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| ettre aux lectrices et lecteurs

Cher(e)s amile)s aguarellistes,

Chague nouveau numéro de LArt de ['Aquarelle est pour nous comme une rencontre
retrouvée. Nous imaginons vos pinceaux encore humides, vos carnets ouverts sur

une table, une tasse de thé a portée de main. .. et ce moment oU, curieux(ses) et
passionné(e)s, vous vous installez pour tourner les pages de la revue. Ce numeéro 66,

que vous tenez entre vos mains, a été pensé comme un véritable écrin d’inspiration,

une invitation au voyage artistique et intérieur.

Nous savans combien l'aquarelle est exigeante et merveilleuse 2 la fois. Elle surprend,
déjoue nos plans, mais elle nous offre aussi cette lumiére unigue et cette liberté inégalée.
C'est dans cet esprit gue nous avons voulu construire ce numéro : en mélant récits
d’artistes, analyses d'eeuvres, conseils pratiques et réflexions plus profondes, pour que
chacune et chacun de vous y trouve matiére & réver, a apprendre, & progresser.

Vous découvrirez ainsi l'univers fascinant d’Ambrin Ling, qui transforme de simples objets
du quotidien - une tasse de thé, un tissu, un fragment de porcelaine — en symboles
chargés d’histoire, mélant douceur, beauté, mais aussi mémoire de luttes et de douleurs
passées. A ses cOtés, 'américain Peter Jablokow nous entraine dans un tout autre
registre : celui des ponts et des structures industrielles de Chicago. Chez lui, la rigueur
architecturale se méle au chaos des projections de couleurs, et de ce mariage inattendu
nait une poésie visuelle qui sublime la matiére brute.

Nous irons aussi a la rencontre de James Maria, qui nous offre des aquarelles habitées par
une dimension spirituelle, ou le temps, les lieux abandonnés et la mémoire se croisent.
Vous admirerez également les atmospheéres précieuses et raffinées de Jennifer

Annesley, qui déploie une maitrise exceptionnelle de la lumiére, ou encore le portfolio

de Junwei Dai, véritable hymne a la modernité et a la tradition chinoise réinventee.

Lai Young-Lin vous transportera, lui, dans la délicatesse poétigue de ses paysages, tandis que Matthew Bird vous
émerveillera parla précision et |a fraicheur de ses compositions réalistes. Peter Cronin nous rappellera, guant & lui,
|z force du dessin et la beauté de la nature saisie sur le motif, et Yan Liang nous offrira des ceuvres monumentales ol
improvisation et rigueur se conjuguent.

Et parce guapprendre est une joie autant qu'un défi, nous avons préparé des rubriques pratiques et technigues gue
vous attendiez avec impatience. Yous trouverez des conseils pour bien choisir votre papier, comprendre ses qualités,
ses limites et 'adapter a votre style. Vous découvrirez un dossier sur le Colour Index, ce langage parfois mystérieux
des pigments, expligué pas a pas pour gue vous puissiez mieux maitriser vos couleurs. Ces clés précieuses vous
aideront a mieux connaitre vos outils, a gagner en assurance et a développer une écriture toujours plus personnelle,
Ce numéro n'est pas qu'une succession d’articles : il est le reflet d’une passion partagée. Nous savons que pour
beaucoup d’entre vous, 'aquarelle n'est pas seulement un loisir mais un compagnon de route, une respiration,

une fagon de se recentrer dans un quotidien parfois trop rapide. Chaque artiste présenté, chaque conseil donné,
chaque démonstration est une main tendue pour vous accompagner dans cette pratique qui fait vibrer nos ceeurs.
Alors, chers lecteurs, cheres lectrices, si vous aimez ce lien gue nous tissons a chague numérao, si vous souhaitez
continuer a voyager avec nous au fil des saisons, nous vous invitons a vous abonner. Non seulement vous ne
manguerez aucun rendez-vous, mais vous serez aussi assuré(e)s de recevoir, directement chez vous, cette dose
d’émotion, de lumiére et d’inspiration qui nourrit vos pinceaux.

Nous avons encore tant d’artistes & vous faire découvrir, tant de regards et de techniques a partager.

L'aquarelle est infinie et nous sommes heureux de cheminer avec vous, page aprés page, CRUVIE apres ceuvre,

dans cette aventure sensible et lumineuse.

Avec toute notre amitié et notre admiration,

’équipe de LArt de lAquarelle
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~ ANALYSE D' GUVRES.

Entre beauté et fardeau

AVEC CETTE CEUVRE, AMBRIN LING EXPLORE LA RICHESSE DES RECITS
PSYCHOLOGIQUES VEHICULES PAR DES OBJETS EN APPARENCE ANODINS

- LE THE, LES TEXTILES ET LA PORCELAINE. DERRIERE LEUR DELICATESSE

ET LEUR RAFFINEMENT SE CACHENT POURTANT DES HISTOIRES DE CONFLIT,
DE SOUFFRANCE ET D ADDICTION. SON AQUARELLE INTERROGE LA MANIERE
DONT NOS RITUELS CONTEMPORAINS DE CONSOMMATION RESTENT
INTIMEMENT LIES A CES HERITAGES DOULOUREUX.

Repéres

Ambrin Ling est titulaire

d’un B.A. (Carleton

College, Minnesota),

d’un M.F.A. (School of the

Art Institute of Chicago)

et d’un M.A. (University of
Chicago). Son travail, &

la frontiére du dessin et de

la peinture, explore sur papier
la relation entre 'humain et le
non-humain, fagonnée par lidentité, la culture et
la nation. Son ceuvre a fait lobjet de nombreuses
expositions personnelles et en duo, notamment
dla Roots and Culture Gallery, au Thelma Sadoff
Center for the Arts, d la Dittmar Gallery de

la Northwestern University, au Wofford College et
d la Willamette University. L'artiste a également
participé a des expositions collectives a la Manifest
Creative Research Gallery and Drawing Center,

au Cleve Carney Museum of Art, d la Long Beach
Island Foundation for the Arts, @ la Women Made
Gallery, a PARC Gallery, @ la Upstate Gallery, etc.
Elle a pris part a plusieurs résidences (Vermont
Studio Center, Ragdale, Chapman Cultural Center,
University of Kansas) et présenté ses recherches
dans des lieux tels que le Spartanburg Art Museum
ou la Tri State Sculptors Conference. Ses ceuvres
figurent dans des collections publiques et privées
et ont été distinguées par la Elizabeth Greenshields
Foundation et la Luminarts Cultural Foundation.
Finaliste du Bennett Prize 2025, Ambrin Ling
participera @ une exposition itinérante d travers les
Etats-Unis pendant deux ans. Cet été, elle a exposé
ses aquarelles et gouaches lors de la Seattle Art
Fair avec la Conru Art Foundation. A l'automne, elle
prendra ses fonctions de professeure assistante

de dessin a 'University of Arkansas, ol elle
développera des projets explorant la fluidité

des médiums a l'eau pour transformer limage
figurative et environnementale.

www.ambrinling.com
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Composition

et tension
C|nematograph|que
Dans The Craved, des figures
vibrantes et fragmentées émergent

et se dissolvent dans un espace
domestique irréel. Leffet de collage
est accentué par des changements
d’échelle brutaux entre avant- et
arriere-plan et par la coexistence

de perspectives contradictoires,

qui instaurent a la fois séduction et
tension. La figure du premier plan,
détaillée jusque dans l'expression

du visage, exprime une détresse
intérieure, tandis que celles du
second plan versent, boivent et se
dissolvent dans les lavis d’aquarelle
et les traces de graphite. La mise en
scéne, influencée par le cinéma et
l'art du découpage, guide le regard du
spectateur pas a pas vers la révélation
du récit.

Une profondeur
psychologique
dans la nature morte

Linspiration d’Ambrin Ling pour The Craved était
de révéler la charge symbolique d'objets qui
semblent pourtant familiers et innocents. Thé,
tissus et porcelaines sont associés en Occident
au loisir, a la délicatesse et a la beauté. Mais ils
portent aussi en eux les cicatrices de I'histoire:
guerres de l'opium, exploitation coloniale et
dépendances. L'artiste a cherché a conjuguer
ces deux visions — l'image contemporaine du thé
comme plaisir raffiné et les souffrances passées
de la Chine et de l'Inde pour lobtenir.

The Craved. Aguarelle



Propos recueillis par J.-P. M.

Une vision récompensée

Cette combinaison d’éléments techniques, compositionnels
et narratifs a retenu l'attention du jury du Bennett Prize.

The Craved s'inscrit ainsi dans une histoire renouvelée

de 'aguarelle, libérée du seul plein-air ou des études
préparatoires, et affirmée comme un médium capable de
traduire intensité psychologique et puissance narrative dans
une approche contemporaine et expérimentale.

Technique : _ _
; entre maitrise et dissolution

Pour traduire le contenu thématique et émotionnel de
I'ceuvre, Ambrin Ling a exploré toutes les potentialités
des médiums liquides : tantot figuratifs, tantot abstraits,
translucides ou opaques. Passionnée de dessin, elle
aintégré le graphite et le Conté afin de méler écriture
graphique et picturale. Ce mélange lui permet de créer
une scene a la fois achevée, presque ornementale, et en
train de se défaire.

Certaines parties de la composition ont été concues

en projetant sur ses modéles des photographies de
paysages au lever et au coucher du soleil. L'artiste

a ainsi capté les contrastes lumineux intenses et

les métamorphoses spectaculaires que produisaient
ces projections. Pour elle, c'est précisément la nature
contradictoire de 'aguarelle - fluide et tranchante,
maftrisée et imprévisible — qui en fait le médium idéal
pour réfléchir a la complexité des désirs contemporains :
quéte de foyer, de réconfort et d’accomplissement.

The Ungenerate.
Aguarelle
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ANALYSE D' EUVRES.

Scissor Bridge Counterweight

L' ARTISTE TRANSFORME ICI UNE STRUCTURE INDUSTRIELLE EN UNE AVENTURE
PICTURALE, OU RIGUEUR ARCHITECTURALE ET LIBERTE DE L AQUARELLE SE
RENCONTRENT. ENTRE PRECISION DU DESSIN, ECLABOUSSURES CONTROLEES ET
TEXTURES CHAOTIQUES, L' ARTISTE REVELE LA POESIE CACHEE D'UN PONT LEVANT
DE CHICAGO.

Laventure d'un sujet

Le Scissor Bridge est un pont
levant encore en activité a Chicago,
composé de quatre sections
s'ouvrant comme des ciseaux.
Séduit par ses contrepoids massifs
et ses roues monumentales,

Peter Jablokow se rend sur place
pour l'explorer. De la recherche du
meilleur angle de vue a la lumiere
la plus expressive, son approche
débute comme une véritable
expédition. Photographies et

R\

Reperes croquis deviennent alors la matiere
Fils d'artiste et ayant grandi d premiére d’une mémoire visuelle et
Lagrange Park, dans Ulllinois, émationnelle qu'il retranscrit ensuite

Peter Jablokow a été bercé par en peinture.

le dessin et la peinture depuis
l'enfance. Les maisons de Frank

Lloyd Wright, situées non loin .y .
S & DekPark Dt s Composition Processus technique
sa décision de poursuivre des et intention Tout commence par un dessin détaillé,

études d'architecture d l'université Uartiste cherche une compositi minutieusement construit a la mine
d’lowa State. Diplémé en arts rHiste cherhe Line composttion 2H. Les zones claires, comme le ciel
graphiques de I’American ﬁu' exprime a la f(i"_s i a“d g et larriere-plan, sont protégées par
Academy of Art de Chicago, il a {e I"I"il-:)U‘\fel':l']el'!t =t g p:‘)p‘ o e eo’ _ un masque. Vient ensuite le lacher-
également obtenu une licence = St u:,._tu.l_e:._ Danfsl_uﬁam B” g¢ prise: le papier Arches 640 g, placé
enarchitecture d I'lowa State ‘jOLJrlteffV?’({ hr,.’c: ?bt gmon - a 707, recoit des couches de couleur
University. Peter Jablokow s‘est Hort‘e? par’e ranld - ’,‘“‘?P?‘dsf projetées et laissées a couler
progressivement rapproché de ec‘{éa.ire p_ar/le Sﬂrle'l degl apﬂlr = librement. Trois passages successifs,
Larten devenant illustrateur g:' ,E:‘_qm,(fdpte *‘0:1 regard. bldas dans différentes teintes, instaurent
architectural, travaillant . U_S'eu rs images sont = 'm == une base chaotique et texturée.
d'abord avec Rael Slutsky — ijot?s}?op ava‘nt(? e o L'artiste superpose alors de nouveaux
Associates, puis avec Manuel ajﬁ heles pe (cjie pet|lte5'esq kit masques, ajoute des coulures de fluide
Avila Associates. Passionné par ;e v‘a‘ eu;)le t\_ Sl .POL'! de masquage pour créer des stries

les aspects techniques du dessin nem' o S 'une pe_nj&n - .ne,_ blanches, puis recouvre le tout

en perspective, il est séduit par ;‘;eut @nct\wonnerﬂque 2 ﬁ_ﬁhqtjwsae d’un lavis léger. En retirant les caches,
la précision et l'exactitude du el e il révéle une surface vivante, préte a

détail. Sa transition compléte vers une force convaincante. étre sculptée. CO nC| US!O n

larts'est opérée lorsqu’il a suivi
les cours de Peggy Machamara

Scissor Bridge Counterweight
illustre la dualité qui anime

au North Shore Art League ,‘ ) .
deinneiccns o Entre chaos et contréle T sabre pole St
gjgﬁg;;?;g;i:f;ﬁiig L_a pe\‘r-ltu’re devient alors un puzz_le :chag ug\éclqboussure, chaque a_rchitectuyale et spontanéité
el it el o ylde {al,sse_par l(_e processus constitue une piéce a assembler. Pas Pmtura!e. Atrfavgrs ce pont
constitue aujourd*hui son identité apas, | art\ste? a.Juste gou{eurg et vall\eurs, ahiterpant- zones plat.e\zs industriel, il révele non Seulement
e etvolumes tndlmensmnnelﬂu:squ a obtemrl ngsmn de matiére. s petiznie :[el}chmque, AT
superposée d une base de dessin Des stries sombres ou des motifs dgmmqnts guident le regarc! aussi la beauté Insoupgonnee
e du spectateur. Ce rythme lent et méditatif structure son travail, des structures vieillissantes,

. offrant & laquarelliste la satisfaction de concilier ordre et désordre. transformées en poésie visuelle
peterillustrator.com

par le langage de l'aquarelle.
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Scissor Bridge Counterweight.

Aquarelle

Scissor Bridge Counterweight étape par étape

Etape 1: Elaboration

d’un croquis détaillé a

la mine 2H.

Etape 2: | eszones claires,
comme le ciel et l'arriere-
plan, sont protégées par
un fluide de masquage.
Etape 3: Le papier Arches
640 g, grain fin, est ensuite

placé a un angle de 70".
Lartiste jette de la couleur
diluée sur le papieren

la laissant ruisseler vers

le bas. Ce procéde est
répété trois fois, avec
différentes couleurs.

Etape 4 : La dernicre étape
consiste a faire couler du
fluide de masquage afin de

créer des stries blanches.
Un léger lavis coloré

est appliqué sur toute

la surface, avant de retirer
les caches et de révéler
une trame texturée a partir
de laquelle la peinture
peut émerger. A ce stade,
I'artiste crée une sorte de
puzzle : les vides laissés

Ma méthode
pour sculpter la lumiére
et la texture

Le passage de la texture a la surface

ut peu a peu

u

onede

s et de lavis
ulptée »

urf j

nlan tangible.
sa démar

Remplissage de petites zones de couleur
comme les piéces d’un puzzle

Chaque éclat de couleur

une piece isolée, qu'il faut aj

tre avance a

Nsipasap

ment, dans un rythme
s patient permet d’intégr
ement les forr
donner : ealacompc

Ce « mouvement do

dans l'aléato
une dynamiqu
toute la surface.

entre les éclaboussures
et les coulures deviennent
autant de piéces a
assembler. Peu a pev,
forme apres forme,

des décisions concernant
les couleurs et les valeurs
sont prises, une a la fois,
dans un rythme lent

et méditatif.

AQUARELLE N°66

alaric :
ure risquerait de se perdre
entuant, 'artiste instaure
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ACTUALITES DES SALONS

Partagez votre actualité avec L’Art de I’Aquarelle!

Artistes, organisateurs de salons, membres d’associations, passionnés par l'aquarelle. ..

faites-nous parvenir vos

informations. C’est gratuit. Nous les diffuserons avec plaisir en fonction de la place disponible. Alors ne tardez pas et
surtout tenez compte de notre calendrier de publications. Pour une parution dans le numéro 67 de décembre 2025,
merci de nous envoyer vos informations au plus tard le 15 octobre 2025 a 'adresse suivante :

redaction@pratiquedesarts.com, a l'attention d’Elsa.

| |
L’aube de ']

\

En octobre 2025, Dinan deviendra le théatre

d’'un rendez-vous inédit : The Dawn of Impressionism?®,
une exposition-événement qui remet l'aquarelle au
centre du jeu. Du 19 au 26 octobre 2025, 'ensemble

Les Cordeliers accueillera un public international pour
célébrer 'héritage de l'impressionnisme et annoncer

un nouvel impressionnisme fait d'atmosphere, de lumiere
et d'audace.
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E N PARTENARIAT AVEC

élan boesner

Une exposition-manifeste au ceeur de la Bretagne

Ici, l'exposition ne se contente pas de montrer : elle agit. Les visiteurs
découvriront des accrochages pensés comme des parcours sensibles,

des démonstrations in situ, des sessions de peinture en plein air dans les ruelles
médiévales et le long du port, ainsi que des rencontres et conférences dédiées
aux méthodes de travail pour accélérer vos progres, développer un style
personnel, découvrir I'histoire de l'aquarelle dans la naissance du mouvement
Impressionniste et le lien important pour les artistes d’aujourd’hui.

L'exposition : contenu, esprit, expérience

Le projet réunit des artistes venus de différents horizons qui partagent

une méme exigence : peindre ['instant, l'impression du moment en privilégiant
Ie progrés technique combiné a l'expression personnelle, le ressenti plutdt que

U'illustration littérale. Au fil des salles, on suit un fil clair: I'étude de la lumiére et
de l’air, la place du carnet, l'esquisse comme pensée en mouvement, la porosité
entre dessin et aquarelle, l'extension vers le mixte (gouache, graphite, encres)
sans perdre I'ADN de l'aquarelle.

Les Cordeliers : un lieu, une pédagogie, un avenir

Les Cordeliers ne sont pas qu'un écrin : ils incarnent la transmission. De

la maternelle au post-bac, 'établissement encourage I'expérimentation,
propose les arts visuels en spécialité et un BTS communication orienté
Stratégies médiatiques et création de contenus. Faire dialoguer 'héritage
artistique régional avec les technologies actuelles (édition, vidéo, diffusion
en ligne) correspond a 'ambition de 'exposition : ouvrir des voies
professionnelles et créatives aux nouvelles générations, du local &
l'international. Accueillir The Dawn of Impressionism®, c’est inscrire |'école au
cceur d’une dynamique ol lart reprend une place structurante dans la cité.



Une ceuvre de Paola Giovannetti.
Aquarelle.

Au programme:

« Accrochages thématiques (lumiére, reflets, pas-a-pas et croquis préparatoires. . ).
- Lectures d'ceuvres et analyses de processus (composition, valeurs, couleurs...).

« Masterclass sur le choix du matériel et son usage hors norme pour l'identité
personnelle de chaque artiste.

« Tables rondes : comment tirer parti de I'histoire pour nourrir une pratique
contemporaine; comment le passé illustre un chemin idéal pour le futur.

« Peinture partagée en extérieur (en fonction de la météa), afin que la ville et

le public deviennent parties prenantes de l'exposition.

Plus qu'un hommage, I'événement pose un principe : laquarelle n'est pas un
médium préparatoire, c'est la technique parfaite pour I'expression de I'ambiance et
de I'émotionnel, un langage majeur capable d'embrasser complexité et modernité.

Pourquoi Dinan? Et pourquoi maintenant?

Dinan, ville de remparts et de vallées, a longtemps séduit artistes et voyageurs.
Sielle n'a pas été un centre officiel de I'impressionnisme parisien, elle a offert

ce silence fertile ot l'on affine son regard : textures de pierre, brumes du matin,
reflets du port, vie rurale alentour. Aujourd’hui, cette géographie sensible
redevient un laboratoire. Le nouvel impressionnisme qui s’y dessine n’imite pas
le passé : il réactive l'esprit d'origine - peindre au plus prés de l'expérience -, tout

Derriére le mouvement,
Janine Gallizia

Al'initiative du projet, il y a Janine
Gallizia, artiste de renommeée
internationale, juree et commissaire
d'expositions d'aquarelle. Son moteur:
montrer que le talent ne suffit pas;

c'est le changement d’état d'esprit

- passer de 'hésitation a l'action

- qui fait basculer une pratique.

Son programme From Easel to

Exposure accompagne les artistes pour
structurer leur progression, exposer avec
discernement, vendre sans se renier et
construire uneidentité durable. Dans
The Dawn of Impressionism®, elle fédere
cettevision : revaloriser l'aquarelle,
encourager l'autonomie, créer

des opportuni 116t que les attendre.
Pour en savoir

.comyformation-pour-
el
Janine-Gallizia. Mont Saint Michel.
Aquarelle.

Une ceuvre de Véronique Genot.
Aguarelle.

Retour aux sources : laquarelle
alaube de limpressionnisme

On associe spontanément l'impressionnisme
aux grandes toiles a ['huile. Pourtant,

ses fondations se trouvent souvent dans
les carnets d’aquarelle. Lorsgue les artistes
quittent l'atelier pour le plein-air, I'huile

se révele trop lente pour saisir la fugacité
d’'une ombre, la bascule d'un ciel. Monet
multiplie aquarelles et gouaches en
Normandie pour étudier les reflets et

la météorologie de la Manche; Pissarro
remplit des cahiers a Pontoise, notant
valeurs et atmospheres; Berthe Morisot
méle graphite et aguarelle dans des études
d’intérieurs et de jardins, ou la lumiere

Une ceuvre de méene la danse. Ces feuillets ne sont pas
Dina Buzaglo. de simples « préparations »: ils constituent
Aquarelle un laboratoire de vision, o 'on apprend

a peindre non l'objet, mais lairentre

les choses, la vibration, la relation des tons.
De ces recherches nait la liberté qui fera
infuser plus tard les grandes toiles.

en assumant les outils d'aujourd’hui. Laquarelle y prospére parce gu'elle conjugue
vitesse d’exécution et profondeur de construction : le lavis saisit 'instant,
les superpositions construisent la durée.

Une semaine pour voir, comprendre, pratiquer

Lexposition est pensée comme un crescendo : on regarde, on compare, on analyse,
puis on essaie. Les démonstrations montrent comment un sujet se compose (axes,
masses, réserves), comment la valeur gouverne la lumiére, comment la couleur

se superpose sans perdre sa clarté. Les ateliers mettent 'accent sur le choix du
papier (colle, grain, grammage), la gestion de l'eau (temps d'absorption, reprises)
et la construction d'un rythme pictural (large/petit, mat/brillant, flou/net).
Ceva-et-vient entre histoire et gestes nourrit une conviction : limpressionnisme
n'est pas un style figé, c’est une méthode vivante pour peindre le réel.

Un appel a Uceil et a la main

En plagant 'aquarelle au premier plan, Dinan envoie un message simple :
regarder mieux pour peindre juste. Le nouvel impressionnisme ne promet
pas des effets faciles; il encourage l'exigence sensible : choisir ses sujets pour
ce qu'ils provoquent, et non pour ce qu'ils sont, accepter la part d’imprévu,
construire une image claire ot lumiére et air portent le sens.

Infos pratiques

[’ aubede l'impressionisme®

« Du dimanche 19 octobre au dimanche 26 octobre 2025
«Horaires : tous les jours, 10heures-18heures
«Vernissage : samedi 18 octobre 2025, 15h-19h

« Lieu: Ensemble scolaire Les Cordeliers, Dinan (22100)

« Cléture: dimanche 26 octobre 2025, 18 heures

Rejoindre laventure

L aubede l'impressionisme® nest pas un retour en
arriere : c'est un point de départ. A Dinan, laquarelle
retrouve son réle de médium rapide, émouvant,

clair et profond, capable de traduire l'instant et de
construire une vision. Que vous soyez artiste confirmé-e,
amateurrice passionné-e ou simple curieuxse, venez
voir, comprendre et pratiguer. Parce gu'au fond, chaque
aquarelle est plus gu'un pigment sur du papier : c’est

un moment saisi, une lumiere capturée, une expression
et un pas de plus survotre chemin artistique. Dinan
vous attend pour écrire, avec nous, la suite de [histoire
impressionniste. Pour en savoir plus : www.janinegallizia.
comy/formation-pour-exposer
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ACTUALITES DES SALONS

dédicace des artistes exposants.
>landesaquarelle.com

4¢ andes Aquarelle Festival

Anne Hamelin et Jym Palfroix sont, cette année, les invités d’honneur de
I'événement; ils feront partie des cinguante artistes qui ont été invités a
cette édition 2025 de la biennale. Les ceuvres seront exposées dans trois
lieux de Morcenx-la-Nouvelle. Au programme, une trentaine de stages,
des démonstrations quotidiennes présentées et retransmises en direct
au cinéma de Morcenx, mais également une exposition-vente de matériel
beaux-arts, des animations spécifiques telles que Je croque ma ville,

une projection de films, des concerts, des conférences et des séances de

Jym Palfroix. Nini la Bricole. Aquarelle, 50 x 70 cm.

Exposition « Nature, évasion »

'assoclation Pinceaux passion en Champagne propose sa grande expaosition
automnale sous le titre « Nature, évasion » : elle sera visible a la maison
commune du Chemin-Vert de Reims en cctobre et novembre 2025. Pinceaux
passion en Champagne invite cette année quatre aguarellistes de renommée
internationale : Diane Boilard (Canada), Eugen Chisnicean et Evgenia Shalalis
(Moldavie) et Daric Percy Ccallo Anco (Pérou). Tous sont épris de nature et

de paysage, que chacun interpréte a sa maniére. Cinquante-cing tableaux
seront présentés. Pour la journée d'ouverture, I'apres-midi du 3 octobre

2025, les visiteurs auront |a possibilité d’assister a des démonstrations de
Eugen Chisnicean puis de Dario Ccallo Anco, projetées sur écran géant en salle
de spectacle. Les deux aquarelles seront offertes au public par tirage au sort.
Ces démonstrations seront suivies d’une visite commentée de l'exposition par
les artistes et du vernissage de ['exposition.

> pinceauxpassion.com

Jean-Claude Coustiliéres.
La tour de I'horloge a Séville.
Aquarelle, 35x 55 cm.

La SFA aux 28 symposium et exposition de 'TECWS

La Société francaise de 'aguarelle (SFA), membre
de la Confédération européenne des sociétés
d’aquarelle sera présente a Barcelone, pour

les 28% symposium et exposition de 'ECWS,
organisés cette année par la Société catalane
d’aquarelle, présidée par Jose Antonio Espinosa.
Les ceuvres de dix des membres de la SFAy seront
exposées Le vernissage aura lieu le 15 octobre
2025 et I'exposition se tiendra a La Llotja -
Barcelona School of Art and Design, I'école d'art
qu’a fréquentée Pablo Picasso. CECWS a été créée
en 2003 (comme la SFA) par les sociétés belge et
italienne d'aguarelle; son objectif était de faire
reconnaitre et rayonner l'art de l'aguarelle au
niveau européen, et de favoriser les rencontres
entre les peintres de tous ces pays. Des objectifs
qui sont aussi ceux de la SFA. La confédération
compte aujourd’hui 14 membres, représentant

13 pays; l'ltalie et la Belgique bien sir, I'Espagne,
la France, la Norvege, le Danemark, l'lslande,

la Finlande, la Suéde, 'Allemagne, la Pologne,
I'Estonie et, depuis peu, I'lrlande. Pour des raisons
historiques, cing associations espagnoles en

sont membres et une seule association, la NAS,
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I'Association nordique d’aquarelle, y représente
les cing pays scandinaves. Les autres pays ne
sontreprésentés, conformément aux statuts de
I'ECWS, que par une seule association. Cest le cas
de la France qui est représentée par la SFA, depuis
2006. Chaque année, atour de réle, les sociétés
membres de I'ECWS sont tenues d'organiser

une importante exposition, accompagnée

d’un symposium de quelgues jours ouvert a tous.
Cette année, ce sont les Catalans qui organisent
I'événement, commeiils l'avaient déja fait en
2015 a LLanca, tout prés de la frontiére francalise.
Les représentants frangais seront au nombre

de dix, membres de la SFA, chacun présentant
une seule ceuvre, comme cest la regle a 'ECWS.
Jean-Paul Jacquez, son président, et Michele
Reynier, chargée de liaison auprés de 'ECWS
participeront 2 la réunion des présidents et
agents de liaison, au cours de laguelle sont prises
les décisions concernant le fonctionnement

de la structure européenne et e calendrier

des futures expositions. Le symposium donnera
lieu & des masterclass de peintres catalans
reconnus, tels Anet Duncan et Cesc Farré, bien

connus en France. Les artistes de la SFA auront
donc le privilége de découvrir les diverses facettes
de Barcelone, avec en point fort le musée Picasso,
mais aussi Sitges, petit port sur la Méditerranée,
peignant et échangeant tous ensemble, avant de
terminer les festivités par une soirée de gala. Au
nom de tous les membres de la SFA, Jean-Paul
Jacquez et Michéle Reynier se réjouissent de
participer a cet événement annuel d’envergure
internationale : « C'est une grande fierté pour

la SFA d'appartenir a cette grande famille de
laguarelle européenne et d’y représenter, année
aprés année depuis pres de vingt ans, laquarelle
frangaise. »

>ecws.eu

>sfaquarelle.frievenements



Theizé-en-Beaujolais (69)

Du 17 au 26 octobre 2025

Art présent, la nouvelle exposition
du collectif Papiers7

Lexposition « Art présent » organisée par Papiers? (Anne Bironneau, Marc
Folly, Magali Novak, Franck Perrot, Emmanuelle Roger, Franck Rollier),
estde retour & Theizé, dans le Beaujolais. Apres une premiéere édition en
2023 largement plébiscitée par le public, le collectif lyonnais continue de
proposer au public un voyage a travers des mondes picturaux variés et de
qualité, et espere provoquer a nouveau de I'émotion gréce a une mise en
espace audacieuse et conviviale. Pour cette nouvelle édition « Art présent
2025 », ils ont invité dix nouveaux artistes & les rejoindre : Sahel Ardi,

Anne Beaudran, Claire Calemard (technigues mixtes), Sebastien Chartier
(sculpteur), Sabine Freytag (photographe), Jérdme Guerry, David Mansot
(cabaniste), Christian Revel (sculpture), Sophie Savin (techniques mixtes),
Jhycheng Wu (huile). Lexposition se tiendra au chéteau de Rochebaonne
et a la vieille église de Theizé-en-Beaujolais, les aprés-midi; le vernissage
aura lieu samedi 18 octobre 2025 a 16 h et le finissage dimanche

26 octobre 2025 a 14 heures.

> papiers7 jimdofree.com
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Saint-Chamond (42)
Du 19 octobre au 2 novembre 2025

. A

Biennale Aqua’réve 2025

R S ; Didier Georges sera I'invité d’honneur
de la 8° Biennale internationale
d'aguarelle de Saint-Chamond;
il sera entouré de 17 artistes francais
et étrangers. Une dizaine de stages
d’une atrois journées sont prévus,
avec Didier Georges, Claude Allégre,
Yannick Ollitrault, Anastasia Mouchan,
Franck Hérété, Albert Hartweg,
le duo Emmanuel Blot et Marion
de Jerphanion, Sahel Ardi, Jérdme
Guerry, et Marion de Jerphanion en
solo. Quant aux démonstrations, elles
seront assurées par Didier Georges,
Claude Allégre, Franck Hérété, Albert
Hartweg et Sahel Ardi. Le vernissage
aura lieu le 8 octobre 2025 2 18 h 30.
>ententeartistique.fr
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Didier Georges. Réveil.
Aquarelle, 51 x 36 cm.

ACTUALITES DES SALONS

Apprieu (38)

Les 18 et 19 octobre 2025

5¢ Rencontre des carnettistes

Cet événement rassemblera a la grange Buissiére une vingtaine de carnettistes,
auteurs, vidéastes et créateurs de carnets vierges. Certains des exposants
animeront des ateliers gratuits sur le theme de leur choix : croquer rapidement
un lieu, la perspective, les reflets de I'eau, 'architecture, les silhouettes, entre
autres themes qui pourront étre travaillés avec les participants pendant

1h 30. Des ateliers seront en accés libre sur inscription le jour méme, tels La
palette de couleurs, une session animée par Delphine Beyssier; le « rapido »

ou comment croguer un sujet en quelgues minutes, gue pilotera Gilles Rabiot,
Le texte dans mon carnet... je me lache, un atelier mené par Marc Sautereau, ou
encore un moment de création proposé Nelita Maffeis... Le vernissage de cette
5¢Rencontre des carnettistes se tiendra le samedi 18 octobre 2025 a 18 h 30.

> Facebook: artprieu

> apprieu.frivie-quotidienne/culture

Montgermont (35)

Du 25 octobre au 1°" novembre 2025

Exposition des 20 ans de la Société
des aquarellistes de Bretagne

Cette exposition célébrant, dans un premier temps a Montgermont, les 20 ans

de la Société des aquarellistes de Bretagne (SAB) rassemblera 65 artistes;

130 aquarelles seront présentées. La SAB proposera de nombreuses animations
autourde cet événementimportant : vernissage le 25 octobre, une ou deux
démonstrations quotidiennes, marché de
laquarelle le 31 octobre et le 1 novembre 2025,
tombola avec lots offerts par les exposants,
nocturne. Un catalogue des artistes et

un fascicule sur la SAB seront également édités
a cette occasion. 'exposition se déplaceraen
janvier 2026 a Muzillac (Morbihan) , puis a Pont-
'Abbé (Finistére) au Triskell, du 15 au 22 février
2026. Trés active, la SAB compte aujourd’hul
130 adhérents et met en place, a l'année, de
nombreuses animations et des expositions, au
premier rang desquelles le Salon de 'aquarelle
de Montgermont, chaque printemps.
>societedesaquarellistesdebretagne.org

Christophe Crépin. Eclaircie au Phare
de Mean Ruz. Aquarelle, 76 x 56 cm.

Clermont-Ferrand (63)
Les 14, 15 et 16 novembre 2025

Rendez-vous
international
du carnet de voyage

L'édition 2025 de cet événement majeur
esten préparation. Carnettistes, auteurs et
réalisateurs convergent vers Clermont-Ferrand ~ Sonia Privat. Carnet du Népal.
pour proposer au public un vaste panorama du  Bandipur. Aquarelle, 30 x 30 cm.
voyage dessing, peint, filmé, conté, raconté. Sous la forme de carnets, de récits
graphigues ou de carnets sonores, les ceuvres et productions présentées au
Rendez-vous international de Clermont témoignent de regards et d’expériences
aussi intenses gu'enrichissantes sur le monde dans toute sa diversité. Plus de

120 invités seront présents et retrouveront le public au fil de l'exposition, des
projections, rencontres, live sketches, ateliers, présentation d'ouvrages...

> rendezvous-carnetdevoyage.com
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ACTUALITES DES SALONS / FRANCE ET ETRANGER

Wissembourg (67)

En France en 2026
Du 6 au 14 juin 2026

1" Biennale daquarelle

Lassociation Alsaquarelle organise sa 1" Biennale d’aquarelle qui se tiendra au printemps
prochain a Wissembourg, en Alsace, a la frontiere avec 'Allemagne. Théo Sauer, invité
d’honneur, sera entouré d'artistes du Grand Est et dailleurs : Joélle Krupa, Claude Carretta,
Marie-Thérése Klein, Albert Hartweg, Didier Georges, Guy Gruwier, Franck Rollier, Fernand,
Sahel Ardi, Marion de Jerphanion, Christine Berlinson, Liliane Goossens, Carine Minguet,
David Chauvin et Sylvie Griselle étaient déja annoncés au moment ol nous éditions ces lignes.

> biennaleaquarellewissembourg.com

Caussade (82)
Du 23 février au 3 ou 5 mars 2026

Salon
international
de 'aguarelle

Le prochain Salon international
d'aquarelle de Caussade aura lieu
en février et mars 2026. Il aura
pour invités d’honneur Michael
Solovyev, Catherine Sommelette
et Dario Ccallo Anco. Le choix des
quarante artistes sélectionnés sera
connu ce mois d'ao(t 2025; une
vingtaine de stages devraient étre
programmes.

> aquarellecaussade.fr

Une ceuvre de Michael Selovyev.

Arttram a fété ses 25 ans

Le Salon d'art de ['association Arttram a eu lieu du 23 au 25 mai 2025 a la

salle Schofield de 'hétel de ville de Mont-Royal au Quéhec. Cette exposition
soulignait le 252 anniversaire de Arttram et a permis de présenter au public

170 tableaux de 60 membres du collectif. Cette année encore, I'événement a
connu un succes mérité et le public était au rendez-vous. Une belle récompense
pour Lori Burnett, présidente de Arttram et son conseil d’administration qui
poursuivent le travail d’un grand nombre de bénévoles initié il y a vingt-cing

ans maintenant. Presque un tiers des quatre-vingt-cing membres d’Arttram
travaillent & l'aquarelle; d’autres activités diverses se poursuivent, dont le
rendez-vous Artistes dans le parc, qui permet a chacun de présenter ses ceuvres
& lacommunauté, tout en profitant de bons moments dans une casis de
verdure, propice a la création.

>arttram.org
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| Théo Sauer.
La Roseliére.
Aguarelle,
51x36cm.

Laval - Québec

Atelier d'aguarelle Le Partage
Un centre dynamique pour I'aquarelle

Basé a Laval, au Québec, Latelier d'aquarelle Le Partage s'impose comme

l'un des centres les plus dynamiques du Canada pour la pratique de ['aquarelle,
réunissant plus de 160 membres venus de toute la province. Grace a

un programme riche mélant événements en présentiel et en ligne, 'association
favorise a la fois 'échange communautaire et 'ouverture internationale.

Ses activités vont des masterclass et des stages d'une journée aux ateliers
express en ligne, en passant par des démonstrations, expositions et séances
d’initiaticn pour les artistes débutants. En adoptant un modéle hybride,
combinant des rencantres physiques et des retransmissions sur YouTube ou en
visioconférence, 'association a su batir une solide réputation d’accessibilité et
d’inclusivité.

Evénements a veniren 2025 :

+ 19 septembre (Laval) : stage avec Nicole Gélinas.

« 27 septembre (Laval) : atelier d'initiation pour débutants.

« Du 24 au 26 octobre (Laval) : exposition annuelle des membres et concours,
avec cing démonstrations gratuites retransmises en direct sur la chaine YouTube
du groupe.

« 20 novembre (en ligne) : atelier virtuel avec le maitre
aquarelliste francais Marc Folly.

+9décembre (en ligne) : atelier express avec le maitre grec
George Politis.

Lancéily a tout juste un an, le format des Ateliers express
rencontre déja un grand succés. Animés en direct, ils offrent
aux parficipants un accés a l'enregistrement pendant

une semaine, ce qui les rend abordables et parfaits pour
progresser a son rythme.

Avec ses collaberations internationales, son esprit d'ouverture
et son engagement pédagogique, Latelier d'aquarelle

Le Partage s'est imposé comme un lieu incontournable pour
les aguarellistes francophones et un modéle d’adaptation a

N\ 'ére numérique.

iif Plus d’informations et programme complet :

eIl www.aquarellepartage.ca

R > —
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8 1
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Peinture des membres de l'Atelier d'aquarelle Le Partage.
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ACTUALITES DES ARTISTES

LArt de ['Aguarelle est votre magazine passion : dans chaque numéro, faites partager a nos lecteurs vos coups de ceeur,
découvertes et satisfactions relatives a votre pratique, a votre expérience de l'aquarelle, aux événements auxquels

vous participez, a vos rencontres...

Cette rubrique est la votre ! Pour une parution dans le n° 67 de décembre 2025,

envoyez vos informations a redaction@pratiquedesarts.com, a 'attention d’Elsa, avant le 15 octobre 2025.

Créativité et [acher-prise!

The Fall. Aquarelle, 28 x 38 cm.

« “Liberté, égalité, créativité!” Jevous invite a venir partager mes secrets d'atelier
pour peindre avec fluidité en faisant confiance & votre intuition! Ce sera dans

le cadre du festival d’aquarelle de Marcenx-la-Nouvelle, les 2 et 3 octobre 2025,
Le propos de mes stages est centré surla libération de votre esprit créatif a
laguarelle ; aprés la session de septembre, rendez-vous les 4 et 11 novembre
2025, puis les 2 et G décembre 2025 au studio Beauséjour de Sartrouville.
“Comment stimuler sa créativité” sera aussi le théme du stage que j'animerai a
Reims les 7 et 8 mars 2026. La Bretagne sera le cadre de la session suivante, que
jorganiserai du 20 au 24 avril 2026 au Clos de la Grande-Vallée, & Pont-I'Abbé. »

> fr.donna-achesonjuillet.com

Peindre en Bretagne

« Cet automne, j'animerai en Bretagne
un stage de cing jours, sous la forme
d'un carnet d'exploration et d'un
atelier. Du 13 au 16 octobre 2025,
nous peindrons toute la journée et
nous serons hébergés en pension
complete. Le théme: “Natures
bigoudénes”. Les nombreux hauts
lieux touristiques de la Bigoudém‘e et
du Finistere Sud, les tres belles plages
a proximité de notre hébergement, les
charmants et typiquesvillages bretons
seront les sujets que nous saisirons
du bout de nos pinceaux. Egalement,
revenus de nos escapades et
balaquarelles en liberté, nous aurons
acces a un atelier pour peaufiner et
aboutir nos productions du jour. »

> closdelandevallee.com

> laurie.breda@orange.fr

Rendez vous d automne'

« Cetautomne, je proposerai

un stage “Profondeur

et atmosphere dans

le paysage”, a la 8° Biennale

internationale d'aquarelle
Agua'Réve de Saint-

@ Chamond (Loire), les samedi
25 etdimanche 26 octobre.

Al'occasion de ce rendez-

vous artistigue, j'exposeral
une sélection de six de

mes derniéres aquarelles du
19 octobre au 2 novembre. »
>emmaquarelle@gmail.com

Au bord de l'eau. Aquarelle, 38 x 56 cm.

Dans mon atelier

« Des cours vite fait, des conseils, des échanges,
une visite de |'atelier et de l'espace expo. ..
Avoir dans mon atelier habituel 3 Bagnéres-
de-Luchon, des aquarelles sur parchemin,
yupo et Montval, des dessins et eaux-fortes.

Et pour les fidéles, nous évoquerons Jean-Louis
Morelle, autour d'un verre. »

> daniel-estrade.com Lola. Série « Terre de feu ».

Graphite.

Un stage en Californie

« “Pelgnez ce que vous ressentez” a Asilomar, Californie, du 13 au 17 octobre 2025:
rejoignez-moi pour un atelier d’aquarelle amusant et inspirant axé sur "humeur,
l'atmosphére et 'expression personnelle. Apprenez & simplifier les scenes,

3 concevolir des compositions solides et 3 utiliser efficacement 'ombre et

la lumiére. Situé sur la pittoresque cote pacifique de la Californie, ce lieu offre

des vues spectaculaires pour nos sessions en plein air. Chague journée de stage
comprend une démonstration, des commentaires individuels survos travaux et
des questions-réponses pourvous guider. »

> ktanabefineart.com

Avila Beach.
California.
Aquarelle,
27x37cm.
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ACTUALITES DES ARTISTES

Que du bonheur!

«Pourenchanter
['automne, je serai

i |'invitée d’honneur
d'unsalon dans

¥ lesYvelines, tout prés

4 deVersailles ou Saint-

! Quentin-en-yvelines, dans
un petitvillage artistique
a découvrir: Magny-les-
Hameaux. J'exposerai,
du 8au 16 novembre

fl 2025, 4 la Maison

des Bonheur; cet ancien
| presbytére acheté

par le peintre Auguste
Bonheur, l'un des fréres
de lillustre artiste Rosa
Banheur, fut, a partir

= de 1855, habité par

| unesuccession d'artistes:
Claude Debussy,

Ernest Chausson,
Eugéne Carriére, André
Gide... ettant d’autres.

1 La municipalité a fait de
CEdy wdi‘*i@ | cetendroitun lieu dédié
aux arts plastiques et une association d’aquarellistes, Eaux et lavis, entretient
la tradition locale en invitant des aquarellistes & y exposer. »
> magny-les-hameaux.frfagenda/exposition-des-aquarelles-de-reine-matrie-
pinchon
> pinchon-aquarelles.com

& ]

Congére. Aquarelle,
ESE.QLSO‘cm.

Fidélité... Je t’attends. Gare centrale d’Anvers. Aqualine, 120 x 100 cm.

Une exposition automnale

« Je présenterai une exposition en solo a Zoersel, prés d'Anvers, du 4 au

26 octobre dans la galerie De Bijl. Les ceuvres seront visibles uniguement les
samedis et dimanches, de 12 & 18 heures. »

> xavierswolfs.be

> xavier_swolfs@telenet.be

-| 6 AQUARELLE N°66 / SEPTEMBRE-NOVEMBRE 2025

La passion
d’explorer

« Depuis prés de soixante ans, je poursuis
un chemin artistique riche, dont guarante-
quatre ans consacrés a l'aquarelle, que j'ai
commencée a 'Académie des beaux-arts
de Shanghai. Aprés une solide formation en
dessin et en peinture réaliste, ma recherche
| m'a conduit vers l'abstraction, 'imaginaire
et la fusion des styles. Pour moi, la créativité
exige le courage de rompre avec les
habitudes. Jenseigne aussi a des amateurs:
f comprendre les masses, unifier la tonalité,

§ simplifier le geste - clest la base. Mon

| approche puise dans l'observation du réel,

. maisvisetoujours une émotion vivante.
Mon style continue d’évoluer, porté parla
passion d'explorer. Yoici, pour cet automne,
les différents rendez-vous que je vous
propose : j'expose du 5 au 28 septembre
au4, rue de la Plage, au Pouliguen; puis du
24 octobre au 2 novembre a Saint-Cyr-au-
Mont-d'Or (Rhéne). Quant a mes stages,

ils sont programmés du 20 au 24 octobre

a Saint-Rémy-les-Chevreuse; les 27,28, 30, 31 octobre a La Batie-Rolland (Drome);
du 15 au 18 novemnbre a Cheptainville (91), puis a Liége et Wépion, en Belgigue, un
rendez-vous dont les dates sont a confirmer. »

>caobeian4l7@gmail.com

L’esprit de la montagne.
Aguarelle, 100 x 70 cm.

Belles plumes

« J'exposeral a la galerie La Mosaique a Saint-Jean (prés de Toulouse), du 6 au

26 novembre 2025, quelgues-unes de mes aquarelles de la série “Belles plumes”.
Laquarelle illustrant cette actualité, La belle saison est un éloge magnifique
cette saison de renouveau chez les oiseaux. Dés la fin de I'hiver, on assiste a

des parades de séduction : les aigrettes montrent leurs plumages d’apparat

au cours de danses nuptiales qui leur permettent de trouver le partenaire avec
lequel elles perpétueront la vie. Dans le ciel, les migrateurs sont de retour de
leur hivernage pour “la belle saison”... »

>Facebook: josy.fabianmasbou

e Y (i
N ‘u";':a‘v" S R

La belle saison. Aquarelle, 56 x 74 cm.



ACTUALITES DES ARTISTES

Carnets d’ltalie

« J'ai créé les séjours aguarelle Vois avec ton coeur; mon mari soccupe de la logistique, hébergement inclus, moi, de la partie spots de peinture.
Plusieurs de mes carnets sont en vente & la boutique Diverti Store et, au mois de septembre, mon nouveau carnet d'artiste Au coeur de Séville va

paraitre et rejoindra la boutique. Mes carnets présentent des témoignages sous différentes formes propres aux carnets, mais en ajoutant aussi

des aquarelles réalisées sur feuilles libres en technique mouillé sur mouillé, puis collées. 'un de mes premiers objectifs est la composition harmanieuse
des doubles pages de carnet, exercice intéressant du fait de la diversité des technigues utilisées avec l'aquarelle. Les inscriptions commencent déja pour
nos prochains séjours : Porto au Portugal et Cinqueterre-Porto Venere en ltalie. »
> stagevoisavectoncoeur@gmail.com

> corinne-izquierdo.fr

— T 3 T 0 5 . ”""“T”) (ol

MQMRE‘;&& T S
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Trois themes a découvrir. ..

« Mes prochains stages sont propasés une fois par mois, sous forme
de journées thématiques (ou cours) a Marly-le-Roi, dans les Yvelines.
Mes nombreuses démanstrations vous aideront a faire le tour

d’un sujet, gue vous soyez débutant ou confirmé. Le 30 septembre,
nous travaillerons sur le théme “Scénes de vie en mouvement”;

le 4 novembre, nous jouerons des pinceaux “Autour de ['eau”; et le

2 décembre, je vous initierai a quelgues secrets du carnet de voyage. »
>murielle-vanhove.fr

Artiste,
un bénévole pas
comme les autres

« Dans le cadre des salons et

festivals, 'artiste est un bénévole pas
comme les autres : son bénévolat
s'accompagne de frais conséquents.
La loi de monstration existe pourtant:

eapemt!’e- lartiste devrait étre rémunéré pour
Aquarelle, exposer. Lun des premiers parameétres
60x40 cm.

devant présider a I'élaboration

d’une manifestation devrait étre

la rémunération des artistes et des moyens a mettre en ceuvre pour ce faire. Il n'est pas
nécessaire de défendre 'aquarelle : C'est 'artiste lui-méme qui doit étre défendu, car sans
artiste, l'aquarelle resterait sagement dans son tube. Or, la majorité des salons restent

trés frileux au changement. La crainte de perdre du public en faisant payer l'entrée, méme
une somme medique, est trés présente. De méme, la création d’un pass exposition

pour les festivals les plus importants en termes d’envergure et de fréquentation semble
hérétique. Je ne crois pas que cette crainte soit justifiée. La mise en place d’un arrondi lors
des palements en cartes bleues effectués dans les commerces et les restaurants durant

lz durée des salons, pourrait étre envisagée. Un intéressement a ['événement, la mise en
place d'un pot commun ou le sponsaring par des entreprises pourraient accompagner
l'artiste, lui assurant ainsi un minimum de revenus. La reconduite d'un événement
artistique ne dépend que de la participation des artistes. Les artistes eux-mémes doivent
se positionner davantage et s'investir réellement dans la promotion et le déroulement

des événements auxquels ils cholisissent de participer. La singularité souhaitable des salons
doit étre soutenue par des artistes engagés et ceuvrant pour le bien commun. Je n’écris
pas ce texte parce que je n'ai rien a perdre, je I'écris, car nous avons tous a y gagner. »

> WWW.XN--C0SS-€pa.com
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Véranda. 2023. Aquarelle, 18 x 25 cm.

Si les sujets de Bénédicte Stef-Frisbey privilégient fleurs, feuillages
ou paysages marins, leur traitement reste suggestif, jamais illustratif
:« Je préfere que le spectateur se perde dans le mystere de l'image
plutdt que de reconnaitre chaque pétale. »

Au coeur de son atelier charentais baignée
de lumiere, Bénédicte Stef-Frisbey élabore
des bouquets éphémeres et des paysages
d’ombre et de brume en jouant des aleas
delaquarelle.

1 8 AQUARELLE N°66 / SEPTEMBRE-NOVEMBRE 2025

Béneédicte Stef-Frisbey

 \Virtuose et
transparence

u seuil de l'atelier, le Montval de Canson
repose face a la fenétre, son grain satiné
prét a recevoir la main de l'artiste : envers
du décor, c’est 13 le sanctuaire de Bénédicte
Stef-Frisbey, ol l'aquarelle n’est pas un
simple médium mais une affaire de respiration, de
confiance et de présence a l'instant. Sans esquisse
ni note préalable, elle empoigne d’abord le plus gros
pinceau, trempé dans un mélange de rose de qui-
nacridone et de turquoise de Schmincke, et dépose,
en un geste ample, des nappes liquides chargées
d’eau. Le pigment glisse et s’étale, se perd puis



Avignon, l'été.
2022. Aquarelle,
25x18¢cm.
Cette aquarelle
déploie

une atmosphére
feutrée, ot

la lumiére
matinale

filtre @ travers
les feuillages
d'un grand
arbre pour
venir caresser
les toiles claires
des parasols
d’'un café en
terrasse. A
larriere-plan,

la silhouette
discréte

d'une bdtisse
aux fenétres
entrouvertes
evoque

la quietude
dunvillage
endormi, tandis
que les touches
subtiles de
violet et de

gris soulignent
le contraste entre

ombre et clarté.

par Sara Winckler.
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Le Soir, a Chefchaouen. 2018. Aquarelle, 38 x 28 cm.
Entre la gréce du geste premier et la patience des glacis, Bénédicte Stef-Frisbey redéfinit laquarelle comme un art de
la suggestion, ot la transparence n'est jamais vide et la lumiere, toujours habitée. Dans ses compositions, la nature
se fait l'écho de notre propre intériorite, et chaque goutte d'eau est une promesse de voyage.

ressurgit en bordures floues, taches d’aube ou d’au-
rore qui, a leurs confins, libérent des auréoles inatten-
dues : ainsi nait le chaos initial, matrice de toutes les
possibles formes a venir. Patiente, l'artiste observe la
gymnastique de I'eau et du papier: elle note les zones
ol la couleur s’approprie la surface et celles qu’elle
néglige, elle guette les glacis naturels et les petites
craquelures du lavis. Quand le hasard a livré ses pre-
miers secrets, elle reprend les rénes - mais jamais
pour imposer une lourde main : plume fine, grattoir,
papier abrasif, elle ciséle de fines nervures, libére
ici un pétale, dégage |a une feuille suspendue. Elle
modéle les valeurs, invite 'ombre a venir épouser la
lumiere, tout en laissant a chaque strate la liberté de
parler. De retour au chevalet, ses godets réduits a l'es-
sentiel - ocre de Naples pour la chaleur, Sienne briilée
pour la terre, quelques gouttes de gouache opaque

2 0 AQUARELLE N°66 / SEPTEMBRE-NOVEMBRE 2025

Pieges et conseils
techniques

ERREUR MAJEURE :

LA PRECIPITATION

« La plus grande difficulté est mentale:
vouloir aplanir le processus et réussir trop
vite.» Lartiste recommande de séparer
'apprentissage en deux phases:

1. Etude de la forme (croquis,
composition, valeurs) en dessin sec.
2. Exploration des textures et lavis
(fondus, glacis, retraits) sans souci
de représentation.

RATTRAPAGES

ET RECOMMENCEMENTS

Siune premiéere phase tourne mal,
lartiste préfére repartir a zéro plutot
que de « triturer» une aquarelle
bancale : « Chague tentative m’apprend
quelque chose de nouveau. Les “ratés”
nourrissent l'expérience. »

CONFIANCE ET LACHER-PRISE

La clé de son enseignement est de
faire confiance au médium: « Laissez
la peinture jouer, ne la contraignez pas.
Les accidents contréiés sont souvent
les plus beaux. »

En atelier, nombreux sont ceux qui
peinent a laisser aller leur crainte de
Péchec ou a décomposer la démarche
en étapes. Elle insiste sur:

1. La dissociation dessin/aquarelle.

2. La découverte progressive

des mouvements de 'eau.

3. Uacceptation de 'accident comme
source d’invention.

CONSEILS AUX DEBUTANTS

« Commencez par des exercices
d’harmonie chromatique sur de petits
formats.

* Pratiquez fonds diffus et
retranchements sans viser la figuration.
+ Peignez sans pression, en observant
la « danse» de l'eau.

« Intégrez au fil des essais vos réserves
et glacis pour apprivoiser la profondeur.

pour les rehauts - participent a la symphonie des gla-
cis : couche apres couche, la profondeur s'installe, le
blanc originel du papier apparait par contraste, révé-
lant des impulsions lumineuses qui n’appartiennent
qu’a l'instantané du geste.

A l’écoute de 'eau, sans jamais la dominer

Au fil des heures, la surface se transforme en un
palimpseste fragile : premiers lavis, réserves préser-
vées, tracés ciselés, retraits maitrisés, glacis délicats,
touches de gouache, chaque étape vient moduler ['im-
mense partition visuelle que l'artiste compose sans
plan préconcu. Rien n'est calculé d’avance, sinon le
respect des principes de design : rythme, équilibre,
mouvement, contraste, harmonie des teintes. La
grande feuille magnifiée lors des démonstrations
publigues n’est qu'un aboutissement; la véritable



Matériel et gestes clés

Bénédicte Stef-Frisbey a choisi de travailler sur

le papier Montval de Canson : 300 g, grain satiné.

« Ce papier offre la juste porosité pour contréler
les lavis et préserver les blancs sans craquer sous
l'eau. » Elle confie avoir testé d’autres marques
(Arches, Hahnemtihle), mais revient toujours a
ce support pour sa régularité et sa capacité a
recevoir gesso et encres.

FORMATS VARIES,

EXPERIENCES MULTIPLES

Si l'on retient surtout ses grandes feuilles de
70x 50 cm - réservées aux démonstrations
ou projets « tableau» -, 'artiste peint
quotidiennement sur des formats plus
réduits (20 x 30, 30 x 40 cm), qu’elle considére
comme des « gammes» : « J'expérimente
mes associations de couleurs, mes textures,
mes fondus sans pression. Quand l'idée

d’un grand format s’impose, je connais déja
la palette et le rendu désirés. »

PALETTE CHROMATIQUE
ET PIGMENTS FETICHES

Au cceur de sa palette, quelques indispensables :

« rose de quinacridone et alizarine pour
leur transparence et leurs reflets chaleureux,

= turquoise de Schmincke ou bleu sarcelle

de cobalt pour les fonds aquatiques,

« bruns de Van Dyck et Sienne briilée pour
modeler ombres et transparences,

« ocre de Naples opaque, introduit récemment,
pour créer des rehauts lumineux sur fonds
sombres.

SON GESTE CLE : LE JET D’EAU COLOREE
1. La premiére étape consiste a déposer, au gros
pinceau, des taches d’eau saturée de pigment.
’artiste choisit parfois d’inonder la feuille
pour déclencher de spectaculaires effets de
fondus diffus.

2. ’éclosion de la forme. Lorsque la surface a
épuisé sa dynamique liquide, Uartiste reprend
la main :

« Plume fine ou pinceau sec pour affiner
nervures, pétales, contours de bocaux ou tiges.
« Grattoir et papier de verre pour oter

quelques couches de pigment et révéler

les blancs du papier.

« Crayon Résist pour protéger les zones
lumineuses destinées a demeurer intactes.
Cette alternance entre abandon du geste et
intervention chirurgicale crée I'équilibre si
caractéristique de son travail, oscillant entre
légéreté et précision.

«Je laisse
l'aquarelle
m’indiquer

la direction.

Les jeux de
coulure, les bords
flous sont

les prémices de
'image finale. »

IT

PORTRA
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Santa Cruz. 2022. Aquarelle, 38 x 28 cm.

Trois silhouettes se détachent & gauche, comme aspirées vers un horizon
lumineux ol se devine une place animée. Les lavis subtils de mauve et de
qgris créent un camaleu apaisant, tandis que le jeu de transparence évaque
la chaleur et le calme d'un jour estival suspendu.

expérimentation se niche dans ses petits formats,
carnets de gammes ol elle explore, telle une musi-
cienne, ses accords pigmentaires - un soupcon de
rose ici, une nuance de gris |3, un voile de vert ou de

brun selon 'humeur du papier ou I'heure du jour.

Lumiére, transparence et glacis

Pour cristalliser U'étincelle lumineuse, Bénédicte Stef-Frisbey
superpose huit a dix glacis successifs :

1 Lavis légers, appliqués humide sur humide.
26lacis colorés, chaque couche nourrissant la précédente.

Touches finales de gouache semi-opaque pour intensifier
certains ocres ou projeter de petits éclats lumineux.

«Je ne touche jamais au blanc du papier : c’est lui qui,
par contraste, fait naitre la lumiere. »

Cette stratification patiente, a mi-chemin entre la méditation
et 'expérimentation ludique, confére a ses aquarelles
une profondeur presque mystique.

2 2 AQUARELLE N°66 / SEPTEMBRE-NOVEMBRE 2025

Marée basse. 2019. Aquarelle, 25 x 18 cm.

Les touches légéres de bleu-gris et d’ocre se fondent en lavis doux, tandis
qu'une barque solitaire au premier plan suggére une présence humaine discréte.
La brume saline est rendue par l'abandon maitrisé des blancs du papier.

Du geste spontané a la transmission
Enseignante sollicitée, Bénédicte Stef-Frisbey transmet
cette philosophie du lacher-prise lors de stages ol elle
scinde la pratique en cing temps : d’abord le croquis
simplifié a sec, puis les exercices de fondus diffus,
ensuite les tests de gammes harmoniques et enfin l'ap-
plication jubilatoire sur le grand format, cléturé par un
échange critique qui disséque réussites et «accidents
bienvenus». Car c’est la le secret de son art : accueillir
l'accident comme une étincelle de vie, faire de chaque
raté un enseignement et de chaque réussite, une invi-
tation a se dépasser. Entre ombre et lumiére, grace et
tension, l'aquarelle de Bénédicte Stef-Frisbey s'impose
comme une méditation active - un art de la simplicité
complexe, oU la couleur ne se contente pas de recou-
vrir le papier, mais le traverse, le nourrit et le révéle,
offrant au regardeur un voyage intérieur ot l'invisible
devient palpable. Aprés plusieurs années passées a
perfectionner son univers vaporeux, l'artiste envisage
d’explorer des textures plus crues, mélant sable fin,
cendres de bois ou feuilles d’or pour enrichir ses sur-
faces. Les grands formats resteront son terrain de jeu,
mais elle réve aussi de miniatures, ol chaque goutte
deviendrait une pépite chromatigue.



SON PROCESSUS ARTISTIQUE

Sans esquisse préalable, Bénédicte Stef-Frisbey dépose d’abord des taches d’eau colorée : abondance d’eau pour déclencher
les fondus diffus, parfois juste assez pour suggérer une forme naissante. Elle observe leur développement, comme
« une cartographie organique », et n’intervient qu’une fois les interactions stabilisées.

FLOU ET DESSIN :

UN EQUILIBRE DELICAT

Le jeu du flou est central
dans son travail : « Je laisse
le pigment vagabonder, puis
je reprends la main pour
préciser quelques contours.
» Les transitions se font

au pinceau secou ala
plume fine, alternant zones
de détails (nervures de
feuilles, pétales esquissés)
et étendues vaporeuses qui
invitent le regard a s’égarer.

CROQUISET
CONSTRUCTION EN DIRECT
Si l'artiste réalise parfois
de rapides esquisses au
crayon pour éprouver

une composition complexe
- bouquet, nature morte

ou paysage -, la plupart de
ses ceuvres se construisent
directement sur la feuille.

Loin d’'une démarche
hasardeuse, chaque ajout
ou retrait est guidé par

les principes de rythme,
contrepoids et unité
visuelle, qu’elle affine

au fil des étapes.

Pour préserver les éclats
blancs, l'artiste réserve
soigneusement le papier
vierge avec du drawing gum
ou en peignant autour

des zones lumineuses.

«Je n’ai jamais ajouté de
blanc en tube : chaque reflet
nait du papier. »

LE PRIVILEGE _

DE L'ATMOSPHERE

Chaque aquarelle
comporte en moyenne

huit a dix couches : lavis
transparents, glacis colorés,
retraits au grattoirou a

la gomme, touches de

Les Grandes Roches. Crépuscule. 2018. Aquarelle, 18 x 25 cm.
Cette aquarelle fait naitre une ambiance brumeuse ou une modeste cabane, aux murs estompés de gris et de brun, se dresse au bord d’un plan d’equ immobile.
Les herbes folles, suggérées par des touches floues, se refletent avec délicatesse dans la surface miroitante, tandis que le ciel voilé se fond en nuances subtiles.

gouache semi-opaque.
Cette stratification permet
d’instaurer une profondeur
et une variété d’intensités
lumineuses inégalées.
Qu’elle évoque un bouquet
de fleurs blanches

ou une forét brumeuse,
lartiste privilégie
'atmosphére globale au
rendu photographique:

« Le sujet importe moins
que la sensation d’espace
et de mystére. Je propose
une ambiance et

chacun y projettera

ses propres émotions. »

UN TRAVAIL

AU GRE DE SES EMOTIONS
Jamais prisonniére

d’une seule toile, Bénédicte
Stef-Frisbey alterne ceuvres
en cours et essais, guidée
par son enthousiasme du
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jour. « Quand je me lasse,

je passe a autre chose :
l'aquarelle est un élan. »
Selon 'ampleur du projet,
une piéece aboutie peut se
réaliser en quelques heures
(petit format, lavis simple)
ou s’étaler sur plusieurs
semaines (grands bouquets,
multiples glacis). Mais

la lenteur reste pour elle

un gage de cohérence.

Installée dans une vieille
batisse au sol en pierre,
artiste bénéficie

d’une température stable,
méme en période de
canicule. Lors de résidences
plus extrémes (Espagne,
Pérou), elle tire parti du
séchage accéléré pour
des effets « inattendus»
et en profite pour enrichir
sa palette texturale.




Stan Kurth

Architecte ge

RENCONTREJ
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Windowpane n° 126. 2025. Aquarelle et gouache sur papier grain fin 300 g, 38,1 x 38,1 cm. Les larges aplats blancs découpent un
foisonnement de violets, ors et turquoises, orchestrant un équilibre subtil entre silence et explosion chromatique. Des cercles et lignes
au crayon, parfois effacés ou tracés en négatif, suggerent un élan organique, comme des fragments de mémoire en suspension.

Dans son atelier balgné de lumiére é sous le soleil de Phoenix, en Arizona,
. Stan Kurth peint depuis I'dge de quatre ans.

franche, chaque toile de Stan Kurth Trés tot, il découvre la puissance évocatrice
s’apparente aune odyssee intérieure. g un.e.S'.mple marque Sur\le papier: un gri-
i ; N ouillis informe devient, a ses yeux, le point
Lartiste dessine un parcours ou de départ d’'une aventure visuelle. Si ses études en lit-

la liberté créative et |a rigueur du desion térature anglaise et en histoire a la Narthern Arizona
g University l'initient aux arcanes de la narration et de

sentrelacent pour mieux su rprendre. la pensée critique, c’est en paralléle qu’il suit de nom-
breux cours de dessin et de peinture, animant déja
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'inattendu

Texte : Sara Winckler
Photos: D.R.

PORTRAIT

Stan Kurth est né et a grandi a Phoenix. Il a étudié la littérature anglaise

et I'histoire a la Northern Arizona University, tout en suivant de nombreux
cours de peinture et de dessin. Pendant trente-cing ans, il a exercé a la fois
comme artiste plasticien et graphiste. Aujourd’hui, il se consacre entiérement
a la peinture et a l'animation d’ateliers a travers le pays. Son approche
intuitive de la peinture - partir sans plan et construire ses compositions
par des margues spontanées — guide autant son travail personnel que

son enseignement. Ses ceuvres ont été présentées dans de nombreuses
expositions et publications artistiques, etil a recu de nombreux prix lors

de salons locauyx, nationaux et internationaux. Stan Kurth est membre
signature de plusieurs sociétés d’aquarelle, notamment la San Diego
Watercolor Society, la Western Federation of Watercolor Societies (Master),
la National Watercolor Society (Master), l'Arizona Watercolor Asscciation et
les Contemporary Watercolorists of Arizona. Sa trajectoire est jalonnée de
multiples distinctions : prixd’honneur de la San Diego Watercolor Society,
membre Master de la Western Federation of Watercolor Societies, membre
Master de la National Watercolor Society, signature de 'Arizona Watercolor
Association et des Contemporary Watercolorists of Arizona.

stankurth.com

Coastal Anxiety n° 45. 2024. Aquarelle et gouache sur papier grain fin 300 g, 38,1 x 38,1 cm. Sans esquisse préalable ni référence extérieure, l'artiste
déclenche une chorégraphie instinctive de gestes, de marques et de pigments qui, superposés au fil des heures, révelent un univers d’une richesse
insoupconnée. De ses premiéres griffures enfantines & la reconnaissance internationale par les plus prestigieuses sociétés d aquarelle.

dans son esprit la conviction qu’il «n’y a pas d’histoire
plus forte que celle que 'on invente soi-méme a partir
d’'un signe spontané ».

Entre narration intérieure et geste spontané
Pendant plus de trente-cing ans, Stan Kurth partage
son temps entre un métier de graphiste, ol il déve-
loppe une exigence implacable pour la composition,
la typographie et la lisibilité, et une pratique artistique
personnelle. Cette double expérience forge sa sensibi-

lité a l'équilibre entre forme et fond, urgence créative
et respect du cadre. « Travailler comme graphiste m'a
appris limportance des grilles invisibles, de la hiérarchie
visuelle et de la lisibilité - des lecons qui irriguent encore
aujourd’hui chacune de mes aquarelles intuitives. » Cest
parce qu’il na jamais cessé de questionner ses propres
processus que Stan Kurth, aujourd’hui libéré de toute
contrainte commerciale, consacre ses journées uni-
guement a la peinture et a 'enseignement. Ses ateliers
de plusieurs jours voyagent de Phoenix a San Diego,
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Coastal Anxiety n° 50. 2024. Aquarelle et gouache sur papier grain fin 300 g, 38,1 x 38,1 cm. Les larges aplats vert d’eau et gris perle sopposent ¢ une bande centrale riche
en ocres, roses et dorés, créant un jeu de contrastes délicat entre calme et effervescence. Des griffonnages au crayon et des touches de gouache laissent percevoir des strates
successives, comme autant de récits superposés sur la surface.

Ses conseils

En tant que formateur, Stan Kurth déploie une pédagogie contre-intuitive : il ne fournit
pas de recettes ni de modéles 3 copier. A travers démonstrations et retours individuels,
ilinitie ses éléves aux «rituels de base» :

+Lacher l'idée de la belle image pour accueillir 'imperfection.

+ Observer comment les éléments et principes de design (universalité graphique

entre abstraction et figuration) dialoguent et créent de la cohérence.

« Développer une mentalité de croissance (growth mindset), en s’appuyant sur

les travaux de Carol Dweck, pour accepter erreurs et accidents comme autant
d’occasions de réinventer la forme.

« Tout artiste débutant fait ses premiers pas dans l'abstraction enfantine. Mon réle

est de lui montrer qu’il peut, sans contradiction, concilier 'imaginaire le plus libre

et la structure la plus exigeante. »

Ses ateliers, souvent complets plusieurs mois a l'avance, transforment la frustration des
participants en excitation créative. Nombre d’entre eux témoignent d’une «libération »
face a la feuille blanche, d’'une capacité renouvelée a exprimer leur sensibilité.
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en passant par Chicago ou Boston, et réunissent des
artistes désireux de se défaire des sentiers battus. Pour
l'artiste, 'ceuvre n'est jamais statique, tout comme l'es-
thétique d’un individu évolue sans cesse.

Peindre sans filet, mais avec structure

A chaque nouvelle toile, il cherche ce «frisson esthé-
tique» : ce point de bascule ou l'intuition rencontre
la certitude - fugace, éphémére - que la peinture
« est terminée». Cette quéte s'inscrit dans un mouve-
ment permanent, ol chaque finition ouvre la voie a
un recommencement. « Je peins un tableau a la fois,
sans jamais me disperser. La lenteur, pour moi, est une
forme de méditation active. » Fort de quelques voyages
récents sur les cotes californiennes et dans les déserts
de 'Arizona, il éprouve 'envie d’introduire de nouvelles

Loner n° 44. 2024. Aquarelle et gouache sur papier grain fin 300 g,

38,1x38,1 cm. Les larges plages de blanc opaque fragmentent une explosion
de jaunes, roses et verts, créant un contraste saisissant entre vide et densité
colorée. Des stries réguliéres et des griffonnages au crayon viennent rythmer
la surface, suggérant un dialogue entre structure et spontanéité.

Ses séries

Plutdt que de travailler en séries au sens classique, l'artiste
confesse avoir inventé trois registres : « Loner », « Coastal
Anxiety » et « Windowpane » pour se défaire de 'embarras du
titre. « Loner » accueille ses figures isolées, « Coastal Anxiety »
évoque par allusion les paysages et « Windowpane » englobe
tout le reste. Un stratagéme pratique : attribuer un numéro
successif a chacun de ses carrés et laisser ceux qui s’interrogent
sur le sens du mot windowpane explorer eux-mémes références
culturelles et détours ésotériques.

AQUARELLE N°66 / SEPTEMBRE-NOVEMBRE 2025
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références — lumiére crue du désert, horizons marins
infinis -, tout en restant fidele a son geste intuitif.
Prochain défi : confronter ses habitudes de peinture
en carrés a des formats plus allongés, sans renoncer
a l'aléatoire initial.

L'aquarelle comme processus vivant

Stan Kurth n'est pas seulement un peintre d’aquarelle:
c’est un architecte de l'invisible, un explorateur de
'émotion pure qui transforme chaque toile en un miroir
brisé - reflet fragmenté de l'intériorité humaine. Son
ceuvre nous rappelle que l'art n'est pas un simple objet
de contemplation, mais un processus vivant, nourri par
Uimprévu, la patience et I'exigence esthétique. Derriére
chaque glacis, chaque griffure, chaque zone de lumiére,
résonne I'écho de notre propre quéte de sens. Dans
Punivers mouvant de Stan Kurth, peindre n’est pas un
acte de représentation : c’est une invitation a franchir la
frontiere entre le visible et l'invisible, poury découvrir,
au détour d’une forme indistincte, la trace fugace de
notre imaginaire.
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le et gouache sur papier grain fii
ffonnées et des stries translucides
mpression d’un paysage

tracent un chem
intérieur en mouvement.

Son matériel

Contrairement a un aquarelliste traditionnel,

Stan Kurth puise dans une palette d’outils et

de médiums tres variée :

« Aquarelle classique, posée en lavis transparents
pour préserver la luminosité du papier.

» Gesso, appliqué en fond pour créer un support
texturé et modifier la porosité de la feuille.

» Gouache, utilisée en négatif pour réserver la lumiére
ou, diluée, pour adoucir les couches sous-jacentes.
«Crayons Résist et crayons aquarellables, pour tracer
des lignes nettes ou des réserves imperméables.

« Encres, marqueurs, pastels pour multiplier

les textures et enrichir la gamme chromatique.

« Couteaux et grattoirs pour déposer ou oter

la matiere, révélant les strates enfouies.

« Papier de verre, batons de charbon, doigts et ongles,
comme instruments d’application ou d’érosion,
apportant une dimension brute et organique.



Son processus
'approche intuitive painting : principe et mise en ceuvre

1.LE GRAND SAUT SANS FILET

Pour Stan Kurth, Uintuitive painting est
une philosophie autant qu’une méthode :

1. Absence de plan : Devant la toile
blanche, pas de dessin préparatoire, pas
de photographie de référence.

2. Marques premieéres: Jets de

crayon, griffures au crayon Résist,

traits d’encre ou de pastel. Ces gestes,
d’abord aléatoires, constituent

une « bibliothéque » de formes
personnelles, des archétypes qu'il
reconnait comme les symboles récurrents
de son imaginaire - silhouettes humaines
floues, formes de mobilier, objets du
quotidien, fragments botaniques, traces
d’automobile ou d’architecture.

3. Ambiguité volontaire : En maintenant
ces motifs suffisamment indéterminés,
Uartiste invite le regardeur a investir

la toile de sa propre histoire. Chaque
spectateur devient co-créateur, prét a
projeter ses souvenirs ou ses réves sur
ces figures flottantes.

«J'aime laisser

un espace de mystere:
les formes sont
reconnaissables sans
jamais étre définies,
comme des souvenirs
a demi-oubliés. »

2. LASTRATIFICATION DES PIGMENTS

Une fois posées ces bases graphiques,
le travail progresse en couches
successives:

« Lavis d’aquarelle : Transparents,
les lavis annotent le fond de teintes
subtiles sans masquer les marques
initiales.

« Glacis : Parfois jusqu’a dix-

douze passages, posés a sec ou en
humide sur humide, ils modulent la
température chromatique, créent de
nouvelles harmonies par interaction
pigmentaire et unifient I'ensemble.

« Gouache : Utilisée en négatif pour
dégager la lumiére - en réservant

le blanc du papier - ou en semi-
transparence pour atténuer ou adoucir
les strates inférieures.

Cet enchainement procéde par
ajustements successifs : certaines zones
se dévoilent, d’autres se masquent,

des contrastes se renforcent, tandis
que des nuances surgissent sous l'effet
d’un simple glacis. A chaque étape, Stan
évalue l'impact visuel au regard des
principes de design (rythme, harmonie,
contraste, équilibre, mouvement,
dominance) qu’il a codifiés au fil de

sa pratique graphique.

3.LES OUTILS HYBRIDES

Au-dela des pinceaux habituels,

Stan Kurth a recours a une panoplie
d’instruments - couteaux a palette,
grattoirs métalliques, batons de
charbon, papier abrasif, méme doigts
et ongles - pour appliquer ou retirer

la matiére. Ce métissage technique
enrichit la texture de la surface et laisse
transparaitre la « main » de l'artiste,
comme une empreinte organique.

4. CONTRASTE ET CONFLIT

Au coeur de ses compositions regne

un contraste fondamental : les forces
du chaos organique, issues de gestes
impulsifs, s'opposent a la structure
subtile qui s’impose au fil du travail.
Cette dialectique engendre une tension
visuelle: le regard oscille, attiré par

les zones les plus spontanées, puis
retenu par ’harmonie des formes et

la rigueur des valeurs.

«Le contraste n'est pas un piége, c'est
un moteur. Il fait naitre Uintensité et donne
d chaque toile une énergie propre. »

5. AMBIGUITE NARRATIVE

Contrairement a un peintre figuratif
classique, Stan Kurth n’impose

pas de scénario unique. Chaque
spectateur peut y déceler tour a tour
une scene intérieure, un fragment

de paysage, un objet familier ou une
créature imaginaire. Cette polyphonie
interprétative est la marque de son art :
la ot 'illustration raconte, 'abstraction
intuitive suggére.
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&s le premier regard posé sur ses natures

mortes, le spectateur est saisi par un senti-

ment d’intemporalité. Objets du quotidien,

fruits savamment disposés, verreries étin-

celantes ou reflets miroitants s'assemblent
dans des compositions d’une rigueur classique, mais
ol perce une émotion contemporaine, discréte et
profonde. Cette double exigence, entre tradition et
modernité, est la marque de fabrique de Matthew Bird.
Né dans un environnement propice a l'éveil artistique,
l'artiste grandit entouré de livres d’art et de reproduc-
tions de maitres anciens. Sa mére, elle-méme artiste,
nourrit sa curiosité et 'emmeéne régulierement dans
les musées. « Je me souviens avoir été fasciné parla
virtuosité des peintres flamands et frangais, raconte-
t-il. Comment pouvait-on, avec de simples pigments,
faire naftre autant de vie, de texture, de vérité 7» Parmi
ses premieres admirations figurent les grands noms
du xvii® siecle hollandais, tels que Willem Claesz Heda
ou Pieter Claesz, mais aussi I'élégance académique
des Bouguereau et Bouveret.

Le graphisme comme socle de la composition
Avant de se consacrer pleinement a la peinture,
Matthew Bird exerce comme graphiste, une discipline
qui faconne son regard et affine son sens de la com-
position. « Le design, c’est 'apprentissage permanent
de "équilibre, de la lisibilité, de la structure visuelle.
Ces principes me servent aujourd’hui a chaque toile. »
Cette rigueur formelle transparalt dans ses ceuvres,
ol le moindre objet, la plus petite ombre, participe a

« Une émotion contemporaine,
discrete et profonde, au sein
d’une rigueur classique. »

30 AQUARELLE N°66 / SEPTEMBRE-NOVEMBRE 2025

Réalisme gélicat

Matthew Bird

A travers un subtil jeu dombre et de
transparence, Matthew Bird réinvente

la nature morte a laquarelle, insufflant a
chague composition une vie et

une émotion qui transcendent le simple
rendu pictural.

PORTRAIT

Matthew Bird est un peintre américain.
Né a Baltimore (Maryland), il est diplomé
avec mention du Pratt Institute of Art a
Brooklyn (New York) en 2000. Il est membre
titulaire de [American Watercolor Society

et de la National Watercolor Society, dont il

a assuré lavice-présidence. Ses peintures
primées a laguarelle ont été exposéesdans
des salons aux Etats-Unis ainsi qu'au Canada,
en Chine, en Angleterre, en Grece, a Hong
Konget en Italie. Ses ceuvres figurent dans
des callections permanentes de musées,
ainsi gue dans de nombreuses collections
nrivées. Professeur tres sollicité, Ma
Bird a également contribué a de nombreuses
publications, dont Realism Today, Fine Art
Today, Artists on Art et American Watercolor
Weekly. Entant guillustrateur, il a publie

cing livres pour enfants et ses peintures ont
&té reprises pour des cartes de voeux
par la Smithsonian Institution, National
Geographicet la National Audubon
Society, entre autres. Matthew

Bird vit avec sa femme et leurs

enfants en périphérie de Baltimore,

ou il dispose de son atelier.

matthewbird.com

Texte : Sara Winckler
Photos:D.R. :



2018. Aquarelle vernie sur papier,

sur panneau en ACM, 56 x 76 cm.

Une nature morte raffinée, ot

la blancheur veloutée des fleurs de
magnolia sharmonise avec les reflets
cristallins d'une carafe en cristal et
léclat métallique d'une timbale garnie
de glace pilée, le tout disposé sur

un marbre immaculé contre un fond
d’un bleu profond. Par son contraste
subtilement Juminescent, l'cetivre invite
“a la méditation sur l'éphémere beauté
de lanature etélégance intemporelle
des objets du quotidien,

a laquarelle .
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Composer
un récit
Fidele a son passé

d’illustrateur,
Matthew Bird insuffle

3 PATTHENY  BiaD

a ses hatures mortes

une dimension

narrative subtile.

Qu'il s’agisse de Blue Bottles. 2023. Aquarelle sur papier, 38 x 56 cm.

bocaux emplis de Membre signature de plusieurs sociétés artistiques nationales, Matthew Bird souligne limportance des réseaux
sucreries, d’oranges professionnels. «Etre artiste est souvent un métier solitaire. Participer i des expositions, siéger dans des jurys
éclatantes ou d’objets ou s'impliquer dans des associations permet de nourrir son inspiration et de rester connecté aux autres. »

du quotidien, chaque
composition murmure
une histoire.

«J'aime qu’il y ait un
soupcon de mystere,
comme si le spectateur
surprenait une

scéne suspendue

dans le temps. »

Cette approche

se traduit par

une sélection
minutieuse

des éléments. Rien
n’est laissé au hasard:
« Composer, c’est

aussi savoir retirer,
simplifier, pour guider
l'ceil et renforcer
l'impact visuel. Parfois,
un seul objet suffit,
mais souvent, c’est
l'agencement de
plusieurs éléments qui
crée le récit silencieux. »

Candy Jars. 2025. Aquarelle sur papier, 56 x 56 cm.
«Lalenteur est au coeur de mon processus. » Une approche en rupture avec limmédiateté de la société contemporaine,
qui permet a lartiste de développer une ceuvre structurée et cohérente.
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Son matériel
et son processus

Ce quifrappe surtout, c’est 'extraordinaire
maitrise de I'aquarelle, un médium réputé pour
son imprévisibilité. Sous le pinceau de l'artiste,
cette technique légére acquiert une densité et
une profondeur dignes de ’huile. « Beaucoup
me disent que mes aquarelles ressemblent a

des huiles, et j’y vois un compliment. Laquarelle
offre une transparence, une luminosité unique,
mais demande une extréme discipline. Je travaille
par superpositions successives, jusqu’a douze
couches parfois, pour obtenir ces jeux de lumiére
et de matiére. »

+ Un support exigeant, une approche rigoureuse

Le papier Arches 445 g, grain torchon, est le support

privilégié de ses créations. « Ce papier me permet
de conserver le grain naturel et d’éviter de
sombrer dans un exceés de détails photographiques.
Je veux que mes peintures restent des peintures,
qu’elles respirent. »

+ Tous les blancs proviennent du papier vierge,
aucune opacité, aucun blanc n’est ajouté.

Ce sont les réserves du papier qui créent les zones
de lumiére, imposant a l’artiste une discipline de
chaque instant et une anticipation constante.
«On ne peut pas couvrir une erreur comme en huile.
Chaque réserve de blanc doit étre anticipée. C'est
exigeant, mais cela fait partie du défi et c’est ce qui
me plait. Et souvent, il y a des solutions créatives
pour rattraper un accident. »

« Le temps comme allié. Un tableau complet
nécessite en moyenne 80 heures de travail.

Une discipline que Matthew Bird considere presque
comme une méditation. «La peinture réaliste en
aquarelle demande une personnalité patiente et
méthodique. Ce n’est pas un processus rapide, mais
c’est ce qui me correspond. »

+ Fidélité au médium, ouverture a de nouveaux
horizons. S’il ne travaille qu’une toile a la fois,
l'artiste envisage néanmoins de nouvelles
explorations, notamment le paysage, inspiré par
ses récents voyages dans 'Ouest américain. Mais
toujours a l'aquarelle, son médium de prédilection.

Lumiere et palette

Dans ces ceuvres, la lumiére devient personnage
a part entiére. Tantot douce et diffuse, tantot
sculpturale, elle révele les textures, caresse

les surfaces, anime le verre ou les reflets
métalliques. «La lumiére est le fil conducteur de mes
tableaux. Elle unifie la scéne et lui donne vie. » Sa
palette, a dominante traditionnelle, s’appuie sur
des pigments transparents, ol les quinacridones
occupent une place de choix, apportant leur

éclat caractéristique aux carnations et aux objets.
Les pigments granuleux, comme la lune noire,
permettent quant a eux d’introduire des effets

de texture subtils.

o —

un agencement subtil et réfléchi. Ses sujets, souvent
anodins en apparence, révélent une narration silen-
cieuse. Bocaux de verre emplis de sucreries colorées,
agrumes éclatants, porcelaines délicates, bouquets
intimes : chague composition distille un parfum de
mystére. « Je viens de lillustration et du graphisme,
Jonc raconter une histoire visuelle reste essentiel pour
moi. Il v a toujours un fil narratif discret, une tension,
un clin d'eeil. » Dans certaines toiles, ['artiste multi-
plie les références : une corde usée voisine avec un
crabe méticuleusement détaillé, une nature morte aux
ustensiles de cuisine évoque a la fois le quotidien et la
tradition des vanités.

La lumiere comme langage

La lumiere, omnipresente, devient le fil conducteur
de ses ceuvres. « La lumiére est ['élément invisible
qui lie tout ensemble. Sa température, sa direction,
la dureté ou la douceur des ombres, tout est pensé.
C'est elle qui donne vie, qui révéle la matiére. » Cette
quéte lumineuse exige un travail minutieux sur la
palette. Les pigments choisis sont transparents et
lumineux : quinacridones pour les carnations ou les
reflets dorés, lune noire pour les textures granuleuses.
«J'aime mélanger mes violets, mes verts pour obtenir
des nuances infinies. Moins j'utilise de couleurs en tube,
plus 'harmonie générale est forte. »
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Etape par étape Maitriser les textures et les contrastes

Dans cette démonstration en six étapes, Matthew Bird dévoile les subtilités de son approche méthodique pour réaliser une nature morte a
I'aquarelle d’un réalisme saisissant. Du traitement du fond profond a la délicatesse du cristal taillé, en passant par les fruits riches en texture
et en couleur, chaque élément fait 'objet d’un travail patient, précis, et structuré. L'artiste partage ici ses astuces techniques, ses mélanges
préférés et son rapport attentif a la lumiére, avec une attention constante portée a la clarté du motif et a ’lharmonie des valeurs.

Etape1- Le fond

Pour obtenir des fonds sombres, je réalise une sous-peinture :

du bleu de Prusse au-dessus de la table et du carmin permanent
en dessous. J'applique ensuite un mélange de noir personnalisé,
en travaillant humide sur humide pour un fini uniforme. Je dépose
deux ou trois couches afin d’atteindre un noir profond et intense.

Etape 3 - La carafe

J'utilise du fluide de masquage pour préserver les reflets blancs
dans le verre. Je travaille humide sur humide pour obtenir

des transitions douces la ol le verre est transparent, et humide
sur sec pour les arétes nettes du cristal taillé (turquoise de phtalo,
gris de Payne, violet minéral, bleu outremer).

Etape 5 - Le cristal

Pour le verre taillé, il faut comprendre les formes du dessin,
mais il est préférable de peindre ce que l'on voit plutét que ce
que l'on « pense » voir. Je réserve les zones claires avec du fluide
de masquage, puis je peins les zones les plus sombres humide
sur humide pour établir les extrémités de [’échelle des valeurs.
J'ajoute ensuite les valeurs intermédiaires.
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Etape 2 - 'ananas

Pour préserver le fond velouté, je dispose du papier-calque

afin d’éviter les éclaboussures, puis je découpe une ouverture
correspondant a la zone de la peinture sur laquelle je vais
travailler. Uananas est un fruit difficile a peindre ; j’ai donc choisi
de le décomposer en sections gérables : observer d’abord le motif
et en dessiner les contours, puis chaque segment avant de passer
au suivant (jaune clair, vert de Hooker et terre de Sienne briilée).

Etape 4 - Les grenades

Une fois les zones de lumiere masquées, je peins humide sur
humide pour créer la forme arrondie, tout en gardant a Uesprit
la direction de la source lumineuse (carmin permanent, rose de
quinacridone, écarlate briilé de quinacridone, brun Van Dyck).

Etape 6 - Les mangues

Les mangues sont des fruits amusants a peindre. J’humidifie

le papier a l’eau claire puis je «flotte » mes couleurs en surface,
les laissant se mélanger naturellement. Cela crée de douces
transitions et de magnifiques harmonies de teintes (jaune moyen,
rose de quinacridone, carmin alizarine et brun Van Dyck).



Pineapple Still Life.
2023. Aquarelle vernie sur papier,
sur panneau en ACM, 56 x 76 cm.

Une lenteur assumée

Vers de nouveaux horizons
Si lavenir 1



RENCONTREJ

Peter Cronin

essentiel

en deux lavi

Ancré dans la tradition du travail en plein air, lartiste peint a laquarelle
avec une simplicité de moyens. A l'effet, il préfére léclat, 'harmonie et la
spontanéité. Sa méthode des deux lavis lui permet d’aller droit a 'essentiel,
tout en laissant place a |a sensibilité du regard. Il revient sur son approche
du paysage, sur son attachement au dessin et a la rigueur tranquille qui

sous-tend sa pratique.

L’Art de PAquarelle : Vous avez quitté une carriére
d’ingénieur pour devenir peintre a plein temps.
Qu’est-ce qui a motivé ce changement radical?

Peter Cronin : A l'approche de mes 40 ans, j'avais ['im-
pression d'étre sur un tapis roulant. Aprés vingt années
passées dans l'ingénierie, [‘aspirais a davantage de
liberté et de passion. Des bouleversements dans ma
vie personnelle m'ont aussi poussé a franchir le pas.
C’était un de ces moments décisifs, maintenant ou
jamais! J'ai soigneusement planifié cette reconversion
car je savais qu’il me faudrait en vivre dés le premier
jour. Vingt-deux ans plus tard, je ne l'ai jamais regretté.
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ADA : Comment avez-vous appris l'aquarelle ?

P. C.: Deux artistes locaux, dont 'admirais le travail,
m’ont donné envie d’essayer. En rentrant du travail, je
brilais d'envie de peindre. J'ai commencé par copier
desimages dans des livres, puis j'ai rapidement travaillé
d’aprés mes propres croquis - j'ai toujours dessiné. Etre
autodidacte est un chemin long et exigeant mais, ce
qu'on apprend de cette maniere, on ne 'oublie jamais.

ADA : Vous vivez dans la vallée de Glamorgan,
dans le sud du Pays de Galles. En quoi ce paysage
influence-t-il votre travail ?

Ganypwll
street Blaenau

Ffestiniog.
Aquarelle,
3lx4lcm.

Propos recueillis
par Alex d’Abo
Photos : D. R.

Early Morning Sheep.
Aquarelle, 20 x 33 cm.



Son matériel

Papier : Arches, Saunders Waterford, Canson
Heritage et récemment Baohong. J'ai aussi

un stock de vieux papiers Whatman, superbes!
Sij'ai une préférence pour le grain torchon, j'utilise
occasionnellement du grain satiné, généralement
du 300 g, parfois sur du 640 g.

Sa palette

Depuis toujours, j'utilise Daler-Rowney. Aujourd’hui,
je complete avec Winsor & Newton et Maimeri Blu.
Je n’utilise pas une grande gamme de pigments.
Mes couleurs principales sont le bleu outremer,

la terre de Sienne briilée et naturelle, le violet de
cobalt. J'emploie également trois cadmiums :
jaune, rouge, orange. Le vert de Hooker en été et

le brun brilé U'hiver. J'apprécie aussi les bleus de
cobalt et céruléum.

PORTRAIT

Peter Cronin est né en 1964 au
pays de Galles. Autodidacte,
ilcommence a peindre, touten
menant une carriére d’'ingénieur,
avant de se consacrer entiérement
alartal’dge de40ans. Membre de
la Royal Society of Marine Artists,
de la Royal Society of British Artists
et de la Pure Watercolour Society,

il expose régulierement a Londres
et a travers le Royaume-Uni.
Reconnu pour ses paysages
lumineux et son approche directe
del'aguarelle en plein air, il est aussi
l'auteur du livre Pure Watercolour
Painting et enseigne lors de stages
au Royaume-Uni et a l'étranger.
www.petercronin.org

AQUARELLE N°66 / SEPTEMBRE-NOVEMBRE 2025 37



P. C.: Je ne peux pas dire qu'un lieu m’inspire plus ~ ADA: Dans votre ouvrage, vous abordez les scénes
qu'un autre. Mon choix dépend souvent de l'endroit ~ en contre-jour. Quels en sont les éléments clés?
ol je me trouve et de mon humeur. J'avoue préférer P. C.: J'aime les contre-jours, notamment sur

les teintes douces et feutrées de 'hiver a la lumiére les batiments aux toits baignés de lumiere. Pour réus-
crue de ['été. Ce que j'apprécie surtout, c’est la diver- sir cet effet, je commence par un lavis léger sur les
sité autour de chez moi : en guelques minutes, je peux zones claires, que ’entoure ensuite de formes plus
étre au village, dans les champs, sur une falaise ou au sombres au second lavis. Ces formes sont souvent
bord de la mer. Mais, ol que je sois, je crois que je fusionnées, ce qui permet une circulation fluide du
trouverais toujours quelque chose & peindre. lavis dans toute la peinture. C’est une méthode trés

rapide, parfaite pour l'extérieur comme pour l'atelier.
ADA : Vous peignez également dans de nombreux

PETER CRONIIﬂ

pays. Quels endroits vous attirent particuliere-  ADA : Vous travaillez principalement en plein
ment ? Et qu’est-ce qui déclenche votre envie de air. Quel est votre processus lors d’une session
peindre une scene? en extérieur?

P. C. : Voyager aiguise les sens. Découvrir un lieu P. C. : Une fois le sujet repéré, je passe a l'action.

nouveau, avec son atmosphére propre, est toujours En installant mon matériel, je réfléchis a ce que je
stimulant. J’ai un ceil trés sensible aux formes, aux veux dire et comment y parvenir en un minimum de
valeurs, aux combinaisons de tons - c’est ce qui me couches. Je fais un dessin léger, simple, a moins que

guide. Je n'ai pas de pays de prédilection, mais je suis le sujet ne soit complexe. Je commence toujours par
au comble du bonheur face a des bateaux embourbés un lavis général, mouillé sur mouillé, couvrant tout
dans un port sous une lumiére douce. le papier. Cela crée une impression douce et unifiée.

Une fois sec, je pose les valeurs plus sombres dans les
ADA : Votre livre Pure Watercolour Painting (2017,
éd. Search Press) est centré sur la création de pay- .
sages lumineux. Quelle est votre définition de la TrO|S tournants

lumiére a 'aquarelle?

P. C.: Dans une aquarelle pure, la lumiére vient du danS mon apprent|ssage

papier. Plus les lavis sont épais, plus on perd cette Ces découvertes ont profondément marqué mon évolution
clarté. Ce qui m'attire dans ce médium, c’est sa trans- enaquarelle.

parence, son éclat naturel que d’autres techniques ne +La premiére : La peinture doit couler librement sur le papier.
peuvent égaler. Je ne cherche pas les effets ni les fio- Jemploie souvent l'expression « promener une flaque,

ritures. Je mefforce toujours de simplifier, pour que correspond.anté cette sensation flui’de‘, o le pinceau guide
: ’ ) : ’ l’eau et le pigment dans une danse légére.

laquarelle reste lumineuse et directe. « La deuxiéme : La couleur n’a de sens qu’avec une bonne
valeur. Mieux vaut une valeur juste qu’une couleur exacte. C’est
la valeur qui structure I'image, lui donne sa force et sa lisibilité.
o Latroisiéme : Les peintres que admire réalisent

leurs ceuvres en une ou deux couches maximum. Ce travail
minimal, s’il est bien mené, conserve la transparence et

la fraicheur propres a 'aquarelle a condition, bien siir, que

Eta p e pa r éta pe les lavis soient appliqués avec fluidité et assurance.

La photographie

Je conduisais dans le Mid Wales en
camping-car quand je suis tombé
sur cet ensemble de formes baties.
La route était trés étroite et seule

la hauteur du van m’a permis de
prendre la photo par-dessus la haie.

Le dessin Etape 1: Premier lavis

J’ai commencé par dessiner la scéne, en simplifiant et Peint de haut en bas sur un papier humide incliné,

en améliorant la composition. J’ai recadré, supprimé ce premier lavis général utilise la technique classique

un toit, ajouté un bateau et quelques moutons pour du mouillé sur mouillé en aquarelle. J’adore

animer le paysage. J’ai également appliqué du fluide larichesse et les nuances que l'on obtient en un

de masquage la oU cela s’avérait nécessaire. seul passage. Notez comme la peinture devient plus
épaisse et intense vers le premier plan.




Etape 2 : Premiers détails

Une fois le papier sec, je commence a ajouter

des tons plus foncés et a préciser certains contours.
Parfois, je réhumidifie certaines zones, comme

le haut des arbres verts, pour fondre les transitions.
Mon objectif reste de préserver au maximum

la fraficheur du premier lavis.

Etape 4 : Finitions et vie

Pour finir, j’ajoute une multitude
de petites formes qui « peuplent»
la peinture. Ces touches finales
visent a lui donner charme et
caractere, en suggérant plutdt
qu’en définissant.

Mid Wales Hideout.
Aquarelle, 24 x 30 cm.

r-k

Etape 3 : Etablir les formes

Ici, je construis le feuillage a gauche et développe
le premier plan. Les contours se perdent et

se retrouvent, pour imiter le motif naturel que
j'observe, sans chercher a trop détailler.



PETER CRONIRL|

Ala loupe

Borth Y Gest. Aguarelle, 22 x 33 cm.

Lieu: Cette scene a été peinte a Port Yr Gest, dans le nord

du Pays de Galles. Le jeu de lumiére sur les toits attire
immédiatement le regard ; il est renforcé par les arbres sombres
de l'arriere-plan.

Composition : Les bateaux au premier plan sont placés avec
soin. Leur disposition guide naturellement U'ceil vers le centre
de la composition.

Technique : Cette ceuvre illustre parfaitement ma méthode

en deux lavis. Le premier, |éger et varié en couleur comme en
valeur, est appliqué du ciel jusqu’au sol, en un passage fluide
qui donne une unité d’atmosphére. Une fois sec, j’ai réhumidifié
une partie du ciel pour ajouter la ligne de terre au loin, créant
une transition douce. Les masses terrestres a l'ombre ont
ensuite recu un second lavis plus soutenu, tandis que les zones
ensoleillées sont restées au premier passage, ce qui fait vibrer
les toits.

Palette : J’ai utilisé mes couleurs habituelles, en privilégiant ici
les terres de Sienne naturelle et briilée, qui apportent chaleur
et cohérence a 'ensemble.

Son conseil aux aquarellistes

«J’ai beaucoup plus appris en dessinant qu’en peignhant », confie
Peter Cronin. Pour lui, tout part de l'observation : « Utilisez

le blanc du papier pour les lumiéres les plus claires, posez ensuite
vos ombres les plus profondes. Le reste émergera de lui-méme,
dans les tons moyens. Je ne peins jamais objet par objet. Je vois
le monde en formes, en contours, en valeurs - et la valeur reste, a
mes yeux, I'élément fondamental. »
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Mid Wales Hideout. Aquarelle sur papier, 24 = 30 cm.

ombres, ce qui définit les formes et le ton. Ensuite, je
prends du recul : que manque-t-il a la peinture pour
exprimer pleinement l'idée? Parfois, un assombrisse-
ment ou une fusion de zones suffit. Dés que la raison
d’étre du tableau est atteinte, j'arréte.

ADA : Quels sont vos outils essentiels sur le motif?
P. C. : Je privilégie un matériel minimal car je peux
marcher longtemps pour trouver un sujet. J'utilise tou-
jours un chevalet |éger car je ne peux pas peindre sur
les genoux. Mon pot d’eau est suspendu au chevalet
et je tiens pinceaux, palette et papier absorbant dans
la main gauche. J'emporte aussi un vieux réchaud
de camping, tres utile pour sécher les lavis les jours
humides et réchauffer les mains!

ADA : Comment choisissez-vous vos sujets?

P. C.: Je cherche une ambiance ou des compositions
fortes en formes, lignes et valeurs. Un batiment indus-
triel peut offrir une meilleure structure qu'un char-
mant cottage. Tout est question de lumiére et d’équi-
libre des masses. Je ressens trés intensément certains
paysages et je sais instinctivement quand une scéne
«fonctionne». Je me sens privilégié d’éprouver cela:
sans émotion, le monde serait bien fade.

ADA : De quelle fagcon gérez-vous les changements
de météo?

P. C.: Quand je peins sur le motif, mon objectif est de
capturer 'ambiance du moment. Si le temps change
radicalement, je remballe et finis a l'atelier, en m’ap-
puyant sur une photo et sur ma mémoire. Parfois, un
croquis rapide et une photo suffisent pour garder
l'idée de départ. L'atelier offre un grand confort, mais
rien ne remplace ['énergie et 'intensité du plein air.



Old Harbour Port Talbot. Aquarelle, 31 x 41 cm.

ADA : Peignez-vous aussi en atelier?

P. C.: Oui, bien slr. C’est la que je développe mes cro-
quis en tableaux, que je modifie latmosphére ou agran-
dis une scéne. Mais je dois dire que je trouve l'atelier
plus difficile : dehors, je regarde vraiment avec les yeux;
dedans, je fais plus appel a 'analyse et au jugement.

ADA : Vous évoquez souvent les « contours perdus
et retrouvés ». Quelle est limportance de cette
technique dans vos compositions?

P. C.: Un contour dur, net, attire l'ceil — il faut donc
bien le choisir. Je commence toujours par un lavis
doux aux contours flous, ce qui me permet ensuite
de décider ot placer les contours nets, et avec quelle
intensité. En fusionnant les formes autant que pos-
sible, je réduis le nombre de couches, ce qui renforce
la transparence.

ADA : Vous avez récemment été juré de ’émission
télévisée britannique « Watercolour Challenge ». Que
recherchez-vous dans une aquarelle?

P. C.: Un bon dessin, une composition forte et du
contraste. Si le dessin est mauvais, tout sonne faux.
Si la composition est faible, 'ceil s’ennuie. Sans
contraste, le tableau est plat. Une bonne aquarelle
doit en plus étre lumineuse, transparente et exécu-
tée avec légéreté. Trop travailler, c’est risquer l'ef-
fet boueux.

ADA : Votre travail témoigne d’un lien profond avec
la nature. Comment cela guide-t-il vos sujets et
'atmosphére de vos ceuvres?

P. C.: C’est I'amour de la nature qui m’a poussé a
peindre. J'avais besoin d’exprimer mes émotions
face aux saisons, aux ciels changeants. Mais j'ai aussi

Cafe Lucca. Aquarelle sur papier, 31 x 41 cm.

découvert que j'étais attiré par la trace humaine dans
le paysage. Les vieux batiments agricales m’émeuvent
autant que les sites industriels, ol la nature tente de
reprendre ses droits.

ADA : Pensez-vous que l'art puisse changer notre
regard sur ’environnement?

P. C.: Oui. l'art peut éveiller a la beauté fragile du
monde et inciter a le protéger. En partageant mes
ceuvres, ['espere toucher les spectateurs, créer un lien
émotionnel avec les paysages et, peut-étre, susciter
un respect plus profond de la nature. D’ailleurs, j'ai-
merais aussi explorer des sujets liés au changement
climatique, notamment les paysages c6tiers menacés.

Low Tide Polperro. Aquarelle, 28 x 35 cm.
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traditionnelle. ..
... alaudace
contemporaine

Quatorze ans se sont écoulés depuis notre premier portrait, mais JenniferAnnesley n'a
rien perdu de sa soif de découverte. Fidele a sa pratique quotidienne d'aquarelle - plus
de 1400 ceuvres vendues et 126 expositions solo ou collectives a son actif -, elle reunit
aujourd’hui rigueur et inventivité pour donner voix a la lumiere. Retour sur cette artiste

unique et sur son parcours depuis 2011.

ujourd’hui représentée par la Canada House Gallery, a

Banff, et la White Rock Gallery, en Colombie-Britannique,

et récemment honorée par l'intégration de Timepiece dans

la Royal Collection Trust de Charles|ll, Jennifer Annesley

poursuit son chemin entre architectures historiques et
vastes paysages sauvages, toujours habitée par cet «instant fris-
son», ol le contraste révele 'émotion. Son geste, jadis ancré dans
la méthode crayon-regle-papier et des glacis successifs, sappuie
désormais aussi sur ['écran tactile: 'iPad devient un laboratoire
numeérique, lui permettant de recadrer, zoomer et ajuster l'exposi-
tion de centaines de clichés glanés au fil de ses voyages a Bruges,
Barcelone ou dans les Rocheuses. Cette hybridation ne rompt rien
de la douceur du grain des papiers Arches et Lanaquarelle gu’elle
affectionne depuis toujours : elle en affermit au contraire la tex-
ture, en jouant de la palette Schmincke et des nouveaux pigments
Saturn Red et May Green pour intensifier son drame chromatique. Au
ceeur de chacune de ses compositions, la tension entre la puissance
silencieuse des pierres et la fugacité des reflets d’eau ou de vitraux
témoigne de sa passion pour le contraste. Qu'il s'agisse des coulées
fluides de ses paysages boréaux ou de la minutie cintrée des mou-
lures gothiques, c’est un méme souci de capturer 'dme du sujet qui
anime son pinceau. Plus gu'une évolution de technique, c’est une
affirmation de sa vision: Jennifer Annesley continue de repousser
les frontiéres de son art, convaincue que la vraie modernité nait du
dialogue entre tradition et innovation
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1. Matériel & technigue

Supports et papiers

« Arches (rouleaux, feuilles et blocs):
-300g, grainfin, pour les petits formats,
- 400 gpour les formats moyens,
-640g ou 850 gpour les grands
formats.

+ Lanaquarelle 640g, grain fin
(Legion Paper).

« Expérimentation de 20 papiers
différents de plusieurs papeteries
(Legion Paper).

« Papier tendu sur chassis pour
une présentation contemporaine.

Pigments et peintures

« Schmincke Horadam
(palette de base).

+ Qor (quelques teintes ajoutées).
« Holbein (quelques tubes intégrés).

« Nouveautés devenues
incontournables:

- Rouge de Saturne (Schmincke),
-Vert de mai (Schmincke).

Pinceaux

+ Ronds n° 8 (majoritaires).

« Plats 0,6 cmet1,3cm.

« Grande brosse a lavis de 5 cm.

« Pinceau rigger (pour tracer des lignes
et des détails fins).

« Brosse plate biseautée 2 cm
(ajout récent).

Références
et outillage de dessin

« Références photographiques suriPad
(zoom, exposition, bascule entre images).

« Crayon papier (esquisse préliminaire).

« Régle et nombreuses gommes (sans
projection ni calque).

+ Spray ou brumisateur continu pour
humidifier les lavis.

Eclairage et mobilier
«Vieille table a dessin 40x60 avec
lampe de bureau traditionnelle.

« Nouvel éclairage studio (ampoule a
température variable pour la lampe
de dessin).

« Jeu de tiroirs pour l'organisation
des fournitures.

« Lunettes de lecture (outil le plus récent).

Techniques
complementaires

+ Expérimentation avec fusain,
acrylique ou pastels a ’huile mélangés
alaquarelle.

« Usage de gouache en négatif pour
révéler la réserve du blanc.

+ Masquage économe du papier
(limitation du recours au liquide

de masquage).

Anthem, Mt. Assiniboine.
2024. Aquarelle, 103 x 142 cm.
Dans Anthem, Mt. Assiniboine, le sommet

| majestueux de la montagne sérige sous

un ciel limpide aux lavis délicats, tandis

| queles premiers rayons du soleil font

vibrer les parois rocheuses d'un orangé
intense. Les glacis successifs de bleu et de
mauve rendent la perspective de la neige
criblée d'ombres, et la lune cendrée

qui flotte a 'horizon ajoute une note de
mystére a cette scéne alpine. La maitrise
des superpositions transparentes donne vie
aux nuages légers qui semblent saccrocher
aux crevasses, capturant ['éphemere
alchimie entre [umiére et matiére.

« Les sujets
architecturaux
offrent une
variation infinie

et une approche
stable dans un
monde qui l'est de
moins en moins. »




2. Approche créative : constance et renouveau

Au coeur de la démarche de Jennifer Annesley se trouve une quéte ininterrompue d’équilibre:
entre maitrise et intuition, figuration architecturale et évocation poétique, évidence du trait
et mystére du lavis. Cette section explore les ressorts de son langage pictural, ses sujets de
prédilection et la maniére dont son geste - affiné depuis ’enfance - se réinvente sans cesse a
travers la superposition de couches, le jeu du contraste et I'appropriation de nouveaux médiums.

Themes récurrents
et nouvelles exp lorations

Larchitecture comme condition du regard

Jennifer Annesley a fait des intérieurs « Invention narrative: suppression
historiques son laboratoire: cathédrales ou déplacement d’éléments
gothiques, musées xix¢, gares patrimoniales. (colonnades, balustrades) pour
En 2011, ses études de la Central Station renforcer la dramaturgie visuelle.

d’Anvers et du Musée d’Orsay se distinguaient
par la précision des moulures et le traitement
des vastes baies vitrées, oll la lumiére extérieure
et les éclairages internes coexistaient dans

un clair-obscur sophistiqué. En 2025, si
Parchitecture reste un sujet central, l'artiste
Paborde aujourd’hui avec une liberté accrue:

« Mix média: insertion de touches de pastel
métallisé pour suggérer le reflet du soleil
couchant sur les pierres anciennes.

« Echelle variable: juxtaposition de grandes
piéces (106 x 56 cm) et de miniatures

(20 x 20cm), offrant une expérience du détail
et du plan d’ensemble.

After Hours. In Bruges. 2025. Aquarelle, 102 x69 cm.

Cette scéne nocturne a Bruges baigne les pavés luisants d'une lumiére dorée, révélant
'élégance des chaises en fer forgé et la chaleureuse alcdve d'une facade en briques
anciennes. 'enseigne ouvragée et les volets mi-clos suggerent une vie cachée a l'abri
des ruelles silencieuses.

A Glass World : Versailles.
2010. Aquarelle, 73,5 x43 cm.
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Paysages et natures mortes:
une transition subtile

Le soleil couchant s’invite au coeur de la forét
carbonisée, ses rayons rouges et or diffusés

par un glacis fin laissent filer un éclat briilant a
travers les silhouettes squelettiques des épicéas.
La surface miroitante de 'étang reflete ce brasier
céleste, reproduisant a lidentique ’horizon :
de troncs sombres et la palette pastel du ciel. Flv o 3 ¥ ol S .
Par un savant équilibre entre lavis humide sur i : o
humide et réserves précises, Jennifer Annesley

capture linstant oll la lumiére s’incline,

offrant une méditation visuelle sur le silence et

le renouveau. . = o =5\
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Si l'architecture a constitué son socle, Al S e i R i i e
Jennifer Annesley a depuis élargi son registre: s ‘ o :

« Paysages sauvages: montagnes rocheuses, : g\
foréts boréales, lacs gelés, peints lors de sorties e B S e
en ski de randonnée ou en canoé, Ces ceuvres, : . "\ .
bien que moins structurées qu’un intérieur, y : f s
conservent le méme souci du contraste: glaciers

lumineux contre pinedes sombres, brumes

matinales sur le lac.

« Natures mortes et objets de voyage: partitions

anciennes, masques vénitiens, cristal familial. '

Nés d’explorations européennes (Barcelone, ' .

Bruges), ces assemblages rappellent, ‘ '

par leur mise en scéne, ses compositions

architecturales: chaque objet est éclairé selon

un plan lumineux précis, chaque ombre est ciselée.

Evenfall. 2023. Aquarelle, 51 x 51 cm.

Dans Evenfall, les sithouettes des arbres se
détachent en ombres douces sur un ciel aux
couches délicatement superposées de lavis gris-
bleu et rose pdle. Le travail humide sur humide
crée des transitions floues qui suggerent la tombée
du jour, tandis que de subtiles stries de gouache
préservent les rares points de lumiere encore
accrochés aux troncs. Chaque glacis successit
renforce l'atmosphere crépusculaire, capturant
l'instant ot la nature bascule dans la pénombre.

Late Vintage. 2021. Aquarelle, 76 x 76 cm.

Le contraste puissant entre l'arriére-plan quasi noir

et les éclats vifs sur le métal poli crée une tension
visuelle saisissante. Les reflets chauds des fruits se
superposent aux reflets froids de l'acier, temoignant
d'une observation scrupuleuse des sources lumineuses.
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3. Composition et narration visuelle

Contraste et tension

Le contraste est, selon Jennifer Annesley,

«la base de la perception ».

L'artiste articule ses compositions autour
d’un équilibre subtil entre :

« zones d’intense saturation (murs en pierre,
eaux sombres),

« espaces vides ou tres clairs (fenétres,
réserves blanches),

«interactions dynamiques: mur posé en lavis
froid face a un carrelage chaud, générant

une vibration chromatique.

Cette dialectique crée une tension visuelle:
Uceil du spectateur est attiré par les moindres
éclats de lumiére (réservés des I'étape de
dessin ou dégagés par la gouache en négatif),
avant d’explorer les zones plus obscures, oll
les glacis successifs révelent progressivement
des traces de sous-couches.

Focales et points d’intérét

Chaque tableau présente généralement :

« une entrée: un point lumineux ou un motif
fort (un vitrail, une porte ouverte),

« un cheminement: un jeu de lignes ou

de valeurs qui mene l'ceil,

« une conclusion: un détail inattendu

(une ssilhouette, un reflet sur le parquet).
C’est ce flux narratif qui transforme

les compositions de l'artist en micro-récits:
non pas des scénes fixes, mais des fragments
d’histoires inachevées.

Alpine Keep. 2025 Aquarelle, 53 x 36 cm.

Un verre de vin blanc et deux bougies vacillantes tronent sur
l'appui de fenétre, ou les gouttes de pluie perlent comme un rideau
de cristal Atravers les carreaux, les cimes enneigées renvoient

la lumiére matinale en éclats froids, contrastant avec la chaleur
dorée du liquide et la flamme dansante.

Rythme et répétition

Lalternance de motifs - lignes verticales de
colonnes, grilles de carreaux, nervures de
feuilles - introduit un rythme quasi musical:

« répétitions: colonnes en série, rangées de
fenétres, nervures identiques d’une frise,
«variations: légere inclinaison d’une arcade,
teinte plus chaude d’une zone, cassure de
perspective volontaire.

Ce procédé, hérité de l’ancien travail graphique
de lartiste, lui permet de créer une animation
visuelle méme dans les scénes les plus statiques.

Ce croquis préparatoire au crayon graphite
est tracé en traits nets et répétés.

Ony reconnait une structure architecturale
- arcades, colonnes, volites - dessinée

par des lignes directrices et des repéres

de perspective.

Quelgues hachures indiquent d’ores et déja
les masses et les zones lumineuses.
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4. Techniques avancées : du lavis a la sculpture de lumiere

Fondus et lavis

Le premier geste de Jennifer Annesley
est toujours I'étalement de l'eau pure,
suivi d’un pigment trés dilué. Selon
Phumidité ambiante (climat alpin versus
canicule estivale), elle ajuste:

+ le volume d’eau: plus généreux pour
des fondus «nuageux», plus restreint
pour des touches granuleuses,

+le séchage: en atelier climatisé,
l'évaporation se contrdle, mais en
résidences dans des pays chauds
(Espagne, Pérou), elle obtient des textures
spontanées, «miracles du climat».

Superpositions de glacis

Chaque glacis se pose aprés séchage
complet du précédent, modifiant
imperceptiblement la teinte sous-
jacente:

- humide sur humide pour méler
les pigments et créer des teintes
nouvelles,

- humide sur sec pour établir

des transitions nettes.
LCaccumulation de 10 a 12 couches
finit par produire une profondeur
énigmatique, ol chaque couche
«vit» dans la suivante.

",

AFine Prospect. 2019. Aquarelle, 71 x 102 cm.

Détails et gouache en négatif

Dans cette phase:

«la gouache est employée pour révéler
les réserves : en déposant de l'opaque
autour d’une zone, on fait apparaitre
le blanc originel du papier,

« les crayons pastel et I'encre viennent
ajouter les derniers accents, marquant
les pointes de lumiére sur un chapiteau
ou un rameau, tandis que le grattoir
révéle le palimpseste des couches
inférieures.

Cette aquarelle plonge le spectateur dans l'ambiance feutrée d'un salon patrimonial baigné d'une lumiére dorée, qui joue sur le vernis du plancher et la boiserie
ciselée. Au centre, une vaste baie géminée encadre le panorama alpin, la quigtude intérieure contrastant avec la fraicheur des sommets lointains. Chaque reflet,

du lustre aux verres a vin, témoigne de la maitrise

inégalée de l'artiste pour sculpter la lumiére.

5. Rituel du geste et « certitude viscérale » d’achevement

Limportance de la lenteur

Chaque grande aquarelle peut
nécessiter plus de 300 heures de
travail, étalées sur plusieurs semaines.
Contrairement a un geste impulsif, le
rythme alterné - phases intenses et
semaines de maturation - permet de:
«revenir a distance sur le travail,

- observer la cohérence des couches,
« ajuster la température chromatique
et le contraste au fil du temps.
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Evolution introspective

Aufil des années, ce dialogue
conscient/subconscient s’est durci:
« dans ses jeunes années: focus sur
la justesse du rendu architectural,

« ses derniéres années: plus de
lacher-prise, l'artiste injectant des
éléments personnels - fragments de
souvenirs, impressions de voyage -
sans compromission technique.

Une conviction intime

Le moment ou l'artiste sait

gu’une piéce est terminée n’est pas
cognitif, mais viscéral: «/ly a un
frisson, une sorte d’écho interne qui
dit “c’est fait”. Mais ce sentiment est
éphémeére, car mon esthétique évolue
toujours. »



Clerestory.
2003.
Aquarelle,
68,5 x 109 cm.

6. Comparaison synthétique

Années 2000 Aujourd’hui
: o Intérieurs architecturaux, Davantaggd_enatures
Sujet principal et i mortes, miniatures,
g paysag paysages sauvages
P Traditionnelle, centrée Hybridation numérique
e sur le dessin imprimé +dessin direct
Chromatique classiques Ajout de rouge de Saturne
Palette (Sienne briilée, rose de (Schmincke), vert de mai,
quinacridone) indigo (Qor)
Techilaue 8-12glacis, lavis, gouache | +atomiseur, pastel, vernis
q négative UV, papier tendu
P efoos Phases rythmées, cycles
Rythme e oiE de maturation, retour a
mais linéaire £
la piece
Philosophie Contraste et controle Conf_la_n_ce, dans| agc;dent,
sensibilité accrue a l'lA

Gems. 2023. Aquarelle, 20 x 31 cm.

Les pots de confiture, saturés de pourpre profond, reposent
surun plateau grave, dont les reflets mordorés amplifient

la richesse du verre transparent. Chaque rehaut de blanc et
de pigment délicat souligne la rondeur des reliefs, tandis que
le lavis soigneusement dosé laisse transparaitre la lumiére
intérieure. Le mariage subtil entre la précision du dessin et la
fluidité des glacis confére a cette nature morte une vibration
chromatique quasi tactile.

Windswept. 2023. Aquarelle, 74 x 48 cm.

Le feuillage déformé sous la tempéte se dessine par superpositions de glacis chauds et de réserves nettes, tandis que

le tronc, travaillé en lavis bistre, parait sculpté par le vent. Le soleil, qui perce en négatif, diffuse ses rayons comme

un faisceau fluorescent filtré par les aiguilles, grice a de délicates touches de gouache pour préserver [éclat du blanc.
Chaque strate de pigment, des vermillons aux ocres profonds, restitue la force vitale d'un paysage balayé par les éléments.

7. Cing erreurs
frequentes

1. Désir de succés immeédiat

Beaucoup de débutants s’acharnent

a produire dés les premiéres étapes

un « beau résultat » parfaitement fini.
Cette préoccupation du résultat bloque
la spontanéité du geste et empéche
d’explorer librement 'aquarelle. Pour

y remédier, il convient de séparer
strictement le dessin préparatoire et

le lavis : on propose d’abord des exercices
de lacher-prise (fondus libres, coulures
controlées) sur de petits formats, afin de
réhabituer la main a l'instantanéité et a
la fluidité du médium.

2. Surcharge de pigments

L'utilisation excessive de pigment donne
un effet «bouillie» : la peinture devient
trop dense, perd en transparence et

en fraicheur. Pour éviter ce piége, il est
recommandé de rester sur une palette
limitée a trois couleurs principales

+le blanc du papier et de réaliser
systématiquement des tests préliminaires
sur de petits formats. Ces essais
permettent d’ajuster la concentration de
la couleur et de mesurer la quantité d’eau
nécessaire pour conserver la luminosité.

3. Ignorer les réserves

Ne pas anticiper les zones de réserve
conduit a recouvrir intégralement le papier,
privant l'aquarelle de ses points culminants
de lumiére. La correction passe par 'emploi
systématique de crayons Resist ou de
gouache dés I'étape de 'esquisse, afin de
matérialiser les espaces qui doivent rester
blancs. En cas d’erreur, on peut recourir

a unrehaut de gouache pour redéfinir

les réserves, mais 'idéal reste de les
marquer avant le premier coup de pinceau.

4, Peur de ’échec

La crainte de rater paralyse le geste

et conduit a des aplats hésitants, sans

vie ni mouvement. Pour transformer

cette peur en moteur de progreés, il faut
valoriser chaque « raté » comme une étape
d’apprentissage nécessaire. Tenir un carnet
d’expérimentations dans lequel consigner
ses essais, ses découvertes et ses erreurs
permet d’objectiver les progrés et de
développer la confiance en soi.

5. Dépendance au grand format

Nombre de débutants limitent

leur pratique aux grands formats, par
souci d’'impact visuel ou par mimétisme.
Ce choix entraine souvent découragement
et manque de régularité car les grands
formats demandent plus de temps, de
matériel et d’investissement financier.

La solution consiste a introduire des
exercices de miniatures (par exemple
20x20cm) comme des gammes
quotidiennes : ces petits formats facilitent
la prise de risque, 'expérimentation rapide
et permettent de consolider la gestuelle
sans pression.
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Enlre
memoire et
modernite

ARTISTE AU PARCOURS INTERNATIONAL, JUNWEI DAl PUISE
DANS SES SOUVENIRS, SES VOYAGES ET SA FORMATION EN
ARCHITECTURE PAYSAGERE POUR REINVENTER UAQUARELLE.
DE PAYSAGES URBAINS BAIGNES DE LUMIERE AUX SCENES
PLUVIEUSES DU JIANGNAN, SON (EUVRE MARIE TECHNIQUES
CONTEMPORAINES ET EMOTION INTIME. RECOMPENSE
A DE NOMBREUSES REPRISES DANS LE MONDE ENTIER,

IL INCARNE UNE VISION AUDACIEUSE ET PROFONDEMENT
PERSONNELLE DE CE MEDIUM ANCESTRAL.
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Dream B, California Series.
Aquarelle,

REPERES

Junwei Dai, aquarelliste ayant franchi le pont entre [architecture paysageére et les arts visuels,

incarne une synthese captivante : la od les cadres logiques rencontrent [expression émotionnelle,

ou la reconstruction géométrique coexiste avec la narration sensible, l'aquarelle ouvre de nouvelles
perspectives au croisement de la tradition et de la contemporanéité. Sappuyant sur la pensée
divergente du designer, Junwei Dai transforme ses sujets — quils solent issus de la subjectivité ou de
[observation objective - en un langage formel propre a ses compositions. Utilisant [aquarelle comme
meédium, il tisse la trame du souvenir avec les échos de lintime, mélant nuances voilées et ordre
compositionnel. De la nostalgie abstraite de la série « Rain » a la réinvention fantastique de lieux étrangers dans la série « Small

Town Stories » son travail interroge inlassablement : peut-on trouver une voie créative authentique qui guide lélan d'innovation
a travers les limites imposées par limpasse créative?
Instagram: dai.junwei_watercolor/
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End of the Day.
2025. Aquarelle, 37 x 54 em.



Santorini Night.
2019. Aquarelle, 37 X 27 cm.
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Tuscan Sunshine.
2019. Aquarelle, 54 x 37 cm.



Dream Back to Europe.
Aquarelle
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Green Agate.
2018. Aquarelle, 37 x 37 cm.



S. Mark Square.

2019. Aquarelle, 37 x 54 cm.
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Reconnues sur la scéne internationale,
les ceuvres de Junwei Dai se
distinguent par leur force évocatrice

et la profondeur émotionnelle qui les
traverse. Issues de sa série « Rain »,

ces trois aquarelles primées traduisent
une vision personnelle de sa région
natale du Jiangnan, sublimée par

un langage pictural mélant tradition
et modernite.

PORTFOI_IOJ

Dans It's Raining, premiere piece de la série, l'artiste adopte  §

une approche de type collage pour la composition de l'arriere-
plan. Les textures des murs et les traces de pluie se superposent

en couches abstraites, reflétant la perception fragmentée de

notre époque, filtrée par les médias. La fluidité de l'aquarelle,
associée a des techniques contemporaines comme ['abstraction ou
le surréalisme, confere a cette journée pluvieuse une atmospheére

a la fois familiére et étrange, métaphore de la psyché

urbaine contemporaine. |

It’s Raining. 2020.

Aquarelle sur papier, 110 x 72 cm.

Collection particuliere.

Primée a la 2° Shenzhen International Watercolor Biennial (Ching), e
prix Bonese Tumer Innovative Concept Cash a la 1007 International
Open Exhibition de la National Watercolor Society’s (Etats-Unis, 2020),
prix Outstanding Watercolour, Jackson’s Painting Prize (Royaume-
Uni), sélectionnée a la Royal Institute of Painters in Watercolour 208th |
Exhibition (Royaume-Uni). I

Junwei Dai, un aquarelliste

Fragments of Hometown
prolonge cette démarche
en adaptant un ton plus
intime et introspectif. Les
murs blanchis @ la chaux
et les briques bleudtres

du Jiangnan deviennent
les témoins du temps qui
passe. Fenétres, silhouettes
floues et textures patinées
traduisent la fragmentation
et l'évanescence des
souvenirs. Leeuvre, loin
d'une simple reproduction
architecturale, se fait le
réceptacle d’une mémoaire
personnelle et universelle.

Fragments of Hometown.
2021.

Aquarelle sur papier,
110x72cm.

Collection particuliére.

Prix ceuvre remarquable,
10° Exposition de peinture
aquarelle et gouache de la
province du Jiangsu (Chine).

Fntretien

L’Art de UAquarelle : Vous avez peint des lieux aussi variés que Venise,

la Gréce, New York ou la Chine rurale. Comment choisissez-vous vos
sujets, et qu’est-ce qui vous attire vers une scéne en particulier?
Junwei Dai : Les paysages que je représente sont toujours imprégnés

du poids de mes souvenirs liés a ce lieu et a ce moment précis - ce sont

des distillations concentrées d’expériences longuement méditées. Par
conséquent, je peins rarement sur le motif; mes ceuvres proviennent
principalement de documents photographiques d'archives. Par exemple,
ma série de paysages européens sappuie sur mon premier voyage hors de
Chine. Les souvenirs que je garde de ['Europe sont empreints de romantisme
et de fantaisie - c’était ma premiére rencontre avec le vaste monde,

un moment de curiosité insatiable. Lété suivant mon année universitaire,
Jai traversé 13 pays et plus de 20 villes d’Furope. En 'espace de deux mois,
Jai vécu un intense baptéme
d’histoire, de culture et d'art.
Chague jour était un cadeau
rempli de surprises; chaque
contact avec des cultures
différentes m'enrichissait et
me donnait un sentiment
d’attente, comme si je me
tenais face d un immense
océan a explorer, a ressentir
et a recréer. Les paysages
culturels des différents pays
et régions possedent des
caractéristiques distinctes.
Plongé en leur sein, j'ai regu
de nouvelles sensations et
de nouveatx élans créatifs.
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Prenons, par exemple, la série « Fairy Land » (« Pays de fées »). Je ne me
suis pas contenté de représenter un paysage étranger : j'ai volontairement
exagéré larchitecture en terrasses accrochée aux falaises des Cingue Terre,
en ltalie, et procédé a une réinterprétation de ses signes culturels. Eny
insufflant des éléments fantastiques, j'ai créé une série de microcosmes
utopiques autonomes, traduits dans une vision surréaliste.

ADA : Beaucoup de vos ceuvres équilibrent magnifiquement suggestion
et précision - les détails émergent de lavis fluides et de contours subtils.
Comment abordez-vous cet équilibre entre contréle et spontanéité?

J. D. : Sur le plan technique, l'aquarelle compte parmi les médiums les plus
exigeants car elle requiert un contréle précis du gradient d’humidité pour
obtenir le jeu voulu entre pleins et vides. Cette maitrise du comportement de
l'eau est fortement influencée
par 'humidité ambiante et la
température. Comme je vis
principalement a Singapour,
ou la climatisation fonctionne

Série « Fairy Land ».

2019. Aquarelle sur papier,
54 x 27 cm (4 panneaux).
Collection privée.
Sélectionné a

la 208° Exposition du Royal
Institute of Painters in
Watercolor (Londres) et a
la 1532 Exposition annuelle
de [American Watercolor
Society’s (Etats-Unis).



récompensé de nombreuses fots

Enfin, Amidst Night's
Wind and Rain marque
une évolution : la lumiere
nocturne, filtrée par

la pluie, baigne la scene
d’un clair-obscur
dramatique. La frontiere
entre réve et réalité
s'efface, accentuant
l'ambivalence de la
nostalgie - entre chaleur
recherchée et mélancolie
du temps perdu. Par
l'ambiguité et la fluidité
propres a l'aquarelle,
Junwei Dai renouvelle

le vocabulaire visuel de
ce théme classique, lui
offrant une résocnance
profondément
contemporaine.

Amidst Night’s

Wind and Rain. 2024.
Aquarelle, 110 x 72 cm.
Collection du Musée
national d'art de Chine.
Finaliste, 14¢ National
Fine Arts Exhibition
(Chine).

toute l'année a l'intérieur, j utilise des humidificateurs pour augmenter le taux
d’humidité, élément crucial dans le processus de peinture. La réalisation d’une
ceuvre, du premier coup de pinceau jusqua son achévement, constitue une
transition continue du support papier, de ['état mouillé a sec. Tout au long

de cette évolution, je dois réguler méticuleusement les variations d’humidité
par des techniques telles que la pulvérisation contrélée ou le séchage ciblé.

Il est essentiel de comprendre que la distribution de I'humidité sur la surface
du papier n'est jamais uniforme : chaque zone fait l'objet d’une micro-
régulation selon ses besoins techniques spécifiques. Dans ma pratique, le
contréle prime sur le hasard. Méme les effets qui semblent spontanés sont

en réalité le fruit d’'une orchestration délibérée. Ce contrile repose toutefois
sur une compréhension intime des « personnalités » propres a l'eau et aux
pigments - travailler avec leur nature pour en amplifier le potentiel expressif.
Cette approche entre en profonde résonance avec la philosophie des rochers
de jardins classiques chinois : bien qu'ils soient fagonnés avec minutie par

la main de lhomme, ils paraissent surgir spontanément de la nature. Nous
décrivons ce principe comme « suivant la voie de la nature » ot la maitrise
technique permet une expression qui semble authentiquement organigue.

ADA : Comment décidez-vous de vos choix de couleurs ?

J. D. : Déterminer la palette chromatique d’une ceuvre est intrinséquement
lié a I'état d’esprit que l'on cherche a exprimer & ce moment précis.
Lorsque l'on voyage d travers des environnements nouveaux et inconnus,
on devient plus réceptif a sa voix intérieure. On percoit l'aura ambiante

et la vitalité rythmique d'un lieu, et c’est dans cette interaction entre
réceptivité subjective et stimuli objectifs que se fagonne {‘orientation
chromatique. Japprécie l'errance solitaire, m'arrétant @ ma guise. Cela me
permet d’'absorber le paysage culturel et physique local, tout en utilisant
ces nouveaux horizons comme catalyseurs d’introspection. Ecouter ma voix
intérieure me transporte dans un univers apaise.

ADA : Quelle est la question que 'on ne vous a jamais posée,

mais que vous aimeriez qu’on vous pose ?

J. D. : Savoir comment l'aquarelle peut dialoguer avec l'art contemporain
est primordial. Une réalité frappante simpose aujourd’hui : l'exclusion

de laquarelle de la sphere dominante de l'art contemporain.

Son traditionalisme profondément enraciné fait que la grande majorité

des aquarellistes restent focalisés sur la simple reproduction de sujets
objectifs. Sur le plan stylistique, cela correspond largement aux périodes
classique et impressionniste de 'histoire de l'art - sans méme embrasser
l'expressionnisme, et encore moins s'engager dans l'expression conceptuelle
et la conscience critique qui sont essentielles a la pratique de l'art
contemporain. Dans ce contexte artistique plus large, le milieu de l'aquarelle
manque fondamentalement de véritables artistes; ses praticiens ne peuvent
étre qualifiés que de peintres. Pour mol, il existe une distinction essentielle
entre un « peintre » et un « artiste ». Pour étre un véritable artiste, il faut
prendre tous les risques sur cette route difficile, ce que la majorité ne peut

se permettre. Il ne s'agit ni de gloire ni d’argent. Il s‘agit de la mission
artistique qui habite votre coeur. Heureusement, en Chine, le monde
académique de l'art a beaucoup ceuvré dans le domaine de l'aquarelle,

et l'on peut méme trouver une spécialisation en aquarelle dans la plupart
des écoles supérieures d'art, comme {a China Academy of Art ou le Hubei
Institute of Fine Arts, ce qui est inexistant dans les pays occidentaux.
Certains aquarellistes majeurs en Chine, comme Zhou Gang ou Chen Liu,
visent a établir le role de l'aquarelle sur la scene de l'art contemporain; ils
considérent l'aquarelle comme un support capable d'exprimer des émotions
complexes et des attitudes vis-a-vis de la culture, de la société et

de I'humanité.
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Still Life

LaiYoung-Lin

| e souftle secret
de laguarelle

T

with £

Apples 2.
2024.

Aquarelle

sur papler,
27 x37cm.

Pour Lai Young-Lin, peindre a laquarelle est autant un acte pictural qu'un cheminement
intérieur. Sous son pinceau, fleurs, natures mortes ou paysages prennent forme au fild’une
superposition de couches délicates, faisant émerger lumiere et profondeur. Une approche
alliant rigueur de la composition et liberté du geste, entre controle et grace.

Propos recueillis par Alex d’Abo / Photos : D. R.
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PORTRAIT

Lai Young-Lin (né en 1990, Taipei) est

un aguarelliste et pédagogue taiwanais.
Diplomé de ['Université nationale

des arts de Tainan (2020), il enseigne

a Taipei depuis plus de dix ans.

Ses ceuvres, souvent inspirées des rues
de son quartier, explorent la fluidité de
l'eau a travers des lavis superposés,
mélant maitrise et spontanéité. Parmi
ses séries marquantes, « Black Painting
» née d’'une balade nocturne le long

de la cbte taiwanaise. Membre de

la Chinese Asia-Pacific Watercolor
Association, il expose & l'international et
arecu, entre autres, le Hardie Gramatky
Memorial Award (AWS, New York, 2021).
Instagram : lai_young_lin

Ses derniéres expositions personnelles
+ 2024 : « A Long Day », King Car
Cultural & Art Center Nanjing Pavilion,
Taipei.

+ 2024 : « Day by Day », God Knows
Taiwan, Taipei.

+ 2019 : « Rain Shall Fall », Kuo Mu Sheng
Foundation, Taipei.

Ses derniers prix

« 2021 : Hardie Gramatky Memorial
Award, 154 Exposition annuelle AWS,
New York.

» 2015 : Taoyuan Contemporary Art
Award, 13¢ édition, Taoyuan, Taiwan.

L'Art de PAquarelle : Votre formation artistique a
Tainan vous a-t-elle apporté une base en aquarelle
ou étes-vous autodidacte?

Lai Young-Lin : La formation était axée sur l'art
contemporain et les médias mixtes, l'aquarelle n’y
tenait gu’une place marginale. C'est en enseignant moi-
méme l'art que Jai réellement approfondi ce médium :
expliguer les technigues aux étudiants m’a obligé a les
maitriser et a affiner ma pratique. Les vrais tournants
sont venus peu a peu, par 'expérimentation et les
échecs répétés. Chaque tableau est une exploration :
parfois, un simple exercice révéle une découverte.

ADA : Vos scénes urbaines semblent brumeuses,
humides, presque liquides. Comment controlez-
vous l’'eau sans perdre en spontanéité?

L. Y.-L. : Pour moi, le controle en aguarelle ne réside
pas dans la technigue pure, mais dans une compréhen-
sion intime du dessin. Léonard de Vinci disait que le
dessin est un outil de connaissance car il nous oblige

Red and Green. 2023. Aquarelle sur papier, 38 x 27 cm. Pour les natures mortes avec fleurs, jaccentue
la profondeur en adoucissant larriére-plan, mettant ainsi en valeur le sujet.

a observer, comprendre et reconstruire ce que nous
voyons. Méme avec un médium aussi fluide que 'aqua-
relle, cette base reste essentielle.

Ce que beaucoup percoivent comme un effet aléa-
toire de l'eau et du pigment est en réalité, pour moi,
un lacher-prise maitrisé. Je construis d’abord menta-
lement une structure, puis je la traduis par le rythme
du pinceau et le flux de 'eau. Cela permet d'utiliser
des technigues humides, tout en conservant la forme
et la spatialité.

ADA : Avez-vous des palettes de couleurs ou des
mélanges favoris?

L. Y.-L. : Je n'utilise pas une grande variété de cou-
leurs. Ce qui compte pour moi, ce n’est pas le nombre
de godets, mais la taille de la surface de mélange sur
la palette. Une large surface permet un contréle plus
fluide et plus souple de l'eau et des mélanges - un
atout essentiel, notamment pour les grands coups de
pinceau ou les dégradés. Ma palette favorite est celle
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Contextualized Metaphor 1. 2025. Aquarelle sur papier, 38 x 56 cm.

de Mijello, en particulier pour sa capacité a bien retenir
humidité. Elle permet a la peinture de rester humide
plus longtemps, sans craqueler ni devenir difficile
a réactiver. A mes yeux, une bonne palette n’est pas
seulement un accessoire : c’est une interface, un par-
tenaire silencieux qui m’aide a instaurer un rythme et
une fluidité dans ma pratique de l'aquarelle.

ADA : Travaillez-vous en lavis successifs ou préfé-
rez-vous une seule couche avec un mélange immédiat?
L.Y.-L.: Je travaille principalement en lavis |égers et
successifs, construits progressivement. Cette approche
me permet de maitriser finement les variations tonales,
tout en préservant la transparence et la respiration
propres a l'aquarelle. J’évite les pigments denses
appliqués d’un seul coup, qui alourdissent et brouillent
'image. Chaque couche, méme d’apparence délicate,
participe a la structure et au rythme de la composition.
Le résultat donne une légereté visuelle associée a une
profondeur discréte. Cette subtilité caractérise mon
travail, alliant douceur et solidité.

ADA : Comment choisissez-vous votre cadrage
et votre composition, souvent assez cinéma-
tographiques?

L.Y.-L. : Dans mes compositions, je cherche a équilibrer
les sensibilités classiques et contempaoraines. Je place
souvent les sujets soit au centre, soit en équilibre asy-
métrique, pour créer des images stables mais aérées.
Dans mes paysages urbains, j'utilise la perspective a

6 2 AQUARELLE N°66 / SEPTEMBRE-NOVEMBRE 2025

point de fuite et |a réfraction de la lumiére pour plonger
le spectateur au coeur de la scéne. La composition est
pour moi un langage visuel de guidage : lumiére, cou-
leur et lignes travaillent ensemble pour offrir a2 chaque
peinture une expérience narrative silencieuse.

ADA : Avez-vous une méthode spécifique pour
construire une image forte dés le départ?

L.Y.-L. : Pour moi, organiser une composition d'abord
par la pensée est essentiel. La peinture ne se réduit pas
a représenter des objets, elle consiste a batir limage a
partir d'éléments visuels fondamentaux : les points, les
lignes et les plans. Dés les premiers instants, je réflé-
chis a la maniere dont ces éléments se distribuent dans
le cadre, comment ils instaurent rythme et tension, et
contribuent a créer stabilité et focus visuel.

Ce cadre abstrait agit comme une structure, un sque-
lette qui ariente tout le reste du travail. Construire une
image forte est une danse permanente entre ordre et
liberté - une organisation rigoureuse mélée a la spon-
tanéité expressive propre a l'aquarelle.

ADA : Réalisez-vous des croquis préparatoires, tra-
vaillez-vous a partir de photos ou peignez-vous
directement sur le motif?

L.Y.-L.: Je mappuie & la fois sur la photographie et lob-
servation directe mais, guel que soit le point de départ,
je commence toujours par un croquis pour planifier la
composition. Leeil humain percoit 'espace de maniere
dynamique et en profondeur, alors gu’un appareil photo



Still Life with a Peach.

Ses conseils
pour progresser en aquarelle

Aux débutants, je recommande de se concentrer sur trois domaines
fondamentaux: le contréle de l'eau, celui des couleurs et la technique.
« Le travail sur ’'eau peut commencer par des exercices
monochromes: varier la dilution, la pression du pinceau, le degré
d’humidité... permet de comprendre le comportement naturel

du médium.

« Le contrdle de la couleur passe par le mélange des trois couleurs
primaires, 'exploration du cercle chromatique et des teintes neutres.
Tout ceci permet de mieux appréhender tonalité, température

et harmonie.

» COté technique, il estimportant d’acquérir les bases: glacis, fondus
dans ’humide, gestion des contours... pour se familiariser avec

le langage expressif de Uaquarelle.

Pour les plus avancés, la compréhension du dessin devient essentielle.
Méme si 'aquarelle a ses spécificités, la résolution des problémes visuels
repose toujours sur la forme, la lumiere et les différents plans. Le dessin
ne se résume pas aux lignes ou aux ombres : c’est une maniére d’observer
et d’interpréter le monde. Il vous permet de rester juste et stable dans
votre composition, méme avec un médium aussi fluide que I'aquarelle.
En définitive, si la technique est importante, le véritable progrés passe
par une intériorisation du regard et une sensibilité picturale. C’est ainsi
que 'on trouve son propre rythme, entre contréle et spontanéité.
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Hephaestus 2. 2024, Aquarelle sur papier, 38 x 27 cm.

aplatit la scéne en une image fixe. Quand je travaille a
partir de photos, je ne les copie jamais telles quelles: je
cherche a recréer une version plus fidéle 8 ma mémoire
visuelle, plus proche de la perception humaine. J'évite
notamment les distorsions ou les effets de perspective
trop marqués pour préserver une certaine naturalité. La
peinture sur le motif a aussi beaucoup compté dans mon
apprentissage. Elle exige une attention
immédiate, une concentration intense,
et c’est face a ces contraintes que jai
développé une partie importante de
ma technique actuelle.

ADA : L'une de vos séries récentes
s’intitule « Black Paintings ». Que
peut-ony trouver?

L. Y.-L. : Uinspiration pour « Black
Paintings » vient d’'un long trajet noc-
turne a vélo, dans le sud de Talwan, sur
une route cotiere plongée dans l'obs-
curité. Seules quelgues lueurs lointaines brillaient a
'horizon. Ce moment d’isolement, entre mer et mon-
tagnes, a d'abord provogué un malaise chez moi, puis
une forme de paix intérieure. La série traduit ce pas-
sage de 'inquiétude 2 la plénitude. Plutot que la peur,
je cherche a évoquer la beauté étrange du quotidien
dans l'obscurité et a offrir un espace ol chacun puisse
retrouver ses propres sensations profondes.

ADA : Quel rdle jouent la mémoire et les sensations
dans vos images?

L. Y.-L. : Je ne cherche pas a reproduire fidélement le
réel, mais a transmettre ma réaction émotionnelle au
monde. La mémoire et les sensations sont au cceur de
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«Je ne cherche pas
a reproduire
fidelement le réel,
mais a transmettre
ma réaction
émotionnelle
au monde. »

Zeus. 2024. Aquarelle sur papier, 38 x 27 cm.

ce processus : elles modélent la fagon dont je traduis
un moment en peinture. Si je représente une pluie
battante, par exemple, je ne pense pas seulement a
l'eau : je me souviens de la fraicheur sur la peau, de
'humidité de l'air, du bruit des gouttes, du rythme des
éclaboussures... Ces sensations guident mes choix
de couleurs, de gestes, de rythme. 'aguarelle ne me
sert pas a rivaliser avec la photogra-
phie, mais a faire ressentir une atmos-
phére, une émotion vécue. Ma maniére
de peindre varie donc selon le sujet. ..
et selon I'état intérieur dans lequel je
me trouve.

ADA : Quels « heureux accidents »
recherchez-vous ou acceptez-vous
dans votre pratique de I'eau?
L.Y.-L. : Ce qui me fascine dans l'agua-
relle, c'est son autonomie : cette facon
gu'a l'eau de se déposer, se méler, se
propager, souvent de maniére imprévisible. Ce flotte-
ment peut étre inconfortable, mais c’'est précisément
|2 que réside sa magie. Plus on essaie de tout controler,
plus laquarelle risque de perdre sa fraicheur et sa vita-
lité. Pour moi, tout est une question d’équilibre entre
maitrise et liberté. Je m’attache a bien structurer le
sujet principal, pour ancrer la composition, et je laisse
les zones secondaires respirer : |’y accuelille les fusions,
les débordements, les surprises. Cela crée du rythme,
de la profondeur, sans figer l'image. Paradoxalement,
ces zones « meins importantes » sont souvent les plus
exigeantes en intuition : il faut sentir quand s'arréter,
jusqu’ol laisser diffuser un lavis, comment fondre les
formes sans tout dissoudre...



Son processus créatif en images

1. Je commence par tracer des hachures sur le dessin pour diviser 2. J'évite d'emblée les pigments trop saturés ou lourds. Je préfére
la composition en larges zones de lumiére et d'ombre. Cela établit  construire la profondeur et le contraste par des lavis successifs,
une structure de base solide avant d’avancer par étapes.

afin de préserver la transparence et la clarté propres a laquarelle,
tout en donnant progressivement du poids visuel.

3. Au furet a mesure, je corrige la structure, les proportions et Still Life. 2024. Aquarelle sur papier, 27 x 37 cm.
l'équilibre de la lumiére. Ces ajustements sont cruciaux car ils
déterminent la solidité et 'harmonie globale de la composition.

4. | es détails, le travail de pinceau et les transitions de
couleur interviennent en dernier. Ce sont les raffinements

Sa vision de l'aquarelle

Je n’ai jamais considéré l'aquarelle comme un simple
outil de peinture. Pour moi, c’est avant tout une
pratique spirituelle. Elle m’apprend a ralentir, a

patienter, a accueillir limprévu. C’est une maniére

de trouver la paix au cceur de ce qui échappe au
contrdle, de percevoir 'éternité dans un instant
fugitif. Créer a 'aquarelle, c’est construire un
sanctuaire pour Uesprit. Dans un monde qui s’accélére
et s’agite sans cesse, j'espére que mes peintures
apportent un apaisement - un doux rappel que
certains paysages ne se dévoilent qu’avec lenteur.

qui donnent vie a 'image, une fois la base bien établie.

Son matériel favori

« Le papier aquarelle occupe ici une place essentielle : la feuille coton
de 300¢g a grain torchon d’Arches permet une excellente adhérence
des pigments et un rendu subtil en pinceau sec, avec des réserves de
blanc maitrisées.

« Coté pigments, je privilégie des aquarelles peu teintantes (Mijello).

Lusage fréquent du lifting (retrait de pigment) exige une transparence
maximale pour préserver les superpositions fines.

Pour les pinceaux, j'alterne entre formats plats et ronds selon

les gestes (larges pour les lavis, pointus pour les détails) et des petits
pinceaux dédiés au geste linéaire ou au lifting. Ce choix d’outils permet
de mener une aquarelle fluide, tout en gardant une précision structurelle.
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Guardians of New York. 2018. Aquarelle sur papier, 76 x 51 cm.
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PORTRAIT

Aguarelliste américaine installée

en Californie, Robin Erickson s'est
consacrée ala peinture apres

une carriere de mathématicienne.
Tombée amoureuse de l'aquarelle

lors d’'un simple cours du soir, elle en
afait sa passion, puis sa vocation. Elle
est surtout connue pour sa série sur
les reflets urbains, capturant la magie
discréte des vitrines de ville. Membre
signataire de nombreuses sociétés
prestigieuses comme [AWS, la NWS
ou la TWSA, elle expose réguligrement
et intervient comme jurée dans divers
concours. Elle a étudié aupres de
grands noms de laquarelle américaine,
dont Ted Nuttall et John Salminen.
www.robinericksonart.com

I
| A

Reflection on Via V. Emmanuele. 2024. Aquarelle sur papier, 77 x 74 cm.

Inspirée par ses voyages dans

les grandes villes du monde,

Robin Erickson consacre son ceuvre
aux reflets en vitrine, ces instants
suspendus ou se superposent

le réel et [éphémére. A travers

des aquarelles d’'une grande
précision, elle capte la magie discrete
des villes et invite le regard a ralentir.
Rencontre avec une artiste coloriste,
qui allie exigence technique et regard
sensible sur le quotidien.

L’Art de UAquarelle : Qu’est-ce qui vous a donné
envie de peindre les reflets urbains ?

Robin Erickson : Il y a une vingtaine d’années, j'ai
photographié une petite sculpture métalligue et son
reflet dans la porte vitrée d’une galerie d’art a Del
Mar, en Californie. Quelques années plus tard, j'en ai
tiré une aguarelle qui a remporté plusieurs prix dans
des expositions locales. Les retours enthousiastes de
mes collégues m'ont donné envie de poursuivre dans
cette voie. Aujourd’hui, aprés des années a explorer
ce théme, je réalise que ce qui m'anime, c'est l'en-
vie de révéler ce que 'on ne voit plus. Dans nos vies
accélérées, on traverse les espaces sans les regarder
vraiment. Or, certains points de vue sont magiques et
méritent gu’'on s’y attarde.

ADA : Quel est votre processus pour une peinture
de reflets urbains ?

R. E.: Je commence par sélectionner une image et je la
retouche si besoin dans Photoshop. Je l'imprime sur un
format A3, puis je trace une grille que je reproduis sur
le papier aguarelle, a la taille souhaitée. La mise au car-
reau me permet de transférer précisément les formes,
tout en m'immergeant dans les détails. Pour moi, ce
sont eux qui racontent l'histoire. Je peins généralement
des valeurs claires vers les plus sombres, mais j'ancre
aussi guelques zones foncées dés le début pour établir
les repéres. J'utilise beaucoup mon guide des valeurs
(Gray Scale & Value Finder), qui m'aide a éviter des lavis
trop pales. En fin de session, je regarde la peinture dans
une petite fenétre en papier pour mieux repérer les
défauts. Quand je crois avoir terminé, je laisse reposer

Propos recueillis par Alex d’Abo / Photos : D. R.
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’'ceuvre guelques semaines ou mois avant d’y revenir
avec un regard neuf et d’éventuelles retouches finales.

ADA : Travaillez-vous a partir de vos propres
photographies ?

R. E.: Toujours. Lors de mes voyages, je prends beau-
coup de photos dans les grandes villes. Je cherche des
vitrines ou les formes, les couleurs derriére le verre
et les reflets créent des compositions intéressantes
- j'évite les murs vides, les parkings... Je compose
directement dans le viseur, puis j'attends qu’un pas-
sant ou une scéne de rue compléte 'image. Tout est
pris sur le vif et les personnages restent généralement
méconnaissables dans la peinture.

Je prends souvent plusieurs photos d’'un méme
endroit, ce qui me permet de choisir plus tard. Il m’ar-
rive d'assembler des éléments de différentes images
mais, le plus souvent, je peins une scene telle quelle
- une tranche authentique de vie urbaine.
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Rendre la transparence

Je pose directement les valeurs colorées telles que je les percois

sur mes photos de référence, sans passer par une succession de
lavis légers. J'ai toujours plusieurs Gray Scale & Value Finder (guide
des valeurs en niveaux de gris) a portée de main pour vérifier

les valeurs pendant que je peins. C’est un outil que je trouve vraiment
indispensable. Il m’arrive parfois de devoir repasser une zone avec
un deuxieme lavis si la premiére valeur n’était pas juste. Au fil du
travail, certaines zones peuvent aussi nécessiter d’étre intensifiées
pour maintenir le regard sur les parties essentielles du tableau.
J'aime aussi, a l'occasion, laisser les zones secondaires dans des gris
doux, afin
d’apporter

un contraste
avec les zones
plus vives ou
d’introduire

une touche
d’abstraction.



Matériel

Papier

Mon papier préféré est

le Fabriano 640 g, grain
satiné, extra blanc. Si

une peinture nécessite

des zones a réserver, j'utilise
plutot 'Arches 640 g,

grain satiné : sa surface
plus résistante ne s'abime
ni au retrait du liquide

de masquage, ni quand

je souléve la peinture

sur une grande surface.
Récemment, j’ai découvert
le papier Indigo, fait main en
Inde, et je prends beaucoup
de plaisir a peindre dessus.
Sasurface légerement
texturée convient
particulierement bien a
mes portraits d’eucalyptus.

Couleurs

J'utilise principalement

des pigments de chez Daniel
Smith, mais aussi certains
de MaimeriBlu, Holbein

et Winsor & Newton.

Pinceaux

Mes pinceaux préférés sont
les Escoda Perla. J'aime
beaucoup également

la gamme SilverWhite de
Silver Brush Ltd. J'utilise
surtout des pinceaux ronds,
bien que les plats soient
parfois plus adaptés selon
les zones a traiter. J'ai

un autre jeu de pinceaux
réservé a l'application

des noirs car il est difficile de
garder les poils bien blancs
aprés cet usage.

Rome Reflection. 2015.
Aquarelle sur papier, 76 x 51 cm.
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Bazaar Del Mundo Reflection. 2022. Aquarelle sur papier, 76 x 51 cm.

ADA : Et comment choisissez-vous vos angles de
prise de vue ?

R. E.: Je me place a environ deux métres de la vitrine,
avec l'appareil légerement incliné. Langle de 45° est sou-
vent celui qui fonctionne le mieux, mais il m’arrive aussi
de cadrer a 90°, donc face a la vitre. Parfois, mon propre
reflet apparait et je dois le supprimer par la suite.

ADA : De quelle maniére obtenez-vous une telle
intensité dans vos couleurs ?

R. E. : Plusieurs éléments y contribuent. D’abord,
je travaille avec des pigments transparents et lumi-
neux. Ma palette comprend, entre autres : bleu de
cobalt, jaune citron, bleu sarcelle, violet, rose de qui-
nacridone, corail, rouge, Sienne, or, outremer frangais,
viridian, bleu de manganése, sépia et orange pyrrol.
Le noir est un mélange de sépia et d’'outremer. Je
peins sur du papier sating, qui garde les pigments en
surface, ce qui renforce la luminosité. J'utilise aussi
des pinceaux a poils blancs, que je garde trés propres
pour éviter toute contamination de couleur. Enfin, jai
probablement une tendance instinctive a aller vers
des mélanges soutenus : jaime les couleurs vives, je
suis une coloriste dans I'ame |

India Street Reflection. 2016. Aquarelle sur papier, 63 x 53 cm.

ADA : Enfin, comment arrivez-vous a gérer la symé-
trie et la distorsion dans vos reflets a 'aquarelle ?
R. E. : Je ne cherche pas a les contrdler. Je me
contente de peindre ce que je vois et cela suffit a
rendre ['effet juste. Le réalisme vient naturellement
en observant attentivement.

Sexercer ‘
aux reflets réalistes

Pour s'entrainer a peindre les reflets, installez une nature
morte simple avec un seul objet en verre accompagné de
quelques éléments comme des fruits ou des fleurs. Uidée
est de rester sobre afin de concentrer votre attention sur
la transparence de 'objet principal. Orientez une source
de lumiére latérale pour faire apparaitre des ombres
intéressantes. Réalisez quelques croquis rapides, en
incluant des gros plans, afin de recueillir les informations
visuelles nécessaires a une peinture plus aboutie. Variez
les angles de vue et les couleurs : cela vous aidera a
identifier ce qui vous attire le plus et ce qui fonctionne

le mieux pour la composition finale.
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Father. Chongqing a remporté le premier prix lors de la 2°Exposition nationale d’art pour jeunes artistes en 1981,
un événement majeur dans le monde de l'art chinois. Cette ceuvre est aujourd’hui conservée au Musée national
d’art de Chine et figure dans les manuels scolaires, ol elle est reconnue comme un jalon important de U'histoire
de 'art contemporain chinois. La posture et le regard du personnage traduisent une dignité profonde et une force
tranquille. A son sujet, l'artiste explique : « Je ['ai peinte en 1980, alors que j'étais étudiant & ['Institut des beaux-arts
du Sichuan. ’homme représenté est Deng Kaixuan, un paysan originaire de Shuangcheng, un village niché dans les
montagnes du Daba, ol j'ai grandi. Il est devenu le dernier forgeron de la région. Par respect pour ses ancétres, par
fierté et dignité, il continue son travail malgré la modernisation qui rend ces outils obsolétes. »

RENCONTREJ

Father.
Chongging.
2020. Aquarelle,
f6x76cm.

Zhang Xiaochang

La Memolr

Né au coeur des montagnes chinoises, laquarelliste Zhang Xiaochang puise son
inspiration dans ses racines, les villes oubliées et les traditions en sursis. Avec patience
et exigence, il compose des scenes intimes ou resonne la mémoire collective. Une
ceuvre émouvante et lumineuse, a la frontiere du documentaire et du poeme visuel,
qui vise a retenir le temps.

Propas recueillis par Alex d’Abo / Photos: D. R.
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PORTRAIT
Zhang Xiaochang est

un peintre chinois diplémé
de l'Institut des beaux-

arts du Sichuan. A travers
ses aquarelles empreintes
desilence etde lumiere,

il raconte la vie quotidienne,
les souvenirs et les lieux en
voie d'oubli. Sa technigue
patiente et sensible

donne a voir le monde

avec une profondeurrare.
Récompensé dans de
nombreuses expositions
internat
alaquarelle contemporaine
aux Etats-Unis (Best of Show
en 2023 a la 14¢ Signature
American International
Watermedia Exhibition,

ainsi que plusieurs premiers
prixentre 2014 et 2022

dans plusieurs grandes
expositions américai
dédiées a laquare
contemporaine), il s'es

ines

Impose comme une voix
singuliere entre tradition
et modernité. Son style

méle réalisme minutieux

i 2017

Long Years. 2020. Aquarelle sur papier, 56 x 76 cm.

a fleur d’eau

L’Art de 'Aquarelle : Les séries « Miao Village » et
« Small Town » dégagent une atmosphére particu-
lierement intense. Qu’est-ce qui vous a attiré vers
ces lieux et ces communautés, et en quoi reflétent-
ils votre parcours personnel ou artistique?

Zhang Xiaochang : Ces ceuvres évoquent mon village
natal, niché au coeur des montagnes du sud-ouest de
la Chine. Petit, je vivais dans une maison en bois sem-
blable a celles que je peins, et je passais mes jour-
nées a jouer sur ces marches de pierre irréguliéres.

Aujourd’hui, ces maisons traditionnelles sont peu
a peu délaissées au profit de batiments modernes
équipés d’ascenseurs. Ces demeures et ces escaliers
disparaissent lentement, maisils représentent le point
de départ de ma vie, mes souvenirs les plus anciens et
précieux. C'est pourquoi je les peins aujourd’hui : pour
garder une trace avant qu'’ils ne disparaissent & jamais.

ADA : Les textures des vieux murs, des vétements
usés et la lumiére tamisée dans les ceuvres de la
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Pathway. 2020. Aquarelle sur papier, 76 x 56 cm.

série « Small Town » transmettent une forte sensa-
tion de mémoire et de temps. Pourquoi vouloir tra-
duire ces sentiments intangibles dans le langage
de l’'aquarelle?

Z.X.: Lasérie « Small Town » témoigne d’une petite
ville ancienne, aujourd’hui engloutie, située dans la
région de Chongging. Il y a plus d’un siécle, ce lieu
était un port animé sur le Yangtsé, ol de nombreux
bateaux accostaient et partaient. Aujourd’hui, ce type
de quai et cette ville ne sont plus nécessaires. Je m’y
suis rendu 2 I'été 2017 pour peindre ce qui allait étre
ses derniers instants. Quelques mois plus tard, a l'au-
tomne, la ville a été submergée et engloutie sous les
eaux du fleuve, disparaissant a jamais.

ADA : Grandma’s Gift Shop (voir p. 77) est remplie
d’objets, de signes de la vie quotidienne. Et, pour-
tant, une grande quiétude s’en dégage. Pourriez-
vous nous en dire plus sur Uinspiration de cette
scéne, et comment vous composez de tels inté-
rieurs intimes?

Z. X.: Grandma’s Gift Shop incarne l'esprit de
Chinatown a San Francisco. Lorsque les premiers
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«Je veux que mes ceuvres transmettent une sensation de sérénité - une paix

Nightfall. 2020. Aquarelle sur papier, 56 x 76 cm.

immigrants chinois sont arrivés aux Etats-Unis,
beaucoup ont ouvert de petites boutiques pour
vendre de l'artisanat traditionnel. Ils économisaient
patiemment pour offrir a leurs enfants une chance
d'étudier et de transformer leur avenir. J'ai moi-méme
vécu plusieurs années a Chinatown : ces histoires de
persévérance me sont profondément familieres. J'ai
utilisé un fort contraste de lumiere et d’'ombre pour
traduire une idée simple : méme dans les jours les plus
sombres, il doity avoir de la lumiére dans le coeur.

ADA : Ily a dans vos ceuvres une tension entre
réalisme minutieux et évocation plus diffuse.
Comment choisissez-vous ce que vous représentez
avec précision, et ce que vous laissez dans le flou
ou la suggestion?

Z. X.: Cest une dualité que je cherche consciemment.
Je construis des scénes réalistes avec beaucoup de
détails, mais j'y insuffle aussi mes émotions person-
nelles. Cela donne a chaque tableau une part de vérité
visible et une part plus intérieure, que chacun peut
ressentir différemment.

Aujourd’hui, la photographie reproduit fidelement
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le réel. Mais ce n’est pas ce que je recherche. Ce qui
compte pour moi, ce n'est pas seulement de montrer,
c’est de faire sentir - mes souvenirs, mes émotions,
ma facon de voir le monde.

ADA : Votre palette privilégie souvent des tons
terreux et apaisés, ponctués de rehauts lumi-
neux. Est-ce une intention émotionnelle déli-
bérée ? Comment abordez-vous la couleur dans
votre travail?

Z. X.: Je choisis délibérément une palette calme,
dominée par les teintes de terre, parce que je veux que
mes ceuvres transmettent une sensation de sérénité
- une paix profonde, semblable a celle que nous ins-
pire la terre nourriciére. J'intégre parfois des touches
de couleur vive pour mettre en valeur les instants
précieux de la vie. J'aime aussi créer des contrastes
marqués de lumiére et d'ombre autour de mes sujets,
pour renforcer la charge émotionnelle de la scéne. Ma
maniére d’utiliser la couleur consiste a interpréter la
réalité de facon sensible, a accentuer ou a atténuer
certains tons en fonction de 'atmosphére gue je sou-
haite faire ressentir.

profonde, semblable a celle que nous inspire la terre nourriciere. »

Son processus créatif
en 4 etapes

Laquarelle est souvent percue comme un art d’improvisation,
proche de l'écriture spontanée. Pour ma part, je choisis

une voie différente, moins empruntée. Je casse les codes
pour créer un style personnel, réaliste, trés éloigné

des conventions traditionnelles. Mon processus est long

et réfléchi:

Etape 1: J'observe des sujets qui m’inspirent et laisse
I’émotion grandir jusqu’a ce que l'envie de peindre
devienne irrésistible.

Etape 2 : Je teste plusieurs compositions, jeux
de couleurs et placements des personnages pour
trouver la meilleure harmonie.

Etape 3: Je réalise une ébauche, que je développe
patiemment, couche aprés couche. Chaque tableau me
demande au minimum un mois, parfois trois ou quatre.
Je fais souvent une pause d’une semaine pour prendre
du recul, et il m’arrive méme de reprendre une ceuvre
un ou deux ans plus tard.

Etape 4: Je signe seulement lorsque je sens que le tableau
exprime pleinement ce que je souhaitais transmettre.

Son matériel préféré

Papier

Japprécie le papier coton Arches, a grain fin et de

300 g. Sa forte teneur en coton me permet de superposer
les couches de couleur pour créer les effets que je souhaite.
Ce papier favorise la fluidité de l'eau et la transparence
caractéristique de l'aquarelle, tout en enrichissant

les couleurs.

Couleurs

J'utilise souvent les aquarelles Cotman de Winsor & Newton.
Ma palette de base comprend des pigments tels que : jaune
citron, jaune de cadmium clair, jaune de cadmium foncé,
orange de cadmium, rouge de cadmium clair, rouge de
cadmium foncé, alizarine cramoisie, mauve, rose permanent,
ocre jaune, terre de Sienne briilée, terre d’'ombre briilée,
brun Van Dyck, vert émeraude, vert Hooker foncé, vert
viridien, bleu céruléum, bleu de cobalt, outremer, bleu
intense et bleu de Prusse.

Parfois, j’utilise aussi quelques couleurs de la gamme
professionnelle de Winsor & Newton, mais je n'emploie
jamais ni noir ni blanc. Je privilégie cette marque

depuis longtemps car je connais parfaitement le rendu

de ses couleurs sur le papier, qui offrent une excellente
transparence, idéale pour les superpositions et les retouches.

Ses technigues particulieres

« Pour les couleurs claires, je les applique en cing a

huit couches fines, superposées, ce qui crée un effet

alafois chaud et transparent.

« Pour les zones sombres, je pose trois ou quatre couches

de couleurs trés concentrées, sans ajout d’eau, directement
sur le papier. Une fois séches, les nuances de bleu,

rouge ou vert ressortent avec éclat, brillantes comme

des pierres précieuses.

« Je n'utilise jamais de sel ni de stylo gel blanc pour les effets
spéciaux. Je préfére travailler lentement et soigheusement,
dans la plus pure tradition.
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A la loupe

Last Fleet. 2019. Aquarelle sur papier, 56 x 76 cm.

Last Fleet évoque le dernier départ

d’une flottille de péche traditionnelle.

Cest un hommage a ces bateaux qui,
pendant des générations, ont nourri

des familles entiéres. Aujourd’hui, avec

la modernisation, ils quittent lentement

la scene. Je voulais capter cet instant fragile,
suspendu entre activité et disparition.

2. Composition

J’ai construit la scéne selon une diagonale
qui guide le regard du premier bateau vers
la ligne d’horizon. Les coques, discrétement
colorées, immobiles, forment une sorte de

| --L
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procession silencieuse. En haut, un ponton
d’embarquement ferme la composition,
tandis que I'absence de ciel accentue

le poids des masses.

3. Palette

Ma palette reste volontairement restreinte:
ocre jaune, terre d’'ombre briilée, bleu

de cobalt, gris de Payne. Des touches
d’alizarine cramoisie, d’orange de
cadmium, de rouge de cadmium et

de mauve sur les bateaux apportent

une pointe de gaieté, contrebalangant

la dureté de la vie des pécheurs.

4, Succession des plans

Je travaille par strates successives.

Au premier plan, la verdure donne une vue
en douce plongée sur les bateaux, sans
leur voler la vedette, du fait de sa valeur
moyenne. Au plan médian, plusieurs
embarcations qui se succedent les unes aux
autres renforcent 'impression d’'un monde
entrain de s’éloigner. Au loin, le ponton
d’embarquement, coupé par le haut, ferme
la composition.

5. Reflets dans ’'eau

Les reflets sont trés discrets, rendus par

de légers lavis horizontaux de couleur claire
posés sur une eau dans des tons terre.

L'eau quasi immobile traduit la douceur

et la fragilité du moment.

6. Contraste et équilibre

Le contraste principal repose sur
Popposition entre les masses sombres
des bateaux et la lumiére diffuse ambiante.
Jai veillé a conserver un équilibre subtil
entre les formes et un espace respirant
entre I’eau, l'air et les embarcations.
Les zones claires et sombres se
répartissent harmonieusement sur
’ensemble du tableau, donnant a
Pensemble une sérénité méditative.




ADA : Les aquarellistes chinois ont souvent une
maniére unique de méler tradition et modernité.
Ou vous situez-vous dans le paysage contemporain
de l’aquarelle en Chine?

Z. X.: Jairecu une formation en peinture classique
chinoise a '’Académie des beaux-arts du Sichuan, ou
jai appris a représenter des scénes complexes et des
figures humaines. J'ai ensuite travaillé dix ans comme
architecte, ce qui a affiné mon sens de l'espace et de
lastructure. Il y avingt ans, jai choisi de me consacrer
alaquarelle, dans un champ alors peu exploré : le pay-
sage urbain. Ce n’était ni du portrait, ni de la nature
morte au sens traditionnel, mais une approche nou-
velle, un langage pictural contemporain a part entiére.
Cest ce qui donne & mon travail une place singuliére
dans la scéne actuelle.

ADA : Considérez-vous votre pratique comme une
forme de narration, d’archivage de la mémoire, ou
autre chose encore?

Z. X. : Ma peinture est une forme de récit. Chaque
tableau met en scéne des personnages, des lieux, des
fragments de vie. Je veux que mes ceuvres éveillent
des images, des émotions, des échos personnels chez
le spectateur. Qu’elles l'aident a se souvenir, a retrou-
ver la beauté du monde malgré la course effrénée du
quotidien. J'invite chacun a ralentir, a observer ce qui
l'entoure, a s'ouvrir a la douceur, a l'espaoir.

Grandma'’s Gift Shop. 2023. Aquarelle sur papier, 76 x 56 cm.

AQUARELLE N°66 / SEPTEMBRE-NOVEMBRE 2025 77



a

E
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Fasciné parles lieux abandonnés ou la
nature reprend ses droits, James Maria

capte la poésie fragile dela degradation J a m es
et du passage du temps. Alliant rigueur p=

RENCONTR

technique, jeux de lumiere et profondeur
spirituelle, il tisse un symbolisme
personnel pour créer des ceuvres a la
fois visuelles et méditatives. Dans cet
entretien, laquarelliste partage son
approche, ses matériaux, ses influences
et ses techniques pour capturer textures
et atmospheres.

L’Art de ’Aquarelle : Vous semblez particuliére-
ment attiré par les lieux abandonnés et les struc-
tures industrielles. Qu’est-ce qui vous touche dans
ces environnements en déclin?

James Maria : Au départ, c’est la richesse visuelle
de ces lieux qui m’a fasciné : la lumiére, les textures,
cette poussiere omniprésente qui voile les couleurs et
révéle les températures lumineuses. .. Puis, peu a peu,
j’ai été happé par le theme plus profond de l'abandon.
Aujourd’hui, je vois dans ces batiments désertés une
forme de théatre symbolique : la lutte entre nature et
artifice, entre la création humaine et son inévitable
effondrement. Cette opposition est devenue, pour
moi, une métaphore du libre arbitre et de la volonté
divine permissive.

ADA : Votre formation en pédagogie de l'art a-t-elle
influencé votre maniére de peindre?

J. M. : Absolument. Elle m’a appris a penser 'ceuvre
comme une expérience a vivre et non simplement a
regarder. Chaque spectateur entre dans une peinture
par une porte différente : certains y percoivent d’em-
blée la portée spirituelle, d'autres se laissent happer
par lesthétique, la lumiére, les matiéres. D'autres
encore s’intéressent a ['histoire, a 'empreinte ouvriére.
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A la loupe

Le titre

Crescente Luce, qui signifie littéralement
«lumiére croissante», joue sur un double
registre : celui de 'élévation physique

et celui de l'intensification lumineuse,
percue ici comme une métaphore d’éveil
spirituel. Cette ceuvre a été peinte dans
un ancien site d’assemblage des trains
de la compagnie Septa a Philadelphie,
ol la lumiére devient de plus en plus
présente a mesure que I'on monte dans
le batiment. Ce cheminement vers la
clarté m’a évoqué une sorte d’ascension
intérieure, comme une remontée depuis
un «fond spirituel».

Le choix du sujet

J'ai choisi de mettre en valeur

un escalier industriel, lieu de
passage par excellence, a la fois
concret et symbolique. Le batiment
désaffecté dans lequel il se trouve
est chargé d’histoire, ce qui nourrit
ma démarche autant visuellement
qu’émotionnellement.

La composition

Tout repose ici sur une perspective
rigoureuse. Une perspective fausse
peut, a mes yeux, briser la crédibilité
d’une scéne. C’est pourquoi je m’attache

des le dessin préparatoire a une grande
précision, millimétrée. Cette structure
solide me permet ensuite de jouer avec
la lumiére et les textures sans perdre

l'unité du tableau.

La palette

PORTRAIT

Né a Reading, en Pennsylvanie, James Maria est diplomé
des programmes d’arts plastiques et d’éducation
artistique de Kutztown University (2012). Tres vite
remarqué dans des expositions internationales, il s'est
imposé dans le paysage de 'aquarelle contemporaine,
tout en poursuivant une recherche exigeante autour de
la peinture figurative et de la spiritualité.

Son ceuvre, rigoureusement structurée, explore
I'interaction entre lumiére, architecture et mémoire.

Il transmet aujourd’hui son approche lors de stages,
de publications et d’interventions publiques.
www.jamesmaria.art

Propos recueillis par Alex d’Abo / Photos : D. R.

Le temps et la matiére

L'un des éléments les plus marquants de
cette peinture est sans doute la peinture
écaillée du mur, que beaucoup de
spectateurs identifient immédiatement
- et qui suscite souvent la méme
question : « Combien d’heures cela

vous a-t-il pris?» Ce motif visuel est a

la fois un défi technique et un plaisir
actravailler.

On retrouve dans cette ceuvre mes lavis

fluides habituels, auxquels j’ai ajouté
une touche de turquoise spécifique

a cette ceuvre, faite d’un mélange de
bleu et de vert Winsor. Ce pigment
teintant, treés particulier, est appliqué
en légereté, « flotté » sur les textures
granuleuses déja posées, afin d’éviter
toute remontée ou déstabilisation

des couches précédentes.

Les techniques utilisées

Je commence toujours par des lavis
trés humides, que je laisse ensuite
sécher avant de poursuivre avec une
approche plus maitrisée. Tout l'enjeu
est de garder un ceil attentif sur

les zones déja posées, pour he pas les
perturber en ajoutant de nouvelles
couches. Cette gestion de ’humidité est
un équilibre délicat, mais fondamental
dans ma maniére de peindre.
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JAMES MARM

Praise with Elation. 2019. Aquarelle sur papier, 56 x 76 cm.

Jai des intentions trés précises quand je peins, mais
je ne cherche pas a imposer une lecture unigue. Mes
tableaux sont comme des méditations personnelles.
S’ils résonnent chez quelqu’un, tant mieux. Mais je ne
l'attends pas systématiquement.

ADA : Y a-t-il eu un déclic avec
aquarelle?

J. M. : Oui, et je m’en souviens
trés bien. Lors d'un cours d’initia-
tion, je peignais la maison de mon
arriere-grand-mere, avec ses plants
de tomates, ses poivrons, et cette
lumiére du matin si nette. En tes-
tant différentes combinaisons de
couleurs, j'ai découvert le mélange
d’ocre jaune et de bleu outremer.
Appliqués trés humides, ces deux pigments se sépa-
raient, créant a la fois chaleur et frafcheur - exacte-
ment comme dans la scéne. Ce duo est devenu la base
de presque toutes mes aquarelles depuis vingt ans!

ADA : Votre travail semble fortement empreint
de spiritualité. Comment la foi nourrit-elle votre
ceuvre?

J. M. : Pour moi, l'acte de peindre est une réflexion.
Chague ceuvre nait d’'un moment de crise ou de
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«L’eau ronge,
use, transforme.
Laquarelle ne
se contente pas
d’illustrer le temps;
elle en est l'agent. »

transformation personnelle. J'essaie de comprendre

ce qui m’a traversé, et ce que cela dit d’un ordre plus

grand. Ma foi catholiqgue me donne un cadre de lecture.

Clest a travers elle que je cherche du sens. Elle imprégne

mes compasitions, mes titres, mes choix visuels, parfois
méme inconsciemment,

ADA : Pourquoi l’aquarelle vous
parait-elle le médium idéal pour
évoquer le passage du temps?

J. M. : Parce qu'elle agit comme le
temps lui-méme. U'eau ronge, use,
transforme. Les pigments granulaires,
en se déposant, imitent naturelle-
ment les traces du vieillissement. Ce
n’est pas un effet a forcer : c’est dans
la nature méme du médium. Et c’est
ce qui me touche. 'aguarelle ne se contente pas d'il-
lustrer le temps; elle en est l'agent.

ADA : Quelles textures aimez-vous particuliére-
ment peindre?

J. M. Jai un faible pour la rouille qui perce un vieux
vernis ou un émail écaillé. Elle casse les surfaces trop
lisses, introduit du relief, de la lumiére, du rythme.
Lenduit qui s'effrite, les fissures du béton, les dépdts
minéraux... Ce sont autant de facons d’ancrer




mes peintures, durant laquelle je cartographie les températures
de lumiére. L'objectif n’est pas encore de poser les valeurs, mais
de déposer une premiére couche fine et légére. Je travaille
chaque grande forme en lavis assez mouillé, en prenant soin de
laisser sécher entre les zones pour préserver des contours nets,
une exigence essentielle lorsqu’il s’agit de sujets architecturaux.

Etape 3 : Jintégre les premiéres couleurs locales - par exemple, les tons chauds
du sol en bois - et j’en profite pour identifier une zone stable, que je n’aurai pas
a retravailler en mouillé, afin d’y poser une valeur trés sombre. Cela me permet
d’étalonner mentalement toute I'échelle des lumiéres. Cette étape est cruciale

pour éviter un déséquilibre fréquent : tant que 'ensemble reste tres clair,

on peut avoir illusion que les demi-teintes sont suffisamment sombres.

Or, si l’'on réserve les noirs et les valeurs extrémes pour la toute fin, on
risque de désaccorder toute la dynamique du tableau. Introduire un ton foncé
des cette étape permet d’ajuster plus justement les valeurs intermédiaires.
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No Burden Greater. 2021. Aquarelle sur papier, 28 x 38 cm.

Etape 2: A ce stade, je commence a renforcer les valeurs en
ajoutant davantage de pigment, afin de rapprocher limage de
son équilibre tonal final. Je reste encore discret sur les couleurs
locales et je n’introduis ni détails ni textures : cette phase reste
essentiellement structurante.

Conseil pour réussir les textures

Une bonne texture, c’est un équilibre : fluide, précise, mais sans
lourdeur. Méfiez-vous des effets trop voyants ou du sur-travail, qui
finit par ternir 'image. Mon conseil : essayez d’obtenir le bon rendu en
un minimum d’étapes. Cela demande de la justesse et de l'intention,
mais c’est ce qui donne a l'aquarelle sa légéreté, sa poésie.

Le vernis
plutot que le sous-verre

J’ai commencé a vernir certaines aquarelles, en particulier

les petits formats (jusqu’a la demi-feuille), que je monte ensuite sur
panneau. Ce choix est né de discussions avec des collectionneurs

et des galeristes: les ceuvres sans verre leur semblent souvent plus
«accessibles», plus faciles a vendre. Peut-étre parce qu’on peut,

en théorie, les toucher - méme si cela est une trés mauvaise idée!
Personnellement, je préfére la présentation classique sous verre,
mais face aux attentes du marché, j'accepte ce compromis. Tant que
le préjugé existe, autant en jouer intelligemment.
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3 textures a la loupe

Toutes les textures que je peins reposent sur une méme
base: une combinaison de pigments favorisant la granulation
et une température de lumiére adaptée, afin que le rendu
s’harmonise avec le reste de la scéne. Clest ensuite, selon

la matiére représentée, que les approches différent.

+ Rouille

J’ajoute un peu de couleur locale (terre de Sienne brillée, terre
d’ombre naturelle, rouge de cadmium) pendant que le papier est
encore humide, afin de créer des effets de diffusion. Il m’arrive

aussi d’étirer la peinture pour simuler des coulures. Une fois
lasurface séche, je reviens sur la tache de rouille elle-méme, parfois
en tamponnant légerement avec un essuie-tout froissé, puis en
reprenant certains détails avec des pigments plus concentrés.

« Béton

Le béton peut étre représenté efficacement a partir de la recette
de base : un mélange de différentes dilutions d’ocre doré,
d’outremer et d’un peu de sépia (utilisé avec parcimonie).
J’ajoute ensuite des traits pour suggérer les fissures et les creux.
ILm’arrive aussi de poser un second lavis trés léger sur toute

la zone, en réservant les arétes supérieures afin d’évoquer

la lumiere qui accroche les aspérités.

+ Bois

Pour le bois, je travaille davantage a partir de la couleur locale et
en pinceau sec. De vieux pinceaux usés, combinés a des mélanges
trés chargés en pigment, donnent souvent les meilleurs résultats
pour restituer la texture fibreuse et irréguliére de ce matériau.
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la lumiére dans la matiére. Et de faire sentir au spec-
tateur que le temps a passé.

ADA : Avez-vous recours a des outils spécifiques
pour créer ces effets?

J. M. :Non, je reste tres simple. Mes pinceaux et du
papier absorbant me suffisent. J'essaie d'éviter les
effets faciles - sel, éponge, brosse a dents... Je pré-
fere laisser les pigments faire leur travail dans 'eau.
C'est plus exigeant, mais le rendu est plus naturel,
plus subtil.

ADA : Quelles sont vos préférences techniques :
mouillé sur mouillé, ou travail plus sec?

J. M. : Je commence toujours trés mouillé, pour
déclencher les effets de granulation. Ensuite, je
contrdle peu a peu 'humidité, en fonction des zones.
Je ne pré-humidifie pas beaucoup le papier: je plonge
directement dans la peinture, en veillant a adapter
'humidité de mon pinceau a celle du support. Le
papier 640 g, grain satiné, est parfait pour cela. |l per-
met une belle granulation sans se déformer.



ADA : Travaillez-vous sur le motif, ou exclusivement
en atelier?

J. M. : Je photographie toujours mes sujets sur place
- souvent des lieux a 'abandon, parfois dangereux.
Je préfére ensuite travailler en atelier, avec mes cli-
chés. Je corrige certains défauts propres aux photos,
comme les déformations de perspective dues aux
objectifs grand angle, les pertes d’information dans
les ombres ou les lumiéres trop vives. En revanche, je
veille a conserver les traces naturelles du lieu : 'usure,
la poussiére, les félures... J'efface uniquement ce qui
me parait artificiel ou mis en scéne, comme un graffiti
trop récent ou une chaise déplacée.

ADA : Quels sont les artistes qui vous ont influencé
dans votre approche?

J. M. : Mon professeur, Matthew Daub, a eu une
influence majeure sur ma maniére de peindre. Nous
partageons le golt de la retenue, de la composition
épurée, Coté ambiance, j'admire beaucoup la lumiére
chez Hopper ou Wyeth. Et méme si je tends vers une
approche plus picturale, j’ai beaucoup observé les
photoréalistes comme Baeder ou Cottingham.

ADA :Y a-t-il une ceuvre qui vous a particulierement
poussé a vous dépasser?

J. M. Oui, Though | Have Fallen (ci-dessus). C'est une
de mes piéces les plus longues et les plus complexes.

Though | Have Fallen. 2021. Aquarelle sur papier, 56 x 76 cm.

. i

Aujourd’hui, une aquarelle en format pleine feuille
me prend en moyenne 90 heures. J'aime les défis
technigues : espaces exigus, perspectives multiples,
textures variées, lumieéres contrastées... Ce sont eux
qui me font progresser.

Matériel

Son papier de prédilection

James Maria travaille exclusivement sur du papier 640 g, grain
satiné, principalement des marques Arches et Fabriano Artistico.
«J’ai une tendresse particuliére pour les anciennes formulations
d’Arches, plus généreusement encollées. La gélatine y créait des effets
de granulation superbes. Fabriano, de son cété, offre une grande
régularité. Son papier est trés fiable, méme si j’y déplore parfois

un manque de gélatine : je commence alors par une premiére couche
trés diluée, juste pour amorcer la granulation. »

Une palette construite autour de la granulation

Sa palette combine pigments Winsor & Newton, Daniel Smith
et Golden. «Je privilégie les pigments granuleux, qui apportent
des textures riches et des variations de température. J'utilise

les pigments trés teintants seulement en touches localisées,
quand j'ai besoin d’un impact net. »

Voici sa palette de base : bleu Winsor, bleu céruléum, outremer
francais, violet Winsor, rouge de cadmium, rouge de Winsor,
carmin, jaune de cadmium, ocre doré, ocre jaune, vert Winsor,
vert de Hooker, vert olive, terre d’ombre naturelle, terre de Sienne
briilée, sépia.
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Yan Liang

Témoins au temps

Atravers ses portraits, Yan Liang explore bien plus que la ressemblance : il capte la mémoire
vivante des peuples du Sichuan et donne une voix picturale a des traditions menacées de
disparition. Réalisme minutieux, poésie du détail, symboles culturels et lumiere naturelle
composent un langage singulier, ou chaque visage devient le temoin d'une histoire individuelle
et collective. Lauréat de nombreux prix internationaux, lartiste poursuit inlassablement

son projet de portraits, entre quéte esthétique et témoignage anthropologique.

Texte: J-PM./P fan Liang
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Atravers la figure

d’un vieil homme giang,
Poncle Meng, rencontré
dans les montagnes

du Sichuan, Yan Liang

a trouvé bien plus

qu’un modeéle : un visage
porteur de mémoire et de
sagesse. Trois aquarelles,
réalisées entre 2018 et
2019, traduisent a la fois
héritage culturel de

ce peuple et la résonance
intime laissée par

le séisme de Wenchuan,
dix ans plus tot. Entre
quéte artistique,
réflexion technique

et reconnaissance
internationale,

ce triptyque constitue
l'un des jalons majeurs de
S0n parcours.
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Au-dela
des portraits

Si ces trois tableaux sont
nés d’un hasard heureusx,
leur portée dépasse
l'exercice pictural. En
rendant visite a 'oncle
Meng dans son village,
l'artiste découvre

50N musée consacré , y

ala culture giang, TN
ses récits, ses rituels et
son hospitalité généreuse.
Ce lien humain prolonge
le travail de mémoire
entrepris par Yan Liang
depuis le séisme,
transformant chaque
portrait en témoignage
vivant d’une résilience
collective.

&

Persévérance. En mémoire des 10 ans du tremblement de terre de Wenchuan. 2019. Aquarelle, 56 x 75 cm.

En quéte d’un sujet pour commémorer le séisme de Wenchuan, Yan Liang arpente la vallée de la Minjiang
sans trouver 'image espérée. C'est au détour d’un repas de village qu'il rencontre 'oncle Meng, un ancien
au port digne et au regard percant. Fascing, lartiste entreprend un premier grand portrait. Mais

la chevelure argentée du modeéle, essentielle a son identité, devient un obstacle technique: comment

la représenter sans déséquilibrer la composition ? Aprés une longue pause et de multiples essais, Yan
Liang met au point son propre pinceau, combinant fibres synthétiques et poils de chévre, pour atteindre
leffet recherché. Finalisée en 2019, 'ceuvre obtient le Newcastle Cash Prize a la 153¢Exposition de
I’American Watercolor Society et sera ensuite invitée a 'Institut d’art de Saragosse, en Espagne.



et de la mémoire

an Liang choisit ses modéles en fonction du
theme qu’il souhaite exprimer. Les rencontres
sont toujours 'occasion d’échanges et d'ob-
servation. Certaines personnes laissent une
impression si forte qu'il revient vers elles au
fil du temps. D’autres nécessitent au contraire une
longue période d’attente et d’étude, parfois plusieurs
années, avant qu’il ne décide de les peindre. Ainsi,
pour son ceuvre The Jade Ring, l'artiste a observé
son modeéle durant sept années avant de se lancer.

Les personnes agées, en particulier celles issues de
minorités ethniques, occupent une place centrale
dans son travail. Leurs visages et leurs expressions
portent la mémoire, le témoignage et 'héritage d’'une
vie. Chaque portrait nalt d’une rencontre et d’une his-
toire qui l'ont captivé. Les figures qu’il peint incarnent
des événements déja passés, mais dont il prolonge
la résonance. Avec certains modéles emblématiques,
il entretient méme un lien durable, revenant les voir
réguliérement pour poursuivre ses observations.

Portrait du vieil homme des montagnes Qiang. 2019. Aquarelle, 56 x 38 cm.
Troisieme étape du cycle, ce format plus intime explore

la psychologie du modele avec une liberté accrue dans le pinceau

et la lumiére. Yan Liang y concentre toute 'énergie expressive de

sa palette, traduisant la complexité d’'un homme dont la vie s’accorde
aux rythmes de la nature. Lceuvre est distinguée du Masters Cash
Award a la 99° Exposition annuelle de la National Watercolor Society,
aux Etats-Unis.

Boucles d’oreilles d’argent. 2018. Aquarelle, 78 x 54 cm.

Durant l'interruption de ce premier projet, 'artiste

réalise un deuxieme portrait. Ici, le traitement repose sur

la superposition de lavis inspirée de la calligraphie chinoise, qui
donne au visage une densité émotionnelle unique. Le sourire
subtil de l'oncle Meng et I'éclat de son bijou deviennent les points
d’ancrage de la composition. Présentée a la 49°Exposition de

la Louisiana Watercolor Society, l'aquarelle y remporte le premier
prix, consacrant cette rencontre artistique comme un tournant.



YAN LIAN(i|

Tradition et transmission

Pour lartiste, la tradition n'est pas seulement une
forme artistique, mais un héritage culturel plus pro-
fond. Confronté 2 la disparition progressive de cer-
taines cultures, il éprouve une forte attirance pour ces
modéles et leurs histoires. Face aux mutations irréver-
sibles de la société, il ne prétend pas porter de juge-
ment : son role est d’enregistrer et de présenter ces
transformations au monde grace a l'aquarelle. Ainsi,
chacun de ses portraits devient une trace, une forme
de témoignage anthropologique. Cette démarche
s'accompagne d’'une exigence plastique. Son style,
résolument réaliste, n’a pourtant rien de rigide. Pour
lui, la poésie nait de la juste place donnée a chaque
détail. Les arriére-plans flous ou partiellement effa-
cés participent de cette intention : ils permettent
de recentrer 'attention sur le personnage et offrent
au spectateur un espace d’'imagination, a l'image du

«vide » en peinture chinoise. La lumiére naturelle, qu'il
préfere a artifice d’un éclairage d’atelier, accentue la
force expressive des attitudes et des regards.

Symboles et influences

Dans certaines ceuvres, les bijoux, tissus ou orne-
ments deviennent le coeur de la composition. Chez
les anciens, ils condensent une vie d’expériences et
une forte charge affective, au point d’inspirer parfois
le titre méme de la peinture. Chez les jeunes généra-
tions, en revanche, ces parures ont perdu leur valeur
symbolique, ce qui modifie 'lapproche de l'artiste.
Soucieux d’explorer les limites de l'aquarelle, Yan
Liang multiplie les recherches pour rendre les textures
de la peau avec subtilité, par des coups de pinceau
réalistes et précis. Il organise ses tableaux en distin-
guant les points focaux, avancant du général vers le
particulier. Certaines zones peuvent étre retravaillées

PORTRAIT

Rosayena. Down the Mountain. Médaille d'argent 2025 de lAmerican Watercolor Society.

Né en juin 1958 a Meishan, dans

le Sichuan, Yan Liang a exercé

les métiers de soldat et d’employé.
En 1972, il commence I’étude de

la peinture auprés de son maitre et

s’initie a différents genres artistiques.

En 1977, il s’engage dans 'armée, ol
il travaille comme artiste culturel.
Démobilisé en 1981, il rejoint le
Palais de la culture des travailleurs
de Leshan, ot il se consacre aux
arts plastiques et a la photographie,
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jusqu’a sa retraite en 2018. Un séjour
en Australie en 2006 bouleverse
savision de l'art et, en 2015, il
reprend son parcours artistique
avec l'aquarelle, suivant la devise :
« Créer au lever du soleil, se reposer
au couchant... ». Son inscription
personnelle pourrait se résumer
ainsi: vivre légérement, peindre
dans le calme, lire en paix, jouer de
la musique et chanter.

Yan Liang est Senior Interior Designer
en Chine, membre de ’American
Federation of Professional Artists
(AAA), de la National Watercolor
Society (NWS, Etats-Unis), de

la Louisiana Watercolor Society (LWS),
de la Pennsylvania Watercolor Society
(PWS), du Comité d’art de 'aquarelle de
I'Association des artistes du Sichuan
et membre associé de ’American
Watercolor Society (AWS).



Conclusion

Entre récit de vie et démonstration
picturale, Portrait d’un conteur
incarne la capacité de Yan

Liang a associer une histoire
humaine a une écriture plastique
rigoureuse. La composition
réfléchie, la maitrise des détails et
la poésie de la lumiére conférent a
ce portrait une intensité singuliere.

A la loupe

Portrait d’un conteur.
2020. Aquarelle sur
papier, /8 x 54 cm.

Avec Portrait d’un conteur,

Yan Liang rend hommage a

un personnage hors du commun,
dont la vie singuliére illustre a la fois
la mémoire d’un peuple et la liberté
d’esprit. Derriére ce portrait se
cache un travail minutieux sur

la composition, la lumiére et

la gestion des détails, qui fait de
’eeuvre un exemple abouti de

sa recherche artistique.

L’histoire derriére le tableau

Le modéle est un ancien batelier du
fleuve Chuanjiang, devenu capitaine
par sa seule volonté, puis chanteur
d’opéra du Sichuan, conteur et enfin
poéte vagabond apres sa retraite.
Une trajectoire exceptionnelle qui
ainspiré a lartiste le désir de fixer
son image: celle d’'un homme dont
le parcours témoigne d’une force
intérieure et d’une liberté rare.

Pour la mise en scéne, Yan Liang

I’a placé dans un vieux batiment,

le visage sculpté par une lumiére
latérale et arriére, accentuant

la tridimensionnalité du portrait.

Composition et rythme visuel

Yan Liang applique le principe du

« zhangfa », hérité de la peinture
chinoise, ol les éléments entrent
dans la composition par les quatre
cotés, a la maniére d’un jeu de go

en mouvement. Ici, la composition
se construit de 'extérieur vers
lintérieur, guidant le regard du
spectateur vers le centre de 'image.
Une ligne de circulation visuelle
relie les zones principales: le bras
droit et la main, puis la téte (premier
point d’intérét), avant de descendre
vers le bras gauche, la main et

le métronome (deuxiéme point
d’intérét), et de remonter par les jeux
de lumiére sur le vétement jusqu’a
I’épaule droite (troisieme point
d’intérét).

Défis techniques et détails

Le principal défi a été de doser le degré de précision accordé
aux détails, sans rompre 'équilibre d’ensemble. Pour

cela, l'artiste a utilisé la technique de superposition issue

de la calligraphie chinoise sur le premier point d’intérét,

plus sobrement sur le second et de maniére plus douce

sur le troisieme. Hors de cette ligne de circulation, il a
volontairement introduit un effet de flou, notamment sur
certaines parties du corps, pour renforcer la hiérarchie visuelle.



YAN LIAI\I(i|

plus de vingt fois, dans un processus qu’il compare a
I’écriture d'un roman ou a la préparation d’un repas
par un grand chef. Ses influences sont multiples. Coté
chinois : Liang Kai, Fan Kuan, les Huit Grands Maitres,
Ren Bonian et Wu Changshuo. C6té occidental :
Léonard de Vinci, Titien, Rubens, Durer, Rembrandt,
Veldzquez, Turner, Constable, Rodin, Zorn, Corot,
Courbet, Whistler, Sourikov, Chichkine, Aivazovski,
Homer et Wyeth.

Parcours et perspectives

Ces derniéres années, son activité s'est déployée dans
plusieurs directions : poursuivre son projet de por-
traits en explorant les régions ethniques de l'ocuest
du Sichuan, transmettre l'aquarelle aux débutants et
repousser les frontiéres de ce médium pour en élargir
le champ expressif. Les concours internationaux lui
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Face aux
mutations
irréversibles
de la société,
son role est
d’enregistrer
[...]. Ainsi,
chacun de
ses portraits
devient

une trace,
une forme

Anneau de jade.
2018. Aquarelle,
- /5x56cm.

ont apporté confiance et reconnaissance, tout en aug-
mentant sa visibilité. Mais il refuse de laisser ces suc-
cés dicter son chemin : les prix ne sont pour lui qu'une
récompense du passé. Lavenir consiste & continuer,
avec la méme exigence, a faire ce qu’il estime devoir
faire. Actuellement, il poursuit sa série de portraits,
un travail si prenant gu’il n’a pas encore envisagé de
préparer une exposition personnelle ou de publier
un livre. Sa vision de 'aquarelle contemporaine reste
cependant claire : en Chine, elle connalt une vitalité
sans précédent, portée par la diversité des approches
et la diffusion massive via Internet. Dans le monde,
elle doit s'affirmer comme un langage esthétique a
part entiere. Pour Yan Liang, peindre ainsi est aussi
une maniéere de résister : ne pas se laisser éliminer par
les évolutions technologiques et rappeler que si l'art
venait a disparaitre, 'humanité perdrait tout espoir.

de témoignage.



Processus créatif

PourYan Liang, la vie reste la source essentielle
de son travail. Il aime peindre sur le motif,

ol il prend le temps de réaliser croquis et
études a laquarelle. Ces séjours prolongés

lui permettent d’observer ses modéles,

parfois méme de les dessiner rapidement

en intérieur, avant de leur demander
l'autorisation de les photographier. De

retour a l'atelier, il sélectionne et retravaille
soigneusement ces images, puis concoit

la composition et exécute 'aquarelle selon

ce plan préparatoire. Son approche se divise
en trois volets: 'improvisation, le croquis

sur le vif et la peinture d’atelier sur chevalet.
Pour les travaux spontanés ou réalisés en
extérieur, il privilégie les techniques du mouillé
ou une combinaison de mouillé et de sec,
terminant oeuvre d’un seul jet. En revanche,

Matériel

+ Papiers: Yan Liang travaille sur

une grande variété de papiers aquarelle,
parmi lesquels il privilégie aujourd’hui
le papier Winsor & Newton (Royaume-
Uni), Arches (France), Fabriano (ltalie,
grains fin et moyen) ou Royal Talens
(Pays-Bas). Il utilise également des
papiers fabriqués en Chine et n’hésite
pas a sortir de ses habitudes en
peignant, par exemple, sur du papier
en pate de bambou. Une expérience
exigeante, mais qui lui permet d’affiner
sa maitrise.

« Couleurs : Sa palette est tout aussi
éclectique, mélant des pigments

White Night (Russie), Van Gogh (Pays-
Bas), Daniel Smith (Etats-Unis), Lukas
(Allemagne), Holbein (Japon), Meijiaole
(Corée du Sud), ainsi que Rubens, Martini
et Xiupu (Chine). Lartiste fabrique

méme parfois ses propres couleurs pour
enrichir cette gamme déja étendue.

» Pinceaux : Coté pinceaux, aprés avoir
exploré de nombreux outils spécifiques,
Yan Liang a trouvé son équilibre avec

les pinceaux chinois, complétés par

des pinceaux en poils d’écureuil et divers
autres modeles. Curieux et en quéte
constante de nouvelles sensations,

il aime expérimenter différentes formes
et textures d’outils afin de rendre au
mieux la subtilité des peaux, des tissus
ou du bois.

pour les grandes toiles d’atelier, il adopte

un travail en couches successives. La premiére
étape, en lavis mouillé, fixe ’harmonie
générale, la structure et les tonalités.

La seconde, plus exigeante, repose sur

la richesse des coups de pinceau: des touches
progressivement plus petites viennent « briser »
leffet global pour créer une polyphonie
comparable a une composition musicale.

La troisieme étape consiste a ajuster 'ensemble
avec des détails précis, posés exactement aux
endroits prévus. C'est cette deuxieme phase,
parfois longue de plusieurs mois, qui constitue
le coeur du défi technique. Le temps d’exécution
d’une ceuvre varie ainsi considérablement:
quelgues minutes pour une improvisation
rapide, jusqu’a trois ans pour une peinture
complexe menée en atelier.



FICHES-OUTILS

Colour Index, le langage

Un outil incontournable pour comprendre
ce que contient réellement votre peinture

LE NOM POETIQUE D'UNE COULEUR N'INDIQUE PAS TOUJOURS SA
COMPOSITION EXACTE. GRACE AU COLOUR INDEX, CHAQUE PIGMENT EST

Ou trouver

IDENTIFIE PAR UN CODE STANDARDISE UTILISE PAR TOUTES LES MARQUES. le Colour Index?

CE SYSTEME VOUS PERMET DE MIEUX CHOISIR VOS COULEURS, D'EVITER Une nouvelle version est publiée

LES MELANGES HASARDEUX ET DE COMPRENDRE LE COMPORTEMENT DE el eb L i

VOS PIGMENTS EN LAVIS OU EN SUPERPOSITION. SUIVEZ LE GUIDE POUR par The American Association of Textile
. . . . . Chemists and Colorists aux Etats-Unis.

DECRYPTER CETTE BASE DE DONNEES PRECIEUSE, A PORTEE DE CLIC. Site : colour-index.com

C'est quoi, le Colour Index? Comment l'utiliser en pratique le Colour Index. Comprendre comment

Le Colour Index est une base de données Le Colour Index est le systéme de lire les noms d’index est utile, mais

en ligne, créée en 1924 par la Society of classification des produits colorants pas suffisant car on parle toujours

Dyers and Colourists (Société des teinturiers ~ bruts. On peut utiliser les descriptions des pigments bruts dans le Colour

et coloristes) et lAmerican Association générales d’un pigment pour comprendre  index. Or un fabricant peut prendre

of Textile Chemists and Colorists. Elle quelques caractéristiques en sachant le méme pigment et créer des couleurs

recense aujourd’hui environ 13000 noms que, pour étre plus précis, il faut prendre de caractéres différents. Par exemple,

générigues (Colour Index Generic Name) en compte le travail de l'usine et les chez Winsor & Newton le bleu céruléum

et plus de 27000 produits individuels. formules de chaque couleur, et ce pour nuance rouge et le bleu céruléum sont

Clest le seul systéme de référence chaque fabricant en regardant leur fabriqués a partir du méme pigment

international des preduits colorants bruts nuancier, tout en gardant en référence PB35. Pourtant 'une est opague et l'autre

(pigments/teintures/colorants). Il référence
leur forme physique et leurs usages, ainsi

que les fabricants. Chaque pigment a A At
un nom d’'index, ces références sont donc Decrypter Ies etl q u ettes
les mémes quelle que soit la marque. ul :

Un nom de Colour Index est créé a partir de

la couleur d’'un pigment suivi d’'un numeéro. Fr{RE CH Ia“;)“l"'l:zr
Par exemple, le nom de Colour Index du ULTRAMARINE

bleu phtalo est C. I. Pigment Phthalo Blue
15. De méme, celui du jaune transparent
est C. I. Pigment Yellow 150 ou plus
simplement PY150. Un seul code indigue
gue cette couleur est mono-pigmentaire.

« P=Pigment. Toutes les couleurs aquarelle
sont fabriquées a partir de pigments.

« Y = Le pigment utilisé (toujours indiqué en
anglais) est la couleur Yellow (jaune).

+ 150 = Le numéro donné a Jaune
transparent (Transparent Yellow).

Pigment composant
la couleur

Comment le déchiffrer?

Classification sur Classification ASTM (Lightfastness Il veut
l'opacité/la transparence dire « trés bonne stabilité a la lumiére »)

Nom de

la couleur Classification sur

Classification ’opacité/la transparence

surla

u
us, & :
permanence g Plgment

el composant
Un autre exemple : le nom de Colour Index
de la couleur vert olive foncé chez Van
Gogh - Royal Talens est: PG7, PY154 ce qui
indigue que cette cauleur est un mélange
de deux pigments, un pigment Green (vert)
mélangé avec un pigment Yellow (jaune).
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universel des pigments

semi-transparente. C'est le travail de
l'usine qui fait donc la différence.

Une indication sur la pureté
de la couleur

Le Colour Index est surtout utile pour
donner une indication sur la pureté de
la couleur, simplement en regardant

le nombre de pigments mentionnés sur
l'étiquette du tube ou du godet. Lidéal
étant de vous servir du nuancier de la
marque que vous utilisez pour avoir les
informations plus précises. Si vous ne
le trouvez pas en magasin, regardez le
site web du fabricant car les nuanciers
sont presque toujours dessus. Les
noms de Colour Index sont indiqués
sur les nuanciers des marques et sur
les étiquettes des tubes et godets des
marques professionnelles. Retenez que
par définition, moins il y a de pigments
différents dans une couleur et plus

le produit final est pur.

@ — e [ v (R

T —c—— s
ey g,

N B vy EBX Guidep

La permanence des pigments

et '’ASTM

Sila permanence d’un pigment n'est pas
clairement indiguée sur le nuancier du
fabricant ou pas du tout mentionnée, on
peut toujours regarder le Colour Index avec
les résultats des tests indépendants de
[ASTM (lire ci-dessous). Encore une fois, cette
démarche est bonne, mais normalement
moins compléte que le nuancier des
fabricants car les marques professionnelles
vont aussi effectuer des tests sur leurs
produits contre les agressions d’un
environnement acide et humide, les résultats
sont donc plus complets.

C'est quoi, CTASTM?

[ASTM International, anciennement
American Society for Testing Materials, est
un organisme gui a instauré des normes
concernant la qualité et la performance de
presque tous les matériaux. Les couleurs
sont testées pour leur stabilité par rapport
ala lumiere (lumiére naturelle, mais
également tests en conditions accélérées).
Les résultats « Lightfast I » ou « Lightfast 1 »
sont considérés comme acceptables pour
les artistes peintres. Une stabilité de lll - V est
considérée comme trop fugace.

ratique
= ZE. Lexplication des classements de ASTM

Stabilité | : Lightfastness excellent. Le pigment restera sans
changement pour plus de 100 ans avec une exposition normale a la lumiére, si la peinture est
encadrée correctement. Pigments recommandés aux artistes professionnels.

Quelgues exemples de pigments avec un classement de niveau | pour 'ASTM : PY35, PY42, PY53,
PR101, PR209, PV19, PB28, PB29, PB35, PG7, PBIT.

Stabilité Il : Trés bon lightfastness. Le pigment restera sans changement pour une période comprise
entre 50 a 100 ans avec une exposition normale a la lumiére, si la peinture est encadrée correctement
Pigments recommandés aux artistes professionnels.

Quelgques exemples de pigments avec un classement de niveau Il pour TASTM : PY3, PY40, PY153,
P048, PO62, PR188, PR209, PB15.

Stabilité 111 : Lightfastness moyen. Le pigment restera sans changement pour une période comprise
entre 15 et 50 ans avec une exposition normale a la lumiére, si la peinture est encadrée correctement.
Pigments considérés comme impermanents. Non recommandés aux artistes professionnels.
Quelgques exemples des pigments avec un classement de niveau Ill pour ’ASTM : PY110, PR9, PR106,
PR122, PG8.

Stabilité IV : Mauvais lightfastness. Le pigment commence a se modifier entre 2 ans et 15 ans avec
une exposition normale a la lumiére, si la peinture est encadrée correctement. Pigments considérés
comme impermanents. Plus stables en lavis opaques qu’en lavis fins. Non recommandés aux artistes
professionnels. Quelques exemples des pigments avec un classement de niveau IV pour TASTM : NRS,
PV2, PB66, PG12.

Stabilité V: Trés mauvais lightfastness. Le pigment commence a se modifier en moins de

deux ans, si la peinture est encadrée correctement. Pigments considérés comme impermanents.
Non recommandés aux artistes professionnels. Quelques exemples des pigments avec un
classement de niveau V pour PTASTM : PY1, PY100, PR2, PR83, NR4.

Pourquoi ces
informations sont-
elles précieuses pour
un aquarelliste?

Transparence sur la composition

« Grace au code Cl (Colour Index), Vartiste
sait exactement quel pigment est contenu
dans la peinture, indépendamment du
nom commercial souvent poétique ou
trompeur (p. ex. : Rouge carmin éternel peut
contenir plusieurs pigments différents selon
la marque).

2Eviter les mélanges trompeurs

« Certains fabricants utilisent

des mélanges de pigments pour créer

une teinte donnée. Par exemple, un vert peut
étre composé d’un bleu +un jaune, au lieu
d’un pigment vert pur (PGT). Ces mélanges
sont parfois instables ou imprévisibles dans
les lavis ou les superpositions.

« En connaissant les codes, on peut éviter
les pigments multiples si l'on cherche

des mélanges propres et maitrisés.

Maftriser les comportements

des couleurs
« Certains pigments sont granulants, stables a
la lumiére, fugitifs, opaques ou transparents.
« Le Colour Index permet d’identifier
ces caractéristiques, essentielles pour
des techniques comme les glacis, les délavés
ou les fondus.

Choisir ses couleurs

selon ses besoins techniques
«Un aquarelliste qui peint en superposition
préférera les pigments monopigmentaires
ettransparents.
« Un artiste souhaitant un effet de matiére
recherchera des pigments granuleux
(par ex.: PB29, PBIT).

Conserver 'unité de sa palette
atravers les marques
« Connaitre le pigment plutot que le nom
commercial permet de retrouver le méme
pigment chez différents fabricants et
donc de rester fidele a sa palette malgré
les changements de marque.

Un outil pour Panalyse critique

Les amateurs éclairés ou les enseignants
peuvent aussi s'appuyer sur le Colour Index
pour:

« Analyser une ceuvre (et comprendre

la palette de l'artiste)

- Etablir une correspondance entre pigments
anciens et modernes

« Enseigner les propriétés chimiques

et esthétiques des couleurs.
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FICHES-OUTILS

Comment bien choisir
son papier?

IDEALEMENT, UN PEINTRE CHOISIT SON PAPIER EN FONCTION DE SON DEGRE D ABSORPTION, SA CAPACITE
A REFLETER LA LUMIERE ET SA PERMANENCE A LONG TERME. MAIS TRES SOUVENT, LE CHOIX SE FAIT
PARCE QU'IL A ETE RECOMMANDE PAR UN PROFESSEUR OU QU'IL ETAIT EN PROMOTION DANS UN MAGASIN |
CE QUI EST TRES BIEN POUR APPRENDRE OU FAIRE DES ESSAIS. CEPENDANT, IL SUFFIT DE PEINDRE AVEC

LA MEME TECHNIQUE SUR DIFFERENTS PAPIERS POUR COMPRENDRE RAPIDEMENT QU'ILS SE COMPORTENT
TOUS DIFFEREMMENT. A CHAQUE TECHNIQUE LE SUPPORT QUI LUl CONVIENT!

Le papier représente les fondations de votre
aquarelle. Le rendu des doses d’eau, les
quantités et la pose des couleurs, la facon
dont le crayon s’accroche a la feuille et les
autres produits que lartiste utilise, s'il en
utilise, sont dépendants du papier que

ce dernier a choisi pour travailler. Quand

un papier est choisi pour une peinture,

il estimportant que l'artiste ait choisi ce
papier parce qu'il va l'aider a obtenir le
rendu souhaité : Lartiste souhaite un effet
flou? Faire de 'hyper-réalisme? Pouvoir
faire des retraits de couleurs pour obtenir
des blancs? Travailler avec des couleurs
tres vives? Tous les papiers n'offrent pas

un éventail de possibilités de méme niveau,
il faut faire un choix. En ce qui concerne

le papier, il y a plusieurs choses a connaftre.
Il existe des papiers coton et/ou végétaux,
des grammages différents, des surfaces
différentes et d'autres éléments rarement
enseignés qui sont bons a savoir pour mieux
chaisir son papier.

La composition

Le 100% coton

Cette mention signifie que le papier

est fait entierement a partir de fibres

de coton. Le coton utilisé aujourd’hui
provient directement de la partie la plus
jeune de la fleur de coton. Les papiers
100% coton sont plus absorbants que
les papiers fabriqués avec de la cellulose.
Une fabrication 100% coton avec de
longues fibres reste la meilleure qualité
de papier aquarelle. Un tel papier offre
plus de possibilités dans le travail, mais

a aussi le meilleur comportement dans
le temps. Quand un papier est fabriqué

a partir d’'une base 100% coton, c'est
toujours indiqué sur 'emballage, car c'est
un argument de vente important pour
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les fabricants. Il existe des papiers issus
de mélanges : 80 % coton - 20% cellulose,
50 % coton - 50% cellulose ou méme
moins. Dans ce cas, le fabricant indique
généralement que c’est un papierissu
de mélange, mais ne donne souvent pas
le pourcentage de son contenu.
Exemples de papier 100% coton :
Arches 100% coton, Saunders Waterford
100% coton, Fontaine de Clairefontaine,
Lanaquarelle.

Le 100% cellulose

Issu du bois ou de végétaux, il est le plus
souvent fabrigué sur table plate (pas

sur forme ronde). Il existe de bonnes
qualités de papiers, plus économiques
mais de structure moins résistante que le
100% coton. Ces papiers sont fabriqués

a partir de fibres de bois ou de végétaux
chimiquement traités. La majorité offre

une bonne résistance au temps.

Exemples de papier 100% cellulose : Canson
Montval, Daler-Rowney Aquafine, bloc papier |
Love Art, bloc papier Bockingford.

Les différents grains

- Le grain torchon (Rough Grain)

Le grain torchon est celui qui a le plus

de relief. Sa texture est obtenue lorsque

les feuilles sont pressées entre les feutres en
laine (« felt blankets ») pendant le séchage.
Cette texture plus marquée freine et limite
la fusion des couleurs : elle sera plus lente
et la surface couverte plus petite. Un plus
gros grain favorise aussi ce qu'on appelle
des traits secs, c’'est-a-dire un trait irrégulier
du fait des aspérités du papier.

Exemples de papier: Bloc Fontaine de
Clairefontaine grain torchon, Bloc aguarelle
Hahnemiihle grain torchon, Fabriano
Watercolour grain torchon. ..

- Le grain fin (Not/Cold Pressed)

Appelé aussi grain moyen, il possede

une texture intermédiaire entre le grain
torchon et le grain satiné, sur lequel

la pratique de l'aquarelle est facilitée. Il est
fabriqué de la méme facon que le grain
torchon, seule la texture du feutre utilisé est
plus fine, imprimant ainsi un grain moins
marqué sur le papier. Ce grain fin aide l'eau
a transporter plus facilement les couleurs
et couvre une plus grande surface plus
rapidement. Il permet aussi les traits secs.
Exemples de papier: Canson - Bloc XL
grain fin, Arches - Feuilles & blocs grain fin
(100% coton), Hahnemtihle Moulin du Cog
- Le Rouge, grain fin, Fontaine extra-blanc,
grain fin de Clairefontaine. ..

- Le grain satiné (Hot Pressed)

Le grain satiné a ceci de particulier que

les feuilles passent entre des rouleaux
chauds, ce qui donne au papier une surface
tout afaitlisse. Il est utilisé la plupart du
temps par des artistes dont les ceuvres
sont reproduites (illustrateurs, graphistes).
Le grain du papier nétant pas visible,

la texture du papier ne fausse pas l'image.
Pour cette méme raison, il est apprécié par
les peintres réalistes et hyperréalistes et

les portraitistes. Un petit détail rigolo, en
anglais le papier fin s'appelle « not ». Rien
de technique ou de scientifique, le « not »
veut juste dire que ce papier « is not cold
pressed» (n'est pas pressé a froid).
Exemples de papier: Fabriano -
Watercolour grain satiné, Fontaine extra-
blanc grain satiné de Clairefontaine,
Arches grain satiné. ..

Le grammage
Le poids des papiers aquarelle le plus
couramment utilisé est le 300 g. Mais



le poids varie principalement entre 180 g
et 640 g selon les marques. Un papier
entre 300 g et 640 g se préte mieux au
grattage ou a un travail dans 'humide, car
sa structure est plus solide et les fibres
plus concentrées. Un papier moins épais
est, quant a lui, susceptible de gondoler

si la feuille n’est pas tendue & l'avance.

En revanche, a partir de 300 g, il n’est pas
indispensable de tendre la feuille.

Lencollage

Lencollage est l'un des traitements les plus
importants pour obtenir un bon papier
aquarelle. Sans lui, un trait de couleur
déposé sur la surface du papier ne pourrait
pas conserver sa forme; au contraire

la couleur serait absorbée immédiatement.

La plupart des papiers aquarelle sont
aujourd’hui encollés a ceeur [« internally
sized ») ou en surface («externally sized »),
voire les deux. Uencollage a coeur ralentit
la vitesse d’absarption du papier car

la gélatine est chimiguement liée aux
fibres. La laize avance lentement sur

la machine pourimprégner les fibres en
profondeur. Lors de cette phase cruciale

se déterminent les principales propriétés
du papier, notamment I'équilibre délicat
de 'hydrophobie du papier et son aptitude
a pouvoir retenir les couleurs a la

surface pour donner un meilleur éclat

ou des rendus de traits secs. Le bain de
gélatine influe aussi sur la couleur finie de
la feuille, la rendant légarement jaune. Cela
permet aussi de travailler trés longtemps
dans le coeur du papier afin d’'obtenir des
effets de profondeur qui offrent a 'artiste
une immensité de possibilités. Finalement,
le bain apportera aussi au produit final

ses excellentes propriétés de stabilité
fongistatique. Enfin, le pH neutre de la
feuille garantit une meilleure conservation
dans le temps.

Exemples de papier : Fontaine de
Clairefontaine (100% coton, encollage
cceur et surface, Fabriano Watercolour
grain fin (= 25% coton, encollage ceeur &
surface). ..

Un papier sans acide

Des papiers contenant de l'acide (utilisé
pour le blanchiment), tels que le papier
journal ou celui pour les imprimantes,

jaunissent avec le temps et deviennent
rapidement fragiles. La fabrication sans
acide garantit aux aquarelles une stabilité
dans le temps.

Bon a savoir : Il est également important
pour la conservation d’une peinture de
encadrer a l'aide d’'un passe-partout et
d'un fond de cadre avec un pH neutre.
Exemples de papier : Arches - rouleau
(papier coton), Bockingfard, Fantaine

de Clairefontaine, Hahnemihle Turner,
Fabriano 5 - 50% coton, sans acide, Daler-
Rowney Aquafine, | Love Art - rouleau
300g, grain fin...

Le stockage

Certains papiers aquarelle « qualité
artiste» sont traités avec un produit alcalin,
souvent du calcium carbonate, incorporé
en petite quantité dans la pulpe au début
de la fabrication. Il protege les feuilles
contre l'acidité de l'air. Cependant, en
attendant que vos feuilles soient utilisées
et encadrées, il est toujours préférable de
garder votre papier dans leur emballage
plastique ou dans le bloc d’origine et de
le stocker dans un endroit sec et sombre.

Les types de fabrication

- Les papiers fabriqués sur machine [ table plate

Le papier fabriqué sur table plate s’est développé a partir de 1800
prés de Rouen, avec la premiére machine a papier en continu, créée
par un certain Louis-Nicholas Robert. Le but était de fabriquer
davantage de papier, plus rapidement et avec moins de main-
d’ceuvre. Les papiers fabriqués sur table plate sont limités dans

leur type de grain; en revanche, en fonction des machines, on peut
fabriquer des laizes qui peuvent atteindre jusqu’a 8 m de large!
L'une des caractéristiques de ces papiers réside dans l'alignement
des fibres les unes a coté des autres. Une fois mouillées, les fibres
gonflent davantage dans le sens de la largeur que dans la longueur,
ce qui expligue que le papier gondole beaucoup, et que les couleurs
fusent plus dans une direction que dans 'autre. Il vaut mieux donc
tendre au préalable ce type de papier. Si vous regardez une feuille
de papier machine avec une table lumineuse, vous allez voir que

le papier est uniforme, il n’y a pas de concentration de fibres. Ceci
veut dire que le papier va travailler de la méme facon partout.
Exemples de papier : Canson Montval, Daler-Rowney Aquafine,
|LoveArt...

- Les papiers fabriqués sur forme ronde

Le terme forme ronde fait référence au moule rond (en fait

un cylindre) sur lequel le papier est fabriqué. La principale
caractéristique de ce type de fabrication concerne la dispersion
des fibres. Réguliére, elle rend ce papier trés solide, avec

une surface qui permet a l'eau de charrier les pigments dans
toutes les directions et d’'une facon uniforme. D’ou la garantie

de réaliser des fusions et des dégradés de bonne qualité.

Les fabricants proposent trois types de grain : grain torchon,
grain fin et grain satiné.

Exemples de papier : Saunders Waterford, Fontaine de
Clairefontaine, Bockingford.
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LA LIBRAIRIE DES AQUARELLISTES Frais

Pour commander ces ouvrages, rendez-vous sur la boutique sécurisée www.divertistore.com Id:e%(t’i";lae
Acos Astuce : tapez la référence dans la recherche du site pour les trouver facilement! des35 €

d'arfgte R Vous pouvez également commander par téléphone au 05 49 90 09 16 du lundi au jeudi (14 h-17 h) et le vendredi (14 h-16 h), de commande
Eade: ou par courrier & l'adresse suivante : Diverti Editions - Commande VPC - 17 avenue du Cerisier Noir - 86530 Naintré

- Ajoutez 5 euros pour toute commande inférieure & 35 euros

NOTRE SELECTION POUR PREPARER LA FIN D’ANNEE

hiary Dt R Tathank fygrey TR

Promenade dans Paris Tales of African Watercolours

Gourcuff Plongez dans l'univers riche et sensible de Jonathan K.

Ce nouvel ouvrage regroupe une collection des aguarelles Aggrey, ar‘[ist&lz ghané_en d? renumméfe Entf_:rnationale, a travers
4 parisiennes que Thierry Duval a réalisées au cours des cet ouvrage‘dexceptlon. B'E”P'F’S quun S|mple recus| de

10 dernieres années. On admire au fil des pages la beauté pelrlltur.es, cest “,” voyage aftlsthye el emo“?”"e', au.ceeur
des guais de Seine au petit matin, les toits luisants sous de lAfnq’ue_, porté par ‘?es dejcennles de passich, d observatwpn
la pluie, la lumiére qui filtre sous les ponts, les marchés, M REF. « 16589 » - etde c‘reatlon‘ Ponctug dg temoignages multllmgues l(anglals,
les cafés, les bouguinistes, comme autant de parentheses 50€TTC frangais, espagnol, chinois, turc, portugais) ‘de collectionneurs,
enchantées et oniriques. Sous le pinceau de Thierry Duval, cunsewateqrs, unyversttalres et ?lmateurs dqrt, il offre une lecture
Paris la belle fait honneur & son statut de ville la plus universele, inclusive €t profondément humaine.

romantique du monde.

B REF. « 16329 » - 25 € # A o L 3
i et o BlewTango LRl
i " « 4 Unautomne flamboyant a I'aquarelle

} Warie-Pierre Sulé  \ETYNINLE # R N auTomne é W Eyrolles

%' de laquarelle en Europe et aux Etats-Unis, du Moyen Age soit le médium chaisi, permettent de donner du relief, du rythme
. audébut du x«e siecle. Un panorama pictural allant de ou du peps & une peinture,
s Diirer a Kandinsky en passant par Delacroix, Klee, Signac W RER, « 16618 » - 14,50 € TTC
et beaucoup d'autres. Imprimé sur papier offset pour un
. rendu optimal

W T 2189 Olseaux -5, Calendrier oiseaux a laquarelle 2026 W
AR 0 Artemis
gt R

“ e FLAMBQYANT Le lecteur est guidé pas a pas : chaque technigue est abordée
Laquarelle * atravers des modgles décomposés en 6 étapes maximum,
Citadelles ﬂ Le travail en mouillé sur sec ou mouillé sur mouillé, la diffusion
) . Un livre luxueux de 416 pages avec une iconographie riche 5 H !“‘_ f’ des pigments, le dosage de l'eau, les réserves, la superposition
t‘ a regroupant 300 illustrations. Marie-Pierre Salé, experte 1 des couleurs... tous les aspects de l'aquarelle sont traités
3 au musée du Louvre, consacre ce livre-somme a l'histoire "F ! méthodiquement, ainsi que beaucoup de procédés qui, quel que
7 " .
(4

Ce calendrier de 16 mois est une véritable ceuvre dart qui ravira
les amateurs de nature et de peinture. Chague mois est illustré
par une aquarelle unique représentant différentes especes
d'oiseauy, offrant ainsi une touche de beauté et de sérénité a

Watercolour votre quotidien. Un compagnon idéal pour rester organisé tout
‘ Suivez litinéraire de l'artiste et I'enrichissement progressif en appréciant 'art délicat de l'aquarelle.
; b || de son ceuvre, nourtis par une recherche incessante de M ReF. « 16550 » - 10,90 € TTC
' WATERCOLOUR perfection. Les commentaires sont écrits en frangais et
EYET néerlandas, rendant ainsi son travail accessible a un large

pubiic. Dans ce livre, I'es reproductions Qes euvres de .y ,itp; LA Mon agenda fleuri 2026
Xavier Swolfs sont prédominantes, et laissent au lecteur ; b ¥ Mélanie Voituriez. Marie-Claire
le D!aisllf dadmirer la touche picturale et les compositions T’, KCENDA @\ - Un agenda aussi pratique que joli, illustré daguarelles fleuries
de fartiste. N & 50067 pour accompagner tout en douceur Iannée 2026, Des illustrations

B Version FR/NL - REF, « 15977 » - 50 €
B Version EN REF, « 15943 » - 50 €

fleuries a découvrir au fil des pages mais aussi des tracés a
colorier pour ne plus gribouiller sur vos pages. Un agenda coloré
plein de poésie pour une année tout en légereté.

B REF « 16616 » - 1495 €TTC

, TJanine Gadlizia,

Le gl i 'Wd livre It Le grand livre de ['Aquarelle 2024 -
de laquarelic s youelle édition enrichie

NOUVELLE EQITION ENRCHIT i Diverti

| : Dans ce livre, Janine Gallizia aborde tous les genres
picturaux et vous donne les clés de la réussite : formes,
valeurs, couleurs, composition, matériel... Perfectionnez-

N Vaderie Jagy

Coffret Apprendre I'aquarelle
Editions de Saxe
Transmettez votre amour de la peinture aguarelle avec ce coffret

- vous & laquarelle : paysages, portrait, fleurs, natures e J pour initier les débutants avec 3 projets simples et tendance.
mortes, marines, abstraction, scénes de vie... Beau livre Contient : 1 pinceau, 1 palette avec 9 godets, 6 papiers spécial
de 182 pages imprimé avec soin et relié en dos carré-collé. aquarelle et 1livret de 64 pages avec les bases et les explications
% [Aquarelle Impression sur papier de haute qualité 130 g/m? détaillées pas a pas des 3 modeles + OR code vers vidéos
s Bilingue francais/anglais. fechniques.
JANINE GALLIZIA
B REF. « 14570 » - 59 € TTC B REF. « 16614 » - 24,90 £ TTC
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LES NUMEROS COLLECTORS

Rendez-vous sur le site sécurisé www.divertistore.com. Pour les trouver facilement,
tapez leur référence dans la recherche. La collection compléte est accessible par l'onglet « BEAUX ARTS ».

[Aquidrel™

Y

[AqUdrelle
i)

[AqurellcY

[ AgUiarel 1)

tAquarellel

ADA N 65

M REf. « 16191 » - Q50 € TTC
Michelle Lin, Annette Smith, Chris
Krupinski, Michael Holter, Lorraine Watry,
Nicholas Poullis, Mary Jansen, Cathy
Veale, Christine Berlinson-Esser...
Portfolio : Alexis Le Borgne. Fiches outils :
La méthode de Lancelot Richardson pour
composer des paysages.

[ AgUdrelle

ADA N 64

W REf. « 15946 » - 3,50 £ TTC.
George Politis, Louise Lachance, Michelle
Nixon, Kendrick Snodin, Carmella
Tuliszewski, Leslie Lambert, Marilyn Wear,
Norma Bradley-Walker... Portfolio : Yuko
Nagayama. Reportage a Saint-Yrieix-la-
Perche : 20 ans d'aguarelle. Fiches outils :
fabriquer des verts naturels, astuces pour
une eau vibrante et des ceuvres vivantes.

[Aqt L‘”d”}“el By

ADAN°60

M Ref. 14903 - 9,50 € TTC.,
Eric Alix, Paul Cadden, Susan Crouch, Kris
Parins, Anne Abgott, Giuliano Boscaini...
Partfolio : hommage a Robert Wade.
Histoire de I'Art : Redécouvrez la vie et
Ieeuvre de José Tapird Bard.

Analyse d'eeuvres : deux ceuvres & la
loupe, par Fausto Sutera et Adam Papke.

(A

L'ART DE

UarellY

ADAN°59

M Ref. 14582 - 8,50 € TTC.
Graham Berry, Hung Ho, Joye Moon,
Chris Myers, Susan Hinton, Diana Boanas,

Lynn D. Pratt... Portfolio : Michal Jasiewicz.

Suivez le guide : Marc Folly & Lyon,
Philippe Vandenberghe a Crozon,
Laurence Morel & Nancy.
Révélation : Nuria Riera

[Aquarell®

ADA N° 55

M REf. 13656 - 8,60 € TTC.

18 aquarellistes sont mis en lumigre :
Catherine Sommelette, Tracy Male,

Gina Hawes, Jerry Zhon, Dudan Djukaric,

Akbar Akbari, Milind Mulick, Laurent Russ,

Adrian Aleluya...

ADA N°54

M Ré€f. 13462 - 9,60 € TTC.
Cahier spécial Jean-Louis Morelle :
22 pages de rétrospective et d'hommage
a Jean-Louis Morelle, grande figure de
I'aquarelle, disparu récemment,

Dean Mitchell, Janice Cipriani-Willis,

R. Dentinger, Maureen Fain, J. Cooney...
Partfolio avec l'aquarelliste Wendy Artin.

ADA N° 63

W REf 15706 - 9,50 € TTC.

Graham Marchant, Jacqueline Gnott,
Lyudmila Tomova Clark, Abdelatif
Bensalah, Beverly Allen, Lisa Tennant,
Kira Mamontova, Asanka Anujeewa, Ross
Paterson. Portfolio : John Borrack. Histoire
de 'art : Thomas Girtin a révolutionné la
technigue de l'aquarelle et ét€ 'un des
pionniers du romantisme en Angleterre.

ADA N° 62

W REf 15435 - 9,50 € TTC.
14 artistes a découvrir : Anne Baron,
Slawa Prischedko, Catherine McClung,

Jerald Silva, Andrei Zadorine, César

Gordillo Aguilar, Kyle Fortu-Legaspi,
Wiebke Meier... Portfolio David Norman,
Histoire de l'art : redécouvrez la vie et
I'ceuvre dArthur Melville.

[ Aqurell

[ Aquigrel (€

ADA N° 61

M REf 15176 - 9,50 € TTC.

12 artistes a découvrir ; Cesc Farré,
Xavier Swalfs, Carrie Waller, Konstantin
Sterkhov, Nuria Riera, Evghenia
Shalalis, Elisabeth Bistrom, Sarah Bent,
Ruth Andrews-Vreeland, Paul Wang...
Portfolio : IJ Jiang. Histoire de I'art :
William Russel Flint,

lAq

L'&RT DE

uarelle

ADA N°58

M Ref. 14366 - 9,50 € TTC.
Stephanie Goldman, Naznin Lalani,
Tim Oliver, Susan Stuller, Riad, Irena
Roman, Fernand Thienpondt, Richard
Thorn... Portfolio : Ken Goldman.
Histoire de l'aguarelle : Paul Cézanne
et sa relation a 'aquarelle.
Révélation : 'artiste Cori Lee Marvin.

ADA HSS 01 - 27 Maitres
contemporains de I'aquarelle

B Réf, « 15519 » - 13,90 € TTC

Atanas Matsoureff, Bill James, Dylan Scott-Pierce, David
Taylor, David Paskett, Christopher St. Leger... Portfolio,
cahier technigue, tableaux a la loupe, neuf chapitres
pour créer des peintures qui marchent...

ADA N°57

M Réf, 14033 - 8,50 € TTC.

Liron Yanconsky, Janine Gallizia, Jian

Wu, Bjorn Bernstrém, Catherine O'Neill,
Gale Webb, Kyle Fortu-Legaspi, Valentina
Verlato, Emma et Scott Macniven...
Portfolio : Vasyl Kohutych, art et
urbanisme. Histoire de l'aquarelle : retour
sur la vie et l'euvre dAlbrecht Drer...

Numeéros collectors

ADA N°56

M Ref. 13854 - 9,50 € TTC.

Mary Whyte, Annick Berteaux, Didier
Georges, Ray Balkwill, Michael Reardon,
Ran Thurston, Louise de Masi...
Portfolio Myint Naing : Paysages
urbains et scénes de vie au Myanmar.
Expérimentez de nouvelles voies
picturales dans votre pratique!

ADAHS 03 -

15 Ans d'aquarelle

W RES « 14428 » - 10,90 £ TTC

Denny Bond, Ekaterina Sava, Roberto Andreoli,
Cesc Farré, Po-An Chen... Inspirations, chefs-
dceuvre a la loupe, portfolio, cahier technique,
savoir-faire, sur le motif avec les grands maitres...
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Cet encart d’information est mis a disposition gratuitement au titre de l'article
L.541-10-18 du code de 'environnement. Cet encart est élaboreé par CITEQ.

Petit a petit,
tout le monde
fart son tri. |

—X TRIONS SYSTEMATIQUEMENT

(TOUS LES EMBALLAGES ET PAPIERS SE TRIENT)




Veuillez contacter Gildas
au 0549903343
ou envoyer un e-mail
a pa@lartdelagquarelle.com

LE CLOS DE LA |
% LANDE VALLEE 0 oezosess

Joélle Krupa
Alexis Leborgne
Reine-Marie PINCHON
Jé&FEmy Soheylian
Emmanuel BLOT

Isabelle Corcket
Lucy-Michiels
Alexis-Leborgne
Didier Georges

““Laurie Bréda
Jean-Claude Papeix
Marie-Frangoise Ingels

Anne Huet-Baron
Marie-Gilles LEBARS

% &
www.closdelandatallee.comi

Ateliers d’art
en Résidentiel
RENCONTRES D’ARTISTES

Hotel «Les Roses»

Marie-Catherine et Jean-Philippe Stine -
Quartier Latin 2 - 6890 Libin - Belgique

Passion et Gastronomie fine dans un Hétel de Charme
enraciné dans une pure tradition familiale
en Ardennes belges

NOS ARTISTES 2025

Diane Boilard Michaél Solovyev
Roland Palmaerts Prafull Sawant
Marie-Francgoise Isabelle Estrade
Ingels Isabelle Ravet
Laurie Breda Dominique Mertens
Javid Tabatabaei Didier Georges
Xavier Swolfs Yves Fagniart

Paul Van Cleven

vallee@orange.fr

Pmceaux Pas'szon
C  Charmpagne

)iane aﬂl(ﬁn[; Cana;:,_r
Dario'PERCY.CCALLO
sllﬁ@ﬂlﬂ QHQ! Ar ,g‘: Moldavie

30 @?W agas
Malson r-”‘mm“”@ du Chemin Vert

11 place du 11 novembre - 51100 REIMS:

Démonstrations publiaues le 3 OCT de 14h30 3 1Zh45

i M Entrée libre du lundi au vendredi 140-18h nuéwgﬁmhgﬂmm
e-vﬂ- Plus d'infos sur el hi com
= | ReimS, (Rouwsent. (Aqlcrelle 8. i B4

Bienvenue a tous les passionnés! Suivez-nous sur : www.lesroses.be, Facebook et Instagram
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1
DOMAINE  STAGES DE PEINTURE AVEC

DE NILS HEBERGEMENT - calendrier 2026

Du 24 au 28 Mai 2026 Du 14 au 18 Juin 2026 Du 21 au 25 Juin 2026
Jérbéme Guillet Jadis

4

L= : - 1 - A
«Maitrisez la peintured I’buile» «Les secrets de la matiére» «Modeler rapidemen
Acrylique Sculpture

Du 19 au 23 Juillet 2026 Du 2 au 6 Aot 2026 Du 9 au 13 Aotit 2026
Philippe Autefage Laurence Saunois Christoff Debusschere

) 1
«Abordez le modéle vivant sans craintes «Initiation au portrait animalier> «Peindre daprés nature»

Dessin toutes techniques Huile Huile

www.domaine-de-nils.fr 06 11 32 56 18 / 2, Raymond Bérard 33 790 Pellegrue

__ . ArtMontbron 2025
g Stages de Pelnture

artme

www.artmontbron.fr % ; %
artmontbron@gmail.com avec hébergement et pension compléete

Stages 2026 Huile Encre Acrylique

Eric Bari Serge Sauniére Phillipe de Latour
10 -16 Mai 2026 15 - 21Juin 6 -12 Juillet 31 Aout - 6 Sept

22 - 28 Juin Teintes, nuances, tons, Saisir les mouvements
intensité d'une poésie du dedans

La lumiére et la couleur
en peinture

17 - 23 Mai 2026

14 - 20 Juin & 21 - 27 Juin 2026 Gravure Acrylique

Lylou le Signor Yong-Man Kwon
5-11 Juillet 2026 7 i b ¢ Sept 14 -20 Sept

La gravure alternative Construction d'une toile

les dates a confirmer

i g | ‘ : e = . \ ;

Lieu dit Montbron, Route de Montbron, 86430 Luchapt, FRANCE
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BOITE AQUARELLE
MAINS LIBRES

RETROUVEZ LCUSAGE
DE VOS DEUX MAINS

Grace 4 son pas de vis
identique & ceux des appareils photo,
la boite se fixe 4 votre chevalet,
votre table ou votre si¢ge
et s'oriente dans toutes les positions.

Scannez sur QR code pour découvrir

SENNELIER

moderne depuis 1887

en vidéo la collection de boites

d’aquarelles Mains Libres de Sennelier

www.sennelier.fr (f) facebook.com/Sennelier instagram.com/Sennelier1887 © Sennelier | PATENTED

2 i -



Le Géant des g
BEAUX-ARTS k¢

Votre hyper-specialiste | +de
pour le + grand choix §65000

100% Beaux-Arts en France [ produits!

TN =8| PROMOS GEANTES

L = =" DE RENTREE

BEAUX-ARTS DU 21 A0OUT 15 OCTOBRE 2025

OUVERTURE DU 20°

MAGASIN A AIX-EN-PROVENCE
24 cours Sextius 13100 Aix-en- Provence

Toutes les grandes marques
mals aussi une offre UNIOUE

geant beaux-arts fr

Tout pour l’Artiste @@ ® ¢
“—-—-——/



