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•  Sur le vif 

aux Tuileries

•  Palette de verts

ÉTÉ
•  50 astuces pour 

aller à l’essentiel

•  Sous le soleil 
de l’Espagne

AUTOMNE
•  Jouer des lumières 

mordorées

•  Refl ets magiques

HIVER
•  Les couleurs 

de la neige

•  Maîtriser de beaux 
contre-jours
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Bien composer 

une scène
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TOUS LES 
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Du beau 
temps 

à l’orage

4 saisons

Les artistes
célèbrent les



52 Pratique des Arts S
pécial paysage 2018

 Spécial paysage 2018 Pratique des Arts
53

Camilo Huescar

Texte : E
lsa Colin. Photos : D

. R.

Un prin
temps andalou

Camilo Huescar a débuté 

sa carrière artist
ique 

professionnelle au début 

des années 2000. À cette 

époque, il e
xplore diverses 

techniques en autodidacte 

– huile, acrylique –, mais 

s’attache plus particulièrement 

à l’aquarelle. Depuis, il
 a participé 

à 16 expositio
ns individuelles 

et collectives en Espagne 

et dans d’autres pays, ainsi qu’à 

plusieurs concours de peinture. 

Il a remporté de nombreux prix 

pour ses aquarelles.

camilohuescaracuarelas-blog.

tumblr.com

PORTRAIT  

 Mes supports : 
j’utilise

 

les papiers Arches, qui 

permettent de contrôler 

précisément l’h
umidité. 

 Mes pinceaux : mes choix 

se portent vers des petit-g
ris, 

des brosses Hake en poils 

de chèvre et des brosses 

synthétiques pour aller 

dans le détail.

 Mes couleurs : b
leu de cobalt, 

outremer, céruléum, terre de 

Sienne brûlée, terre de Sienne 

naturelle, ocre, jaune de Naples, 

carmin, rouge de cadmium, 

blanc de Chine, teinte neutre  

(Winsor & Newton).

MATÉRIEL  

J’anime des ateliers d’aquarelle 

et je participe à des concours. 

Je donne également des cours 

dans mon studio à Cordoue, 

où je vis la
 plupart du temps, 

et je propose des ateliers 

intensifs d
ans d’autres lie

ux 

en Espagne. Je travaille 

également sur plusieurs projets 

collectifs e
t pour des concours 

« grand format ».

PARTAGER 

À L’ATELIER  

Avec cette aquarelle réalisée sur le motif, l
’aquarelliste

 espagnol a obtenu le premier prix  

du concours Villa de Castellar en mai 2018. Le rendez-vous de peintres sur le vif, tr
ès prisé,  

est proposé chaque printemps dans le village perché de Castellar, près de Jaén en Andalousie.

LA LUMIÈRE. J’ai choisi d
’interpréter ce paysage 

parce que j’étais attiré
 par la profondeur, la variété 

des plans et leurs possibilité
s de complémentarité, de 

jeu et d’interrelation. J’ai réalisé cette aquarelle in situ
, 

lors d’un concours de peinture en plein air. Le plan 

large et la lumière changeante m’ont obligé à capturer 

rapidement la vue par une petite esquisse ; j’ai repéré 

les principales zones de lumière et de couleur afin 

de consacrer suffisamment de temps au dessin et à 

l’exécution de l’aquarelle par la suite. La lumière joue 

un rôle crucial dans presque toutes mes aquarelles, en 

particulier dans celle-ci : elle devait être parfaitement 

définie dans certaines zones, comme le sol au premier 

plan et certains toits o
ù elle était fo

rtement présente. 

Il s’a
git d’un contre-jour alors que le soleil est encore 

un peu haut : la
 clarté impacte fortement certains 

éléments, p
rojetant des ombres et créant de forts 

contrastes. Tout cela devait être traduit en quelques minutes 

dans mon esquisse, sans attendre que la lumière change.  

DEUX ESPACES…  

La compositio
n comprend deux espaces 

complémentaires qui donnent la dynamique 

générale :

1. L’espace inférieur comprend les premiers 

plans : te
rrain en pente, pierres, végétation, 

maison dans la partie supérieure.

2. Le reste de la compositio
n, soit la partie 

supérieure, se compose de la ville, 

d’une zone de végétation et d’un champ 

que rejoint le ciel.

LES LIENS. Le regard doit circuler aisément : 

il ne doit pas être gêné par une rupture nette 

entre les deux espaces. Alors que le premier 

plan traduit le
 contraste, la définition  

de chacun des éléments, le
 second espace  

est m
arqué par l’unité et la suggestion.  

Malgré les différences nécessaires à la 

profondeur de la scène, le lien entre les deux plans est donné par 

plusieurs fa
cteurs : p

ar exemple, les formes géométriques  

des constru
ctions présentes dans les deux espaces sont tra

itées de 

la même manière, de même que la forme arrondie des arbres.

LA VÉGÉTATION. La végétation a une importance particulière dans ce travail. 

La dispositio
n des arbres str

ucture la compositio
n de l’aquarelle. La rangée 

d’arbres qui s’éloigne parallèlement à la route crée une ligne s’évadant à 

la verticale vers le
 bas : cet axe complète les lig

nes horizontales et obliques 

qui séparent les différents plans, jusqu’à l’horizon. Pour  

réaliser la végétation, j’ai pleinement exploité la plasticité 

propre à l’aquarelle : tra
itement humide pour créer 

les volumes et définir le
s arbres les plus éloignés, tra

itement 

à sec pour l’arrondi et la précision des arbres les plus proches. 

Les différences chromatiques et tonales des arbres tie
nnent 

compte des plans : la
 végétation du premier plan comporte 

plus de contraste et de température que celle des plans plus 

éloignés. J’a
i utilisé

 plus de bleu dans le mélange, le traitement 

dans l’h
umide faisant perdre de l’intensité au séchage tout 

en laissant un contraste plus doux (bleu de cobalt, o
r vert 

et carmin), tandis que, pour les arbres les plus proches, j’a
i 

eu recours à des couleurs plus chaudes et tra
nsparentes, plus 

foncées, tra
vaillant davantage en sec (bleu outremer, or vert, 

terre de Sienne naturelle et teinte neutre). 

LE CADRAGE  

La compositio
n de cette aquarelle est conditionnée par la nécessité

 

d’inclure plusieurs plans différents et complémentaires, donnant 

à l’ensemble une impression de plénitude.

… ET QUATRE FACTEURS 

DÉTERMINANTS  

Les différences entre ces deux espaces 

créent la dynamique, articulée autour 

de quatre facteurs :

> La tonalité des couleurs : l
e contraste est plus prononcé au premier plan 

qu’au second plan. Les tons les plus sombres sont plus foncés et les plus 

clairs le
 sont davantage encore.

> La température : c’est la
 clé qui prévaut au premier plan, où elle est  

plus chaude qu’au second plan – dans la végétation, par exemple.

> La définition : dans l’espace inférieur, les formes sont plus définies  

qu’au second plan.

> Les dimensions des éléments : l
ogiquement, les éléments re

présentés  

au premier plan sont plus grands.

Caste
llar.    

2018. Aquarelle sur papier, 70 x 125 cm.

Caste
llar 2. Aquarelle en cours de réalisation.

à la loupe

MA DÉMARCHE. L’aquarelle est m
a technique 

préférée car elle possède un très grand 

potentiel expressif, 
à condition de prendre 

en compte son caractère si p
articulier lié

 

à l’eau. Cela oblige l’artist
e à manipuler 

des valeurs expressives trè
s pures, puissantes : 

le coup de pinceau lâche, comme en 

calligraphie, la qualité plastique immédiate 

de la touche liquide, la synthèse… Je pense 

que le « comment peindre » est plus im
portant 

que le « quoi peindre ». C’est pourquoi 

je travaille sur toutes sortes de sujets. M
ais 

pour moi, le paysage dispose d’un registre
 

très large, avec de nombreuses possibilité
s de 

combiner et de jouer avec différents espaces, 

avec l’atmosphère – ce que j’aime le plus.

ESPACE 1
ESPACE 2
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Kim Lordier 

Texte : Isabelle Kersimon / Photos : D. R.

Réaliser de magnifiq
ues verts 

« Imaginez que vous installez 

votre chevalet au printemps dans 

un champ de verdure couvert 

d’arbres ou que vous travaillez 

d’après photo. Essayer de transmettre 

les variations subtiles dans les verts 

en évitant les couleurs criardes est 

un défi artistique. Les pigments 

dont nous disposons, comme 

le viridian ou le vert phtalo, sont trop 

intenses en comparaison des verts 

naturels. En modifiant ces couleurs 

industrielles avec des rouges, 

des jaunes et des bleus, il est possible 

de peindre un environnement plus 

naturel et plausible, et d’entraîner 

le spectateur au sein même 

des paysages. »

Originaire de la région de San 

Francisco (Californie) et diplômée 

de l’Academy of Art University de 

San Francisco, Kim Lordier associe 

observation attentive et sensibilité 

dans des paysages maintes fois 

primés. Après les attentats 

du 11 se
ptembre 2001, elle décide 

de se consacrer à la peinture à plein 

temps. En 2002, elle découvre l’art 

des impressionnistes californiens 

au Oakland Museum. Ses peintures 

font partie de collections privées 

à travers tous les États-Unis. 

  Papier Wallis Belgium Mist,  

40 x 50 cm. 

  Nupastel Prismacolor n° 244-P.

  Pastels Terry Ludwig Eggplant 

(aubergine) + sélection étendue 

de verts froids, chauds et neutres.  

  Médium Turpenoid.

  Pinceau signet Robert Simmons, 

langue de chat en soies de porc, n° 10.

  Pastels Diane Townsend 

« Terrages » nos  169, 131, 167.

  Pastels Unison bleus-violets légers 

et moyens, jaune et orange brillant 

intense.

MATÉRIEL  

TRAVAILLEZ 

VOS VERTS  

POUR LES RENDRE

PLUS NATURELS  

CRÉER DE LA PROFONDEUR 
Invitation au voyage dans les paysages de l’une des plus grandes pastellistes américaines.  

Des espaces californiens, nous avons le plus souvent une vision urbaine marquée tout à la fois par notre 

contemporanéité et l’instantané des clichés photographiques. Loin d’opérer un retour vers le passé, 

Kim Lordier déploie son chevalet et peint sur le motif la nature particulière de sa terre natale.

1. L’ESQUISSE. J’ai utilisé un Nupastel n° 244 pour établir 

ma composition en dessinant par touches légères pour 

organiser mes formes. Puis j’ai légèrement rempli les formes 

les plus sombres avec le côté du pastel. Je l’ai appliqué de 

façon moins ferme pour les formes situées entre le premier 

et l’arrière-plan, et j’ai laissé ce dernier en simples tracés.  

Ensuite j’ai pris un pastel aubergine de Terry Ludwig et je l’ai 

très légèrement frotté sur les formes les plus sombres. 

2. LE FOND. J’ai pris un pinceau langue de chat n° 10 de Robert 

Simmons et un petit pot de Turpenoid rempli à hauteur d’un 

demi-pouce. J’y ai trempé le pinceau et épongé l’excès de liquide 

sur un chiffon. Dans l’arrière-plan, j’ai fait un remplissage léger des  

formes avant de passer aux valeurs moyennes, puis plus sombres. 

Sans me préoccuper des détails, j’a
i laissé le pinceau danser entre 

mes doigts et créer des formes imitant le balancement des arbres, 

l’ondulation des collines et le mouvement du premier plan. J’ai 

gardé une simplicité dans les formes et j’ai fait de mon mieux 

pour limiter le fond à trois valeurs de teintes. 

3. LE DÉBUT DE LA COLORATION. J’ai choisi une teinte 

medium light de bleu/violet pour les collines distantes. 

En développant le flanc de la colline, je me suis assurée de 

légèrement obscurcir la valeur et de réchauffer la température 

de la couleur bleuâtre au fur et à mesure que j’allais vers l’avant 

du tableau. Une fois établies cette teinte et cette valeur, 

je baserai toutes les suivantes sur ce choix de couleur initial.  

4. COULEURS ET VALEURS. J’ai choisi un bleu/violet plus sombre et chaud et l’ai 

refroidi avec un bleu/vert de même valeur que la nouvelle teinte des collines 

du plan intermédiaire, en m’assurant que ce flanc de colline soit plus clair que 

les arbres et leur ombre dans le premier plan, mais plus foncé que les collines 

à l’arrière-plan. Pour le ciel, j’ai choisi un jaune et un violet chauds, un violet 

et un bleu froids, en faisant vibrer les couleurs du jaune vers une teinte plus 

violette en haut à gauche. Des bordures douces entre la colline et le ciel créent 

de la profondeur. Ici, les formes les plus sombres sont dans le plan intermédiaire. 

Dans cette zone, j’ai pressé légèrement le pastel, afin de créer des transparences 

et j’ai fait vibrer un bleu indigo très sombre et un violet dans les mêmes valeurs.

6. AFFINAGE DES VALEURS 

DE TRANSITION. A cette 

étape, le tableau commence 

à prendre forme. Une teinte 

et une valeur ont été 

assignées à toutes les zones. 

Je prends un moment 

pour examiner chacune 

des formes et leurs valeurs 

respectives. Par exemple, 

la couleur du rehaut sur 

la masse d’arbres sombres 

au centre ne doit pas avoir 

la même valeur que le ciel. 

Si quelque chose à l’arrière-

plan est aussi foncé qu’au 

premier plan, je procède à 

un réajustement.

7. JOUER AVEC LES 

COULEURS ET  

TRAVAILLER LES FORMES.  

L’aplat de vert au premier 

plan me permet de pousser 

ce concept de couleurs plus 

chaudes au premier plan et 

plus froides à l’arrière-plan. 

Devant, jai choisi de poser de 

l’orange brillant et Du jaune. 

J’ai aussi placé des verts plus 

intenses et plus chauds par-

dessus la couche de couleur 

d’origine. En laissant visibles 

mes interventions pour créer 

de l’intérêt quand on regarde 

le tableau de très près.

5. MISE EN PLACE DU PREMIER PLAN. En sélectionnant une valeur 

moyenne de brun-vert chaud, j’ai appliqué le pastel avec légèreté sur 

toute cette zone en le tenant de côté afin de ne pas appuyer trop 

fort à ce stade. J’ai posé une base sombre en prévoyant des couleurs 

un peu plus claires et plus intenses par-dessus. J’ai ensuite choisi un vert 

chaud de valeur moyenne et rempli un peu plus le grain du papier, 

ce qui a permis à la couleur de couvrir le brun-vert. En revenant sur 

l’atmosphère du sol, j’ai pris des verts plus froids, contenant plus de 

bleu, et d’une valeur légèrement plus claire.

Créer de la profondeur dans une masse d’arbres denses est 

un bon défi. Lorsque j’ai posé mon chevalet pour créer Standing 

Tall, je cherchais une très grande masse sur une seule ligne, qui 

figurerait une barrière visuelle. Mon idée était de créer une zone 

abstraite de rythme et de mouvement. J’ai 

utilisé la lumière frappant la belle écorce 

nue des troncs pour produire le subtil 

mouvement en « s » et j’ai réservé les 

couleurs foncées les plus sombres pour 

la base de la forêt, éclairant lentement la 

valeur dans les ombres et les refroidissant 

avec les bleus et les violets à mesure 

qu’elles se rapprochent du ciel. Notez la 

variété de verts dans les masses d’arbres. 

J’ai choisi de mettre en évidence l’arbre 

du devant en introduisant un vert jaune 

afin de ramener cette masse vers l’avant, 

tandis que la masse de l’ensemble a une 

dominante de vert plus froid, ce qui aide 

à la repousser vers l’arrière-plan.

Half Moon Bay Spring.    

Pastel sur papier Wallis,  

41 x 51 cm.Standing Tall. Pastel sec, 51 x 20 cm.

dans ses paysages

PORTRAIT  

Kim Lordie

Réalis
Réalis
Réalis
Réalis
Réalis
Réalis
Réalis
Réalis
Réalis
Réalis
Réalis
Réalis
Réalis

chevalet au printemps dans 

champ de verdure couvert 

ravaillez 

 de transmettre 

ns les verts 

s criardes est 

pigments 

omme 

vert phtalo, sont trop 

n des verts 

modifiant ces couleurs 

 rouges, 

bleus, il est possible 

de peindre un environnement plus 

et d’entraîner 

le spectateur au sein même 

10.

-violets légers 

ange brillant 

POUR LES RENDRE

PLUS NATURELS  

CRÉER DE LA PROF

Invitation au 
Invitation au 
Invitation au 
Invitation au 
Invitation au 
Invitation au 
Invitation au 
Invitation au voyage dans le

voyage dans le

voyage dans le

voyage dans le

Des espaces ca

Des espaces ca

Des espaces ca

Des espaces ca

Des espaces ca

Des espaces ca

Des espaces ca

Des espaces ca

Des espaces californiens, no

contemporanéit

contemporanéit

contemporanéit

contemporanéit

contemporanéit

contemporanéit

contemporanéit

contemporanéit

contemporanéit

KimKimKim Lordier déploi

Lordier déploi

Lordier déploi

Lordier déploi

Lordier déploi

Lordier déploi

Lordier déploi

Lordier déploi

sur un chiffon. Dans

sur un chiffon. Dans

sur un chiffon. Dans

sur un chiffon. Dans

sur un chiffon. Dans

formes avant de pass

formes avant de pass

formes avant de pass

formes avant de pass

formes avant de pass

formes avant de pass

formes avant de passer aux valeurs moyen

er aux valeurs moyen

er aux valeurs moyen

er aux valeurs moyen

Sans me préoccuper d

Sans me préoccuper d

Sans me préoccuper d

Sans me préoccuper d

Sans me préoccuper des détails, j’a
i lai

es détails, j’a
i lai

es détails, j’a
i lai

es détails, j’a
i lai

es détails, j’a
i laissé le pinceau danse

ssé le pinceau danse

ssé le pinceau danse

ssé le pinceau danse

ssé le pinceau danser entre 
r entre 

mes doigts et créer 

mes doigts et créer 

mes doigts et créer 

mes doigts et créer des formes imitant l

des formes imitant l

des formes imitant l

des formes imitant l

des formes imitant le balancement des ar

e balancement des ar

e balancement des ar

e balancement des ar

e balancement des ar

e balancement des arbres, bres, bres, bres, 

l’ondulation des col

l’ondulation des collines et le mouvemen

lines et le mouvemen

lines et le mouvemen

lines et le mouvement du premier plan. J

t du premier plan. J

t du premier plan. J

t du premier plan. J

t du premier plan. J’ai ’ai ’ai 

gardé une simplicité

gardé une simplicité dans les formes et 

 dans les formes et j’ai fait de mon mie

j’ai fait de mon mie

j’ai fait de mon mie

j’ai fait de mon mieux ux ux 

pour limiter le fond

pour limiter le fond à trois valeurs de 

 à trois valeurs de teintes.
teintes.

jejeje baserai toutes les s

baserai toutes les s

Créer de la profonde

Créer de la profonde

Créer de la profonde

Créer de la profonde

Créer de la profonde

Créer de la profonde

Créer de la profonde

Créer de la profonde

Créer de la profonde

Créer de la profonde

Créer de la profonde

Créer de la profonde

ununun bon défi. Lorsque j’

bon défi. Lorsque j’

bon défi. Lorsque j’

bon défi. Lorsque j’

bon défi. Lorsque j’

bon défi. Lorsque j’

bon défi. Lorsque j’

bon défi. Lorsque j’

bon défi. Lorsque j’

Tall,Tall,Tall,Tall, je cherchais une tr

 je cherchais une tr

 je cherchais une tr

 je cherchais une tr

 je cherchais une tr

 je cherchais une tr

 je cherchais une tr

 je cherchais une tr

 je cherchais une tr

Tall,Tall,Tall,
figurerait une barri

figurerait une barri

figurerait une barri

figurerait une barri

figurerait une barri

figurerait une barri

figurerait une barri

figurerait une barri

figurerait une barri

figurerait une barri

figurerait une barri

figurerait une barri

dans s
dans s
dans s
dans s
dans s
dans s
dans s

DOSSIER

EnquêtePRINTEMPS

Dossier technique

56 Pratique des Arts Spécial paysage 2018

57

Spécial paysage 2018 Pratique des Arts

éonard de Vinci a écrit, concernant 

le métier de peintre [in: Traité de 

la peinture. 1651] : « Le caractère 

divin de la peinture fait que l’esprit 

du peintre se transforme en une image de 

l’esprit de Dieu ; car il s’adonne avec une 

libre puissance à la création d’espèces 

diverses : animaux de toute sorte, plantes, 

fruits, de paysages, campagnes, écroule-

ments de montagnes, de lieux de crainte 

et d’épouvante qui terrifient le spectateur 

ou encore de lieux charmants, suaves et 

plaisants, de champs fleuris multicolores, 

balayés en ondes suaves par des brises 

suaves, regardant fuir les vents, de rivières 

qui descendent avec la fougue de grands 

déluges du haut des montagnes en entraî-

nant des arbres déracinés pêle-mêle avec 

des rochers, des racines, de la terre, de 

l’écume, et bousculant tout ce qui s’oppose 

à leur écoulement. » Une liberté presque 

totale, alliée à un solide savoir-faire, voici 

les qualités que doit posséder l’artiste. Pour 

être libre, ce dernier doit laisser parler son 

cœur pour transmettre ses émotions et ses 

idées. Il doit également acquérir le savoir, 

puis prendre des risques, pour s’éloigner 

de cette zone de confort que la maîtrise 

peut apporter. 

Le paysage,  

une image paradoxale

Platon disait : « Composer consiste à trou-

ver et à représenter la variété dans l’unité. » 

Cette citation est extraordinaire de justesse. 

En effet, pour exister et susciter l’émotion, 

les formes et les couleurs d’un paysage ne 

doivent-elles pas être variées – afin d’atti-

rer l’attention – tout en étant disposées de 

manière équilibrée – afin d’inspirer le plaisir 

ou toute autre réaction ? 

L

L’avis de Patrice Baffou :  

« Le paysage facilite la compréhension des différentes 

formes de compositions, notamment la composition aux 

tiers. Essayer de plier les différents éléments d’un paysage 

pour les faire entrer dans les canons de la composition peut 

presque être pris pour un jeu de construction. N’oubliez pas 

que le centre d’intérêt principal 

d’un paysage ne doit pas se trouver 

au milieu de votre tableau. »

Ne pas confondre 

composition et cadrage

COMPOSER : si vous travaillez en atelier, sans 

chercher à reproduire un paysage existant, 

vous serez plutôt confronté à la question de 

l’agencement de votre surface. Il vous faudra 

déterminer où positionner les différents élé-

ments de votre tableau pour faire passer vos 

émotions. Pour cela, certaines règles sont 

très utiles.

CADRER : en peinture, c’est choisir à l’aide 

d’un cadre ce qui apparaîtra dans le tableau. 

Si vous travaillez sur le motif, vous aurez 

ce choix à faire. Pour cadrer, vous pouvez 

joindre vos mains de telle sorte qu’elles for-

ment un rectangle et visualiser la scène à l’in-

térieur de ce rectangle. Une fois déterminé 

ce qui vous semble être le meilleur cadrage, 

vous n’avez plus qu’à reproduire, quel que 

soit le style, ce qui figure dans le cadre. 

À quoi sert la composition ?  

Lors de ses voyages en France et en Italie, le 

peintre Camille Corot, qui fut l’un des fon-

dateurs de l’école de Barbizon, ne cessa de 

peindre des paysages idylliques, générale-

ment parcourus de petits personnages. Les 

œuvres de cet héritier de Claude Gellée, dit 

Le Lorrain, et de Nicolas Poussin, maîtres 

en matière de paysages qui influencèrent 

également beaucoup William Turner, sont 

toujours savamment construites et élabo-

rées selon les règles du paysage classique. 

Celles-ci permettent au peintre de plier les 

êtres et la nature à son bon vouloir, afin de 

rendre possible une expression poétique et 

non réaliste du paysage.  

Analyse 

Analysons ensemble une œuvre de l’artiste. 

Avec Une matinée, la danse des nymphes 

(ci-dessus à droite), sommes-nous en pré-

sence de la transcription d’un lieu réel ou 

d’un pur produit de l’imagination de Camille 

Corot ? Il faut regarder ce tableau avec atten-

tion pour s’apercevoir que l’artiste n’a pas 

peint au gré de son inspiration un paysage 

quelconque. Cette toile est une allégorie, 

peinte en atelier, où le peintre réinvente la 

nature, en faisant autant appel à ses croquis 

sur le motif qu’à ses souvenirs ou aux émo-

tions qu’il a éprouvées. Il s’inspire d’ailleurs 

pour cette œuvre, de différentes études réa-

lisées à Rome durant sa jeunesse, mises en 

place à l’aide des règles de la composition. 

En premier lieu, apparaît une construction 

suivant la règle des tiers : 

 Le premier tiers horizontal définit l’ho-

rizon et le premier plan, où évoluent les 

petits personnages. Le deuxième tiers hori-

zontal est rythmé par les troncs des arbres, 

comme le feraient des notes de musique sur 

une partition. Au niveau du troisième tiers, 

se trouve la partie feuillue des arbres, beau-

coup plus calme. Notez que la lumière est 

savamment équilibrée dans chacun des tiers 

horizontaux, par le ciel pour les deux tiers 

supérieurs, par la clairière éclairée pour le 

tiers inférieur, qui met les personnages en 

valeur, comme le feraient des projecteurs 

sur une scène de théâtre.

 Verticalement, les tiers, eux-mêmes divi-

sés en deux parties égales, supportent les 

troncs principaux, alors que quelques dia-

gonales bien disposées orientent leur incli-

naison sur la droite de l’image.

 Notez encore que les personnages ne sont 

pas disposés au hasard. Le groupe principal 

est placé symétriquement sur le premier 

tiers vertical, les autres s’orientant et s’incli-

nant eux aussi devant une structure en partie 

géométrique.

Le peintre a également utilisé le rabat-

tement des petits côtés de sa toile sur sa 

largeur pour positionner les feuillages et la 

trouée de lumière qui se trouve au centre 

de l’œuvre. Il serait certainement possible 

de trouver d’autres structures cachées, mais 

celles citées ici démontrent à quel point le 

peintre compose sa toile, comme le ferait 

un poète amoureux d’alexandrins.

« En matière de peinture, il est souvent donné la même 

signification aux verbes cadrer et composer.  

Pourtant, il ne s’agit pas du tout de la même chose. » 

Textes : Jean-Pierre Parlange

Photos : D. R.

Jean-Baptiste Camille Corot.

Une matinée, la danse des nymphes.  

1850. Huile sur toile, 97,7 x 130,5 cm.

RMN-Grand Palais (musée d’Orsay) / Michel Urtado

Patrice Baffou.

La Flotte-en-Ré.  

Acrylique, 60 x 80 cm.

PEINDRE UN PAYSAGE, C’EST TRANSPOSER SUR UNE SURFACE PLANE UN ESPACE 

EN TROIS DIMENSIONS. POUR CELA, LES ARTISTES UTILISENT DES CODES ET DES RÈGLES 

QUI PERMETTENT DE CRÉER L’ILLUSION DE LA PROFONDEUR. DE LA MÊME MANIÈRE, 

LE SPECTATEUR, FORT D’UNE CULTURE VISUELLE INTUITIVE, PARVIENT À LIRE LE TABLEAU, 

VOIRE À PERCEVOIR LES INTENTIONS DU PEINTRE, ET À ÉPROUVER UNE RÉACTION 

ÉMOTIONNELLE, PARFOIS PLUS VIVE QU’EN FACE D’UN VRAI PAYSAGE.

Patrice Baffou,  

peintre, professeur,  

crée en mélangeant 

les matières.  

« Le dessin est  

l’orthographe, 

les techniques 

la  grammaire et le 

style une singularité.»

L’avis de Patrice Baffou : 

« Pour moi, le paysage est avant tout un 

très bon moyen de découvrir différentes 

techniques, sans la contrainte du dessin. 

Surtout lorsqu’il s’agit de vues simples, 

sans constructions de type ponts ou 

bâtiments. Traité de cette façon, il per-

met de fondre, de diluer, de triturer les 

couleurs… En un mot, il donne à l’artiste 

l’opportunité d’expérimenter librement. 

L’unique contrainte qui nécessite une 

certaine pratique concerne la profondeur 

 atmosphérique, travaillée par des surfaces 

de couleurs de plus en plus claires. »

Structurer et composer  
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IL EST LA QUALITÉ ESSENTIELLE 
D’UN PAYSAGE. PLUS VOUS 
RENDREZ VOTRE CIEL EXPRESSIF, 
PLUS VOTRE ŒUVRE APPARAÎTRA 
INTÉRESSANTE. QUOI QUE VOUS 
FASSIEZ, IL DÉTERMINERA LES 
DEUX CARACTÉRISTIQUES LES PLUS 
IMPORTANTES DE VOTRE TABLEAU : 
L’ÉCLAIRAGE ET L’HUMEUR. 
DÉMONSTRATION PAR L’EXEMPLE 
AVEC SYLVIE VERNAGEAU.

’humeur d’un ciel influe sur nos 
états d’âme. Celle-ci peut avoir 
des connotations différentes, se 
teinter des couleurs menaçantes 

de l’orage, de grisaille propice au vague à 
l’âme, de coloris éclatants donnant envie 
de partir à l’aventure ou de basculer dans 
le romantisme, comme avec un coucher 
de soleil, ou encore d’un sentiment de 
renaissance, comme devant une scène de 
petit jour.
De même, la lumière a son importance. 
Suivant la manière dont elle est utilisée, 
elle change une œuvre du tout au tout. 
Une lumière douce fera apparaître les 
éléments d’un tableau comme légers, sans 
agressivité, alors qu’une lumière forte, avec 

des ombres très marquées donnera l’effet 
inverse. Capturer l’essence d’une scène, 
l’esprit d’un lieu, et insuffler à vos tableaux 
ce petit quelque chose en plus dépendra 
en grande partie du ciel que vous pein-
drez.  Par exemple, des lieux abandonnés, 
une forêt ou une lande déserte seront des 
sujets propres à vous émouvoir et, après 
vous, le spectateur. Ils vous demanderont 
une attention toute particulière, quitte 
à inventer un ciel plus dramatique leur 
convenant parfaitement. 

LA PSYCHOLOGIE DES COULEURS

La tentation d’un ciel bleu ou gris peut 
apparaître comme la solution la plus 
simple, mais certainement pas la plus 

expressive. Le bleu fera immanquable-
ment penser à une carte postale, alors 
qu’un ciel gris évoquera une atmosphère 
un peu triste, qui pourra cependant fonc-
tionner dans certaines situations. Analyser 
puis choisir chacune des couleurs de votre 
ciel peut devenir une opportunité intéres-
sante, propre à faire évoluer la perception 
de votre toile. Grâce à votre palette de 
couleurs, il est possible, en les ajustant 
à votre guise, de faire varier le résultat 
et ainsi de faire passer votre état d’âme, 
comme le ferait un poète en choisissant 
ses mots.
La signification des couleurs a une réper-
cussion importante sur la perception 
que nous avons d’une œuvre. Comment 

L

Val d’Orcia.  

Aquarelle réalisée 

en Toscane, 12 x 20 cm.

L’humeur d’un ciel influe sur nos états d’âme. Celle-ci peut avoir des connotations 
différentes, se teinter des couleurs menaçantes de l’orage, de grisaille propice  
au vague à l’âme, de couleurs éclatantes donnant envie de marcher…

Une lumière douce  
fera apparaître  
les éléments de votre 
tableau comme légers, 
sans agressivité, alors 
qu’une lumière forte, 
avec des ombres très 
marquées, donnera 
l’effet inverse. 

Aquarelles :  
Sylvie 
Vernageau

Texte :  
Jean-Pierre 
Parlange

Après un passage remarqué 
au Salon du carnet de voyage 
de Clermont-Ferrand, Sylvie 
Vernageau est devenue une 
artiste éclectique, abordant avec 
un égal bonheur le paysage, 
le modèle vivant et le portrait. 
Aujourd’hui, elle peint de 
manière plus libre, diminuant 
les moyens pour accentuer 
l’expression, affirmant que la 
vérité ne se trouve pas forcément 
dans les détails, mais plutôt  
dans l’impression dégagée.

« Capturer 
l’essence 

d’une scène, 
l’esprit d’un 

lieu, insuffler 
à vos toiles ce 
petit quelque 
chose en plus 

dépendra 
en grande 
partie du 

ciel que vous 
peindrez.  »  

Le ciel est l’humeur  de vos paysages 
les couleurs influencent-elles nos émo-
tions ? Que signifient-elles ? Que trans-
mettent-elles ? Autant de questions 
qu’un peintre de paysages doit se poser. 
Les couleurs interagissent également entre 
elles sur la toile. Correctement utilisées, 
les complémentaires créent des tensions 
et réveillent certains sentiments orientant 
notre perception. Elles nous rappellent 
des moments agréables aussi bien que de 
 mauvais  souvenirs. Et s’il n’est pas néces-
saire de connaître en profondeur la charge 
psychologique de chaque couleur, il est 
important de garder en tête ces notions 
lors de la réalisation d’un paysage.
Le ciel inclut souvent la notion de 
 perspective : il est l’espace de votre 
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Evelyn Dunphy

Texte : Audrey Fréhel / Photos : Evelyn Dunphy 

Perfect Summer Day   

Evelyn Dunphy est une aquarelliste 

internationalement connue. Elle vit 

et travaille dans le Maine, mais 

voyage et peint dans le monde 

entier. Elle est reconnue pour 

son activisme dans les programmes 

de conservation des terres 

et de prévention de la faim chez 

les enfants. L’artiste a exposé 

ses peintures aux États-Unis, 

au Canada et au Royaume-Uni. 

Elle consacre également une partie 

de sa vie à l’enseignement, en 

animant des ateliers en Europe, à 

Cuba, en Irlande et aux États-Unis. 

Support : Je préfère le papier 

Arches, mais j’utilise aussi du 

Saunders Waterford et du papier 

fait main. Je choisis le papier en 

fonction de mon sujet. Il m’arrive 

d’en mouiller le revers pour que 

l’eau soit « dans » le papier, et non 

uniquement en surface. On peut 

facilement procéder ainsi lorsque 

l’on peint en extérieur par temps 

très sec et chaud. 

Pinceaux : J’ai utilisé des pinceaux 

de chez Cheep Joe’s Golden Fleece, 

qui, pour des pinceaux bon marché, 

ont bien rempli leur office. J’ai 

également des pinceaux Raphaël. 

Couleurs : J’utilise des couleurs 

de chez Windsor & Newton, 

Daniel Smith, Holbein et Da Vinci. 

PORTRAIT 

MATÉRIEL 

Avec Perfect Summer Day, Evelyn Dunphy nous fait voyager dans son univers artistique et dans 

son lieu de vie, ce Maine si mystérieux, jalonné de montagnes et de lacs. En nous racontant 

l’histoire de ce tableau, elle livre certains aspects techniques qui lui sont propres et qui font 

d’elle une aquarelliste internationalement reconnue.

L’HISTOIRE DU TABLEAU 

Perfect Summer Day est une peinture réalisée sur 

le motif, sur le rivage du lac Millinocket, dans le Maine. 

A la fin des années 1880, Frédéric Church, un peintre 

de paysage américain, a fait bâtir un camp rustique sur 

le rivage de ce grand lac. Cet endroit a toujours été 

privé. J’ai été invitée à y animer des ateliers d’aquarelle 

il y a environ 12 ans. Depuis, j’y suis retournée pour 

enseigner et peindre. Avant d’animer mes ateliers, je me 

rends toujours sur les lieux pour peindre un ou deux 

tableaux. Cette montagne se nomme Kathadin, qui 

signifie « la grande montagne » dans la langue des Indiens 

d’Amérique.

LE DESSIN PRÉALABLE 

Mon dessin est très simple. J’ai commencé 

par la ligne d’horizon, qui est un facteur 

déterminant pour toute la composition. 

J’ai transgressé la règle en la plaçant très près 

du milieu du papier, mais je pressentais que 

la forme du lac serait presque aussi forte que 

celle des montagnes et du ciel. J’ai ensuite 

esquissé la forme de la montagne principale, 

préservant des zones où le nuage devait 

passer, puis j’ai esquissé la forme de la petite 

montagne et celle des îles. J’ai d’ailleurs pris 

la liberté de déplacer des îles de part et d’autre 

de la composition pour en servir l’harmonie.

RENDRE L’ATMOSPHÈRE. Le jour où j’ai réalisé cette peinture, 

il y avait beaucoup d’humidité dans l’air. C’est pour cela que 

j’ai choisi de peindre la montagne dans des tons roses et bleus 

assez neutres, afin de rendre sur la toile l’ambiance que je visais. 

Je devais veiller à ce que les crevasses et les parties plus sombres 

sur le versant de la montagne ne paraissent pas trop aiguisées. 

A cette fin, avec le bout pointu d’une brosse humide, j’ai laissé 

couler un filet d’eau vers le bas, sur les lignes que je voulais 

éclaircir. L’eau a dissipé les pigments et révélé des tonalités plus 

légères. J’ai estompé avec un mouchoir en papier. 

FONDRE ET DÉPLACER LES COULEURS 

La composition de ce tableau est voulue pour servir le sujet. Chaque fois que 

j’ai peint cette montagne – et je l’ai beaucoup peinte –, je me suis battue 

avec moi-même pour rendre les différents plans et motifs séparément et 

les fondre dans un ensemble cohérent. J’étudie toujours les maîtres quand j’ai 

une question. Ce jour-là, j’ai questionné Cézanne. Je me souviendrai toujours 

du jour où j’étudiais la série de peintures de la montagne Sainte-Victoire. 

Je me suis demandé comment Cézanne parvenait à laisser la montagne en 

arrière-plan, tout en associant autant de couleurs de manière aussi cohérente 

dans un seul et même motif. Soudain, j’ai réalisé qu’il déplaçait les couleurs 

d’un plan à l’autre, créant une vraie harmonie d’ensemble.

ÉTUDIER LES VALEURS 

J’ai rappelé les teintes de rose-gris, 

utilisées pour peindre la montagne, dans 

les reflets du lac. L’usage des couleurs 

n’est jamais un hasard pour moi. 

Je fais également toujours une rapide 

étude de valeur. Ces préalables sont 

nécessaires, même lorsque l’on peint sur 

le motif. Ici, j’ai travaillé aux reflets, mais 

aussi à des mises en réserve blanches.  

DISTINGUER ET UNIFIER LES FORMES. Ce fut un défi technique pour moi 

que de peindre une montagne qui fend le ciel, précédée par une autre 

montagne de moindre taille, toutes deux entourées de petites îles 

plus sombres. Si l’artiste ne fait pas attention, les formes peuvent être 

représentées en petites entités séparées, sans aucun élément unificateur. 

Il faut réussir à donner à chaque motif, même le plus petit, une identité 

propre, tout en le fondant dans un mouvement d’ensemble qui concourt 

à l’harmonie de la toile. Un autre défi est de réussir à peindre un lac qui 

ne soit pas seulement une grande forme lisse et plane. J’ai l’habitude 

de peindre des lacs. Aussi ai-je ajouté des reflets qui n’existaient pas au 

moment de la prise de vue. 
Perfect Summer Day. 2016.   

Aquarelle, 40 x 50 cm.

à la loupe 

Evelyn Dun
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John Walsom 

Texte : Simon Thurston / Photos : John Walsom 

les couleurs d’un été anglais  

John Walsom est né en 1956. 
Après des études d’architecture, 
il travaille comme illustrateur, 
mais aussi comme scénographe 
et décorateur pour le théâtre, 
et comme photographe. Il est artiste 
professionnel depuis 1991. Ses sujets 
architecturaux et ses paysages 
à l’aquarelle, huile ou acrylique 
rencontrent un franc succès. 
John Walsom est membre associé 
du Royal Institute of Oil Painters, 
membre de la Chelsea Art Society 
et du Wapping Group.

Support : papier apprêté  
ou toile de lin.

Pinceaux : gamme Ivory de chez 
Rosemary & Co : des pinceaux en 
fibres synthétiques qui, à l’opposé 
de ceux en soie de porc, ne 
ramollissent pas dans l’eau. J’utilise 
les mêmes pinceaux pour l’acrylique 
et la peinture à l’huile.

Couleurs acrylique : marque 
Golden (presque exclusivement). 

Couleurs huile : Michael Harding, 
Winsor & Newton.

Palette : Je n’ai pas de palette 
type, mais certaines couleurs y 
figurent toujours : blanc de titane, 
jaune de Naples, ocre jaune pâle, 
outremer, bleu de céruléum, 
terre d’ombre naturelle, rouge 
de cadmium, jaune de cadmium, 
jaune citron et un rouge froid 
(j’hésite souvent entre alizarine 
et rose permanent). 

PORTRAIT 

MATÉRIEL 

Ce peintre anglais de renom peint essentiellement des paysages et des sujets architecturaux. Fort de presque trente ans d’expérience comme artiste professionnel, ce membre associé du Royal Institute of Oil Painters, récemment élu membre  de la Chelsea Art Society, partage avec nous son approche de la peinture de paysage autour de deux scènes estivales typiquement anglaises.

« Ce qui est 
inhabituel 

avec Richmond 
Green 2 est 

que l’intérêt 
visuel soit 

essentiellement 
le sol. »

LE SUJET 
Ces deux œuvres, Richmond Green 
et Richmond Green 2, ont en 
commun de représenter le même 
lieu, observé d’une position très 
proche et à la même période 
de l’année, à savoir au cœur de 
l’été. Elles ont été réalisées dans 
mon atelier à quelques mois 
d’intervalle ; la première est 
travaillée à l’acrylique sur toile, 
alors que la deuxième est une 
peinture à l’huile. Le sujet est 
The Green, un parc de presque 
cinq hectares au centre de 
la pittoresque ville de Richmond 
upon Thames, dans le comté de 
Surrey, au sud-ouest de Londres. 

DEUX PEINTURES,  
UN SEUL OBJECTIF 
J’étais en admiration devant 
les magnifiques couleurs 
estivales de ce lieu. S’il est 
vrai que j’ai cherché à capter 
la vibration lumineuse typique 
d’une journée ensoleillée, 
je voulais, par-dessus 
tout, traduire l’ambiance 
décontractée qui régnait 
dans ce lieu. Ce qui explique 
la présence de tant de figures : 
personnes assises sur l’herbe 
ou cheminant, à travers 
les arbres, vers le grand espace 
ouvert au milieu du parc.

ACRYLIQUE OU HUILE 
Selon moi, même un œil averti aurait du mal à repérer la différence de technique (acrylique/huile), à moins de remarquer que les contours entre chaque couleur sont plus marqués dans la première toile, car les couches de couleur précédentes étaient déjà sèches au moment de poser les derniers passages de couleur. En fait, je travaille de la même façon dans les deux techniques : lorsque je peins à l’acrylique, j’utilise une palette “Stay Wet” de Daler-Rowney (qui évite le dessèchement des couleurs), que j’organise exactement comme ma palette pour la peinture à l’huile, en laissant un espace au milieu pour effectuer les mélanges. 

LES FIGURES 
J’ai peuplé chacune des deux peintures de figures tirées de photographies ou de croquis réalisés dans d’autres parcs autour de Londres. Mais j’ai également pour habitude de croquer les passants dans les gares – un exercice aussi agréable que difficile, car il faut travailler vite tant les personnes y sont en mouvement perpétuel. À l’origine, j’avais placé deux figures sur le banc dans Richmond Green 2, mais leur présence créait une sorte d’obstacle et empêchait le regard d’entrer dans la composition.  Je trouve que le banc vide invite le spectateur à s’y asseoir et à contempler l’image.

LUMIÈRE ET COULEURS 
J’ai utilisé des couleurs froides pour 
les détails lointains, mais je voulais 
surtout préserver la sensation de chaleur. Les taches de couleur diverses posées 
au premier plan sont une tentative de 
traduire l’ondulation de la lumière sur le sol. Dans les deux œuvres, ce sont les mêmes couleurs chaudes qui dominent – rouge et jaune de cadmium, outremer et alizarine cramoisie –, alors que les principales 
couleurs froides sont le jaune de Naples, le jaune citron, le bleu phtalo et le blanc de titane. Pour faire vibrer cette lumière qui traverse les branches des feuillus pour danser sur le sol, j’ai posé des touches 
de couleur froides qui créent du contraste. Au lointain, quelques touches de couleur chaudes contrastent également avec 
l’ensemble de tons froids. Ces touches 
d’une température opposée sont bien plus qu’un simple détail. En effet, si l’ensemble de l’avant-plan était uniforme (en chauds tons de rouge), l’œil du spectateur finirait par s’y habituer et la scène perdrait tout impact visuel. Quelques notes d’un vert pâle ou d’un jaune froid dans l’avant-plan accentuent l’effet d’une lumière d’été 

étincelante, une zone en mouvement qui réveille le regard.

LE VERT, COULEUR D’ÉTÉ ? 
Évidemment, sur place, le vert 
dominait, mais je voulais subvertir 
cette réalité verdoyante. 
Je me suis donc lancé un défi : 
créer une image reconnaissable 
en évitant (presque entièrement) 
le recours au vert et en utilisant 
comme fil conducteur divers tons 
et nuances à base de rouge. Je me 
suis permis quelques libertés – 
ceux qui connaissent le lieu savent 
que la fontaine est en réalité 
couleur pierre, une couleur plutôt 
fade qui fait que la fontaine se 
fond dans le camaïeu environnant. 
En la peignant avec ce rouge 
de cadmium intense, je voulais 
souligner son importance dans 
ma composition. Ainsi m’arrive-
t-il parfois d’utiliser des couleurs 
« audacieuses » ou « peu 
réalistes », sans me considérer 
pour autant comme un coloriste. 
Je suis surtout un « valoriste », dans 
la mesure où je cherche à préserver 
les valeurs de la scène observée. 
Si l’on regardait une version 
monochrome de mes œuvres, 
les valeurs y seraient fidèles à  
celles de la scène « réelle ». 

« Pour une scène hivernale, comme 
Richmond Bridge Winter, je réduis 

l’écart entre les tons et les valeurs, c’est-à-dire qu’il n’y a pas de contrastes dramatiques pour accrocher le regard et 
l’attirer vers une zone spécifique.  

En hiver, les terres sont à l’honneur, 
comme la terre d’ombre naturelle  et la terre de Sienne brûlée (ou garance 

brune). En général, je réchauffe  
mes blancs à l’aide d’ocre jaune  
ou de terre de Sienne brûlée. »

Richmond Green 2.    
Huile sur toile,  
61 x 76 cm.

Richmond Bridge Winter.    
Huile sur toile, 51 x 61 cm.

Richmond Green.    
Acrylique sur toile, 
61 x 76 cm.

« La fontaine d’eau potable est 
de couleur pierre, mais j’ai choisi 
de la peindre en rouge. »

Richmond Green,  

ET EN HIVER ?  

John Walso

les coles coles coles co

56. 
des études d’architecture, 

teur, 
mais aussi comme scénographe 

éâtre, 
comme photographe. Il est artiste 

professionnel depuis 1991. Ses sujets 
architecturaux et ses paysages 
à l’aquarelle, huile ou acrylique 
rencontrent un franc succès. 

Walsom est membre associé 
du Royal Institute of Oil Painters, 
membre de la Chelsea Art Society 

du Wapping Group.

Support : papier apprêté 
ou toile de lin.

 : gamme Ivory de chez 
Rosemary & Co : des pinceaux en 
fibres synthétiques qui, à l’opposé 
de ceux en soie de porc, ne 
ramollissent pas dans l’eau. J’utilise 
les mêmes pinceaux pour l’acrylique 
et la peinture à l’huile.

Couleurs acrylique : marque 
Golden (presque exclusivement). 

Couleurs huile : Michael Harding, 
Winsor & Newton.

Palette : Je n’ai pas de palette 
type, mais certaines couleurs y 
figurent toujours : blanc de
jaune de Naples, ocre jaune pâle,
outremer, bleu de cérulé
terre d’ombre naturelle,

cadmium, jaune de cadmiu
jaune citron et un rouge
(j’hésite souvent entre 
et rose permanent). 

MATÉRIEL 

Ce peintre anglCe peintre angl
architecturaux.architecturaux.
cece

lala pittoresque ville de pittoresque ville de pittoresque ville de 
upon Thames, dans le upon Thames, dans le upon Thames, dans le upon Thames, dans le upon Thames, dans le comté de comté de 
Surrey, au sud-ouest Surrey, au sud-ouest Surrey, au sud-ouest Surrey, au sud-ouest Surrey, au sud-ouest de Londres. de Londres. de Londres. de Londres. pour effectuer les mépour effectuer les mé
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Barbara Benedetti Newton

Propos recueillis par : Xxxxxxxxx / Photos : Tous droits réservés

Paysage en 9 étapes 
Née en 1943 à Washington, 

Barbara Benedetti Newton a suivi 
une formation à l’Art Institute de 
Seattle. Dans les années 1960, elle 

entame une carrière d’illustratrice 
de mode pour un grand 

magasin. Si elle a longtemps 
utilisé les crayons de couleur, 

la découverte du pastel dans 
les années 2000 n’en transforme 

pas moins cette artiste déjà 
accomplie. Ce nouveau médium, 

plus direct, colorant et spontané, 
lui ouvre une nouvelle voie 
artistique faite d’impressionnisme 

parfois à la limite de l’abstraction. 
Aujourd’hui, Barbara Benedetti 

Newton est une artiste réputée, 
membre active de nombreuses 

associations artisitique comme 
la Pastel Society of America 

ou la Colored Pencil Society of 
America. 

www.barbaranewton.net

Avant de se lancer dans 
la sélection d’une couleur, 

je conseille de regarder une roue 
chromatique et de réfléchir à 

des combinaisons. 

PORTRAIT 

CONSEIL

LE SUJET 
DE LA DÉMO 

Pour cette démonstration, la pastelliste Barbara Benedetti Newton vous livre ses conseils et 

astuces pour donner force, transparence et dynamisme à vos pastels. Cette oeuvre a été réalisée 

au cours d’une journée d’été dans le parc de Point Defiance, à Tacoma, Washington, États-Unis.

1. PARTIR D’UNE IMAGE FANTÔME. À la fin de chaque année, 

je divise ma production en trois catégories : les meilleurs 

pastels, ceux que je peux encore améliorer et ceux qui doivent 

disparaître. Pour cette dernière catégorie, je réutilise le papier. 

Je sors le pastel de son cadre. Je brosse et frotte le papier 

avec un chiffon humide si ce dernier tolère l’eau (ici un papier 

Wallis très résistant). Ce nettoyage de la surface laisse 

une empreinte fantôme. Cette trace colorée devient le lit de  

ma future peinture. Dans le cas présent, j’ai retourné l’image 

fantôme à cause des vestiges violets. Avec cette méthode, 

l’inspiration peut venir des formes que prennent les taches au 

lavage de la surface.

2. SIMPLIFIER LE SUJET. Mes paysages sont le reflet de mon 

impression plus qu’une copie exacte d’un lieu. Je suis davantage 

dans la sensation que dans le réalisme. Je m’autorise, par exemple, 

à déplacer un arbre, créer un chemin. Ce sont des libertés que 

je prends avec le sujet. L’observation est un point de départ, et 

il faut jouer sur les éléments intéressants du motif pour raconter 

une histoire. À partir du moment où les valeurs sont bien posées. 

J’utilise un pinceau plat (taille 10) que je trempe dans une solution 

d’Isopropanol à 91 % (qui sèche plus vite et altère moins 

le papier). Je brosse ensuite le pastel en vue d’obtenir une couleur 

relativement unifiée. J’utilise toujours des pinceaux anciens car 

le papier abrasif a tendance à beaucoup les abîmer.

3. DÉFINIR LES VOLUMES. Je choisis un ocre jaune léger 

et chaud de Terry Ludwig. J’applique le pastel de façon ferme, 

notamment sur la zone la plus colorée de l’image fantôme. Plus 

tard, je reviendrai sur le ciel avec la même couleur, en renforçant 

les valeurs. Je place le chemin, ce qui donne du mouvement à 

l’image. C’est aussi l’élément narratif du tableau, puisque l’histoire 

que je veux raconter parle du chemin à suivre, du destin qui passe 

par plusieurs routes. Je n’ai utilisé qu’un pastel, mais les couleurs 

du fond apportent de la profondeur. Tandis que les touches 

plus chaudes de la peinture précédente associées à mon jaune 

installent bien le premier plan sur l’avant de la composition. 

4. APPORTER DU DYNAMISME À L’IMAGE. Un ensemble complet 

de valeurs apportera de la vigueur à votre tableau. La valeur la plus 

claire se situe au niveau du ciel, la 2e est le sol. Montagnes, collines 

et arbres seront dans une valeur plus sombre. Je commence donc 

par poser ma valeur la plus claire et ma valeur la plus sombre. 

J’utilise un petit gant pour estomper le pigment. J’aime travailler 

la matière avec un gant. J’ai la sensation de rentrer dans l’image, 

ce qui facilite le travail de la transparence et de la profondeur. Je fais 

ressortir la couleur fantôme, je délimite le chemin et l’orée du bois. 

Pour établir la scène, j’utilise un Colour Shaper [mine en silicone], 

idéal pour dessiner feuillages, troncs et herbe.  

9. FINALISER AVEC DES DÉTAILS 
La dernière étape de mon travail 

est l’ajout des détails. De nombreux 
artistes considèrent ce moment 
comme essentiel. Pour ma part, 

je crois qu’une peinture doit être 
bonne à 95 %, avant d’ajouter des 
détails. Ces dernires ne pourront 

jamais sauver une peinture 
médiocre. J’ai développé 

une astuce pour finaliser 
mes œuvres : le saupoudrage. 

Placez le pastel à plat sur une table 
et, avec un X-Acto ou un couteau, 
grattez un bâtonnet au-dessus de 

l’œuvre. Une fois que vous avez 

terminé, placez une feuille de Kraft 
sur la surface du papier et pressez 

doucement avec vos mains.

5. CRÉER UNE AMBIANCE En peinture, l’ambiance 
est générée par la composition, la température et la touche. Ici, la ligne 

d’horizon est légèrement 
au-dessus du centre. Le sujet est ce chemin qui part de l’avant vers le fond et tourne à gauche, vers un endroit 

plus intime. Les arbres environnants soulignent 
le caractère privé de cette journée. Si vous réfléchissez à l’ambiance 

et que vous avez une vision claire de l’histoire que vous voulez raconter, vous graviterez 

naturellement autour des bonnes couleurs. Je veux une ambiance calme et sereine. 

Mon choix de première couleur se porte sur un bleu violet très lumineux. Je l’applique 

généreusement, car il va devoir supporter les superpositions.
7. RENFORCER L’ATMOSPHÈRE L’ajout d’un violet lavande adoucit et unifie les couleurs. Je commence avec un bâton résistant pour l’arrière-plan. Mes traits sont forts et directs. J’ajoute des notes lavande sur le sol et je tire un peu de 

pigment sur l’ensemble de la scène. Je réutilise mon jaune ocre pour saturer davantage le ciel. J’utilise l’arête du bâtonnet pour un rendu plus direct et pour accentuer la présence des arbres dans le coin gauche. 

Il faut également penser au type de touche que l’on souhaite. Pour une touche douce, 

je me tourne vers des pastels tendres [Schmincke, Terry Ludwig, Sennelier, Unison], pour 

davantage de la vitalité, vers des bâtons plus durs et craquants [Rembrandt, Girault]. 

6. FAIRE JOUER LES COULEURS ENTRE ELLES Je n’ai pas l’habitude d’établir un plan pour mes couleurs. Je ne veux pas transformer le processus de création en méthode de production. Comprendre la juxtaposition des couleurs est une connaissance critique pour un artiste. Il faut s’interroger : ce vert dans l’ombre du violet est-il trop lumineux, trop éteint ? 

Mérite-t-il des ajustements ? Est-il en adéquation avec l’histoire que je raconte ? 

C’est un jeu intellectuel, un travail d’équilibriste. Je trouve gratifiant de trouver la 

bonne couleur tout de suite. En cas de doute, je teste sur les marges de mon papier.  

8. JOUER AVEC LA TRANSPARENCE Le pastel est un médium opaque avec lequel on peut obtenir un rendu transparent. Mais cet effet ne repose que sur la capacité de l’artiste à le créer. La pression de la touche, la façon de tenir son bâtonnet, le choix du bon matériel sont les clés de la réussite Pour donner l’illusion de la transparence, je tiens mon pastel sur le côté pour que le bord 

frotte sur le papier. Dans un mouvement fluide, je le tire sur la longueur. Je peux 

faire ce mouvement dans tous les sens. Cela donne un effet de voile, une couche de 

lumière supplémentaire à l’œuvre. 

Follow Your Heart.    Pastel sur papier sablé Wallis,26 x 30 cm.

au pastel

Pratique des Arts

Barbara Be

Paysag
Paysag
Paysag
Paysag
Paysag
Paysag

Barbara Benedetti Newton a suivi stitute de années 1960, elle lustratrice 
emps crayons de couleur, 

découverte du pastel dans 
années 2000 n’en transforme 

pas moins cette artiste déjà nouveau médium, 
plus direct, colorant et spontané, 
lui ouvre une nouvelle voie 

artistique faite d’impressionnisme limite de l’abstraction. 
Aujourd’hui, Barbara Benedetti 

Newton est une artiste réputée, 
membre active de nombreuses 
associations artisitique comme 

la Pastel Society of America 
ou la Colored Pencil Society of www.barbaranewton.net

Avant de se lancer dans sélection d’une couleur, 
conseille de regarder une roue 

chromatique et de réfléchir à 
combinaisons. 

CONSEIL

LE SUJET 
DE LA DÉMO 
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Olga Kharchenko 

Texte : Laurent Benoist / Photos : D. R.

Sous le soleil de l’Espagne  

Olga Kharchenko est née à Kiev, 

en Ukraine, et vit désormais 

entre Kiev et Moscou. Elle a suivi 

des études à l’École nationale 

d’art de Kiev et à l’Académie 

d’art slave de Moscou. Depuis 

2005, elle est artiste freelance. 

Olga Kharchenko a participé 

à des expositions en Russie 

et en Ukraine, mais aussi en Italie, 

en Suisse, en Espagne, en Serbie, 

en Slovénie et en Bulgarie. 

Elle prendra part en octobre 

à la 1 re Biennale internationale 

d’aquarelle, en Thaïlande, ainsi 

qu’à l’exposition Watercolor 

International III, en Grèce.
www.facebook.com/ol.ga.773124

J’ai utilisé pour cette aquarelle 

différents pinceaux des marques 

Raphael, Rosa et Roubloff.  

VARIANTES  

DEUX  

PORTRAIT 

MATÉRIEL 

LE SUJET 

L’aquarelle... Un médium qui paraît simple au premier abord, mais qui constitue un véritable jeu 

entre l’eau et les couleurs. C’est, avec sa facilité d’utilisation et sa transparence, ce qui attire 

l’artiste d’origine ukrainienne Olga Kharchenko, qui a toujours à cœur de ressentir les ambiances 

des scènes qu’elle peint, pour mieux les retranscrire. 

« Les tonalités 
sombres, 

par contraste, 
permettent 
de mieux 

rendre compte 

de l’ambiance 
lumineuse 

de la scène. »

1. LE DESSIN. Je commence par un dessin léger au crayon, afin 

de marquer les différentes formes. Le tracé des personnages est 

un peu plus marqué, il me servira de repère plus tard. 2. LE CIEL. Je me lance dans la peinture du ciel. Mon bleu est 

un mélange de bleu de cobalt, de bleu outremer et d’une pointe 

de céruléum. J’alterne les mélanges et la densité des couleurs 

pour obtenir des variations et suggérer les nuages.

3. LES LAVIS. Je passe les premiers lavis. Cela me permet 

de commencer à définir les ombres, les lumières, les arbres 

et les maisons, tout en liant ensemble toutes ces formes. 

Je m’intéresse ici principalement au rendu de la lumière.

4. LES GRANDES MASSES. A l’aide de bruns que je module, 

je pose les masses des bâtiments dans l’ombre et indique, 

de manière assez lâche, quelques éléments tels que les tuiles 

et les cheminées. Je ne cherche surtout pas à rendre les détails.

6. LES PERSONNAGES. Je me lance ensuite dans la peinture des personnages. 

Je laisse à certains endroits la feuille banche afin de montrer les rehauts 

de lumière. Je commence ensuite les ombres aux pieds des personnages, 

de teinte moyenne.

7. RENDRE LA LUMIÈRE. Une scène éclairée d’un soleil resplendissant, qui 

délimite bien les formes et crée des ombres denses, constitue toujours un bon 

sujet. En réalité, rendre la lumière n’est pas très complexe. Il importe surtout 

de prêter attention à l’origine de la source lumineuse.5. LA VÉGÉTATION. 
Je place les premiers 

éléments de végétation, 
notamment sur 

la partie gauche 
de la composition, 

ce qui permet 
de la fermer et de 

rediriger le regard 
du spectateur. Le vert 

se transforme en 
bleu-gris au premier 

plan. Les personnages 

sont toujours vierges 

de peinture. 9. L’ÉTAPE FINALE ET LES DERNIERS DÉTAILS. Mon aquarelle 

est quasiment terminée. Des dernières touches dans le ciel 

me permettent d’apporter encore plus de lumière. Et de rendre 

l’atmosphère ensoleillée de cette belle journée.

8. DES CONTRASTES FORTS. Lors de cette étape, j’ajoute des ombres portées 

foncées sous les pieds des personnages, ainsi que des détails… notamment 

sur les façades des maisons. J’ajoute ensuite les feuilles sur les arbres dans 

l’ombre au premier plan. Les tonalités sombres, par contraste, permettent 

de mieux rendre compte de l’ambiance lumineuse de la scène.

Très souvent, l’attirance 

pour la lumière est le point 

de départ de ses œuvres, 

comme en témoignent ces deux 

autres aquarelles : « J’aime 

voyager, partir en quête de 

nouvelles cultures, découvrir 

de nouveaux lieux et faire 

des rencontres. Mes feuilles, 

mes couleurs et mes pinceaux 

m’accompagnent dans chacun 

de mes voyages. Je fais sans 

cesse des esquisses. J’aime 

tellement les paysages que 

je vois que je cherche à tout 

prix à les fixer sur le papier. »

Xxxxxxxx,    Aquarelle,  
....

Xxxxxx xxxxxxxxxxxx,    
Huile sur toile.... Xxxxxxxxx xxxxxx xxxxxxx,    

Aquarelle sur papier, 45 x 65 cm, 2016.

Le sujet de cette aquarelle est 

la ville de Soller, une petite 

ville de Majorque, en Espagne. 

Il s’agissait d’un lieu très 

ensoleillé… et magnifique.

Texte : Simon Thurston / Photos : John Walsom 

/ Photos : Tous droits réservés
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Olga Kharchenko 

Texte : Laurent Benoist / Photos : D. R.
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sujet. En réalité, rendre la lumière n’est pas très complexe. Il importe surtout 

de prêter attention à l’origine de la source lumineuse.5. LA VÉGÉTATION

5. LA VÉGÉTATION

5. LA VÉGÉTATION.
Je place les
Je place les
Je place les premiers 

premiers 

éléments 
éléments 
éléments dedede végétation, 

végétation, 
végétation, 
végétation, 

notamment sur 

notamment sur 

notamment sur 

notamment sur 

notamment sur 
lalala partie gauche 

partie gauche 

partie gauche 

partie gauche 

partie gauche 
de lade lade la composition, 

composition, 

composition, 

composition, 

composition, 
ce qui permet 

ce qui permet 

ce qui permet 

ce qui permet 
dede la fermer et

la fermer et
la fermer et
la fermer et de de de 

rediriger le
rediriger le regard 

regard 
dudu spectateur. Le

spectateur. Le vert 

se transforme en 

se transforme en 

9. L’ÉTAPE FINALE ET LES DERNIERS DÉTAILS. Mon aquarelle 

est quasiment terminée. Des dernières touches dans le ciel 

me permettent d’apporter encore plus de lumière. Et de rendre 

l’atmosphère ensoleillée de cette belle journée.

8. DES CONTRASTES FORTS. Lors de cette étape, j’ajoute des ombres portées 

foncées sous les pieds des personnages, ainsi que des détails… notamment 

sur les façades des maisons. J’ajoute ensuite les feuilles sur les arbres dans 

l’ombre au premier plan. Les tonalités sombres, par contraste, permettent 

de mieux rendre compte de l’ambiance lumineuse de la scène.

Très souvent, l’attirance 

pour la lumière est le point 

de départ de ses œuvres, 

comme en témoignent ces deux 

autres aquarelles : « J’aime 

voyager, partir en quête de 

nouvelles cultures, découvrir 

de nouveaux lieux et faire 

des rencontres. Mes feuilles, 

mes couleurs et mes pinceaux 

m’accompagnent dans chacun 

de mes voyages. Je f

de mes voyages. Je fais sans 

cesse des esquisses.

cesse des esquisses.

cesse des esquisses. J’aime 
 J’aime 

tellement les paysag

tellement les paysag

tellement les paysag

tellement les paysag

tellement les paysages que 
es que 
es que 

jejeje vois que je cherche 

vois que je cherche 

vois que je cherche 

vois que je cherche 

vois que je cherche à tout 
à tout 
à tout 
à tout 

prix à les fixer sur

prix à les fixer sur

prix à les fixer sur

prix à les fixer sur

prix à les fixer sur

prix à les fixer sur le papier. »
 le papier. »
 le papier. »
 le papier. »
 le papier. »

Xxxxxxxx, Aquarelle, 
....

Xxxxxx xxxxxxxxxxxx, 

Xxxxxx xxxxxxxxxxxx, 

Xxxxxx xxxxxxxxxxxx, 

Xxxxxx xxxxxxxxxxxx, 

Xxxxxx xxxxxxxxxxxx,   
Huile sur toile....

Huile sur toile....

Huile sur toile....

Huile sur toile.... Xxxxxxxxx xxxxxx xxxxxxx, 

Aquarelle sur papier, 45 x 65 cm, 2016.

lle est 
pagne. 
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Peindre sous le soleil 

de Provence, en bord 

de Seine, dans un port... 

La peinture sur le motif 

est autant une source 

d’enrichissement 

technique que la promesse 

d’un beau voyage. 

Si les impressionnistes 

ont popularisé cette 

pratique tombée en 

désuétude, certains 

irréductibles ont repris 

le flambeau et partagent 

avec nous quelques 

astuces pour réussir 

à fixer la nature. 

Texte et photos : Arnaud Dimberton

50 astuces 

pour pratiquer  

son art en plein air 

DOSSIER
été

BARBARABENEDETTI NEW
TON 

1 Utilisez une oeuvre que vous n’aimez 

plus, nettoyez-la et partez de ce fond 

pour en commencer une nouvelle. Un 

fond coloré permet d’échapper à la stricte 

copie et, dans le cadre d’une peinture sur 

le motif, cela peut apporter de la fraîcheur.

2 Autorisez-vous des libertés avec le 

motif.  Supprimez les éléments qui 

gênent la composition et ceux qui sont 

disgracieux. Ajoutez un chemin, déplacez un 

arbre... Laissez-vous porter par votre ima-

gination !3 J’aime préparer une œuvre miniature 

de quelques centimètres. Je trace uni-

quement des masses, des volumes et 

quelques lignes de force. Je peux aussi en 

faire une autre version, mais sur laquelle 

j’étudierai les couleurs et les valeurs. Si vous 

passez du temps sur un même sujet, étu-

diez-le avec de petites esquisses. De la sorte, 

vous passerez beaucoup moins de temps au 

chevalet. De plus, vous verrez que la pein-

ture terminée sera vraiment plus proche de 

la vision que vous aviez 

en tête. 

4 J’ai l’habitude de 

plisser les yeux 

pour voir une scène 

floutée. Cela permet de 

réduire les détails et le 

nombre de couleurs. 

Cela impacte également 

les valeurs. Les grandes 

masses sombres et les 

zones plus lumineuses 

sont facilement identi-

fiables, et l’on est moins 

L ’histoire de la peinture sur le motif, 

également dite de « plein air », com-

mence au XVIII e siècle avec des artistes 

infatigables comme Corot, Constable ou 

Jongkind. Corot délaisse de plus en plus 

le tableau composé pour peindre dans la 

nature et saisir ce que décrit fort bien cette 

citation d’Eugène Boudin : « Cette lumière 

qui inonde la terre, qui frémit sur l’eau, qui 

joue sur les vêtements.. Et j’ai des défail-

lances de voir combien il faut de génie pour 

saisir tant de difficultés. » Le mouvement 

est en marche. L’école de Barbizon va s’em-

parer de cette méthode picturale et, pen-

dant cinquante ans, les coups de pinceau 

de Daubigny, Ziem, Millet, Chassagne et 

bien d’autres vont puiser leurs sujets dans 

la forêt de Fontainebleau et redéfinir l’art 

du paysage. Il faudra attendre la moitié 

du XIX e
 siècle et la naissance du tube de 

peinture pour que l’exercice du « plein air » 

connaisse une deuxième révolution. De 

jeunes peintres, qui voient dans Le déjeuner 

sur l’herbe de Manet un paradigme, s’op-

poseront à l’académisme et définiront un 

nouveau style : l’impressionnisme. Monet, 

Renoir, Pissaro, Cézanne, Sisley, Bazille, tous 

entament un voyage ayant pour point de 

départ la sortie de l’atelier, et pour ligne 

d’arrivée une place dans les livres d’histoire .

PEINDRE SUR LE MOTIF  

AU XXI E
 SIÈCLE : UN DÉFI

Alors, me direz-vous, comment et pour-

quoi passer après de tels monstres ? distrait par le jeu du feuillage. Je cherche à 

me créer une vue d’ensemble.

5 Si vous avez le sentiment d’être 

coincé, de ne plus pouvoir avancer, 

arrêtez-vous. Prenez du recul et obser-

vez votre travail.      6 Il est nécessaire d’avoir tout le 

spectre des valeurs sombres et 

claires. Cela aide à obtenir l’atten-

tion du spectateur et l’incite à entrer dans 

l’image. Le contraste du clair à côté du 

sombre créera du drame et de l’intérêt. L’on 

peut jouer sur les nuances de valeurs pour 

promener le regard du spectateur dans la 

toile vers le point focal.  

Aller sur le motif représente forcément 

un risque pour un artiste contemporain, 

qui doit composer avec ce prestigieux 

héritage et éviter le piège du « à la 

manière de... » Mais de nombreux défis 

restent à relever, de nouveaux supports, 

de nouvelles peintures sont disponibles 

et permettent de renouveler le genre. 

De plus, le sujet lui-même évolue. Nous 

aborderons dans ce dossier les codes 

et les clés de la peinture sur le motif et 

nous partirons à la rencontre d’artistes 

qui perpétuent et renouvellent ce style 

avec succès et passion. 

LE SENS CACHÉ DES COULEURS 

Il est important d’avoir des couleurs cohérentes. Cela 

procure de l’harmonie à un paysage. Référez-vous à 

une roue chromatique. Essayez de ne travailler qu’avec 

les couleurs primaires et certaines complémentaires. 

Reproduire l’ensemble du spectre est un jeu enivrant. Ne  

négligez pas un autre aspect de la couleur : sa dimension 

symbolique et donc narrative. Depuis la nuit des temps, 

nous associons les couleurs à des émotions. Le rouge, par 

exemple, incarne la passion, le conflit, le feu, l’activité. 

Le vert et le bleu ont tendance à calmer le regard, le violet 

est relié à la sensibilité et à la créativité. Posez-vous 

les questions suivantes : est-ce que les couleurs donnent 

du sens à ce que je veux raconter ? Est-ce qu’elles prêtent 

à confusion ? Mes valeurs sont-elles bonnes ?  

LES RÈGLES DE COMPOSITION  

À CONNAÎTRE 

Premier principe : fuyez la symétrie ! Ce n’est pas 

en plaçant le sujet de l’œuvre au centre de la toile 

qu’il attirera l’œil. En revanche, le déplacer 

légèrement renforce la composition. 

Le travail sur les valeurs et les couleurs 

permettra de créer des passages, des points forts, 

des respirations. Ce n’est pas le spectateur qui 

dirige, mais le peintre, qui lui dit où regarder. 

L’œil se promène de gauche à droite et de haut 

en bas. Mais, en jouant sur les valeurs [claires 

et sombres], l’artiste peut lui imposer une autre 

direction. 
De même, un cadrage plus ou moins proche 

fait varier les formes de narration. Le gros plan 

happera le regard, tandis qu’une vue d’ensemble 

l’incitera à une plus longue observation. 

Enfin, placez la ligne d’horizon au tiers inférieur 

ou supérieur, jamais au centre. Bien entendu, 

cela peut varier selon l’orientation et la taille 

de votre support.

Étudier  
la disposition  

d’un site
Une fois à votre 

chevalet, regardez 

le paysage qui s’offre 

à vous. Plutôt que 

de vous ruez sur 

votre boîte à couleurs, 

étudiez les lignes 

de force et les lignes 

de fuite [lignes 

imaginaires qui 

prolongent les objets]. 

Sachez qu’un excès 

d’horizontalité 

confèrera un aspect 

trop calme et plat à 

l’image. Idéalement, 

sont à introduire 

des lignes de force 

complémentaires, 

telles que les lignes 

courbes et douces, 

des verticales qui 

joueront le rôle 

de frein au regard 

et des obliques 

qui dynamiseront 

la composition. C’est 

pour cela qu’il est 

nécessaire de bien 

étudier la disposition 

d’un panorama. 

Portrait
Née en 1943 à W

ashington, Barbara 

Benedetti Newton a étudié à l’Art 

Institute de Seattle. Dans les années 1960, 

elle entame une carrière d’illustratrice 

de mode pour un grand magasin. Si 

elle a longtemps utilisé les crayons de 

couleur, la découverte du pastel dans 

les années 2000 n’en transforme pas 

moins cette artiste déjà accomplie. 

Ce nouveau médium, plus direct, colorant 

et spontané, lui ouvre une nouvelle voie 

artistique faite d’impressionnisme, parfois 

à la limite de l’abstraction. Aujourd’hui, 

Barbara Benedetti Newton est une artiste 

réputée, membre active de nombreuses 

associations artisitique comme la Pastel 

Society of America ou la Colored Pencil 

Society of America.

 Cinq  
artistes 

dévoilent 

les secrets 
de leur 

pratique sur le motif.

« Aller à  
l’essentiel »   

Pastel

Barbara Benedetti Newton.   
Last Light.  

Pastel, 32 x 32 cm.
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Annie Chemin 

Texte : Elsa Colin / Photos : D. R.

Choux blancs  

Annie Chemin s’est d’abord 

formée à la peinture à l’huile 

et a approfondi ses connaissances 

en dessin avant de choisir 

l’aquarelle comme médium 

principal. Elle a publié plusieurs 

ouvrages et enseigne sa technique 

en cours réguliers et lors 

de stages. L’artiste propose 

une exposition estivale annuelle 

en Trièves, où elle réside. 

Cofondatrice et sociétaire 

de la Société française d’aquarelle, 

Annie Chemin fait également 

partie de l’Institut européen 

de l’aquarelle.

www.anniechemin.com

PORTRAIT  

Passionnée par les thèmes hivernaux, l’aquarelliste iséroise est profondément attirée par 

la représentation de la neige. Ici, elle livre un jeu subtil entre ce sujet réputé insaisissable pour elle 

et un élément végétal, le chou, prétexte à des échos colorés réalisés avec seulement trois couleurs.

« Où commence 

la couleur ? 

Où s’estompe-

t-elle jusqu’au 

blanc parfait ? 

Y a-t-il 

réellement du 

blanc dans 

cette aquarelle 

ou n’est-il 

qu’illusion ?  »

MON INSPIRATION 

« La neige, inlassablement… Comme une friandise attendue. 

Peindre le blanc à l’aquarelle tient un peu du paradoxe. 

Facétie ? Bravade ? Peut-être bien. Jeu ? Assurément. » 

Ces mots écrits il y a quelques années me collent encore à 

la peau. On me reproche parfois de ne peindre que la neige. 

D’autres sont portraitistes, animaliers, passionnés par 

la botanique ou par l’abstrait. J’aime la neige, elle est « mon » 

élément. J’y puise du tonus, j’y trouve l’exubérance. Alors, oui, 

je peins la neige. Et si je me tourne maintenant vers d’autres 

thèmes, avec tout autant d’engouement, chaque hiver ramène 

mes pinceaux à la neige. Cette fidélité me permet de traiter 

ce sujet avec de plus en plus de sensibilité et de liberté. 

Il me reste encore à découvrir et créer… Et c’est tant mieux !

LA COMPOSITION 

 Les masses se répartissent par rapport 

aux diagonales des carrés. La masse 

colorée du chou se trouve placée entre 

les quatre diagonales, au centre de 

la surface. Les diagonales du rectangle 

donnent l’appui notamment aux feuilles 

de droite et au cœur du chou. Elles 

apportent également la démarcation 

entre neige et végétal. Sur la droite de 

l’aquarelle, le végétal est au-dessus de 

cette ligne ; à gauche, il est en dessous. 

Les mouvements de la neige se dessinent 

dans l’axe de ces diagonales. Les pleins et les vides sont ainsi répartis 

de part et d’autre de cet axe. Quelques guirlandes de neige viennent 

casser la masse colorée des choux et alléger cette organisation 

rigoureuse. Si mes aquarelles sont généralement très composées, 

il est très rare que le centre de mes tableaux soit ainsi chargé.

LA RÉALISATION DU CHOU 

Le végétal est d’abord traité dans son ensemble, sur zone 

humide avec des jus colorés nuancés de jaunes, orangés, 

violacés et verts ; je cherche une certaine diversité de couleurs. 

Les mélanges se font directement sur le papier. Après séchage 

complet, je préserve les côtes fines des choux avec un liquide 

de masquage posé à la plume. J’apporte alors de nouvelles 

nuances sur les feuilles, les côtes apparaîtront. Pour donner 

les formes et les volumes, je travaille les contrastes plus forts : 

je superpose de nouveaux jus, sans trop faire se chevaucher 

les couleurs complémentaires afin de ne pas ternir mes couleurs.

LE TRAITEMENT  

DE LA NEIGE 

La neige sera travaillée en 

dernier, sobrement, dans un 

bleu unique. Les mouvements 

de neige au sol sont tracés 

dans l’eau, les choux sur 

papier sec, avec un pinceau 

bien mouillé.

UN JEU ENTRE NEIGE ET VÉGÉTAL 

Choux blancs est également un dialogue entre le végétal 

et la neige. Bien souvent, notre mémoire ne retient 

des paysages enneigés que le blanc et ses variations, la couleur 

d’un ciel, des silhouettes aux couleurs neutres. Le végétal 

est pourtant toujours vivant et j’ai plaisir à le rendre visible. 

Une simple brindille peut afficher une belle élégance. Ici  

le chou me paraît à la fois trapu et fragile. Il semble avoir été 

englouti par la neige et en sortir prudemment feuille à feuille.

Deux « matières », deux sujets composent cette aquarelle : 

l’un joue les couleurs, mêle les bruns violacés aux jaunes 

orangés, fait la part belle aux verts, tandis que l’autre décline 

uniquement les nuances d’un bleu monochrome. Le végétal 

comporte toutes les valeurs moyennes et sombres, la neige 

les teintes claires.  

SUPPORT :

Je choisis un papier 100 % coton, pour 

une bonne diffusion des couleurs, 

et un grain fin. Ma feuille est 

mouillée et tendue sur un support 

à l’aide de kraft gommé. Je prépare 

à l’avance un certain nombre 

de feuilles de qualités et formats 

différents pour avoir toujours 

un support à ma convenance.

COULEURS :

J’ai pour habitude de ne travailler 

qu’avec trois couleurs pour 

réaliser mes aquarelles. Ici, 

j’opte pour un bleu outremer, 

un jaune transparent et une laque 

de garance foncée.

PINCEAUX :

Pour cette aquarelle, j’ai utilisé 

une langue de chat afin de réaliser 

des lavis généreux : les effets 

de neige au sol et le premier jus 

sur les choux. Plus je recherche 

de précision, plus mes pinceaux sont 

fins. J’apprécie alors particulièrement 

les pinceaux à jupe ; ils peuvent 

contenir beaucoup d’eau tout 

en présentant une pointe très fine, 

ni trop souple, ni trop nerveuse. 

On peut travailler dans le détail sans 

avoir en permanence à recharger 

son pinceau en couleur.

 

MATÉRIEL  

Choux blancs.    

2011. Aquarelle sur papier, 

20 x 28 cm.

en trois couleurs à la loupe

LE SUJET 

Le thème du chou m’a permis d’introduire de la couleur dans 

mes paysages d’hiver. Et puis, il était – et reste – une invitation 

à un peu de facétie autour de nos petits « bric-à-brac ».

Les grands paysages m’apportent le plaisir d’aller chercher 

des nuances ténues, des dégradés subtils, des ombres douces, 

et de donner davantage à ressentir qu’à réellement voir. Où 

commence la couleur ? Ou s’estompe-t-elle jusqu’au blanc parfait ? 

Y a-t-il réellement du blanc dans cette aquarelle ou n’est-il 

qu’illusion ? Avec les objets oubliés ou abandonnés, la couleur 

peut s’inviter. C’est pour elle que ces sujets sont composés. Elle n’a 

pas besoin de prendre beaucoup d’espace dans la composition, 

elle n’a pas non plus besoin d’être très vive.
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Claude Carvin 
Texte: Jean-Pierre Parlange / Photos : D. R.

Les couleurs de la neige   

Originaire de Marseille, Claude 
Carvin étudie les Beaux-Arts à 
Aix-en-Provence avant d’exercer 
diverses professions. Il s’installe 
en Ardèche en 1992. La beauté 
des paysages l’incite à reprendre 
la peinture, d’abord à l’huile, 
puis au pastel et à l’acrylique. Il 
est artiste peintre professionnel 
depuis 2006. Parallèlement à 
son travail à l’acrylique, il expose 
régulièrement dans des salons 
internationaux de pastel et aux 
cotés des Pastellistes de Francec

Avec cette démo qui permet 
de suivre la réalisation 
d’un pastel étape par étape, 
on peut constater que 
les couleurs s’échelonnent 
du sombre au clair. L’effet de 
profondeur se crée en jouant 
sur leur contraste froid-chaud, 
renforcé plus tard  
par l’application de touches 
de blanc et de jaune.
CHAUD : Près du soleil.

FROID : Premiers plans.

Enfin, tandis que la scène 
devait être dominée par 
le blanc de la neige, c’est la 
couleur qui lui vole la vedette.

Ne vous découragez pas 
et n’abandonnez jamais 
une œuvre en cours de 
route ! Rencontrer des 
problèmes est le signe 
que des progrès restent à 
faire. Les professionnels 
eux-mêmes sont parfois 
confrontés à leurs limites. 
En outre, ce n’est qu’au cours 
des deux ou trois dernières 
étapes que le tableau prend 
vie par l’ajout de blanc et 
de jaunes vifs, permettant 
aux différents éléments de  
la composition d’occuper 
la place qui leur convient 
pour aboutir à un résultat 
cohérent et satisfaisant.

Pour réaliser ce pastel, Claude 
Carvin a utilisé les marques 
Rembrandt, Girault et Blockx. 
Chacune d’entre elles possède 
ses propres dénominations 
de couleurs, mais aussi plusieurs 
nuances par couleur. Exemple : 
l’orange de chez Rembrandt 
se décline en cinq nuances 
différentes. L’artiste détaille ici 
les couleurs qu’il a utilisées :

- Rembrandt : orange, bleu phtalo 
clair et outremer clair.
- Girault : terre d’Orient, laque 
violette, jaune de Naples, laque 
carminée, violet de garance, bleu  
outremer, brun rouge, bleu de 
Prusse, gris vert mousse, vert gazon.

- Blockx : vermillon Pyrrolo clair, 
carmin clair, cramoisi Pyrrolo, gris 
vert, blanc (qui est en fait un jaune  
très clair).

L’artiste utilise régulièrement 
des pinceaux en cours de travail. 
Quelquefois pour estomper, 
mais aussi pour tracer des lignes 
fines ou esquisser des herbes. 
L’effet graphique est plus souple 
et le geste plus spontané qu’avec 
une craie. 

PORTRAIT  

QUELQUES  

EVIDENCES  

CONTRASTE

FROID-CHAUD

PALETTE 

À NOTER  

La neige est blanche, personne ne peut le nier. Cependant, si vous observez un paysage sous 

la neige, vous verrez que le blanc offre une gamme complète de variations qui s’étendent 

des teintes froides aux valeurs chaudes, conditionnées par la couleur du ciel, le temps qu’il fait 

et les reflets des différents éléments de l’environnement sur la neige. Du gris bleu aux gris plus 

chauds, en passant par les bleus, la palette évolue vers des touches d’ocre, de jaune et d’orangé, 

sans oublier les violets et le blanc pur. Pour étudier l’atmosphère que peut exprimer un paysage 

de neige, nous avons choisi un cas d’école : un soleil couchant.

« Aucune 
surface 
ne reste 

inanimée. 
Toutes se 
parent de  

touches de  
différentes 
couleurs. » 

2. L’AQUARELLE COMME MOYEN RAPIDE DE MISE EN PLACE  

Les premières couleurs sont très importantes, car elles déterminent 

l’ambiance à venir du tableau. Par sa souplesse, l’aquarelle permet 

une mise en place rapide et ne bouche pas le grain du papier de 

manière prématurée, ce qui facilite l’application des pastels. Dans 

le cas de ce sujet, Claude Carvin n’était pas satisfait de la couleur 

du papier pastel qu’il utilise habituellement (brun ou bleu). Il a 

préféré travailler sur un papier blanc, qu’il lui a fallu aquareller 

(l’artiste ne travaillant jamais sur fond blanc). Claude Carvin utilise 

régulièrement le mélange des techniques aquarelle et pastels. Il 

laisse apparaître à dessein des zones aquarellées, ce qui donne de 

la spontanéité à l’œuvre. L’aquarelle permet des effets impossibles 

à obtenir au pastel. Cependant, il est important d’être au plus près 

des valeurs, voire un peu plus contrasté, pour pouvoir utiliser le 

pastel par dessus, sans que les deux techniques n’entrent en conflit. 

3. PREMIÈRES TOUCHES DE PASTEL 
Avant de commencer, il est nécessaire 
de garder à l’esprit que la lumière 
rayonnante et rasante du soleil aide 
à modeler les reliefs du paysage, 
en illuminant les crêtes et en laissant 
les creux dans l’ombre.
À NOTER : Mieux vaut ne pas essayer 
d’obtenir les contrastes d’ombres et 
de lumières en une seule fois. Alterner 

les touches de pastel avec de légères 
estompes à la brosse permet de 
monter lentement les contrastes, tout 
en créant une trame dynamique. Il 
est conseillé de travailler par zones : 
le premier plan, par exemple, associe 
les bleus, les roses et les violets, alors 
que le plan situé derrière la barrière 
resplendit déjà de jaunes et de blancs.

4. LES ÉLÉMENTS DU PAYSAGE  
EN STRUCTURE 

Afin de créer un effet de 
profondeur, tous les éléments à 

contre-jour, comme la barrière et 
la ligne des arbres à l’horizon, sont 

traités dans des tons sombres, de 
manière à structurer le pastel en 

matérialisant les différents plans. 
La neige transforme le paysage en 
adoucissant et en épaississant les 

formes, elle le réécrit à sa manière. 
La présence de contrastes marqués, 

voire violents, ne doit pas faire 
oublier la nécessité d’adoucir toutes 

les formes, sans les délimiter.  
Plutôt en les suggérant.

6. LA QUALITÉ EST-ELLE DANS LE DÉTAIL ? 

On notera à quel point, malgré un traité enlevé, 

plutôt impressionniste, chaque détail compte. 

Quelques touches de jaune, de brun, d’orange ou 

de rouge animent tous les éléments en contre-

jour (voir cercles rouges), permettant de retrouver 

partout cet équilibre fragile entre couleurs chaudes 

et froides. Jusqu’à la partie droite du tableau que 

l’artiste réhausse, contre toute logique, de touches 

de vert fort bienvenues. Au final, aucune surface 

ne reste inanimée, toutes se parent de touches 

de différentes couleurs, l’ensemble respectant 

le dessin et la composition originale. Une maîtrise 

sans faille, au service d’un paysage lumineux traité 

de manière nerveuse.

5. POUR FINIR, LA LUMIÈRE 
Il reste beaucoup à faire. Cependant, tous les reliefs sont en place 

pour accueillir la lumière. On notera que l’artiste procède par touches 

légères, de manière à littéralement illuminer la scène de son paysage. 

Les jaunes, les orangés et les terres d’Orient viennent animer partout 

les couleurs froides. Seules les parties en creux et dans l’ombre gardent 

leur dominante bleue.

Le dessin apparaît maintenant épuré 
et équilibré. Un premier plan devant 
la barrière, un second derrière, 
quelques arbres à l’horizon puis le ciel.

1. DESSIN ET COMPOSITION. Comme souvent en matière de paysage, le dessin est 

très simple, mais rien n’empêche de réfléchir à la disposition des éléments qui le 

composent. La surface du pastel est divisée en quatre volumes égaux. Le rectangle 

situé en haut à gauche, qui contient le soleil, condense toutes les couleurs chaudes 

qui iriseront le reste du tableau. Celui en haut à droite représente la partie la plus 

sombre et la plus froide de la composition ; il équilibre la moitié droite du pastel. 

La partie inférieure de la surface est traversée par deux diagonales qui structurent 

le premier plan : les traces de pas et une crête de lumière.
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Barbara Petit

Texte et photos : Barbara Petit

la transparence du givre   

  Une palette jetable. Un carton toilé 30 x 40 cm. Les couleurs. Cet exercice peut 
s’effectuer en palette réduite : blanc mélangé, jaune de Naples, 

jaune citron, ocre jaune, carmin, 
terre d’ombre brûlée, vert émeraude, 
bleu outremer, bleu cobalt.  Des brosses en soie de porcs 

et des pinceaux à poils synthétiques. Un couteau à palette. Du papier essuie-tout. Un chiffon en tissu. 

Dans la nature, le blanc pur n’existe 
presque pas : il n’y a que des blancs 
colorés. Si vous en doutez encore, 
approchez une feuille de papier 
blanc d’un objet que vous croyez 
blanc. Vous verrez qu’il tire vers 
le gris, le jaune ou le bleu. Le blanc 
pur n’apporte pas d’indication de température, ce qui n’est pas 

le cas des blancs colorés. Dans l’exemple ci-dessous, on voit bien 
que la neige est colorée : elle reçoit 
la lumière du ciel, des bâtiments, 
des arbres… et la réfléchit. 

POUR LES MONTAGNES :  Terre d’ombre brûlée + bleu cobalt 
+ blanc ; bleu outremer + carmin 
+ blanc.

POUR LE CIEL :  Les mêmes couleurs mais dans des proportions différentes.POUR L’OCÉAN :  À l’endroit le plus sombre : terre 
d’ombre brûlée + bleu outremer. 
Plus clair : bleu outremer + bleu 
cobalt + vert émeraude. Au loin : le mélange précédent 

+ blanc, appliqué en glacis.POUR LA GLACE :  Chaude et lumineuse : blanc mélangé + pointe de jaune 
citron ; blanc mélangé + pointe 
d’ocre jaune.  Froide : jaune de Naples + pointe 

de bleu outremer + pointe de terre d’ombre brûlée ;  jaune de Naples + pointe de vert 
émeraude + pointe de terre d’ombre brûlée.

MATÉRIEL

L’ILLUSION
DU BLANC

Le blanc de titane est opaque mais chaud et il sèche lentement. 
Le blanc de zinc est plus stable 
mais transparent, et surtout utilisé pour des glacis. La solution 

est d’utiliser un blanc mélangé titane-zinc qui allie les qualités 
de chacun – la souplesse du zinc 
à la puissance du titane –et siccative rapidement.

ASTUCE 
Le blanc a tendance à affadir et décolorer. Utilisez-le avec parcimonie. Pour éclaircir une couleur, préférez-lui le jaune 

de Naples. 

LE BLANC
IDÉAL

LES MÉLANGES DU TABLEAU

Pour traiter picturalement la transparence – celle de l’eau, 
de la glace, du givre –, plissez les yeux et regardez attentivement 

votre sujet. Observez la circulation 
des couleurs entre les différents 
éléments de la composition, notez les passages entre les objets 

et le fond (là où la frontière disparaît), les déformations engendrées par la transparence. 
Ce sont ces observations que vous devez reporter sur la toile. 

Pensez à bien poser des touches 
dans la direction des reflets et à respecter les valeurs. 

OBSERVEZ 
VOTRE SUJET

Hiver... L’eau des lacs se fige, les jardins se couvrent de givre et les fenêtres de cristaux de glace. 

Comment ne pas être tenté de vouloir fixer ce qui est par essence fragile, éphémère, transparent, 

léger ? Le motif semble si féérique qu’il pourrait en être inhibant. Ne vous laissez pas prendre 

au piège de la beauté ou de la complexité du sujet. Démonstration avec une peinture polaire ! 

« Retenez la leçon 
de Cézanne : oubliez le sujet. 

Envisagez-le  comme une abstraction. »

1. Avec un spalter, je pose un jus à base de terre d’ombre 

brûlée. Ce fond en mi-teinte chaude (la terre d’ombre brûlée 

contient du rouge) fera ressortir les tons froids de la glace. 

6. Je commence à peindre la glace. Au loin, elle tire sur un blanc 

froid, presque gris bleuté. 

7. Au premier plan, par contraste, les blancs sont chauds 

et lumineux. 
8. La partie immergée du bloc de glace est travaillée  

avec des glacis bleus. 

9. Je reprends plus en matière chaque partie du tableau. 

Les montagnes trop ternes et sombres sont éclaircies avec 

un violet. Je fais circuler cette nouvelle couleur dans le ciel.  

10. Je travaille plus en détail les blancs colorés de la banquise... 

11. …ainsi que les bleus de l’océan. Je termine  
par de petits blocs de glace à l’avant. 

4. Avec les mêmes couleurs mélangées dans des proportions 

différentes, je pose le ciel en veillant à le dégrader : plus 

sombre en haut, il ferme le tableau, et plus clair à l’horizon. 

5. Je pose la valeur la plus sombre de mon tableau : 

l’eau au premier plan, avec une grosse brosse chargée 

en matière. A l’arrière-plan, la pâte plus fluide est posée en transparence.

3. Je commence par l’arrière-plan et les teintes moyennes. 

Je pose un gris bleuté sur les montagnes au loin.  

Peut-être faudra-t-il les éclaircir par la suite.  
J’arrondis la ligne d’horizon : la terre est ronde !

2. J’esquisse les grandes lignes de la composition : je place 

la ligne d’horizon au 4/5e de la hauteur, pour donner toute 

l’importance à la banquise. Au premier plan, j’esquisse 

les blocs de glace. Plus on s’éloigne, plus ils se fondent 

les uns dans les autres. 

Sur le motif, Cézanne réalisa un jour qu’avec des tubes 

et des brosses, il est impossible de faire un arbre. Il se contenta 

alors de réaliser une peinture. Retenez la leçon de Cézanne : 

oubliez le sujet. Envisagez cette peinture de banquise comme une 

abstraction. Pensez formes, lignes, couleurs, valeurs, composition. 

Les bleus de l’Arctique.    2018. Acrylique sur carton,  
30 x 40 cm.

Peindre  

Allée sous la neige.     2018. Acrylique sur papier, 20 x 30 cm.

Les clefs du tableau Cette peinture repose sur un fort 
contraste de valeurs entre la glace 
presque blanche et l’océan très profond 
et sombre. C’est ce contraste qui crée 
l’effet « givre ».

 L’acrylique sèche vite : superposez 
glacis et frottis pour peindre l’eau 
et la glace. 

 Attention à la touche : donnez 
une direction à vos coups de brosse pour un rendu dynamique 

et une peinture vivante. Peignez la glace tantôt par le fond 
(c’est-à-dire que vous la sculptez par 
l’extérieur, avec la mer), tantôt par la 
forme (autrement dit, vous « dessinez » 
avec le pinceau la forme de la glace). Cette peinture repose sur la perspective aérienne – au premier 

plan, la glace est chaude, au loin elle 
tire sur le gris – et la perspective 
géométrique – les blocs de glace 
du premier plan sont gros et détaillés, 
au loin on les distingue à peine. Alternez les zones en aplats (les montagnes au loin) et les dégradés 

(le ciel, l’eau).  

Peintre figuratif, je travaille essentiellement en extérieur sur le motif ou en atelier d’après 
nature. Ma pratique est fondée 
avant tout sur l’observation et la transposition des formes, des lignes et des couleurs sur la toile. J’enseigne le dessin 

et la peinture dans des ateliers 
parisiens. Aux éditions Mango, j’ai publié Le pastel facile (2017) 

et L’acrylique facile (2018).

PORTRAIT
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Anton Vyrva & Charles Muench

Texte : Barbara Petit / Photos : D. R.

pour peindre par -10 °C  

Anton Vyrva (né en 1985) est diplômé 

de l’Académie des arts de Biélorussie. 

Artiste peintre, il vit à Minsk, où il 

enseigne la peinture. Son sujet de 

prédilection est le paysage, qu’il 

travaille avec ses étudiants l’été.

vyrva.pictorial.by

Charles Muench (né en 1966) vit 

entre les montagnes de la Sierra 

et les hautes plaines désertiques du 

Nevada. Diplômé de l’Université des  

beaux-arts de San José, il donne des 

cours de peinture en plein air sur le 

motif… mais pas en hiver : « C’est trop 

difficile pour les élèves ! »

charlesmuench.com

« Selon le type de travail envisagé, les 

études en extérieur sont plus ou moins 

longues. Pour les œuvres que je souhaite 

pousser, plusieurs séances sont nécessaires. 

Les esquisses, elles, servent à saisir en 

quelques notes un moment fugace comme 

un coucher du soleil. The Last Day of 

Winter (ci-dessus) a nécessité huit séances 

de quelques heures. J’ai voulu transmettre 

la tristesse et le silence du dernier jour 

de l’hiver. Demain, ce sera le printemps. »

« Peindre en extérieur, c’est comme avoir 

une conversation avec la nature. J’accentue 

certains aspects de notre échange et en 

élimine d’autres. À l’issue de ce dialogue, 

j’ai sous les yeux une forme intensifiée 

de la réalité : le tableau (ci-dessus Sierra 

Winter). Grâce à cette contemplation,  

je crée quelque chose qui est indépendant 

de moi-même et de la nature : de l’art. »

Décliner les teintes subtiles de la neige, capturer la lumière rasante d’un soleil d’hiver ou l’éclat 

d’un lac gelé… Autant de bonnes occasions de peindre sur le motif dans des conditions météo 

parfois peu clémentes. Mais comment se protéger du froid ? Quelles sont les règles à respecter 

pour ne pas se mettre en danger ? Conseils de deux artistes peintres aguerris aux températures 

extrêmes : Anton Vyrva et Charles Muench. 

« Je laisse les tubes  

de blanc dans mes poches.  

Au contact de la chaleur  

du corps, la peinture  

s’épaissit moins vite. »

PAS D’IMPROVISATION 

Un repérage préalable du lieu et de l’heure la plus propice 

est indispensable : « Généralement, les idées me viennent 

lors de mes randonnées à pied ou en raquettes. Si je repère 

une place intéressante, je reviens un autre jour, à la même 

heure, avec mon équipement ! Par exemple, le calme après 

la tempête est le moment idéal pour sortir avec ses tubes 

et trouver l’inspiration ! », poursuit le peintre américain. 

De son côté, Anton Vyrva précise : « Je cherche à l’avance un 

lieu qui me plaît. Je sors avec un bloc à croquis et un crayon, 

et j’attends le meilleur moment pour peindre. J’attache une 

grande importance à la lumière d’un paysage. Il faut qu’elle 

soit le plus intéressant possible. » 

LES INDISPENSABLES  

Charles Muench multiplie les couches de vêtements 

chauds : « Je porte des sous-vêtements longs et de bonne 

qualité (préférez un mélange de polyester au 100 % coton 

qui retient l’eau), sur lesquels j’enfile un vieux pantalon 

de laine. Certes, c’est un vêtement lourd mais qui protège 

de l’humidité et qui est chaud. Aux pieds, je chausse des 

bottes d’hiver très isolantes (en Gore-Tex de préférence). 

Enfin, les “glomitts” (mitaines qui peuvent se changer en 

gants) sont très pratiques ! » Anton Vyrva insiste : « Le plus 

important est d’être bien couvert. Maintenir la chaleur 

aux pieds est primordial car ils peuvent geler rapidement ! 

Personnellement, je porte des bottes imperméables. 

De retour chez moi, je bois un thé brûlant. »

QUELQUES ASTUCES 

Anton Vyrva estime indispensable de sentir la brosse entre 

ses doigts, même en hiver et dans des conditions extrêmes. 

La solution ? Il peint sans gants mais protège ses mains avec 

un bas ou une chaussette de laine, à l’extrémité de laquelle 

il a fait un trou pour laisser passer le manche du pinceau ! 

Pour Charles Muench, éviter le danger est une question de 

bon sens : « Ne vous éloignez pas trop de votre zone de 

confort. Dépêchez-vous de peindre votre tableau. Bougez 

constamment, même en peignant. Faites souvent des pauses 

et marchez. Si vous commencez à frissonner, arrêtez tout et 

réfugiez-vous dans un endroit chaud ! »

Pour peindre la nature, Anton Vyrva se rend le plus souvent 

près de la frontière russe, à Kritchev, la ville de ses parents. 

Cette photo a été prise là-bas, sur les rives de la rivière Soj, en 

hiver et au début du printemps. « La température la plus basse 

sous laquelle j’ai peint était de -25 °C. J’ai travaillé rapidement 

et les couleurs n’ont pas eu le temps de geler. »  
Anton Vyrva : « J’ai exécuté ce tableau 

dans ma cour en une seule fois. C’était une 

journée grise d’hiver très difficile à peindre : 

le ciel et la neige avaient presque la même 

couleur. Tout mon travail a justement 

consisté à les interpréter différemment. » 

Charles Muench à Markleeville, en Californie, entre -5 et -2 °C.  

« Parfois, il est idiot de chercher à combattre les éléments ! Je voulais capturer 

les gris subtils d’une légère chute de flocons. Pendant que je peignais, le temps 

a changé et la neige s’est mise à tomber dru. Quand j’ai vu que ma palette était 

devenue toute blanche, je me suis dit qu’il était temps de rentrer à l’atelier ! » 

Anton Vyrva : « Je suis tombé sous le charme du motif : le contraste  

entre la couleur sombre de l’eau et la quasi-blancheur de la neige.  

J’ai exécuté cette toile en une séance.  » 

Charles Muench à Pine Nut Mountains, dans le Nevada, par -8 °C. 

« J’ai voulu rendre les couleurs fugaces du soleil couchant sur les montagnes 

enneigées au loin. J’ai rapidement posé le dessin et les principales formes 

du paysage. Quand le ciel s’est embrasé, j’ai posé les touches de couleur.  

C’est un procédé rapide mais amusant. » 

Charles Muench : « En janvier 2013, j’ai peint à Gardnerville, 

dans le Nevada, à quelques kilomètres de chez moi. Il faisait 

-18 °C. Par un temps aussi glacial, c’était un défi de faire sortir 

la peinture du tube ! L’huile devient collante et filandreuse. 

Certaines essences minérales sans odeur (Sunnyside, Gamblin 

Gamsol) peuvent dépanner. 

Ci-dessus, je suis à Hope Valley, en Californie, par 1 °C.  

Vous pouvez voir le tissu noir au sol pour limiter la réverbération 

ainsi que les raquettes à neige. Elles sont indispensables :  

on peut facilement s’enliser si on n’en a pas. »

Malgré des températures glaciales, peindre sur le motif  

reste indispensable si l’on veut capter les véritables couleurs 

de la neige, confirme Charles Muench : « La neige est tout… 

sauf blanche ! Sa teinte possède des nuances subtiles qui 

apparaissent rarement sur une photo, qui ne repose que 

sur une seule ouverture d’objectif. Or, quand on peint sur 

le motif, la pupille se dilate et se contracte en fonction de 

l’endroit où l’on regarde. C’est seulement de cette façon que 

l’on peut percevoir les tons incroyables de la neige, ainsi 

que la richesse de ses ombres ! L’appareil photo a tendance 

à décolorer ou à rendre les parties les plus sombres du sujet 

presque noires. De plus, il ne capture qu’1/200 e de seconde 

d’existence ! Alors que, lorsque vous vous tenez debout  

dans la nature en peignant sur le motif, vous assemblez  

sur la toile des heures d’observation ! »

Veiled in Winter.    2010.  
Huile sur toile,  61 x 76 cm.

Landscape with Boat.    2016.  
Huile sur toile,  45 x 65 cm.

Quiet Winter Day.    2010. 
Huile sur toile,  52 x 72 cm.

Winter Sunset  Pine Nut.    
2011. 

Huile sur toile,  23 x 30 cm.

Bien s’équiper 

ADAPTER SON ÉQUIPEMENT 

Anton Vyrva s’accommode très bien du froid : « En hiver, 

je peux peindre par des températures allant jusqu’à -10 °C. 

C’est une météo assez ordinaire pour moi qui vit et travaille 

en Biélorussie. Pour travailler en plein air, j’utilise une boîte 

chevalet, un outil très pratique avec des pieds coulissants. 

Dans le tiroir, je range tout le matériel nécessaire : peinture, 

pinceaux, diluants… Je transporte à la main la toile ou le 

carton. Dans le froid, les couleurs à l’huile ont tendance 

à s’épaissir. Du coup, je prépare ma palette à l’avance, à 

la maison ou à l’atelier, et je la sors au dernier moment. 

Je laisse les tubes de blanc, dont j’aurais besoin pour peindre 

la neige, dans mes poches. Au contact de la chaleur du corps, 

la peinture s’épaissit moins vite. » Charles Muench, lui, 

emporte son matériel habituel qu’il complète avec quelques 

extras : « Si un bon anorak est indispensable, je prends aussi 

avec moi de fines lunettes de soleil. Je les porte un peu 

baissées sur l’arête du nez, comme Tom Cruise sur l’affiche 

du film Risky Business ! Quand je peins, je regarde par-

dessus. Ainsi, je peux observer les véritables couleurs tout 

en évitant d’être ébloui par la neige. Quand les conditions 

le permettent, je pose sur le sol un léger tissu noir. Cela 

atténue la réverbération. En outre, des gobelets en plastique 

ou tout objet similaire peuvent être utilisés pour empêcher 

les jambes du chevalet de s’enfoncer dans la neige. Quand 

c’est profond, les raquettes sont un must. »
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Hanne-Lore Koehler
Texte : Vanessa Schmitz-Grucker   Photos : Hanne-Lore Koehler

en contre-jour    

Née en Allemagne,  

Hanne-Lore Koehler a 

grandi au Canada, où elle vit 

et travaille. Depuis toujours 

fascinée par l’art et la peinture, 

elle est parfaitement autodidacte. 

En quête d’harmonie, elle cherche 

l’équilibre entre l’effet de tumulte, 

l’excitation et les scènes 

contemplatives. Également à 

l’aise avec l’huile et l’acrylique, 

elle concède que l’aquarelle a 

pris une place de choix dans son 

travail. Le côté imprévisible et 

spontané du médium convient 

à sa manière de peindre, 

qu’elle qualifie d’instinctive. 

SUPPORT :Papier aquarelle Arches,  

640 gr/m 2, grain satiné,  

55 x 76 cm.
COULEURS : Winsor & Newton Artists 

– Rose Garance 
Winsor & Newton Artists 

– Jaune du Cambodge

Grumbacher Artists –  

Bleu aigue-marine
Grumbacher Artists  

– Gris de PaynePINCEAUX :J’ai utilisé divers pinceaux, 

depuis les plus fins disponibles 

pour l’aquarelle jusqu’aux 

larges brosses. 

PORTRAIT  

MATÉRIEL  

Les lumières de l’hiver et les soleils rasants donnent souvent de formidables scènes  

de contre-jours. Mais couplés à la blancheur de la neige, ces derniers peuvent devenir 

de véritables casse-têtes techniques. Rompue à l’exercice et férue des lumières dorées 

aux reflets envoûtants, Hanne-Lore Koehler livre quelques secrets pour un résultat scintillant.  

« Attention, 
l’envie 

de continuer 

est tentante, 

il faut savoir 

s’arrêter ! 

Soyez patient 

et laissez 
sécher 

la peinture. » 

1. LE DESSIN
Tous les blancs visibles sont ceux du papier. Je commence avec un dessin très 

léger au crayon avant de poser la peinture. Ici, j’ai dessiné les lignes du tronc 

du saule pleureur, les principales branches et le ruisseau, à la recherche 

de la place idéale pour le soleil. Il devait se trouver sur un point focal 

pour un effet théâtral. Avant de commencer à peindre, j’ai fixé le papier 

avec du scotch sur une plaque de verre posée sur ma table de dessin. 

3. MAÎTRISER 
LES MÉLANGES 

Pour les arbres et le soleil, 

je recours à des mélanges 

de rose garance pour faire 

un lien visuel entre le bleu 

aigue-marine à gauche et 

le jaune du soleil. J’utilise 

des nuances subtiles 

d’aigue-marine, de rose 

garance et de jaune du 

Cambodge pour les abords 

du ruisseau. Ici, il faut  

faire attention à préserver  

le blanc du papier.  

Le jaune du Cambodge 

représente la lumière 

du soleil tandis que le bleu 

 aigue-marine matérialise 

les zones d’ombre.  

5. LA RECHERCHE D’INTENSITÉ  

Je superpose des couches de jaune et de rose sur 

les arbres. Les éléments situés derrière les rayons 

du soleil doivent rester plus clairs. Pour travailler 

l’intensité de ces derniers, je charge davantage 

mes pinceaux en couleur au fur et à mesure que 

je m’éloigne du soleil, afin d’obtenir un jaune plus 

foncé. J’ajoute aussi un peu de rose. Je travaille 

les plus fines branches du saule, au-dessus du soleil, 

dans des tons de bleu plus foncés que le reste 

de la toile. Je fais attention à ce que les rayons 

du soleil passent au premier plan : les branches 

des arbres du fond et celles traversées par le soleil 

sont réalisées avec un mélange de rose et de jaune. 

Côté dessin, je travaille les branches pour  

obtenir la forme particulière du saule pleureur. 

2. LA PREMIÈRE COUCHE : PATIENCE !

Je dépose d’abord une couche d’eau avec un gros pinceau sur la partie 

supérieure jusqu’à la ligne d’horizon, en laissant la zone du soleil bien sèche. 

J’applique une légère couche humide de bleu aigue-marine, que je mélange 

à du rose garance puis à du jaune du Cambodge en me rapprochant 

du soleil. Le plus important est de garder la zone du soleil intacte. Lorsque 

la peinture atteint le niveau de brillance souhaité en séchant, je laisse 

tomber quelques gouttes d’eau sur les arbres. Soyez patient et laissez 

sécher la peinture. J’ajoute les troncs d’arbres et des branches en bleu aigue-

marine dilué pour représenter les arbres éloignés à l’horizon.

6. UNE NOUVELLE 

COULEUR. À cette étape, 

j’introduis une quatrième 

couleur dans le tableau, 

le brun Van Dyck. Il est 

parfait pour les zones 

proches du soleil mais 

aussi pour les branches 

en contre-jour, qui 

contrastent ainsi avec 

les branches éclairées, 

en jaune. J’intensifie 

et j’allonge les rayons 

du soleil à l’aide 
d’un mélange de jaune 

et de rose. Je travaille 

les zones au sol comme 

à l’étape 3, à l’aide 

d’un subtil mélange 

de mes trois couleurs.  
7. LE TRAVAIL DE L’HARMONIE. Avec ces mêmes couleurs, je travaille le sol autour 

du ruisseau et sous les arbres. J’allonge également les rayons de lumière au premier plan. 

Je peaufine ensuite la forme du deuxième saule-pleureur à l’aide du bleu aigue-marine 

sur les zones que le soleil n’atteint pas. À l’arrière-plan, au centre, un effet brumeux est 

créé à l’aide d’un rose garance dilué afin d’obtenir un peu de profondeur. J’ajoute du brun 

Van Dyck à l’aide d’un pinceau sec pour tracer les détails de l’écorce de l’arbre dans 

les zones ensoleillées. Ici, il faut s’arrêter un moment pour obtenir la texture si unique 

de l’arbre : n’utilisez pas de noir, optez plutôt pour un gris de Payne. Prenez un pinceau sec 

et appliquez le brun sur les zones bleu aigue-marine que vous souhaitez foncer.   

8. VERS PLUS DE RÉALISME. Pour accentuer le dessin et les contours au 

niveau du sol, j’opte pour des roses et des bleus plus foncés. De petits rochers 

couverts de neige font leur apparition dans le ruisseau. Je prends soin de 

laisser blanches les zones baignées de soleil. Je reviens également sur le dessin 

des arbres au second plan. Pour qu’il soit plus réaliste, j’agrandis les branches 

à l’aide de brun, de rose et de jaune là où le soleil se reflète, de gris de Payne 

et de bleu dans les zones ombragées. 

10. LE RUISSEAU 

Je commence 
par l’arrière-plan. 

Avec du rose et du jaune, 

je traduis les reflets de 

la lumière dorée. Il faut 

prendre soin de laisser 

la neige bien blanche 

pour matérialiser 

l’intensité du reflet 

du soleil. J’utilise du brun 

Van Dyck dans quelques 

zones d’ombre pour 

des détails. La partie 

du ruisseau au premier 

plan est une eau que 

je veux glacée : elle est 

réalisée en bleu, tandis 

que les zones d’ombre 

le long de l’eau sont 

en gris de Payne. 

11. FINAL. Tout au long 

du processus, je me suis 

concentrée sur la recherche 

d’un équilibre entre 

couleurs claires et foncées, 

tons chauds et froids, 

textures rugueuses 

et lisses, espaces proches 

et lointains, détails réalistes 

et fond impressionniste. 

À ce stade, je décide 

d’ajouter des branches à 

l’arbre de droite pour lui 

donner plus de volume 

et de contraste par rapport 

à l’arbre incliné de gauche.  

Afin d’équilibrer les zones 

d’ombre, j’ajoute à l’avant-

plan un rocher recouvert 

de neige. À l’aide d’une lame 

de rasoir, je gratte quelques 

branches pour leur donner 

un aspect scintillant.  

9. LA RECHERCHE 

DE PROFONDEUR  

Je recouvre l’arrière-plan 

d’une nouvelle couche 

de bleu aigue-marine. 

J’effectue des coups 

de pinceau rapides depuis 

le soleil dans le sens 

des rayons, qui doivent 

rester dans des tons légers. 

Au niveau du sol enneigé, 

je fonce les zones de 

bleu pour que l’attention 

soit attirée par le centre 

de la composition. Tout 

en travaillant les branches 

des arbres au premier plan 

dans un mélange de bleu 

et de gris, je laisse les zones 

enneigées intactes. J’ajoute 

la branche tombée au sol, 

ainsi que l’ombre projetée 

des arbres au sol.

4. LA MONTÉE EN VALEUR 

J’ajoute une autre couche 

de bleu aigue-marine, 

de rose garance et de jaune 

du Cambodge dans la partie 

supérieure pour donner plus 

d’intensité au ciel. Au fur 

et à mesure que la peinture 

sèche, j’essuie délicatement 

la couleur autour du soleil avec 

un pinceau propre et humide 

pour empêcher le bleu de 

s’y déposer, mais aussi pour 

obtenir les rayons du soleil qui 

percent les arbres au premier 

plan. J’attends que l’ensemble 

sèche et je commence à peindre 

les troncs et les branches 

dans des tons plus foncés 

de mes trois couleurs. 

Willow Creek Sunset.   

2018. Aquarelle sur papier Arches.  55 x 76 cm.

Réaliser un paysage

10 pages
de démo
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Christian Arnould 

Texte : Jean-Pierre Parlange / Photos : D. R.

Je peins sur le motif    

Avant de commencer    

Structurer vos étapes   

S’il travaille encore quelquefois 

pour l’illustration, Christian 

Arnould se consacre aujourd’hui à 

la peinture. C’est en pleine nature 

qu’il ressent les émotions les plus 

fortes. Le travail sur le motif 

est une école de rigueur qui 

le motive. Ainsi parcourt-il Nancy 

et la campagne lorraine en quête 

de panoramas et de perspectives, 

pour des œuvres authentiques 

et vraies.

 Chevalet de campagne

 Petite planche à dessin 

 Papier toilé à peindre 

 Palette en bois rectangulaire 

 Godet à pince 

Fusain demi-maigre 

Rouleau essuie-tout ou chiffon

Les couleurs : 

Huile fine ou extra-fine : blanc 

de titane, jaune primaire, ocre 

jaune, terre de Sienne brûlée, 

terre d’ombre brûlée, rouge 

vermillon, magenta (rouge 

primaire), vert permanent, 

bleu primaire (cyan),  

bleu outremer, noir.

Médium : white-spirit 

ou térébenthine rectifiée.

Les pinceaux : 

Brosses plates à poils longs par 

deux dans le même n° (6 - 10 - 14), 

un pinceau traceur nos  6 ou 10.

Prévoyez un sac plastique 

comme poubelle, ainsi 

que boissons et couvre-chef.

PORTRAIT  

QUELQUES ASTUCES 

MATÉRIEL

À NOTER  

Être en harmonie avec la nature, sentir le vent, les rayons du soleil, constater que tout bouge 

et vit autour de vous est une expérience forte. Peindre sur le motif en est une encore plus 

grisante et enrichissante. Restituer l’atmosphère feutrée d’un jour de neige ou bien la chaleur 

lourde d’un plein été ne sont pas choses faciles. Cela nécessite beaucoup de travail et la capacité  

de se remettre en question. Mais au bout du chemin se trouve le paysage idéal, le vôtre.

2. DÉFINIR LE CADRE 

Définissez le cadre, 

en vous aidant, si besoin, 

de deux équerres noires. 

Éventuellement, pensez à la 

règle d’or – un tiers/deux tiers 

– pour disposer les éléments 

importants. Évitez la symétrie ou le placement central trop marqué d’un motif. 

Choisissez un format adapté pour assurer la finalisation de la peinture.

À NOTER : La plupart du temps, sur le motif, le cadrage et la composition 

se font de manière intuitive. Cependant, tout en respectant la règle des tiers, 

il n’est pas interdit de se poser des questions. Ici, celle-ci est librement utilisée 

pour amener le regard vers le second plan du tableau, avec la perspective 

du chemin qui nous sert de guide. 

1. REPÉRAGES. Trouvez un lieu 

intéressant à peindre. S’il fait chaud, 

posez votre chevalet à l’ombre. En toutes 

circonstances, évitez de peindre avec 

le soleil donnant sur votre toile, vos yeux 

n’y résisteraient pas. Et de retour chez 

vous, vous constateriez des contrastes 

beaucoup trop marqués. Assurez-vous 

que la météo soit stable, pour éviter 

de peindre sous un ciel changeant.

1. OPÉREZ UNE SÉLECTION. Évitez d’inclure 

tout ce que vous voyez dans votre paysage. 

N’hésitez pas à enlever des détails, 

des incongruités, 

les antennes sur les toits, 

les automobiles, 

une maison. En règle 

générale, supprimez 

tout ce qui pourrait 

déséquilibrer votre 

composition. Soyez 

sélectif, utilisez ce que vous voyez comme 

une source d’inspiration, non comme 

un modèle à reproduire servilement.

2. UTILISEZ VOTRE IMAGINATION  

S’ils permettent une composition solide, 

n’hésitez pas, dans une certaine mesure, à 

réorganiser les éléments de votre paysage. 

Plutôt que d’en supprimer un, déplacez-le. 

3. PENSEZ À LA PROFONDEUR. Évitez de 

peindre l’ensemble du paysage sur un même 

plan. Créez une perspective atmosphérique : 

plus vous vous approchez de la ligne d’horizon, 

plus les contrastes diminuent et les couleurs 

deviennent bleutées. Ce flou dans le lointain  

vous permettra de mettre votre premier plan  

en valeur. Il est également possible de  

conjuguer cette perspective atmosphérique  

avec la perspective géométrique qui  

vous permet d’utiliser les éléments du décor,  

comme les chemins ou les arbres, pour  

renforcer encore l’effet de profondeur. 

4. LA COULEUR VERTE. N’hésitez pas,  

achetez du vert ! Il en existe une grande variété 

chez votre revendeur. Cependant, le mieux 

étant l’ennemi du bien, limitez-en le nombre 

de teintes dans un paysage. La cohérence 

de votre tableau en sera meilleure. 

PREMIÈRE INTENTION. L’esquisse peut être réalisée 

avec un fusain ou, idéalement, tracée avec une brosse 

usée. Il est important de couvrir votre support 

le plus rapidement possible en posant les bonnes 

valeurs et les bonnes couleurs aux bons endroits. 

Ne commencez pas systématiquement par le ciel, 

mais indiquez plutôt ce qui vous paraît important 

à montrer dans les premiers plans. Peu importe 

l’ordre de progression, si vous parvenez à garder 

une vision d’ensemble du motif. 

DEUXIÈME INTENTION. Il est question ici de confirmer 

les valeurs, ainsi que les ombres et les lumières. 

Sans tomber dans la caricature, soyez synthétique 

et marquez vos intentions. Une peinture doit être lisible 

immédiatement et sans ambiguïté. Trop de détails 

nuisent à la compréhension. Après deux heures de travail 

intense, la concentration chute considérablement. Il peut 

en découler des réactions obsessionnelles, comme 

zoomer sur des détails sans importance, qui font perdre 

le fil du tableau. 

TROISIÈME INTENTION 

Il n’y aura pas de 3e étape 

en extérieur, le tableau 

sera terminé et signé 

en atelier. La peinture 

à l’huile le permet. 

Cependant, attention au 

transport, une huile fraîche 

est très fragile. 

À NOTER :  

Pour dédramatiser, travaillez 

sur papier apprêté plutôt 

que sur des toiles qui 

peuvent être inhibantes. 

Commencez sur de petits 

formats (pochades) et, 

pour évoluer, pratiquez 

et pratiquez encore.  

3. GRAS SUR MAIGRE. Une règle 

simple mais incontournable ! Effectuez 

un premier passage avec une couche 

maigre (diluée à l’essence) puis 

un passage de confirmation plus 

en pâte (avec moins d’essence).

4. SÉLECTIONNER 

LES ÉLÉMENTS. 

Plissez les yeux pour 

localiser les masses 

en les synthétisant 

et ainsi faire 

abstraction des détails 

parasites et inutiles. 

N’oubliez pas 

qu’une peinture est 

regardée avec du recul. 

Il y a plus de vérité 

dans la suggestion 

que dans la précision.  

5. PEINDRE RAPIDEMENT. Cela peut paraître paradoxal, 

surtout pour des débutants, mais sur le motif, il est  

important d’être rapide, pour éviter la mobilité des ombres.  

Idéalement, il ne faudrait pas dépasser deux heures  

de travail (après deux heures, l’éclairage change).  

À NOTER : Pour vous faciliter la tâche, travaillez  

sur de petits formats et des supports bon marché.

À NOTER : Tout se joue au moment de l’esquisse. 

C’est la charpente de votre peinture et une étape 

cruciale qu’il ne faut pas négliger. Prenez 

le temps de structurer votre tableau. Si vous 

constatez des erreurs ou des maladresses, essuyez 

et recommencez. Toutes les erreurs laissées sans 

correction apparaîtront au moment des finitions 

et gâcheront votre travail. 

6. PRENDRE  

DE LA DISTANCE.  

Se contraindre 

à peindre avec 

le bras plus ou 

moins tendu 

favorise une 

vision globale 

du travail.

en automne

Éléments 

parasites à ôter.  

Chemin à Glonville. 2008. Huile  

sur papier apprêté, 33 x 41 cm.
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Thierry de Marichalar 

Texte et photos : Elsa Colin

Reflets d’automne

Né en 1959, Thierry de Marichalar 

revient au pays Basque, terre 

d’attaches familiales, à la fin 

des années 1990, après avoir 

longtemps vécu à Paris. Il se prend 

alors de passion pour l’aquarelle, 

« ce médium très attachant », 

au point de le pratiquer à plein 

temps à partir de 2007. Thierry 

de Marichalar donne des cours 

à Bayonne et anime des stages 

un peu partout en France. Il est 

membre de la Société française 

d’aquarelle (SFA) et de la Société 

aquitaine d’aquarelle (SAA). 

La tentation de tout dessiner 

est récurrente. Il faut au contraire 

simplifier les formes : pour 

les voitures, un pare-brise fort 

schématique, un rectangle suffisent  

 suggérer efficacement ! 

MON CONSEIL : Ce sont 

les contrastes qui, bien amenés 

et réservés dès le début du travail, 

donneront vie à ces masses 

géométriques a priori succinctes.

• Pour effacer une tache 

malencontreuse, j’évite de fixer 

irrémédiablement la teinte 

en tentant d’effacer tout de suite 

au chiffon : j’ajoute simplement 

un peu d’eau et j’essuie doucement… 

ou j’invite un oiseau à cet endroit ! 

• Je choisis des pinceaux assez durs, 

à tenue nerveuse, pour réaliser 

des détails fins et rapides : la langue 

de chat me permet, par exemple, 

de créer branches ou poteaux, 

réverbères, feux…

• Je dispose en général ma palette 

en triangle sur une assiette, suivant 

les couleurs primaires.

Bleu céruléum

Vert

Terre de Sienne naturelle

Terre de Sienne brûlée

Rose permanent

Sépia

Rouge écarlate

Orange Winsor

Rehauts, détails : gouache 

Winsor & Newton blanche, rouge 

écarlate, orange Winsor, cobalt, 

turquoise light.

 Papier Arches 56 x 76 cm,  

coupé en deux.

Crayon B2 pour le dessin ; 

j’utilise généralement des porte-

mines (grosses mines).

Pinceaux : large choix 

de pinceaux aquarelle 

à disposition, pinceaux plats 

et pointus acrylique, pinceau 

langue de chat, pinceau biseauté 

à poil dur, pinceaux mouilleurs, 

pinceau cassé, pinceau à pointe 

fine Escoda.

Traceur sortie longue Gulliver, 

pour les détails.

Shaper pointe caoutchouc, 

pour le vernis de réserve.

Vernis de réserve :  

drawing gum Pébéo.

Gomme mie de pain.

Bol d’eau.

Chiffon.

Sèche-cheveux.

PORTRAIT  

SE SIMPLIFIER 

TECHNIQUES 

LE DESSIN 

ET ASTUCES 

MATÉRIEL

PALETTE

Exercice stimulant, le travail sur le motif impose néanmoins ses contraintes : vent, 

hygrométrie mal maîtrisée, matériel à disposition parfois réduit, passage et circulation 

éventuellement… Mais l’aquarelle peut se prêter merveilleusement à ces conditions, 

pourvu qu’on sache s’y adapter. C’est presque un pari que l’on peut avoir à cœur de gagner. 

Et ce qui pouvait être au départ déroutant devient rapidement grisant !

dans la ville

4. LES LAVIS. J’ai choisi le bleu pour commencer 

à foncer le bas de ma composition, pour apporter 

de la profondeur, et du contraste. J’opère de 

petits retraits au pinceau biseau à poil dur pour 

figurer de fines lignes de contraste blanc. Je sèche 

bien avant de débuter le passage du deuxième 

jus. J’éclaircis de-ci, de-là au pinceau large, pour 

donner l’impression de retraits plus importants, 

et toujours, plus de profondeur. Dans le clair, 

un apport de couleur va suggérer une amplification 

de la lumière.

5. ÔTER LE VERNIS  

DE RÉSERVE. Après m’être assuré 

que le papier a bien séché, j’ôte  

les réserves et fais en un clin 

d’œil apparaître un puissant 

éclairage, qui anime ma scène.  

MON CONSEIL : L’idéal, 

pour enlever le drawing-gum, 

c’est le crêpe de chaussure : 

le caoutchouc très dense fait 

disparaître promptement et très 

proprement la moindre parcelle 

de vernis.

3. LE FEUILLAGE. Le feuillage nécessite des tons un peu chauds, 

automnaux. Je commence par figurer des masses ; quelques 

pigments bruts vont fuser sur le haut des arbres, qui peut rester 

flou. Le hasard de la propagation des couleurs, quelques coulures, 

de petites projections viennent ajouter à une construction 

efficace du feuillage, sans avoir à dessiner ! J’applique 

cette approche « dilettante » à l’ensemble de ma composition, 

vers le bas, où sont passés des jus pour le moment 

essentiellement clairs. Le principal est de penser à préserver 

des blancs, précieux indicateurs de lumière et des contrastes, 

et dont la position m’est indiquée par la flèche. Cette teinte va 

poser une certaine unité partout où je devrai, ensuite, contraster.

1. L’ESQUISSE. Je réalise mon dessin au crayon gras, 

assez sommairement, en positionnant déjà des ombres 

« stratégiques ». Je décide d’avoir une partie à dominante 

froide, bleutée, en haut de ma composition, puis des zones plus 

chaudes dans les arbres, plus au centre, zone d’éclairage rasant, 

et de nouveau bleutées dans les ombres, en bas. Sur le haut 

des éléments exposés à la lumière, qu’aucune couleur ne viendra 

couvrir, je passe mon vernis de réserve par petites touches : 

le haut des voitures les têtes et les épaules des personnages, 

le mobilier urbain… Mieux vaut, cependant, ne pas avoir la main 

trop lourde et prévoir également quelques réserves à épargner 

ultérieurement. 

2. LES PRÉPARATIONS. 

Ce premier marquage réalisé, 

j’indique par une flèche le sens 

de l’éclairage général, qui 

me permettra de marquer 

les contrastes. Sur les fonds 

à dominante bleu-vert, 

de nouveaux éléments 

apparaissent et se détachent 

en complémentaires, rose 

et rouge. Ce travail dans 

l’humide me permet d’abord 

de réserver les blancs 

et d’avoir les grandes 

indications sur la lumière : 

les tons chauds pour le ciel 

en terre de Sienne naturelle, 

de l’ocre jaune, un peu 

de bleu, dans le mouillé, 

et des pigments, plus 

lourds, qui vont s’y déposer 

doucement… Des coulures 

sont possibles — on penche 

la feuille —, de petits dégradés 

souhaitables.

110 Pratique des Arts Spécial paysage 2018

 Spécial paysage 2018 Pratique des Arts 111

Sergueï Toutounov
Texte : Isabelle Kersimon / Photos : Stéphane GrangierPaysage de novembre 

Sergueï Toutounov est né à 
Moscou en 1958. Son père, Sergueï 
Andréïévitch Toutounov, était 
peintre. Il joua un rôle important 
dans la pérennité de la tradition 
picturale russe et transmit ses 
connaissances à son fils. Après 
six ans d’études à l’Institut d’art 
Sourikov, celui-ci en sort diplômé, 
en 1980, en tant que peintre de 
chevalet. Sergueï Toutounov 
vit à Paris depuis 1983. Peintre 
professionnel, il vend ses œuvres 
dans le monde entier.
www.toutounov.fr

Ce qui est important, c’est 
de ressentir et de traduire 
des émotions vraies. Voilà  
pourquoi j’aime le motif. Si l’on  
reste en atelier, on se vide.  
Savoir peindre, c’est savoir doser 
et gérer ses émotions. Comme un 
violoniste qui devrait interpréter 
un long concerto, il faut savoir ne 
pas s’épuiser avant la fin du concert. 
Donc, au début du travail, il faut 
sentir très fortement le paysage. 
Ensuite, calmé, on se remplit de 
ce qu’il donne à ressentir. Enfin, 
on utilise la force qu’il nous reste 
pour achever le tableau.

Le lac offre des reflets qui 
m’intéressent, et j’aime beaucoup 
les nénuphars et les feuilles sur l’eau. 
Mais le ciel est ombrageux, ce matin. 
La surface du lac est ridée, les feuilles 
continuent de tomber… Cela va 
m’obliger à faire varier les tons 
et la lumière. Pourtant, ce bouquet 
d’arbres sur la rive opposée est 
superbe dans sa verticalité. La courbe 
du lac et les feuilles mortes au 
premier plan donnent à ce paysage 
un lyrisme qui me touche.

 Chevalet : L’avantage 
des chevalets russes (dont le pied 
est en aluminium et qui se portent 
comme une valisette), c’est qu’ils 
se déplient en quelques secondes. 
Il s’écoule donc un minimum de 
temps entre le moment où l’on 
se sent prêt à peindre et celui où 
l’on commence le tableau. Quant 
à ma palette, elle est toujours 
prête, et mes pinceaux sont 
toujours propres car il est très 
important que je puisse capter 
immédiatement un paysage qui 
s’offre sous une certaine lumière.

 Couleurs : Savamment 
orchestrées, les couleurs non 
diluées donneront toutes 
les nuances de l’automne au bois 
de Boulogne : noir d’ivoire, bleu de 
cobalt, vert phtalo, vert de vessie 
stable, terre de Sienne brûlée, 
terre d’ombre brûlée, ocre jaune 
clair, jaune de cadmium citron, 
jaune de cadmium orange, jaune 
de cadmium moyen, rouge de 
cadmium clair, laque de garance 
foncé, violet de cobalt,  
blanc de titane.

PORTRAIT  

L’ÉNERGIE 

AUTRE CHOIX  

CAPTER 

AU LONG COURS 

DE SUJET POSSIBLE 

L’ÉMOTION 

MATÉRIEL

Héritier de la tradition russe des peintres de chevalet, le peintre travaille sur le motif, alla prima. La nature est sa source d’inspiration. Et l’émotion qu’il éprouve devant la beauté fugace  d’une lumière se teinte d’une nostalgie toute slave. Nous l’avons accompagné sous les arbres  du bois de Boulogne, un lieu lyrique et lumineux dans la flamboyance de l’automne.

L’ÉCLAIRAGE 
Cet endroit me plaît 

parce qu’il est très bien 
éclairé. Un paysage ne 
doit jamais être éclairé 

directement par le soleil, 
dont la lumière fausse 

les couleurs. Pour les capter 
correctement, l’éclairage 
doit toujours être égal. 

Les couleurs sont superbes, 
ici, à cette heure. J’aime 

le lyrisme qui s’en dégage. 
La route qui part en ligne 

de fuite courbe vers 
d’autres profondeurs est 

intéressante. Le tapis 
de feuilles jaunes 

et rousses qui la recouvrent 
est très beau. 

Les chênes.  
Huile sur toile, 55 x 38 cm.

Automne au bois de Boulogne.  
Huile sur toile, 33 x 19 cm.

sur le motif

11. FINAL. Le résultat en fin d’après-
midi. Si la lumière ne déclinait pas si 

rapidement, je pourrais aller plus dans les détails des feuilles, par exemple. Mais 
on peut aussi les laisser telles quelles, 

à la manière impressionniste.

1. Je recherche le sujet, la lumière, le cadre et le format du futur tableau. Ma palette est toujours prête. Je découpe l’Isorel 
médium que j’utilise en fonction du cadre que j’ai déterminé. En cette saison, compte tenu de l’humidité, c’est le meilleur 
support qui soit.

4. Je précise les formes avec des couleurs neutres, le poignet souple. 6. Je précise les couleurs au sein  
de la composition. J’assombris là  
où je souhaite donner du relief. 

5. À la brosse, j’étale très rapidement 
les composantes fondamentales  
du tableau, en couvrant toute la surface  pour ne pas risquer d’avoir des taches  
par la suite. J’applique donc les bruns,  
les verts et les jaunes flamboyants.

2. Je détermine quelles sont les trois 
ou quatre composantes couleur du 
paysage : le ciel, le sol et les éléments 
verticaux, tels que les arbres, ici. Celles-ci constituent la base mélodique du tableau. Je travaillerai ma palette à partir d’elles, en définissant leur tonalité moyenne.

3. Je place la composition 
générale en faisant un croquis 
avec les éléments majeurs entrant 
dans le cadre que je me suis fixé : 
la route, les arbres qui la bordent, 
et les feuillages du premier plan.

7. J’aplatis avec le pinceau éventail pour éviter d’avoir trop de matière, car je vais charger en peinture par-dessus.

10. Il est temps d’améliorer l’essentiel, qui est cette lumière automnale. Je projette des glacis pour obtenir des poudroiements, et je fignole au doigt.

8. Je continue à recouvrir. Je ne dirais pas que je peins. Il ne faut pas peindre. Il faut chercher la couleur puis poser la peinture. Je rince les pinceaux chaque fois, même pour introduire une petite nuance.

9. Après avoir nettoyé la palette au couteau pour faire un travail plus précis, je détaille, j’affine, je retouche. Plus la surface est petite, plus le pinceau sera fin. Je retouche le ciel apparu à travers les feuillages, en éclaircissant par endroits puisque le soleil est revenu. 
J’improvise avec le pinceau, çà et là.  J’ai demandé à une jeune femme de poser  
au fond parce que je mets toujours  un petit personnage dans mes tableaux.

 J’aime travailler dehors. Cela me 
remplit, alors même que je me vide 
de ma force en peignant. L’émotion 
que je ressens devant un paysage 
particulier, qui deviendra le sujet 
du tableau et dont j’essaierai 
de rendre ce qu’il dégage, est 
primordiale. Elle est la source et 

le médium de l’acte de peindre. 
Mon père, figure de la tradition 
picturale russe, m’a appris à voir 
le tableau avant de le réaliser. 
Cette chose qui vous touche dans 
un paysage est inexplicable et tout 
à fait subjective.
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Sergueï Toutounov

Texte : Isabelle Kersimon / Photos : Stéphane Grangier

Paysage de novembre Sergueï Toutounov est né à 
Moscou en 1958. Son père, Sergueï 

Andréïévitch Toutounov, était 
peintre. Il joua un rôle important 

dans la pérennité de la tradition 
picturale russe et transmit ses 

connaissances à son fils. Après 
six ans d’études à l’Institut d’art 

Sourikov, celui-ci en sort diplômé, 
en 1980, en tant que peintre de 

chevalet. Sergueï Toutounov 
vit à Paris depuis 1983. Peintre 

professionnel, il vend ses œuvres 
dans le monde entier.www.toutounov.fr

Ce qui est important, c’est 
de ressentir et de traduire 

des émotions vraies. Voilà  
pourquoi j’aime le motif. Si l’on  

reste en atelier, on se vide.  
Savoir peindre, c’est savoir doser 

et gérer ses émotions. Comme un 
violoniste qui devrait interpréter 

un long concerto, il faut savoir ne 
pas s’épuiser avant la fin du concert. 

Donc, au début du travail, il faut 
sentir très fortement le paysage. 

Ensuite, calmé, on se remplit de 
ce qu’il donne à ressentir. Enfin, 

on utilise la force qu’il nous reste 
pour achever le tableau.

Le lac offre des reflets qui 
m’intéressent, et j’aime beaucoup 

les nénuphars et les feuilles sur l’eau. 

Mais le ciel est ombrageux, ce matin. 

La surface du lac est ridée, les feuilles 

continuent de tomber… Cela va 
m’obliger à faire varier les tons 

et la lumière. Pourtant, ce bouquet 

d’arbres sur la rive opposée est 
superbe dans sa verticalité. La courbe 

du lac et les feuilles mortes au 
premier plan donnent à ce paysage 

un lyrisme qui me touche.

 Chevalet : L’avantage des chevalets russes (dont le pied 
est en aluminium et qui se portent 

comme une valisette), c’est qu’ils 
se déplient en quelques secondes. 

Il s’écoule donc un minimum de 
temps entre le moment où l’on 

se sent prêt à peindre et celui où 
l’on commence le tableau. Quant 

à ma palette, elle est toujours 
prête, et mes pinceaux sont 

toujours propres car il est très 
important que je puisse capter 

immédiatement un paysage qui 
s’offre sous une certaine lumière.
 Couleurs : Savamment 

orchestrées, les couleurs non 
diluées donneront toutes 

les nuances de l’automne au bois 
de Boulogne : noir d’ivoire, bleu de 

cobalt, vert phtalo, vert de vessie 
stable, terre de Sienne brûlée, 

terre d’ombre brûlée, ocre jaune 
clair, jaune de cadmium citron, 

jaune de cadmium orange, jaune 
de cadmium moyen, rouge de 

cadmium clair, laque de garance 
foncé, violet de cobalt,  

blanc de titane.

PORTRAIT  

L’ÉNERGIE 

AUTRE CHOIX  

CAPTER 

AU LONG COURS 

DE SUJET POSSIBLE 

L’ÉMOTION 

MATÉRIEL

Héritier de la tradition russe des peintres de chevalet, le peintre travaille sur le motif, alla prima. 

La nature est sa source d’inspiration. Et l’émotion qu’il éprouve devant la beauté fugace  

d’une lumière se teinte d’une nostalgie toute slave. Nous l’avons accompagné sous les arbres  

du bois de Boulogne, un lieu lyrique et lumineux dans la flamboyance de l’automne.
L’ÉCLAIRAGE Cet endroit me plaît parce qu’il est très bien 

éclairé. Un paysage ne 
doit jamais être éclairé 

directement par le soleil, 
dont la lumière fausse 

les couleurs. Pour les capter 
correctement, l’éclairage 
doit toujours être égal. 

Les couleurs sont superbes, 
ici, à cette heure. J’aime 

le lyrisme qui s’en dégage. 
La route qui part en ligne 

de fuite courbe vers d’autres profondeurs est 
intéressante. Le tapis de feuilles jaunes et rousses qui la recouvrent est très beau. 

Les chênes.  
Huile sur toile, 55 x 38 cm.

Automne au bois de Boulogne.  
Huile sur toile, 33 x 19 cm.

sur le motif

11. FINAL. Le résultat en fin d’après-

midi. Si la lumière ne déclinait pas si 

rapidement, je pourrais aller plus dans 

les détails des feuilles, par exemple. Mais 

on peut aussi les laisser telles quelles, 
à la manière impressionniste.

1. Je recherche le sujet, la lumière, le cadre 

et le format du futur tableau. Ma palette 

est toujours prête. Je découpe l’Isorel 

médium que j’utilise en fonction du cadre 

que j’ai déterminé. En cette saison, compte 

tenu de l’humidité, c’est le meilleur 

support qui soit.

4. Je précise les formes avec des couleurs 

neutres, le poignet souple.

6. Je précise les couleurs au sein  
de la composition. J’assombris là  

où je souhaite donner du relief. 

5. À la brosse, j’étale très rapidement 

les composantes fondamentales  
du tableau, en couvrant toute la surface  

pour ne pas risquer d’avoir des taches  

par la suite. J’applique donc les bruns,  

les verts et les jaunes flamboyants.

2. Je détermine quelles sont les trois 

ou quatre composantes couleur du 

paysage : le ciel, le sol et les éléments 

verticaux, tels que les arbres, ici. Celles-ci 

constituent la base mélodique du tableau. 

Je travaillerai ma palette à partir d’elles, 

en définissant leur tonalité moyenne.

3. Je place la composition 
générale en faisant un croquis 

avec les éléments majeurs entrant 
dans le cadre que je me suis fixé : 

la route, les arbres qui la bordent, 
et les feuillages du premier plan.

7. J’aplatis avec le pinceau éventail pour 

éviter d’avoir trop de matière, car je vais 

charger en peinture par-dessus.

10. Il est temps d’améliorer l’essentiel, qui 

est cette lumière automnale. Je projette 

des glacis pour obtenir des poudroiements, 

et je fignole au doigt.

8. Je continue à recouvrir. Je ne dirais pas 

que je peins. Il ne faut pas peindre. Il faut 

chercher la couleur puis poser la peinture. 

Je rince les pinceaux chaque fois, même 

pour introduire une petite nuance.

9. Après avoir nettoyé la palette au couteau 

pour faire un travail plus précis, je détaille, 

j’affine, je retouche. Plus la surface est petite, 

plus le pinceau sera fin. Je retouche le ciel 

apparu à travers les feuillages, en éclaircissant 

par endroits puisque le soleil est revenu. 

J’improvise avec le pinceau, çà et là.  

J’ai demandé à une jeune femme de poser  

au fond parce que je mets toujours  

un petit personnage dans mes tableaux.

 J’aime travailler dehors. Cela me 
remplit, alors même que je me vide 

de ma force en peignant. L’émotion 

que je ressens devant un paysage 
particulier, qui deviendra le sujet 

du tableau et dont j’essaierai 
de rendre ce qu’il dégage, est 

primordiale. Elle est la source et 

le médium de l’acte de peindre. 
Mon père, figure de la tradition 

picturale russe, m’a appris à voir 
le tableau avant de le réaliser. 

Cette chose qui vous touche dans 
un paysage est inexplicable et tout 

à fait subjective.
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David Gauduchon

Texte et photos : David Gauduchon

Mieux prendre ses paysages 

 Le réglage le mieux adapté à 

la photographie de paysage reste 

le mode Priorité diaphragme, 

qui permet de maîtriser 

complètement la profondeur 

de champ et de choisir d’avoir 

un premier plan flou ou net. 

 La mesure matricielle, dite aussi 

multizones, est idéale. Elle permet 

de pondérer la lumière de la scène 

dans son ensemble. Vous pouvez 

aussi utiliser d’autres modes 

de mesure de la lumière (spot, 

par exemple) afin d’optimiser 

l’exposition sur une plus petite 

zone de la composition que vous 

souhaitez mettre en valeur (par 

exemple, un arbre qui se détache 

d’un arrière-plan plus sombre).

 La balance des blancs 

automatique fonctionne très bien 

en extérieur. Pour les experts, vous 

pouvez aussi régler votre balance 

manuellement pour ajuster 

le rendu des couleurs ou accentuer 

des effets (un rendu froid avec 

une basse température de couleur, 

plus chaud avec une haute 

température).

VISEZ L’ESSENTIEL
 Le trépied : Que vous opériez 

avec un boîtier réflex, un bridge 

ou un compact, c’est un accessoire 

indispensable qui vous permettra 

de peaufiner votre cadrage et de 

travailler avec des profondeurs 

de champs importantes, qui ont 

bien souvent pour corollaire 

des vitesses lentes. Grâce au 

trépied, vous éviterez tout risque 

de bougé et de flou.

 Le pare-soleil est 

un accessoire bien 

pratique qui évite 

les incidences de 

la lumière sur votre 

optique, source 

d’éclats lumineux 

indésirables. Les focales : Si vous utilisez 

un réflex APS, n’hésitez pas à 

tester différents objectifs. Si 

un grand-angle (14 ou 20 mm) 

convient généralement bien 

à la photo de paysage, vous 

pouvez aussi, selon vos choix, 

opter pour un téléobjectif 

afin de parcourir le lieu pour y 

découvrir, par exemple, des détails 

ou des éléments graphiques. 

Une portion du paysage, isolée 

de son ensemble, peut révéler 

un caractère intéressant.

 Un filtre polarisant (anti-reflets) 

ou neutre type ED (pour favoriser 

les poses longues et éviter les sur-

expositions quand la lumière 

ambiante est trop forte) peut 

compléter la panoplie des plus 

experts d’entre vous.

RÉGLAGES

MATÉRIEL
Prendre un paysage en 

photographie est, à première 

vue, accessible à tous. Pourtant, 

le résultat est souvent décevant, 

à moins de respecter un certain 

nombre de points que nous 

passons en revue.

NOTRE CONSEIL : Ne sortez pas 

votre appareil photo tout de suite ! 

Prenez le temps de l’observation et de 

la compréhension. Demandez-vous 

ce qui vous séduit tant, quels adjectifs 

qualifieraient un tel spectacle. Décelez 

les éléments graphiques qui le rendent 

si évocateur… Repérez les lignes de 

force, les points de fuite, les obliques qui 

donnent du caractère et du mouvement à 

l’ensemble. Il sera toujours temps d’opter 

pour un format vertical ou horizontal et de 

penser matériel, donc choix techniques.

NOTRE CONSEIL :  

La photographie de 

paysage est affaire 

d’organisation et 

d’anticipation. Un bon 

cliché est rarement 

le fruit du hasard. 

Il repose sur un repérage 

des lieux et du sujet 

à différentes heures 

de la journée et par tous 

les temps. Apprenez 

à être mobile, curieux 

et patient !

en photo
1. DIALOGUER AVEC LE PAYSAGE. Nous avons tous pointé notre appareil photo 

vers la beauté d’un paysage suscitant en nous une réelle émotion. Mais face à 

notre ordinateur ou un tirage papier, quelle ne fut pas notre déception quant 

au résultat en deçà de nos espérances. Il faut se rendre à l’évidence. Appuyer 

sur le déclencheur par opportunisme conduit au mieux à une photographie 

acceptable, mais le plus souvent à un rendu plat traduisant mal la réalité 

du moment.  Pourquoi ? En photographie comme en peinture, une belle 

interprétation requiert un minimum de préparation et de réflexion.

4. L’ÉCOLE DE LA PATIENCE . La patience : voilà une vertu dont notre époque semble vouloir faire l’économie.  

En photographie, c’est une erreur. Souvenez-vous aussi que le soleil change selon les saisons, autrement dit, ce 

qui est à l’ombre un après-midi d’hiver peut se retrouver baigné de lumière une journée d’été. Sur le terrain, il est 

important de s’orienter et de définir la meilleure heure d’exposition pour un sujet déterminé.

3. LA MÉTÉO, BONNE OU 

MAUVAISE. Avant de partir 

sur le motif, il est toujours 

important de faire un point météo. 

Cependant, une belle lumière n’est 

pas pour autant synonyme de beau 

temps et de grand ciel bleu. Si un 

ciel de pluie ou d’orage semble peu 

engageant de prime abord, il peut 

offrir des situations incroyables, 

où le jeu des structures des nuages, 

par exemple, et les contrastes 

de lumière sont poussés 

à leur paroxysme. 

2. LA BONNE LUMIÈRE. L’étude de 

la lumière est capitale. Une simple demi-

heure, tôt le matin ou le soir, peut avoir une 

incidence radicale sur l’ambiance émanant 

du sujet. Peut-être préférerez-vous travailler 

avec la lumière d’un lever de soleil, à 

condition d’être capable de vous lever très 

tôt, notamment l’été ! D’autres auront une 

inclinaison pour cette lumière chaude de fin 

de journée, quand le soleil commence à se 

coucher et que la lumière magnifie les reliefs 

environnants. Dans les deux cas, le trépied 

est indispensable. La plupart du temps, 

l’exigence d’un arrière-plan net nous obligera 

à choisir une sensibilité ISO de 100 voire 50 

et des vitesses lentes (1/15 e
, par exemple), 

voire un temps de pose plus ou mois long 

selon l’effet recherché.

La peinture et la photographie ont bien 

des points communs, même si, dans notre propos, 

le déclencheur reste au service du pinceau… 

Après les êtres humains, les paysages sont 

parmi nos sujets favoris. Pourtant, ils sont aussi 

parmi les plus difficiles à appréhender. Tout 

simplement parce que vouloir révéler la beauté 

d’un panorama – l’immensité d’un espace plus ou 

moins infini combiné aux subtilités de la lumière 

mouvante – dans le champ restreint et figé d’un 

cadre, qu’il soit photographique ou pictural,  

peut sembler, de prime abord, une gageure. Mais 

en faisant preuve de patience, d’astuce et de 

méthode, le paysage est l’un des sujets les plus 

riches et variés qu’il nous soit donné de traiter.

Autour de Puerto Varas, Chili . Une photo de paysage réussie passe avant tout par une rencontre 

qu’il tient à nous de provoquer. Pour dialoguer avec un lieu, il faut d’abord se pénétrer 

de son esprit. Notre œil procède d’abord à un balayage global puis s’arrête sur tel ou tel détail. 

Il cherche naturellement à se focaliser sur un point. Point de départ qui nous aidera dans 

un choix de composition. Les sens en éveil, nous percevons le ruissellement de l’eau, la pureté 

de l’air sur notre visage, le contraste du bleu du ciel avec la cime du volcan enneigé.  

Se lever tôt 
ou se coucher tard

Lever du jour, Islande.

Les lumières du petit 

matin, selon la saison 

et la météo, offrent 

des palettes subtiles 

de gris et de bleu, 

des contrastes 
marqués qui soulignent 

le graphisme 
des éléments.

Coucher de soleil aux 

Jardins de la Reine, Cuba. 

Un coucher de soleil 

rasant confère au 

paysage des tonalités 

plus chaudes 
et produit des ombres 

longues donnant de 

la profondeur à l’image. 

Il est intéressant 
d’arriver sur un lieu 

repéré au préalable 

pour saisir les évolutions 

de son déclin qui 

embrase le paysage.

Paysages de Sarthe.
En ce début de 

printemps, la météo est 

pour le moins agitée. 

Le soleil joue à cache-

cache et une première 

série de clichés s’avère 

peut intéressante, 

malgré les volutes qui 

composent le ciel et 

dessinent une trouée 

de ciel bleu. L’image 

est plate, l’avant-plan 

est terne, sans intérêt. 

Il aura fallu attendre 

une bonne heure pour 

qu’une lumière fugace 

mais intense mette en 

scène ce vieux chêne 

au premier plan, dont 

la composition ne 

retiendra finalement 

que la partie droite, les  

nuages s’étant déplacés 

entre temps, la trouée 

de ciel bleu aussi.

Après la pluie. Comté de Mayo, Irlande.

 Un ciel d’orage gris anthracite qui contraste 

avec le vert électrisant de la nature humide, 

le tout gratifié par un double arc-en-ciel… 

Avouez que cela valait le coup de patienter 

et de prendre un grain !

Avant la pluie. 
Rock House, Irlande.

Etre prêt au bon 

moment au bon 

endroit ! Un ciel nuageux 

menaçant, un rideau 

de pluie qui s’avance 

inéluctablement, alors 

qu’un rai de lumière 

tente de se frayer 

un ultime passage.

Placez un carton gris neutre dans 

l’angle d’une première prise  

de vue afin de régler la balance 

des blancs manuellement. 

16 pages
de démo

l 4     Portfolio Quand les artistes fêtent 

les saisons

l 12     Histoire de l’art

La diagonale du paysage

l 18  Sandra Strohschein

Fluidité et lumière par tous les temps

l 24  Dmitry Levin

La maîtrise du contre-jour

Guide pratique Hiver :

l 28 Choux blancs en 3 couleurs à la loupe

l 30 Les teintes de la neige

l 32 Traduire la transparence du givre

l 34  Bien s’équiper pour peindre par -10 °C

l 36 Réaliser un paysage en contre-jour

l 38  Deux artistes livrent les secrets de 

leur pratique : Leoni Duff, Joe Dowden.

l 42  Carole de Montigny

Une palette fraîche et lumineuse

l 44  Victor Richardson 

Le sacre du printemps

Sommaire

Automne  p. 92




