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1.  Informations générales 

Les ateliers des semaines promotionelles du printemps 2011 se déroulent en 

parallèle de l’exposition « à l’eau – L’aquarelle aujourd’hui ». Les ateliers sont 

gratuits. Chaque activité est adaptée aux différents niveaux scolaires. Ces 

informations ont valeur d’orientation. L’atelier est constamment perfectionné et 

adapté aux besoins. Chaque atelier représente une expérience individuelle et unique 

pour la classe ! 

 

1.1 Bref descriptif de l’atelier 

Les trois ateliers mettent l’accent sur le dialogue, l’expérience et le vécu. Des 

éléments tant cognitifs qu’expérimentaux interviennent dans ce contexte. 

 

 Coulent les couleurs… 

La peinture à l’eau, l’une des plus anciennes techniques de peinture, n’a jusqu’à 

aujourd’hui rien perdu de ses attraits. Elle permet d’obtenir facilement des effets 

surprenants. L’exposition à l’eau fera découvrir aux élèves l’aquarelle 

contemporaine. Ceux-ci expérimenteront ensuite eux-mêmes la technique de 

l’aquarelle appelée «procédé humide» et ses effets fascinants. Ils laisseront les 

couleurs fusionner les unes avec les autres… (Pour les classes de l’école enfantine 

et de l’école primaire) 

 

 Couche par couche 

La couleur d’aquarelle se dépose comme un voile fin sur le papier. Chaque couche 

supplémentaire rend la teinte un peu plus foncée. Ces glacis créent la lumière et 

l’obscurité, la transparence et l’opacité. Pendant leur visite de l’exposition à l’eau, 

les élèves compareront des aquarelles contemporaines et tenteront d’identifier les 

propriétés de ce média. Dans l’atelier, ils auront ensuite l’occasion de traduire en 

couleur leurs découvertes. (Convient à tous les niveaux, particulièrement au niveau 

primaire) 
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 L’esquisse – une œuvre d’art autonome? 

De la peinture, de l’eau, un pinceau et du papier. Armés des outils les plus simples, 

les artistes vont en plein air – pour y peindre. Avec l’aquarelle, c’est possible. C’est 

pourquoi cette technique a aussi souvent été utilisée pour les esquisses. Dans 

l’exposition à l’eau, les élèves discutent de la valeur de ce type d’aquarelle. Les 

tableaux exposés, souvent de simples esquisses, sont-ils des œuvres d’art à part 

entière? Les élèves esquisseront ensuite leurs propres idées. (Pour les classes des 

niveaux secondaires I et II) 

 

1.2 Objectifs d’apprentissage des ateliers  

Objectifs d’apprentissage du niveau 1 (5 à 10 ans) 

• Les élèves découvrent la technique artistique de l’aquarelle et les possibilités 

qu’elle offre. Ils sont initiés à la théorie des couleurs. 

• Les élèves comprennent que le choix de la technique joue un rôle essentiel 

dans une œuvre d’art. 

 

Objectifs d’apprentissage du niveau 2 (11 à 15 ans) 

• Les élèves se penchent en théorie comme en pratique sur les propriétés et les 

effets spécifiques de la technique de l'aquarelle. Ils se familiarisent avec la 

théorie des couleurs et le comportement des couleurs lorsqu’on les mélange. 

• L’exposition à l’eau est pour les élèves l’occasion de commencer à apprendre 

à décrire, à comparer et à interpréter des œuvres d’art originales.  

 

Objectifs d’apprentissage du niveau 3 (16 à 20 ans) 

• Les élèves réfléchissent à la technique de l’aquarelle et à sa valeur. Ils 

remettent en question l’autonomie de ce média.  
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• Les élèves s’exercent à analyser des œuvres d’art et à comparer leur contenu, 

leur forme et leur message. Ils développent une attitude critique personnelle 

vis-à-vis des originaux. 

 

1.3 Déroulement de l’atelier 

L’atelier suit un déroulement différent en fonction des niveaux scolaires respectifs. 

Nous intégrons constamment les expériences acquises. De même, la forme et le 

contenu des exercices ludiques qui accompagnent cet atelier sont adaptés au niveau 

de la classe. Nos médiatrices modifient par ailleurs spontanément le déroulement 

de l’atelier en réagissant aux différentes situations. Si vous souhaitez connaître le 

déroulement précis qui est prévu pour l’atelier destiné à votre classe, veuillez 

contacter le service de Médiation culturelle (032 322 24 64 ou mediation-culturelle-

biennel@bluewin.ch). 



CentrePasquArt Médiation culturelle 

 

  5 

2. Documentation destinée à la préparation de l’atelier et au travail 

ultérieur 

Remarques préliminaires 

Aucune préparation n’est nécessaire à la participation aux ateliers. Une telle 

préparation peut naturellement être néanmoins déjà réalisée à l’école. Cela donne 

aux élèves la possibilité d’utiliser leurs propres connaissances lors de la visite de 

l’exposition et de participer activement à l’atelier.  

Cette documentation donne aux enseignants des informations et instruments qui 

leur permettent de préparer les élèves durant les cours ou de procéder à un 

approfondissement après la visite. Elle se veut comme une possibilité 

supplémentaire d’étudier le thème de l’exposition. Les exercices et les questions 

destinés aux cours ont valeur d’orientation. Les illustrations du chapitre 3 ont été 

placées sur des pages complètes, de sorte que des feuilles détachées puissent être 

imprimées et distribuées aux élèves. 

 

2.1  A l’eau - Informations sur l’exposition 

L’aquarelle est considérée comme le médium le plus direct de la peinture, ce qui 

participe à sa fascination. Les fondus et les écoulements de couleur forment son 

flou spécifique. Le médium repose ainsi sur des simplifications mais aussi sur des 

effets d’inversion et des distanciations. A partir de 28 positions adoptées par des 

artistes suisses et internationaux, l’exposition cherche à sonder l’aquarelle dans 

ses profondeurs médiumniques. Un grand nombre des artistes invités se penchent 

depuis des années sur l’immédiateté de l’aquarelle dans des recherches en série 

et des approches conceptuelles. Certains chaque jour – une vie entière.  

L’aquarelle est depuis l’époque moderne liée à une méthode de travail artistique qui 

rend délibérément visibles l’acte réel de création, la pulsion de l’événement pictural. 

Le médium de la peinture à l’eau est particulièrement apte à conférer dans des 

dimensions particulières de l’expression au spontané. Le processus de la production 
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est cependant d’une importance centrale, avant tout lorsque l’impulsion est 

complexe et ne peut être concrétisée par d’autres moyens artistiques.  

L’éventail va de la peinture pure à différents niveaux de rencontre entre picturalité et 

graphisme aux expérimentations d’étalement de la couleur. La peinture 

contemporaine a généré depuis les années 1990 avant tout des explorations variées 

du médium de l’aquarelle : lavis, mélanges et jets de pigments sur le papier, 

mélanges de pigments d’aquarelle avec de la cire et de la peinture d’émulsion, 

broyages avec les doigts ou l’éponge, application de couleur avec un pistolet à eau ou 

réalisation de formes par la propre pesanteur des pigments colorés.  

En dépit des nombreuses variations, l’emploi exclusif des glaçantes couleurs 

d’aquarelle reste aujourd’hui comme hier la manifestation dominante du medium. 

Les couleurs se répandent en modulant la transparence et recouvrent les champs de 

papier. L’espace de l’expressivité colorée s’étend de la concentration sombre, 

pointillée et linéaire à la profusion irisée séchée sur la surface, en passant par la 

nécessaire transition en large étalement de la saturation à l’éclaircissement jusqu’à 

la pâleur croissante et la clarté. Les mélanges peuvent être obtenus du plus clair au 

plus sombre. C’est pour cela que le sujet doit être souvent développé de manière 

inverse à la réalité : du clair au sombre. Le médium repose par conséquent sur des 

simplifications mais aussi sur des effets d’inversion et des distanciations proches de 

la photographie. Les fondus et les écoulements de couleur créent le flou typique du 

médium. Paradoxalement, les bords secs de la peinture à l’eau sont souvent 

découpés de manière nette comme avec un couteau.  

L’exposition tente au moyen de différentes positions de sonder l’aquarelle dans ses 

profondeurs médiumniques. Des sujets spatiaux traités par Vincent Chablais, 

Guillermo Kuitca et Thomas Hauri – au caractère en partie installatif – créent un 

effet provoquant en lien avec de directes situations spatiales étudiées au moyen du 

support papier ou du mur. Le thème de la couleur, le rapport entre le clair et le 

sombre, les propriétés en marge de la couleur et les possibilités de la forme de la 

couleur sont explorés au moyen de dispositions plutôt abstraites (Stéphane Brunner, 

Josef Herzog, Britta Huttenlocher, Jerry Zeniuk). Les sujets liés au corps (comme 



CentrePasquArt Médiation culturelle 

 

  7 

ceux de Klaudia Schifferle, Leiko Ikemura, Tracey Emin, Marlene Dumas) font du 

fondu coloré sur le papier le centre de la peinture. Les positions conceptuelles ou 

plutôt graphiques (Richard Tuttle, Hugo Suter, Sylvia Plimack Mangold) trouvent tout 

aussi bien leur place dans l’exposition, tout comme l’exploration picturale d’images 

médiumniques (Uwe Wittwer) ou les projets cartographiques de Rolf Winnewisser et 

Jan Jedlicka. Le fait que l’aquarelle soit également encore proche de projets 

utopiques ou d’explorations scientifiques est illustré par les travaux de Pawel 

Pepperstein mais aussi par les superpositions matricielles de mots et de citations 

d’Anselm Stalder.  

Un aspect important de l’exposition concerne l’emploi fréquent de la série, la 

répétition du geste pictural et l’approfondissement d’un sujet. Alors que Mario Sala 

prend comme motif la série tripartite dans ses projets de coulure, tournant 

dialectiquement autour d’un point d’ancrage narratif pour expérimenter 

matériellement le médium, les travaux de Thomas Müllenbach et Adrian Schiess 

laissent apparaître un emploi presque quotidien du médium. Explorer par la série un 

thème multiple comme par exemple un paysage ou un cirque, entreprendre un 

voyage dans les profondeurs d’une thématique, voici ce que placent Heinz Peter 

Kohler et Heiner Kielholz au centre de leur pratique de l’aquarelle. Cette impulsion 

sérielle concerne aussi de toutes jeunes positions comme le montrent les travaux de 

Katrin Hotz et d’Ingrid Käser. L’exposition offre en outre l’occasion de redécouvrir 

une figure importante de l’aquarelle : Martin Disler. L’aquarelle – ce « long chemin 

humide » comme il aimait l’appeler –  était pour lui un motif à même de déployer les 

états d’âme sur le papier dans une expression picturale performative.  

(Texte: Sibylle Omlin) 
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2.2  L’aquarelle: définition 

Le terme d’aquarelle est dérivé du mot latin « aqua », qui signifie « eau », et désigne 

un tableau réalisé au moyen de peintures à l’eau non opaques. L’eau joue donc 

indubitablement pour l’aquarelle un rôle primordial dans la fabrication de la peinture 

liquide. On pourrait donc penser que l’aquarelle est un synonyme de « peinture à 

l’eau », ce qui est pourtant faux. L’aquarelle est en fait seulement l’une des 

différentes techniques permettant de peindre avec de la peinture à l’eau. Les 

peintures opaques, la gouache et certaines tempéras sont elles aussi des peintures à 

l’eau. Elles se rattachent toutes à ce terme générique. Toutes les peintures à l’eau 

se composent des mêmes matériaux: pigments de couleur en poudre, eau et liant. 

Elles ne se distinguent donc pas au niveau de leur matériau, mais par la quantité 

d’eau et l’adjonction de blanc couvrant. On pourrait plutôt associer la partie « aqua » 

du mot aquarelle à l’idée d’un style de peinture ayant la clarté de l’eau et dont la 

caractéristique serait la transparence. En ceci, l’aquarelle s’oppose aux peintures à 

l’eau opaques. Dans l’aquarelle, l’eau joue en réalité un rôle plus important que pour 

les autres peintures à l’eau. Non seulement l’eau a la fonction de diluant, mais elle 

participe de façon essentielle à la création artistique. L’artiste détermine la quantité 

d’eau requise, faisant ainsi de l’eau un élément décisif de la création. La 

transparence, qui confère au coloris sa forte intensité lumineuse, est fondamentale. 

On comprend donc que le terme d’aquarelle recouvre plus que la notion générique 

de peinture à l’eau. Il donne en effet une information sur la propriété spécifique de la 

technique. 

 

2.3  Histoire de l’aquarelle 

a) Les peintures à l’eau : une utilisation ancienne 

Depuis la nuit des temps, les êtres humains tentent de conserver les expériences 

sensibles et éphémères selon une démarche naturaliste, en employant entre autres 

la couleur. L’eau était déjà utilisée par nos ancêtres préhistoriques comme diluant 

de pigments. Dans toutes les cultures, en Occident comme en Orient, on a toujours 
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peint avec de la peinture à l’eau, cela jusqu’à l’invention de la peinture à l’huile et 

des tempéras grasses. C’est le cas des fresques préhistoriques, par exemple. On a 

aussi découvert très tôt la recette des peintures adhérentes: on liait pour ce faire des 

pigments naturels séchés et réduits en poudre avec de la résine.  

L’art égyptien a produit des petites illustrations très vivantes peintes à l’eau sur des 

surfaces de papyrus, et au IIe av. J.-C. apparurent ce que l’on appelle les rouleaux 

des livres des morts, qui étaient placés dans les tombes de personnages importants. 

Ces rouleaux sont illustrés de scènes de culte et de scènes mystiques peintes à l’eau 

dans des couleurs vives. Toutefois, le papyrus était loin de posséder les propriétés  

du futur papier.  

À la même époque, on travaillait en Extrême-Orient avec des peintures à l’eau et à la 

colle, et s'on s'essaya très tôt à un procédé de peinture en lasure similaire à 

l’aquarelle. En Asie, la peinture et la calligraphie avaient rendu l’usage combiné du 

pinceau et du liquide tout à fait habituel. On écrivait souvent avec un pinceau sur des 

surfaces absorbantes telles que la soie ou le papier, ce qui incita les peintres chinois 

à utiliser des médias très liquides comme l’encre de Chine et les couleurs solubles à 

l’eau. Dans les dessins au pinceau sur soie ou sur papier, on tirait parti avec 

virtuosité des possibilités offertes par la technique du lavis (couleur délayée dans 

l’eau). Les lavis ont une coloration douce mais sont très souvent seulement 

monochromes. Dans la culture chinoise, tout comme dans les cultures japonaise et 

coréenne, la peinture au pinceau et aux couleurs à l’eau était une constante parmi 

les médias utilisés. Cette technique est liée aux longues traditions philosophiques et 

religieuses.  

Mais en Europe aussi, on peignait dès le Ier siècle après J.-C. les murs des tombeaux 

et des catacombes avec des peintures à l’eau. 

 

b) L’enluminure médiévale 

L’enluminure (qui signifiait « illuminer ») des manuscrits connut un essor particulier 

au cours de l’ère carolingienne. Les évangéliaires, codex, livres d’heures et ouvrages 
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d’illustration profanes étaient ornés de peintures à l’eau. Les supports utilisés 

étaient le parchemin, un matériau qui exigeait comme média artistique une peinture 

plutôt dense. L’enluminure de manuscrits se concevait d’une part comme une 

illustration du texte, mais avec ses initiales somptueuses, ses ornements décoratifs, 

ses rinceaux et ses peintures, elle constituait aussi d’autre part un embellissement 

intentionnel du livre. La tradition des manuscrits enluminés est unique en son genre 

et représente aussi en soi une apogée de la peinture à l’eau en général. 

Au cours du Moyen Âge, le papier se répandit en Europe. Le parchemin fut remplacé 

par ce nouveau matériau pratique. 

 

c) Les aquarelles d’Albrecht Dürer 

L’utilisation des couleurs d’aquarelle proprement dites débuta au XVe siècle avec le 

développement de la gravure sur bois. Ces couleurs furent d’abord employées pour 

colorer les estampes, y compris par Albrecht Dürer (1471-1528), qui découvrit de 

cette manière les couleurs transparentes. Dürer fut le premier artiste européen à 

affranchir l’aquarelle de l’estampe et à l’utiliser comme une technique de peinture 

autonome méritant d’être prise au sérieux. Dans ses représentations d'animaux, de 

plantes et de paysages, qui traduisent une observation attentive de son 

environnement, il fit de certains éléments aléatoires des sujets dignes de 

représentation et explora les nombreuses possibilités offertes par l’aquarelle. 

Lorsqu’il était en voyage, Dürer appréciait tout particulièrement la simplicité de la 

peinture à l’aquarelle et le peu de moyens exigés par cette technique. Cet aspect 

joua un rôle fondamental dans l’histoire de l’aquarelle. 

Si Dürer donna à l’aquarelle ses lettres de noblesse, après sa mort, cette technique 

retomba dans l’ombre. On la considérait comme un média de deuxième catégorie 

convenant aux illustrations de manuscrits, aux études ou à la préparation des 

peintures à l’huile. 

 



CentrePasquArt Médiation culturelle 

 

  11 

d) La tradition anglaise des paysages à l’aquarelle 

Au XVIIIe siècle, le média atteint une grande notoriété avec l’aquarelle anglaise, 

dominée par la peinture de paysages. Celle-ci s’affranchit de la fonction utilitaire de 

prise de vue topographique qu’elle remplissait jusqu’alors pour devenir un mode de 

représentation vivant de la nature. Une nouveauté technique importante fut la 

préparation du papier, qui est humidifié sur toute son épaisseur puis tendu pour 

travailler selon la technique « procédé humide ». 

Paul Sandby (1725-1809) fut le premier peintre anglais à se consacrer entièrement à 

l’art de l’aquarelle. Son exposition à Londres vers 1760 fut la première qui présentait 

des aquarelles comme des travaux indépendants. La technique n’était alors plus 

uniquement utilisée pour colorer des dessins, mais bien pour créer en toute liberté. 

Cet évènement valut à Sandby d’avoir une grande influence sur les aquarellistes de 

l’époque. Cet artiste avait une intuition juste de l’atmosphère et de la lumière et 

développa un style qui reflète une communion affective avec le paysage. La fondation 

de la Royal Watercolour Society en 1804 joua en outre un rôle considérable dans 

l’émancipation de l’aquarelle par rapport à la peinture à l’huile et aux autres arts 

visuels.  

Deux des plus grands aquarellistes anglais de cette époque firent connaissance à 

Londres dans l’« école » du Dr Thomas Monro pour jeunes aquarellistes: J. M. 

William Turner (1775-1851) et Thomas Girtin (1775-1802). Girtin et Turner 

affranchirent complètement l’aquarelle picturale libre du dessin et des couleurs 

opaques et l’élevèrent artistiquement parlant au plus haut rang. Ils renoncèrent au 

fond gris, donnant ainsi aux couleurs une intensité lumineuse jusqu’ici inégalée et au 

blanc du papier la clarté absolue. Comme aucune ébauche n’était plus faite pour 

aider à respecter les lignes de séparation, les mouvements du pinceau étaient eux 

aussi entièrement libres. Dans ses aquarelles, Turner essayait de capturer les effets 

de lumière et de couleur. Il voulait capturer l’essence élémentaire de la lumière, les 

éléments figuratifs devenant parfois tellement accessoires que certains tableaux 

semblent presque se dissoudre devant les yeux de celui qui les contemple. 
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e) L’aquarelle aux XIXe et XXe siècles 

Au XIXe siècle, le sujet des tableaux céda progressivement la place aux techniques 

artistiques employées. La couleur devint le centre des préoccupations des artistes. 

Eugène Delacroix (1798-1863) comprit que les couleurs transcrivaient plus 

fidèlement la réalité si elles étaient appliquées non mélangées sur un support de 

peinture. Il constata que vues à partir d’une certaine distance, elles étaient 

mélangées par l’œil lui-même. Au cours de cette évolution vers la couleur, 

l’aquarelle joua un rôle important, car cette technique permettait de mettre en 

œuvre de nouvelles découvertes.  

À l’époque des impressionnistes, les peintures en tube firent leur apparition, ce qui 

permit aux artistes de faire de la peinture à l’huile même à l’extérieur. La peinture 

en plein air gagna ainsi de l’importance. Les artistes peignaient en pleine nature 

pour conserver leur vision éphémère. La perception spontanée des formes et des 

couleurs en relation avec la lumière fut elle aussi thématisée dans l’aquarelle. 

Paul Cézanne (1839-1906) se distancia des impressionnistes et conduisit la peinture 

– notamment l’aquarelle – à un tournant et une apogée jusque-là inégalés dans la 

peinture. Il était d'avis que la nature ne se trouvait pas à la surface des choses, mais 

qu’il fallait la chercher derrière les choses, dans la profondeur. À ses yeux, la 

peinture ne devait pas montrer ce qui était de toute façon visible, mais au contraire 

suggérer l’invisible. Cézanne peignait lui aussi en plein air et explorait ainsi 

soigneusement les nuances de la nature, avec ses relations et ses contrastes. Il 

utilisait parfois uniquement l’aquarelle, plaçait ses coups de pinceau en 

transparence et procédait selon la technique de la lasure du plus foncé vers le plus 

clair. Le blanc du papier était un élément structurant essentiel de sa peinture.  

Les nouvelles convictions répandues dans l’art moderne donnèrent à l’aquarelle de 

nouvelles missions. À la fin du XIXe et au XXe siècle, l’aquarelle fut de plus en plus 

souvent combinée à d’autres techniques artistiques sans toutefois perdre son statut 

de média à part entière. De nombreux peintres du XXe siècle utilisèrent l’aquarelle. 

Elle servait toujours et encore à réaliser des esquisses ou était combinée à d’autres 
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médias. Certains artistes se cantonnèrent principalement à l’aquarelle ou 

pratiquèrent cette technique parallèlement à d’autres.  

Vassily Kandinsky (1866-1944), également appelé le père de l’art abstrait, peignit ses 

premiers tableaux non-figuratifs à l’aquarelle. Avec ses harmonieuses compositions 

de couleurs et de formes, il visait à déclencher des sentiments chez le spectateur. 

D’autres artistes ont également utilisé l’aquarelle comme mode d’expression : Emil 

Nolde (1867-1956), Oskar Kokoschka (1886-1980) et August Macke (1887-1914). Par 

la suite, de nouveaux artistes se sont appropriés la technique de l’aquarelle. De nos 

jours encore, on exploite les possibilités et les effets offerts par cette technique. 

 

2.4 Techniques de l’aquarelle 

La technique d’une œuvre d’art n’est pas le fruit du hasard, elle est beaucoup plus 

qu’un moyen de parvenir au but, et elle est choisie par l’artiste dans une intention 

précise. Pour le peintre, il est indispensable de connaître les propriétés de son 

matériel. Cela demande beaucoup d’exercice et d’expérience. Les moyens 

artistiques font tout autant partie de l’œuvre d’art que le contenu. Ainsi, le choix 

d’une technique participe déjà du processus de création artistique. Pour comprendre 

une œuvre d’art, il est donc essentiel de comprendre comment elle a été faite. 

Les grands avantages de l’aquarelle sont la légèreté des ustensiles, qui sont faciles 

à transporter, ainsi que la simplicité de ses moyens. Le matériel permet une 

utilisation rapide, même en-dehors de l’atelier. Nous allons décrire brièvement le 

matériel utilisé en aquarelle. 

 

a) Le matériel 

Les couleurs 

Les peintures à l’eau se composent principalement de 

pigments mélangés avec de l’eau, de gomme arabique, 

de glycérine et d’un conservateur. La gomme arabique 
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sert de liant, la glycérine préserve la souplesse de la peinture. Une véritable couleur 

d’aquarelle ne contient pas de substances couvrantes et est donc toujours 

transparente. De nos jours, les couleurs d’aquarelle sont principalement proposées 

sous deux formes: en godets et en tubes. 

Les godets contiennent des comprimés de peinture séchée ou découpée à l’emporte-

pièce et sont particulièrement pratiques pour peindre en plein air. Les tubes 

contiennent une peinture crémeuse. Ils conviennent 

aux mélanges de grandes quantités de peinture. Il est 

également possible de fabriquer des couleurs soi-

même grâce aux pigments qui sont des substances 

colorantes d’origine végétale, minérale ou animale 

réduites en une poudre extrêmement fine. De nos 

jours, ils peuvent aussi être fabriqués synthétiquement. Lorsque l’on mélange les 

couleurs d’aquarelle, non seulement la teinte souhaitée est importante, mais aussi 

la consistance adéquate. On peut également utiliser des crayons de couleur solubles 

à l’eau appelés crayons aquarellables. Ils permettent de réaliser de traits précis et 

sont soit employés à sec, soit en passant par-dessus avec un pinceau mouillé. Les 

encres aquarelle sont des encres lumineuses qui une fois sèches brillent avec plus 

d’intensité que les couleurs d’aquarelle traditionnelles. Elles sont proposées en 

petits flacons et sont appliquées diluées ou non avec de l’eau. 

Le papier 

Dans la peinture à l’aquarelle, le support pictural, le papier, joue un rôle très 

important, car il contribue de façon directe à créer l’œuvre d’art. L’artiste choisit le 

papier en fonction du thème et de la technique choisis ainsi que des résultats 

souhaités. Le papier aquarelle existe en de nombreux grammages, textures (grain 

fin, grain moyen, gros grain), couleurs et qualités différents. Grâce à sa texture, il 

crée souvent des effets particuliers, ce qui fait que le papier est perçu comme faisant 

partie intégrante de l’œuvre. Ainsi par exemple, les creux d’un papier rugueux 

peuvent rester visibles en formant des taches blanches sur une surface de couleur et 

ainsi conférer à l’œuvre spontanéité et vivacité. Le papier le plus précieux est 
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préparé à partir de pâte à papier plusieurs fois nettoyée et moulée à la main, et de 

colle animale.  

Le papier aquarelle se gondole au contact de l’eau et de la couleur, d’où la nécessité 

de le tendre avant de l’utiliser. Pour ce faire, on le mouille complètement et on le fixe 

sur un support. 

Les pinceaux 

Un vaste choix de pinceaux de matériaux, 

formes et tailles divers s’offre aux artistes. 

Ils sont en principe plus doux que les 

pinceaux de peinture à l’huile. Ils existent en 

poils naturels ou en fibres synthétiques. Les 

meilleurs et donc les plus chers sont les 

pinceaux « Kolinsky », en martre rouge, 

fabriqués avec les poils de la queue de la 

martre de Sibérie. Ces pinceaux se caractérisent par leur élasticité et leur 

souplesse, qui permettent de manier le pinceau avec spontanéité mais sans en 

perdre le contrôle. En outre, les pinceaux de martre rouge peuvent absorber 

beaucoup de couleur tout en gardant une pointe fine. On utilise également pour la 

fabrication des pinceaux les poils de petit-gris ou d’oreilles de bœuf, de chèvre ou de 

chameau. Parmi les pinceaux synthétiques, on en trouve de très doux, dont la texture 

et la souplesse sont censées approcher de très près celles des pinceaux en poils 

naturels, et des pinceaux universels en nylon pouvant être utilisés à la fois pour la 

peinture à l’aquarelle, à l’huile et à l’acrylique. 

Au niveau de la forme, on distingue à la base les pinceaux ronds et les pinceaux 

plats. Il existe en outre de nombreuses formes spéciales. Pour la peinture à 

l’aquarelle, on utilise principalement des pinceaux ronds. Les pinceaux plats peuvent 

par exemple s’avérer pratiques pour travailler de grandes surfaces. Les pinceaux en 

éventail permettent d'obtenir des transitions de couleurs douces. 
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b) Les techniques de peinture 

«… l’aquarelle est le commencement et le couronnement de toute technique 

picturale», disait Bodo Jaxtheimer. Cet auteur de nombreux livres d’art entendait par 

là que la technique de l’aquarelle est en soi très simple, mais que ce média permet 

aussi d’atteindre une virtuosité suprême. 

Au sein de la peinture à l’aquarelle, il existe diverses possibilités de peindre, 

susceptibles d’être combinées entre elles. Nous en présentons ici les principales. 

 

Mouillé sur sec (lasure) 

Cette technique classique consiste à peindre sur du 

papier sec et sur des surfaces peintes déjà sèches. 

Elle englobe la peinture de grandes surfaces réalisée 

avec un pinceau large, mais aussi la peinture de 

détails. Le peintre procède étape par étape, car 

chaque couche doit d’abord avoir séché avant que la 

couche suivante puisse être déposée dessus en 

lasure. Les couleurs doivent être très transparentes 

afin que la couche du dessous puisse transparaître et que l’on obtienne par ce 

mélange appelé lasure une couleur modifiée. Chaque couche de peinture 

supplémentaire fonce la teinte. C’est pourquoi l’aquarelliste peint du clair vers le 

foncé. Les éclaircissements ou corrections ultérieurs ne sont pratiquement plus 

possibles. Cette méthode est adaptée aux travaux de précision. Le papier sec retient 

la couleur, de sorte que les structures et détails fins ne deviennent pas flous. Les 

formes restent claires et graphiques, les coups de pinceau restent visibles et 

contribuent à donner son caractère au tableau. Des blancs apparaissent aux endroits 

« réservés ». Ce sont les parties sur lesquelles on n’a pas appliqué de peinture.  
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Mouillé sur mouillé (procédé humide) 

Cette technique est moins employée que celle du mouillé sur sec. On peint soit sur 

du papier humide, soit sur une couche de peinture qui n’est pas encore sèche. Le 

mouvement des couleurs est difficile à contrôler, car elles coulent les unes dans les 

autres et acquièrent pour ainsi dire une 

existence propre. On obtient ainsi des 

effets de fondus fascinants, où le hasard 

joue un rôle important. Étant donné que 

les couleurs coulent les unes dans les 

autres, il n’est pas possible de travailler 

selon la méthode traditionnelle du clair 

vers le foncé.  

 

Lavis (lavage) 

On applique un trait de couleur humide au pinceau et on 

le fait couler rapidement au moyen d’un pinceau rincé 

trempé dans de l’eau claire. Le lavis est en fait le 

fondement de toute technique d’aquarelle et peut être 

combiné avec les deux procédés du mouillé sur sec et 

du mouillé sur mouillé. 

 

c) La théorie des couleurs 

La peinture à l’aquarelle passe aussi par la connaissance des couleurs et de leur 

comportement lorsqu’on les mélange. Le peintre utilise des pigments dont nous 

voyons la couleur parce qu’ils reflètent la lumière. Lorsque l’on mélange deux 

pigments, les couleurs ont rapidement un aspect mat et sale, elles perdent de leur 

brillance. Les couleurs qui ne peuvent pas être obtenues par mélange mais 

constituent les éléments fondamentaux de toutes les autres couleurs sont appelées 

couleurs primaires ou élémentaires. À partir de ces couleurs, il est théoriquement 
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possible de fabriquer toutes les autres couleurs. On fait par exemple l’orange en 

mélangeant du rouge et du jaune. On obtient les couleurs appelées secondaires en 

mélangeant deux couleurs primaires entre elles. Le vert, l’orange et le violet sont 

donc des couleurs secondaires. 

Chaque couleur a en outre une couleur complémentaire. Le vert est la couleur 

complémentaire du rouge, l’orange celle du bleu et le violet celle du jaune. Ces 

couleurs complémentaires peuvent être utilisées dans la création d’un tableau. Elles 

peuvent générer une harmonie ou intensifier les couleurs. 
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3.  Exemples de préparation aux ateliers 

Aucune préparation n’est nécessaire à la participation aux ateliers. Une telle 

préparation peut naturellement être néanmoins déjà réalisée à l’école. Cela donne 

aux élèves la possibilité d’utiliser leurs propres connaissances lors de la visite de 

l’exposition et de participer activement à l’atelier. 

Les illustrations sont reproduites seules sur une page. Cela permet de les imprimer 

et de les copier séparément pour les élèves. A la page suivante correspondante, vous 

trouvez des questions et des indications sur les réponses possibles. Souvent, il 

n’existe pas de réponses justes ou fausses; il s’agit plutôt de bien regarder les 

reproductions et de procéder d’un regard observateur. Les réponses peuvent être 

naturellement complétées et précisées, en particulier lorsqu’un travail 

supplémentaire de recherche est éventuellement donné aux élèves. 

 

3.1  Questions sur le thème de l’aquarelle 

• Qu’est-ce que l’aquarelle? 

• En quoi l’aquarelle se distingue-t-elle des autres peintures à l’eau? 

• Quels sont les avantages de la technique de l’aquarelle? 

• Pour quelles raisons la technique de l’aquarelle ne fut-elle pendant 

longtemps pas reconnue comme un procédé à part entière? 

• Quel est l’effet de la couleur d’aquarelle? 

• Quelles techniques picturales existe-t-il? 

• Aimes-tu l’aquarelle? Pourquoi? 

 

 

 

3.2  Exemples d’aquarelles 
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Ill. 1: Albrecht Dürer, La Tréfilerie, vers 1489, 28,6 x 42,6 cm, Berlin, Staatliche Museen 
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Questions et réponses possibles 

1. Que représente le tableau? Quelles sont les différentes parties qui le 

composent? 

2. Où pourrait se trouver cet endroit? As-tu l’impression de le connaître? Pour 

quelles raisons? 

3. Quels outils de peinture l’artiste a-t-il probablement utilisés ici? Et quelle 

taille de pinceau? 

 

 

1. Nous voyons sur ce tableau un paysage verdoyant avec un cours d’eau, des 

collines, de petites et de grandes maisons. Le paysage est composé de 

différents plans. Au premier plan, on voit des maisons dans les tons bruns 

groupées sur la berge de la rivière. Il s’agit d’une entreprise de fabrication de 

fil de cuivre, ce qui explique le titre du tableau: « La Tréfilerie ». Les maisons 

situées au centre du tableau se trouvent sur un plan plus éloigné et sont donc 

plus petites. Du fait de leur couleur bleu transparent, les collines de l’arrière-

plan semblent très éloignées.  

2. À première vue, on pourrait facilement penser qu’il s’agit d’un paysage suisse. 

Le tableau représente pourtant un endroit situé sur les rives de la Pegnitz, à 

Nuremberg (Allemagne), la ville natale de l’artiste. Dürer a peint ce qui 

l’entourait. Pour ce faire, il a observé attentivement son environnement. 

3. Dürer a utilisé ici de la couleur d’aquarelle mais aussi de la gouache opaque. 

Pour peindre les prairies et les collines, il s’est servi d’un pinceau assez épais. 

Les arbres et les maisons sont travaillés très en détail, ce qui permet de 

supposer que le peintre a utilisé un pinceau très fin. Au premier plan, on 

distingue presque chaque feuille de l’arbre, presque chaque brique du mur de 

la maison. 



CentrePasquArt Médiation culturelle 

 

   22 

 

Ill. 2: William Turner, San Giorgio Maggiore, au petit matin, 1819, aquarelle, 22,4 x 28,7 cm, Londres, Tate Gallery 



CentrePasquArt Médiation culturelle 

 

  23

Questions et réponses possibles 

1. De quoi est constituée la majeure partie du tableau? Pourquoi ces deux 

parties prennent-elles autant de place? 

2. De quel moment de la journée s’agit-il? Où pourrait se trouver cet endroit?  

3. Comment l’artiste a-t-il procédé pour appliquer la couleur? 

 

 

1. Le ciel d’aspect brumeux avec la lumière chaude en train de s’élever occupe 

presque les deux tiers de l’ensemble de la feuille. Le troisième tiers est 

constitué par l’eau. Entre ciel et eau s’étirent de fines languettes de terre sur 

lesquelles se dressent les bâtiments. Ce n’est pas l’architecture qui joue ici 

un rôle prépondérant, mais l’atmosphère créée par le spectacle de la nature.  

2. La lumière chaude se répand dans le ciel, chassant la brume grise sur les 

côtés. Ceci nous suggère que nous sommes le matin et que le soleil ne va pas 

tarder à s’élever à l’horizon. Ce tableau capture un moment éphémère, 

l'instantané d’un spectacle créé par la lumière dans des couleurs douces. 

Cette aquarelle représente une vue de Venise. Durant son voyage en Italie, 

William Turner a été particulièrement fasciné par la lumière méridionale, qu’il 

a essayé de représenter.  

3. Turner s’est passé de toute esquisse et a développé le tableau directement 

sur le support de peinture. Il a d’abord peint le fond en couches de couleurs à 

l’eau pures et transparentes. Il a peint la couche suivante sur la première 

avant même que la couche de couleur précédente ait pu sécher. Ainsi, les 

couleurs des différentes couches se sont mélangées entre elles (mouillé sur 

mouillé). Sur le fond sec, Turner a finalement ajouté avec un geste de pinceau 

précis les bâtiments et les bateaux ainsi que leurs ombres (mouillé sur sec). 
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Ill. 3: Paul Cézanne, Nature morte, pommes, bouteille et dossier de chaise, 1904-1906, crayon, aquarelle, 44,5 x 59 cm, Londres, Courtauld Institute Gallery 



CentrePasquArt Médiation culturelle 

 

  25

Questions et réponses possibles 

1. Qu’a-t-on peint ici? Quels sont les objets représentés? 

2. Le tableau est-il achevé ou s’agit-il d’une esquisse? Quelle est la différence? 

3. Quels sont les endroits restés blancs / non peints? Pourquoi justement ces 

endroits?  

 

 

1. Nous voyons ici une nature morte colorée représentant des objets courants : 

un dossier de chaise et une table sur laquelle sont posés une bouteille, un 

verre, une coupe de fruits et des pommes. À l’arrière-plan, on devine un mur. 

Les objets ont un aspect plastique, on les reconnaît certes au premier coup 

d’œil, mais pas dans le détail. Les fruits pourraient aussi bien être des 

oranges, et non des pommes. Paul Cézanne s’est consacré au genre de la 

nature morte tout au long de sa carrière. 

2. Le tableau semble ne pas être tout à fait achevé. On trouve partout des 

marques de crayon et des blancs. On dirait que quelque chose devait encore 

être ajouté. Les contours ne sont indiqués que vaguement, et il n’y a pas de 

détails. Le tableau pourrait servir d’étude ou d’esquisse pour une peinture à 

l’huile. La différence entre une esquisse à l’aquarelle et une aquarelle 

achevée est souvent minime. Un travail semblant n’être qu’une étude 

éphémère peut tout à fait se révéler être un tableau achevé. L’aspect décisif 

est en fait l’intention dans laquelle un tableau a été peint. 

3. Sur la bouteille, le verre, la coupe de fruits et les pommes, des endroits ont 

été laissés blancs intentionnellement. Ces endroits sont pour la plupart des 

reflets de lumière, et ils contribuent avec la couleur à produire l’effet 

plastique des objets. En aquarelle, il n’y a en fait pas de couleur blanche. On 

utilise au lieu de cela le blanc du papier.  
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Ill. 4: Vassily Kandinsky, Aquarelle (avec tache rouge), 1913, peinture à l’eau sur papier, 48,3 x 63,3 cm, Francfort (Main), Sammlung Deutsche Bank 
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Questions et réponses possibles 

1. Que vois-tu sur ce tableau? Connais-tu le terme «abstrait»? Que signifie-t-il?  

2. Quelles sont les couleurs utilisées?  

3. À ton avis, pourquoi l'artiste a-t-il choisi la technique de l’aquarelle et non la 

peinture à l’huile?  

 

 

1. Le tableau montre un agencement de surfaces et de lignes de différentes 

couleurs. Il est abstrait. Cela signifie qu’il n’est pas figuratif, il est détaché de 

toute représentation de la réalité. Avec un peu d’imagination, on reconnaît 

même dans ce tableau abstrait des choses qui rappellent des objets. Mais cela 

n’a pas été voulu par le peintre. Celui-ci ne souhaitait pas représenter des 

objets concrets, mais rendre des valeurs spirituelles et affectives. 

2. Le tableau est très coloré. Nous y trouvons du rouge et du vert, du bleu et de 

l’orange ainsi que du jaune et du violet, autrement dit les couleurs du cercle 

chromatique. Elles sont pour la plupart pures, c’est-à-dire appliquées non 

mélangées, et possèdent une forte intensité lumineuse. L’artiste a en outre 

utilisé du noir. Certaines surfaces sont mélangées.  

3. Quelques aquarelles de Kandinsky constituent des études pour des peintures 

à l’huile, mais elles sont cependant des œuvres à part entière. L’artiste a 

souvent mieux réussi à traduire ses intentions avec le média aquarelle. Bien 

qu’il existe les mêmes teintes dans la peinture à l’huile que dans l’aquarelle, 

les couleurs semblent très différentes selon la technique. Dans la peinture à 

l’eau, les couleurs possèdent une vivacité toute particulière. La transparence 

de l’aquarelle confère au coloris une forte intensité lumineuse. 
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Ill. 5: August Macke, Kairouan I, 1914, aquarelle, 20,5 x 24,5 cm, Munich, Staatsgalerie moderner Kunst 
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Questions et réponses possibles 

1. Décris le tableau. Quelles formes géométriques y trouves-tu? 

2. Dans quel ordre l’artiste a-t-il probablement appliqué les couleurs et les 

formes? 

3. Le tableau est intitulé «Kairouan I». Quel est le rapport entre cette ville de 

Tunisie et les couleurs de l’aquarelle? 

 

 

1. Nous trouvons beaucoup de formes géométriques : des carrés, des rectangles 

et des demi-cercles dans les maisons de la ville, des triangles sur le dos des 

dromadaires, un quart de cercle et d’autres formes géométriques pour 

représenter les dunes de sable. Le paysage, les bâtiments et les animaux ne 

correspondent plus à la réalité. Ils sont réduits à des formes simples.   

2. L’artiste a travaillé ici en couches et par étapes du clair vers le foncé, c'est-à-

dire selon le procédé classique de l’aquarelle. Chaque couche de couleur 

devait être sèche avant que l'artiste puisse peindre par-dessus. Les couleurs 

ont été mélangées par lasure. Au premier plan, des touches ont été 

appliquées dans la peinture encore humide et ont donc coulé. Les endroits les 

plus foncés et le blanc couvrant – qui ne fait pas partie de la technique de 

l’aquarelle – ont été appliqués à la fin. 

3. Cette aquarelle a été peinte par August Macke lors d’un voyage qu’il a fait en 

Tunisie en compagnie de ses amis artistes Paul Klee et Louis Moilliet. Leur 

peinture a été influencée par le soleil rayonnant de ce pays d’Afrique du Nord. 

Ils étaient tous trois fascinés par la lumière et les couleurs intenses de cette 

région. 
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