Techniques de réalisation et production

Delta pénélope. Caméra française
Semi 9000
Red épique. Caméra américaine
1500€/jr ou 4500€/semaine pour une location
Qualité d’une 33mm : excellente profondeur de champ, éclairage minimal nécéssaire.
Le disque dur (ou carte mémoire) fait partie de la caméra
La préparation se fait en amont de l’usage numérique que l’ont veut utiliser et comment
Le monteur travaille également en amont 
Quelles seront les procédures de sauvegarde ?
Avant de tourner il faut savoir ce qu’on va faire au montage
Faut-il garder la totalité des rushes ou simplement le bout à bout, ou encore simplement une sélection.
Il y a un coup de stockage, et un coup de prise de risque si on anticipe de ne pas tout garder.
Master DCP Digital Cinéma Package fabrique les copies destinée a etre projeté dans les films
1 semestre 2012 : activité croissante de long-métrage : 4 dessins annimé, 123 fiction
Augmentation des films a gros budjet : >10 millions
Décroissance des moyens budjet : 4 et 7 millions
Augmentation des films a petits budjet : -4 millions
Augmentation de la délocalisation des tournage à l’étranger : Allemagne, Belgique
Achat du cinéma français : USA, Russie
Augmentation des temps de tournage
Il y a 2 types de monteurs :
	Il y a une colaboration entre monteur et réalisateur
	Ou uniquement monteur qui fais son travail de monteur
Le monteur doit pouvoir juger de la qualité d’une image
Dérochage (recherches)  
Mise en place de l’ours (mise bout à bout de toute les prises séléctionnées)
Visionnage de l’ours pour verifier la coherence 
Il faut travailler les raccords de plan pour donner du rythme

Productions privées = USA -> grandes entreprises qui financent le cinéma, donc le rendu des comptes est plus dur
Productions étatiques = régimes socialistes comme la Chine et ex URSS avec des énormes productions grâce à de grands talents. 
	
Les plus gros producteurs au niveau de l’exportation sont les USA, Bollywood et la France. La France étant le pôle industriel du cinéma européen avec une production semi-privée, semi-étatique. On a le CNC qui fait des avances sur les productions en prenant 1% sur chaque place de cinéma. Ces aides françaises permettent le renouvellement des jeunes talents et ont aussi permis le redémarrage du cinéma français après la guerre. Aux USA, les films sont faits avec de très gros budgets car la pensée est tournée vers l’exploitation du film et donc tournée vers l’extérieur, c’est pourquoi ils investissent dans la technique (acteurs, effets numériques, décor, etc.), alors que les français travaillent plutôt sur le côté «art visuel». Aux USA ils traitent le film comme un produit à but commercial avec des tests fait sur la satisfaction du spectateur. Le budget communication est très souvent égal au budget du film. 

	À la fin des années ’70, l’industrie française du ciné bat de l’aile car le prix d’un film augmente. En janvier ’81, les chaînes de TV vont donc pouvoir passer de la simple aide financière à la co-production du film -> masse d’argent nouvelle arrive et il y a un relancement du ciné à nouveau. Les contraintes pour les chaînes sont qu’elles ne peuvent aider que des productions françaises, elles doivent diffuser le film au moins une fois, et si elles font des recettes dans le ciné, ils doivent réinvestir dans le ciné. Mais s’ils n’ont pas coproduit dans un film, ils ne peuvent pas diffuser le film avant 3 ans après sa sortie. Si la TV n’était pas intervenue, 1/3 des longs-métrages n’auraient pas vu le jour. Le point faible de cette alliance est qu’on ne peut pas faire tout passer à la TV -> ça influence les productions et en plus une image à la TV doit être plus éclairée qu’un film qui passe en salle de ciné donc les films changent leur image. Ce système français est par la suite devenu un modèle pour l’Europe. 
	
Le GREC est également une aide qui apporte une petite somme d’aide financière et d’aides techniques pour une première réalisation. 
	
Le directeur photographique = doit avoir fait caméraman, il crée l’esthétique des couleurs du film, Il a sous sa direct tous ceux qui s’occupent des caméras. On peut trouver des directeurs photographiques spécialisés dans certaines ambiances. 
	L’opérateur son= aide à créer une ambiance et une réalité avec des bruitages. 
	Le chef-machiniste= gère le clap, le travelling	
	Le régisseur= organise les relations tournage-extérieur. 
	
Le rôle du producteur est également de définir les contrats et les recettes. 

	Les données numériques ne se conservent pas. Le numérique est trop parfait. On utilise parfois des logiciels pour salir l'image afin de se rapproché de la pellicule.

	Différentes organisation de la production : -La société de production ( clé de voûte) Les producteurs décident ou non la réalisation d'un film. Le producteur est passionné du cinéma mais qui à la pertinence et l'intelligence de se dire qu'il n'est pas réalisateur ! Il va donc les aider à construire un film.
Le producteur est indispensable : On entre dans une structure industrielle et commerciale → règles d'entreprises (tournage = entreprise)
Un film est un produit avec un numéro déclaré. Un long métrage est définit à  partir de 60 minutes
S.A (société anonyme) pour être producteur de long métrage.
Les productions se trouvent souvent à Paris. Les tournages en province.

La vidéo et la méta Cam ont progressivement modifié tous les métiers techniques du cinéma. Dans la fin des années ’90, les techniciens devaient également savoir moduler, cela pour compresser le nb de techniciens. Par exemple dans les documentaires TV, le journaliste est souvent aussi le monteur. C’est grâce à la  simplification des caméras professionnelles que cela est possible. S’accompagne un changement esthétique car avant un technicien esthétique était qualifié pour chaque qualité tandis que maintenant les caméras veulent surtout capter rapidement la réalité pour les médias -> l’actualité veut le direct et non la qualité. La vidéo a également fait naître «l’art vidéo» avant même les caméscopes. On va avoir des créations spécifiques à ce moment-là avec de nouvelles performances.
	
La lumière au cinéma:
Au début c’est la lumière naturelle qui est utilisée. Il y a une certaine fascination pour ces 1ers réalisateurs qui arrivent à prendre cette lumière réelle et vraie. Les pellicules de l’époque nécessitaient bcp de lumière -> soleil et milieu de journée. Apparaissent tout de même des toiles blanches ou des miroirs en aluminium pour réfléchir la lumières/ au contraire toiles noires pour obscurcir. Cela explique bien la création de Hollywood sur les côtes ensoleillées/ le ciné cita à Rome/ studio français à Nice => recherche d’ensoleillement permanent. Par la suite, vers 1910, apparaît également la lumière artificielle, avec les lampes à arc au début, qui datent de 1803 mais elles sont là pour la vision et non l’esthétique en essayant d’imiter la lumière du jour. Le problème c’est que ces lampes dégageaient une très forte chaleur -> cela abimait le maquillage si elles étaient trop proches des acteurs. C’est l’expressionisme allemand qui va rechercher une symbolique de la lumière au cinéma en premier. Ils vont donc améliorer ces lumières avec des facettes pour rediriger la lumière, le faisceau peut être concentré à un certain endroit. Il va y avoir une théâtralisation de la lumière -> une force pour le cinéma qui étaient encore muet. 
	Les soviétiques, eux, vont partir sur le principe de libérer la caméra avec plus de mouvements et de rythmes de plans pour la dramatisation ce qui va mener à un vrai travail esthétique de la lumière.
	1930/1950- L’arrivée du parlant et la couleur donc les lampes vont être mises en place -> les lumières incandescentes avec les lentilles lumières qui redirigent encore mieux les faisceaux. => Lumière plus réaliste, de plus deux pellicules à couleurs: les pellicules orthochromatiques, sensibles au violet et au bleu  mais pas à l’orange et au rouge et ensuite les pellicules panchromatiques qui sont sensibles de façon équilibrée à toutes les couleurs. Cette dernière va permettre un excellent équilibre dans les tonalités grises. C’est le problème de la sensibilité de la pellicule qui va surtout être un obstacle, encore dans les années ’30, il faut une puissance de lumière. Va ensuite apparaitre le technicolor, très sensible aux couleurs mais pas du tout à la lumière (8 Asa). Il faudra attendre 1950 pour que le 25 Asa arrive. Les lampes au tungstène vont être bien maintenues car elles permettent une diversité de puissance et les lampes à arc vont devenir les Sun light dont on aura même besoin en extérieur à cause de la sensibilité de la pellicule. -> On a un panel de lampes qui va permettre ce développement de l’esthétique de la lumière au cinéma. 
	L’apparition du son va également être un problème car les lampes à arc font trop de bruit qui est capté par les micros et il va y avoir une perte de la mobilité de la caméra mise dans des caissons lourds à cause du bruit qu’elle fait. De plus la perche du micro peut faire des ombres si l’éclairage est derrière => La dramaturgie va être faites plus par le dialogue que la lumière, contrairement à l’époque du muet. 
	Aux USA, l’éclairage «star-stragedy» va apparaître car ils vont continuer à travailler sur l’éclairage. Cette lumière va faire une dramatisation crée par une attaque marquée sur le sujet, ensuite un éclairage en contre-jour pour le relief et enfin des ambiances face au sujet qui permettent une meilleure visibilité du fond. Pour finir, une lumière latérale pour mieux sculpter les visages => lisibilité de l’image dans laquelle le personnage est deux fois plus éclairé que le fond. Apparaît aussi le North Light qui avait une attaque verticale (au Zénith). Ces grosses lumières ont souvent été poussés à l’excès et ont créés plusieurs grossières erreurs par exemple lors des raccords avec l’éclairage des stars avec des différences sur les ombres du visage. => Lumière non naturelle, comme un flash. Il y a eu une starification de ces stars jusqu’au point où le réalisateur était obligé de choisir une star avec son propre directeur photographique. Les français vont suivre ces techniques américaines. Mais dans les années ’60 cet éclairage va être remis en question avec la Nouvelle Vague qui enlève la signification de la lumière en essayant d’imiter la lumière naturelle et non sélective. De plus les moyens financiers sont ainsi allégés et le film devient plus proche de l’esthétique documentaire en cherchant à imiter le réel. L’esthétique lumière disparaît à nouveau et laisse place aux mouvements caméra et au jeu d’acteur. Photo floots = faisceaux larges pour l’ambiance alors que photo spots = faisceaux étroits et ponctuels. Les miroirs et l’aluminium seront beaucoup utilisés pour travailler les ombres et la lumière de façon naturelle. 
	Durant les années ’60 la pellicule est encore seulement à 50 Asa -> la nuit était tournée de jour avec un filtre bleu. Les années ’70 vont redevenir un classique avec l’idée d’une belle image. On a une grande évolution de la pellicule avec 100 Asa pour des pellicules couleurs et 400 Asa pour le N&B -> grande facilité de tournage, même de nuit. La couleur va être encore plus utilisée et on aura une attention sur la dramatisation crée par des variantes de couleurs. Mais il faudra attendre les années ’80 pour avoir une variété de pellicules et différents supports. Arrivent aussi durant ces années les lampes à quartz qui renvoient bien les couleurs et ont une diffusion panoramique. Peu de réalisateurs vont pourtant travailler sur la symbolique des couleurs car elle est qqch qui attire => mobilité de l’œil. La couleur servira plutôt d’ambiance. Le flashage = brève exposition de la pellicule -> effets esthétiques particuliers qui diminuent les contrastes. Dans les années ’80 arrivent enfin la pellicule couleur qui permet également de capter la lumière, arrivent donc également les polars et filmer de nuit n’est plus un problème. Cela va permettre aussi de faciliter les tournages et les nouvelles lumières sont utilisables en extérieur comme en intérieur et elle ne chauffe plus aussi  fort qu’avant. Arrive aussi toute une nouvelle génération d’opérateurs qui vont devenir de très bons directeurs photographies et une nouvelle façon de gère l’éclairage d’un film. On a donc un grand renouvellement. Dans ces années ’80 va surgir progressivement la télévision qui va pouvoir participer aux financements de films. Mais les écrans n’étant pas en numérique, il faut une lumière élevée pour que ça puissent passer sur un écran de télé. Donc s’il y a co-production il y a plus d’éclairage. Il fallait donc aller vers des images très claires soit terriblement contrastée. 
	Le noir et blanc ne permettaient pas de donner aux couleurs un sens particulier, bien que quelques réalisateurs aient dit que le noir signifiait le drame etc. 
	La diffraction consiste en concentrer la lumière là où on le souhaite. Lorsqu’on cherche un éclairage il faut donner à voir mais également à penser. (L’atmosphère lors d’un jour ensoleillé après la pluie où lorsqu’il fait froid, les couleurs sont beaucoup plus propres et les couleurs naturellement illuminée avec des bleus intenses dans le ciel, par exemple). La lumière du soleil est toujours directionnel mais avec des nuances de lumière selon l’heure et la saison. Les éclairages lunaires sont souvent faux car la lumière de la lune ne suffit pas, on utilise donc très souvent des projecteurs.
[bookmark: _GoBack]	Pour éclairer il faut couvrir les matériaux qui ont une réflectivité, les sources de lumière artificielle, au positionnement des projecteurs et leur puissance, et du climat particulier d’éclairage que l’on veut produire. 
 Éclairer c’est avoir à sa disposition une palette de lampes qu’on sait utiliser en fonction de l’effet voulu en pouvant y rajouter des filtres devant. Il faut également savoir placer la lumière et la diriger. Les barres télescopiques placées en haut des murs permettent de placer des projecteurs en hauteur. Aujourd’hui les projecteurs sont souvent télécommandés et les positions enregistrées. 

	Le son au cinéma: 
Le son ne passe pas partout de la même manière à cause de sa nature en ondes. Le son a besoin d’un milieu de propagation. L’oreille humaine est sensible aux fréquences allant de 20 à 20 000 Hertz. Son direct = enregistré durant la prise de vue. Il n’est pas simple car il faut accepter de faire avec des sons imprévus mais il a des avantages au niveau de la richesse des bruits d’ambiance. Son informatique = il a tendance à mieux reproduire les sons naturels par moment (ex le vent et la mer). Le son est différent lorsqu’il est seul et lorsqu’il est fait pour des images mais il conserve tout de même ses qualités esthétiques et musicales. Au montage, les sons doivent être de niveau différents ou sinon ils seraient incompatibles entre eux. Une bande son = simultanéité de sons superposés aux volumes différents. La musique est une métaphysique de l’image. 
