
Maîtrisez l’art du mélange des 
couleurs pour réussir vos 
patines à la cire et aux 
pigments

Grâce à ce livre vous allez découvrir tous mes secrets pour sublimer vos sculptures avec la patine à la cire et des 
pigments. Que vous soyez débutant ou avancé, ils vous guideront vers la réussite de vos finitions.
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Introduction : La magie de la patine à la 
cire et des pigments
La patine à la cire est bien plus qu’une simple technique de finition : c’est une porte ouverte 
sur un univers d’émotions, de textures, et de couleurs qui transforment une sculpture en 
une œuvre vivante. Ce livre est une invitation à explorer cette méthode, à découvrir ses 
subtilités, et à laisser votre créativité s’exprimer à travers chaque couche, chaque nuance, 
chaque geste.

Mon aventure avec la patine à la cire a commencé il y a de nombreuses années, je préparais 
une exposition importante et je cherchais une manière unique de sublimer mes 
sculptures. Après avoir testé plusieurs méthodes, ce fut une véritable révélation : la cire, 
associée aux pigments, m’offrait une palette infinie de possibilités. Elle me permettait de 
jouer avec la lumière, de révéler les textures, et de raconter des histoires à travers la 
couleur. Depuis, cette méthode est devenue une signature dans mon travail artistique.

Au fil des années, j’ai perfectionné cette technique, souvent par essais-erreurs. Chaque 
préparation d’exposition est pour moi une aventure créative intense, où je redécouvre à quel 
point la patine à la cire peut transformer une pièce, lui donner du caractère, et captiver l’œil 
du spectateur. Ce processus me passionne toujours autant : l’excitation de mélanger les 
pigments, la patience des superpositions, le plaisir de voir la lumière danser sur les reliefs 
une fois le lustrage terminé.

J'ai voulu ce livre interactif, vous avez accès mes connaissances techniques, mais aussi les 
émotions et les inspirations qui accompagnent chaque étape. Je vous guiderai à travers les 
bases, vous montrerai comment préparer vos surfaces, choisir vos couleurs, et travailler les 
superpositions pour obtenir des rendus uniques. Mais surtout, je vous encouragerai à 
explorer, à expérimenter, et à faire de la patine à la cire un terrain d’expression où votre 
propre créativité pourra s’épanouir.

Que vous soyez un sculpteur débutant ou confirmé, je suis convaincue que cette méthode 
deviendra pour vous, comme elle l’a été pour moi, une source infinie de satisfaction et 
d’inspiration. Alors, plongez dans ces pages, laissez-vous guider par votre imagination, et 
surtout, amusez-vous. Après tout, la magie de l’art réside dans le voyage autant que dans le 
résultat.

Bienvenue dans le monde fascinant de la patine à la cire !
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Chapitre 1 : Les bases de la 
patine
La patine est un art qui révèle l'âme de vos sculptures 
tout en les protégeant. Elle magnifie les volumes et les 
reliefs, jouant avec la lumière pour mettre en valeur 
chaque courbe et chaque détail. Une patine réussie 
s’obtient par un jeu de couches et de nuances, appliquées 
dans un camaïeu harmonieux. Elle donne l'illusion de 
l'usure du temps et des mains, créant des zones 
naturellement plus claires ou plus sombres. Contrairement 
à la peinture, qui couvre de façon uniforme, la patine 
insuffle profondeur et caractère, conférant à chaque 
sculpture une beauté unique et authentique.
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Chapitre 2 : Comprendre les pigments
Définition : Les pigments sont des substances colorantes utilisées pour teinter divers 
matériaux. Ils peuvent être d'origine naturelle ou synthétique, et se déclinent en deux 
grandes catégories : minérale ou organique.

Les pigments naturels proviennent souvent de sources minérales, comme les oxydes de fer 
ou de zinc, ou encore des éléments tels que le carbone. Les pigments synthétiques, quant à 
eux, sont créés chimiquement et peuvent inclure des composés comme le sulfure de 
cadmium, permettant une gamme de couleurs vives et intenses.

Les pigments, associés à la cire, sont les éléments fondamentaux qui apportent la couleur à 
votre patine. Leur densité exceptionnelle permet de créer des teintes riches et profondes, 
offrant ainsi une finition d'une qualité exceptionnelle.

Lorsqu'il s'agit de sculpture, la couleur joue un rôle bien différent de celui qu'elle occupe dans 
l'art pictural. En peinture, elle capte le regard et donne vie à l'œuvre. En sculpture, elle devient 
un soutien discret, un accompagnement subtil pour révéler le jeu des volumes, apporter de 
la profondeur et accentuer le réalisme.

En sculpture, c'est davantage une question de valeurs que de couleurs éclatantes. On 
cherche souvent à créer une palette dans un ton principal, en déclinant ses nuances du plus 
clair au plus foncé pour sublimer les formes et les textures. Ce travail en camaïeu met en 
lumière les détails et équilibre l'œuvre, sans détourner l'attention des volumes.

Dans cette section, vous apprendrez à choisir vos pigments en fonction de l'effet recherché et 
à les utiliser avec précision pour créer des tons subtils ou vibrants.

Variété de pigments

Choisissez les teintes de vos 
pigments en fonction du 
thème et de l'émotion que 
vous souhaitez donner à 
votre sculpture. Regardez 
l'exemple ci-dessus, juste en 
modifiant la couleur de la 
patine, vous changez l'aspect 
de celle-ci, la première donne 
un côté plus moderne, alors 
que l'effet bronze de la 
deuxième est plus classique.

Mélange des pigments

C'est en superposant des 
couches de cire et de 
pigments que vous pouvez 
créer des couleurs 
véritablement uniques et 
nuancées : c'est la magie de 
la technique des glacis. 
Grâce à la transparence 
naturelle de la cire, chaque 
couche appliquée révèle des 
subtilités de teintes et de 
reflets, offrant une 
profondeur incomparable. En 
accumulant ces voiles de 
couleur, vous pouvez obtenir 
une palette infinie et 
personnalisée, qui évolue en 
fonction des jeux de lumière 
et des angles de vue.

Résultat final

Le résultat final de la patine 
apporte véritablement une 
nouvelle dimension à votre 
œuvre. En jouant avec des 
couleurs claires sur les 
volumes et des teintes plus 
sombres dans les creux, vous 
mettez en valeur la 
profondeur et les détails, 
donnant vie et relief à votre 
sculpture. Mon conseil : pour 
une patine parfaitement en 
harmonie avec votre création 
? Pensez-y dès les premières 
étapes, avant même de 
commencer à modeler ! La 
patine n'est pas seulement 
une finition, c'est un 
élément essentiel qui peut 
influencer l’impact visuel et 
émotionnel de votre pièce. 
Elle fait partie intégrante de 
votre vision artistique et 
contribue à la réussite 
globale de votre œuvre.

Mon conseil : conservez vos pigments au sec dans des récipients fermés et à l'abri de la 
lumière.
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Chapitre 3  : Les glacis et le mélange des 
couleurs

Définition de la technique des glacis : Les glacis sont des couches transparentes ou semi-
transparentes de couleur, appliquées sur une base (ici l'argile) pour créer de la profondeur. 
Cette méthode s'adapte parfaitement aux sculptures, car elle permet de rehausser le travail 
des reliefs en jouant sur l'intensité des couleurs.

Nous allons voir comment superposer les glacis pour jouer avec les effets de transparence 
et la façon dont ils peuvent modifier subtilement la teinte de votre patine et apporter des 
effets vraiment uniques.

Mélanger les couleurs est une étape essentielle pour obtenir des teintes uniques et subtiles. 
Cependant, il est important de lâcher prise sur le résultat final, car c'est à travers la 
superposition des couches de cire et de pigments qu'une nouvelle teinte se révèle. Chaque 
couche appliquée est influencée par la couleur de la précédente, créant un effet de 
profondeur et de richesse inattendu. Laissez-vous surprendre par ce jeu de transparences, où 
chaque nuance prend vie grâce aux interactions des pigments et des glacis.

Le cercle chromatique en sculpture diffère considérablement de celui en peinture, car ici, la 
couleur ne doit pas dominer mais révéler subtilement la beauté de l’œuvre. En sculpture, 
la patine joue un rôle discret mais essentiel : elle est là pour souligner les volumes, intensifier 
les reliefs et enrichir les textures, tout en laissant la forme et le mouvement s’exprimer 
pleinement. 

Une patine réussie se fond dans l'œuvre, elle doit presque s’effacer pour mieux mettre en 
valeur les détails sculptés. Au lieu d'attirer l'attention, la couleur agit en soutien, offrant un 
jeu de teintes et de transparences qui donne vie à la matière sans jamais la masquer. 

À moins que vous ne souhaitiez que la couleur prenne le devant de la scène ! Dans ce cas, 
osez élargir votre palette avec des teintes plus vibrantes et audacieuses, des couleurs qui 
captent le regard, mais vous devez anticiper cette option préalablement.

Jetez un œil à ma sélection spéciale de pigments pour sculpture ci-dessous : vous 
remarquerez que les teintes sont soigneusement choisies pour être suffisamment neutres, 
laissant ainsi toute la place aux volumes et aux textures de s'exprimer. Chaque couleur est 
subtilement dosée pour ne pas voler la vedette à la forme, mais plutôt pour l’accompagner 
et en accentuer la profondeur. Ces pigments sont pensés pour révéler la richesse des 
détails sans détourner l’attention de l’essentiel : la beauté et l'harmonie de votre sculpture.

Vous pouvez commander votre Kit de pigments spécial sculpture et le recevoir chez vous 

Cliquez ici
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Démonstration en vidéo de la 
superposition des couches de cire + 
pigments

7 Cliquez sur ce lien pour voir la démonstration.
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Chapitre 4 : Choix des couleurs en fonction 
de la sculpture
Le choix des teintes pour votre sculpture peut transformer le rendu final et réinventer 
l'histoire qu'elle raconte. Prenons comme exemple ma sculpture "Chamane," la patine 
devient un puissant vecteur de sens : chaque couleur et chaque motif viennent souligner et 
amplifier le message de l'œuvre, mettant la technique au service de l'émotion.

Choisir la bonne couleur pour une sculpture est un processus délicat, car elle influence 
directement l'interprétation et l'impact visuel de l’œuvre. Elle ne doit pas écraser la forme 
mais au contraire la sublimer. 

Voici les paramètres essentiels à prendre en compte pour sélectionner les teintes idéales 
et donner à votre sculpture une dimension unique et harmonieuse.

Comprendre le sujet et le message de l’œuvre avant de sélectionner une couleur, il est crucial 
de bien comprendre le sujet de votre sculpture et l'émotion que vous souhaitez 
transmettre. Chaque couleur raconte une histoire, évoque un sentiment ou amplifie un 
caractère. Par exemple :

Les teintes naturelles (terre de sienne, ombre calcinée, brun Van Dick…) évoquent souvent 
la simplicité, l'authenticité et l’intemporalité. Elles fonctionnent bien pour des sculptures 
représentant la nature, des animaux ou des personnages sobres. 

Les couleurs froides (bleu outremer, terre vert, turquoise, blanc de titane, noir …) peuvent 
donner une impression de calme, de sérénité ou même de mystère, parfaites pour des 
œuvres poétiques ou introspectives. 

Les couleurs chaudes (ocre rouge, ocre jaune, jaune d'or…) dégagent énergie et vitalité et 
peuvent être idéales pour des œuvres dynamiques ou symboliques. 

En définissant d’abord l’émotion ou le message que vous souhaitez transmettre, vous 
pourrez plus facilement choisir une couleur qui servira le propos de l’œuvre.

Considérer l'interaction entre les volumes et la lumière la couleur, elle doit non seulement 
mettre en valeur le sujet mais aussi jouer avec les reliefs. Par exemple, une couleur 
uniforme pourrait aplatir la sculpture, tandis que des nuances légères peuvent accentuer 
les reliefs. 

Voici mes conseils :

Prenez en compte la forme et la taille de votre sculpture avant de choisir une couleur. Pour 
les petites pièces, évitez les teintes trop sombres, qui pourraient les réduire visuellement. 
Préférez des couleurs lumineuses, qui captent la lumière et donnent de la dimension, en 
amplifiant subtilement les volumes.

Utiliser des teintes claires sur les zones en relief et des teintes plus sombres dans les creux 
pour accentuer la profondeur. Cette technique permet de souligner la forme et de guider le 
regard. 

Penser à l’intégration dans l’espace l’emplacement où sera exposée la sculpture peut 
influencer le choix de la couleur. Un espace sombre ou mal éclairé pourra mettre en valeur 
des teintes claires, tandis qu’un lieu très lumineux pourrait renforcer les contrastes et le relief 
d’une patine plus foncée.

Pour une sculpture destinée à un espace extérieur, pensez aux effets que la lumière 
naturelle peut apporter au fil de la journée et même au fil des saisons. Des teintes terreuses 
ou végétales peuvent se fondre harmonieusement dans la nature environnante. 

Pour une sculpture en intérieur, choisissez une couleur qui s’accorde avec l’ambiance et les 
couleurs de la pièce et sa luminosité. Dans un espace minimaliste, des tons neutres et 
naturels peuvent sublimer la forme, tandis qu’un lieu plus coloré peut supporter des teintes 
plus vives ou même métalliques pour jouer avec les reflets. 

Les pigments métalliques, tels que le doré ou l'argenté, apportent une touche de brillance et 
de raffinement, parfaits pour mettre en valeur les parties saillantes de la sculpture en 
captant la lumière. Toutefois, utilisez-les avec parcimonie : leur rôle est de soutenir 
subtilement l'ensemble sans dominer l'œuvre.

Œuvres abstraites ou contemporaines : Les sculptures aux lignes épurées ou géométriques 
se prêtent souvent à des teintes vives ou contrastées, qui peuvent renforcer l’impact visuel et 
ajouter de l’audace., prenons comme exemple les célèbres "Nanas" de Nicky de Saint-Phalle.

Sculptures classiques ou figuratives : Pour des pièces plus traditionnelles ou représentant 
des figures humaines ou animales, des teintes naturelles, des tons terreux, ou des effets 
bronze vieillis peuvent apporter une authenticité qui souligne le réalisme. 

Pièces symboliques : Si votre sculpture a une dimension symbolique ou spirituelle, pensez à 
la psychologie des couleurs : le rouge pour la force, le bleu pour la paix, ou le doré pour la 
sagesse, par exemple. 

Expérimenter et tester les couleurs avant de finaliser votre choix, n’hésitez pas à faire des 
essais de couleur sur des tessons d’argile similaires ou des zones peu visibles de la sculpture. 
Expérimentez avec des combinaisons de teintes et observez comment elles interagissent avec 
la matière et la lumière.
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Démonstration sur tessons dEargile : Le 
mélange des couleurs

7 Cliquez sur ce lien pour voir la démonstration.
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Chapitre 5 : Le matériel
La liste du matériel pour réaliser une patine sur terre cuite ou argile sans cuisson :

Des contenants

Afin de préparer votre 
mélange cire + pigments, 
vous avez besoin de 
différents contenants.

De vieilles assiettes en 
céramique peuvent faire 
d'excellentes palettes 
pour mélanger vos 
pigments, tout en étant 
faciles à nettoyer après 
usage. Vous pouvez 
également opter pour des 
assiettes en plastique 
jetables si vous préférez 
un usage unique.

Des récipients 

Il vous faut des récipients 
pour nettoyer vos 
pinceaux, entre chaque 
couche, l’essence de 
térébenthine est 
parfaite. 

Après avoir terminé votre 
patine, vos pinceaux 
seront imprégnés de cire 
et de pigments. Voici 
comment procéder pour 
un nettoyage en 
profondeur :
Plongez vos pinceaux 
dans un récipient 
contenant de l’essence de 
térébenthine. Laissez-les 
immergés quelques 
minutes pour que le 
mélange cire + pigments 
se dissolve.
Une fois le résidu dissous, 
frottez vos pinceaux sur 
un savon de Marseille, en 
insistant sur les poils pour 
éliminer toute trace 
restante. Rincez 
abondamment à l’eau 
tiède jusqu’à ce que le 
pinceau soit parfaitement 
propre.

Les pinceaux 

Il n’est pas nécessaire 
d’investir dans des 
pinceaux coûteux pour 
réaliser vos patines, car le 
frottement constant 
contre la surface de 
l’argile les use 
rapidement. Privilégiez 
des pinceaux en poils 
synthétiques, abordables 
mais fonctionnels, qui 
vous offriront une bonne 
flexibilité sans crainte de 
les abîmer.

Pour travailler 
efficacement, préparez-
vous un petit stock de 
pinceaux de tailles et de 
formes variées. Les 
pinceaux larges et plats 
seront parfaits pour 
couvrir les surfaces les 
plus proéminentes, tandis 
que des pinceaux plus fins 
et à pointe effilée vous 
permettront d’atteindre 
les zones détaillées ou en 
profondeur. Pensez 
également à inclure des 
pinceaux pochoirs à poils 
plus durs pour créer des 
effets de matière.

Essence de térébenthine

L’essence de térébenthine 
est un produit 
indispensable pour 
assurer le nettoyage en 
profondeur de vos 
pinceaux ainsi que de vos 
différents récipients 
utilisés lors de la 
réalisation de vos patines. 
Elle permet de dissoudre 
efficacement les résidus 
de cire et de pigments, qui 
peuvent être tenaces 
surtout si ils ont 
commencé à sécher.

Elle peut également 
s’avérer précieuse si vous 
souhaitez retirer 
certaines zones de votre 
patine, notamment pour 
révéler la couleur 
naturelle de l’argile en 
dessous.

Des chiffons doux 

Ils sont des alliés 
indispensables pour 
obtenir une patine 
réussie. Du lustrage entre 
chaque couche pour bien 
fixer les pigments dans la 
cire, à l’entretien des 
outils, ils vous 
accompagnent tout au 
long du processus.

Optez pour des chiffons 
particulièrement doux 
afin de préserver la 
qualité de votre patine, 
surtout lors des 
premières couches de cire 
qui restent délicates.

Une tournette

Bien que non 
indispensable, une 
tournette est un outil très 
pratique lorsque vous 
travaillez en trois 
dimensions. Inutile 
d’investir dans un modèle 
en métal onéreux : un 
simple plateau tournant 
en bois fait parfaitement 
l’affaire.

En utilisant ce support 
mobile pour appliquer 
votre patine, vous 
bénéficiez d’une vue 
globale de votre 
sculpture. Cela facilite 
l’accès à toutes les faces 
et vous permet de 
travailler de manière 
fluide et harmonieuse.
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Chapitre 6 : La cire 
Il existe de nombreuses façons de terminer une sculpture : peinture, cirage, gomme laque, 
lait entier, brou de noix… Chaque produit a ses atouts, et de nombreux artistes les exploitent 
avec succès Cependant, après avoir expérimenté ces différentes techniques, la méthode de la 
cire associée aux pigments ouvre un éventail beaucoup plus large de possibilités. 

Contrairement à d'autres techniques qui peuvent uniformiser ou atténuer les détails, la cire 
magnifie chaque courbe, chaque creux, et chaque texture de votre sculpture. Sa transparence 
et sa fluidité permettent d’envelopper harmonieusement chaque partie de l’œuvre tout en 
la protégeant.

Elle est un élément essentiel pour obtenir une patine réussie : elle scelle les pigments tout en 
offrant un rendu final qui peut être brillant ou mat, selon les zones de la sculpture que vous 
souhaitez mettre en avant. En appliquant la cire sur toute la surface, vous avez la possibilité 
de lustrer et faire briller les parties lisses en les frottant délicatement, tandis que les zones 
texturées conservent un aspect plus mat, soulignant ainsi les contrastes de votre pièce.

Pour une application optimale, utilisez de la cire liquide naturelle incolore, qui s’intègre 
facilement avec les pigments entre chaque couche. Cette cire naturelle permet également de 
superposer les couleurs de façon fluide, enrichissant la patine avec des nuances subtiles et 
des effets de transparence. Si vous n'avez que de la cire compact incolore, préparez un bain-
marie pour la liquéfier.
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Chapitre 7 : La meilleure méthode 
dEapplication

Appliquer une patine nécessite une méthode précise pour obtenir un résultat 
harmonieux et protecteur. 

Ce chapitre vous guidera sur la meilleure façon d'appliquer la cire et les pigments pour éviter 
les surcharges et obtenir un rendu naturel. 

Etape 1 : 

Commencez par nettoyer 
soigneusement la sculpture 
pour éliminer toute 
poussière ou résidu de 
ponçage qui nuirait à 
l'adhésion de la cire.

Cette étape initiale est 
essentielle pour préparer 
votre sculpture à recevoir la 
patine. Passez délicatement 
un pinceau légèrement 
humide sur toute la surface, 
en veillant à atteindre 
chaque recoin et à éliminer 
la moindre poussière. 
Prenez le temps de laisser 
sécher complètement avant 
de poursuivre.

Etape 2 : 

Passez deux couches de cire 
incolore sans pigments. 
Cela permet de réduire la 
porosité de la terre, 
facilitant ainsi une diffusion 
uniforme des pigments lors 
des couches suivantes.

Autre option : consiste à 
colorer la surface de votre 
sculpture avec une fine 
couche de peinture 
acrylique avant d'appliquer 
les premières couches de 
cire. Veillez à ce que la 
peinture soit très diluée, 
afin de préserver la porosité 
de la terre et de garantir 
une bonne adhérence de la 
cire. Sélectionnez une teinte 
qui servira de base à votre 
patine, en harmonie avec le 
rendu final que vous 
souhaitez obtenir.

Etape 3 : 

Appliquer vos premières 
couches de votre mélange 
cire + pigments. Nul besoin 
de trop charger en 
pigments, dans les 
premières couches, car une 
partie sera absorbée ou 
retirée lors du lustrage avec 
un chiffon doux. Le lustrage 
est une étape clé dans le 
processus de patine, offrant 
deux fonctions essentielles. 
Tout d’abord, il permet de 
fixer les pigments en les 
enchâssant solidement 
dans la couche de cire, 
garantissant ainsi leur 
adhérence et leur durabilité. 
Ensuite, grâce au 
frottement, la cire se 
réchauffe légèrement, et 
permet la brillance.

Important : Attendez que la 
cire soit sèche au toucher 
avant de passer la suivante, 
afin de ne pas retirer les 
pigments déjà appliqués. 

Etape 4 : 

Poursuivez avec les couches 
suivantes. Si des traces de 
pinceau apparaissent, ne 
vous inquiétez pas : c’est 
normal avec la 
transparence de la cire. 
Pour atténuer ces marques 
et unifier l’ensemble, vous 
pouvez ajouter une légère 
couche de pigment blanc, 
qui harmonisera les teintes 
et dissimulera les traces. 

Une autre astuce consiste à 
utiliser un pinceau pochoir 
et à appliquer les 
pigments par petits 
tapotements. Cette 
technique non seulement 
diminue les traces, mais 
crée également un effet de 
texture très intéressant, 
ajoutant de la richesse à 
votre patine.

Etape 5 : 

Veillez à bien appliquer la 
cire et les pigments sur 
l'ensemble de votre 
sculpture. Pour cela, 
changez régulièrement la 
position de votre 
sculpture afin de vous 
assurer que chaque partie 
est parfaitement couverte. 
C'est d'autant plus 
important si vous travaillez 
avec une terre claire et une 
patine foncée.

Veillez à bien essuyer vos 
pinceaux à chaque fois 
que vous passer une 
nouvelle couleur. Si vous 
nettoyez vos pinceaux avec 
un peu d'essence de 
térébenthine, assurez-vous 
d’enlever l’excédent avant 
de les réutiliser, cela évitera 
de diluer la cire.

Etape 6 : 

Gardez en tête que plus 
vous appliquez de couches, 
plus votre patine gagnera 
en profondeur et en 
richesse. C’est cette 
superposition qui permet 
de créer des teintes uniques 
tout en apportant une 
protection esthétique à 
votre sculpture.

Pour finaliser, appliquez un 
vernis protecteur : il 
facilitera l’entretien de votre 
œuvre en la protégeant de 
la poussière. Vous pouvez 
opter pour un vernis 
durcisseur pour bois ou un 
fixateur en spray pour 
fusain, selon le rendu 
souhaité, mat, satiné ou 
brillant.

Il est tout à fait possible de modifier la couleur de votre patine à tout moment si vous 
souhaitez donner une nouvelle direction à votre création, sauf si vous avez déjà passé le 
vernis de protection. 

Pour ce faire, commencez par appliquer une fine couche de pigment blanc. Cette étape sert à 
neutraliser la teinte précédente, créant ainsi une base uniforme qui permettra à la 
nouvelle couleur de s’exprimer pleinement. Une fois cette couche sèche, vous pouvez 
entamer l’application de la nouvelle teinte de votre choix, en superposant progressivement 
les couches pour obtenir le rendu désiré. Cette méthode garantit une transition harmonieuse 
et un résultat net, même lorsque vous changez radicalement de palette.
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Chapitre 8 : Erreurs courantes et comment 
les corriger 

Ce chapitre vous aide à identifier et à 
corriger les erreurs fréquentes pour 
garantir un résultat optimal.

Les erreurs liées à la cire  : 

Si votre cire est trop épaisse, que ce soit en 
raison de son séchage ou de sa consistance 
initiale plutôt solide, elle risque de limiter la 
diffusion optimale des pigments. Pour 
remédier à cela, privilégiez une cire liquide. 
Grâce à sa fluidité, elle pénètre plus 
facilement dans les surfaces poreuses de 
l'argile, garantissant une meilleure 
adhérence des pigments et un rendu 
uniforme.

Les erreurs de pigmentation :

Il est important de ne pas surcharger les premières couches de cire avec une quantité 
excessive de pigments. La cire, à ce stade, est appliquée en une fine épaisseur et ne pourra 
pas retenir une forte concentration de pigments. Ceux-ci risqueraient de se détacher dès le 
premier lustrage, rendant vos efforts inutiles.

Adoptez une approche progressive : appliquez des couches légères et régulières, en ajoutant 
progressivement un peu plus de pigments à chaque étape. Cette méthode garantit une 
meilleure fixation des couleurs et permet de construire la patine avec subtilité et profondeur. 
La patience et la superposition sont les clés d’un rendu réussi.

Problème de contraste : 

Si votre patine vous semble un peu plate, ajoutez une couche de teinte plus sombre dans 
les creux pour renforcer le contraste avec les volumes.

Lustrage excessif ou insuffisant :

Évitez un lustrage trop intense sur les premières couches de cire, car cela pourrait retirer 
les pigments fraîchement appliqués, compromettant ainsi l’uniformité de votre patine. À ce 
stade, privilégiez des gestes légers et doux pour permettre aux pigments de bien s’intégrer à 
la cire sans les arracher.

Si, après plusieurs couches, votre patine semble terne ou manque d'éclat, vous pouvez 
intensifier progressivement vos frottements avec un chiffon doux. Ce geste génère une 
légère chaleur qui active la brillance de la cire, mettant en valeur les parties proéminentes de 
votre sculpture. 
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Chapitre 9 : Adapter la patine en fonction 
de la terre utilisée
Le type de terre que vous utilisez pour vos sculptures influence énormément le rendu final 
de la patine. 

Tout d'abord, la couleur de l'argile joue un rôle important dans le rendu final, car la cire, 
étant un médium très transparent, laisse parfois transparaître la teinte d'origine. Profitez de 
cet effet pour créer un résultat unique, en faisant ressortir la couleur de l’argile à certains 
endroits, vous passez un chiffon imprégné avec un peu d'essence de térébenthine et vous 
frottez doucement. Comme illustré sur la photo ci-dessous, notamment au niveau de la 
tresse, cette technique permet de mettre en valeur les volumes et d’accentuer les reliefs.

Vous pouvez faire la même chose avec une terre blanche et une patine soutenue.

Si vous avez choisi une terre noire ou très foncée, celle-ci influencera fortement la patine et 
apportera une intensité unique à votre sculpture. Profitez de cette couleur profonde pour 
jouer sur les contrastes et obtenir un rendu audacieux et original. Comme le montre ce 
modèle, certaines zones ont été laissées brutes, permettant à la couleur naturelle de la terre 
d’apparaître en contraste saisissant avec les parties patinées. Cette juxtaposition de textures 
et de teintes crée un effet visuel riche et captivant, renforçant le caractère de l’œuvre et 
mettant en valeur la profondeur des contrastes.

Si vous avez opté pour une terre chamottée, connue pour son aspect brut et texturé, il est 
essentiel de considérer ce caractère unique dans votre finition. La chamotte, constituée de 
particules de terre cuite ajoutées à l’argile, donne à la sculpture une texture granuleuse et 
brut, il faudra bien sûr en tenir compte.

Ce type d'argile a naturellement un aspect mat, peu brillant, ce qui en fait un support idéal 
pour jouer sur les variations de textures, intégrez-la comme une composante esthétique en 
optant pour des patines qui soulignent les reliefs et mettent en valeur cette richesse tactile.

7 Rappel :

1 Terre blanche

Sa base neutre autorise toutes les 
couleurs, même les plus foncées.

2 Terre rouge

Cette couleur intense influencera le 
choix de votre patine, mettez-là en 
valeur en la laissant transparaître sur 
certaines parties.

3 Terre noire

Il est difficile de dissimuler cette teinte 
foncée sous la patine, alors tirez-en 
parti et mettez cette particularité au 
service de votre création.

4 Terre chamotte

Cette terre au fini brut et mat ouvre la 
voie à une multitude d’effets de textures 
pour la mise en valeur de votre patine.
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Chapitre 10 : Mettre en valeur les textures
La texture est une composante fondamentale d'une sculpture, et la patine joue un rôle 
clé pour la magnifier. En création artistique, jouer sur les contrastes est toujours une 
démarche enrichissante, et cela prend une encore une autre dimension avec le modelage de 
l'argile. Cette matière offre une infinité de possibilités pour créer des empreintes, des reliefs 
et des motifs uniques dans la terre.

Ces textures, parfois subtiles, parfois audacieuses, se révèlent pleinement grâce à la patine à 
la cire. Les pigments, en particulier, viennent accentuer ces reliefs en se nichant dans 
les creux et les aspérités, ajoutant profondeur et intensité à l’œuvre. Ce dialogue entre la 
texture brute et la finition patinée donne vie à la sculpture.

Travailler avec la texture et la patine ne se limite pas à embellir une sculpture, mais à 
orchestrer un dialogue harmonieux entre les différents éléments de l’œuvre. Une 
surface brute et texturée trouve un écho dans une partie lisse et subtilement enrichie par la 
patine. Cette dernière joue le rôle d’un guide, attirant l’attention sur les détails qui méritent 
d’être explorés, tout en créant un équilibre visuel qui magnifie l’ensemble.

Ainsi, explorer les textures et les patines, c’est donner à votre sculpture une voix et une 
présence uniques, capables de raconter une histoire riche et pleine de contrastes.
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Démonstration ajout de textures.

7 Cliquez sur ce lien pour voir la démonstration.

https://vimeo.com/1044930806/bedae74224?share=copy
https://vimeo.com/1044930806/bedae74224?share=copy
https://vimeo.com/1044930806/bedae74224?share=copy
https://vimeo.com/1044930806/bedae74224?share=copy
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Chapitre 11 : Intégration de matériaux 
supplémentaires

Une fois la cuisson terminée, vous avez l’opportunité d’aller encore plus loin dans la 
personnalisation de votre sculpture en agrémentant la patine avec l’intégration de 
matériaux. Ces ajouts vont encore plus personnalisé votre sculpture.

Vous pouvez incorporer des éléments tels que de la gaze, de la feuille d'or, du bois flotté, 
des minéraux, du verre, des pierres semi-précieuses, du métal, des perles, de la 
dentelles, des plumes…la liste est infinie. 

Par exemple, le métal ou le verre peuvent créer un contraste lumineux avec la matité de 
l’argile, tandis que des matières naturelles comme la corde ou le bois accentuent son aspect 
organique.

Ces ajouts ne sont pas seulement décoratifs : ils participent à l’expression artistique de votre 
sculpture, ajoutant des nuances symboliques ou émotionnelles. 

Il est essentiel d’anticiper l’emplacement des matériaux ou des éléments que vous 
souhaitez intégrer à votre sculpture dès l’étape du modelage. Cette planification permet de 
prévoir les espaces ou les attaches nécessaires pour les insérer harmonieusement dans 
l’œuvre une fois celle-ci cuite.

Un point crucial à considérer est le rétrécissement de la terre. Toutes les argiles subissent 
une réduction de taille lors du séchage et de la cuisson, un pourcentage qui est généralement 
indiqué sur l’étiquette de l’emballage. Ce phénomène peut affecter la précision des 
ajustements et l’intégration des éléments.

Pour éviter les mauvaises surprises, calculez l’espace requis en tenant compte de ce 
rétrécissement et ajustez vos dimensions en conséquence. Cette préparation garantira que 
vos intégrations s’ajustent parfaitement après la cuisson, tout en respectant l’harmonie et 
l’équilibre de l’ensemble de la sculpture.
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Chapitre 12 : Comment la lumière interagit 
sur une sculpture en argile
La lumière joue un rôle crucial dans la mise en valeur d’une sculpture en argile, car elle 
révèle les formes, les textures et les volumes de l’œuvre. Contrairement à une surface plane, 
la tridimensionnalité de la sculpture crée des zones de lumière et d’ombre qui donnent vie à 
l’objet et influencent la manière dont il est perçu.

Les zones de lumière et d’ombre surfaces lisses et planes : La lumière s’y réfléchit 
uniformément, créant des zones lumineuses qui attirent immédiatement l'œil. Ces parties 
sont idéales pour mettre en valeur des aspects épurés ou des éléments clés de la sculpture. 

Creux et reliefs : Les parties en retrait capturent l’ombre, ajoutant de la profondeur à 
l’œuvre. Les reliefs, quant à eux, capturent la lumière et peuvent paraître plus saillants, 
donnant un effet de mouvement à la pièce. 

Transitions : Là où la lumière glisse d’une zone à l’autre, elle crée des dégradés subtils qui 
apportent une douceur et une harmonie visuelle. 

Bien sur, tous ces éléments s’entrelacent avec fluidité et sont perçus de manière 
inconsciente par l’observateur, en tant que créateur, c'est à vous de mettre en scène toutes 
ces parties pour un rendu optimal.

La surface de l’argile, qu’elle soit lisse, granuleuse ou texturée, modifie significativement la 
façon dont la lumière interagit avec la sculpture :

Surface lisse : La lumière s’y réfléchit directement, donnant un aspect brillant et uniforme, 
particulièrement visible après l’application d’une patine ou d’un vernis. 

Surface rugueuse : Les irrégularités diffusent la lumière dans différentes directions, créant 
un effet mat et riche en détails. Très marquant sur une terre avec chamotte.

Textures sculptées : Les motifs gravés ou ajoutés jouent avec la lumière en générant des 
contrastes marqués, idéaux pour attirer l’attention sur des détails spécifiques. 

L’influence des finitions : La finition joue un rôle déterminant dans la manière dont la 
lumière interagit avec elle. Une patine très lustrée et brillante captera immédiatement 
l’attention en reflétant intensément la lumière, créant des points d’éclat qui accentuent 
l'ensemble de l'œuvre. En revanche, une sculpture en terre brute, avec sa surface mate et 
naturelle, diffuse la lumière de manière plus subtile, offrant un rendu plus doux et apaisant.

À vous d’exploiter cette interaction entre lumière et finition pour sublimer votre œuvre. Que 
vous choisissiez de jouer sur des reflets éclatants ou sur une discrète douceur, cet élément 
essentiel est un véritable atout pour guider le regard et enrichir la perception de votre 
sculpture.

Livre créé par Cathy Prungnaud - Sculpteur - Céramiste - Auteur du site mainsdanslaterre.com

https://gamma.app/?utm_source=made-with-gamma


Chapitre 13 : 
Sublimer vos 
sculptures avec des 
dessins 
personnalisés

La patine à la cire ne se limite pas à rehausser les textures et les volumes : elle peut aussi être 
utilisée comme une véritable peinture, permettant d’ajouter des dessins directement sur 
vos sculptures. Cette approche donne une dimension narrative et expressive à vos œuvres, 
tout en renforçant leur caractère unique.

Il est essentiel de maintenir un équilibre harmonieux entre les volumes et les dessins 
pour éviter de surcharger l’œuvre.

Anticiper et préparer l’espace dédié aux dessins

Pour intégrer des motifs à votre sculpture, pensez-y dès la conception. Identifiez les zones à 
travailler (drapés, surfaces lisses ou éléments spécifiques) et assurez-vous qu’elles soient 
adaptées à l’application de détails. Ces dessins, qu’ils soient floraux, géométriques ou 
symboliques, doivent s’intégrer harmonieusement à l’ensemble de votre création.

Techniques et inspirations

Précision et outils : Utilisez des pinceaux fins ou des feutres posca pour tracer vos motifs 
et jouez avec les superpositions pour créer des effets de profondeur.

Pochoirs et textures : Les pochoirs sont parfaits pour des motifs répétitifs, tandis que le 
tamponnage peut enrichir la texture.

Inspirations culturelles : Regardez les motifs des kimonos japonais ou les ornements 
traditionnels d’autres cultures pour stimuler votre créativité.
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Chapitre 14 : Trouvez votre propre style de 
patine

L'art de la patine, et en particulier le mélange des pigments, offre une opportunité unique de 
développer une identité artistique personnelle reconnaissable au premier regard.

Les couleurs que vous choisissez, la manière dont vous les mélangez, et la façon dont elles 
interagissent avec la texture de vos sculptures peuvent devenir des éléments distinctifs qui 
signent vos œuvres. Voici comment exploiter cette dimension pour créer une véritable 
signature artistique.

Créer une palette cohérente pour une série de sculptures est une démarche artistique qui 
permet de donner une unité visuelle et une thématique à vos créations. Cela ne signifie 
pas que chaque sculpture doit être identique, mais qu’elles doivent partager des éléments 
communs dans leurs couleurs et leurs nuances pour créer une harmonie globale, très 
intéressante en particulier si vous exposez, c'est ce qui vous définira des autres artistes.

Choisissez une palette principale qui servira de fondement à toutes les sculptures de la 
série. Cette palette doit inclure :

Des couleurs dominantes : Les teintes principales qui unifieront vos œuvres. 

Des couleurs secondaires : Des teintes complémentaires pour apporter du contraste ou 
des accents.

Des tons neutres : Blanc, noir, gris ou beige pour équilibrer l’ensemble et adoucir les 
transitions.

Une fois votre palette établie, tenez-vous-en à celle-ci pour garantir une harmonie et une 
cohérence visuelle.

Les couleurs ne sont pas simplement des éléments visuels ; elles possèdent un pouvoir 
émotionnel profond. 

Chaque couleur véhicule une signification ou une émotion universelle, voici une liste 
simplifiée de la symbolique des couleurs de base.

Rouge : Force, passion, danger ou amour. Il peut exprimer des sentiments intenses ou 
attirer l’attention sur des détails importants.

Bleu : Sérénité, tristesse, réflexion ou spiritualité. Idéal pour des œuvres contemplatives 
ou apaisantes.

Vert : Renouveau, nature, espoir ou équilibre. Parfait pour des sculptures inspirées de la 
vie ou de l’environnement.

Jaune : Énergie, lumière, optimisme ou fragilité. Une touche de jaune peut symboliser la 
vitalité ou la douceur d’un instant.

Noir et blanc : Mystère, pureté, dualité. Ces teintes intemporelles peuvent être utilisées 
pour renforcer les contrastes ou apporter une élégance classique.

Utilisez ces symboliques comme point de départ pour guider vos choix de couleurs en 
fonction de l’histoire que vous souhaitez raconter.
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Chapitre 15 : Autres supports à patiner
La patine, bien qu’étroitement associée à la sculpture, est une technique artistique qui 
dépasse largement ce domaine. Elle peut être appliquée sur une grande variété de 
supports pour transformer, sublimer et personnaliser de nombreux matériaux. 

Son champ d’application, vaste et créatif, offre des possibilités infinies pour les artistes, 
designers et amateurs de DIY. Voici comment la patine peut être utilisée sur d’autres supports 
tels que le bois, le béton, le plâtre, le tissu et le papier mâché, l'essentiel est que le support 
soit poreux.

Appliquez les mêmes instructions que pour une sculpture : le secret réside dans le nombre 
de couches successives, qui garantira la profondeur et la qualité de votre patine. Chaque 
couche supplémentaire contribuera à sublimer le rendu final.

La patine sur bois  : Le bois, avec sa texture organique et chaleureuse, se prête 
particulièrement bien à l’application d’une patine. Que ce soit pour des meubles, des cadres, 
des objets décoratifs, ou du parquet, la patine peut donner au bois une nouvelle vie.

Effets vieillis ou antiques : En appliquant des pigments terreux ou métalliques, vous pouvez 
reproduire l’aspect du bois vieilli par le temps, parfait pour un style vintage ou rustique. 

Accentuation des veines : La cire et les pigments permettent de mettre en valeur les grains 
naturels du bois, accentuant sa beauté brute. 

Jeu de couleurs : Une patine peut introduire des teintes inattendues, comme des bleus ou 
des verts, pour un look contemporain ou bohème.

La patine sur béton : Le béton, étant poreux, peut être mise en valeur avec une patine.

La patine peut insuffler au béton une apparence plus chaleureuse et vivante, en créant 
des variations subtiles de teintes qui atténuent son aspect froid. Comme dans l’exemple ci-
dessus, elle offre également la possibilité de personnaliser un sol de manière originale en y 
intégrant les motifs ou dessins de votre choix.

La patine sur plâtre : Le plâtre, souvent utilisé pour des moulages ou des décorations 
intérieures, est un support idéal pour expérimenter avec la patine. 

Si vous souhaitez mouler votre sculpture en plâtre pour la reproduire en plusieurs 
exemplaires, il est tout à fait possible de conserver l’aspect et les détails de l’argile dans 
chaque reproduction. Vous pourriez imaginer toute une collection de la même sculpture avec 
des patines de teintes différentes.

Grâce à sa porosité, le plâtre absorbe bien les pigments, offrant une grande flexibilité 
dans les choix de teintes et d’effets. 

La patine sur tissu : Appliquer une patine sur du tissu est une technique moins 
conventionnelle, mais pleine de potentiel, particulièrement pour des projets artistiques ou 
décoratifs :

Les pigments mélangés à de la cire permettent de donner un aspect vieilli ou patiné à des 
textiles, leur conférant une allure ancienne ou subtilement délavée. Cette technique offre 
une grande polyvalence : une fois vos tissus patinés, vous pouvez les intégrer dans diverses 
créations artistiques ou décoratives. Que ce soit pour habiller un meuble, créer un panneau 
décoratif sur un paravent, enrichir la texture d’une sculpture, ou apporter une touche 
originale à un tableau, ces textiles patinés deviennent de véritables éléments artistiques à 
part entière.

Sur des tissus comme la toile ou le lin, la patine peut mettre en valeur les trames et ajouter 
une profondeur visuelle. 

Utilisez des pochoirs ou des motifs pour appliquer la patine de manière ciblée et créer des 
pièces uniques, comme des coussins ou des rideaux.

La patine sur papier mâché : Le papier mâché, souvent utilisé pour des objets décoratifs ou 
des sculptures légères, devient un support ludique pour la patine :

Une patine bien appliquée peut donner au papier mâché l’apparence de métal, de pierre ou 
de bois, transformant un matériau humble en une pièce élégante. 

En utilisant de la cire, vous ajoutez non seulement de la couleur mais aussi une couche 
protectrice qui prolonge la durée de vie de l’objet. 
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Chapitre 16 : Conclusion
L\art de la patine; une aventure sans fin

Au fil des pages de ce livre, nous avons exploré ensemble l’univers fascinant de la patine à 
la cire et aux pigments, un art riche en possibilités et en subtilités. Que vous soyez débutant 
ou expérimenté, j’espère que ce voyage vous a inspiré à voir vos sculptures sous un nouveau 
jour, en réalisant à quel point la patine peut transformer une simple surface en une œuvre 
vivante et expressive.

Maîtriser les bases : un socle solide

Nous avons commencé par poser les fondations indispensables : comprendre les principes 
de la patine, appréhender la nature des pigments, et découvrir les secrets des glacis et 
du mélange des couleurs. Grâce à ces bases, vous pouvez aborder chaque création avec 
confiance et créativité.

La technique au service de l\expression

Les chapitres consacrés aux matériel, à la cire et à l’application ont mis en lumière 
l’importance de choisir les bons outils et les bonnes méthodes pour atteindre vos objectifs 
artistiques. Que ce soit en adaptant la patine au type de terre, en exploitant les textures, 
ou en jouant avec la lumière, chaque geste, chaque couche, est une opportunité d’exprimer 
votre vision.

Vers une créativité sans limite

Nous avons également exploré des dimensions plus avancées de la patine : intégrer des 
dessins personnalisés pour créer des œuvres vraiment originales, développer votre propre 
style artistique, ou encore élargir votre pratique à d’autres supports comme le bois, le 
béton ou le papier mâché. Ces chapitres vous invitent à expérimenter, à repousser vos limites 
et à vous approprier cet art.

Un dialogue entre lumière; couleur et matière

La patine, comme nous l’avons vu, n’est pas qu’une finition. Elle est un langage en soi, un 
dialogue entre la lumière, la couleur, et la matière. Elle donne une voix à vos sculptures, en 
maîtrisant cet art, vous devenez un narrateur visuel, capable de raconter des histoires à 
travers vos œuvres.

Un encouragement à poursuivre votre exploration

Je vous encourage à continuer à explorer, à expérimenter, et à faire de la patine votre 
propre signature artistique. Que ce soit pour des sculptures personnelles, des projets 
d’exposition, ou simplement pour le plaisir de créer, chaque œuvre que vous patinerez 
deviendra une pièce unique.

Merci de partager cette passion

Je suis honoré(e) de vous avoir accompagné dans cette aventure et j’espère que ce livre 
deviendra un compagnon fidèle dans votre pratique artistique. À travers ces pages, mon 
objectif était de vous transmettre non seulement des techniques, mais aussi l’amour et la 
passion pour cet art riche et captivant qu’est la patine à la cire et aux pigments.

Merci d’avoir parcouru ce chemin avec moi, et surtout, amusez-vous à créer !
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