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LES SECRETS DU DESSIN




A propos de ce cours

L'art est une aventure enrichissante, pleine de joie, parfois déroutante, et elle est toujours meilleure lorsqu’elle est
abordée avec des compagnons - alors considérez-nous comme vos alliés créatifs !

Notre objectif
Nous avons créé cet eBook pour fournir une ressource compléte adaptée aux débutants et aux artistes

intermédiaires. Nous comprenons que le parcours de chaque artiste est unique, et nous avons adapté notre contenu
pour répondre a un large éventail de niveaux de compétence et d'aspirations.

Ce que vous pouvez vous attendre a apprendre :

Chapitre 1 : Les bases du dessin
Tout comme on ne peut construire une maison sans de solides fondations, un artiste commence par comprendre les
outils de dessin, les formes géométriques et les jeux d'ombre et de lumiére.

Chapitre 2 : Comment dessiner avec des lignes
Dessiner avec une ligne est une compétence de base mais polyvalente qui peut étre utilisée a de nombreuses fins.

Chapitre 3 : Comment dessiner n‘importe quoi en utilisant des formes de base
Dessiner des formes de base est une compétence fondamentale qui peut vous aider a apprendre a dessiner n‘importe
quoi.

Chapitre 4 : Les bases du ombrage et de la valeur
Découvrez des routines d'entrainement efficaces, ce qu'il faut faire et ce qu'il ne faut pas faire, ainsi que des moyens
de continuer a améliorer vos compétences.

Chapitre 5 : Comment Appliquer les Techniques de Dessin de Base
Les techniques de dessin de base telles que le hachurage, le croisillonnage, le fondu, le pointillisme et le rendu.

Chapitre 6 : Comment Dessiner d'aprés Nature
Pour dessiner d'apres nature, vous devez disposer de quelques outils et matériaux de base, tels que des crayons, des
stylos, du papier, des gommes, etc.

Chapter 7: How to create successful compositions in your drawings.
Creating successful compositions in your drawings hat can enhance the visual impact and meaning of your artworks.

Chapitre 8 : Explorez Davantage le Dessin au Graphite
Le graphite existe dans différentes graduations, qui indiquent la dureté et la souplesse du
matériau.

Chapitre 9 : Bien débuter avec les pastels tendres
Apprenez les bases des pastels tendres, des outils aux techniques de fusion pour créer des ceu
texturées.

Chapitre 10 : Explorer les crayons de couleur terre : Les teintes naturelles

dans l'art
Utilisez des teintes naturelles pour créer de la profondeur, de la texture, et des effets de lumiér
dans vos dessins.

Chapitre 11: Les bases du dessin d’aprés modéle
Le dessin de la silhouette est I'art de dessiner la figure humaine, souvent en direct avec un
modéle.

Chapitre 12: Conclusion
Ce chapitre vous guidera a travers quelques astuces pratiques, exercices et routines.



Chapitre 1 : Les Fondamentaux du Dessin

Comprendre Vos Outils

Chaque chef-d'ceuvre commence par un simple coup de crayon. Avant de créer une
ceuvre d'art époustouflante, vous devez vous familiariser avec votre arsenal
artistique. Voici les outils de dessin fondamentaux que chaque artiste devrait avoir
dans sa trousse.

Pencils

Tout comme les chaussures, les crayons se déclinent en différentes tailles et
duretés. “H" pour Hardness (dureté), “B” pour Blackness (noirceur) et “F* pour
Fineness (finesse). Ces crayons vont du plus dur (9H) au plus tendre (9B). Nous
recommandons de commencer avec un crayon de la gamme HB-2B car il offre une
plage décente pour le croquis sans étre trop tendre (ce qui peut entrainer des
bavures) ou trop dur (trop léger et trop rugueux). (Référez-vous au Chapitre 8)

Paper

Le choix du papier influence significativement le processus artistique d'un
illustrateur, et les carnets de croquis offrent une variété de textures et de poids a
considérer. Opter pour un papier plus lourd, généralement autour de 200 g/m2 ou
plus, offre une toile robuste et polyvalente adaptée aussi bien aux croquis
détaillés qu'aux croquis informels.

Erasers

Nos petits correcteurs de erreurs pratiques, les gommes, jouent un réle clé dans
votre parcours de dessin. Les gommes standard laissent parfois des miettes qui
peuvent causer des bavures, les gommes pétrissables viennent a la rescousse et
peuvent étre modelées pour effacer de petites zones sans perturber le reste du
travail.

Charcoals

C’est un médium passionnant a expérimenter. Le fusain promet des noirs profonds
et riches ainsi qu'une variété de styles de lignes. Mais c’est un médium a explorer
une fois que vous avez acquis de la confiance avec les crayons car il implique tout
un nouvel ensemble de techniques.

By T |

i 1.% 4
| |

¥

i

UL
4 H
"
I
I|

”
Mt
il

Esquisse architecturale réalisée avec un

crayon graphite.



Chapitre 2 : Comment Dessiner avec des Lignes

Compréhension de la Ligne

Dessiner avec une ligne est une compétence de base mais polyvalente qui peut étre utilisée a de nombreuses fins. Une
ligne est I'un des principaux éléments de I'art qui peut définir des formes, créer des formes, suggérer des mouvements
et exprimer des émotions. |l existe différents types de lignes qui peuvent étre utilisés en art, comme les lignes verticales,
horizontales, diagonales, zigzag, courbes, etc. Chaque type de ligne peut avoir une signification différente et un effet
sur le spectateur. Les concepts abordés comprennent le contour, le contour aveugle, la qualité de la ligne et les lignes

de contour croisées.
TTITT
- .

AR R AR TLRLLTRIT)
e

= - 5//
s Ay
TR ihlil‘ihh\ill /AN
gk 7 === ==
2l 7 = & =




Dessin en Ligne de Contour
Un dessin en ligne de contour est un type d’art qui utilise uniquement des lignes pour créer le contour d'un objet ou

d'une scene. Les lignes peuvent varier en épaisseur, direction et courbure, mais elles ne se croisent pas et ne créent

aucune ombrage.




Dessin en Ligne de Contour Croisé

Le dessin en ligne de contour croisé est une technique qui utilise des lignes courbes pour créer ['illusion de
profondeur et de volume dans un croquis. Il est similaire au dessin de contour, mais au lieu de suivre le contour de

I'objet, il suit les contours de la surface.

CEuvre d'art exploitant pleinement le dessin en ligne de contour croisé.



Qualité de la Ligne

La qualité de la ligne est un aspect important du dessin qui peut affecter 'expression, la clarté et le réalisme d’'une
ceuvre d'art. La qualité de la ligne se réfere a I'épaisseur, a la fluidité, a la netteté et a la continuité d'une ligne.
Différentes qualités de ligne peuvent créer différents effets, tels que le contraste, I'accentuation, le mouvement et la
texture. Pour améliorer votre qualité de ligne, vous devriez pratiquer le dessin avec une main stable, en variant la
pression et 'angle de votre outil, et en utilisant différents types de lignes, telles que droites, courbes, en pointillés et
en tirets.

Dans cette ceuvre d’art, l'artiste a utilisé le
dessin de qualité de ligne pour évoquer un
sentiment de mouvement et d’expression. Le
dessin de qualité de ligne implique I'utilisation
de variations dans I'épaisseur, la direction

et la texture des lignes pour transmettre des
émotions et des significations. L'artiste a utilisé
des lignes épaisses, courbes et lisses pour
représenter les contours fluides de la tasse a
thé, de I'oiseau, de la framboise et des feuilles,
suggérant un sentiment de délicatesse et de
grdce. En revanche, des lignes minces, droites et
tranchantes ont été utilisées pour contraster
avec les formes organiques des objets,
impliquant une tension subtile et une
harmonie dans la composition. Le choix de
I'artiste d'utiliser le dessin de qualité de ligne
crée efficacement un portrait dynamique et
captivant, captant I'attention du spectateur.




Chapitre 3 : Comment Dessiner N'importe Quoi en Utilisant des
Formes de Base

. . e , ~

Vue simplifiée d'une ceuvre d'art utilisant
des formes 3D.

Formes Géométriques de Base
Les formes géométriques - notre alphabet visuel ! Les cercles, carrés, rectangles, triangles - ils sont partout autour de

nous et forment la base de tout objet que vous souhaitez dessiner. Mdaitriser ces formes avec aisance est une étape

clé pour amener le monde sur votre toile.

Guide de Dessin de Formes de Base a Main Levée

CEuvre d'art utilisant des formes dans le dessin.




Etapes de dessin d’une tasse, d’un pain et de récipients a sucre en utilisant des formes de base.




Chapitre 4 : Les Fondamentaux du Ombrage et de la Valeur

Comprendre la Lumiére et les Ombres

La lumiére et 'ombre donnent vie a nos dessins. Elles ajoutent de la profondeur et du volume, transformant les formes
géométriques plates en objets en 3D. Comprendre ou placer les reflets et les ombres dépend de la direction et de
I'intensité de la source lumineuse.

Identification des Sources Lumineuses

Le voyage dans le monde de la lumiére et de 'ombre commence par reconnaitre la source d'illumination. Les sources
lumineuses peuvent varier, de la lumiére naturelle du soleil qui passe a travers une fenétre a la lueur artificielle d'une
lampe. Votre capacité a identifier ces sources est cruciale, car elle dicte la direction et I'intensité des ombres.

o Reflets, Demi-tons et Ombres

Imaginez la lumiére comme un chef d'orchestre magistral orchestrant une symphonie complexe. Au sein de cette
symphonie, il y a trois acteurs clés : les reflets, les demi-tons et les ombres.

e Reflets: Ce sont les zones les plus lumineuses directement exposées a la source lumineuse. Ce sont les reflets
étincelants sur les surfaces, ajoutant de I'éclat a votre sujet.

e Demi-tons: Les demi-tons résident dans la zone intermédiaire, ni complétement illuminés ni plongés dans
I'ombre. Ills forment souvent la majeure partie de la surface d'un objet et contribuent a sa couleur et sa texture
globales.

®* Ombres: Les ombres sont I'endroit ou I'enchantement se produit vraiment. Ce sont les zones protégées de la
source lumineuse. Les ombres donnent de la profondeur a votre ceuvre d'art, suggérant la présence de forme et de
structure.

Reflet spéculaire ou incident
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Il existe de nombreux types de
traits de hachure qui peuvent
étre utilisés.




Feuille de calcul de tutoriel sur le ombrage

Un dessin au graphite avec ombrage et valeur.




Ombrage fin utilisant I'estompage
et le hachurage

Reflet

Noirs

Source de lumiere

Demi-tons

Coté en surbrillance

Ombre portée
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Chapitre 5 : Comment Appliquer les Techniques de Dessin de Base
telles que le Hachurage, le Croisillonnage, le Pointillisme et le Rendu
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Dessin au Hachurage



Hachurage: Le hachurage est une technique ot vous dessinez des lignes paralléles pour créer une gamme de valeurs
et ajouter de la texture a un dessin. Plus les lignes sont proches, plus la valeur est sombre. La direction et la longueur
des lignes peuvent également créer différents effets. Par exemple, les lignes horizontales peuvent créer un sentiment
de calme, tandis que les lignes diagonales peuvent créer un sentiment de mouvement. Pour appliquer le hachurage,
vous pouvez utiliser un crayon, un stylo ou tout autre outil de dessin capable de tracer des lignes fines. Vous pouvez
commencer par dessiner le contour de votre sujet, puis remplir les zones avec différentes valeurs en utilisant des lignes

de hachures.
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Le croisillonnage: Le croisillonnage est une technique ol vous dessinez deux ou plusieurs ensembles de lignes de
hachures qui se croisent a différents angles. Cela crée une gamme de valeurs plus sombres et plus riches ainsi que de
la texture. Vous pouvez utiliser le croisillonnage pour créer des ombres, du contraste et de la profondeur dans votre
dessin. Pour appliquer le croisillonnage, vous pouvez utiliser les mémes outils que le hachurage, mais vous devez
ajouter plus de couches de lignes sur votre couche de base. Vous pouvez varier I'angle et la densité des lignes pour

créer différents effets.



Le pointillisme: C'est une technique ou vous dessinez de petits points pour créer une gamme de valeurs et de
texture dans votre dessin. Plus les points sont proches, plus la valeur est sombre. La taille et la forme des points
peuvent également créer différents effets. Par exemple, des points plus gros peuvent créer une texture plus
rugueuse, tandis que des points plus petits peuvent créer une texture plus fine. Vous pouvez utiliser le pointillisme
pour créer des détails, des motifs et du contraste dans votre dessin. Pour appliquer le pointillisme, vous pouvez
utiliser un outil qui peut faire de petits marques sur votre papier, comme un stylo, un crayon ou un pinceau.



Le rendu: Le rendu est une technique ou vous dessinez des détails réalistes et des textures dans votre dessin en
utilisant diverses méthodes et outils. Le rendu peut rendre votre dessin plus réaliste et convaincant en ajoutant des
informations visuelles et de la complexité. Vous pouvez utiliser le rendu pour créer des effets tels que la fourrure, les
cheveux, la peau, les écailles, le bois, le métal, etc. Pour appliquer le rendu, vous devez observer votre sujet
attentivement et remarquer les variations subtiles de valeur, de couleur, de forme et de texture.



Chapitre 6 : Dessiner d’apreés la vie réelle

Pour dessiner d'apres la vie réelle, vous aurez besoin de quelques outils et matériaux de base tels que des crayons, des
stylos, du papier, des gommes, des taille-crayons, des régles, des compas, des rapporteurs, etc. Vous aurez également
besoin d'une bonne source de lumiére et d'une position confortable. Vous pouvez dessiner en intérieur ou en extérieur,
en utilisant des sources de lumiére naturelle ou artificielle. Vous pouvez aussi utiliser des photographies ou des vidéos
comme références, mais essayez d’éviter de les copier exactement. Utilisez-les plutét comme guides pour vous aider a
voir et @ comprendre les proportions, les perspectives et les relations des éléments dans votre sujet.

Dessiner avec les yeux est une technique qui peut vous
aider a améliorer vos compétences d'observation et
Utiliser des photographies comme référence votre précision. Cela implique de déplacer vos yeux le
pour dessiner. long des contours du sujet que vous dessinez, tout en
déplacant simultanément votre crayon sur le papier.
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Dessin a partir de références photographiques.



Chapitre 7 : Comment Créer des Compositions Réussies dans vos
Dessins

Créer des compositions réussies dans vos dessins est une compétence qui peut améliorer I'impact visuel et la
signification de vos ceuvres. La composition est 'agencement des éléments de votre dessin, tels que la ligne, la forme,
la couleur, la valeur, la texture, etc. Une bonne composition peut créer I'harmonie, I'équilibre, le contraste, le
mouvement et les points focaux dans votre dessin. Une mauvaise composition peut rendre votre dessin encombré,

ennuyeux ou confus.
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La composition est un aspect important du dessin animalier, car elle détermine comment |'ceil du spectateur est
guidé a travers I'ceuvre. Une bonne composition peut améliorer 'ambiance, le message et |'attrait esthétique du
dessin, tandis qu’'une mauvaise peut le rendre terne, confus ou déséquilibré.



Il existe de nombreux principes et techniques qui peuvent vous aider a créer des compositions réussies dans vos

dessins. Voici quelques-uns d'entre eux:

Utilisez une grille ou la régle des tiers pour diviser votre dessin en neuf parties égales. Placez les éléments les plus

[ J
importants le long des lignes ou aux intersections de la grille. Cela peut créer une composition dynamique et

équilibrée.

4_3 Aspect Ratio
. with Rule of Thirds

e Utilisez des lignes directrices pour guider |'ceil du spectateur vers le sujet principal ou le point focal de votredessin

Les lignes directrices peuvent étre droites, courbes, diagonales ou en zigzag. Elles peuvent égalementcréer de la

profondeur et de la perspective dans votre dessin.

e Utilisez différentes valeurs pour créer du contraste et de I'intérét dans votre dessin. Les valeurs sont la clarté ou

I'obscurité d'une couleur. Vous pouvez utiliser le hachurage, le croisillonnage, I'estompage ou le pointillisme pour
créer différentes valeurs. Vous pouvez également utiliser la lumiére et 'ombre pour créer du volume et de la

forme dans votre dessin.
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Chapitre 8 : Explorer Plus sur le Dessin au Graphite

Le graphite existe dans différentes graduations, qui indiquent la dureté et la douceur du matériau. Les graduations
sont généralement marquées avec une lettre et un chiffre sur l'outil de dessin. La lettre H signifie dur, et plus le chiffre
est élevé, plus le graphite est dur. Le graphite dur produit des lignes plus claires et plus nettes, mais il peut aussi rayer
la surface du papier. La lettre B signifie noir, et plus le chiffre est élevé, plus le graphite est doux et sombre. Le

graphite doux produit des lignes plus sombres et plus lisses, mais il peut aussi facilement s’estomper. La lettre F
signifie pointe fine, et c’est une graduation moyenne qui peut garder une pointe aiguisée. La lettre HB signifie noir dur,
et c’est aussi une graduation moyenne qui est couramment utilisée a des fins générales.

Echelle de Graduation du Graphite

CECECLECLE

HY HE H7 Hé H5 Ha H3 H2 H F
ﬁ.ﬂ_ : 3 . 3 3
HE B 2B aB 48 SB sB 7B BB 9B

Divers types d’épaisseur, de composition et de pression dans le dessin au crayon

L'échelle de gradation du graphite est un systéme de classification de la dureté des crayons basé sur la qualité et la
quantité de graphite dans la mine. L'échelle va de 9H (le plus dur) a 9B (le plus tendre), avec HB comme point
médian. Plus le nombre est élevé, plus le crayon est dur ou tendre. Les crayons plus durs produisent des lignes plus
claires et plus fines, tandis que les crayons plus tendres produisent des lignes plus foncées et plus épaisses.
L'échelle de gradation du graphite est utile pour les artistes, les ingénieurs, les architectes et d'autres
professionnels qui ont besoin d'utiliser différents crayons pour différents usages et effets.

Pratiquer le dessin et en faire une habitude chaque
jour améliore les compétences en dessin.




Chapitre 9 : Bien débuter avec les pastels tendres

Les pastels tendres sont un médium vif et polyvalent
composé de pigment pur maintenu par une faible
quantité de liant. lls offrent des couleurs riches, se
fondent sans effort et créent sur le papier une texture
douce et veloutée. Les artistes les utilisent pour des
ceuvres expressives, atmosphériques et aux nombreuses
couches. Contrairement aux pastels a I'huile, ils
posseédent une consistance séche et poudreuse qui les
rend parfaits pour le dégradé et la superposition.

Appréciés depuis des siécles, les pastels tendres
séduisent par leur capacité a produire des couleurs
intenses et lumineuses. A la différence d'autres
médiums de dessin comme le graphite ou les crayons de
couleur, ils ne demandent pas une pression importante
pour obtenir des teintes audacieuses et marquantes.
lIs existent dans une vaste gamme de couleurs et sont
souvent vendus en coffrets contenant différents degrés
de dureté : les batons plus durs sont utiles pour les
détails fins, tandis que les plus tendres permettent des
fondus plus doux et une couverture plus large.

Choisir le bon papier pour les pastels tendres

Comme les pastels tendres sont poudreux et nécessitent une surface qui accroche, le choix du papier est essentiel. Le
papier idéal doit offrir suffisamment de texture pour retenir les couches de pastel tout en permettant le fondu et la
superposition. Un grammage élevé ou un papier spécialement concu pour les pastels assure une meilleure durabilité et
un contréle accru.

Papier pastel a grain
Concu pour accrocher le pigment et limiter la poussiere
excessive.

Papier ponce (sablé)
Offre une excellente surface pour superposer plusieurs
couleurs sans bavures importantes.

Papier aquarelle

Peut étre utilisé en technique mixte avec le pastel, mais
nécessite souvent un fixatif.

Papier velours

Surface douce, semblable au suéde, qui permet des fondus
trés lisses.




Techniques d’application

Les pastels tendres offrent une grande variété de méthodes d'application, mais trois techniques fondamentales se
démarquent : les traits avec la pointe, les traits sur le flanc et I'application directe. Chacune répond a un objectif pré-
cis, aidant l'artiste a obtenir des textures variées, des niveaux de détail différenciés et des marques expressives. Savoir
utiliser ces traits de facon appropriée peut enrichir la profondeur et la qualité globales d'une ceuvre au pastel.

Application directe - Pose de couleur audacieuse et
expressive
Lorsqu’un artiste utilise la technique d'application directe des pastels

tendres, il exploite toute la vivacité et l'intensité du médium. Cela
consiste a tenir le pastel tel quel et a tracer des coups non estompés
directement sur le papier. Contrairement aux techniques qui privilégient
des transitions douces, I'application directe sert a créer des aplats de
couleur marqués, des contrastes forts et une texture visible. Les artistes
peuvent varier I'angle, la pression et la superposition pour obtenir des
effets différents : un mouvement de torsion ou de « flick » génere des
marques énergiques et picturales, tandis que superposer plusieurs
couleurs sans les fondre produit une composition riche et dynamique.
Cette méthode est idéale pour les styles qui mettent en avant le
mouvement expressif et le geste spontané, comme l'impressionnisme
ou l'art abstrait. Elle convient également pour poser des rehauts, définir
des points focaux ou renforcer la profondeur en superposant des
couleurs plus claires sur des zones plus sombres. Bien qu’elle demande
une approche assurée, I'application directe permet d'explorer la

qualité brute et tactile du pastel, faisant de chaque trait un élément
déterminant de I'ceuvre finale.

Trait de coté - Fondus doux et couverture étendue

Le trait de c6té est 'une des méthodes les plus efficaces pour couvrir
rapidement de grandes surfaces tout en conservant des textures douces
et atmosphériques. Cette technique consiste a incliner le baton de

pastel sur son grand c6té et a le tirer sur le papier dans un geste ample.
L'avantage est de déposer une couche de pigment lisse et réguliere,
idéale pour les arriére-plans, les ciels, les prairies ou les transitions douces
dans un portrait.

En variant la pression, I'artiste contréle la densité du pigment : une
pression légere crée un effet plus délicat et transparent, tandis qu’une
pression plus forte produit une couleur plus riche et opaque. Gréce a

sa polyvalence, le trait de c6té est souvent utilisé comme sous-couche

ou couche de base avant 'estompe. Il sert aussi a suggérer mouvement
et atmosphére, par exemple dans les paysages impressionnistes ou

de larges touches évoquent des nuages en mouvement, des horizons
brumeux ou des collines lointaines. La texture naturelle du papier a pastel
peut accentuer cet effet, laissant les couleurs apparaitre de facon vivante
et dynamique.




Trait de pointe - Précision et travail de détail

Le trait de pointe est I'une des techniques les plus efficaces pour obtenir
des détails fins, des textures délicates et des lignes précises dans les ceuvres
au pastel tendre. Cette méthode consiste a utiliser le bord aiguisé ou
naturellement effilé d'un baton de pastel pour créer des marques fines et
contrdlées, ce qui la rend particulierement utile pour rendre des éléments
complexes tels que les cheveux, la fourrure, les branches d’arbre, les herbes
fines, les détails architecturaux et les traits du visage dans les portraits. Pour
appliquer ce trait efficacement, le pastel doit étre tenu de maniére similaire
a un crayon, permettant a l'artiste d'effectuer a la fois des coups courts et
nets pour les textures fines et des lignes longues et fluides pour les contours
lisses. Etant donné que les pastels tendres sont naturellement épais et
s'usent rapidement, affiiter la pointe a I'aide de papier de verre ou casser
doucement le baton sous un angle peut aider @ maintenir un fin point.

Un des principaux avantages du trait de pointe est sa capacité a créer une
définition nette et une structure au sein de la composition. Les artistes
utilisent souvent cette technique pour contourer des formes, renforcer les
ombres et ajouter des détails complexes nécessitant une grande précision.
Par exemple, dans un portrait, le trait de pointe peut étre utilisé pour
accentuer les sourcils, les cils ou des méches de cheveux individuelles,
apportant réalisme et profondeur au sujet. Dans les dessins de paysages,
cette méthode est idéale pour dessiner des arbres lointains, des brins
d’'herbe fins ou des textures rocheuses nécessitant un contraste net et subtil
par rapport aux zones estompées plus douces. La pression du trait peut
aussi varier : un toucher lIéger produit des lignes délicates et subtiles, tandis
gu’une application plus ferme engendre des coups plus prononcés et foncés,
permettant un meilleur contréle de 'ombrage et du contraste.
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En maitrisant ces trois techniques d’application essentielles, les artistes peuvent développer un meilleur contréle sur
leurs ceuvres au pastel, atteignant a la fois un réalisme délicat et une expressivité audacieuse en fonction de leurs
objectifs artistiques. Chaque méthode joue un réle unique dans I'ajout de profondeur, de texture et de vivacité aux
compositions au pastel tendre.



Techniques de mélange

Le mélange est I'une des techniques les plus essentielles dans I'art des pastels tendres, permettant aux artistes de créer
des transitions douces, de la profondeur et des variations subtiles de couleur. Contrairement a des médiums comme

les crayons de couleur ou les marqueurs, les pastels sont naturellement doux et poudreux, ce qui les rend idéaux pour
un mélange homogene. En superposant et manipulant les pigments, les artistes peuvent obtenir une large gamme
d’effets - des dégradés doux et atmosphériques aux textures réalistes et aux tons de peau délicats. Voici les techniques
de mélange les plus efficaces et leurs meilleures applications.

Mélange avec les doigts - Transitions Douces et Intuitives

L'une des méthodes de mélange les plus courantes est le mélange avec
les doigts, qui consiste a estomper les couches de pastel directement avec
les doigts. Cette technique permet de contrdler la douceur des transitions,
permettant a l'artiste de fusionner progressivement les couleurs et les
valeurs. Le mélange avec les doigts est particulierement utile dans les
portraits pour lisser les tons de peau, adoucir les ombres ou créer un fond
flou. Cependant, une utilisation excessive des doigts peut enlever trop

de pigment et laisser de I'huile indésirable sur le papier, affectant ainsi la
texture et la vivacité des pastels. Pour éviter cela, certains artistes utilisent
leur petit doigt pour les détails fins et gardent un toucher lIéger pour ne
pas trop travailler la surface.




Pencil en Papier - Précision et Raffinement

Pour un mélange plus précis et contrélé, les artistes se tournent vers les
crayons en papier. Ces outils permettent un ombrage fluide et un mélange
des détails fins sans risquer de trop estomper ou de perdre la texture.

Les crayons en papier sont particulierement efficaces pour travailler sur
des zones petites et délicates comme les yeux, les lévres et les ombres
dans les portraits, ou des textures subtiles dans les dessins architecturaux.
lls aident les artistes a affiner les bords des pastels sans adoucir
complétement les lignes nettes, les rendant utiles pour des techniques
d’ombrage controlées telles que les transitions tonales progressives, les
plis de tissu et les détails précis des cheveux ou de la fourrure.

Pour utiliser un crayon en papier de maniére efficace, les artistes doivent
le faire tourner lorsqu’ils mélangent, afin d'éviter 'accumulation de
poussiéere de pastel, ce qui pourrait créer une texture irréguliére. Les
crayons en papier peuvent également étre nettoyés et aiguisés avec du
papier de verre pour maintenir la précision.

Estompage avec une gomme pétrissée - Lifting et affinage
des lumiéres

L'estompage avec une gomme pétrissée est une technique douce mais
efficace pour affiner les ceuvres en pastel tendre en soulevant subtilement
le pigment sans 'effacer complétement. Contrairement aux gommes
traditionnelles, la gomme pétrissée est malléable et flexible, permettant
un contréle précis des lumiéres, des transitions douces et des ajustements
de texture.

Pour estomper avec une gomme pétrissée, les artistes peuvent la presser,
la rouler ou la tamponner [égérement sur les couches de pastel afin
d’adoucir l'intensité des couleurs, créer des transitions progressives

et affiner les détails. Un c6té large et aplati est utile pour estomper

de grandes zones, tandis qu’un bout pointu peut soulever de petites
lumiéres, comme des reflets dans les yeux ou I'eau. Les mouvements de
tamponnement sont idéaux pour créer des effets doux et lumineux dans
les nuages ou la brume.

Cette technique est particulierement utile pour atténuer des zones
trop saturées, ajouter des lumiéres douces ou restaurer I'équilibre des
compositions. Etant donné qu’une gomme pétrissée ne produit pas
de poussiere de gomme, elle permet de garder I'ceuvre propre tout en
permettant des ajustements contrdlés. Etirer et plier régulierement la
gomme permet de maintenir une surface propre pour un estompage
preécis.

En maitrisant différentes méthodes d'estompage, les artistes peuvent contréler la douceur, la profondeur et le
contraste dans leur travail au pastel, aboutissant a des compositions plus expressives et raffinées. Limportant est
de savoir quand estomper et quand garder des détails nets, en équilibrant les transitions douces avec des marques
audacieuses et texturées pour améliorer I'impact visuel de I'ceuvre.



Chapitre 10 : Explorer les crayons de couleur terre : Les teintes
naturelles dans I'art

Les crayons de couleur terre offrent une palette naturelle et chaude idéale pour capturer la beauté des paysages, des
portraits et des surfaces texturées. Avec des bruns profonds, des ocre chaleureux et des cremes douces, ces teintes
créent de la profondeur et du réalisme en imitant les nuances subtiles que I'on trouve dans la nature. Contrairement
aux couleurs vives, les tons terre se basent sur des couches successives, le mélange et 'ombrage pour obtenir des
transitions douces et des textures organiques.

Maitriser ces crayons consiste a superposer progressivement les couleurs, a renforcer les contrastes par 'ombrage, et a
utiliser des techniques de mélange pour créer de la douceur ou de la texture. lls s'associent également bien au charbon
de bois et aux pastels tendres, ajoutant de la profondeur et de la variété aux ceuvres en techniques mixtes.

Ce chapitre explore les techniques clés qui permettront aux artistes d'exploiter pleinement les crayons de couleur terre,
leur permettant de créer des dessins expressifs et naturels avec chaleur et dimension.

Apprendre les Techniques Essentielles

Maitriser les techniques essentielles est la clé pour exploiter
tout le potentiel des crayons de couleur terre. Ces tons chauds
et naturels nécessitent une superposition, un estompage, une
ombrage et une manipulation de la lumiére soignés pour créer
de la profondeur, de la texture et du réalisme. Contrairement
aux couleurs vives, les tons terre agissent de maniére subtile,
permettant des transitions fluides et des détails organiques
riches dans les paysages, les portraits et les surfaces texturées.

La superposition est fondamentale, en construisant
progressivement la couleur pour améliorer la profondeur

sans écraser la composition. L'estompage adoucit les bords et
crée des transitions homogeénes, tandis que 'ombrage ajoute
de la dimension, aidant a reproduire des textures comme la
fourrure, I'écorce ou la pierre. Comprendre la lumiére et 'ombre
renforce le contraste, donnant aux objets une apparence
tridimensionnelle et réaliste.

Avec de la pratique, ces techniques permettent aux artistes

d’exploiter pleinement les qualités expressives des crayons de

couleur terre, créant des ceuvres d'art qui paraissent naturelles,

chaleureuses et pleines de vie. Apprendre les techniques essentielles peut aider
a obtenir un résultat plus réaliste.
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Superposition avec des traits
hachurés
La superposition avec des traits

hachurés est une technique utilisée
pour ajouter de la profondeur

de couleur et de la texture tout

en maintenant une certaine
structure et direction. Plutot

que d'appliquer des couches
uniformes et solides, les traits
hachurés consistent a dessiner

de courtes lignes paralléles qui

se superposent progressivement
pour créer des ombres et des
variations tonales. Cette méthode
est particulierement efficace

pour obtenir un aspect naturel et
texturé, ce quila rend utile pour
des éléments tels que le grain du
bois, les plis de tissu, la fourrure
ou des surfaces rugueuses comme
I'écorce des arbres et le sol.

Qu’est-ce que le hachurage ?
Le hachurage utilise des lignes
étroitement espacées pour créer
des ombres, de la profondeur et

de la texture. En superposant des
traits dans différentes directions
(contre-hachurage), on construit
des ombres et de la dimension,
rendant les dessins plus réalistes.

Superposition et Mélange - Créer de la Profondeur et des

Transitions Douces

La superposition et le mélange sont des techniques essentielles permettant
aux artistes de créer de la profondeur, de la dimension et des transitions
douces lorsqu’ils travaillent avec des crayons de couleur terre. Plutét que
d'appliquer une seule couche épaisse de pigment, la superposition consiste a
appliquer progressivement plusieurs fines couches de couleur. Cette approche
permet d'obtenir un rendu plus naturel et raffiné, en enrichissant la richesse
et la texture du dessin. Le mélange adoucit ensuite les transitions entre les
couleurs, garantissant qu’aucune ligne dure ni aucun changement brusque

ne perturbe le réalisme de I'ceuvre. Utilisées ensemble, la superposition et le
mélange permettent aux artistes de créer des textures réalistes, des dégradés
riches et des ombrages sans couture, rendant des éléments comme le bois, la
roche, la fourrure ou la peau plus réalistes.
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Commencez par une couche de
base légére. Utilisez des traits par-
alléles doux avec un crayon marron
clair ou marron moyen pour créer
une premiere fondation. Gardez
une pression faible pour permettre
d’ajouter d'autres couches par la
suite.
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Augmentez progressivement la pres-
sion. Dans les zones plus sombres,
appliquez davantage de couches et
une pression plus forte tout en con-
servant I'approche des hachures.
Cette technique permet de créer des
ombres riches sans aplatir la texture.
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Ajoutez de la profondeur en super-
posant les traits. A mesure que vous
superposez les couches, variez I'an-
gle et la direction de vos hachures

pour adoucir les transitions et éviter
un effet mécanique.
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Mélangez sélectivement. Pour des
transitions plus douces, mélangez
légérement certaines zones de
hachures avec un estompeur sans
couleur ou un crayon de couleur plus
claire (comme le créme ou le blanc),
tout en laissant d’autres zones nettes.



Ombrage et texture - Créer des effets réalistes avec des tons terre

Lombrage et la texture sont essentiels pour créer de la profondeur, de la forme et un réalisme tactile dans n‘importe
quel dessin. Ces techniques permettent de transformer un simple croquis en une ceuvre visuellement riche et

crédible. Lorsque vous travaillez avec des crayons de couleur terre—en particulier des tons comme le brun clair, le

sépia et 'ombre brilée—vous avez la palette idéale pour capturer les ombres subtiles et les surfaces organiques que
I'on trouve dans la nature. Que vous rendiez une peau douce, I'écorce rugueuse ou la complexité superposée de la
fourrure, 'ombrage et la texturation avec des tons terre peuvent insuffler de la vie a vos sujets avec chaleur et nuance.
Comprendre comment appliquer la pression du crayon, varier les coups de pinceau et construire progressivement les
valeurs vous permettra d'imiter le jeu naturel de la lumiéere et des détails de surface avec plus de contréle et d'intention.

Utilisé pour les surfaces douces comme la peau et les tissus, en appliquant de légéres
couches et en estompant délicatement.

Estompage lisse

L'estompage lisse est idéal pour créer des transitions douces et graduelles entre la lumiéere et 'ombre, ce qui en fait une
technique incontournable pour dessiner la peau, les tissus ou les cieux nuageux. En utilisant un brun clair comme base,
appliquez une pression uniforme dans une seule direction avec des coups superposés pour éviter les traces. Construisez
progressivement les couches avec du brun et du brun foncé, en ajustant la pression pour contréler la valeur. Cette
méthode est parfaite pour former des courbes douces et des effets de lumiére subtils. Pour les zones éclairées, laissez
certaines zones intactes ou estompez délicatement avec du blanc pour éclaircir le ton et créer un effet lumineux. La clé
est la patience : I'estompage lisse prend du temps, mais il donne & votre dessin un aspect poli et réaliste.

Poils et herbe : coups de pinceau courts et directionnels suivant le flux naturel du sujet.

Hachures

Les hachures consistent a tracer des lignes paralléles pour créer des valeurs tonales et de la texture. En ajustant
I'espacement et la pression de vos coups de pinceau, vous pouvez simuler la lumiére, 'ombre et la direction. Cette
technique est particulierement utile pour illustrer les poils et I'herbe, ou le flux et le rythme des lignes imitent les motifs
naturels des cheveux ou du feuillage. Commencez par des lignes de brun clair espacées de maniére lache pour les
zones claires. Ajoutez du brun pour les tons moyens, puis introduisez du brun foncé avec des coups de pinceau plus
serrés et plus définis pour ajouter de la profondeur et de 'ombre. Utilisez des coups de pinceau courts et courbés

pour les poils, et des coups plus longs et [égérement variés pour I'herbe. Pour adoucir I'effet, mélangez légérement les
hachures avec du blanc ou du brun clair, en atténuant les lignes tout en préservant la texture et les détails.



L’écorce des arbres peut étre réalisée par hachures croisées et en faisant des marques
irrégulieres pour reproduire les textures rugueuses et inégales.

Hachures croisées

Les hachures croisées étendent les hachures de base en superposant des lignes dans des directions opposées—
généralement a des angles de 45° ou 90°—pour créer des ombres plus profondes et des textures plus complexes.
Commencez par une base de traits brun clair, puis superposez du brun et du brun foncé en diagonale pour ajouter

de la densité et de I'ombre. Cette technique produit un effet tissé de tons, ce qui la rend idéale pour des surfaces
rugueuses comme |'écorce des arbres, la pierre, ou méme les fourrures denses. Les traits superposés suggerent une
irrégularité naturelle et conférent a I'ceuvre un aspect tactile et terreux. Adoucir certaines zones avec un crayon blanc
peut illuminer les points forts tout en préservant la texture structurale. Les hachures croisées ajoutent du mouvement,
du relief et de la profondeur, parfait pour ancrer des scénes naturelles avec un sens de la texture et du réalisme.
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Punteado (petits points) est utilisé pour représenter une surface rugueuse et granuleuse,
comme la roche ou le sol.

Punteado

Le punteado consiste a utiliser de petits points délibérés pour créer des valeurs, des ombres et des textures. Avec les
tons terre, commencez par placer des points de couleur marron clair, espacés de maniére lache, dans les zones de
lumiére. Pour approfondir les ombres, augmentez progressivement la densité des points et superposez des marrons

et des bruns foncés, en vous concentrant sur les zones qui nécessitent du poids ou des contours. Cette méthode est
particulierement efficace pour imiter des surfaces rugueuses ou granuleuses comme le sol, la pierre, I'écorce des arbres
ou la peau vieillie. L'accumulation de points offre un aspect unique et tactile qui semble organique et brut. Bien que
cela prenne du temps, le punteado permet un contrdle précis sur le ton et la texture. Pour des transitions plus douces ou
des reflets subtils, superposer délicatement un crayon blanc sur les zones pointillées peut réduire les contrastes durs et
créer un effet plus dimensionnel. C'est une technique qui demande de la patience, mais qui ajoute de la profondeur et

du caractére aux sujets naturels.

Les ombres et la texture sont des techniques essentielles qui élévent votre ceuvre d’art, la transformant de simples
esquisses en pieces dynamiques et réalistes. Les crayons de couleur terre offrent une palette riche et polyvalente

qui vous permet d'expérimenter des transitions subtiles et des textures complexes. Gréce a une superposition et un
mélange soigneux, vous pouvez créer de la profondeur, du volume et du réalisme, transformant des surfaces plates

en ceuvres d'art tactiles et vibrantes. Que vous capturiez la douceur d'un paysage, la rugosité de la pierre ou les

plis délicats d’un tissu, maitriser ces techniques transformera votre approche du dessin. Avec de la patience et de la
pratique, vous découvrirez comment insuffler la vie a vos créations grdce aux tons naturels et terreux de vos crayons de
couleur, permettant a votre art de raconter une histoire plus détaillée et captivante.



Comprendre la lumiére et 'ombre avec les crayons de couleur terre

Maitriser la lumiére et I'ombre est une compétence essentielle pour tout artiste, en particulier lorsqu’on travaille
avec des crayons de couleur. Ces éléments permettent de créer de la profondeur, de la forme et du réalisme dans
vos ceuvres. Avec les crayons de couleur terre, vous disposez d'une gamme de tons chauds et naturels qui peuvent
reproduire les transitions subtiles entre la lumiére et 'ombre que I'on trouve dans le monde réel. Dans cette section,
nous explorerons comment utiliser 'ombrage ainsi que la lumiére et 'ombre de maniére efficace pour ajouter de la

dimension et de I'atmospheére a vos dessins.

Le role de la lumiére dans votre dessin

La lumiére définit la maniére dont nous percevons les

objets dans I'espace. Elle crée du contraste, met en valeur

les textures et révéle la forme de votre sujet. Lorsque vous
travaillez avec des crayons de couleur terre, il est essentiel de
comprendre d'ou provient la source de lumiere. Cela guidera
la maniére dont vous appliquerez la lumiére et 'ombre dans
votre dessin.

Identifier la source de lumiére :

Commencez par déterminer d'ou vient la lumiére dans

votre scéne. Vient-elle d'en haut, sur le c6té ou de face ? La
direction de la lumiére influencera I'endroit ou vous placerez
les zones lumineuses et les ombres.

Par exemple, sila lumiére vient de la gauche en haut, la
partie supérieure gauche de votre objet aura des tons plus
clairs, tandis que la partie inférieure droite présentera des
ombres plus profondes.

Zones lumineuses :

Utilisez des tons plus clairs de vos couleurs terre pour
appliquer doucement des reflets sur les zones exposées
d la lumiére. Ces zones doivent étre les moins saturées et
paraitre presque intactes par la couleur.

Appliquez ces tons |égérement afin de maintenir la texture
naturelle et la douceur propres aux crayons de couleur terre.

Créer une ambiance avec la lumiére et I'ombre

Linteraction entre la lumiére et 'ombre est 'un des outils les
plus puissants pour définir 'ambiance de votre ceuvre. Des
contrastes forts entre lumiére et obscurité peuvent évoquer
du drame et de l'intensité, tandis que des transitions plus
douces et graduelles créent une atmosphere paisible ou
sereine.

Eclairage dramatique : Un contraste élevé entre lumiére et

obscurité peut créer une sensation de tension ou de mystére.
Pensez a une source de lumiére unique projetant de longues
ombres nettes.

Eclairage doux : Une lumiére plus diffuse crée un effet
apaisant. Cela se voit souvent sous la lumiere naturelle du
jour, ou les ombres sont plus douces et les transitions plus
fluides.

Les ombres

Maitriser la lumiere et 'ombre avec des crayons
de couleur terre vous permet de créer des

ceuvres d’art époustouflantes et réalistes qui non
seulement reflétent la réalité, mais transmettent
également des émotions et une ambiance. Plus
vous expérimenterez avec la maniére dont la
lumiére interagit avec vos sujets, plus vous aurez de
contréle sur vos compositions. Avec de la patience
et de la pratique, votre capacité a créer de la
profondeur et de la forme évoluera, transformant
VoS croquis au crayon en récits visuels puissants.



Chapitre 11 : Dessin de la Figure de Base

Le dessin de la figure est I'art de dessiner la figure humaine, souvent réalisé en direct avec un modéle nu debout ou
assis dans une pose qui met en valeur la figure. Ce processus aide I'artiste a capturer I'essence de la musculature, de
la texture et des postures du corps humain. C'est une pratique mettant I'accent sur I'apprentissage de la forme et du
mouvement de la forme humaine.
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Le dessin de la figure est trés important pour les artistes
qui veulent dessiner des personnes et des personnages.
Méme si vous voulez dessiner dans un style plus cartoon-
esque ou direct, il est toujours essentiel de bien compren-
dre I'anatomie humaine. Le dessin de la figure peut vous
aider a améliorer vos compétences d'observation, de
précision, de proportion, de perspective et d'ombrage.

Etape 1: Dessinez la gestuelle de la figure. Il s'agit d'un croquis rapide et lache qui capture la pose, le mouvement et
I'équilibre de la figure. Vous pouvez utiliser une seule ligne ou un bonhomme baton pour représenter la gestuelle.




Etape 2: Dessinez les formes principales de la figure. C'est la que vous simplifiez la figure en formes géométriques de
base, telles que des cercles, des ovales, des carrés et des triangles. Vous pouvez utiliser ces formes pour définir la

téte, le torse, les membres et autres parties de la figure.
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Dessin en contour de 'anatomie humaine Profil de I'anatomie féminine




Etape 3: Dessinez le contour de la figure. C'est la que vous affinez les formes et ajoutez plus de détails a la figure.
Vous pouvez utiliser des lignes courbes et droites pour suivre le contour de la figure et montrer les muscles, les os, les
articulations et autres caractéristiques.




Etape 4: Ombrer la figure. C'est la que vous ajoutez de la valeur et du contraste a la figure en utilisant différentes
techniques, telles que le hachurage, le croisillonnage, 'estompage ou le pointillisme. Vous pouvez utiliser 'ombrage

pour créer de la profondeur, du volume et de la texture dans la figure.
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Chapitre 12 : Conclusion

Maitriser I'art du dessin ne se fait pas du jour au lendemain. C'est un processus d’apprentissage constant, de pratique
et de perfectionnement. Ce chapitre vous guidera a travers quelques conseils et astuces pratiques, des routines de
pratique, ainsi que des recommandations a suivre et a éviter qui peuvent améliorer vos compétences au fil du temps.

Routines de pratique rapides et efficaces

Conseil n°1: Dessinez tous les jours

La pratique réguliére est essentielle pour améliorer vos compétences en dessin. Consacrez au moins 15 a 30 minutes
chaque jour au croquis, que vous vous concentriez sur la maitrise d'une caractéristique spécifique ou que vous
dessiniez librement un visage a partir d'un magazine ou d'une photo.

Conseil n°2: Exercices de croquis rapides

Faites des croquis d'1 minute. Cela vous aidera a vous concentrer sur la structure générale sans vous perdre dans les

détails. Vous constaterez que votre mémoire visuelle s‘améliore et que votre capacité a capturer 'essence des visages
I Ia B

s'accélere.

Conseil n°3: Reproduisez les ceuvres des maitres
Choisissez une oeuvre d'un artiste reconnu dont le style vous admirez et tentez de la reproduire. Cette technique peut
vous fournir des idées sur leurs techniques, leur utilisation de 'ombrage, des lignes et aide a améliorer votre style.

Conseil n°4: Assistez a des séances de dessin de modéle vivant
Ces sessions vous permettent de dessiner a partir de modéles en direct, ce qui contribue a améliorer votre
compréhension des proportions, de I'éclairage et de la perspective.

Faire et Ne pas faire
Faire:

Pratiquez régulierement.

Utilisez des matériaux de qualité (comme notre Sketchbook 200gsm !) -- ils rendront votre travail visuellement
agréable et beaucoup plus facile.

Soyez patient avec vous-méme.

Echauffez-vous avant une séance de dessin avec quelques lignes et formes laches et a main levée.

Dessinez sous tous les angles et perspectives.

Ne pas:

Ne négligez pas 'importance d'une bonne proportion.
Ne ignorez pas les bases. Assurez-vous que vos fondamentaux du croquis sont
solides.
Ne comparez pas vos progrés avec ceux des autres.
Ne ignorez pas les détails - ils ajoutent souvent du caractére et de la profonde!
a vos dessins.

e N'ayez pas peur de faire des erreurs - c’est une partie du processus
d'apprentissage.
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