
La composition
Composer un tableau, c'est investir la toile, établir l'espace dans lequel les éléments 
vont s'organiser. Cela commence par le choix du format et de la taille du tableau.

On ne parle pas souvent du rôle de la composition dans la réalisation d'une œuvre. Il 
est pourtant fondamental. C'est même un indicateur fort de la personnalité de l'artiste.

Isoler le sujet, le situer sur le fond, l'intégrer dans la composition globale, sont des 
notions à prendre en compte dès le début.

Quel est le sujet ? Qu'est ce que je veux montrer ? Qu'est ce que je montre en fait ?

La photo, la macro, donnent une autre vision de ce qui nous entoure. Les vues 
aériennes, ou sous-marines également. À notre époque, on ne peut ignorer cette 
évolution. Depuis les siècles précédents, les modes de représentation ont changé. 
Pourtant nous avons toujours à choisir entre représenter, interpréter, transformer.

Partir des proportions utilisées en cadrage photo peut être une première approche : le 
rapport 1/3 – 2/3. verticalement et horizontalement. Il y a donc 4 points focaux 
possibles.

Pour un portrait par exemple, il peut être intéressant que l'un des deux yeux se trouve 
à un point focal ou à proximité. Ce sera lui qui attirera le plus l'attention du spectateur. 
D'autant que sur un visage nouveau, nous sommes d’emblée habitués à regarder les 
yeux. Les miroirs de l'âme, dit le poète.

Par le passé, un certain nombre de peintres utilisaient les proportions du nombre d'or 
pour composer leurs toiles. Les proportions utilisant cette méthode sont données pour 
harmonieuses. Certains n'auraient jamais entrepris la construction d'un tableau sans 
au préalable avoir placé quelques repères, lignes, axes, directions, lignes de force, 
rappels, équilibre des surfaces... répondant à ce nombre magique et mystérieux :

https://fr.wikipedia.org/wiki/Nombre_d%27or

La distribution des espaces, des volumes crée l'espace pictural et la profondeur.

Le résultat est différent selon la taille du sujet et l'espace entre le sujet et le bord du 
tableau, d'où l'importance, pour un croquis de nature morte ou de paysage, de placer 
dès le début les limites du format sur la feuille. Utiliser une fenêtre de cadrage au 
format, ou en découper une dans du carton au besoin. Cela permet d'isoler le sujet, et 
d'envisager différentes compositions dans la nature.

L'ambiance est liée à la composition, la palette, le jeu des ombres et de la lumière,... 
entre autres.

Voir les différentes perspectives à 1, 2, 3 points de fuite

https://fr.wikipedia.org/wiki/Point_de_fuite

http://www.clg-puy-guillaume.ac-clermont.fr/persp/perspectives.htm

Certains peintres introduisent des personnages dans le décor pour agir sur l'effet 
d'échelle. Ces méthodes étaient fréquemment utilisées au XVIIè, et XVIIIè siècle en 
particulier. Sans doute est ce aujourd'hui un peu désuet, néanmoins, la taille du sujet 
par rapport au tableau modifie son impact. Un poussin en plein format sur un carré de 
15 par 15cm, ou en 2m par 2m, ne donnera pas le même saisissement. C'est clair !

Pour composer, il est possible de s’inspirer de photos, c'est d'ailleurs actuellement 
souvent le cas, puisque la plupart d'entre nous utilise constamment la photo. Pourtant 
il faut avoir à l'esprit qu'utiliser directement le cadrage choisi par le photographe, n'a 
rien à voir avec une composition mise en place par un peintre. Si vous utilisez une 
photo comme point de départ, la tendance sera forte à cadrer le sujet de la même 
manière que sur votre modèle, c'est à dire à reproduire in extenso la photo.

http://www.clg-puy-guillaume.ac-clermont.fr/persp/perspectives.htm
https://fr.wikipedia.org/wiki/Point_de_fuite
https://fr.wikipedia.org/wiki/Nombre_d'or


Sur une photo, avec un grand angle, tout est traité de la même manière. Tout est net. 
Les photographes qui veulent isoler un sujet, vont jouer sur le cadrage, le diaphragme  
et la focale. Une faible profondeur de champ va rendre flou tout ce qui n'est pas le 
centre d'intérêt.

En peinture tout est possible. Il faudra identifier des plans. Les composer sur la toile. 
Créer une atmosphère. Faire cheminer le regard. Concentrer l’attention sur le sujet, 
point fort sur lequel on désire que le spectateur s’attarde. Ne pas tout traiter de la 
même manière, ce qui pourrait dérouter le spectateur et lui faire oublier le point vers 
lequel nous souhaitons guider son attention. À moins qu'on ne cherche au contraire à 
le noyer.

Construire des lignes, indiquer des directions, sans s'arrêter nécessairement aux 
limites des objets. Ce sont souvent ces lignes, réelles ou fictives qui guident le regard 
et produisent cet effet de convergence vers le sujet.

Les ombres, propres ou portées participent à ces directions. Les jeux de la lumière 
dans l'ombre, les reflets, les parties d'ombre dans la lumière, toutes ces subtilités, 
qu'un œil attentif décèlera, aideront à structurer la composition.

Pour un portrait, d'une manière générale, il est préférable de laisser plus d'espace 
devant, du côté de la face, que derrière. Ne pas coller la tête au bord supérieur du 
tableau non plus. Harmoniser ces espaces.

Tenir compte de l'influence d'une couleur lumineuse proche.

Une bonne approche pour composer un tableau consiste à faire quelques propositions 
rapides, sur des croquis de petite taille (voire toute petite), de formes variées, 
orientées différemment. Le résultat le plus séduisant, en fonction du sujet et du goût 
de l'artiste sera sélectionné pour servir de base au projet. Cette approche permet 
d'avoir une cohérence, une unité dans l'œuvre.

Je ne parlerai pas dans le détail de ces compositions en triangle, en zigzag, en carré 
dont vous trouverez aisément des références dans les tableaux du passé. Par 
exemple :

http://fr.wikipedia.org/wiki/Composition_photographique

http://fr.wikipedia.org/wiki/Composition_picturale

Pour agrandir une étude et la reporter sur la toile, nos anciens utilisaient 
traditionnellement la méthode de la mise au carreau. Aujourd'hui, beaucoup de 
peintres utilisent un projecteur. Évidemment c'est plus simple et plus rapide. Mais est 
ce que la magie ne s'écorne pas un peu au contact de la technologie ?

Les techniques
Il n'est pas question ici d'être exhaustif, mais juste de donner quelques informations 
sur les techniques de dessin et de peinture les plus répandues.

Le crayon, les crayons
Les crayons, les crayons de couleur

Avantages de cette technique :

peu de moyens sont nécessaires. Le débutant pense qu'il connaît ces outils, pour les 
avoir utilisés durant son enfance. D'où cette impression de familiarité.

Inconvénients :

la tendance à entrer "trop" dans le détail. Parce qu'avec le crayon taillé il est possible 
de faire des choses fines, le débutant pense que c'est ainsi qu'il doit procéder.

http://fr.wikipedia.org/wiki/Composition_picturale
http://fr.wikipedia.org/wiki/Composition_photographique


Le crayon est l'outil privilégié du dessin. Dans la catégorie des crayons, ont peut citer 
également la mine graphite, sorte de mine de crayon qui aurait grossi.

Il y a deux manières d'utiliser un crayon : 

- avec un crayon bien taillé, en traçant des lignes avec la pointe. Méthode classique 
que tout le monde utilise et connaît,

- ou, en taillant le crayon sur une longueur plus importante (2-3cm environ), et en le 
tenant entre le pouce et l'index. Le côté de la mine, à plat sur le support, va laisser une 
trace large, qui permet de couvrir rapidement une surface.

Le crayon s'utilise en principe sans appuyer trop. C'est la dureté de la mine qui laisse 
une trace plus ou moins affirmée. Le crayon HB est destiné plutôt à l'écriture. Sur 
calque on utilise des crayons durs : 3H par exemple. Pour le dessin, on privilégie les 
mines tendres, grasses : 3B...8B. Qui ne sont pas destinées à être gommées.

Il existe des crayons fusains, ou des crayons aquarellables. Dans cette catégorie, il 
faudrait ajouter tous les outils d'écriture : stylos, feutres, marqueurs, plumes, bambous, 
pinceaux fins, etc...

les crayons s'utilisent dans des formats plutôt petits : carnets, ou feuilles de papier.

Oubliez l'usage de la gomme pour effacer un tracé qui vous paraît incorrect. Si vous 
employez une gomme, avec les mines tendres, il faudra choisir une gomme plastique, 
et la nettoyer très souvent pour la débarrasser des traces de crayon, en la frottant 
énergiquement sur un support papier ou un tissu. Elle doit toujours garder sa couleur 
d'origine.

Avec une mine graphite ou la pierre noire, votre gomme plastique risque de 
s'encrasser rapidement, et le résultat se révéler décevant.

Le fusain
Avantages de cette technique : 

Chez le débutant, elle permet de se dégager de la tradition du crayon. Elle l'oblige à 
aller à l'essentiel. Le fusain s'efface d'un revers de main. Il permet de couvrir une 
grande surface en peu de temps. Il est rapide et efficace de tracer des volumes, et des 
modelés avec le fusain.

Inconvénients : 

certains diront qu'il est salissant et qu'il ne se garde pas s'il n'est pas fixé.

De faible coût, le fusain est traditionnellement utilisé dans les écoles de dessin. C'est 
sans doute le meilleur moyen d'aborder le grand format, en étudiant les valeurs.

Au fusain il est possible de ré-ouvrir des blancs avec une gomme mie de pain.

Pour sa conservation, l'œuvre au fusain a besoin d'être fixée sur le support par un 
vernis. La laque pour cheveux peut convenir comme vernis économique, ou en 
dépannage. Surtout si vous êtes productif. Préférer celle à faible parfum, et fixation 
forte. vaporiser de loin (30 cm). Le support peut être placé verticalement ou 
horizontalement, de préférence en extérieur. Attention ! Le gaz propulseur est très 
inflammable (butane, propane). Donc à éviter en intérieur.

Les craies, le pastel
Avantages de cette technique :

Le rendu des couleurs. Comme pour le fusain, le contact direct de la main ou du doigt 
avec le support. Pas de médium, pas d'odeur. Pas de temps de séchage. Avec 
quelques craies et un carnet on peut faire des choses.



Inconvénients :

Un peu salissant. De la poussière si on utilise des pastels très tendres. Les pastels se 
mélangent difficilement. Ce n'est pas le meilleur moyen pour apprendre les mélanges 
de couleurs.

Comme pour le dessin au crayon, placer quelques feuilles pour travailler sur une 
planche. Les feuilles du dessous amortissent les traits, et évitent que les irrégularités 
de la planche support transparaissent dans le résultat.

Les différentes sortes de pastel :
Ne pas confondre les pastels gras et les pastels secs. D'usage très différent et 
parfaitement incompatibles, puisque le pastel gras se rapproche d'une technique à 
l'huile et peut se retravailler à la térébenthine, tandis que le pastel sec (dit aussi soft 
pastel) est une craie tendre. On dit que les plus beaux coloris, les plus beaux résultats, 
sont obtenus avec les pastels les plus tendres, dans lesquels il y a peu de liant, 
uniquement (ou presque !) des pigments purs. Ce qui donne un aspect velouté, une 
matité, difficiles à obtenir avec une autre technique.

On trouve dans le commerce des pastels du plus dur au plus tendre, mais aussi des 
dégradés de couleur, vers le blanc ou vers le noir dans la plupart des marques. Les 
dégradés d’une couleur vers une autre sont beaucoup plus rares. Chaque marque n'a 
qu'une qualité de craie. Parfois le fabricant propose une série de carrés plus dure, et 
une série cylindrique plus tendre, comme chez Conté. Chez Unison, qui propose des 
craies très tendres, la forme est en tonneau.

Pour avoir plusieurs duretés il sera donc nécessaire de se fournir chez plusieurs 
fournisseurs.

Le noir est à éviter dans les pastels, il « salit » les couleurs. Il est souvent préférable 
d’utiliser le fusain pour assombrir une teinte.

Même si tous les pastels disponibles en France n'y figurent pas, comme les pastels et 
carrés Conté, le site suivant est une bonne référence en ce qui concerne la dureté des 
pastels (classés du plus tendre au plus dur) :

http://www.dakotapastels.com/docs/Pastel-Lineup.pdf

Les sombres les plus profonds sont selon moi ceux de marque Girault.

Les crayons pastels. Là encore différentes gammes de couleurs et de dureté en 
fonction des marques. Pour beaucoup de pastellistes, amateurs de dessin et de 
finesse, la référence est la série Carbothello de Stabilo. Les crayons Conté, plus 
difficiles à trouver au détail sont plus tendres. Il est souvent intéressant de choisir ses 
teintes dans différentes marques pour avoir le plus possible de nuances et de dureté 
différentes autour d'un coloris. Il semble que les crayons pastel ayant les sombres les 
plus profonds soient ceux de marque Derwent.

Avec le temps, comme dans toutes les techniques, chacun sait ce qui lui convient, et 
en général, les pastels qu'on utilise sont toujours les mêmes. Pour cette raison, il n'est 
pas conseillé d'acheter de grosses boîtes de pastels d'une marque. Certains 
fournisseurs proposent des boîtes ou des lots de taille raisonnable, avec une sélection 
en fonction du thème. Cela peut constituer une meilleure approche. Au final, il faudra 
se constituer "sa" boîte, en achetant au détail les craies et crayons pastel qui seront 
devenus indispensables. Crayons Carbothello 625 et 635 par exemple...

À consulter, ce guide d'utilisation bien fait, sur le site commerçant :

http://www.schleiper.com/SCHLEIPER_BROCHURES/PASTEL/FR/PAS_FR_all.pdf

qui propose également d'autres brochures sur les pinceaux et l'aquarelle :

http://www.schleiper.com/masterbrochtech01_FR.html

http://www.schleiper.com/masterbrochtech01_FR.html
http://www.schleiper.com/SCHLEIPER_BROCHURES/PASTEL/FR/PAS_FR_all.pdf
http://www.dakotapastels.com/docs/Pastel-Lineup.pdf


Les différents supports :
Pour le papier, placer un "matelas" de feuilles sur une planche à dessin, un carton à 
dessin ou un morceau de contreplaqué d'un format légèrement supérieur à celui du 
papier. Ce support évitera de marquer le papier lorsque le pastel passera sur une zone 
irrégulière de la planche.

En général, les pastellistes préfèrent utiliser du papier teinté, c'est à dire non blanc. 
L'avantage principal est que l'on part directement avec une valeur de base, moyenne, 
sur laquelle on va pouvoir indiquer des lumières, plus claires, et des ombres, plus 
sombres.

Canson mi-teinte 160g, le papier de référence, même si des pastellistes lui préfèrent 
les papiers Ingres 100g-130g, Fabriano Tiziano 160g, Murano, ou autres. Attention, 
même dans une gamme, en fonction des couleurs, les papiers n'ont pas le même 
comportement (gris clair, gris chiné, et gris ciel chez Canson par exemple). Des 
papiers plus techniques existent comme le pastel card de Sennelier ou le pastelmat 
Clairefontaine, qui ne nécessitent pas que le pastel soit fixé. Il convient à chacun de 
tester différents supports et sélectionner celui ou ceux qui lui conviennent. Tous les 
papiers avec un minimum de grain peuvent être utilisés. Y compris le papier Kraft sur 
lequel on peut s'amuser à moindre frais.

Certains encore utilisent du carton ou du contreplaqué enduit, sur lesquels le pastel 
accroche bien. Les impressionnistes, comme Manet, utilisaient aussi des toiles très 
fines.

Edgar Degas n'hésitait pas à ajouter des morceaux de support, sur le côté ou vers le 
haut/le bas lorsqu'il jugeait que c'était nécessaire pour la composition de ses tableaux. 
Ceci est parfaitement visible sur les œuvres que l'on trouve actuellement dans les 
musées, et ne modifie en rien son travail de création, bien au contraire.

Estomper. Ne pas estomper. Avec une estompe. En utilisant ses doigts, sa main 
(éminence thénar et hypothénar)... ou un crayon pastel. Avec un pastel poudreux. Ou 
un pastel très sec. Certains peintres font comme dans d'autres techniques, ils 
construisent avec des crayons pastel ou des carrés, et terminent avec des craies très 
tendres. D'autres font exactement l'inverse...

Pour effacer une zone, j'utilise personnellement une petite brosse un peu dure en 
soies de porc, normalement destinée à l'huile.

Fixer en fin de travail ? Ne pas fixer ? En une fois, ou en plusieurs couches ?... Encore 
une fois, il faut essayer chaque possibilité plusieurs fois avant de conclure. Tous les 
goûts sont dans la nature. Par le passé, certains pastellistes vaporisaient du fixatif sur 
le verso du support papier. Il semble aujourd'hui que cette méthode ait été 
abandonnée, suite à son peu d'efficacité pour la tenue dans le temps.



L'encre, le brou de noix
Avantages de cette technique :

simplicité des moyens. Permet de travailler les ombres en se servant du blanc du 
support pour les lumières. À la plume ou au pinceau. Effet pictural ou graphique 
immédiat.

Inconvénients : 

selon le type utilisé, l'encre indélébile ne permet aucune reprise. Par contre, le brou de 
noix permet les repentirs pendant un certain temps.

Le brou de noix s'achète en grande surface de bricolage, mais il s'agit la plupart du 
temps d'un substitut. À moins de le fabriquer soi-même afin d'obtenir un vrai brou de 
noix, profond.

Pour des croquis au brou de noix, je conseille le papier Canson en bloc spirale XL 90g, 
blanc crème, qui permet de détacher les feuilles pour les laisser sécher. 90g pourrait 
sembler léger, mais le séchage est plus rapide qu'avec du papier aquarelle plus épais.

La plume donne un effet qui se rapproche de la gravure.

Certaines personnes sont fascinées par le résultat que l'on peut obtenir assez 
facilement avec ces moyens simples. De toute façon, c'est un bon exercice pour 
travailler sur les masses.

L'aquarelle
Avantages de cette technique : 

technique à l'eau, donnant des transparences uniques. Magie exceptionnelle quand on 
travaille dans l'humide.

Inconvénients : 

Assez technique. Si vous ne travaillez que dans le sec, les résultats seront obtenus 
rapidement. Mais si vous essayez l'humide, il faudra vous accrocher, et pratiquer 
régulièrement.

Utiliser des pinceaux petit gris de deux ou trois tailles, synthétiques de deux tailles, un 
spalter, une brosse à dent... Tester différents papiers. Différents grains. Certains 
considèrent que pour débuter, le Montval 300g est un bon support, accessible. 
D'autres lui préfèrent les papiers Arches.

N'achetez pas trop de couleurs. Si vous le souhaitez, essayez les primaires. Mais ce 
n'est pas indispensable. Le choix des couleurs par contre est primordial ici plus 
qu'ailleurs. Pour commencer, limitez votre sélection et expérimentez. Voyez le 
document suivant :

http://www.schleiper.com/SCHLEIPER_BROCHURES/AQUAREL/FR/AQU_FR_all.PD
F

et consultez la liste de livres que je conseille sur ce sujet dans la bibliographie.

Utiliser de préférence des couleurs ne comportant pas de mélanges de pigments, afin 
de gérer vous même au mieux ces mélanges qui peuvent affadir les teintes. Par 
exemple privilégier le mélange bleu outremer - terre d’ombre brûlée (qui sédimente et 
laisse donc des traces dans les creux du papier), plutôt que le gris de Paynes. 
Attention aux couleurs que vous choisirez. Toutes les teintes ne sont pas 

http://www.schleiper.com/SCHLEIPER_BROCHURES/AQUAREL/FR/AQU_FR_all.PDF
http://www.schleiper.com/SCHLEIPER_BROCHURES/AQUAREL/FR/AQU_FR_all.PDF


interchangeables. Comme dit par ailleurs, un même nom peut recouvrir des produits 
aux caractéristiques différentes.

Pour des mélanges sombres, on peut choisir des couleurs transparentes, qui ne 
contiennent pas ou peu de "charge" (contrairement aux couleurs plus opaques 
indiquées précédemment, donc couvrantes). Le degré de transparence (ou opacité) 
est généralement indiqué dans les catalogues, et sur les tubes ou les emballages de 
godets.

Il peut être intéressant d'utiliser une palette circulaire, basée sur le cercle chromatique 
tel que défini par Jean-Louis Morelle. L’avantage de cette disposition est de permettre 
une compréhension rapide des mélanges de couleur. Voir en section : "Conseils, tours 
de main, bricolages et astuces" pour la réalisation d'une palette en matière plastique 
blanche sur laquelle seront disposés en cercle neuf (ou douze) petits pots contenant 
les couleurs. Vous pourrez ajouter les couleurs supplémentaires qui vous paraîtront 
indispensables.

La gouache
Avantages de cette technique : 

Technique à l'eau à la portée de tous. C'est la technique la plus utilisée par les 
enfants. Les couleurs sont opaques et le blanc est une couleur comme les autres. 
Rapport qualité/prix imbattable. Nettoyage à l'eau.

Inconvénients : 

La gouache souffre de cette image de peinture pour enfants. Elle permet pourtant de 
s'amuser à moindre frais.

L'acrylique
Avantages de cette technique : 

La peinture sèche rapidement. Par temps normal, à une température de 20°C, on peut 
compter sur trois heures d'utilisation. Que l'on peut prolonger si les couches ne sont 
pas trop minces, et en ajoutant un médium retardant. Ainsi il est possible de recouvrir 
rapidement, ou retravailler aussitôt une zone qui ne nous paraît pas satisfaisante, ou 
pour ajouter d'autres éléments. Idéale pour débuter. Nettoyage du matériel à l'eau. 
Peu ou pas d'odeur.

Le tableau terminé est stable. Il ne risque pas de craqueler comme le ferait une 
peinture à l'huile.

Inconvénients : 

La peinture sèche rapidement. Pour certaines personnes, cet avantage se transforme 
en inconvénient. En particulier si le nettoyage des pinceaux et de la palette n'est pas 
fait dans un délai raisonnable, il ne sera pas facile de récupérer le matériel. Voir la 
partie : "Récupérer ses pinceaux", "Récupérer sa palette".

L'huile
Avantages de cette technique : 

En France particulièrement, elle est considérée comme la technique des maîtres... 
Même si on occulte que beaucoup d'entre eux utilisaient également d'autres 
techniques. Les produits ont été amélioré, et les gammes accessibles sont 
nombreuses.

Certains peintres ne jurent que par les glacis que cette technique permet d'obtenir.



Il existe maintenant des peintures alkydes, ou encore à l'eau, pour les personnes 
allergiques ou qui supportent mal l'odeur de la térébenthine.

Inconvénients : 

L'expérience que nous avons de cette technique montre qu'il est nécessaire de 
prendre soin des tableaux pour qu'ils vieillissent sans craquelures.

Les temps de séchage sont relativement longs, en dépit de l'utilisation de médiums 
siccatifs. Il existe tout une "cuisine" pour les tenants de cette technique. Chacun a ses 
recettes et ses tours de main.

Souvent, par le passé, le peintre commençait à tracer son dessin sur la toile, au fusain, 
ou en grisaille (noir et blanc), ou encore en réalisant une esquisse en jus (peinture 
diluée dans du pétrole, de l'essence de térébenthine...). Puis quand les choses étaient 
en place, il revenait travailler par zone en matière ou en glacis successifs, selon 
l'époque et le style de chacun, ou plutôt sa technique. 

La seule règle à véritablement respecter, est le "gras sur maigre" qui évite ou réduit les 
craquelures de la couche de peinture.

Les techniques mixtes
Ici tout est possible. Enfin presque... Incorporer des objets, matières, collages, etc... 
dans la peinture. Avec de l'huile, cela paraît difficile car il y a malgré tout cette règle du 
gras sur maigre, à moins d'utiliser le fusain au départ, peindre puis ajouter du crayon 
pastel gras par exemple. Mais avec l'acrylique, pas de problème.

Certains placent leurs fonds à l'acrylique puis peignent à l'huile, dès que c'est sec.

Dans cette rubrique et sous ce terme on inclut l'utilisation de deux techniques 
traditionnelles. Parfois en précisant ce qui a été utilisé. Par exemple, fusain, avec 
rehaut de craie blanche, ou dessin à l'encre de chine aquarellé.
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