de votre appareil évalue une scène, 

ajustez l'exposition (sous-exposer ou surexposer) jusqu'à ce que 

vous obteniez l'effet souhaité. 

En bref, l'histogramme est un excellent outil pour vous aider à obtenir une 

meilleure exposition, mais c'est à vous, en tant qu'artiste, de décider comment 

vous souhaitez que votre image finale apparaisse. 

 



 
 

15. L'importance de shooter en format RAW : Le choix du format d'image 

dans lequel vous photographiez peut influencer grandement la qualité 

finale de vos images et la flexibilité offerte en post-production. Le format 

RAW, bien qu'il puisse sembler intimidant pour certains, offre une série 

d'avantages indéniables : 

• Qu'est-ce que le format RAW ? 

o Nature brute : Le RAW est souvent décrit comme la "version 

numérique du négatif" en photographie. Il capture toutes les 

données du capteur de l'appareil photo sans les altérer ni les 

comprimer. 

o Absence de traitement automatique : Contrairement aux 

images JPG qui subissent un traitement interne par l'appareil 

(comme la netteté, le contraste ou la saturation), les fichiers 

RAW ne subissent aucune modification. D'où leur apparence 

initiale plus plate et moins dynamique. 

• Pourquoi préférer le RAW ? 

o Profondeur des couleurs : Les fichiers RAW offrent 

généralement une profondeur de couleur de 12 ou 14 bits, ce qui 

signifie qu'ils peuvent représenter des milliards de couleurs, 

contre seulement 16 millions pour les JPG. 

o Correction de l'exposition : Avec un fichier RAW, vous avez 

une marge de manœuvre beaucoup plus grande pour ajuster 

l'exposition sans perdre en qualité. 

o Flexibilité des blancs : Modifier la balance des blancs en post-

traitement est bien plus précis et flexible avec un fichier RAW. 



o Réduction du bruit : Le format RAW offre une plus grande 

latitude pour la réduction du bruit, en particulier dans les 

situations de faible luminosité. 

• Considérations pratiques : 

o Taille du fichier : Les fichiers RAW étant non compressés, ils 

occupent plus d'espace sur votre carte mémoire. Il est donc 

crucial d'avoir des cartes de grande capacité et de prévoir des 

sauvegardes. 

o Flux de travail : Photographier en RAW nécessite un post-

traitement. Des logiciels comme Adobe Lightroom ou Capture 

One sont conçus pour traiter efficacement ces fichiers. 

En conclusion, le format RAW est une puissante option pour les photographes 

qui souhaitent avoir le contrôle total sur leurs images et tirer le meilleur parti de 

leurs prises de vue en termes de qualité et de flexibilité. Bien que cela nécessite 

un peu plus d'effort en post-production, les résultats peuvent être 

significativement améliorés par rapport aux formats compressés comme le JPG. 

 

 
 

16. Pourquoi et comment utiliser une télécommande ou un retardateur 

lors de la prise de vue : La netteté d'une image est souvent l'une des 

principales préoccupations des photographes, et même un léger 

mouvement lors de la prise de vue peut affecter la qualité finale de 

l'image. La stabilisation est donc cruciale, surtout dans des conditions où 

la vitesse d'obturation est lente ou lorsque vous utilisez des équipements 

lourds et coûteux. Voici quelques raisons pour lesquelles utiliser une 

télécommande ou un retardateur peut s'avérer bénéfique, ainsi que 

quelques conseils d'utilisation : 



• Les risques du bougé de l'appareil photo : 

o Micro-vibrations : L'action d'appuyer sur le déclencheur peut 

générer des micro-vibrations, en particulier avec des vitesses 

d'obturation lentes. 

o Prises de vue à main levée : Même si vous pensez tenir 

fermement votre appareil, la réalité est qu'il y a toujours un 

risque de mouvement. 

• Avantages de la télécommande : 

o Stabilité maximale : Utiliser une télécommande garantit qu'il 

n'y a aucun contact physique avec l'appareil lors de la prise de 

vue, éliminant ainsi tout risque de bougé. 

o Idéale pour des sessions longues : Pour les photographies 

d'étoiles, de la faune ou tout autre scénario où vous ne voulez 

pas déranger ou attendez le moment parfait, une télécommande 

est essentielle. 

o Possibilité de séquences en rafale : Certaines télécommandes 

permettent de prendre plusieurs photos consécutives, ce qui est 

utile pour des sessions de pose longue ou des time-lapses. 

• Quand et pourquoi utiliser le retardateur : 

o Solution sans coût supplémentaire : Si vous n'avez pas de 

télécommande, la plupart des appareils photo offrent une 

fonction de retardateur, généralement de 2 à 10 secondes. 

o Autoportraits : Le retardateur est utile si vous souhaitez 

apparaître sur la photo, vous donnant le temps de vous 

positionner. 

o Éviter le bougé : Même si vous devez appuyer sur le bouton de 

l'appareil, le délai du retardateur permet à l'appareil de se 

stabiliser avant la prise de vue. 

• Conseils supplémentaires : 

o Utilisation d'un trépied : Pour maximiser la stabilité, 

combinez l'utilisation d'une télécommande ou d'un retardateur 

avec un trépied solide. 

o Mode miroir relevé : Si vous utilisez un appareil photo reflex, 

l'activation de ce mode permet d'éliminer les vibrations causées 

par le mouvement du miroir lors de la prise de vue. 

En résumé, la stabilisation est essentielle pour garantir des photos nettes. La 

combinaison d'un trépied avec l'utilisation d'une télécommande ou d'un 

retardateur peut grandement améliorer la qualité de vos images, en particulier 

dans des conditions de prise de vue délicates. 

 



 
 

17. L'importance du développement de vos images : Le développement 

d'une image ne consiste pas uniquement à capturer une scène avec votre 

appareil photo. C'est également un processus de finition qui optimise la 

qualité de vos clichés. Voici pourquoi et comment vous devriez prendre 

le contrôle du développement de vos images : 

• La différence entre JPEG et RAW : 

o Automatisation des réglages : En mode automatique, l'appareil 

photo ajuste et compresse l'image pour vous donner un rendu 

final en JPEG, souvent plus contrasté et saturé que l'original. 

o La richesse du format RAW : Le RAW, étant un format brut, 

conserve toutes les informations de l'image sans compression, 

offrant une marge de manœuvre bien plus grande lors du 

développement. 

• Les avantages du développement manuel : 

o Contrôle total : En développant vous-même vos fichiers RAW, 

vous décidez de la finalité de l'image, de l'exposition à la 

balance des blancs. 

o Qualité maximale : La manipulation du fichier RAW permet 

d'obtenir des détails plus précis, une meilleure gamme 

dynamique et d'éviter la perte d'informations. 

o Correction et ajustement : Vous pouvez rectifier des 

problèmes d'exposition, ajuster la balance des blancs, ou 

récupérer des détails dans les ombres et les hautes lumières. 

• Outils pour le développement : 



o Logiciels dédiés : Bien que des outils comme Adobe Lightroom 

ou Photoshop soient payants, ils offrent une gamme complète de 

fonctionnalités pour le développement RAW. 

o Options gratuites : Des alternatives sont disponibles 

gratuitement et peuvent rivaliser avec leurs homologues payants 

en matière de développement RAW. 

o L'importance de se former : Apprendre à développer des 

fichiers RAW demande du temps, mais les tutoriels et 

formations disponibles en ligne peuvent faciliter cette transition. 

En résumé, le développement manuel de vos photos RAW vous donne non 

seulement un contrôle total sur le rendu final, mais vous garantit également la 

meilleure qualité possible. C'est une étape essentielle pour tous ceux qui 

cherchent à optimiser leurs photos sans nécessairement altérer leur essence ou 

s'aventurer dans des retouches artistiques. 

 

 

Découvrez Plus avec sur mon site www.julienbukowski.ch 

Approfondissez Votre Passion pour la Photographie avec mes Cours et 

Ressources 

La découverte du monde de la photographie ne s'arrête pas à ce guide. Si vous 

êtes enthousiaste et désireux d'approfondir vos compétences, j'ai plusieurs offres 

qui pourraient vous intéresser : 

1. Cours sur le Terrain: 

Immergez-vous dans l'action et vivez une expérience photographique unique 

avec nos cours sur le terrain. Accompagnez-moi lors de séances photo en plein 

air, où vous aurez l'opportunité d'apprendre directement sur le terrain, de 

capturer de magnifiques paysages et de bénéficier de mes conseils et astuces en 

temps réel. 

2. Formations à Domicile ou en ligne (MS Teams, Zomm, etc...): 

Si vous préférez apprendre dans le confort de votre foyer, j'offre également des 

cours à domicile ou à distance, axés sur les logiciels de post-traitement tels que 

Lightroom et Photoshop. Maîtrisez l'art du développement numérique et 

transformez vos clichés bruts en véritables chefs-d'œuvre. 

3. Mon Site Internet : 

Pour une pléthore de ressources, d'articles, de tutoriels et d'exemples de photos, 

je vous invite à visiter mon site web à l'adresse www.julienbukowski.ch. Vous y 

trouverez une source inestimable d'informations et d'inspirations pour continuer 

votre voyage photographique. 

http://www.julienbukowski.ch/
http://www.julienbukowski.ch/


4. Contactez-Moi Directement : 

Si vous avez des questions, des doutes ou si vous souhaitez simplement discuter 

de photographie, n'hésitez pas à me contacter. Votre feedback est précieux, et je 

suis toujours ravi d'aider et de partager ma passion. Envoyez-moi un email à 

julienbukowski2@gmail.com ou retrouvez-moi sur mes réseaux sociaux. 

 

 

La photographie est une quête sans fin d'apprentissage et de découverte. 

J'espère que ce guide vous a été utile, et je suis impatient de vous accompagner 

davantage dans cette merveilleuse aventure. Ensemble, nous capturerons le 

monde à travers nos objectifs et créerons des souvenirs impérissables. 

À bientôt,  

Julien Bukowski 

mailto:julienbukowski2@gmail.com
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