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Votre journal artistique secret

Après le grand succès de mon premier livre sur le dessin, "Apprendre à dessiner", qui est également devenu un Best-Seller sur Amazon et un point de référence en Italie - et que beaucoup ont même appelé la "bible du dessin", un véritable vade-mecum de l'art - j'ai décidé d'écrire un deuxième livre, en continuant le fil logique du précédent. Ce manuel, "L'art du dessin", deviendra votre journal artistique secret : en plus de vous donner des explications techniques théoriques, il vous permettra de vous exercer immédiatement sur le livre, dans les feuilles blanches que j'aime appeler "les feuilles blanches de l'artiste", et vous accompagnera pas à pas tout au long de votre parcours artistique ; page après page, vous serez guidé à travers chaque étape technique, afin que vous puissiez agir immédiatement, sans perdre de temps.

En outre, c'est le seul livre d'art en Italie qui vous permettra d'interagir directement avec des leçons vidéo dédiées, liées aux différents sujets grâce à une expansion en ligne. Il s'agit d'un manuel révolutionnaire et unique en son genre : vous pourrez accéder directement à plusieurs de mes leçons vidéo pratiques et divertissantes en vous connectant à partir de votre téléphone portable ou d'un autre appareil électronique directement avec le code QR, améliorant ainsi votre apprentissage des techniques présentées ici. Si vous ne savez pas ce qu'est un "code QR", ne vous inquiétez pas, je vous donnerai les bonnes indications pour vous permettre d'accéder à mes leçons vidéo en ligne, exclusivement réservées aux lecteurs de ce manuel.

Si vous ne possédez pas mon premier livre, vous pouvez toujours étudier ce manuel, les deux ne sont pas liés.

Avez-vous déjà eu un "journal" personnel où vous notez vos souvenirs ou les événements du présent qui vous ravissent ou, au contraire, vous attristent ? Oui, sans aucun doute. Jour après jour, en feuilletant les pages, vous notez tout ce qui vous passe par la tête ou ce que vous avez fait ou ferez dans le futur, une sorte d'organisation du temps. Vous prenez votre stylo (ou votre crayon) en main et, face à cette feuille blanche, pleine de "vide", vous commencez par réfléchir à ce que vous voulez noter, puis, sous l'effet d'une impulsion, vous vous mettez à écrire rapidement. Tout cet espace blanc d'enregistrement fait partie du monde qui vous entoure, le papier est prêt à recevoir vos sentiments et vos émotions. L'écriture et le dessin ont toujours été des actes automatiques et instinctifs : si nous remontons le temps et pensons à l'Antiquité, les hommes préhistoriques ont laissé leurs traces graphiques dans les grottes ; les peuples anciens ont gravé sur des tablettes d'argile ; les écrits et les peintures égyptiens ont été gravés sur des papyrus. Il reste aussi le mystère de nombreux dessins dans de vastes zones de la planète, certains scientifiques pensent même qu'ils ont été faits par des extraterrestres ; que ce soit vrai ou faux, les dessins ont toujours représenté quelque chose de magique et de mystique, jusqu'à nos jours, où nous continuons à le faire même avec l'ordinateur, comme je le fais en ce moment, nous créons des œuvres en les transformant en art.

Chaque trace graphique porte en elle la trace visible d'émotions ou d'histoires, comme s'il s'agissait d'un "sismographe" du dessin : le geste d'écrire ou de dessiner suppose un mouvement du bras, de la main et des doigts avec l'instrument. Le crayon se déplace dans l'espace en créant un frottement sur le papier, produisant des sons et des bruits doux. Le frottement de la pointe du stylo ou du crayon crée un contact direct avec le papier, la pointe s'usant progressivement au fil du temps et des pensées. Lorsque nous écrivons ou dessinons quelque chose, nous essayons de dominer et de contrôler l'espace du papier, qu'il soit petit, grand ou énorme, nous balayons simplement d'un point à un autre à la recherche d'un message souvent inconscient.

Nous nous déplaçons dans l'espace de la feuille de différentes manières, au gré de nos pensées, de gauche à droite, de haut en bas, et vice versa : l'important est de laisser une trace temporelle et un sillage visible de notre passage mental et physique sur cette planète. Un artiste tente également d'orienter et d'organiser son attention visuelle autour de l'étendue de la feuille ou de la toile avant de dessiner ou de peindre. Lorsque l'artiste dessine ou peint, concentré dans son espace artistique réservé, il ouvre la porte de la quatrième dimension, un lieu privé et serein où personne ne peut le déranger ou y accéder. Dans ce fantastique univers parallèle, vous pouvez vous aussi libérer librement tout votre potentiel créatif et projeter sur le papier ou la toile les lignes que vous souhaitez, animées par votre "moi" le plus profond, et exprimer votre essence vitale.

Accédez dès maintenant à 3 leçons vidéo supplémentaires sur le dessin, à partir du code QR suivant :
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L'empreinte de votre émotion
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Essayons dès maintenant de découvrir à quel point il serait extraordinaire de se plonger dans cet univers créatif intérieur magique. Et si vous pensez que vous n'êtes pas doué ou que vous n'avez pas le talent pour apprendre à dessiner, je peux vous assurer, au nom de mes centaines d'élèves, que vous vous trompez : tout le monde peut apprendre à dessiner, il suffit de suivre les bonnes techniques et de s'entraîner de temps en temps.

Je vais vous montrer comment entrer en contact avec le monde magique de l'art du dessin. Préparez-vous, car vous êtes sur le point d'entreprendre un important voyage artistique le long du canal de la créativité. Si vous vouliez devenir un artiste mais que, pour diverses raisons, vous n’y arriviez pas, ou si vous dessinez déjà mais que vous voulez vous perfectionner, vous êtes au bon endroit, car dans ce manuel avec livre d'exercices, vous pourrez libérer votre art quand vous le voudrez. Ce livre sera votre lieu sûr et sécurisé, il deviendra votre journal artistique secret.

Je vous invite maintenant à trouver un endroit isolé où vous pourrez poursuivre la lecture des prochaines lignes seul et sans que personne ne vous dérange. Détendez-vous, respirez profondément, faites le vide dans votre esprit comme un moine zen, ne prêtez attention qu'à ce que vous lisez et à ce que je vous suggère de faire. Ne pensez pas aux factures à payer, au travail, à l'école, à la famille ou à toute autre chose qui pourrait interrompre vos mouvements. Je suis sur le point de vous transporter dans une autre dimension intérieure. Il s'agit d'un exercice que j'ai extrapolé du monde des arts martiaux - une discipline que je pratique depuis plus de 25 ans - et que je trouve très utile pour ouvrir l'esprit et se concentrer sur soi-même. Commençons par cet exercice.

Si je vous disais maintenant que je peux sentir le bout de vos doigts tenant votre livre papier, votre lecteur ebook ou votre téléphone portable, que vous lisez les lettres individuelles des mots écrits sur cette page en parcourant vos yeux de gauche à droite, que vous pouvez sentir le poids et la texture de la surface matérielle de l'un de ces objets et même la température, vous avez simplement effectué un déplacement cognitif de l'attention mentale. Je suis sûr qu'avant de lire ces dernières lignes, vous ne portiez aucune attention mentale à votre livre ou à votre lecteur d'ebook : comme vous pouvez le constater, nous pouvons déplacer notre attention et notre énergie à tout moment ; dans les arts martiaux, cela s'appelle "Chi" en chinois, "Ki" en japonais, c'est-à-dire "énergie vitale". Je vous demande maintenant de faire la même chose, mais cette fois-ci, je vous demande de déplacer votre attention visuelle sur n'importe quel objet près de vous, de capter le déplacement, puis de continuer à le faire sur 5 autres objets, en les observant attentivement pendant un moment, comme si vous vouliez les dessiner.

Comme vous l'aurez remarqué, vous n'avez produit aucun effort en bougeant, vous avez simplement pris conscience de l'action accomplie. Je vous demande maintenant de vous procurer un crayon et d'y consacrer toute votre attention. Percevez le mouvement des muscles participants de votre bras, de votre main et de vos doigts lorsque vous le saisissez et essayez d'entrer en relation avec lui physiquement et mentalement, en recherchant son pouvoir secret inhérent, comme s'il s'agissait d'un crayon de fusain de l'Antiquité. Imaginez le crayon comme une extension immédiate de votre main, comme s'il s'agissait d'un sixième doigt ; ses racines d'arbre se connectent à votre système nerveux et atteignent vos pensées. Vous êtes maintenant littéralement connecté au crayon.

Eh bien, vous devez maintenant commencer à dessiner pour accéder à cette dimension quantique qui est en vous. Tout ce que vous avez à faire, c'est de tester votre expression personnelle et votre "Ki". Même si vous n'avez jamais dessiné auparavant ou si vous pensez que vous êtes déjà bon dans ce domaine, ce n'est pas grave, ne reculez pas, acceptez mon défi, aussi parce que ce n'est que le début d'un long et passionnant voyage artistique. L'important est maintenant de commencer à entrer dans ce monde artistique, et pour ce faire, vous n'avez besoin que d'une feuille blanche et d'un crayon. À la fin de ce livre, vous serez en mesure de bien maîtriser le crayon et de bien dessiner sans éprouver de frustration ni d'anxiété liée à la performance artistique. La lecture de ce manuel vous conduira à travers de nombreux exercices et défis amusants directement dans le livre ou sur des feuilles externes, mais je veux d'abord que vous entriez dans le portail de l'art en lisant les quelques lignes qui suivent.

Ce que je vous propose, c'est de dessiner votre main non dominante, sur la prochaine feuille blanche du livre ; laissez votre empreinte, comme l'ont fait les artistes d'une époque vieille de plus de 45 000 ans. Dessinez le contour de votre main gauche si vous êtes droitier ou, à l'inverse, dessinez votre main droite si vous êtes gaucher, en essayant d'être le plus précis possible pour faire ressortir la forme de vos cinq doigts et les quatre espaces vides qui les entourent. Placez votre main sur la feuille de papier ou sur une table, la paume tournée vers le bas, et dessinez le contour de votre main dominante en guise de symbole de serment. Attention : comme je vous l'ai dit précédemment, dessinez en percevant le manche du crayon, sa légèreté et sa fraîcheur, percevez les mouvements des petits muscles qui participent à l'action, soyez présent au moment où vous bougez.
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Avez-vous réussi à dessiner votre main ? Je suis sûr que cela s'est bien passé ; si, en revanche, vous n'êtes pas satisfait, ne vous inquiétez pas, l'important est de dire au monde que vous êtes là, que désormais vous n'abandonnerez pas l'art, que personne ne pourra vous empêcher de dessiner et que personne ne pourra vous enlever cet espace zen, intime et réservé. Vous venez de vous promettre d'apprendre à dessiner, comme le faisaient les artistes préhistoriques sur les parois des grottes.

Vous venez d'opérer un déplacement d'attention sur vous-même, et la main que vous avez dessinée en témoigne : c'est votre signature corporelle, votre empreinte graphique d'identité, une sorte de serment que vous faites à travers un premier contact direct avec ce manuel. Vous venez de relier le crayon à votre monde conscient, tandis que le dessin de la main vous met en contact avec le monde extérieur, puisque n'importe qui ayant deux yeux peut le voir.

Dans certains cas, lorsque nous dessinons ou peignons, il est bon de se concentrer sur le crayon ou le pinceau et sur l'action motrice, en essayant de percevoir le moindre mouvement de la main sur la feuille de papier ou la toile ; dans d'autres cas, en revanche, nous devons apprendre à dessiner de manière "vague" et "dépassionnée", en nous concentrant uniquement sur l'observation de l'objet à représenter, comme si nous étions en train d'entrer en contact avec lui. Dans cet exercice, vous vous êtes concentré à la fois sur la main (en tant que modèle) et sur les mouvements, toute votre énergie et votre esprit ont été dirigés vers ce moment infini.

Cela nous fait déjà prendre conscience du niveau d'intensité que nous pouvons développer lorsque nous accomplissons une action telle que prendre un simple crayon et comment nous nous rapportons aux objets à dessiner. En étudiant ce manuel, vous apprendrez à dessiner avec un maximum de présence émotionnelle ; vos traits ne seront plus dénués de force, mais seront imprégnés d'énergie et de passion. Dès que vous prendrez votre crayon, vous vous immergerez immédiatement dans l'espace artistique en portant toute votre attention mentale sur les dessins.

En outre, dans ce livre, vous apprendrez diverses techniques, telles que l'utilisation variée des hachures avec des exercices ciblés, le schéma de dessin basé sur ce que j'appelle "les 6 commandements du dessin", l'étude du corps humain (pour dessiner les mains, les pieds), le schéma du visage (et ses éléments, les yeux, le nez, les lèvres, les oreilles), la nature morte et le dessin animalier, le paysage, les techniques de clair-obscur et bien d'autres encore.

Maintenant que vous vous êtes complètement relié mentalement et physiquement à ce livre et à vous-même, je vous souhaite la bienvenue, vous êtes officiellement devenu un de mes étudiants platoniques.

Avant de poursuivre, je voudrais expliquer brièvement ce qu'est un code QR. Ne vous laissez pas effrayer par ce terme, il s'agit d'un code de réponse rapide. Il s'agit d'un symbole qui, chaque fois qu'il est cadré par un téléphone portable, permet d'accéder immédiatement aux données et informations en ligne qui s'y rapportent. Il s'agit d'une technologie virtuelle très intéressante qui nous permet d'intégrer des informations hors ligne à des informations en ligne. Dans ce manuel, vous trouverez plusieurs codes QR liés à certaines pages du livre pour améliorer l'apprentissage de certaines techniques, vous immergeant instantanément dans plusieurs de mes leçons vidéo. Je suis le premier à utiliser ce système intégré à la lecture d'un livre sur le dessin avec des leçons en ligne élargies. 


Voyons comment cela fonctionne. Certains téléphones portables sont équipés d'un lecteur automatique de code QR. Il vous suffit d'accéder à l'appareil photo et de l'approcher du code QR pour le cadrer à une distance d'environ 10 cm. Un lien apparaîtra sur l'écran, et en cliquant dessus, vous accéderez à ma présentation vidéo. Si, en revanche, votre téléphone portable ne dispose pas de ce système intégré, vous pouvez télécharger l'une des nombreuses applications gratuites de scanner de code QR que vous pouvez trouver en ligne. Il vous suffit de rechercher une application gratuite de scanner de code QR en effectuant une recherche sur Google en tapant : free QR code barcode scanner, d'en choisir une et de la télécharger. Essayez-la maintenant et regardez ma présentation vidéo du livre à partir du code QR suivant : 
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Qui suis-je pour écrire des livres sur le dessin ? Aujourd'hui encore, je continue à enseigner l'art du dessin et de la peinture avec beaucoup de passion et d'énergie dans mon école d'art Papa Arts. J'ai également eu le plaisir de créer des œuvres pour plusieurs célébrités, telles que Vasco Rossi et Romina Power, et j'ai participé à d'importantes expositions organisées par des critiques d'art renommés, tels que Vittorio Sgarbi, aux côtés d'autres artistes célèbres, tels que le prix Nobel Dario Fo, Josè Dalì (fils de Salvador Dalì), Eugenio Carmi et d'autres artistes de renom. Je continue à développer mon art en présence et en ligne, j'ai également créé un cours de dessin en ligne appelé "Complete Drawing Course" et un mini cours sur le clair-obscur avancé, "Intensive Workshops", qui au fil du temps ont eu un grand impact et un grand succès en Italie et un nombre croissant d'abonnés. Si vous êtes curieux de les voir, vous pouvez les consulter sur mon site web : www.disegnaedipingi.it

Ou vous pouvez y accéder directement à partir du code QR suivant.
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Si vous en avez envie, connectez-vous également au groupe Facebook Disegna & Dipingi réservé à l'apprentissage de techniques, à l'échange d'idées, au partage de vos créations, aux questions et à l'amour de l'art avec de nombreuses autres personnes passionnées par le dessin et la peinture.

Accès à partir du lien :

https://www.facebook.com/groups/193128385674507

Ou à partir du code QR suivant :
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Laissez-vous aller et libérez votre potentiel créatif

Dans le paragraphe précédent, j'ai expliqué comment se placer mentalement et physiquement dans l'espace artistique. L'étape suivante consiste à "se laisser aller" au sens littéral du terme : libérer ses impulsions physiques et mentales vers l'instrument artistique. Lorsque vous tenez un crayon, vous devez y canaliser toute votre énergie psychique, l'imaginer comme une "étincelle de lumière bleue", la laisser couler et se déverser le long de la tige de bois jusqu'à la pointe de la mine ; la même bulle d'énergie (Ki) se traduira par une forme graphique. Chaque trait représentera votre état d'esprit, comme un sismographe sensible qui perçoit la moindre secousse de la terre. Nous devons nous aussi tracer des lignes comme s'il s'agissait des tremblements de nos émotions. Gardez ce concept à l'esprit et, chaque fois que vous voulez dessiner, même si la pensée est abstraite, imaginez vos émotions rassemblées dans cette lumière bleue et, comme je vous l'ai dit il y a un instant, laissez-la glisser le long de la tige du crayon jusqu'à ce qu'elle atteigne la mine et même les lignes qui se trouvent sur le papier.

Chacun d'entre nous a sa propre personnalité et son signe graphique autobiographique personnel, comme une signature. Pour pouvoir exprimer pleinement nos émotions et notre personnalité dans nos dessins, nous devons d'abord apprendre à lâcher prise et à ne pas bloquer nos impulsions créatives. Jusqu'à présent, j'ai surtout parlé du sens libérateur de l'écriture ou du dessin, en m'éloignant un instant du produit artistique, compris comme une compétence pratique, et des compétences cognitives de savoir bien dessiner, que nous verrons plus tard.

A cet égard, un souvenir du passé me vient à l’esprit ; ne vous précipitez pas, permettez-moi de raconter un épisode pour mieux expliquer le concept clé de la liberté artistique.

Pendant la période de conscription militaire, qui était obligatoire à l'époque - j'avais environ 19 ans - j'ai décidé de participer au concours pour passer les différents tests d'aptitude afin de pouvoir intégrer le GIS (Groupe Spécial d'Intervention) des Carabiniers, au cours duquel l'un des tests à passer consistait à dessiner un "petit bonhomme". Mais qu'est-ce que cela veut dire ? J'ai commencé à me poser mille questions sur la manière dont je devais dessiner ce petit bonhomme fatidique. Et ce qu'il représentait pour l'évaluation psychologique.

J'aurais pu interpréter ce test de toutes les manières possibles : je me suis demandé si ce petit bonhomme devait être dessiné petit, grand, défini, minimal et à peine visible ; bref, je suis devenu très paranoïaque. J'ai essayé d'espionner de loin les autres élèves pour savoir comment gérer le test, mais heureusement ils étaient trop loin pour voir leur mystérieux petit bonhomme.

Alors, pour ne pas rester bloqué, j'ai décidé de me "lâcher" et d'être moi-même : j'ai commencé à dessiner comme s'il n'y avait personne et rien, comme si j'étais entourée d'un fond blanc et vide, sans murs. J'ai pris mon crayon en main et, sans hésitation, je me suis précipité vers la feuille pour dessiner avec ardeur, sans sentiment d'urgence et sans me soucier du jugement critique des examinateurs qui verraient plus tard toutes mes épreuves (y compris celle-ci). En quelques mots, j'ai pris la feuille et j'ai dessiné avec un grand souci du détail un homme musclé en uniforme de soldat et armé, prêt à partir au combat, pensant intérieurement que je pourrais peut-être susciter l'intérêt des examinateurs à mon égard pour une éventuelle carrière militaire, ou simplement pour le plaisir de dessiner.

Ce n'est qu'après avoir terminé le dessin que je me suis rendu compte que le petit bonhomme réalisé par les autres n'était qu'un cercle avec deux points et une ligne représentant un nez et une bouche souriante. J'étais un peu choqué parce que mon dessin était le seul à être aussi défini et riche en détails, ce qui m'a pris beaucoup plus de temps que les autres (qui l'ont manifestement fait en 5 secondes environ).

A ce moment-là, comme on dit, je ne savais pas s'il fallait "rire ou pleurer". Je me suis dit qu'ils allaient m'accepter parce que j'avais dessiné avec beaucoup de détails un soldat en uniforme militaire prêt à aller se battre sur le champ de bataille, comme si je voulais faire comprendre que j'étais moi-même prêt à rejoindre le SIG, et aussi parce qu'en faisant des arts martiaux, mes performances physiques étaient très bonnes et que je n'aurais donc aucun problème à m'enrôler. Après un certain temps d'attente, la psychologue chargée de la sélection du personnel m'a fait entrer dans son bureau et m'a fait asseoir à une certaine distance d'elle, au moins 4 mètres, manifestement pour que je ne pénètre pas trop dans son espace personnel.

Elle m'a regardé droit dans les yeux et la première chose qu'elle a dite a été : "Mais voulez-vous vraiment rejoindre le SIG ?". Un peu perplexe, dans une implosion émotionnelle qui a duré un instant mais qui m'a semblé toute une vie de réflexion, je lui ai dit que je n'étais pas vraiment convaincu de vouloir entrer dans ce monde. Et là, j'ai immédiatement brisé mes convictions. La médecin, un léger sourire narquois aux lèvres, a continué à me regarder dans les yeux et m'a montré mon dessin, en me disant que j'étais le seul à avoir fait un dessin aussi bien défini et détaillé, par rapport à au moins 6000 autres candidats qui n'avaient fait qu'un cercle avec deux points et une ligne courbe. J'étais sérieux et un peu abasourdi à l'extérieur, mais à l'intérieur je souriais avec suffisance : l'impact sur la réalité que j'ai eu grâce à la médecin m'a fait mettre les "pieds sur terre" et j'ai réalisé, seulement à cet instant, que parfois nous n'avons les vraies réponses qu'en nous-mêmes, et que mon dessin détaillé était mon témoignage inconscient et intime pour me dire que je ne voulais pas vraiment entrer dans ce monde militaire. Je suis donc parti en souriant et en remerciant l'examinateur. J'avais laissé une vraie marque distinctive, mon empreinte, comme si la main avait bougé toute seule, librement, comme la main précédemment dessinée qui se jure à elle-même.

Je n'ai pas fait ce dessin précis pour être une alternative, ni pour montrer à quel point je savais dessiner par rapport aux 6 000 autres concurrents, ni pour penser que j'étais différent ou que j'avais "perdu la tête". Tout ce que j'ai fait, c'est être moi-même et, sans hésitation ni réflexion, j'ai commencé à tracer des lignes avec enthousiasme et spontanéité. Ce dessin symbolique représentait mon "moi" le plus profond et mon "être moi-même", libéré des schémas, de l'obligation de faire ce que nous pensons souvent vouloir faire parce qu'il faut le faire ou parce qu'on nous l'a imposé, bien que mes parents ne m'aient jamais poussé à prendre cette décision ; c'était mon choix, mais il était clairement erroné, ce n'était pas vraiment la vie que je voulais mener.

Dans ce dessin, j'étais vraiment moi, dans le présent, sans conditionnement. Je me suis prouvé que je pouvais être libre de choisir, et je l'ai fait avec un crayon à la main et une feuille de papier d'une blancheur aveuglante remplie de lignes énergétiques.

Avec cette anecdote, je veux juste expliquer qu'avec mes 20 ans d'expérience dans le monde de l'art, et avec plus de 300 enfants et plus de 500 étudiants adultes derrière moi, j'ai réalisé que parfois nous sommes incapables d'extérioriser nos émotions ou nos sentiments, nous nous fermons comme dans une carapace de tortue sans nous exprimer librement. Cette feuille blanche, comme une rivière, est devenue mon salut, ce "vide aveuglant" dans lequel j'ai plongé mon regard m'a donné la vue et la possibilité de choisir et de décider avec ma tête ce qu'il ne faut pas faire et ce qu'il faut faire de mon avenir.

Une feuille blanche peut devenir notre exutoire émotionnel, notre subconscient dans lequel nous pouvons puiser des informations utiles pour mieux nous comprendre.

Dans ce livre, vous pourrez vous immerger complètement pour libérer vos tensions psychophysiques et lâcher prise pour mieux vous connaître, mais surtout pour apprendre à dessiner de façon progressive et ludique. Si vous aussi vous avez vécu une telle expérience ou, au contraire, si vous avez toujours voulu atteindre un objectif précis mais que vous en avez été empêché pour une raison ou pour une autre, ou si vous faites partie de ces personnes qui ont dû abandonner de force une école d'art parce que leurs parents n'étaient pas convaincus que l'art pouvait leur offrir un avenir professionnel, je peux vous garantir qu'il n'est jamais trop tard pour apprendre à dessiner.

Si vous êtes prêt, attachez votre ceinture, car avec ce manuel, vous êtes sur le point de faire un fantastique voyage intergalactique dans le monde magique de l'art, en prenant votre crayon.

Vous pourrez enfin être vous-même sans contrainte extérieure et vous apprendrez enfin à libérer cette extraordinaire force artistique qui est en vous. L'art du dessin est une grande "soupape" et, grâce à ce manuel, vous pourrez vous projeter dans une dimension intérieure pleine d'émotions et de défis.

Je vous accompagnerai pas à pas et, en vous guidant exercice après exercice, vous atteindrez rapidement un bon niveau en dessin.

Le manuel est plein d'espaces vides, que la philosophie zen appelle "Yang", et vous ne pouvez pas les laisser vides ; défiez ce vide et dessinez de toutes vos forces. Même le potier a besoin de cet espace intérieur vide, plein d'air et de pensées, pour créer un vase, cet espace conserve l'enveloppe extérieure.

Si, en revanche, vous êtes déjà un artiste et que vous fréquentez une école d'art ou une académie d'art, ou si vous êtes un enseignant, un professeur ou un maître d'art et que vous êtes déjà sur la voie professionnelle, ce livre perfectionnera vos techniques, révèlera de toute façon votre potentiel, et vous pourrez toucher votre niveau technique avec plaisir et enthousiasme d'une manière différente et joyeuse. Vous serez intimement lié aux grands maîtres du passé à travers leurs techniques. Ce manuel sera pour vous un véritable journal secret de l'art.

N'oubliez pas que chaque artiste s'exprime d'une manière très personnelle et distinctive : regardez quelques exemples de dessins de quatre de mes élèves dans les fig. 1, fig. 2, fig. 3 et fig. 4.
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Fig. 1
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Fig. 2
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Fig. 3                                                            Fig. 4
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Comment commencer à dessiner
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La ligne est la racine carrée du dessin

Maintenant que tu t'es totalement immergé dans le monde magique de l'art et que tu as pris contact avec toi-même et avec le manuel, voyons comment commencer un dessin. Commençons par réchauffer nos yeux et faire circuler le sang dans ces derniers et dans notre main qui écrit.

La question qui se pose est la suivante : par où commencer pour dessiner ?

On commence par tracer des lignes simples et des dessins faciles.

Voyons d'abord comment déplacer la ligne pour donner une forme aux choses. La ligne est la racine qui englobe toutes les formes géométriques : carrée, ronde, triangulaire, etc.

Je vais immédiatement vous mettre à l'épreuve. Pour commencer, munissez-vous d'un crayon 2B, essayez d’imaginer le sujet simple composé de deux pommes (voir fig. 5) dans la partie supérieure de la table vide que je vous ai laissée plus loin sur le tableau 1, essayez de tracer les contours des formes de façon précise et continue, en calculant les mesures, les proportions, l'angle des courbes et l'intersection des deux formes en mesurant l'espace vide qui les relie et que j'aime appeler "le coin" (voir l'exemple de la fig. 6 plus loin). Dessinez d'abord deux cercles, puis donnez-leur la forme exacte de la pomme.
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Fig. 5

Comment cela s'est-il passé ? C'était facile ?

Je vais maintenant compliquer un peu les choses.

Je vous invite à dessiner l'autre sujet simple, composé cette fois d'une pomme et d'une poire (fig. 6), mais cette fois avec une difficulté supplémentaire.

Si vous êtes droitier, dans la plupart des cas, vous avez certainement commencé à dessiner en traçant les pommes précédentes dans le sens des aiguilles d'une montre ; si, au contraire, vous êtes gaucher, vous avez certainement tracé les pommes dans le sens inverse des aiguilles d'une montre. Cette fois-ci, je vous propose de faire l'inverse : dessinez la pomme et la poire en inversant le sens naturel de votre tracé ; si vous êtes droitier, dessinez le tracé des deux fruits dans le sens contraire du contraste (sens inverse des aiguilles d'une montre), inversement, si vous êtes gaucher, dessinez les deux fruits dans le sens contraire du contraste (sens des aiguilles d'une montre). Commencez à ressentir l'inconfort et le frottement lors du glissement circulatoire du crayon. De cette manière, vous pourrez déconnecter les habitudes automatiques entre l'esprit et la main. Comme promis, voici un de mes secrets.

Chaque artiste doit être capable de régulariser les mouvements rotatifs du crayon dans toutes les directions et l'orientation spatiale sur le papier.

Concentrez-vous également sur la respiration : lorsque vous commencez à dessiner, inspirez profondément et commencez la ligne initiale ; lorsque vous descendez pour créer la forme courbe du fruit, fermez la ligne en expirant plutôt. Dans certains cas, on peut même retenir sa respiration pendant deux secondes (en apnée), le temps de tracer une ligne extrêmement précise et d'éviter que le même mouvement d'expansion des poumons n'affecte le tracé graphique et ne crée un scintillement, comme le fait un photographe dans certaines circonstances lorsqu'il appuie sur le bouton de l'appareil pour prendre une photo sans provoquer de micro-scintillements dans l'image. Commencez à développer un sens logique et pratique du dessin. Si vous partez de zéro et que vous n'avez jamais touché un crayon, vous aurez peut-être un peu plus de difficultés au début que quelqu'un qui dessine déjà depuis un certain temps, mais ne vous laissez pas décourager par vos premiers essais. Si vous avez besoin de plus d'espace et de feuilles blanches, vous pouvez toujours vous procurer d'autres feuilles en plus de ce manuel, ou vous pouvez utiliser mon "Carnet du dessinateur", qui est utile pour continuer les exercices sur des feuilles spéciales, que vous pouvez trouver sur Amazon. Si, par contre, vous pratiquez déjà ou êtes un de mes élèves et que vous êtes avancé dans la technique, ne pensez surtout pas que cet exercice ne peut pas vous être utile, vous vous trompez. Prenez du recul et faites l'exercice à votre manière, mais faites-le avec intensité et jugement, la différence réside dans la façon dont vous vous mettez en place face au dessin.
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Fig. 6
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L'équation de la conception graphique

Essayons de mieux comprendre la théorie et la pratique de l'élaboration d'un dessin. Regardez l'exemple de dessin schématique de la figure 7 : vous pouvez voir comment les différentes lignes tracées courent le long du périmètre spatial des différents objets, peuvent s'étendre, s'allonger, se courber et se dilater temporellement dans la géométrie bidimensionnelle de la feuille, en définissant une limite graphique logique, tracée par des angles, des vides et des pleins, des plans et des surfaces, qui prennent une consistance physique en modelant la forme du modèle dans le contexte artistique. La ligne devient la racine carrée graphique du dessin : les lignes peuvent être représentées nerveuses ou détendues, rapides ou lentes, fluides ou rigides, fines ou épaisses ; l'artiste doit moduler les lignes comme s'il s'agissait de cordes flexibles prêtes à agir selon nos ordres. La ligne scrute les formes et ouvre le portail cognitif de la conscience du dessin. 
Au fil du temps, j'ai mis au point mon propre système technique fondé sur six commandements de conception, qui composent et développent la structure de la conception selon une séquence précise : 
1. Lecture du sujet 
2. Mise en page 
3. Schéma et axes 
4. Grisaille 
5. Clair-obscur 
6. Détails finaux 
Dans ce manuel, nous nous concentrerons sur les 4 derniers commandements, car j'ai déjà traité les 6 commandements de manière très complète dans le premier livre et je ne veux pas être répétitif. 
Le troisième commandement implique l'étude du motif et de l'axe central, basée sur la physiologie de la ligne et sa géométrie intrinsèque ; cette ligne flexible devient la "quintessence" du dessin. Sur ma chaîne YouTube Disegna & Dipingi, vous pouvez trouver des leçons vidéo gratuites sur ce sujet, comme la vidéo "The Language of Lines", une leçon très intéressante. 
Si vous le souhaitez, vous pouvez vous abonner à la chaîne pour ne pas manquer les nombreuses conférences vidéo que je publie au fil du temps, ou vous pouvez regarder la conférence vidéo immédiatement en cadrant le code QR affiché ici. 
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Lorsque l'artiste doit apprendre à placer correctement les différents éléments qui composent le sujet dans le canal dimensionnel de l'espace géométrique, il doit effectuer une sorte d'"équation graphique" que j'aime appeler "analyse logique de la vision". L'artiste formé est capable de percevoir les formes géométriques dans un ensemble unitaire synthétisé, en les reliant les unes aux autres selon des principes d'équilibre, de taille, de dimension et de proportion. Les lignes de différents types et physiologies sont reliées par une équation graphique précise et calculée, telle que : 
Avant - arrière 
Petit - grand 
En bas - en haut 
Vide - plein 
Confirmant le rôle substantiel dans le développement de la conscience graphique. 

Ainsi, bien dessiner demande un léger effort cognitif initial, mais n'ayez crainte, je vais vous apprendre à orchestrer les formes et les lignes de manière équilibrée, c'est-à-dire à planifier le dessin, à commencer par le point de contact initial, ce que j'aime appeler le big bang avec le crayon. Nous devons comprendre comment disposer les éléments successifs dans l'espace de composition de la feuille, comment choisir le meilleur point de vue sur le sujet et comment créer une profondeur de champ en traduisant une réalité tridimensionnelle sur une feuille qui ne supporte que deux dimensions. 


Manlio Brusatin (historien de l'art et architecte, né en 1943), dans Histoire des lignes, affirme fièrement : "La vie est une ligne, la pensée est une ligne, l'action est une ligne. Tout est une ligne. La ligne relie deux points. Le point est un instant, la ligne commence et se termine en deux instants".
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Fig. 7

Analyse visuelle et logique du croquis

Dans l'univers de l'art, l'esquisse est la genèse du dessin et de la peinture, elle est la colonne vertébrale de l'art de l'architecture, de la sculpture, du dessin et de la peinture. Avant même d'esquisser le contour du sujet, il faut apprendre à le croquer, en l'observant de différents points de vue, en faisant tourner le regard autour du modèle, en se rapprochant, en s'éloignant, en se déplaçant à droite, au centre et à gauche, puis en rassemblant les informations et en les traduisant en un signe graphique.

Au début, les personnes qui veulent entrer dans ce monde sont souvent découragées car elles n'ont pas encore les bases techniques pour pouvoir réaliser un bon dessin. Pourtant, l'art du dessin reste une discipline accessible à tous. Pour ne pas se démoraliser dès les premiers dessins, il faut s'entraîner de temps en temps afin d'acquérir les bases du dessin, ce qui vous mettra en mesure de tracer des traits harmonieux dès le départ. Ce n'est qu'ensuite que vous pourrez progresser. Je peux vous assurer que l'on ne naît pas avec un crayon ou un pinceau à la main.

Le schéma de dessin représente une vision mentale momentanée valable, une sorte de note graphique de la réalité visible, avec laquelle nous projetons sur le papier une manière personnelle et unique de "penser" et d'"observer" avec le crayon. Au départ, il est important de faire un calcul raisonné de notre sujet, une analyse visuelle logique et raffinée : il faut d'abord schématiser le contour, en réduisant la composition en formes géométriques élémentaires, comme le cercle, le carré, le rectangle et le triangle ; ces formes géométriques principales constituent la racine carrée du dessin.

Au départ, la pratique du dessin peut sembler très "mathématique" et "intellectuelle". En effet, nous devons d'abord construire nos dessins de manière "arithmétique", en analysant les bonnes règles de calcul graphique : proportions, tailles et formes du sujet. Ce n'est qu'après avoir intériorisé les premières techniques que l'on peut libérer les lignes de l'emprise et du frein de notre calcul mental, pour enfin faire couler tous les signes comme de l'eau sur le papier et donner toute son expression au dessin.

Je connais beaucoup de personnes qui savent bien dessiner, mais si je leur demande ensuite de faire un croquis ou un schéma du sujet, elles en sont incapables. Certaines d'entre elles passent le cap des exercices de schéma parce qu'elles sont trop prises par le besoin psychique de tracer immédiatement des marques graphiques sur le papier, d'obtenir rapidement des résultats qui les satisfont et les rendent heureuses immédiatement.

J'enseigne toujours à mes nouveaux étudiants à faire des croquis, en leur expliquant l'importance de construire d'abord des formes géométriques (des squelettes), puis de les modeler et de les détailler. Normalement, vous ne trouverez nulle part ailleurs le terme "squelette" comme terme d'étude et comme dessin technique, mais j'aime utiliser des termes spécifiques pour mettre davantage l'accent sur certains concepts clés. En poursuivant l'étude du dessin, regardez l'exemple d'une de mes esquisses au crayon d'une feuille simple (fig. 8) : j'ai squelettisé sa forme, en montrant son intérieur et sa structure géométrique construite avec un pentagone transparent divisé en 5 côtés. Le centre représente son axe central, son centre de gravité, à partir duquel établir et fixer sa symétrie. Essayez maintenant de dessiner la même feuille dans le cadre suivant, en prêtant attention à la forme géométrique du pentagone. Trouvez l'équilibre de composition et la symétrie miroir des côtés gauche et droit en traçant les lignes des veines en les faisant diverger du centre, ou vous pouvez décider de les faire converger de l'extérieur du gabarit vers le centre, c'est à vous de choisir. Jouez avec la conversion bipolaire des lignes, c'est-à-dire que vous pouvez soit commencer le tracé de la ligne à partir d'un point, soit le lancer et lui faire atteindre un certain point ; comme je le dis à mes étudiants : "si ça ne diverge pas... ça converge" (voir l'exemple de l'illustration de la figure 9).

Gardez à l'esprit ce concept clé très intéressant, car nous le développerons plus tard.
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Fig. 8
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Fig. 9
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La matrice secrète du croquis

"C'est votre dernière chance. Si vous abandonnez, vous n'en aurez pas d'autre. Pilule bleue, fin de l'histoire. Demain, tu te réveilleras dans ta chambre et tu croiras ce que tu veux. Pilule rouge, reste au pays des merveilles. Et tu verras à quel point le trou du lapin est profond."

Morpheus, dans le film Matrix

Le secret (la matrice) du dessin, c'est le "contour", c'est une "note visuelle", c'est une "prise de note" de la scène, un dessin encore inachevé avec des signes graphiques sensibles, utiles pour personnaliser et tracer avec quelques taches, coupures de lignes, touches de clair-obscur, le sujet représenté. Il faut s'exercer à observer attentivement le sujet, à voir en synthèse, à projeter sur le papier les masses principales du sujet, éventuellement en louchant légèrement, de façon à réduire le fouillis visuel des détails superflus, en réduisant les formes au plus petit détail. Beaucoup de mes élèves m'avouent qu'ils ont souvent plus de mal à faire un croquis schématique qu'à dessiner d'emblée les contours et les formes complètes du sujet. L'acquisition du contour géométrique des formes est une lente conquête cérébrale. Les anciens appelaient le croquis et le contour "proplasm" ou "adumbratio", la révélation graphique de la pensée secrète transférée sur le papier. Il faut apprendre à observer en regardant les choses telles qu'elles sont et non telles que l'on veut les voir, comme dans le film Matrix. L'esquisse est un indice expressif de l'image observée, un dessin minimal et personnalisé, une signature écrite avec les lignes du dessin, parfois dépourvue de détails significatifs.

L'esquisse est généralement caractérisée par la rapidité et la sensibilité visuelle, par des lignes qui se chevauchent, s'entrecroisent, se regroupent, témoignant de la recherche d'une évaluation adéquate et précise de la réalité observée. C'est précisément à partir de cette dimension graphique que l'artiste libère tout son potentiel cognitif ; un canal de communication direct qui relie la vision secrète de l'artiste à la réalité, un pont de traduction entre le sujet réel et l'esquisse (voir deux exemples d'esquisses de deux paysages à la fig. 10 et à la fig. 11).

Avant de poursuivre les exercices, voyons comment calculer l'équation de la dimension spatiale du sujet à travers la ligne médiane du centre de gravité.
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Fig. 10
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Fig. 11

Le centre de gravité du dessin ou modèle

Nous avons vu précédemment comment l'axe central peut déterminer l'orientation et la symétrie du sujet. Pour approfondir ce point fondamental, nous pouvons maintenant disséquer la ligne centrale en plusieurs parties afin de mieux calculer les distances et les dimensions spatiales (voir l'exemple de la figure 12). La ligne médiane qui équilibre le poids du vase a été disséquée en plusieurs parties afin de relier ses dimensions à celles de la pomme qui se trouve à côté. Essayez de vous habituer à ce concept pivot, imaginez que la ligne médiane traverse le centre de l'objet et essayez de dimensionner ses formes miroirs en fonction de son centre de gravité.

Exercez-vous en réalisant le dessin du vase et de la pomme de la figure 13 sur une feuille extérieure ou sur le carnet du dessinateur et, par une analyse logique de la vision, identifiez les formes géométriques des deux objets, en établissant les relations spatiales entre eux par une observation attentive des espaces vides, appelés négatifs, et des formes pleines, appelées positives, qui jouent au "bras de fer" l'une avec l'autre.
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Fig. 12                                                       
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Fig. 13

Observez les points aveugles et transparents des formes avant et arrière comme je l'ai expliqué précédemment, avec l'identification du clou de girofle (voir l'exemple de la figure 6) ; dans ce cas, remarquez comment la pomme pénètre l'image du vase.

Il fixe les axes centraux et stabilise la force gravitationnelle du centre de gravité des formes. Pour apprendre à dessiner un sujet, il faut partir de sa structure squelettique et de ses axes, puis apprendre comment cette structure est enveloppée et maintenue par le contour, les formes internes et les lignes de tension qui la maintiennent sous tension et fournissent à ses leviers et à ses jambes de force suffisamment d'énergie pour produire la silhouette.

Je vous invite à dessiner ce sujet sur une feuille extérieure ou à le rassembler dans le carnet du dessinateur, car il s'agit d'une étude préparatoire très utile à garder toujours à l'esprit : esquissez la composition, en partant de la première phase de la fig. 12, en se concentrant davantage sur l'axe central, en disséquant les différentes parties pour calculer leurs largeurs et leurs longueurs dans l'espace.

Observez en particulier la forme du "coin" au "point de contact" transparent entre le vase et la pomme (voir fig. 14 indiquée et agrandie par le cercle).

Comme vous l'avez vu jusqu'à présent, il ne suffit pas de tracer deux lignes, il faut analyser simultanément plusieurs éléments dans leur ensemble.

Les éléments et principes de l'art sont : 
- la couleur 
- le contraste clair-obscur 
- les lignes 
- le formulaire 
- l’espace 
- la cohérence 

- l’échelle 
- les proportions 
- l’unité 
- la variété 
- le rythme 
- la masse 
- l’équilibre 
- le volume 
- le sérieux 
- la dimensionnalité 
- la perspective 
- la profondeur 
Tout artiste doit apprendre à dessiner en suivant ces principes d'analyse logique de la vision.  Mais pour l'instant, concentrons-nous sur la composition du motif, l'axe central du sujet et le point de contact du segment ; plus tard, nous verrons également l'application du clair-obscur. 
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Fig. 14

Dans la fig. 15, vous pouvez voir un croquis que j'ai réalisé rapidement pendant un cours de dessin, alors que j'expliquais à un élève comment mettre en place un visage assez rapidement, en utilisant les lignes de guidage centrales et les lignes de section horizontales pour mieux établir les proportions des yeux, du nez et de la bouche. Je me souviens avoir réalisé ce croquis en 5 minutes environ, le temps de tracer et d'encadrer la structure générale du visage, puis d'étoffer le contour et la forme anatomique du visage. Essayez à nouveau de dessiner le croquis du visage de la fig. 15 dans le tableau vide Tab.2 pour vous habituer à analyser la structure graphique à travers les axes principaux, tout comme les axes centraux de la fig. 13.
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Fig. 15
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Dans la figure 16, vous pouvez voir un autre de mes dessins esquissés comme exemple d'une ligne centrale composée d'une sorte de lettre "S" qui se déploie de manière articulée le long de la forme en mouvement du corps humain. La ligne centrale se déploie avec souplesse pour créer la structure dynamique du corps sinueux d’une femme. Essayez de dessiner la même structure anatomique en jouant avec la ligne, sans déplacer le centre de gravité du modèle.
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Fig. 16
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Développement de la conception
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Schématisation des sujets

En introduisant davantage le concept de schéma, nous allons dans ce chapitre nous intéresser plus particulièrement à la manière de schématiser les objets. La meilleure façon d'aborder le dessin schématique est l'étude de la nature morte. Je vais maintenant vous montrer quelques croquis géométriques schématisés afin d'habituer l'œil à traduire mentalement des compositions et d'apprendre à esquisser des dessins provisoires. Regardez l'esquisse de la composition de la fig. 17 : les lignes représentent la matrice géométrique du sujet, mettant en évidence l'ossature des formes individuelles, avant même qu'elles ne prennent un sens. À ce stade précoce, la composition est plate, aprospective et géométrique, encore dépersonnalisée, dépourvue de sentiment et de poésie. Peu importe, notre objectif est maintenant de trouver comment schématiser davantage d'objets dans la scène. Essayez de reproduire le même schéma sur les feuilles blanches du livre, en recherchant davantage la proportionnalisation des formes que le simple sens ou l'expression artistique.

Dessinez avec un crayon 2B ou 3B sur le carré vierge à venir, en vous familiarisant avec les formes géométriques élémentaires. Rappelez-vous qu'il ne s'agit pas d'un retour en arrière, mais d'une avancée technique.

Il s'agit d'un test de la force de votre œil.
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Fig. 17
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Poursuivez les exercices en réalisant les diagrammes d'autres natures mortes, en recherchant les distances entre un objet et un autre, les différentes hauteurs, largeurs et dimensions, en calculant avec la plus grande précision les relations spatiales de toute la composition et le segment qui incorpore deux formes dans une vision de transparence graphique (voir fig. 18). Les zones en pointillés indiquent des formes vides ou pleines incorporées dans d'autres formes, voir l'exemple du petit diagramme en haut à gauche également dans la fig. 18.
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Fig. 18
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Lorsque nous observons une composition de plusieurs éléments, nous devons apprendre à vérifier visuellement les dimensions spatiales de l'ensemble, c'est-à-dire identifier les objets qui avancent et ceux qui reculent, ou, s'ils sont sur le même plan, ceux qui sont les plus grands et ceux qui sont les plus petits, évaluer et mettre en rapport les différentes échelles de taille entre eux ; identifier la perspective, les espaces vides autour des formes et les formes transparentes, c'est-à-dire les formes cachées par d'autres objets, les segments. Gardez toujours ce concept à l'esprit car vous devrez vous concentrer sur ces facteurs clés chaque fois que vous commencerez un dessin.

Le contrôle de toutes ces caractéristiques nécessite un effort cognitif important pour identifier la multitude de lignes imaginaires utilisées pour calculer les longueurs, les hauteurs, les largeurs et les distances entre les objets individuels ; en comparant ces champs spatiaux, vous serez en mesure de tracer les principaux points de référence pour établir et fixer correctement les bonnes proportions.

Prenons d'autres exemples. Regardez le dessin de la fig. 19 : les trois objets ont été "encadrés" en trois formes géométriques élémentaires avant d'être définitivement esquissés (voir l'exemple de la fig. 20). Cette approche schématique permet de simplifier le travail et d'éviter les disproportions ou les déformations spatiales dès le départ ; il vaut mieux corriger à ce stade et non plus tard dans la phase de clair-obscur.

Réalisez le dessin dans le tableau vierge suivant, en construisant d'abord la composition avec les trois formes géométriques, puis en remplissant et en façonnant les formes en les courbant et en les rendant plus reconnaissables. N'oubliez pas de centrer et de briser le centre des objets, comme dans la figure 13 ci-dessus.
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Fig. 19                                        

   [image: ]  

Fig. 20

Observez les quatre autres exemples de croquis (fig. 21, fig. 22, fig. 23 et fig. 24). Essayez de faire les mêmes croquis sur des feuilles extérieures ou sur le carnet du dessinateur, en essayant de calculer les espaces intérieurs et extérieurs des différents objets (voir surtout les exemples de la fig. 21 et de la fig. 22).
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Fig. 21 
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Fig. 22
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Fig. 23
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Fig. 24

Continuez à vous entraîner à dessiner la composition de ma nature morte de la fig. 25, en recherchant la géométrie des différentes figures pour ensuite " façonner " précisément les formes et modeler le sujet en lui donnant un sens. Jouez avec les lignes, changez aussi le sens de circulation de la ligne dans le sens des aiguilles d'une montre/dans le sens contraire des aiguilles d'une montre ou, inversement, dans le sens contraire des aiguilles d'une montre/dans le sens des aiguilles d'une montre. Déplacez le point de départ (big bang) du signe graphique dans la direction opposée défavorable, changez le mouvement et passez le crayon de façon dynamique le long de toutes les formes. Si vous êtes droitier, déplacez-vous dans le sens inverse des aiguilles d'une montre, si vous êtes gaucher, déplacez-vous dans le sens des aiguilles d'une montre, en alternant la direction des lignes, en les espaçant, en les faisant converger ou diverger à partir d'un point de départ différent. Déconnectez mentalement votre esprit et votre main des habitudes et du confort habituel de l'écriture. Retournez le livre et dessinez le diagramme avec un 3B dans le tableau vide suivant Tab. 3 sans trop appuyer le crayon sur le papier. N'oubliez pas d'insérer la carte sous le papier.  Pour améliorer votre apprentissage du diagramme, je vous invite à visionner ma leçon spécifique en accédant au code QR ci-dessous, intitulé "Pratique du dessin de base".

[image: ]

[image: ]

Fig. 25
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3

Dessiner des mains et des pieds

[image: ]

Le code chiffré des formes

Si vous pensiez pouvoir apprendre à dessiner directement en traçant des lignes pleines et précises, construisant les formes réelles dès le premier contact du crayon sur le papier, vous vous trompiez. Eliminez ce faux mythe, les grands maîtres du passé nous ont appris à décoder et à schématiser les formes de base d'abord et à les configurer ensuite en un seul ensemble compositionnel. La meilleure façon d'apprendre à maîtriser le code chiffré des formes est de vous fournir une clé basée sur la composante géométrique, mais cela ne doit pas vous faire reculer. Au contraire, c'est le "secret caché" dans le dessin de l'homme de Vitruve de Léonard de Vinci, l'une des œuvres les plus célèbres au monde (voir l'image centrale de la figure 26), qui représente un homme dont les bras et les jambes sont enfermés dans un carré et un cercle.

Léonard parle beaucoup du thème des "proportions" (proportio) et de la "géométrie sacrée", et représente dans une figure l'Homo Quadratum et l'Homo Circulum.  Sans entrer dans les détails, toutes les choses sont circonscrites dans un code géométrique et, en tant qu'artistes, nous devons avoir la capacité d'observer les choses sous la forme simplifiée de la nature. En bref, pour trouver les proportions correctes des objets, nous devons nous appuyer sur le géométrisme spatial. Léonard de Vinci appelait cela la divine proportion.
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Fig. 26

La meilleure façon de s'entraîner et de s'habituer au dessin schématique est d'observer différents sujets et de projeter leur structure géométrique sur le papier. Avec le temps, vous parviendrez à saisir beaucoup plus rapidement l'essence des choses en privilégiant le raisonnement et la recherche de formes dans la composition.

Configuration des mains

Après les dessins de natures mortes, nous passons à des exercices plus complexes ; dans ce chapitre, nous nous concentrerons en particulier sur les deux éléments les plus significatifs et communicatifs du corps humain, à savoir la main et le pied, qui sont les parties les plus complexes à dessiner. Nous verrons comment schématiser les différents éléments en construisant les formes de manière simplifiée.

Commençons par la partie la plus communicative et la plus difficile à réaliser, à savoir la main. Observez le schéma de la structure du squelette que j'ai réalisé à la figure 27 : comme vous pouvez le voir, j'ai dessiné la main gauche comme une sorte d'échafaudage avec plusieurs lignes de référence. Chaque doigt est subdivisé en quatre osselets, les métacarpiens (partie inférieure) et trois phalanges (partie supérieure) ; à l'exception du pouce qui n'est formé que de trois os (un métacarpien et deux phalanges), les os du carpe sont formés de plusieurs osselets réunis. Dessinez la structure dans le tableau vierge ci-dessous.

Continuez à dessiner la main sur le même tableau, mais cette fois-ci en définissant mieux son squelette, en essayant d'être le plus précis possible dans la configuration des différents os, métacarpiens et phalanges (voir l'exemple de la Fig. 28). Les os du carpe sont les petits osselets regroupés en bas ; il faut d'abord les dessiner avec des cercles, puis construire leur forme angulaire. J'ai créé le squelette de base pour mieux calculer la physionomie des os individuels, dessinez aussi ce schéma pour mémoriser sa structure squelettique et sa mécanique motrice. De plus, il sera plus facile de faire adhérer l'enveloppe cutanée.
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Fig. 27                                                     
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Fig. 28

En plus de l'explication du livre, vous pouvez regarder la leçon vidéo correspondante, où vous verrez, étape par étape, comment construire la structure squelettique de la main. Accès à partir du code QR suivant.
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Poursuivez le dessin de la main, mais cette fois-ci, donnez une texture à la peau en traçant le contour dans le diagramme ci-dessous. Tracez d'abord une ligne centrale à partir du poignet et un rayon linéaire s'étendant jusqu'aux doigts (voir fig. 29), les jointures étant également alignées sur une ligne courbe pour mieux établir la structure osseuse, comme je l'ai également mentionné dans la fig. 27. Vous pouvez également segmenter la forme géométrique de la main comme dans l'image de la feuille précédente de la fig. 8.

Poursuivez le même dessin en donnant du corps à la main, en dessinant tout le contour et en suivant le parcours des os sous-jacents (observer le dessin final illustré à la figure 30). Contournez la structure avec précision, en essayant de profiler la forme physiologique de la main, en respectant les proportions avec les bonnes distances par rapport aux os.
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Fig. 29                                                              
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Fig. 30   

Essayez de dessiner la même main dans le tableau suivant Tab. 4, en essayant d'abord de la dessiner linéairement, puis de la squelettiser, comme si vous la voyiez aux rayons X, et ensuite de conformer correctement toutes les proportions des os individuels liés les uns aux autres. Essayez de regrouper tous les éléments et de les contrôler avec votre regard et votre crayon, puis donnez corps à la main, en ajoutant la couverture de la peau, en délimitant l'ensemble de la structure. Contrôlez toutes les formes géométriques individuelles qui configurent et soutiennent le contour de la main, en essayant d'orchestrer l'équilibre des formes physiologiques, en équilibrant la force des lignes avec l'axe central.

Dessinez toutes les étapes en séquence et créez ensuite une main transparente, en mettant en évidence son squelette interne, comme je l'ai expliqué précédemment en parlant de la vue en couches transparentes. Vous pouvez également dessiner la main droite sur des feuilles externes ou sur le carnet du dessinateur avec le même principe de "transparence". L'important est maintenant de comprendre le système technique avec lequel vous devrez vous entraîner à dessiner d'autres parties, comme les pieds. Apprenez aussi à observer les choses de l'intérieur, comme si vous aviez les yeux à rayons X d'un super héros. Là encore, j'accompagne l'exercice d'une leçon vidéo pertinente, à suivre en même temps que la lecture du livre. Accédez-y via le code QR suivant.
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Articulation et mécanique des doigts

En tant qu'artistes, nous devons également tenir compte de la structure de la main et des mouvements infinis que peuvent effectuer les doigts. Pour représenter ces mouvements, nous devons imaginer les doigts individuels comme s'ils étaient des modules séparés reliés par des points d'appui.

Il faut considérer la mécanique motrice de la main en commençant par les doigts individuels ; chaque doigt développe sa propre force motrice (voir la représentation du doigt en mouvement à la Fig. 31). Le mouvement de chaque doigt consiste en trois leviers composés les uns des autres : le métacarpe reste stationnaire et stable dans la partie inférieure de la paume, tandis que les trois phalanges des doigts se déplacent en chaîne pour produire une action motrice à travers les articulations qui agissent comme des points d'appui (voir l'exemple de la Fig. 31). Vous pouvez remarquer les trois principaux points d'appui qui agissent comme le levier moteur du doigt, voir la structure mécanique du doigt à la Fig. 32. Vous pouvez dessiner le schéma sur une feuille externe ou sur le carnet du dessinateur pour mémoriser la structure du doigt et la garder toujours à l'esprit. Pour mieux étudier la structure articulaire du doigt, vous pouvez accéder directement à la leçon vidéo dédiée à partir du code QR.
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Fig. 31
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Fig. 32

Si vous gardez à l'esprit les principes mécaniques de la main, vous pourrez faire des dessins de la main dans différentes positions. Bien sûr, il ne suffit pas d'étudier un schéma pour apprendre complètement à représenter les mouvements de la main, je vous ai montré comment mettre en place au mieux la forme de la main. Pour vous donner des idées intéressantes, regardez quelques-uns de mes dessins d'étude de la main dans différentes positions dans l'espace (en fig. 33, fig. 34 et fig. 35). Avec le temps, vous pouvez également vous entraîner à déplacer les doigts individuellement dans l'espace. L'important est de commencer par une première étape et de ne progresser qu'ensuite avec d'autres études spécifiques. Vous pouvez essayer de dessiner les études suivantes sur des feuilles externes. Un conseil utile est de prendre plusieurs photos de vos mains dans différentes positions et de vous entraîner à les dessiner. En outre, j'ai préparé une leçon vidéo pour vous permettre d'étudier le dessin et de vous entraîner directement en observant le modèle de la main dans différentes positions, accessible via le code QR.
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Fig. 33
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Fig. 34
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Fig. 35


Main au repos

Dans les dessins précédents, vous avez vu de combien de façons nous pouvions faire des gestes avec la main et communiquer un message précis. Mais voyons maintenant un autre exemple de main au repos. Exercez la structure corporelle de cette main (fig. 36) en essayant de la représenter détendue et expressive, comme si l'avant-bras reposait sur une chaise et que la main se balançait confortablement face à la gravité. Ensuite, essayez de créer un léger clair-obscur en hachurant la main dans le tableau sous le Tab. 5 avec un crayon 4B (voir fig. 37).
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Fig. 36                                                                 
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Fig. 37
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Configuration des pieds

De même, et non moins important que la main, le dessin du pied est également très complexe à réaliser. Dans ce cas également, il est toujours nécessaire de partir du schéma géométrique afin d'exposer immédiatement la structure anatomique du pied et d'être sûr d'établir des proportions correctes. Observez quelques exemples d'études de pieds dans différentes positions dans leur construction séquentielle (voir fig. 38) : comme vous pouvez le constater, le schéma a d'abord été soutenu par des lignes directrices et ce n'est qu'ensuite que j'ai tracé les contours et les ombres.

Les mains représentent l'élément de communication le plus immédiat et le plus significatif, tandis que les pieds soulignent la position du corps dans l'espace environnant, qu'il soit immobile ou en mouvement. Les images valent parfois mille mots. Observez donc les différentes positions des pieds et essayez de vous entraîner à partir de ces exemples. Partez du modèle géométrique et remplissez ensuite avec précision les formes physiologiques, utilisez le tableau suivant Tab. 6. Encore une fois, comme je le dis à mes étudiants, prenez plusieurs photos de vos pieds, puis entraînez-vous à les dessiner, toujours en partant de la forme géométrique.
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Fig. 38
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4

Yeux - nez - bouche - oreilles
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Configuration des yeux

APortons maintenant notre attention sur le visage et voyons comment dessiner les yeux humains, la partie la plus expressive et la plus émotionnelle de la communication humaine. Modigliani a dit : "Les yeux sont le miroir de l'âme". Célèbres sont les yeux énigmatiques et mystérieux de la Joconde de Léonard de Vinci, qui regardent partout et nulle part à la fois, un regard profond mais psychologiquement indéchiffrable.

Pour apprendre à dessiner les yeux, il faut commencer par les bulbes, en les dessinant comme s'il s'agissait de deux balles de ping-pong reliées entre elles et situées à l'intérieur des orbites de la tête. Commencez par dessiner les deux boules en traçant deux lignes transversales, l'une verticale et l'autre horizontale, de manière à croiser le centre, afin de vérifier la direction du regard (la position exacte de la rétine et de la pupille), voir l'exemple de la Fig. 39. Dans ce dessin, nous pouvons voir que la direction des yeux est vers la droite et qu'ils sont légèrement surélevés en haut de notre point de vue. Sans les lignes, nous ne pourrions jamais établir la position exacte qu'ils prennent. Dessinez les deux sphères simulant le déplacement projectif des yeux à droite et à gauche dans la table vide. Entraînez-vous un peu et créez des sphères tridimensionnelles simulant les mouvements des yeux. Vous pouvez vous procurer des sphères en polystyrène et dessiner les deux lignes croisées avec un feutre noir afin de mieux comprendre comment les lignes se déplacent dans l'espace. Veillez à dessiner les deux axes de manière à créer des ellipses qui se terminent exactement à la moitié de la longueur ou de la largeur du cercle, utilisez la petite case du Tab. 7. Je vous recommande de faire cet exercice plusieurs fois sur d'autres feuilles de papier et sur le carnet du dessinateur afin de pointer précisément le centre de votre regard. Je ne comprends toujours pas pourquoi tant de mes élèves, même expérimentés, ne parviennent pas à centrer leurs yeux du premier coup, tant il est vrai que sur ce type de dessin, il n'est pas du tout facile de placer la pupille au centre de l'œil.
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Fig. 39
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Pour mieux comprendre le concept de centrage des yeux, je vous propose de visionner la leçon vidéo dédiée en entrant le code QR ci-dessous.
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Une fois ce stade atteint, vous pouvez ajouter la rétine et la pupille au centre des lignes que vous venez de tracer (voir les images de gauche de la figure 40), en vous entraînant à déplacer graphiquement les orbites individuelles en les orientant en différents points de la feuille. Après un peu de pratique, entraînez-vous à dessiner les deux yeux en parallèle comme s'ils étaient reliés par une tige centrale (voir l'exemple des images de droite de la figure 40), en essayant de déplacer les deux orbites réciproquement dans des directions différentes de l'espace.

Bien entendu, essayez de faire en sorte que les positions des deux yeux soient parallèles de manière équilibrée, sinon la personne aura l'air de loucher. Les yeux orbitent et tournent autour du visage de manière synchronisée, et pour apprendre à dessiner les deux yeux en même temps, vous devrez d'abord vous entraîner à les placer individuellement ; familiarisez-vous avec la physiologie et la perspective des mouvements. Séparément, faites quelques dessins de la rétine et de la pupille uniquement, en essayant de représenter sa forme concave et convexe (voir la rangée de rétines en bas de la Fig. 40) ; pour cet exercice, utilisez la boîte du tableau 8.
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Fig. 40
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Il est évident que les pupilles seules ne peuvent susciter aucune émotion. Pour souligner l'expressivité du regard facial, il faut nécessairement ajouter les paupières ; ce sont les muscles de celles-ci qui vont se contracter et se modifier en fonction du message émotionnel du regard que l'on veut transmettre. Observez l'exemple de la figure 41 : j'ai dessiné la forme de l'œil au-dessus de la sphère orbitale. Faites la même étude sur des feuilles externes, en réalisant d'abord les deux sphères et en dessinant le contour des paupières par-dessus pour établir les bonnes proportions.
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Fig. 41

Poursuivre l'étude des yeux en dessinant les différents schémas de l'œil et de la structure anatomique qui le contient (la paupière), comme dans la fig. 42. Entraînez-vous à faire les yeux dans toutes les directions et de façon spéculaire, en imaginant ou en dessinant également la sphère orbitale reliée aux paupières, en excluant pour l'instant l'intérieur (sclérotique, pupille et rétine) ; concentrez-vous uniquement sur la direction et la perspective du regard du visage. Utilisez l'encadré du Tab. 9 en n'oubliant pas de placer une carte épaisse en dessous et d'attribuer à chaque fois le numéro de l'exercice et le niveau de difficulté afin de suivre votre progression graduelle.
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Fig. 42
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Cette fois-ci, réalisez complètement l'œil, en ajoutant tous les éléments internes (orbite, rétine et pupille), en essayant toujours d'orienter et de centrer la pupille dans les différentes directions, en donnant également un sens expressif au regard (voir Fig. 43). Essayez de percevoir et de saisir l'expression de l'œil individuel et reportez-la sur le dessin dans le tableau suivant, Tab. 10.
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Fig. 43
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Pour compléter l'étude de l'œil, dessinez l'œil frontal simple en suivant les différentes étapes en séquence de la Fig. 44, en commençant par tracer le contour de la peau avec un 2B, puis en éclaircissant la rétine interne avec un 5B et en l'estompant ; insérez ensuite la pupille noire avec un crayon foncé (au moins un 8B) et créez les rehauts avec une micro-gomme, pour faire ressortir la zone maximale en lumière, en utilisant la boîte à succès.
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Fig. 44
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Ce système que je viens de vous montrer offre de nombreuses possibilités de variations perspectives des mouvements oculaires et de représentation émotionnelle du regard. En fonction de la relation des alignements réciproques et de l'angle des lignes verticales et horizontales des deux sphères, il suffit d'ajouter les paupières pour pouvoir créer différents types de regards qui expriment une large gamme d'émotions faciales.

Je vous montrerai un exemple d'un de mes dessins d'œil réalisé à la craie noire et blanche (voir fig. 45), mais pour ce dessin je vous invite à visionner ma leçon vidéo dédiée via le code QR, afin de pouvoir la visionner quand vous le souhaitez et l'étudier en appliquant les différentes étapes montrées sur une feuille externe.
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Fig. 45

Configuration du nez

Poursuivant l'étude anatomique du visage, nous passons au nez, le seul élément qui "émerge" du visage ; c'est certainement la partie la moins expressive, elle ne peut communiquer que de façon minimale par son ondulation ou le type de souffle. Là encore, nous reproduisons la structure du nez en la réduisant à des formes géométriques élémentaires. Voir plusieurs exemples dans la séquence des images (A), (B) et (C) de la Fig. 46. J'ai préféré assembler plusieurs images dans le même plan, afin que vous puissiez vous amuser et varier en sautant d'un exercice à l'autre dans la même case du Tab. 11. Observez le schéma du nez de face et de profil dans l'image (D), essayez de dessiner le même schéma, cette fois en ajoutant et en suivant les lignes de référence pour placer les formes de manière équilibrée, toujours en utilisant le tableau vide plus loin dans le Tab. 11. Un autre défi consiste à dessiner le nez et la bouche de profil : cela semble facile mais ne l'est pas du tout au début, regardez les deux profils de l'image (E) et essayez de les dessiner côte à côte, entraînez-vous jusqu'à ce que vous obteniez un bon résultat. Expérimentez et dessinez le nez sous différents angles, vous pouvez vous retrouver à faire des visages dans des positions inhabituelles, de face, de profil ou de trois quarts de profil comme dans les images successives (F) et (G), ainsi que dans la partie inférieure de la fig. 46.

Étudiez attentivement le clair-obscur appliqué aux images et, en vous concentrant, essayez d'appliquer les mêmes hachures au dessin de vos nez. Observez quelques exemples dans les images (H), (I) et (L) : l'image (L) montre la structure géométrique du nez avant à partir d'un cercle et de trois rectangles joints transversalement pour mieux représenter la courbure de l'os.
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Fig. 46
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Configuration de la bouche

Dessinons maintenant la bouche, certainement la partie la plus facile à réaliser et aussi la plus communicative. Tracez d'abord une ligne centrale, voir l'image (A) de la figure 47, courbez la ligne en forme de "V", puis pliez-la en forme d'"hirondelle" et créez la forme de la partie centrale intérieure de façon symétrique. Créez les parties supérieure et inférieure des lèvres, voir image (B), projetez maintenant la même ligne en la courbant vers le côté gauche de la feuille, voir image (C), puis façonnez doucement les parties supérieure et inférieure des lèvres (D). Il n'est pas difficile d'obtenir un bon résultat immédiatement, il suffit de suivre les étapes dans l'ordre séquentiel et de mémoriser les images. Après un peu de pratique, essayez de dessiner la bouche sans regarder les images dans le livre. Pour faciliter le dessin, vous pouvez composer les lèvres en ajoutant simplement deux cercles en bas et un triangle en haut, voir l'exemple dans les images (E) et (I). Dessinez également les lèvres du côté droit, voir les exemples des images (C2), (D2) et (E2). Améliorez et affinez la forme des lèvres de trois-quarts, voir les deux images (F). Les images (G) et (H), quant à elles, vous montrent mieux comment simuler la perspective et la position des lèvres sur le visage ; pour vous aider à respecter la perspective, imaginez les lèvres comme si elles étaient dessinées sur une feuille plate, puis pliez la feuille pour voir les lèvres courbées comme sur un visage, comme je vous l'ai montré plus haut dans la Fig. 39. Essayez ensuite de dessiner les lèvres sur une feuille plane, puis pliez la feuille pour mieux comprendre leur structure sur le visage. Entraînez-vous à dessiner les lèvres de profil en suivant les lignes de l'image (L), reproduisez une dizaine de dessins pour chaque image présentée ici. Sur l'image (M), vous pouvez également voir un exemple de lèvres claires et foncées avec beaucoup de soin et d'attention aux détails. Essayez de reproduire tous les dessins présentés ici dans le tableau vide sous le tableau 12, en essayant de travailler la forme géométrique des lèvres avec une grande précision et une symétrie équilibrée. Je vous invite à visionner la courte leçon vidéo sur le dessin de la bouche en entrant le code QR ci-dessous.
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Fig. 47
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Configuration de l'oreille

Nous passons maintenant au dernier élément du visage, les oreilles, une partie non expressive puisque nous ne pouvons naturellement pas les bouger et communiquer à travers elles. Il n'est pas aussi facile de les dessiner qu'il n'y paraît car elles sont pleines de protubérances et de dépressions. Les oreilles nous permettent de comprendre immédiatement la position du visage. Voyons la conformation physiologique de l'oreille et comment commencer le schéma. Le nez et les lèvres sont centraux et donc la partie à dessiner est une, par contre les yeux et les oreilles sont deux, donc ils doivent être symétriquement alignés l'un par rapport à l'autre. Voyons comment schématiser facilement une oreille gauche et une oreille droite, en partant de l'observation des six images contenues dans la lettre (A) de la figure 48.

Prenez un crayon 2B et commencez à tracer les premières lignes de base en suivant les figures dans l'ordre et reportez-les dans le tableau vierge ci-dessous Tab. 13. Essayez de créer la spirale de l'oreille en y pénétrant de plus en plus, comme un vortex, jusqu'à son orifice intérieur, le conduit auditif. Pour mémoriser les mouvements des lignes, faites au moins 10 oreilles de chaque côté également sur des feuilles externes, ou bien choisissez l'une des nombreuses formes du carnet du dessinateur pour enregistrer mentalement la forme précise. Dessinez ensuite l'arrière de l'oreille en suivant les cinq étapes indiquées dans l'image (B) : suivez les différentes étapes pas à pas et corrigez les formes si elles ne sont pas précises. Regardez ensuite l'image (C) : vous pouvez voir la forme des oreilles arrière à partir d'une vue frontale. Dessinez les oreilles de face (voir l'exemple de l'image (D)) avec une grande précision, en traçant également le clair-obscur suggéré derrière l'oreille. Terminez le clair-obscur comme indiqué dans l'image (F), en créant d'abord une ombre légère, puis en assombrissant toutes les zones intérieures avec un crayon plus foncé. Continuez en faisant le dessin des deux oreilles jointes comme un papillon, image (E) ; observez très attentivement la surface intérieure avec ses protubérances et dépressions internes en essayant d'être le plus fidèle possible en ajoutant de la lumière et de l'ombre. Enfin, observez l'image (G) et dessinez l'oreille en développant le sens de la tridimensionnalité à l'aide de lignes guides transversales qui enveloppent holographiquement toute la structure. Remplissez entièrement le Tab. 13 vides, mais je vous invite à répéter les dessins plusieurs fois sur des feuilles externes. Vous pouvez accéder à la leçon vidéo plus complexe sur l'oreille à image tridimensionnelle (G) à partir du code QR en bas à gauche, et à une autre leçon vidéo spécifique sur l'oreille frontale en accédant au code QR à droite.

[image: ]                [image: ]
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Fig. 48
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5

Esquisse du visage

[image: ]

L'esquisse du visage

I Il est temps de se dégourdir les poignets et les doigts et de poursuivre l'étude du corps humain, mais cette fois-ci, nous verrons comment esquisser et donner le maximum d'expression artistique à un visage. Je ne vous apprendrai pas à dessiner un visage réaliste de manière classique et standard, mais à faire un visage poétique et expressif, afin que vous puissiez mieux comprendre la valeur technique du troisième commandement en essayant de dessiner les trois esquisses d'un visage, en recherchant la "synthèse graphique" plutôt que le réalisme (voir les images de la fig. 49, de la fig. 50 et de la fig. 51). Comme vous pouvez le constater, les trois esquisses de visage ont été réalisées par touches fugitives de lignes, touches et touches, je ne me suis pas trop attardé sur les détails, je me dégage facilement du regard et du désir passionné de poursuivre les détails.

Si vous savez déjà bien dessiner, je suis sûr que vous avez mis de côté l'étude du contour ou de l'esquisse, mais je peux vous assurer que si vous revenez de temps en temps aux premières étapes du dessin, cela ne vous fera pas de mal, au contraire vous renforcerez l'acquisition des techniques. De plus, dessiner avec l'idée de l'esquisse est parfois plus difficile, car nous devons capturer l'expression du visage avec seulement quelques lignes reliées entre elles. Si, en revanche, vous n'avez jamais dessiné auparavant, vous pouvez défier votre œil et commencer à réaliser des portraits de qualité en vous concentrant davantage sur le contour. Vous disposez de trois feuilles blanches dans les tableaux 14, 15 et 16, utilisez un crayon 4B ou 5B, ils sont suffisamment tendres pour éviter les traits trop nets et trop durs. Dessinez les trois visages en suivant le fil logique de l'esquisse décontractée et sereine, et sans hésitation, tracez les lignes les unes contre les autres comme si elles faisaient partie de votre pensée intérieure. Il faut d'abord fixer les dimensions avec la ligne médiane comme nous l'avons déjà vu dans la fig. 13. N'oubliez pas d'insérer à chaque fois la double carte sous la feuille blanche. Si les dessins que vous avez réalisés ne vous satisfont pas, ne vous inquiétez pas, ce n'est que le début du voyage, avec le temps et une pratique constante vous verrez des améliorations, pour l’instant vous devez comprendre l'importance de l'esquisse et de sa métamorphose graphique. Dans ce cas, vous pouvez refaire les croquis sur d'autres feuilles externes de votre choix. Vous entraînez votre esprit d'observation et développez ce que l'on appelle la "vue".

Êtes-vous prêts ? Prêts, partez ! Prenez votre crayon et commencez.
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Fig. 49
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Fig. 50

[image: ]


[image: ]

Fig. 51
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6

Dessiner des animaux
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Dessiner des animaux

Voici quelques dessins d'animaux que j'ai réalisés, ainsi que quelques étapes de dessin pour faciliter la construction des formes. Pour réaliser ces dessins, vous pouvez retourner le livre et regarder les images des animaux à l'horizontale. Commencez par dessiner le rhinocéros de la Fig. 52 dans le tableau vide Tab.17 en essayant d'utiliser les lignes comme fil conducteur de votre énergie psychique, essayez de faire vibrer les cordes graphiques pour mettre en évidence l'expressivité de la technique.

Faites de même avec les autres images à suivre en fig. 53, fig. 54, fig. 55 et fig. 56 : exercez-vous à contrôler le tracé des lignes en manipulant les contours des formes. Dans les tableaux 18, 19, 20 et 21 qui suivent, je vous laisse vous entraîner pour l'instant, tout en surveillant tranquillement vos dessins. Si vous le souhaitez, vous pouvez également m'envoyer un ou deux de ces dessins pour me montrer comment ils ont été réalisés en les envoyant par courrier électronique à l'adresse suivante : disegnaedipingi@gmail.com.

J'aimerais pouvoir examiner de plus près vos progrès et peut-être les publier sur le groupe Facebook Disegna & Dipingi, avec de nombreux autres dessins réalisés par d'autres lecteurs. Si vous n’avez pas encore rejoint le groupe, je vous invite à le faire dès maintenant pour partager vos progrès et apprendre de nombreux autres utilisateurs. Vous pouvez également obtenir plusieurs images d'autres animaux et continuer à pratiquer ce type de technique vibrante sur d'autres feuilles extérieures. Pour chaque dessin, prenez votre temps, placez la carte sous la feuille et esquissez d'abord la structure générale de l'animal, puis le contour avec plus de précision et de sens. N'oubliez pas de noter à chaque fois le niveau de difficulté que vous avez rencontré pour réaliser le dessin.

Prenez un crayon graphite 3B ou 4B et commencez à relever le défi.
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Fig. 52
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Fig. 53

[image: ]


[image: ]

Fig. 54
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Fig. 55
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Fig. 56
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Accédez à la leçon vidéo pour mieux comprendre comment faire le dessin de l'animal à partir du code QR ci-dessous. 
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Dessiner des figures humaines
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Figure humaine avec formes géométriques

Nous voyons ici une autre méthode de dessin à travers une configuration géométrique équilibrée. Pour cet exercice, voyons comment dessiner une figure humaine repliée sur elle-même, afin de mieux comprendre et acquérir la technique.

Voyons comment mettre en place un corps humain même sans avoir étudié l'anatomie, comment composer la structure en formes géométriques soutenues par une architecture de cercles reliés et enchaînés les uns aux autres (voir l'exemple de la fig. 58), à l'exception seulement du contour extérieur, esquissé fugitivement par quelques lignes droites (voir la fig. 57).

La figure humaine est généralement considérée comme le sujet le plus complexe à exécuter, et c'est effectivement le cas, précisément parce que la structure anatomique s'articule à différents points de jonction, et qu'il n'est pas facile de contrôler les parties qui composent ces connexions.

L'objectif est de développer la capacité à identifier, presque d'un seul coup d'œil, les formes principales de son ensemble, mais aussi de se libérer du préjugé qui consiste à considérer d'emblée la figure comme une structure comportant trop de sections difficiles à appréhender.

Si vous partez du bon point de vue, vous pourrez vous aussi dessiner des figures humaines. Je vais vous expliquer comment dessiner un corps humain sans passer nécessairement par l'étude préalable de l'anatomie musculosquelettique.

Munissez-vous d'un crayon de couleur sanguine non crayeux, de tonalité "rouge", ou, si vous préférez, dessinez toujours avec un crayon graphite 2B ou 3B. Après avoir esquissé le contour extérieur de la silhouette générale, comme dans la fig. 57, observez la fig. 58 et commencez à géométriser et à dessiner les 3 cercles alignés sur le même plan structurel que la figure du Tab. 22 ; essayez de saisir et d'unir de façon équilibrée les proportions anatomiques de la tête, de la partie supérieure du torse et de la hanche, en les dessinant en calculant précisément les dimensions de chacune d'entre elles.

[image: ]       [image: ]

Fig. 57                                                           Fig. 58

Poursuivez le dessin en traçant le profil du visage, les formes du torse et du bras en avant, la poitrine et les épaules (voir fig. 59 et fig. 60). Continuez jusqu'à ce que les proportions et les relations spatiales soient correctes ; si vous ne voyez pas les formes correctes, effacez et ajustez mieux.
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Fig. 59                                                  Fig. 60


Entraînez-vous sur le profilage et les finitions des formes structurelles du corps, en commençant par séparer les parties anatomiques de l'omoplate, de la hanche et de la jambe (voir fig. 61).
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Fig. 61

Schématisez ensuite la structure anatomique du bras et des jambes en soulignant géométriquement les silhouettes par des formes élémentaires (triangles et rectangles), tout en respectant les proportions (voir fig. 62), et en étoffant progressivement les formes du sujet, les rendant douces et courbes (voir fig. 63).
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Fig. 62                                               Fig. 63

Dans la phase finale du travail, les formes géométriques sont utilisées pour orienter la structure anatomique courbe sur elle-même. Dessinez maintenant les jambes, la main arrière et la chaise, en définissant précisément les formes (fig. 64). Modifiez le dessin avec de la couleur ou de la mine de plomb, en renforçant le contour par une pression de la pointe de l'outil sur le papier. Terminez le travail en traçant les doigts de la main, l'omoplate, les côtes, les muscles du bras et les jambes, puis sculptez les formes (voir fig. 65).
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Fig. 64
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Fig. 65

Voici le résultat final de la fig. 66 : le dessin respire l'énergie et la vivacité. Observez les lignes qui flottent dans la zone entourant tout le profil de la figure, elles semblent représenter l'écho graphique du dessin, toujours palpitant et gravitant autour de la figure humaine, jusqu'à ce qu'elles s'évanouissent dans l'air comme du graphite évaporé.
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Fig. 66


Dans la figure 67, vous pouvez observer la façon dont j'ai squelettisé la figure humaine dans une configuration géométrique élémentaire. La figure 68 montre une figure entière, debout, articulée par diverses formes géométriques reliées entre elles pour simuler une personne en mouvement.

[image: ]  

Fig. 67                                                     
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Fig. 68

J'ai préparé une leçon vidéo sur cette conception pour vous montrer comment construire la structure de la conception directement à travers les lignes directrices.
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Dans cette esquisse au fusain d'une figure féminine (fig. 69), j'ai également exploité le schéma de composition géométrique en linéarisant les formes ; en outre, j'ai composé la structure avec des modules pour mettre en scène les différentes parties du corps humain de manière plus précise, comme dans la fig. 68.

Les hachures sont caractérisées par de rapides - permettez-moi l'expression - "coups de fouet" de lignes droites et acérées, qui façonnent et anatomisent le corps de la femme pour renforcer l'expression artistique. Si vous le souhaitez, essayez de schématiser le dessin de la femme en traduisant l'image en formes géométriques.

[image: ]

Fig. 69


Cet exercice permet de transformer un dessin carré et arithmétique en un dessin poétique et expressif. Voyez l'exemple de la figure humaine de la fig. 70 que j'ai réalisé en suivant un schéma pour saisir les proportions anatomiques à partir de la position spatiale des différents modules géométriques. Bien que le dessin soit rigide et mécanique et pourtant diligemment mis en place avec une architecture équilibrée de lignes, il respecte correctement toutes les proportions anatomiques humaines. L'esquisse de la fig. 71 représente toujours une figure humaine, mais cette fois-ci, elle a été réalisée directement avec des lignes courbes et sinueuses, sans le schéma de base : j'ai tracé les lignes sur le moment, la figure arrondie semble plus expressive et plus raffinée, même si le dessin est toujours incomplet. Entraînez-vous sans relâche, comme un sportif en début de parcours : vos mouvements seront "raides" et "maladroits", mais avec le temps, grâce à des exercices d'étirement appropriés, vous finirez par être capable de faire des mouvements gracieux, rapides et fluides.

Tous les exercices que je vous ai proposés jusqu'à présent correspondent à des étirements du dessin. Dans ce contexte, je deviens votre entraîneur artistique personnel. Essayez également de dessiner les deux personnages féminins sur des feuilles externes ou sur le carnet de croquis.

    [image: ]                                   [image: ]

Fig. 70                                                                  Fig. 71
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Éclosion technique
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Le mouvement cinétique du crayon

L e moment est venu de retrousser les manches de nos chemises et de libérer les mouvements de nos mains. Ouvrez et fermez vos mains rapidement et frottez-les l'une contre l'autre pour faire circuler le sang dans vos doigts, prenez votre crayon et voyons comment hachurer les marques graphiques.

Après avoir compris le concept clé de l'esquisse et du dessin, pratiquons maintenant les différents types de hachures au crayon, afin de développer la sensibilité manipulatoire des doigts nécessaire pour régulariser et coordonner les mouvements de l'instrument tout en contrôlant la position dans toutes les directions et dans n'importe quel rythme d'exécution. La main avec laquelle on saisit le crayon doit être détendue et souple, afin de maîtriser de nombreuses variables de mouvement lors de l'exécution d'un dessin. La pointe cunéiforme du crayon doit être "aiguisée", c'est-à-dire précise, nous devons nous déplacer en suivant un parcours visuel à travers le "point de contact" entre l'œil et la pointe. Avec le crayon, on peut faire de nombreuses variations de mouvement, même dans une fourchette étroite. Il faut tenir le crayon comme un jongleur et, à cet égard, il existe un jeu qui implique les mains et les doigts, appelé pen spinning ou pen mawashi : le jeu consiste à faire tourner un stylo en le manipulant entre les doigts, en essayant de coordonner les mouvements de rotation pour réaliser des mouvements spectaculaires appelés "tricks" ; regardez l'instrument de la fig. 72 utilisé pour s'entraîner, une sorte de stylo à double pointe équilibré avec précision. Ce jeu a connu un tel succès qu'on organise même des championnats ; sur YouTube, on peut voir plusieurs vidéos sur la façon de l'utiliser.
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Fig. 72

De la même manière que nous devons le faire avec notre crayon, nous devons le tenir sans le serrer trop fort, nous devons le "soutenir" plutôt que le tenir, essayer de le manipuler un peu en essayant de le faire passer entre nos doigts sans le faire tomber ; vous pourriez même envisager de faire tourner le stylo pour vous exercer davantage et trouver un exutoire créatif. En dessinant et en faisant glisser le crayon d'un côté à l'autre de la feuille, vous pouvez explorer les différentes prises que vous pouvez utiliser, vous entraîner et expérimenter.

Le troisième principe physique de la dynamique nous dit que selon le degré de pression que le crayon exerce sur le papier, il y aura une réaction égale et opposée sur le crayon, qui cassera la pointe si elle est trop intense. La pointe du crayon est comme la pointe du sismographe, elle capte toutes les petites variations de nos mouvements et de nos émotions : si nous sommes tendus et nerveux, la pointe peut appuyer trop fort et sillonner le papier ou même se casser ; si nous sommes détendus, au contraire, nous pouvons même effleurer le papier pour tracer des marques graphiques presque en dessous du seuil absolu du visible. Quoi qu'il en soit, chaque personne a son propre niveau de perception, tout le monde ne voit pas de la même manière, certaines personnes sont capables de percevoir même de très légères tonalités sur une feuille de papier, d'autres non. La vue peut grandement influencer la valeur tonale que l'on souhaite obtenir. Comme je l'ai déjà dit, le crayon est comme un canal de conduction, à partir duquel nous transmettons notre énergie pour la propager le long de toutes les lignes tracées sur le papier.

Les hachures permettent d'obtenir un réseau de liens linéaires, que j'appelle "treillis", que chaque artiste doit savamment uniformiser en suivant généralement une trajectoire précise sur le papier pour créer un certain niveau de valeur tonale, voir l'exemple dans le graphique de la fig. 84.

Chaque mouvement circulatoire ou linéaire du crayon est conditionné par l'amplitude variable de la portée avec laquelle nous déplaçons notre poignet et notre main dans l'espace du papier sur lequel nous projetons les signes graphiques. Si Beethoven, Mozart et Chopin ont pu créer des compositions musicales aussi harmonieuses et spectaculaires, c'est parce qu'ils ont su danser et faire courir leurs doigts avec une telle fluidité et une telle rapidité sur le clavier que le spectateur ne percevait aucun intervalle de notes entre une touche et la suivante, leurs doigts se fluidifiant dans leurs mouvements comme un filet d'eau qui franchit tous les obstacles de la tension physique et mentale.

Avec de l'entraînement, même le dessinateur peut manœuvrer le crayon et déplacer les lignes avec fluidité dans l'espace blanc du papier, sans arrêts ni pauses. Compte tenu de la polyvalence du crayon et de la variabilité de sa tenue, chaque artiste peut faire face à un nombre varié de signes graphiques, chaque ligne peut subir des modifications différentes selon l'angle, la pression, la finesse de la mine, le rythme et la vitesse d'exécution, la longueur de la tige, ce qui peut déterminer le tracé et le caractère expressif d'un dessin. Pour mieux entrer dans le concept du mouvement cinétique du crayon, j'ai réalisé un dessin pour mieux vous immerger dans la scène (voir fig. 73) : l'image représente la variabilité moto-temporelle que la main peut effectuer dans l'espace du papier, tout comme un chef d'orchestre danse dans les airs avec sa baguette pour diriger les musiciens.

Ces mouvements peuvent affecter la trace graphique du dessin, certaines lignes peuvent être tranchantes comme une lame de rasoir, d'autres épaisses, dentelées et vibrantes, d'autres encore en pointillés ou mélangées. Encore une fois, si vous voulez approfondir cette question, je vous invite à lire les premiers chapitres de mon premier livre. Dans certains cas, nous devons "jeter" les lignes, au sens physique du terme, pour libérer toute l'énergie, en déroulant rapidement les lignes et en les projetant le long du dessin, comme s'il s'agissait de cordes. Les grands maîtres du passé avaient un style unique et personnel, grâce auquel, par un jeu équilibré de lignes, leurs dessins prenaient un aspect puissant et mystérieux, avec un modèle stylistique précis, et aujourd'hui nous pouvons reconnaître l'auteur de chaque œuvre à distance et en un clin d'œil.

Chaque ligne créée par le crayon crée un espace, sur lequel se développe la grille de clair-obscur, à l'intérieur de laquelle gravitent les mouvements dynamiques de la baguette de bois, sur laquelle se configure le motif du dessin.

[image: ]

Fig. 73

Types d'éclosion

Dans ce chapitre, je vous propose différents exercices sur les hachures, pour apprendre à gérer et à contempler habilement chaque geste graphique en contrôlant les mouvements de la pointe du crayon, en l'utilisant aussi bien latéralement que frontalement. Lorsque l'on commence à aborder l'art du dessin, il n'est pas facile au début de gérer toutes les règles simultanément, il faut créer le schéma de composition en ajustant la taille et les proportions des objets individuels et appliquer simultanément les hachures. Il faut tenir compte des différentes hachures, de l'ordre et de la direction variables des lignes, apprendre à contrôler et à orienter les mouvements d'exécution du crayon, ajuster la pression, moduler la rotation en tournant la pointe vers la droite ou la gauche pendant que le crayon glisse sur le papier et en même temps analyser la structure géométrique du modèle. Un excellent conseil pour réaliser les exercices suivants est d'utiliser un crayon avec une gomme à l'extrémité supérieure (voir fig. 74), afin de ne pas perdre de temps à ramasser la gomme à chaque fois que l'on dessine, si l'on doit effacer des erreurs en vitesse, il suffit de faire basculer la tige dans la direction opposée.
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Fig. 74

En bref, il faut apprendre à maîtriser le crayon et à en faire le prolongement de sa main, en l'imaginant s'enraciner dans le tissu nerveux, comme s'il s'agissait d'un sixième doigt. Il faut percevoir la baguette de manière sensible et y projeter toute son attention mentale comme un faire zen, comme je vous l'ai dit au début du livre, en imaginant une lumière bleue sortir de la baguette de bois.

Dans certains cas, lorsque nous dessinons, la pointe du crayon descend rapidement et lourdement vers le papier, dans d'autres cas elle se détache et décolle du papier pour effleurer la surface et tracer des lignes légères et effleurâtes comme un flamant rose qui vole au ras de l'eau. Il faut apprendre à contrôler l'amplitude du geste en se déplaçant d'un point à l'autre du dessin. Vous trouverez plus d'informations à ce sujet dans le chapitre 9 de mon premier livre.

Pour commencer, je propose un premier exercice spécifique pour apprendre à contrôler et à maîtriser le mouvement cinétique du crayon, en essayant de régulariser harmonieusement le schéma de pression de la pointe tout en traçant différentes lignes sur la surface, à la fois verticalement et horizontalement, en utilisant la pointe frontale du crayon (fig. 75).

En partant de l'exercice supérieur des lignes ondulées, essayez d'alterner et de coordonner la pression du crayon en contrôlant l'intensité tonale par la modulation graphique du trait (d'abord fin, puis épais), en créant un effet de vagues claires et foncées. Reproduisez l'exercice dans la case blanche suivante, en haut de la feuille du tableau 23.

L'exercice ci-dessous (au centre de la fig. 75) comporte le même signe graphique, mais cette fois vous devez utiliser le côté du crayon, pour faire un trait fin et un trait épais, en changeant à chaque fois la direction de la pointe, d'abord frontalement puis latéralement en oscillant entre les mouvements. Essayez de ne pas vous bloquer, faites les différents traits dans la continuité sans freiner brusquement. Utilisez une prise détendue et souple. Faites de même avec le troisième exercice (en bas de la figure 75), en créant une ligne droite horizontale avec la pointe avant, puis en courbant la pointe sur le côté pour tracer des courbes épaisses.

Alternez et ajustez la taille des lignes en fonction de la pression et de l'inclinaison de la mine. Là encore, si vous voulez vous entraîner davantage à ce type d'étude, procurez-vous d'autres feuilles extérieures, en notant le type d'exercice et la page correspondante dans le livre, ou utilisez les différentes formes de hachures dans le carnet du dessinateur.
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Fig. 75
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Continuons avec les exercices de hachures en regardant la fig. 76 : En gardant la pointe du crayon inclinée et bien taillée, hachurez avec le côté de la mine, en suivant les différents exercices du Tab. 24 présentés ici. Jouez avec les lignes en créant des lignes droites croisées, créez des formes géométriques l'une dans l'autre (cercles, triangles, carrés, etc.), des lignes ondulées et en zigzag ; amusez-vous et exercez-vous avec le côté du crayon. En ce qui concerne les différents types de pointes de crayon, vous pouvez regarder une intéressante leçon vidéo sur ma chaîne YouTube "Disegna & Dipingi" à ce sujet, intitulée "How to use drawing pencils - The various leads", ou en cadrant le code QR suivant et en y accédant immédiatement.
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Effectuez les exercices sans précipitation, ne faites pas du Speedy Gonzales, prenez au moins 5 minutes, essayez de sentir le mouvement de la mine pendant l'exécution circulaire des lignes.
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Fig. 76
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Dessiner en louchant

Ce type de hachures que nous venons de voir est large et doux, ce qui permet d'être léger et concis dans le trait et de produire des dessins sensiblement délicats avec une vision presque floue. Essayons de comprendre comment ce type de hachures peut être utilisé en dessin.

Agissons...

Lorsqu'ils veulent prendre une photo, les photographes placent souvent leurs mains devant leur visage, le pouce et l'index tendus en biais pour former un rectangle, c'est-à-dire qu'ils "cadrent" la scène pour sélectionner le meilleur sujet, le plus intéressant (voir l'exemple de la figure 77), ou ils plissent les yeux pour rechercher les "masses volumétriques" plutôt que les détails des choses, en rejetant les informations superflues moins intéressantes.
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Fig. 77

L'artiste, au premier abord, doit davantage rechercher les volumes de la composition, en recourant à un clair-obscur synthétique et abrégé. Il doit d'abord réduire les éléments de la scène à une synthèse, puis réaliser une "esquisse" provisoire, avant de passer au dessin ou à la peinture. L'artiste doit analyser visuellement la volumétrie, les points de perspective, les relations spatiales, les équilibres, les asymétries, le clair-obscur ou la couleur dans son ensemble, afin de créer une composition équilibrée et harmonieuse. C'est ce que j'ai fait dans les dessins suivants.

Regardez, à titre d'exemple, quelques-unes de mes esquisses au crayon, réalisées avec le côté de la mine (fig. 78 et fig. 79) : en utilisant le même schéma ondulatoire que précédemment, essayez de dessiner les mêmes sujets en essayant de saisir davantage l'essence de la synthèse graphique plutôt que de chercher la définition. Utilisez le côté du crayon et sculptez les marques graphiques comme s'il s'agissait de coups de ciseau imaginaires, en modulant la pression et la trame des hachures.

Donnez une cadence tonale précise aux différentes zones du sujet, en marquant chaque hachure, en variant l'enchevêtrement des lignes, en soulignant les moindres contrastes entre le clair, la demi-teinte et le foncé.

Même si l'espace pour dessiner les deux sujets est réduit, cela n'a pas d'importance, il s'agit d'une étude consacrée à la recherche de l'essentiel du sujet et donc à la restriction du champ de vision. Cet exercice est une occasion précieuse de vérifier comment une variation minimale de la pression, de l'angle du crayon, de la largeur ou de la longueur du trait est décisive pour donner la morphologie souhaitée à un arbre, sans négliger la précision des détails généraux.
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Fig. 78                                                       
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Fig. 79
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Faites de même en pratiquant le dessin du paysage de la fig. 80, en essayant de contrôler et d'équilibrer les "coups de pinceau" du dessin : coup de pinceau après coup de pinceau au crayon, construisez l'espace de composition des montagnes et des maisons en bas, sans trop entrer dans les détails. Bien que nous utilisions le crayon, j'aime jouer avec les mots et je préfère dire "coups de pinceau", mais cela vous fait prendre conscience de l'importance que vous devez avoir lorsque vous tracez les marques graphiques sur le papier. L'objectif n'est pas de produire un dessin défini et réaliste, mais plutôt de faire travailler votre cerveau, de vous donner une plus grande liberté d'expression, en vous concentrant particulièrement sur les traces graphiques, en variant l'angle d'action et le mouvement exécutif du crayon sur la feuille.
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Fig. 80
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9

L'alphabet logique des lignes
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La physionomie de l'éclosion

Dans le chapitre précédent, nous avons vu comment la ligne peut varier en épaisseur au cours de son tracé. Il nous appartient de pouvoir en contrôler le tracé au cours de l'exécution d'un dessin, en variant également la longueur : trait court, moyen ou long ; et le rythme : rapide, en escargot, à vitesse moyenne et foudroyant comme les claquements félins d'un guépard. Dans ce chapitre, nous verrons comment la ligne possède son propre "alphabet graphique" intrinsèque.

Comme vous l'avez vu dans les dessins de paysages précédents, en inclinant la mine sur le côté, les lignes peuvent avoir une épaisseur différente : plus on incline la mine, plus les traits paraîtront épais, larges et légers ; au contraire, en plaçant la mine verticalement, on n'utilisera que la pointe, et donc le trait sera plus fin, plus précis et marquant. En plus de l'inclinaison, il est possible de varier la pression de la mine sur le papier pour déterminer l'intensité tonale du trait.

Le trait peut s'estomper progressivement de fin à épais et vice versa, de cette façon vous apprendrez à moduler et à contrôler de manière significative la pression du crayon.

Les lignes tracées dans une grille peuvent avoir des trajectoires et des physionomies différentes : 
- circulatoire 
- ronds-points 
- balayages 
- lancé 
- cloué 
- bouton-pression 
- glissé 
- glissements 
- ski 
- fluctuant 
- en pointillés 
- dynamique 

Lorsque nous dessinons le crayon, il peut également avoir son propre ordre temporel et donc : 

- accélérer ou décélérer 
- freiner brusquement 
- créer des frictions et des résistances 
- sauter, effleurer le papier, voire le marquer, etc. 

En même temps, les lignes peuvent être étendues sur plusieurs niveaux : 

- stratifier 
- diviser 
- unifier 
- croiser 

- proliférer 
- espacement et mélange 



Chaque ligne et signe graphique peut s'élancer d'un point à l'autre de la feuille de manière rasante ou volante ; selon le degré d'inclinaison, de pression, de parcours et de vitesse d'exécution, on peut obtenir des résultats différents, tout comme un batteur manipule avec fluidité ses deux baguettes pour obtenir continuellement des timbres sonores différents. Les hachures qui apparaissent dans le dessin sont représentatives du style et de l'univers intérieur de l'artiste. Chaque hachure a sa propre physionomie et sa dimension physique dans l'espace du dessin (voir les exemples d'épaisseur et de texture des hachures à la Fig. 81). Vous pouvez reproduire la même hachure sur une feuille extérieure pour commencer à vous exercer dans un espace restreint.
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Fig. 81

La meilleure façon d'apprendre à développer le concept de hachures est d'expérimenter différentes textures : s'entraîner à orchestrer les signes graphiques et à les rendre harmonieux.

Essayez de faire de nombreuses variations de mouvement dans une gamme de mouvements large ou très étroite. La longueur et la progression de la ligne témoignent de l'action effectuée par l'artiste dans un laps de temps changeant, la ligne répond en permanence à nos sollicitations physiques et mentales. Pour faire vibrer une ligne, il faut l'imaginer comme une corde de guitare ou de harpe : pour déclencher le concept de "vibration graphique", on peut fantasmer un peu et imaginer "pincer" ces cordes, pour créer une fréquence d'énergie ondulatoire, comme si les lignes étaient secouées par un mouvement brusque de la main et que les micro-ondes produites se manifestaient de manière réactive sous la forme d'une "caisse de résonance" qui transmet sa vibrationalité vers les limites du contour du sujet, en bordure de l'espace extérieur de l'arrière-plan. Regardez l'un de mes exemples de dessins au fusain (fig. 82) : il semble que les lignes rebondissent acoustiquement sur le dessin de la statue, donnant un sens psychologique à la vibration de l'onde de choc sur le contour
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Fig. 82


Morphologie des lignes

Avec cette technique, nous "façonnons" notre personnalité et notre style en explicitant les limites psychologiques et en donnant de la poésie à nos dessins, qui n'apparaîtront pas statiques et monotones. Dans le premier livre, j'ai parlé de la ligne comme de l'autographe de la personnalité ; les œuvres des grands maîtres du passé se distinguent précisément par le timbre graphique de la ligne, qui détermine un style personnalisé. Pour mieux comprendre, je vous invite à regarder certains de leurs dessins dans des livres d'art ou sur Google images. Des artistes comme Rembrandt, Michel-Ange, Léonard, Titien, Tintoret, Goya, Van Gogh et bien d'autres : remarquez comment leur style se différencie par le type de morphologie de la ligne déplacée au crayon ou au fusain.

La ligne est le "point de contact" entre l'intérieur et l'extérieur du modèle, entre la matière physique de l'objet et le vide spatial qui le remplit. Les lignes sont le canal exploratoire d'un sujet, elles définissent et circonscrivent une limite dimensionnelle physique. Selon une analyse de valence psychologique ou physique, on peut dire que la ligne est la trace émotionnelle de la personne qui la crée. Plus loin, je continuerai à vous apprendre comment secouer les cordes des lignes pour créer une réverbération graphique dans les dessins.

Lorsque le dessinateur débutant commence à explorer les possibilités de déplacement spatial du trait, avec la pratique et le temps, il sera capable d'exercer un contrôle oculomoteur précis et d'orienter le trait et de le diriger de n'importe quelle façon sur la feuille (voir l'exemple de la fig. 83).

Chaque ligne tracée peut simuler une action physique réalisée dans le temps. L'artiste, et en particulier le caricaturiste, peut exprimer un mouvement graphique accompagné d'un son onomatopéique comme le passage d'une voiture ("vrrrrummm !") : c'est aussi le jeu auquel se livrent instinctivement les enfants. La dynamique graphique du trait prend le dessus dans l'imaginaire du dessinateur et de l'artiste en général.
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Fig. 83

Pour maîtriser vos lignes et vos hachures, je vous invite à faire quelques exercices plus spécifiques et à y consacrer un peu de temps avant de poursuivre la lecture du livre. Commencez par échauffer votre œil et briser la glace du papier blanc. Prenez un crayon 2B ou 3B et concentrez-vous en traçant des lignes simples l'une sur l'autre de manière régulière et fluide, en essayant de maintenir gestuellement la même pression et la même vitesse sur toute la grille du tracé (voir l'exemple de la fig. 84). Faites glisser le crayon comme un pendule, de gauche à droite et vice-versa de manière régulière et diagonale dans le cadre suivant sans détacher la pointe du crayon du papier. N'oubliez pas d'insérer une carte derrière la feuille et de créer votre "treillis".

Faites de même dans la deuxième case vide : créez des lignes nettes et décisives, mais en même temps spontanées et douces. Cette fois-ci, concentrez-vous davantage sur le geste graphique puisque vous avez déjà mémorisé le mouvement du crayon, déplacez votre attention des lignes vers le geste. Essayez de dénouer les tensions musculaires du poignet et des doigts, détendez les muscles de la main et de l'avant-bras. Vous ne disposez que de deux cases pour cet exercice, alors canalisez toute votre énergie sur la pointe du crayon et agissez comme si vous étiez en train de méditer. Je vous invite à faire le même exercice également sur des feuilles extérieures ou, si vous en avez un, sur le carnet de dessinateur en remplissant au moins vingt cases différentes que vous trouverez à l'intérieur de celui-ci.
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Fig. 84
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Imaginez maintenant que vous tirez une ligne de la grille précédente et, comme s'il s'agissait de coton, essayez de manipuler sa forme linéaire pour voir comment elle peut se déplacer dans l'espace. En gardant cette imagination, passez aux exercices suivants. Passons aux hachures nettes et précises. Tout d'abord, tracez quelques lignes lentement et systématiquement, en les intercalant afin de comprendre le parcours et la direction physiologique des lignes. Observez les différentes dynamiques des lignes de la figure 85 et tracez les mêmes lignes (A, B, C, D, E, F, G, H, I) dans les cases vides suivantes, en variant également la direction, comme vous pouvez le voir sur les images. Vous pouvez choisir de les tracer dans le sens des aiguilles d'une montre ou dans le sens inverse, d'en haut ou d'en bas, de droite ou de gauche, familiarisez-vous avec ces lignes. Souvent, même les dessinateurs les plus expérimentés ne s'attardent pas sur ces détails, mais il est important de procéder dès le départ à une analyse logique de la physiologie des lignes afin de développer cette aptitude pratique indispensable pour projeter nos émotions et nos pensées dans le dessin.
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Fig. 85

Dessinez les mêmes lignes dans les différentes cases ci-dessous, observez et créez des lignes savamment contrôlées et raisonnées en suivant les hachures de la fig. 85 et développez des hachures intellectuelles, pas seulement instinctives et impulsives. Articulez et explicitez visuellement chaque ligne, étudiez l'alphabet du dessin, intériorisez les mouvements en recherchant plus de précision et d'orientation spatiale. Concentrez-vous sur le mouvement et la forme ordonnée du dessin. N'hésitez pas et ne flanchez pas, réalisez des lignes sans bégayer graphiquement.
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Hachures croisées

Nous poursuivons les exercices de développement technique des hachures en recherchant la précision du geste graphique et l'organisation des différentes lignes dans l'ensemble unitaire. Les différentes lignes parallèles sont appelées "hachures", c'est-à-dire des lignes disposées les unes à côté des autres de manière parallèle et ordonnée et légèrement espacées, utiles pour remplir une zone du dessin, pour régulariser le ton en fonction de leur degré de largeur, de longueur, d'espacement et d'épaisseur de trait (voir exemple de la Fig. 86). Les vides internes créent une sorte de brillance chatoyante et peuvent varier selon nos besoins.
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Fig. 86

Comme je l'ai mentionné précédemment, si des lignes pointillées sont visibles dans le dessin, elles peuvent amplifier l'effet visuel de la profondeur et aider à voir les petits changements dans les plans de perspective de l'objet représenté.

Plus les lignes sont rapprochées, plus la zone en pointillés apparaît compacte (comme dans la fig. 94 ci-dessous) : si l'on comprime les lignes en les rapprochant de façon homogène, elles n'apparaissent pas individuellement et l'observateur ignore les "lignes" et voit le dessin avec des zones de clair-obscur d'une tonalité totalement uniforme (voir l'exemple de la fig. 87 et le dessin de la fig. 88).
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Fig. 87                                                         
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Fig. 88

Si, au contraire, nous croisons les lignes, nous créons une texture dynamique et très intéressante. Observez l'exemple des hachures croisées et entrecroisées de la figure 89, puis essayez de faire de même dans les cases suivantes, créez différentes hachures en modulant et en intercalant chaque ligne individuelle, puis faites se fondre les différentes grilles les unes dans les autres.

Ce type de hachures croisées et entrecroisées se caractérise par un motif composé d'une série de lignes parallèles qui se succèdent de manière ordonnée et qui, en s'entrecroisant, créent sommairement la construction du clair-obscur dans un dessin.

Ce type de hachures est le plus complexe, créant un effet graphique de "scintillement", comme si les teintes alternaient entre zones claires et zones sombres en fonction du nombre de lignes juxtaposées et en fonction des plans superposés. Les lignes peuvent se développer sous n'importe quel angle et avec n'importe quelle épaisseur, alors expérimentez et changez les angles des lignes dans les différents cercles du tableau suivant pour créer différentes grilles de clair-obscur.
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Fig. 89

L'emplacement des lignes individuelles doit être pondéré de manière à ce que la grille dans son ensemble ait un sens logique et soit chargée d'éléments graphiques équilibrés et valables en clair-obscur ; plus nous augmentons le nombre de plans, plus la zone de dessin sera sombre. Les éléments graphiques ainsi disposés favorisent un jeu continu de renvois qui s'épuise dans l'image par un jeu d'espaces pleins du sujet et d'espaces vides de l'arrière-plan. J'aime présenter à mes étudiants la technique des hachures comme une véritable "science" du dessin.

En modifiant la fréquence d'utilisation des lignes et l'espace millimétrique entre les lignes, l'artiste peut créer une gamme complète de valeurs tonales dans le dessin composé de différentes grilles. Si l'artiste travaille sur du papier blanc, plus il y a d'espace entre les lignes (plus de papier exposé), plus les valeurs du dessin seront claires ; moins il y a d'espace entre les lignes, plus les valeurs du dessin seront foncées.

Créez les hachures dans les six cercles du tableau suivant, expérimentez et jouez avec les différentes tablettes, familiarisez-vous avec elles, en variant même l'intervalle millimétrique entre une ligne et la suivante, en modifiant l'intersection et la pénétration des lignes l'une dans l'autre, puis passez à l'exercice suivant.
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Regardez les exemples de dessins de trois de mes élèves (fig. 90, fig. 91 et fig. 92) : ils ont créé un clair-obscur basé sur des hachures équilibrées et calibrées, avec plusieurs touches circulaires et soudaines, en modulant chaque hachure avec une pression différente du crayon. Les hachures suivent un schéma de hachures linéaires, c'est-à-dire que les lignes suivent une dimension métrique de latitude et de longitude des formes pour mieux modéliser les sujets. Si vous avez déjà de bonnes bases en dessin, je vous propose de faire les trois dessins en essayant de gérer les hachures.

[image: ]

Fig. 90
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Fig. 91
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Fig. 92

Les hachures tracent le parcours superficiel de l'espace clair-obscur du dessin réglé par une série de lignes espacées entre elles ; plus le nombre de lignes dans une zone est élevé, plus la forme de l'objet est dense, augmentant ainsi l'intensité tonale. Poursuivez l'exercice en reproduisant un grand nombre de hachures, en commençant par un plus grand espacement des lignes (voir fig. 93), puis en comprimant et en chargeant de plus en plus la tonalité des lignes, en les rapprochant de façon millimétrique (voir fig. 94). Réalisez ces deux exercices dans les deux tableaux suivants Tab. 25 et Tab. 26 ; vous pouvez décider de créer les lignes en deux ou trois étapes si vous n'avez pas beaucoup de temps ou si vous ne voulez pas trop vous aveugler.

N'exécutez pas l'exercice à la hâte, sinon il perdrait son efficacité et vous acquerriez les techniques au hasard et sans réfléchir.
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Fig. 93
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Fig. 94
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Transfert régularisé

Le but de ces hachures entrecroisées est de créer une grille ordonnée de clair-obscur en croisant des centaines de lignes courtes et fines bien régularisées les unes avec les autres pour créer un espace graphique richement varié de tons contrastés. Il ne s'agit pas de tracer des lignes au hasard sans savoir, mais d’une opération ponctuelle et appliquée qui est rigoureusement constituée de traits parallèles superposés chargés de précision et de concentration pour créer de la densité et massifier les formes de l'objet.

La meilleure façon de pratiquer ces hachures est d'utiliser le stylo plume classique à encre de Chine (fig. 95) avec des pointes remplaçables pour chaque hachure. Vous pouvez réaliser le même motif de hachures que sur les images précédentes (fig. 93 et fig. 94), en essayant d'être le plus précis et le plus ordonné possible. La pointe du stylo-plume est dotée d'une découpe centrale spécialement conçue pour libérer l'encre progressivement et uniformément sur la surface. Ce système permet à la tige du stylo-plume de s'incliner légèrement afin de mieux contrôler la libération du liquide sur le papier.

La pression exercée sur le stylo élargit la pointe, ce qui entraîne une plus grande sortie de l'encre et donc un plus grand épaississement du trait ; en même temps, on peut appuyer sur le papier pour moduler l'épaisseur variable de la ligne. La pratique du stylo-plume permet d'acquérir une grande maîtrise de la marque graphique, précisément parce que sa structure exige un dosage précis de la pression et une grande maîtrise motrice des mouvements de la main.
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Fig. 95

Regardez l'exemple d'un de mes dessins de la fig. 96 réalisé avec le stylo plume à encre de Chine : vous pouvez voir la diversification morphologique des différentes lignes, certaines sont tracées droites, d'autres ont été courbées (comme dans la barbe). Les signes graphiques peuvent être orientés et superposés différemment en modulant à chaque fois l'épaisseur et la répartition de l'encre sur le dessin. Le clair-obscur est régularisé par une combinaison équilibrée de lignes superposées et une raréfaction contrôlée des hachures. Qu'elles soient courbes, ondulées, droites, segmentées, hachurées, elles composent ensemble une texture noircie par rapport à l'espace couvert sur la surface, jusqu'à l'obtention du degré de tonalité souhaité. Si vous ne possédez pas encore de stylo-plume, vous pouvez utiliser des feutres fins, très utiles pour pratiquer des hachures de précision. Vous pouvez essayer de faire le même visage pour vous entraîner.
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Fig. 96

Si vous avez fait les exercices précédents, vous êtes maintenant prêts à réaliser un dessin en utilisant la technique de le hachurage. Reproduisez mon dessin du poivron de la fig. 97 dans le tableau 27 en appliquant les principes logiques du hachurage. Commencez à dessiner le contour de la forme en observant les différentes étapes de l'image de gauche de la fig. 97, puis tracez les premières hachures et hachures croisées en régularisant le tracé en suivant transversalement la courbure du légume. Débutez par des hachures droites et croisées bien orchestrées entre elles avec un 2B, puis accentuez la raréfaction des lignes avec un 7B ou un 8B. Je vous recommande de consacrer au moins 30 minutes à ce dessin. Si vous n'avez pas obtenu un bon résultat, ne soyez pas frustré, c'est tout à fait normal au début, auquel cas je vous invite à "persévérer" et à continuer à vous "défier" en réalisant d'autres exercices pour mieux maîtriser cette technique de hachures, en recherchant la précision dans l'exécution de la pression et le timing. Continuez à vous exercer avec 5 autres légumes ou fruits individuels pris chez vous et placés à environ 60 cm ou 80 cm de vos yeux et essayez à nouveau de créer des clairs-obscurs avec des hachures sur d'autres feuilles extérieures.
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Fig. 97
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Avez-vous réussi à dessiner le poivron en contrôlant les hachures ? Encore une fois, j'ai réalisé la leçon vidéo du dessin de manière à ce que vous puissiez en apprendre plus sur la technique, accédez-y directement à partir du code QR suivant.
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Regardez quatre autres exemples de mes dessins simples. Dans la fig. 98, vous pouvez voir un petit dé à coudre : j'ai concentré toute l'attention physique du crayon dans un petit espace d'environ 6 cm sur la feuille. J'ai soigneusement groupé les lignes en chargeant et en différenciant les petites zones avec plusieurs grilles de hachures, obtenant ainsi un ensemble unifié et homogène de clairs-obscurs. Essayez de dessiner le même dé à coudre, puis, pour continuer le même motif, trouvez d'autres objets très petits à dessiner.

Alors que dans la fig. 99, on peut voir une hachure plus comprimée, moins sophistiquée, dans un espace plus grand sur la feuille d'environ 25 x 20 cm. Si vous le souhaitez, vous pouvez également dessiner ce sujet sur des feuilles extérieures.
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Fig. 98

[image: ]

Fig. 99

Un autre exemple est donné par la fig. 100, qui représente une brique de lait : j'ai utilisé des hachures comprimées, donc floues, comme pour le livre de la fig. 101 ; les lignes de définition se sont neutralisées, on ne les voit plus, elles se sont fondues l'une dans l'autre. Regardez maintenant le dessin de la figure 101 : le livre a été réalisé avec différents types de hachures, à l'arrière-plan, vous pouvez voir les hachures bien définies et précises, tandis que les hachures du livre sont plus compactes et floues. Comme vous le voyez, on peut alterner le type de hachures en fonction des effets de lumière et de matière que l'on veut représenter. Entraînez-vous en réalisant plusieurs dessins sur des feuilles extérieures, pour étudier et maîtriser les hachures croisées et les hachures ombrées en prenant différents objets chez vous. Si vous le souhaitez, vous pouvez commencer par ces quatre-là en les dessinant sur des feuilles extérieures.

[image: ]

Fig. 100                                                                
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Fig. 101
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La science du clair-obscur
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La source principale du clair-obscur

Dans ce livre, je n'irai pas trop loin dans l'étude théorique de l'ombre et de la lumière, car j'ai déjà traité ce sujet en profondeur au chapitre 16 de mon premier livre "Apprendre à dessiner". Si vous possédez ce livre, vous pouvez l'étudier en alternant votre lecture, en sautant d'un livre à l'autre. Dans ce livre plus pratique, nous ferons des exercices spécifiques pour affiner les compétences techniques et développer une perception visuelle sensible des dégradés de tons. Je vous guiderai à travers divers exercices de clair-obscur à appliquer directement sur le livre et sur des feuilles externes ; nous nous concentrerons en particulier sur la variabilité tonale, à travers un "gymnase" de l'art. Comme je vous l'ai dit, je suis votre "entraîneur artistique personnel".

Le moment est venu de parcourir la sphère logique du clair-obscur, ou quatrième commandement du dessin, que j'appelle le "point G", terme qui vient du français grisaille ou gris, qui désignait autrefois une étoffe enduite de fils noirs et blancs de couleur grise ; terme également utilisé autrefois en peinture, pour indiquer la technique des nuances de gris. Dans ce contexte, nous aborderons la grisaille comme un terme emprunté à la peinture, pour indiquer un clair-obscur à peine ébauché, puis passer à un clair-obscur plus défini.

En revanche, le terme "clair-obscur" est la technique utilisée pour produire graphiquement l'effet de modelage de l'ombre et de la lumière dans la peinture et le dessin, les deux éléments étant presque toujours liés, mais séparés et distincts, d'où les termes "clair" et "sombre". C'est pourquoi le principal protagoniste du clair-obscur est le "contraste", qui décrit le volume tridimensionnel des formes à travers une analyse transitoire des formes d'ombre et de lumière appelée "ombrage". Le clair-obscur composé du contraste entre l'objet et l'arrière-plan ou entre les zones claires et sombres du sujet est complété par un jeu de renvois analytiques entre le "blanc" et le "noir" que j'aime appeler bilaterisation.

Autrefois, les Grecs de l'Antiquité appelaient ces effets techniques "skiagraphia" ou "peinture d'ombre" : le principe sous-jacent était d'obtenir un certain niveau de gradation des tons en renforçant la lumière projetée sur un objet.

Le clair-obscur est l’outil essentiel avec lequel chaque artiste recherche la volumétrie et la profondeur spatiale dans ses dessins, peintures ou sculptures, grâce à une transition tonale calculée de gradients qui s'échelonnent en degrés entre le noir et le blanc pour construire l'illusion graphique de la tridimensionnalité. Le clair-obscur est un concept fondamental suprême lié à la science de la lumière et à la physique de l'ombre et de la lumière, que tout artiste recherche pour atteindre un certain niveau de "réalisme" graphique dans une œuvre d'art. La 
clé secrète pour atteindre un bon niveau graphique de clair-obscur est de savoir contrôler et calibrer avec diligence les échelles de tons en suivant un "code chiffré" dicté par la loi de la lumière. Observez l'image de la figure 102 : vous pouvez voir la source principale de lumière dirigée vers l'œuf, illuminant toute sa surface arrondie et rayonnant ensuite de manière projective dans un large rayon d'espace jusqu'à un certain point, avant d'interrompre brusquement son voyage transitoire le long de la ligne de démarcation appelée "terminateur", qui sépare la lumière de l'ombre et se propage ensuite le long de la surface de l'objet. La ligne de terminaison sépare de manière contrastée les deux zones d'ombre et de lumière.

Autour de l'œuf, on peut voir le rayon circonférentiel qui exerce l'action de la lumière le long de son périmètre dimensionnel, appelé "champ de lumière". Derrière, on voit simultanément le jeu de contre-jour qui contrebalance les effets lumineux de la scène.
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Fig. 102


Il faut toujours garder à l'esprit que le clair-obscur est représenté par le point extrême du contraste tonal entre le noir et le blanc, mais que la gamme des "gris" ou des "couleurs" se développe entre eux. Le gris central est appelé "demi-ton" (les maîtres du passé l'appelaient "mezzamacchia"), voir l'exemple du ton central de la fig. 103, qui détermine le paradigme tonal incontestable, c'est-à-dire un ton uniforme et neutre, utile pour établir un terme de comparaison sur toutes les valeurs du dessin, qui donne lieu à une échelle continue de tons qui se divisent du blanc (clair) au noir (foncé) ; voir les tons graduels juxtaposés également dans la fig. 103.

La demi-teinte est un ton "neutre" qui établit de manière sensible une limite entre les zones claires et foncées d'un dessin. Commencez à entraîner votre œil à ce schéma de gradation tonale en dessinant le même schéma de valeurs dans le tableau ci-dessous avec un 4B ou un 5B, en vous concentrant particulièrement sur la demi-teinte centrale (n'oubliez pas de placer la carte sous la feuille).
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Fig. 103
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Le nombre de nuances de gris perceptibles (seuil absolu) dépend de l'acuité visuelle de l'œil et du seuil sensoriel individuel : les artistes expérimentés peuvent distinguer jusqu'à 100 nuances de gris. Avec de l'entraînement, ce seuil peut être amélioré en augmentant le nombre de gradations tonales perçues. Je vais maintenant vous montrer un exercice très utile pour aiguiser les muscles de la perception visuelle et développer une plus grande sensibilité visuelle aux gradations tonales.

Quand on parle de noir et blanc, on parle inévitablement de "contraste tonal", c'est-à-dire quand des tons individuels juxtaposés à d'autres tons produisent une valeur tonale variable ; comme je l'ai déjà mentionné, le clair-obscur tourne autour du paradigme de la "demi-teinte", le propulseur de la lumière et de l'ombre dans un dessin, et c'est pourquoi les artistes exploitent ces mécanismes perceptifs pour moduler l'intensité tonale dans les dessins. Voir l'exemple des carrés juxtaposés de la fig. 104 : les différents tons apparaissent différemment en fonction de la juxtaposition réciproque du carré intérieur et du carré extérieur.

[image: ]

Fig. 104

Entraînez maintenant votre œil à développer une plus grande vision des nuances de gris, afin d'augmenter votre seuil de perception des tons neutres. Dessinez les carrés du tableau en hachurant avec différentes gradations de crayon, en essayant de créer différents types de contrastes tonaux, et en différenciant leur intensité. Inspirez-vous de la fig. 104 et complétez l'exercice. Vous pouvez utiliser les crayons 2B à 9B, toujours avec une carte en dessous. Vous pouvez poursuivre les exercices sur d'autres formes dans le carnet du dessinateur.
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La boîte de Pandore des "vides" et des "pleins

Un bon dessin est réussi lorsque les tons individuels se mélangent harmonieusement et que le clair-obscur, composé de 100 nuances de gris, apparaît équilibré dans son ensemble, produisant un effet tridimensionnel du sujet. Parfois, la "lumière" et l'"ombre" se heurtent violemment, créant une explosion de "noir" à leur point de rencontre, et créent ensuite une transition tonale distincte et séparée, que j'appelle "ombrage caravagesque", ou elles peuvent être progressivement mélangées à l'aide d'un crayon ou d'un outil d'ombrage, un effet que j'appelle "ombrage léonardesque". Dans d'autres cas, deux tons contrastés se fondent l'un dans l'autre, comme le clapotis de l'eau qui caresse doucement le sable au bord de la mer, sans produire de contrastes marqués de séparation tonale, les tons restant stables et neutres.

Dans le chapitre précédent, vous avez vu comment les hachures peuvent affecter la matérialité du clair-obscur. Nous allons maintenant voire comment créer des effets de clair-obscur avec des hachures plus lisses et plus uniformes. Lorsque l'on veut dessiner un modèle, il faut aussi et surtout compter avec le "vide" autour des objets, c'est-à-dire l'air qui traverse et enveloppe une forme. Ces espaces vides sont l'univers secret du sujet, ils sont la "boîte de Pandore" qu'aucun artiste ne veut "découvrir" ou défier. En général, les artistes débutants se contentent d'observer le sujet à l'œil nu, un travail plus spontané et plus simple, tangible et concret, puis de le dessiner sur le papier. Souvent, ces artistes ne dépassent pas le seuil du visible, s'attardant paresseusement sur le sujet significatif, écartant toute information superflue qui ne ferait que drainer plus d'énergie. Au contraire, l'artiste plus expérimenté sait qu'il faut "découvrir" ce secret, c'est-à-dire regarder ces espaces vides, pleins de "néant", pleins d'un espace quantique invisible. Si, par exemple, nous voulons dessiner un chien, comme dans la figure 105, nous devons également considérer le vide autour des quatre pattes, autour des taches noires et autour de sa forme complète. Essayez de dessiner le chien dans le tableau suivant, en recherchant davantage l'espace vide que la forme complète de l'animal. Réalisez le dessin en essayant de percevoir l'effort cognitif pendant que vous dessinez.
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Fig. 105
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C'est cette relation alternée entre "fond" et "arrière-plan" qui détermine l'importance plus ou moins grande des éléments qui distinguent le sujet du dessin. Le fond "blanc" du papier et la silhouette du chien se soulignent mutuellement et se manifestent par un jeu de zigzag entre le plan dimensionnel arrière apparent et le plan dimensionnel avant apparent. Dans ce cas, le noir et le blanc jouent un rôle un peu différent du concept précédent de clair-obscur. Dans ce contexte, nous parlons davantage d'espace vide et de forme pleine, de formes contrastées mais unifiées.

Par convention, le dessinateur travaille habituellement avec un outil qui laisse des traces noires sur le papier blanc, il dessine "noir" sur "blanc", les deux tons coexistant dans une relation équilibrée, créant des contrastes et des harmonies. La marque graphique noire délimite indirectement l'espace blanc du papier, soulignant et enveloppant les formes variées du sujet. La perception de ces lettres que vous lisez maintenant est également soutenue par l'encre noire. La genèse de la perception visuelle joue précisément sur ce dualisme blanc - noir, fond - fond, vide - plein ; un élément ne peut exister sans l'autre. Chaque élément est lié à l'autre de manière contrastée et alternée, à l'instar de la philosophie zen du Yin et du Yang.
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Clair-obscur réaliste
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La source principale du clair-obscur

Pour vous proposer d'autres dessins, nous allons à nouveau nous pencher sur le clair-obscur, mais cette fois-ci en abordant le cinquième commandement, à savoir le clair-obscur défini. La meilleure façon de l'étudier est de se pencher sur le disque achromatique de Johannes Itten (peintre, dessinateur et écrivain suisse du début du 20ème siècle). Puisque nous étudions le dessin au crayon et que nous allons analyser les tons gris, je l'appellerai "disque achromatique" : j'ai simplement enlevé les couleurs de son disque, pour le voir en noir et blanc afin de mieux l'utiliser pour le dessin (voir fig. 106). Pour faire une comparaison avec le disque chromatique, vous pouvez faire une recherche sur Internet et vérifier le terme de comparaison de valeur entre "couleur" et "noir et blanc". Dans ce cas, chaque niveau tonal du disque représente le ton de couleur correspondant. Chaque gris peut être associé à une couleur respective. En peinture et en dessin, une grande attention doit être accordée aux gradations tonales des couleurs, mais une importance égale doit être accordée aux tons gris. Si vous observez le disque de la figure 106, vous pouvez voir le triangle au centre, composé des trois principaux dégradés : clair, demi-teinte et foncé, qui symbolisent les trois couleurs primaires.

À partir de ces trois valeurs, l'artiste doit pouvoir mélanger les trois tons de gris pour obtenir les six gris secondaires autour du triangle afin de créer un hexagone avec d'autres variantes de gris (voir l'image ci-dessus de l'hexagone séparé au centre, également dans la fig. 106). Si l'on poursuit l'équation des gris, les tons restants du disque sont les tons tertiaires (voir l'image en haut à droite de la figure 106). Le cercle entier est formé de 12 valeurs tonales entre le noir et le blanc, qui, dans la théorie des couleurs, correspondent collectivement aux tons primaires, secondaires et tertiaires, tous dérivés du mélange des tons primaires. Dans la partie supérieure du cercle, au sommet, nous trouvons le ton le plus clair, le "blanc", et dans la partie opposée, au même niveau, en bas, nous trouvons le ton le plus sombre, le "noir". Les deux pôles tonaux opposés se complètent de manière équidistante, de même que tous les autres tons placés précisément dans la même direction : ils se renforcent mutuellement lorsqu'ils sont placés côte à côte. Pour identifier immédiatement les tons complémentaires (les plus contrastés), il suffit de placer un crayon au centre du cercle et de le faire rouler sur les différents niveaux de tons, comme s'il s'agissait d'une aiguille d'horloge, pour voir quels gris opposés sont les plus contrastés entre eux.
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Fig. 106 Disque achromatique

Réalisez le même motif circulaire achromatique que celui de la fig. 106 sur le disque vierge suivant, en essayant de respecter les mêmes valeurs tonales en travaillant dans chaque cadre sans fluctuer différemment avec les nuances tonales. Il faut être le plus précis possible dans la perception visuelle de tous les niveaux de gris. Insérez la carte sous la feuille.
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Cette étude sur le clair-obscur est sans doute moins agréable et moins inspirante, mais il est important de comprendre les processus de développement et de construction d'un dessin de qualité.

Pour compléter les exercices de clair-obscur, observez la fig. 107. Dans la première colonne de gauche, vous pouvez voir une séquence graduelle de valeurs tonales partant d'un niveau plus foncé en haut (10) et allant vers un niveau de plus en plus clair en bas (1). Entraînez-vous à remplir les tons des différentes cases des quatre colonnes vides de la fig. 107 en variant le degré d'intensité du crayon correspondant (2B, 4B, 6B, 8B), en recherchant une graduation du clair-obscur sans déphasage.
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Fig. 107


Comment dessiner une pomme avec réalisme

Maintenant, il faut s'entraîner, préparer son espace de travail et s'amuser. Comme je le dis souvent à mes élèves pour les motiver : "Dessinez une pomme par jour, et éloignez le professeur".

Blague à part, pour apprendre à créer un clair-obscur valable, il ne suffit pas de faire un ou dix exercices, mais pour s'exercer et obtenir de bons résultats, il faut faire plusieurs exercices préliminaires, comme ceux sur les hachures vues plus haut, et dessiner plusieurs objets en diversifiant les choix. Mais la primauté pour cette étude peut certainement être donnée à la "nature morte", précisément parce qu'elle permet de contrôler le signe graphique sur des objets aux surfaces variables et aux formes géométriques simplifiées.

Pour commencer l'étude du clair-obscur, dessinez la pomme que j'ai créée avec un 2B pour vous montrer en séquence les différentes étapes à considérer dans la création du sujet (fig. 108), utilisez le Tab. 28 ci-dessous. Comme vous pouvez le constater, la première phase est celle de la délimitation des contours, puis vous développez la forme de base du clair-obscur, en délimitant la zone de lumière et la zone d'ombre pour continuer avec un 2B et créer un clair-obscur léger et préliminaire, c'est-à-dire la "grisaille". Comme je l'ai déjà dit, en peinture, la grisaille consiste à utiliser des tons grisâtres pour établir immédiatement les zones de lumière et les zones d'ombre et anticiper la construction spatiale et volumétrique de l'objet. Poursuivez en rehaussant les hachures du clair-obscur avec un 4B, en chargeant les variations tonales graduelles de l'ombrage et en déchargeant le graphite avec différentes gommes pour faire ressortir les zones de lumière. Enfin, terminez votre travail en pointillant la pomme avec une micro-gomme et en renforçant les zones les plus sombres avec un 5B ou un 6B, en assombrissant également le contour linéaire de la forme, en ajoutant l'ombre en dessous.

Si nécessaire, vous pouvez dessiner en tournant le livre dans différentes directions afin d'observer la pomme de différents points de vue et de mieux organiser les mouvements naturels de la main et du coude pour trouver la position la plus confortable et la plus détendue possible.

Une autre méthode très intéressante que j'enseigne à mes étudiants consiste à observer les motifs de manière "floue" : essayez de produire une sorte de strabisme en plissant les yeux, ou simplement en plissant légèrement les yeux de manière à ne laisser qu'une petite fente de lumière ouverte pour laisser entrer un peu de lumière. Essayez de regarder la pomme ou d'autres objets de cette manière, en vous concentrant d'un point à l'autre de la scène. De cette façon, nous pouvons discerner les indices essentiels de la forme de chaque bande de lumière et écarter les informations visuelles inutiles. Voici un autre secret révélé.
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Fig. 108

Là encore, vous pouvez regarder la leçon vidéo pour voir comment je travaille sur la pomme étape par étape et dans laquelle j'explique comment créer un clair-obscur à partir de la base. Accès à partir du code QR suivant.
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Le prochain et dernier exercice spécifique consiste à vous entraîner à contrôler et à apprendre à moduler la pression du crayon. Remplissez les 6 lignes vierges de la figure 109 en essayant de respecter la cohérence des tons, en les classant par ordre croissant et décroissant. Les tons sont classés sur 10 niveaux, le niveau 1 étant le plus clair (blanc) et le niveau 10 le plus foncé (noir). Vous pouvez décider de commencer par le niveau 1 et d'atteindre progressivement le niveau 10 ou, inversement, de commencer par le niveau 10 et d'atteindre progressivement le niveau 1, le plus clair. Alternativement, pour varier l'exercice, vous pouvez aussi laisser les deux parties extrêmes d'une ligne claires et aller assombrir le centre, ou inversement, assombrir les deux parties extrêmes d'une ligne et aller éclaircir le centre.

Les hachures doivent être régulières, fluides et constantes ; lors de l'exercice, essayez de ne jamais décoller la pointe du crayon de la feuille. Insérez un carton sous le papier pour être plus à l'aise. Cet exercice vous permettra de vous entraîner à contrôler l'ombrage et la pression du crayon. Là encore, vous trouverez de nombreuses formes similaires dans le carnet du dessinateur.
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Fig. 109

Dessiner un visage féminin avec un contraste lumineux maximal

J'ai expliqué précédemment la différence entre un clair-obscur séparé de l'ombre et de la lumière de manière floue (léonardesque), une séparation nette de l'ombre et de la lumière de manière claire (caravagesque) et la voie médiane pour créer un clair-obscur neutre, comme la pomme dessinée dans l'exercice précédent. Voyons maintenant comment créer un visage féminin avec un ombrage caravagesque, en recherchant le maximum de "contraste" entre l'ombre et la lumière par une transition violente et nette avec le "terminator" pour créer un effet de lumière spectaculairement puissant, mais en même temps élégant et gracieux. Considérons les pôles opposés (noir et blanc) du disque achromatique vu ci-dessus dans la fig. 106 et jouons avec les deux complémentaires dans un esprit scientifique, en essayant d'appliquer les lois de la perception optique et de la lumière.

L'objectif est de trouver des sujets qui présentent un contraste net entre les zones claires et les zones sombres, la zone claire ne doit pas être touchée, nous devons laisser de côté la blancheur du papier, nous n'interviendrons que sur la zone d'ombre, en séparant immédiatement les zones avec une ligne frontière terminale, comme nous l'avons déjà vu dans la pomme précédente (observez les phases initiales de la pomme dans la fig. 108). Dans cet exercice, la règle d'or est de pouvoir projeter la forme de l'ombre de façon précise et correcte ; la zone de lumière émergera indirectement grâce à la blancheur du papier (voir l'exemple de la fig. 102).

La première phase consiste naturellement à tracer le contour du visage : essayez de faire le dessin (1) de la fig. 110 en utilisant un crayon 2B à pointe courte dans le tableau ci-dessous Tab. 29 en essayant d'établir la structure anatomique de la femme à l'aide de l'axe central et des axes horizontaux en séparant et en indiquant les distances entre les yeux, le nez et la bouche (2), comme nous l'avons déjà vu dans la fig. 12 et la fig. 13.

Avant d'appliquer le clair-obscur, il faut s'assurer que les proportions du visage sont correctes, en vérifiant les relations des différents éléments entre eux en combinaison avec la forme de l'ombre, et apporter les corrections appropriées si nécessaire.

Commencez par tracer doucement au crayon le contour de l'ombre centrale, en essayant de saisir la perspective de la forme précise de celle-ci, voir image fig. 110 (3), comme s'il s'agissait d'une carte de la lumière. Dessinez ensuite quelques lignes de hachures dans la zone de l'ombre, pour commencer à diviser les deux zones de lumière et d'obscurité (2) en utilisant la méthode du clair-obscur caravagesque, puis effacez le contour en dessous et dissolvez doucement les hachures comme dans l'image (4), en faisant vaguement allusion au clair-obscur de la grisaille.

Le clair-obscur en grisaille est une recherche analytique combinée entre le noir et le blanc, grâce à laquelle le dessinateur doit être capable de moduler et de contrôler la direction de la lumière sur les objets et d'établir une limite physique entre les deux zones grâce à la bande terminale, voir l'exemple de diagramme de la fig. 102, effet de bilatéralisation, image (2).

Le principe physique du terminateur consiste à séparer le clair-obscur par une linéarisation précise de l'ombre qui agit comme une transition tonale.
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Fig. 110

Je suis sur le point de révéler le secret de mon vibrant effet de clair-obscur, à savoir l'utilisation de hachures contrôlées, fluides et cohérentes. Le secret consiste à utiliser une longue pointe de crayon (taillée au cutter et pointée au papier de verre) d'environ 4, 5 cm et à effectuer un mouvement circulaire et rythmique de la mine. Continuez en traçant doucement les zones ombrées avec une pointe longue 2B, voir fig. 111 image (5), en essayant de maintenir un mouvement cohérent et fluide du crayon tout au long du dessin. Si vous ne créez pas de pointe longue, je peux vous assurer que l'effet final ne sera pas très satisfaisant, alors ne soyez pas paresseux et préparez à l'avance 4, 5 crayons à pointe longue (2B, 5B, 6B et 8B). Plus tard, vous pourrez accompagner l'exercice en regardant la leçon vidéo correspondante.

Remarquez comment le clair-obscur de la joue gauche remplit la chevelure sans rupture brutale ; imaginez les nuances comme des vagues d'eau se brisant uniformément les unes sur les autres à travers une profusion de lignes comprimées. En poursuivant le travail, rehaussez les zones plus sombres avec un crayon 4B ou 5B, toujours avec une longue pointe, image (6), et contrôlez les hachures avec de longues lignes dans différentes directions, simultanément aussi avec des hachures rotatives et en spirale avec des marques compactes, afin de créer des effets de clair-obscur homogènes et continus. Dans l'image (7), on observe une transition tonale complète de la zone claire à la zone ombrée : la zone éclairée est plus amplifiée en raison du contraste simultané de la zone ombrée, et vice versa, la zone ombrée apparaît plus intense, car elle est flanquée de la zone claire (concept expliqué dans la fig. 104). Vous avez maintenant dépassé le niveau tonal de la grisaille et êtes entré dans le mode technique du cinquième commandement, c'est-à-dire le clair-obscur défini.

Poursuivez le hachurage en superposant ligne après ligne pendant au moins trois passages consécutifs, avec un 7B ou un 8B, en appuyant sur le crayon 20 % de plus et pas plus que le projet précédent. De cette façon, nous pouvons ajouter une grille tonale l'une après l'autre avec des passages tonaux de plus en plus intenses et décisifs qui se superposent et se transfèrent progressivement, dans laquelle il est plus facile d'organiser les valeurs tonales (claires, demi-teintes et foncées), comme le montre la fig. 103. Faites les yeux avec précision et pour créer les reflets ou les mèches de cheveux, utilisez une fine micro-gomme (vous pouvez aussi tailler une gomme pour la rendre aussi tranchante qu'une lame de rasoir), en déchargeant le graphite du fond, pour être le plus précis possible, voir image (8). Enfin, il ne reste plus qu'à nettoyer les zones éclairées en blanc (lumière) : avec une gomme mie de pain et une gomme normale, nettoyez et balayez toute la saleté du graphite qui s'est déposée par inadvertance sur la feuille (voir le travail complet à la fig. 112).

Comme vous l'avez vu, pour décrire les variations infinies de la lumière, il faut d'abord comprendre comment elle se comporte par rapport aux objets, la direction qu'elle peut prendre dans le temps et la forme qu'elle peut changer dans l'espace. Ensuite, nous pouvons comprendre le monde magique et mystérieux du clair-obscur, un outil utile pour décrire et étudier ce que fait la lumière à la surface de différents matériaux. Prenez le temps de traiter les formes de la lumière pour commencer à affiner la demi-teinte, puis à étendre les niveaux de tonalité en plusieurs dimensions. Si vous possédez mon premier livre, vous pouvez réaliser ce portrait en consultant simultanément la carte de lumière de la page 250
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Fig. 111
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Fig.112
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Vous pouvez visionner la leçon vidéo dédiée à partir du code QR ci-dessous.
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Avion en clair-obscur
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Dessiner un paysage en clair-obscur aérien

"L'air est aussi épais qu'il le sera plus près ou plus loin de la Terre.

Autant il y a de variétés de distances dans lesquelles les couleurs des cibles se perdent, autant il y a de variétés d'épaisseurs ou de subtilités de l'air.

Et en cela, ils n'ont pas d'autre règle à respecter".

Léonardo da Vinci

Maintenant que vous avez compris comment donner de la tridimensionnalité à vos dessins, nous allons voir dans ce chapitre comment donner de la profondeur spatiale à vos dessins grâce au clair-obscur aérien.

La perspective géométrique repose sur la représentation spatiale par l'utilisation de lignes dans l'espace pour créer l'illusion de la tridimensionnalité et transformer un dessin plat en un dessin tridimensionnel. De même, la perspective aérienne joue un rôle clé dans le changement de tonalité de la distance spatiale, c'est-à-dire que la technique consiste à faire varier les valeurs tonales en modifiant la netteté et l'intensité d'un ton. L'exemple le plus efficace est celui du brouillard : les objets au loin apparaissent plus clairs et flous, tandis que les objets au premier plan apparaissent plus sombres et plus nets.

Avec cette méthode, il s'agit d'un dessin au graphite, dépourvu de couleur, que j'appelle dans ce cas un clair-obscur plus aérien.

Le clair-obscur aérien se caractérise par une attention scrupuleuse et méticuleuse au décalage atmosphérique qui sépare et éloigne un objet d'un autre et par l'utilisation calibrée de contours flous ou nets.

Le moment est venu de prendre un crayon graphite 2B et de commencer à tracer des lignes sur la feuille. Tracez le contour de mon paysage de la Fig. 113 dans le tableau vide des pages suivantes Tab. 30. Commencez tout de suite à dessiner un contour minutieux basé sur un linéarisme graphique aérien, c'est-à-dire éclaircissez les lignes au loin et assombrissez les lignes au premier plan, définissez les objets au premier plan, et estompez les objets à l'arrière, en laissant les lignes centrales en demi-teinte pour simuler immédiatement un sens perceptif de la profondeur de l'espace. Dans ce cas, la demi-teinte sera la "clé de voûte" du dessin. Comme vous pouvez le voir, le contour des deux bateaux avant est plus prononcé que les formes arrière du dessin. Dessinez le paysage en alternant des lignes floues et légères avec des lignes nettes et marquées, en recherchant la douceur progressive des différentes formes, en soulignant la distanciation antéro-postérieure de la scène. 

Une fois l'esquisse réalisée, commencez à traiter le clair-obscur aérien, toujours avec un graphite 2B, en hachurant doucement les maisons situées à l'arrière (voir fig. 114).

Poursuivez le clair-obscur aérien en délimitant le centre et l'avant de la scène, en alternant l'utilisation du crayon 2B et du crayon 4B (voir fig. 115), en chargeant les tons de valeurs progressivement plus foncées et plus marquées. Plus vous vous rapprochez du premier plan, plus vous maximisez les tons foncés, en marquant davantage les lignes de contour. Essayez de créer une profondeur spatiale grâce au contraste des tons, développé au cours de l'exécution progressive des hachures.

Prenez de temps en temps du recul par rapport au dessin pour avoir une vue d'ensemble des variations des valeurs tonales. L'observation globale peut vous aider à comprendre quelles zones du dessin ont besoin d'être éclaircies et lesquelles ont besoin de tons plus sombres.

Prenez votre temps pour travailler les formes d'un objet. Dessinez la forme générale des ombres, puis affinez les autres tons de la zone de lumière et ceux de la zone d'ombre.
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Fig. 113
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Fig. 114
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Fig. 115

Si nous parlons en termes graphiques de perspective aérienne dynamique, les tons flous et les tons nets se rapportent et se fondent les uns dans les autres selon des relations mutuelles, c'est-à-dire qu'ils apparaissent seulement plus clairs et plus flous ou plus sombres et plus intenses par rapport à d'autres tons, en particulier lorsqu'ils sont superposés.

Un principe de pertinence valable sur le plan logique de la perspective aérienne consiste également à jouer sur le contraste relatif simultané flou - net : par exemple, une forme floue apparaît d'une intensité différente si elle est placée à côté d'une autre forme plus nette et plus sombre ; inversement, une zone nette et plus sombre prend une force de contraste plus grande si elle est placée à côté d'une forme floue et plus claire. Voir l'exemple du dessin complet de la fig. 116, dans lequel les trois niveaux spatiaux de la scène contrastent entre eux : les maisons au loin apparaissent plus claires et plus floues devant le hangar à droite, qui entre dans le concept clé de la demi-teinte, occupe le centre de la scène et est nettement plus défini et plus sombre. Les mêmes maisons à l'arrière réalisées avec des crayons 2B et 4B apparaissent beaucoup plus claires et floues, avec un dégradé, que les deux bateaux au premier plan, plus intenses et plus nets, réalisés avec des crayons 8B et 10B. Un objet pousse ou repousse l'autre dans un jeu continu de variations de tons. Comme vous l'avez peut-être compris, le degré de crayon et la pression qu'il exerce sur le papier déterminent également l'étendue tonale des différents niveaux spatiaux de la scène. Grâce aux contrastes de tons, la caractéristique volumétrique de la profondeur est mise en évidence et mieux définie.

Continuez à dessiner avec les crayons indiqués, en soulignant les différentes valeurs de clair-obscur, en intensifiant le ton des zones frontales, en éclaircissant les zones centrales et postérieures, en alternant le degré de tonalité et la pression du crayon, comme dans le dessin de la fig. 116.

Effectuez l'ensemble de l'exercice par étapes, vous pouvez décider de le faire en trois heures environ ou de le diviser en plusieurs étapes sur plusieurs jours.

Essayez de dessiner d'autres sujets avec cette méthode de clair-obscur aérien, qui vous permet de suggérer des aspects émotionnels dans votre travail. Cette technique est basée sur la gamme de tons décrite ci-dessus, comme l'exercice de la fig. 109.
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Fig. 116
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En conclusion
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Après de nombreuses années d'expérience dans l'enseignement et après avoir été en contact avec des centaines et des centaines de personnes différentes de tous âges, j'ai appris, au fil du temps, à identifier les différents types de caractère de chaque personne dans l'environnement artistique. Par exemple, il y a des étudiants qui, lorsqu'ils dessinent ou peignent, expriment une certaine tension psychophysique qui se répand dans tout l'atelier, d'autres sont plus sereins et détendus, d'autres distraits et confus, d'autres plus concentrés, inspirés et énergiques, certains plus joyeux et d'autres plus tristes et déprimés.

Bien sûr, chaque personne peut avoir ses périodes lumineuses et ses périodes sombres. Depuis tant d'années que je donne des cours d'art, des personnes souffrant de divers troubles physiques et psychologiques légers sont venues me voir, mais elles ont toutes un point commun : elles veulent "s'exprimer" pour se retrouver, pour la simple raison de socialiser, de créer de l'art en compagnie d'autres personnes, de se distraire et de se détendre, même au-delà de leur niveau de passion pour ces disciplines.

Les nouveaux étudiants m'avouent que depuis qu'ils suivent mon cours de dessin et de peinture, ils se sentent mieux, qu'ils sont satisfaits du progrès technique continu développé au fil du temps et que, bien qu'ils n'aient pas encore acquis et acheté le matériel essentiel pour pouvoir travailler à la maison, ils essaient encore de s'exprimer en dessinant n'importe où, même sur des feuilles d'imprimante ou sur des feuilles quadrillées ou lignées de cahiers d'exercices, avec des crayons bon marché et sans marque, sans se soucier des outils et des résultats professionnels.

Pour ces personnes, au début du voyage artistique, l'important est de "lâcher prise" et de profiter de ces moments où l'espace-temps physique des aiguilles de l'horloge semble ralentir, comme si le temps qui passe avançait soudainement comme une moviola, et que tout autour de l'environnement et à l'intérieur de l'esprit disparaissait comme les murs blancs imaginaires de la caserne où se déroulaient les tests d'aptitude. Beaucoup d'entre eux ne se soucient pas de suivre les techniques au début, l'envie de tracer des lignes est plus forte et plus irrésistible que d'attendre le cinquième jour de cours pour acquérir réellement les techniques de base. Ils sont satisfaits même si leurs premiers dessins ne sont pas encore qualitativement réussis ; d'autres élèves, au contraire, préfèrent attendre encore quelques cours pour s'adonner seuls au dessin à la maison, afin de mieux maîtriser les outils professionnels nécessaires et d'apprendre les bases.

Ce qui me satisfait le plus, c'est de voir continuellement leurs œuvres dessinées ou peintes publiées via des photos sur leurs différents profils sociaux, ce qui témoigne de leur bonheur, de leur satisfaction quant aux résultats obtenus aujourd'hui ou au fil du temps, et de leur identification personnelle totale avec les œuvres elles-mêmes. J'espère que vous avez fait ou ferez de même avec les dessins que vous avez réalisés et que vous réaliserez grâce à ce manuel.

Tous les étudiants ne veulent pas ou ne peuvent pas dessiner seuls à la maison, soit par paresse, soit par manque d'initiative, d'autres ne trouvent pas l'espace personnel pour dessiner parce qu'il y a trop de distractions à la maison et qu'ils ne peuvent pas se concentrer, et d'autres encore par manque de temps. Certains étudiants préfèrent créer des dessins ou des peintures uniquement dans mon atelier par goût personnel, tandis que d'autres créent des œuvres à la fois dans mon atelier et chez eux, développant certainement plus de compétences que ceux qui ont peu d'occasions de dessiner ou de peindre à la maison. Cela m'a incité encore plus à créer ce deuxième livre d'art, à le dédier spécialement à tous ceux qui veulent s'exprimer même sans avoir jamais suivi un cours de dessin en direct, ou à ceux qui dessinent déjà, qui veulent s'améliorer et connaître d'autres techniques, à ceux qui ont peu de temps, qui n'ont pas assez d'espace pour avoir le matériel chez eux, comme un chevalet, de grandes feuilles de papier, des crayons et d'autres matériaux d'art.

Ne vous imposez pas de limites, essayez toujours de trouver votre espace personnel et continuez à dessiner quand vous le pouvez et quand vous en avez envie. L'art nous met en contact avec le monde et surtout avec nous-mêmes.

Si vous souhaitez vous plonger dans l'art du dessin pour apprendre différentes techniques, je vous invite à consulter mes cours de dessin en ligne : le premier est un cours complet appelé "Cours de dessin complet" avec plus de 90 leçons vidéo ; le second est un mini-cours sur le clair-obscur avancé, "Ateliers intensifs", avec l'étude et l'application de différents outils de dessin, qui ont connu un grand succès au fil du temps et ont un nombre croissant d'abonnés. Si vous êtes curieux de les voir, vous pouvez les consulter sur mon site web : www.disegnaedipingi.it. Vous pouvez également y accéder directement à l'aide du code QR :

[image: ]

Ma dernière invitation et mon dernier conseil :

Tirez... tirez... tirez...

Si vous ne l'avez pas encore fait, accédez dès maintenant aux 3 leçons vidéo sur le dessin à partir du code QR :
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Tous les QR Codes par ordre chronologique
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Voilà organisé tous les codes QR des leçons vidéo individuelles par ordre chronologique dans le livre. De cette manière, vous pouvez accéder immédiatement à toutes les leçons vidéo individuelles quand vous le souhaitez. Il vous suffit de sélectionner et de cadrer précisément l'un des codes QR pour vous catapulter instantanément dans la leçon vidéo de votre choix.   
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A propos de l'auteur
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Je m'appelle Alfredo Papa, je suis né en 1981 à Tarente, où je vis et j'enseigne l'art du dessin et de la peinture à l'huile et à l'aquarelle dans mon école d'art "Papa Arts".

Je suis né et j'ai grandi dans l'atelier d'art et d'encadrement "Arte In" de mon père, Giuseppe Papa, un peintre impressionniste et aquarelliste bien connu qui a participé à des expositions très importantes avec des maîtres tels que De Chirico, Dalì, Schifano, Guttuso, etc. J'ai toujours respiré la passion et l'émotion au contact des couleurs, et dès l'enfance je me suis passionné pour le dessin et la peinture artistique, montrant d'emblée un flair inné pour l'art. J'ai mûri artistiquement sous la direction de mon père, jusqu'à ma pleine maturité, travaillant à ses côtés tous les jours jusqu'à son décès en 2007. Continuant seul en tant qu'artiste autodidacte, j'ai cultivé les enseignements de mon père dans un parcours de recherche personnelle, puis, dans les années qui ont suivi, j'ai également suivi d'autres maîtres, soigneusement choisis, comme le grand maître vénitien Renato Nosek, qui a fait grandir encore mon niveau artistique.

Au fil du temps, j'ai perfectionné les techniques du dessin, de la peinture à l'huile et de l'aquarelle, en me spécialisant particulièrement dans la représentation figurative du corps humain, et j'ai développé une grande connaissance des matériaux, des outils et de la chimie des supports de peinture.

Les visites de différents musées en Italie et à l'étranger, où j'ai pu observer et étudier en direct les œuvres des grands maîtres, ont été très précieuses pour ma formation.

Ces dernières années, j'ai participé à de nombreuses expositions importantes, tant collectives que personnelles, ainsi qu'à divers concours, recevant des critiques positives de la part du public et de la critique. En particulier, lors d'une exposition à Venise, organisée par Vittorio Sgarbi, j'ai exposé mes peintures avec celles du prix Nobel Dario Fo, de l'artiste Eugenio Carmi et de Jose Dalì (le fils de Salvador Dalì).

J'ai éprouvé une grande satisfaction et une grande reconnaissance lors de rencontres personnelles avec des personnalités connues telles que Vasco Rossi et Romina Power, à qui j'ai offert mes œuvres de leurs portraits.

Si vous souhaitez en savoir plus sur moi, je vous invite à visiter mon site web :

www.disegnaedipingi.it

disegnaedipingi@gmail.com
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Je vous remercie du fond du cœur

Merci d'avoir pris le temps de lire ce livre. J'espère que ce manuel vous a inspiré et vous a donné plusieurs idées pour continuer et améliorer votre art. Si c'est le cas, je vous invite à suggérer et à partager ce manuel sur vos réseaux sociaux, il pourrait être utile à d'autres personnes passionnées de dessin.

Ce serait merveilleux si vous pouviez prendre une minute pour laisser un avis positif sur Amazon, c'est très important pour moi. En retour, vous recevrez un cadeau de valeur (cours vidéo sur le dessin), l'important est de me le faire savoir en m'envoyant un message à mon email :

disegnaedipingi@gmail.com
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Si vous ne l'avez pas encore fait, et si vous en avez envie, rejoignez également le groupe Facebook Disegna & Dipingi réservé à l'apprentissage de techniques, à l'échange d'idées, au partage de vos créations, aux questions et à l'amour de l'art avec de nombreuses autres personnes passionnées par le dessin et la peinture.

Accès à partir du lien :

https://www.facebook.com/groups/193128385674507

Ou à partir du code QR suivant :
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