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Nous allons à présent étudier les 
différentes techniques permettant de 
réaliser un tableau, depuis l’utilisation 
des pinceaux jusqu’à l’application de 
glacis superposés à l’huile et à 
l’acrylique. Vous découvrirez également 
les techniques de base de l’aquarelle, 
comme la peinture frais sur frais, ainsi 
que quelques méthodes inhabituelles 
permettant de créer des textures et 
autres effets intéressants.

Les 
techniques
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Frais sur frais Cette technique est souvent mise en œuvre avec 
l’huile et l’acrylique. Les peintres impression-
nistes l’ont beaucoup utilisée dans leurs tableaux 
exécutés alla prima. Souvent associée à l’aqua-
relle, elle en constitue l’une des techniques clas-
siques. Pour un effet frais sur frais global, 
comme le premier lavis dans un paysage, le 
papier doit d’abord être bien mouillé et ne doit 
jamais sécher complètement. Cependant, vous 
pouvez peindre frais sur frais de plus petites 
zones en humidifiant ponctuellement le papier ou 
en appliquant une nouvelle couleur humide sur la 
première, avant qu’elle ait eu le temps de sécher 
complètement. Il est essentiel dans cette 
méthode de savoir estimer le degré précis 
d’humi di té du papier ou de la couleur sous-

VOIR AUSSI

Comment tendre du papier, page 12
Alla prima, page 22
Passages, page 32
Frottis, page 69

Frais sur frais à l’aquarelle
1 Utilisez du papier épais, ou bien tendez-le sur un 
panneau (voir Comment tendre du papier). Mouillez 
le papier et retirez l’excès d’eau à l’éponge : il doit 
être uniformément humide et pas détrempé. La 
planche sera posée à plat ou très légèrement incli-
née. Chargez votre pinceau de couleur et appliquez-
la en touches libres sur toute la surface. Ne diluez 
pas trop la peinture, car cela éclaircirait trop la 
teinte et créerait des coulures. Puisque le papier est 
déjà humide, vous pouvez employer une matière 
assez épaisse. La couleur s’éclaircira en séchant, 
tout en conservant sa profondeur.

Attirer le regard
Bien que travaillées essentiellement en 
frais sur frais, les parties claires du 
bateau sont très nettes et attirent le 
regard. Les contours des reflets sont 
adoucis, tandis que ceux des collines 
sont nets. L’abus de contours doux 
distrairait le regard.

jacente ; c’est une aptitude que vous allez acquérir 
avec la pratique. Paradoxalement, quand toutes 
les couleurs sont très mouillées, elles ne se 
fondent pas vraiment, mais se répandent l’une 
sur l’autre ; elles se mélangent mieux, en fait, sur 
un papier légèrement humide.
L’acrylique sèche rapidement, mais ce n’est pas 
un obstacle au travail frais sur frais. Si vous 
diluez abondamment la peinture avec de l’eau, 
l’acrylique se comportera plus ou moins comme 
l’aquarelle, la touche donnant de délicats effets 
de flou. Si vous souhaitez maîtriser davantage le 
comportement de l’acrylique, vous pouvez le 
diluer avec un médium mat et éventuellement un 
peu de retardateur (voir Passages).

Peindre frais sur frais, c’est superposer 

les couleurs sans attendre qu’elles aient 

séché, de sorte qu’elles se mélangent 

partiellement sur le support. C’est une 

technique extrêmement agréable à prati-

quer et qui peut donner aussi bien des 

mélanges de couleurs dynamiques que 

de subtils fondus.
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3 En frais sur frais, les passages ont 
quelque chose d’impressionniste. Les 
effets sont imprévisibles mais extrê-
mement plaisants. Exercez-vous 
d’abord sur papier libre, pour tester 
les possibilités que vous offre cette 
technique.

2 Continuez à structurer librement les tons et les coloris, en 
veillant à ce que les touches ne soient pas trop « léchées » : la 
peinture exécutée en frais sur frais doit avoir un aspect spontané 
et dynamique. Comme on le voit ci-dessus, la touche frottée pro-
duit une texture très intéressante. Le coloris général repose sur 
deux couleurs distinctes mais entremêlées, et sur une subtile 
gamme de tons intermédiaires.

2 Tant que les premières touches 
n’ont pas séché, vous pouvez appli-
quer d’autres couleurs de sorte que 
les traits, en s’élargissant, forment 
de délicats fondus. Vous pouvez agir 
sur la répartition de la peinture en 
penchant légèrement la planche pour 
que la couleur s’étale. Gardez tou-
jours sous la main un mouchoir en 
papier pour retirer la couleur là où 
vous n’en voulez pas.

Frais sur frais alla prima
Le travail frais sur frais est pratiquement inséparable de l’exécution alla prima. La juxta-
po si tion ou la superposition des touches fraîches créent des tons subtilement fondus.

Frais sur frais à l’huile
1 Appliquez une première couleur ; tant qu’elle 
est encore fraîche, passez dessus une autre 
couleur en touches libres et inégales.

Fleurs en frais sur frais
Ce délicieux bouquet a été presque 
entièrement exécuté en frais sur frais. 
Des réserves ont été soigneusement 
épargnées en ne mouillant pas le papier 
aux endroits correspondants.

FRAIS SUR FRAIS PONCTUEL

Si vous souhaitez n’utiliser cette technique 
que sur une partie du tableau – par exemple 
le fond – ou un seul objet, voire un détail, 
humidifiez le papier uniquement sur la 
zone concernée. La peinture cessera de 
s’étaler dès qu’elle atteindra le papier sec, 
créant un bord net.
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Les 
carnations
On trouve dans le commerce une « couleur 

chair » en tube (pour les peaux 

« blanches »), mais dans la réalité cette 

couleur n’existe pas.

L’épiderme des humains recèle une gamme 
infinie de nuances d’un individu à l’autre. De 
plus, la peau est extrêmement sensible à la 
nature de la lumière et aux couleurs des 
objets environnants. On voit hélas trop de 
portraits dont l’infortuné modèle ressemble 
plus une poupée de porcelaine qu’à un être 
vivant.

Pratique et observation
Le meilleur exercice pour apprendre à repré-
senter les épidermes consiste à multiplier 
les études sous différents éclairages. Vous 
découvrirez vite, au-delà des roses ou des 
rouges, des touches de jaune, de gris, de 
bleu, de brun et même de vert.
Écartez toute idée préconçue et peignez ce 
que vous voyez réellement. Ainsi, sur les 
parties du visage en relief, qui accrochent la 
lumière, la peau paraît plus claire et plus 
chaude que dans les parties en creux. 
Comme, visuellement, une couleur chaude 
paraît plus proche qu’une couleur froide, en 
juxtaposant des tons chauds et des tons 
froids l’artiste modèle les « reliefs » et les 
« creux » du visage en nuançant ses teintes.
Vous utiliserez donc des bleus froids et des 
gris jaunes dans les « creux » – les yeux, le 
dessous du menton, la base de l’oreille, les 
commissures des lèvres –, tandis que les 
« reliefs » – le front, le nez, le menton, les 
joues – seront traités avec davantage de 
jaunes et de rouges chauds.

Carnations : gouache
La consistance crémeuse et l’opacité de la gouache conviennent parfaitement ici, car elles 
permettent de créer des mélanges de tons extrêmement frais et purs. L’artiste a commencé 
par appliquer une peinture très diluée, d’une consistance proche de l’aquarelle, en touches très 
libres au pinceau ; puis il a progressivement épaissi la matière. Bien que la texture douce de la 
peau soit très bien rendue, le traitement est très vigoureux.

Carnations : pastel
Pour ce double portrait, 
l’artiste a choisi un papier 
foncé, en accord avec la 
tonalité générale. Cette 
couleur du support 
présente aussi l’avantage 
de permettre l’ajout de 
rehauts à n’importe quel 
moment, dans la mesure 
où ils peuvent être 
immédiatement évalués 
par rapport à la couleur 
du papier. Le mélange des 
couleurs a été obtenu par 
des hachures croisées.

LES SUJETS • LE PORTRAIT
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Carnations : huile
Contrairement à l’aquarelle et à sa délicate transparence, la peinture à l’huile peut 
être appliquée par empâtements pour obtenir un résultat fortement texturé. Pour 
exécuter ce portrait particulièrement expressif, l’artiste a travaillé alla prima : il a 
construit directement le buste et le visage et a tout mené de front en travaillant frais 
sur frais sur un fond beige. La matière a été appliquée rapidement, en touches larges 
structurant de manière audacieuse les plans de la figure. Le puissant contraste entre 
l’ombre et la lumière qui se partagent le visage accentue le caractère sculptural de 
l’œuvre. 

Carnations : trait et lavis
À la fois forte et subtile, cette aquarelle illustre les bons résultats que peut donner  
la combinaison de traits et de lavis. L’aquarelliste a hardiment défini au pinceau les 
contours encrés du profil et le souple mouvement des cheveux. En revanche, il a 
rendu la carnation délicate en lavis dilués, appliqués frais sur frais. Le caractère vif et 
direct du portrait tient pour beaucoup au contraste entre ces deux modes de 
traitement.

Les palettes
Le coloris général de la carnation « blanche » 
repose essentiellement sur différents mélanges 
des trois couleurs primaires : rouge, jaune et 
bleu. Votre palette devra donc avoir pour base six 
teintes : une version chaude et une version froide 
de chaque couleur primaire. Sachant que les tons 
chauds des chairs tendent vers le jaune et les 
tons froids vers le bleu, vous pouvez composer 
votre palette comme suit : rouge de cadmium 
clair ou rouge vermillonné (chaud) ; cramoisi 
d’alizarine (froid) ; jaune de cadmium (chaud), 
jaune citron (froid) ; bleu de cobalt (chaud) ; 
outremer (froid). 
Ce n’est bien sûr qu’un début. Vous aurez 
éga lement besoin de blanc (sauf pour l’aqua-
relle), de noir et peut-être de quelques touches 

d’autres couleurs, selon la carnation des 
modèles : terre de Sienne brûlée, terre d’ombre 
brûlée, ocre jaune, rouge de Venise et émeraude. 
Au pastel, le choix comportera la terre d’ombre 
brûlée, la terre de Sienne brûlée, l’ocre jaune, le 
bleu-violet, le gris-bleu et le vert olive.
Il n’existe pas de formule universelle pour peindre 
les carnations et chaque artiste possède sa 
palette de prédilection. Les combinaisons 
données ici ne sont que des suggestions ; expéri-
mentez-les jusqu’à ce que vous ayez trouvé celle 
qui convient à votre style.

Transparence des couleurs
Certains artistes préfèrent travailler avec une 
palette limitée, mais si vous souhaitez un choix 
plus large, ne vous restreignez pas. L’important 

est de ne jamais mélanger plus de trois ou quatre 
couleurs : au-delà, les teintes se « salissent » 
mutuellement.
La transparence des couleurs est capitale pour 
restituer celle de la peau. Préparez systémati-
quement vos teintes sur une palette assez 
grande, afin que les mélanges restent bien 
distincts.

Les carnations
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7 La vitalité que dégage le portrait 
terminé tient à la vigueur de la touche 
et au remarquable équilibre entre 
tons froids et tons chauds.

Carnations : huile
1 L’artiste exécute d’abord une 
ébauche avec un « jus » très dilué à 
l’essence de térébenthine. Les 
valeurs contrastées du visage, créées 
par un éclairage latéral, sont faci
lement structurées au moyen d’une 
seule couleur, ici l’outremer. 

2 Les tons de la chair sont posés en 
épais empâtements ; leur contraste 
avec la couleur froide de l’ébauche les 
fait paraître encore plus chauds. 

3 Le peintre dépose en frottis une fine 
couche de couleur sur les empâte
ments, puis il travaille la matière en 
fondus pour modifier de façon inté
ressante la teinte de la souscouche.

4 Il ne dessine pas vraiment l’œil 
mais il rend le ton et la couleur de la 
lumière réfléchie qu’il observe.

5 Toujours en modulant la couleur, il 
peint la bouche : tons clairs là où la 
lumière atteint la lèvre supérieure, 
tons plus soutenus pour les parties 
dans l’ombre.

6 Le peintre pose au spalter du blanc 
mêlé d’une pointe d’autres couleurs 
sur le fond et le corsage. Ces touches 
en frottis suggèrent les plis et les 
fronces du vêtement.

LES SUJETS • LE PORTRAIT
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Fond chaud
1 Pour faire ressortir les couleurs froides, 
le peintre travaille sur un fond chaud : 
une couche diluée de terre de Sienne. 
L’ébauche est effectuée à l’aide d’un 
mélange de bleu et de noir, puis l’artiste 
applique les tons qui modèlent le visage.

2 Pour la carnation, le peintre utilise un 
mélange de tons très réaliste. Les 
cheveux  sont peints dans un mélange 
de noir et de cramoisi, avec une pointe 
de bleu et de jaune, ce qui donne une 
teinte très naturelle.

3 Les rehauts sont placés tout à la fin, une 
fois les tons et les couleurs bien établis.

4 Les vêtements sont simplement suggérés, pour que l’atten
tion se focalise sur le visage.

Glacis à l’acrylique
Le portrait a été peint couche par couche, d’abord à 
l’aide de lavis de peinture diluée, puis avec de riches 
glacis pour obtenir un effet très lumineux.

Carnations : acrylique
Nombreux sont les artistes qui choisissent 
l’acrylique pour peindre des portraits ou des 
personnages en pied, car ce médium est particu-
lièrement polyvalent. Il autorise les repentirs et 
laisse le choix entre différentes techniques. Vous 
pouvez donc déterminer la méthode qui convient 
exactement à votre style et à votre sujet.

Les carnations




