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    Las acuarelas y sus técnicas 
 
    

  

 
   
      
 
    Introducción 
 
      
 
    Este libro es un apoyo del curso, Escribe e ilustra tu propio cuento infantil, publicado en Udemy. 
 
    Todo lo que se explica en el libro, así como ejercicios prácticos explicados en vídeos paso a paso, podréis encontrarlos en el curso. 
 
    https://www.udemy.com/course/crea-e-ilustra-tu-propio-cuento-infantil/?referralCode=CBB9F592494F58FEAAC0 
 
    Podéis solicitar un descuento del curso escribiéndome en: fabricandoideasweb@gmail.com y yo, encantada, os enviaré un cupón. 
 
    Podéis encontrarme también en la web: https://crearteinfoweb.wixsite.com/colorarte  
 
    Te invito también a ver mi otro curso de acuarelas para pintar paisajes 
 
    https://www.udemy.com/course/curso-completo-de-acuarela-para-pintar-paisajes/?referralCode=ADF4C5A74C358ADFB378  
 
    También estoy en Instagram como @herraizfrancisca 
 
    Facebook https://www.facebook.com/herraizpaqui  
 
    Youtube: https://www.youtube.com/channel/UC68rlokbyKH9yBa87t4SNDw  
 
    Cualquier duda o consulta puedes escribirme, gracias por comprar este libro, espero te sea de ayuda. 
 
    Puedes encontrar más libros de Francisca Herraiz en Amazon. 
 
    

  

 
   
      
 
    Materiales 
 
    En la sección que aquí se presenta, acuarelas, vamos a hablar de los materiales necesarios para trabajar con este medio. En primero lugar, acuarelas. En el mercado existen diferentes tipos de colores y se presentan en pastilla, en tubos o líquidas, en lápices acuarelables, ideales para ilustración, etc. En este libro, para hacer los ejercicios, no utilizaremos acuarelas líquidas. Las pastillas son ideales para pequeñas mezclas de color, para pintar fuera de casa, mientras que las acuarelas en tubo pueden servir para grandes trabajos, pues duran más y suelen tener más pigmento, lo que hace que el color se extienda más. 
La calidad, de todos modos, dependerá de la cantidad de pigmento que se hayan utilizado para formar la pintura, esté en tubo o en pastilla. Algunas acuarelas, como las escolares, tienen muy poco pigmento y suelen tener un resultado más apagado. También necesitas llenar mucho más el pincel para abarcar menos zona de trabajo. Yo siempre recomiendo este tipo de acuarelas escolares cuando se comienza, es una manera de economizar. Después deberemos cambiar a unas acuarelas de mayor calidad, de las que hablo más adelante. 
 
    Para empezar, como he dicho, y no preocuparnos por el gasto, podemos utilizar unas acuarelas sencillas, económicas que, a mí, personalmente, me ayudaron mucho. Son las acuarelas que conocemos de toda la vida, las que utilizamos en la escuela. La marca que yo utilicé para hacer mis primeros borradores e iniciarme en este mundo, así como para aprender a utilizar los pinceles y las técnicas básicas, fueron de la marca Milan. 
 
    Una vez nos familiarizamos con el medio, podemos comenzar a comprar materiales más caros. Dentro de los fabricantes de acuarelas, en el rango medio, podemos encontrar: 
 
    

  

 
   
    Winsor & Newton 
 
    [image: ] 
 
    Rembrandt 
 
    [image: ] 
 
    Acuarelas Van Gogh 
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    De estos tres ejemplos recomiendo las Winsor and Newton línea Cotman, que es una gama estudiante. Su calidad es excelente dada su relación calidad-precio. 
 
    Más adelante, según vayamos progresando y si queremos que nuestros trabajos tengan más durabilidad, podemos pasarnos a los siguientes fabricantes: 
 
    Schminke 
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    Holbein 
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    Daniel Smith 
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     La utilización de unas acuarelas u otras, tanto en un formato o en otro, es cuestión de gustos y de ir probando y ver cuál se adapta mejor a nuestra forma de trabajar, cómo nos sentimos más cómodos. 
 
    La diferencia entre marcas económicas o caras, a parte de lo comentado antes, que es su pigmento, también es su durabilidad. Las acuarelas de mayor precio duran más en el tiempo, tus obras se conservarán durante muchos años, mientras que con otras de menor calidad esto no sucede. Por eso, si te vas a dedicar a vender tus dibujos, primero comienza con acuarelas económicas y después deberás pasarte a unas de mayor calidad. Los clientes querrán que las obras duren lo máximo posible y esto no podrás ofrecerlo con acuarelas económicas. Pero si tu propósito es por entretenimiento, como hobby, cualquier acuarela, las que más te gusten, te servirán. 
 
    Los lápices acuarelables pueden usarse como lápices normales, para dar retoques a nuestra obra. También se puede hacer el dibujo y después pasarles agua, con lo que se convertirán en color de acuarela. Son fáciles de utilizar, muy cómodos y te permites retocar y dar detalles. No dudes en probarlos. 
 
    

  

 
   
      
 
    Los pinceles 
 
    La diferencia reside en la cantidad de agua que el pelo del pincel puede absorber. Normalmente el pelo natural ofrece más capacidad en este sentido que el pelo sintético. Los mejores son los pinceles de marta, pero hay pinceles sintéticos que son muy buenos. Personalmente no he probado los pinceles de pelo natural y no los recomiendo, creo que hay pinceles sintéticos muy buenos y no es necesario recurrir a los de pelo de animal. Es una opinión personal, al no saber cómo consiguen el material, rechazo este tipo de pinceles y siempre compro sintéticos.  
 
    Para empezar, yo comencé con un paquete de pinceles que compré en la librería. Fueron muy económicos y venían varios tamaños. No tenía ni idea de cómo pintar, así que fue una buena elección, pues no me gasté mucho en mis inicios. Para hacer pruebas y coger confianza, te lo recomiendo. 
 
    Hoy en día venden muchos pinceles baratos de materias sintéticas. De todos modos, debéis probar las marcas y comprobar que el pincel no va soltando pelos cuando pintamos y que se nos quedan en el papel. Esto es señal de la mala calidad del pincel y puede estropear vuestra obra.  
 
    Tamaños de pinceles para acuarela 
 
    Necesitaremos los 4 básicos: uno grande, otro pequeño, uno plano y otro redondo. Por ejemplo: 
 
     Pincel redondo nº6 
 
     Pincel redondo nº3 
 
     Pincel redondo nº12 
 
     Pinceles planos de 6 mm y 15 mm. 
 
    [image: ] 
 
    Lo fundamental, como he comentado antes, es probar una marca y verificar que sus fibras, ya sean sintéticas o naturales, están bien sujetas al palo y que es un pincel que no pierde pelo al pintar. 
 
    Un pincel que nos irá muy bien y también es indispensable, es un liners número 0 ideal para hacer detalles. 
 
    [image: ] 
 
    Algunas marcas de pinceles son las siguientes: 
 
    Winsor & Newton 
 
    Raphael 
 
    
     Escoda 
 
     Limpieza y mantenimiento de los pinceles 
 
     En acuarela utilizaremos pinceles suaves para no estropear el papel. Los pinceles de acuarela tienen el mango más corto que, por ejemplo, los pinceles para óleo. Al pintar no debemos frotar la hoja ni presionar. Una vez hayamos terminado, nunca dejaremos los pinceles en el vaso con agua. Enjuagaremos bien los pinceles, les pasaremos agua con jabón, volvemos a enjuagar y secamos bien. Volvemos a colocar bien el pelo, en su posición inicial para que no se nos deforme y dejamos secar del todo en un bote de cristal, con el pelo hacia arriba, nunca al revés. 
 
   
 
    

  

 
   
      
 
    Caballetes y soportes 
 
    Para pintar en acuarela puedes utilizar una madera algo más grande que tu hoja para darle movilidad. La mayoría de obras se realizan en plano, pero, para según qué efectos, podemos darle una pequeña inclinación a la madera, de unos 3 cm. La inclinación dependerá de tu forma de trabajar, como te sientas más cómodo. No recomiendo para empezar un caballete de trípode, la acuarela se trabaja con agua y la pintura húmeda puede escurrirse demasiado, si no controlamos el agua, nuestro trabajo se puede estropear. 
 
    Podemos comprar un caballete de sobremesa, que podemos ajustar según la inclinación deseada. 
 
    De todos modos, como decía al comienzo, con una tabla de madera es suficiente y, si queremos darle inclinación, podemos colocar bajo la madera algún objeto, una tapa, un plato u otra cosa, que nos aporte esa inclinación que deseamos. 
 
      
 
    Papel para acuarela 
 
    Esta sí es una cuestión importante. En el caso del papel ha de ser especial para acuarela, no vale cualquiera. Un papel de gramaje bajo se arrugará al mojarse y nuestra obra quedará destrozada. Por tanto, debe tener un grosor mínimo de 300 g. 
 
    El tipo de grano del papel determina la capacidad de absorción de pigmento y, por tanto, la facilidad para corregir. Si corriges varias veces en un papel de grano fino verás que se te romperá, sin embargo, uno de grano grueso permite más agua. 
 
    

  

 
   
      
 
    Tensado del papel 
 
    
   Los papeles de acuarela inferiores a 300g de gramaje, deben tensarse previamente para que no se deformen con el agua al pintar, incluso algunos papeles de 300 g también se arrugan, por eso es bueno fijarlos a una tabla o un caballete. 
 
    Para fijarlos a nuestra tabla o caballete utilizaremos cinta de carrocero. Ten cuidado con esta cinta, pega bastante, por eso te recomiendo quitarle parte del pegamento pasando la cinta por tu ropa tres o cuatro veces, así, cuando lo coloques sobre la hoja, no se fijará tan fuerte y, a la hora de quitarlo no te romperá el papel. 
 
    [image: ] 
 
    Podemos colocar la hoja directamente sobre nuestra tabla o humedecerla previamente por delante y por detrás con una peletina o pincel grande. Al humedecer la hoja y secarse en plano, cuando pintes, no se deformará. Esto se hace en hojas de gramaje inferior de 300g. 
 
    Una vez te acostumbres al papel y hayas probado varias marcas y granos, podrás decidir cuál te gusta más, con cuál te sientes mejor al pintar.  
 
    Marcas: 
 
    Arches  
 
    Canson 
 
     Fabriano  
 
     Strathmore 
 
      
 
    Aquí tienes unas muestras de papel para acuarela[image: ]          [image: ] 
 
    [image: ] 
 
    

  

 
   
    Paletas para mezclar color 
 
    Necesitamos una paleta metálica o plastificada con compartimentos para hacer mezclas individuales. También podemos utilizar platos donde hacer las mezclas. Las paletas deben ser blancas, es donde mejor podremos ver el color. 
 
    Si utilizas una paleta de plástico notarás cómo el pigmento se concentra en una gota. Verás cómo el color se queda concentrado en un mismo lugar, por eso recomiendo las paletas de cerámica o un plato. Yo utilizo un plato blanco. Si haces la prueba en ambos materiales, podrás comprobar que, en el plato o recipiente de cerámica, tus acuarelas se expanden, no se concentran y te resultará más sencillo hacer las mezclas, aclarar u oscurecer un color. Por eso mi recomendación, para comenzar y, para toda tu trayectoria como acuarelista, es que utilices recipientes o platos de cerámica blanca. 
 
    Algunas paletas de mezclas: 
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    Otros utensilios para utilizar con acuarela 
 
    –2 Recipientes de cristal para el agua, uno para limpiar los pinceles y el otro para llevar agua limpia a las acuarelas.  
 
    –Una tabla de madera no muy gruesa para sujetar el papel, o un caballete de sobremesa. 
 
    –Cinta de carrocero, (la encontraréis en ferreterías). 
 
    –Un paño para absorber el exceso de agua y limpiar los pinceles. 
 
    –Servilletas de papel para secar los pinceles, corregir errores, retirar pintura. 
 
    –Los lápices de dibujo deben ser blandos, como el 2B. Y una goma. 
 
    –Líquido enmascarador para crear reservas de blanco.  
 
    

  

 
   
    Aguadas 
 
      
 
    Antes de empezar vamos a definir qué es una aguada. 
 
    Una aguada es pintar amplias zonas del papel con algún tono de color. Es una técnica básica muy útil para cubrir formas y fondos muy amplios. Para aplicar una aguada hay que diluir los colores en el agua y luego aplicarlo de manera uniforme, de lado a lado, en una parte de la obra (por ejemplo, para pintar un cielo) o en toda la hoja (para realizar el fondo). 
 
     Permite utilizar una amplia gama cromática a partir de un único color de base, pintura monocromática, (normalmente se utiliza el negro o sepia), mediante difuminaciones. 
 
    Puede ser una aguada plana, que sería la primera definición, cubrir parte de la hoja o la hoja entera en un mismo color uniforme. O una aguada difuminada, que sería la segunda definición, cubrir parte o la hoja entera con un color que iría de más fuerte a más claro. 
 
    

  

 
   
      
 
                              Aguada en plano                Aguada difuminada 
 
    [image: ] 
 
    

  

 
   
    Degradados 
 
      
 
    Un degradado es una transición de un color a otro mediante la mezcla de ambos colores, aunque también puede ser la degradación de un solo color. Los degradados nos rodean en la vida cotidiana, por ejemplo, podemos verlo a diario en la naturaleza. Si quieres pintar un atardecer, o un amanecer, necesitará saber cómo realizar un degradado. Es una técnica que utilizarás en múltiples ocasiones. 
 
    Para realizar un degradado comienza con un color por un extremo, que esté bastante pigmentado, y con el otro color haces lo mismo, pero en el extremo opuesto de la hoja. Extiende el primer color hacia la mitad de la hoja, pero no agregues más pigmento, extiéndelo mojando de vez en cuando el pincel en agua. Ves difuminando hasta llegar a la mitad del papel. Ahora haz lo mismo con el color de abajo. Ves difuminando hacia arriba hasta llegar a la mitad, donde terminaste con el primer color.  
 
    También puedes hacer un degradado con un solo color. Empieza a pintar partiendo del tono más oscuro. Continúa extendiendo el color con agua limpia. Puedes humedecer un poco el papel antes de continuar extendiendo el color para que este fluya con mayor facilidad. Ves repitiendo y corrigiendo hasta que logres el resultado deseado. Prueba tantas veces sea necesario hasta aprender la técnica. 
 
    

  

 
   
      
 
    Degradados 
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    Transparencias 
 
      
 
    La técnica de la transparencia en acuarela consiste en superponer colores, de más claro a más oscuro. Mediante su transparencia y el blanco del papel, logramos bonitos efectos y logramos crear luz en nuestras obras.  
 
    Hacemos un primer bloque de color sólido y lo dejamos secar completamente. Cuando esté seco, podemos añadir encima nuevas capas y se transparentará la figura que esté debajo. Esta técnica es ideal para hacer efectos de sombras, dar volumen a las figuras, etc. Siempre es mejor pintar primero los colores más claros, y pintar encima con colores más oscuros. 
 
    También podemos referirnos a las transparencias como veladuras. Para realizarlas, como hemos comentado anteriormente, comenzaremos por un color claro e iremos superponiendo colores más oscuros. Esto es así porque, al ser las acuarelas un medio transparente, no podremos ver los cambios sobre un color oscuro.  
 
    Siempre debemos comenzar a aplicar la veladura o transparencia una vez que el color principal se haya secado totalmente. 
 
    Deberemos tener cuidado de no hacer demasiadas transparencias una encima de otra, esto puede terminar en un color opaco, sin brillo. 
 
    

  

 
   
      
 
      
 
    Ejemplo de transparencias 
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    Húmedo sobre húmedo 
 
      
 
    Una de las técnicas más usadas es la del papel mojado, también se conoce como acuarela húmeda o técnica de pintar «húmedo sobre húmedo». Consiste en mojar o humedecer el papel sobre el que vamos a pintar y, a continuación, con el pincel bien cargado de color, damos pinceladas horizontales, suaves. Podemos inclinar el papel para que se deslice el color consiguiendo un degradado. También podemos conseguir un color totalmente plano, sin ningún degradado, simplemente dejando el papel plano y cargando el pincel, en cada pasada, con la misma cantidad de tinta o color. A estas capas de pintura se les denomina «aguadas», «baños» o «capas de lavado». Después, y una vez seca la primera capa, se pueden superponer distintos baños. Si los baños anteriores no se han secado, se mezclarán los colores. En algunas ocasiones será un efecto que busquemos, por ejemplo, si queremos pintar un atardecer, pero, en otras ocasiones, la mezcla puede arruinarnos el trabajo, por eso debemos tener especial cuidado al superponer colores, asegurándonos de que la primera capa esté bien seca.  
 
    

  

 
   
    Húmedo sobre seco 
 
    Es la técnica más utilizada, consiste en aplicar una veladura una vez se ha secado la capa anterior: papel seco y pincel húmedo diluido con pigmento. En este método, cada capa debe secarse antes de pintar la siguiente (hay quienes utilizan un secador de pelo para acelerar el proceso). 
 
    Con esta técnica se producen contornos nítidos, y se utiliza en temas de agua, y luz intensa con sombras. 
 
    La acuarela se aplica sobre una superficie. Una vez aplicada, la pintura se mantiene en su sitio sin deslizarse y los contornos secos quedan nítidos. 
 
    Así pues, consiste en aplicar al papel diferentes «baños» tenues superponiendo un color sobre otro y cuando esté seca la capa inferior, entonces se pueden agregar colores mucho más intensos con el pincel seco. 
 
    

  

 
   
    Seco sobre húmedo 
 
      
 
    Esta técnica se encuentra a medio camino entre las dos primeras. y casi podemos decir que es posiblemente el método más útil, ya que nos permite cierto control sobre la pintura, pero al mismo tiempo, conserva cierta espontaneidad. 
 
    Para ello, humedecemos el papel ligeramente, luego mojamos el pincel y eliminamos el exceso de agua. Podemos utilizar un trapo, una esponja o una servilleta de papel para ayudarnos. Después cargaremos la punta del pincel con color y lo aplicaremos sobre el papel. 
 
    Con este método, el pincel absorbe la humedad del papel y viceversa, lo que permite que el color se difumine suavemente, pero nos permita controlarlo. Los bordes quedan suaves y difuminados. 
 
    Repetiremos los pasos varias veces, añadiendo capas hasta que consigamos la intensidad de color que nos guste. 
 
    

  

 
   
    Seco sobre seco 
 
      
 
    Esta técnica se llama así porque el papel está seco y el pincel lleva muy poca agua. 
 
    Para realizar esta técnica debes humedecer las acuarelas lo justo para que suelten el pigmento, pero sin llegar a diluirlas en exceso. Luego cargas el pincel con una buena cantidad de pintura y lo aplicas sobre el papel seco. 
 
    Con esta técnica, la pintura se deposita en el papel creando texturas que podemos usar para pintar diferentes tipos de superficies y materiales, como rocas, troncos de árboles, ramas, etc. 
 
    El resultado dependerá mucho de la calidad del papel que uses y la textura que tenga. Si el papel es muy rugoso, creará una textura más definida que un papel liso. 
 
    

  

 
   
    Reserva de blancos 
 
    La característica de la acuarela, como ya hemos visto, es su transparencia, por lo que, para crear blancos, solo debemos dejar el blanco del papel, o que se transparente.  
 
    Así pues, debemos elegir, previamente, las zonas que queremos dejar más luminosas para no aplicar color o aplicarlo muy diluido. 
 
    Esta aplicación de color se deberá hacer desde los más transparentes a los más opacos, o bien, desde los más claros a los más oscuros. 
 
    Hay diferentes formas de hacer reservas de color.  
 
    Para conseguir efectos muy luminosos lo mejor es utilizar el propio papel en blanco. Esto implica planificar la acuarela, y, los colores, deben estar secos, antes de realizar aplicaciones alrededor para que no se mezclen entre sí. 
 
    Podemos utilizar también líquido enmascarador. Se aplica sobre el papel seco y se deja secar por completo antes de aplicar la acuarela por encima. Se utiliza para mantener el blanco del papel, de modo que se pueda pintar libremente sin destruir el blanco. Como la máscara líquida es permanente al secarse, es mejor utilizar un pincel viejo para su aplicación, pues estropea los pinceles. No utilicéis los pinceles buenos para esta técnica. 
 
    Si lo que queremos es dar algunos reflejos a nuestra obra, es mejor la extracción de la acuarela con un pincel ligeramente humedecido. También podemos utilizar un pincel seco e ir sacando el color de las zonas que nos interesen. 
 
    Para extraer el color, para aclararlo o quitar excesos, incluso para corregir algunos errores, podemos ayudarnos de una esponja, un pincel que iremos secando en un papel o trapo, bastoncillos de algodón, o servilletas de papel. Nos servirá también para difuminar ciertos lugares, crear nubes, dar toques de luz. No dejéis de experimentar. 
 
    Podemos hacer reserva de blancos también con ceras o pasteles al óleo. Al ser pinturas grasas repelen el exceso de agua y nos ayudarán a dejar zonas sin pintar. 
 
    Otras técnicas pueden ser, abrir blancos con un cúter, con el mango de un pincel, con papel de lija para dar texturas. Probar diferentes formas para conseguir diferentes resultados.  
 
    

  

 
   
    Luces y sombras 
 
      
 
    Las luces y sombras en nuestras obras ayudarán a crear contraste y atmósfera, profundidad, cercanía, en definitiva, conseguiremos darle vida y realismo. 
 
    Cuando miramos un objeto cercano, nuestros ojos enfocan el objeto y desenfocan todos los que están a su alrededor. Cuando pintamos un bodegón, por ejemplo, dibujamos con nitidez el objeto que queda en primer plano y con menos precisión los que quedas más atrás. 
 
    El contraste y la atmósfera es uno de los efectos de los que se sirve el acuarelista con frecuencia para darle a la obra sensación de espacio y profundidad. 
 
    Suele verse con mayor frecuencia en las obras de paisajes, donde se pretende dar un efecto de lejanía, por ejemplo. En un paisaje, el primer plano siempre estará más nítido y tendrá un contraste más alto que los planos alejados. Después, a medida que los términos se alejen, se van decolorando tendiendo a un color agrisado. 
 
    Tendremos en cuenta que un blanco parecerá más blanco cuanto más oscuro sea el tono que lo rodea. 
 
    Por lo tanto, para resaltar objetos cercanos, utilizaremos colores más contrastados, mientras que, para dibujar objetos alejados, utilizaremos colores más tenues o agrisados.  
 
    La atmósfera la conseguiremos jugando con las sombras. Debemos fijarnos bien en lo que vamos a dibujar, saber de dónde proviene la luz para aclarar esas zonas y oscurecer las que quedan en sombra. Esto dará profundidad.  
 
    Mientras dibujas, recuerda la transparencia de la acuarela, lo que significa que no cubre los trazos de lápiz. Además, una vez que has pintado por encima del lápiz, es difícil borrarlo, puedes hacerlo con cuidado, pero corres el riesgo de llevarte parte de la pintura o de romper el papel. 
 
    Así que, si no quieres que se vean los trazos de lápiz, dibuja únicamente los elementos imprescindibles con la mínima presión y no trates de definir en el dibujo todos los detalles innecesarios. 
 
    Hablemos de la luz y las sombras. Sin luz, tendríamos una imagen totalmente negra. Sin sombra, tendríamos una imagen totalmente blanca. Como artistas, tenemos que ser capaces de combinar luz y sombra para crear imágenes impactantes. 
 
    La sombra y la luz en el dibujo y la pintura son igual de importantes.  Las sombras de los objetos nos ayudan a definir las formas de la misma forma que lo hacen las luces. Es algo que tenemos que tener presente a la hora de dibujar.  
 
    Este tipo de sombras que aparecen en los objetos y definen su forma, se llaman sombras de forma. 
 
     Tenemos otro tipo de sombras, son las llamadas sombras de proyección. Este segundo tipo de sombras son las que se producen debido a la interacción entre objetos. En el caso de estar pintando, por ejemplo, una esfera, los rayos de luz no llegarían al suelo porque la esfera se interpondría entre ellos. Esto crearía una sombra de proyección. 
 
    Normalmente asociamos la sombra y la luz en el dibujo, con los «colores» blanco y negro. Pero la luz también influye en el color mediante lo que se denomina temperatura del color. 
 
    La temperatura del color es una propiedad de la luz que hace que ésta tienda hacia el color rojo-anaranjado o el azul. Esto hace que el color se divida en dos categorías: 
 
    Colores fríos, que son aquellos que se acercan al azul. 
 
    Colores cálidos, que son aquellos que se acercan al naranja. 
 
    Y esto es importante para nosotros, porque a la hora de pintar las luces y las sombras de una imagen, tendremos que ser muy conscientes de qué temperatura de color queremos usar. 
 
    A la hora de pintar las luces y sombras, tienes que prestar especial atención a la escala de valores y simplificar el número de sombras y tintes que usas. 
 
    Te recomiendo que empieces con 3 o 4 para establecer las zonas básicas de cada sombra y luz. Una vez que termines este proceso, tan solo tienes que añadir los tonos intermedios y difuminarlos. 
 
    Lo más fácil es empezar con 3, blanco, negro y un gris intermedio. Aunque depende de la complejidad del objeto que quieras representar, puede ser que necesites algunos valores más. 
 
    La simplificación de las formas y los valores es la forma más sencilla de mejorar la sombra y la luz en el dibujo o la pintura. Si quieres mejorar en este aspecto, te recomiendo que practiques con fotografías en blanco y negro, simplificando las formas y las sombras.  Una vez que hayas completado entre 3 y 5 de estos ejercicios, te sentirás mucho más preparado para iluminar cualquier dibujo o pintura. 
 
    Como ejercicio te propongo pintar un bodegón de figuras geométricas. Este ejercicio está explicado, paso a paso, en el curso de Udemy, Escribe e ilustra tu propio cuento infantil. 
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    Cómo corregir errores 
 
      
 
    Puedes corregir errores en acuarela incorporándolos al cuadro, retirándolos, pintando encima o, en el caso de elementos olvidados, añadiéndolos más tarde. Incluye esponja, pañuelos de papel, pincel de cerdas rígidas… 
 
    Incorporar errores: En lugar de retirar errores, intenta incorporarlos cambiando un color, pintando encima o añadiendo más detalles a su alrededor. 
 
    Retirar: Si el error aún tiene la pintura húmeda, se puede retirar directamente con material absorbente, como una esponja o un pañuelo de papel húmedo. 
 
    Rascar con un pincel: Puedes retirar pequeños trozos de pintura seca rascando con un pincel rígido húmedo.  
 
    Rascar con papel de lija: Si el papel es grueso, elimina detalles pequeños o añade cosas rascando suavemente la pintura seca con un papel de lija. 
 
    Utilizar blanco opaco: Añade un detalle que has olvidado pintando sobre pintura blanca opaca. Este método funciona mejor con detalles que con veladuras. 
 
    Absorber con un pañuelo de papel o un paño limpio. Para los colores más finos, utiliza un bastoncillo de algodón. Si el papel empieza a secarse, espera que esté completamente seco, humedece de nuevo la zona con un pincel bien cargado de agua y frota suavemente con un pañuelo de papel. 
 
    

  

 
   
      
 
    El círculo cromático 
 
    Psicología del color 
 
      
 
    El círculo cromático es una representación, como dice su nombre, circular, que ordenada los colores según su tonalidad. Este círculo muestra los colores primarios, los complementarios, los terciarios, etc. Hay círculos que muestran 12 colores y otros en los que puedes encontrar 48.  
 
    Entre estos colores, como hemos mencionado antes, se encuentran los tres colores primarios. Amarillo, rojo y azul, también llamados amarillo, rojo y cian. 
 
    Los colores primarios se denominan así porque no pueden sacarse con la combinación de ningún otro color. Pero con ellos podemos crear infinidad de colores y tonalidades. 
 
    De los tres primarios se derivan los tres complementarios. Verde, naranja y violeta. De la combinación de un primario y un secundario sacaremos un terciario. Amarillo anaranjado, verde azulado, azul violeta, etc. 
 
    Dentro del círculo cromático encontramos los colores fríos que son los que se colocan a la izquierda del círculo y entran los azules y violetas. Y en el otro lado, en el lado derecho encontraremos los colores cálidos, donde encontramos rojo, naranja, amarillo. 
 
    Tendremos en cuenta que, a la hora de dibujar, los colores fríos transmitirán lejanía y los colores cálidos, cercanía. 
 
    [image: ] 
 
     También encontramos los colores complementarios, que son los colores que se sitúan en cada extremo del círculo, así, el amarillo sería complementario del violeta, el verde del rojo, el azul del naranja. 
 
    Los colores análogos son los que se sitúan uno al lado del otro, serían análogos del violeta el violeta azulado y el violeta rojizo, del naranja el naranja amarillento y el naranja rojizo, etc. 
 
    Para poder usar correctamente el círculo cromático necesitamos tener unas nociones artísticas básicas. Entre ellas, debemos conocer los tipos de combinaciones que existen, por ejemplo:  
 
    Combinaciones monocromáticas. Consiste en obtener diferentes tonalidades según subimos o bajamos la saturación de un solo color. Monocromático significa eso, creado con un solo color. La saturación la conseguimos aclarando u oscureciendo ese color.  
 
    Combinaciones triádicas. Consiste en elegir un color base, cualquiera del círculo, colocamos o simulamos un triángulo encima, donde la parte de arriba coincidirá con el color base y los otros dos, junto al color base, crearán una combinación de complementarios entre sí.  
 
    Combinaciones tetrádicas. Sería lo mismo que en la triádica, solo que usando un rectángulo. Obtendremos cuatro colores que se complementan entre sí.  
 
      
 
      
 
    

  

 
   
    Crear nuestro propio círculo cromático 
 
      
 
    Como ejercicio, es bueno crear nuestro propio círculo cromático. Podemos elegir cualquier círculo que encontremos por internet, o el que hay en este mismo libro. Con la ayuda de un compás podrás crear tu círculo. Fíjate en los colores cómo están situados y comienza pintando los colores primarios. Es bueno que vayas apuntando todo lo que realices, este círculo y sus anotaciones te servirán de guía cuando pintes.  
 
    Una vez tengas los primarios, pinta los secundarios. No hagas trampas, intenta no utilizar tu caja de acuarelas con todos los colores, hazlo mediante mezclas porque te servirá para aprender cómo mezclar y cómo se comportan tus acuarelas. 
 
    Luego ve a por los terciarios. Estos son más complicados, así que no desesperes. Como consejo, prepara una hoja de unos 150 g, para probar las mezclas antes de pasarlas al círculo. Mezclar colores no es tan sencillo como parece, por lo que te animo a probar y hacer varios círculos hasta que te guste el resultado. 
 
    

  

 
   
    Psicología del color 
 
        A la hora de combinar colores, dependiendo de la finalidad que queramos darle a esa combinación, debemos tener en cuenta algo llamado psicología del color.  
 
    La psicología del color se encarga de estudiar cómo los colores repercuten sobre nosotros. Algunos colores pueden animarnos, otros entristecernos, otros sentirnos apasionados. Esta lista te ayudará a escoger los colores según el uso que quieras darle: 
 
    Blanco: Pureza, paz, inocencia, optimismo, frescura, limpieza. 
 
    Negro: Silencio, sobriedad, poder, elegancia, formalidad. 
 
    Rojo: Fortaleza, pasión, amor, deseo, fuerza, impulsividad. 
 
    Verde: Naturaleza, esperanza, equilibrio, celos. 
 
    Azul: Libertad, verdad, armonía, fidelidad, progreso. 
 
    Amarillo: Energía, felicidad, diversión, innovación. 
 
    Naranja: Calidez, entusiasmo, creatividad, éxito. 
 
    Púrpura: Serenidad, místico, elegante, sensual. 
 
    Rosa: Dulzura, delicadeza, amistad. 
 
    

  

 
   
      
 
      
 
      
 
      
 
      
 
      
 
    La escritura del cuento 
 
    

  

 
   
    LA LITERATURA INFANTIL 
 
    LOS GÉNEROS 
 
      
 
    En la literatura infantil se pueden encontrar varios géneros indicados para todas las edades. Se pueden escribir poesías, cuentos, podemos incluir las leyendas, el teatro, etc. 
 
    Para escribir literatura infantil es bueno conocer canciones, la psicología del color, las onomatopeyas, saber personificar. Debemos aprender a incluir adecuadamente recursos como los apóstrofes, las enumeraciones y la reiteración, que, a ciertas edades, gusta mucho.  
 
    Podemos dejar volar nuestra imaginación, pues en los cuentos nada es imposible y los personajes pueden hacer de todo, incluso ser un animal. Es la magia de los cuentos.  
 
    En el cuento, deberemos comprender las inquietudes de los más pequeños, saber crear historias en la que ellos se sientan identificados y encuentren respuestas a todo aquello que pueda preocuparles. Siempre lo haremos intentando crear historias divertidas, entretenidas y que tengan un final feliz. 
 
    

  

 
   
      
 
    SEGÚN LAS EDADES 
 
      
 
    Si quieres escribir para los más pequeños de la casa, ten en cuenta que, según la edad, el cuento deberá ser más o menos extenso. Es decir, cuanto más pequeño sea el lector, más corto deberá ser el cuento y deberá tener más ilustraciones. 
 
    Para niños de unos tres años, crea cuentos cortos, llenos de ilustraciones, con frases rítmicas, cortas, con una estructura sencilla. A esta edad les encantan los personajes de animales, puedes reflejar su mundo personificando algún animal. 
 
    Si quieres escribir para niños de cinco o seis años, puedes escribir cuentos más largos que se dividan en episodios. A esta edad debes incluir aventura y héroes, es lo que más les gusta. También es bueno acompañar la historia con dibujos atrayentes.  
 
    Para niños de unos ocho años la historia, definitivamente, debe ser de aventuras. Puedes escribir una historia de detectives, donde vayan paso a paso con el narrador descifrando las pistas. Los personajes pueden ser varios amigos que se enfrentan a una gran aventura o intentan descubrir un gran misterio. También es bueno incluir imágenes.  
 
    Para niños más mayores, que están en la preadolescencia, niños de unos doce años, podemos escribir novelas no muy extensas, de unas 90 a 150 páginas, que traten la amistad, el primer amor, problemas de su entorno. Los protagonistas deberían tener su misma edad, para que puedan identificarse con ellos. Pueden ser historias de suspense, aventuras, ciencia ficción. Esta edad acepta varios géneros y puedes incluir algún que otro dibujo, pero no es tan necesario como en otras edades. 
 
      
 
    

  

 
   
      
 
    TIPOS DE RELATOS 
 
      
 
    El cuento fantástico 
 
      
 
    En este género podemos dejar rienda suelta a nuestra imaginación, no hay limitaciones. Podemos mezclar lo real con lo fantástico, creando mundos totalmente inéditos. Personajes que se salgan de lo común, lugares increíbles, situaciones llenas de aventuras. 
 
    Es un género muy agradecido, donde todo vale, siempre que sigamos una línea lógica en estructura. Inventa personajes, lugares, palabras, animales. A los niños les gustan los relatos fantásticos porque pueden vivir situaciones en lugares que jamás verían en la realidad. 
 
      
 
    El relato maravilloso 
 
      
 
    En este tipo de historias puedes crear también mundos que se salgan de lo común y puedes saltarte las reglas naturales, como, por ejemplo, puedes hacer que los animales hablen, que los niños puedan volar o que los barcos viajen por el espacio. Son los típicos cuentos de hadas, donde la magia suele ser la protagonista. 
 
    Aquí no quedan dudas de que el hecho es sobrenatural y se aceptan sus reglas; ni los personajes ni el lector se cuestionan que los animales hablen o que salga un genio de una lámpara. Los cuentos de hadas son sus máximos exponentes. 
 
      
 
    De ciencia ficción 
 
      
 
    Las historias de ciencia ficción cuentan hechos fantásticos dentro de un mundo científico que puede ser real o no. Suelen transcurrir en un tiempo futuro, donde la imaginación de lo que puede suceder en muchos años venideros, juega un gran papel. 
 
    Como personajes, el más común, será un extraterrestre, o un viajero del espacio, un robot, seres de otros mundos con aspectos peculiares y demás.  
 
    Tendremos vehículos voladores y naves espaciales, o todo lo que nuestra imaginación de un futuro nos pueda aportar. 
 
      
 
    De aventuras 
 
      
 
    Todas las historias tienen aventura, de lo contrario el lector podría aburrirse. Pero si hablamos del relato de aventuras, hablaremos de largos y complicados viajes a tierras lejanas y desconocidas. La trama tendrá sucesivos contratiempos que el protagonista sabrá solventar, no sin esfuerzo. 
 
    Tesoros, selvas inexploradas, viajes a lo desconocido, animales salvajes. Debe predominar la acción y el riesgo. El héroe debe pensar que va a morir en algún momento, en su máximo punto de tensión para, después, salir victorioso en el último momento. 
 
    Lecturas recomendadas: Cualquier novela de Julio Verne, para historias de aventuras, Momo de Michael Ende, La historia interminable, o Alicia en el país de las maravillas, Peter Pan, como historias maravillosas, la serie de libros Los cinco de la escritora Enid Blyton, como detectivescas.  
 
    

  

 
   
      
 
    La acción 
 
      
 
    Los cuentos infantiles deben tener una buena acción que puede captar la atención del niño/a. 
 
    La acción se encarga de poner en movimiento los hechos del relato. Las acciones pueden ser: 
 
        –Las principales, que inician cualquier argumento y son imprescindibles. 
 
        –Las secundarias, que pueden variar según vaya transcurriendo la historia. 
 
    Pueden comenzar en un momento actual, o comenzarlas por el final, dejando paso a la explicación del suceso. 
 
    Puedes recurrir al esquema clásico de principio, nudo y desenlace. 
 
    La tensión debe reforzarse con obstáculos que el protagonista deberá ir sorteando. Esto ayudará a captar la atención del niño y centrarle en la lectura. 
 
    

  

 
   
    Los diálogos 
 
      
 
    Los diálogos son un buen recurso en cualquier narración, más para un público infantil, pues convierten a sus personajes en alguien más real. Si dotamos a los personajes de voz propia, con un lenguaje adecuado a la época, a la cultura, a la situación, si están contentos, enfadados, etc, hará la lectura más amena, hará un parón al narrador y no es conveniente una narración plana, debe tener diversidad, intercalar narrador con diálogos para hacer la lectura más dinámica.  
 
    Cada personaje debe hablar a su modo.  
 
    En los cuentos para niños los diálogos no deben ser muy largos. 
 
    

  

 
   
      
 
    Sugerir un conflicto 
 
      
 
    Para atrapar al lector nada mejor que dejarles entrever lo que va a suceder, sugerir un conflicto. Una buena estrategia es darle al lector cierta información que le haga pensar que pronto sucederá algo interesante.  
 
      
 
    El narrador te guía 
 
    Un narrador puede verlo todo, ver solo una parte, ver desde fuera, pero siempre te contará la historia desde uno u otro punto de vista. Saber cómo quieres contar la historia y quién la va a contar, te ayudará a crear una narración que se adapte mejor a lo que quieres transmitir. 
 
    Un narrador testigo, mira y describe, detalla el momento desde un punto de vista distante. 
 
    Un narrador protagonista describe el entorno en primera persona y solo ve una parte, la que él puede aportar, no puede saber lo que piensan otros personajes, tienen una visión limitada. 
 
    Un narrador omnisciente podrá verlo todo, saber lo que piensan todos los personajes, podrá decirte qué va a suceder, cómo. Es un narrador completo. 
 
    A veces el narrador puede contar la historia desde la mirada de un niño. También puedes escribir desde el punto de vista de un ratón, un conejo, simultáneamente con las ilustraciones. 
 
    

  

 
   
    LA CREACIÓN DE LOS PERSONAJES 
 
      
 
    Personajes principales, secundarios, antagonistas, vamos a profundizar. 
 
    Los principales son los protagonistas y guían la historia. Suelen ser los héroes, los que solucionan el conflicto, los que llevan la acción. A su lado estarán los secundarios, pueden ser un compañero de viaje, un gran amigo. Estará al lado del protagonista ayudándole a solventar cualquier problema.  
 
    Los antagonistas serán los malos de la historia, todo lo contrario, al héroe protagonista. El antagonista se encargará de crearle problemas al protagonista. Es un personaje también muy importante en la historia. 
 
      
 
    Cómo se crea un personaje 
 
      
 
    Los personajes pueden ser humanos, animales, amigos, enemigos, dioses, demonios, seres mágicos, hay todo un abanico de posibilidades con el que entretener y llamar la atención del público infantil.  
 
    Puedes inventarlos a partir de una imagen, de una palabra, de una idea, de tus recuerdos, de tus sueños, de una persona que conoces o de la mezcla de varias personas. 
 
      
 
    La actuación de los personajes 
 
      
 
    Los personajes se mueven en mundos que pueden ser tanto reales como mágicos. Ya sea un árbol, un ser mágico o un objeto, siempre actúan y de sus actuaciones el niño deducirá cómo es, quién es, si es bueno, malo, si está triste o contento.  
 
    Gran parte de los personajes actúan en mundos de fantasía, donde se mueven. Y en estos mundos puede suceder cualquier cosa, que una silla hable, que un hada transforme un ratón en una calabaza, etc. Personificar a los personajes para dotarles de acción.  
 
    Los personajes que más suelen gustarles a los niños suelen estar entre lo real y lo fantástico. 
 
      
 
    Otorgarles un nombre 
 
      
 
    A la hora de construir un personaje es importante darles un nombre que el niño pueda recordar, que tenga una estrecha relación, que le identifique.  
 
    Para darles un nombre puedes probar a experimentar con sus cualidades o características. Por ejemplo: En mi cuento, del libro, Te cuento un cuento, publicado en Amazon, Adiós para siempre, monstruos, uno de los protagonistas, el monstruo malo, se llamaba Róvalor, porque robaba el valor de los niños. Es un nombre que identifica al personaje, que demuestra cómo es, o, en este caso, qué hace y al niño le resultará fácil recordarlo. 
 
    

  

 
   
    Los más conocidos 
 
      
 
    ¿Cuáles son los personajes más conocidos? Pueden ser las hadas, las brujas, los magos, monstruos, en el caso de seres fantásticos y, para los reales, tenemos las princesas, niños huérfanos, reyes, animales.  
 
    Pueden ser buenos o malos y, entre los mágicos, el malo sería el monstruo o la bruja; entre los reales, el malo sería la madrastra, un rey perverso. 
 
      
 
    Personajes mágicos 
 
      
 
    Los personajes mágicos suelen tener poderes maravillosos. 
 
    Entre los prototipos tenemos: los genios, las hadas, las brujas, los magos. 
 
      
 
      
 
    Personajes reales 
 
      
 
    Los personajes reales suelen ser las princesas, los príncipes, los huérfanos, reyes, los animales. Los reyes, las reinas, el ayudante o amigo del huérfano y los otros animales son los personajes secundarios, siempre presentes y bastante importantes en cualquier historia. 
 
    

  

 
   
    Los pasos de la historia 
 
      
 
    Lo primero será definir el nudo del argumento. 
 
    El hecho en sí puede ser real o imaginario. 
 
    Seguiremos definiendo a los personajes, a los objetos, es decir, el personaje que hayas inventado y que ya tenga nombre se moverá por algún lugar concreto, ya puede ser una habitación, un bosque, una escuela, etc.  
 
    Seguiremos estableciendo una relación entre el personaje y lo que sucede. Tu personaje tendrá que tener una conexión con lo que estás contando, qué hace en la habitación, o en el bosque. 
 
    Por último, vamos a continuar presentando el desenlace, intenta sorprender o emocionar al lector. 
 
    

  

 
   
      
 
    Ciertas características del cuento 
 
      
 
    –Argumento breve, sin complicaciones. 
 
    –Es mejor que cuente con pocos personajes bien definidos, que resulten fáciles de recordar para el niño. 
 
    –Que tenga acción continuada para no aburrir al lector. 
 
    –También debe tener algo de suspense hasta el desenlace. 
 
    –Que tenga situaciones alegres, divertidas. 
 
    –Y, por supuesto, que tenga un final feliz. 
 
      
 
    Estructura básica de un cuento 
 
      
 
    - Personajes: protagonista principal, secundarios, antagonista. 
 
    - Escenario: lugar donde trascurre la acción. 
 
    - Problema: siempre ocurre algo que altera a los personajes  
 
    - Acción: son las medidas para resolverlo.  
 
    - Resolución: dentro de una sucesión temporal en uno o varios episodios.  
 
    

  

 
   
      
 
    TEJER LA TRAMA 
 
      
 
    Para escribir no es necesario crear un argumento que cuente lo que sucedería en la realidad. Al escribir tenemos la ventaja de elegir cómo hacerlo. Podemos organizar los acontecimientos como más nos guste, siempre manteniendo interesado al lector, por supuesto. 
 
      
 
    Tramar el suspense 
 
      
 
    Al escribir para los más pequeños debemos saber que, estos pequeños lectores/as, querrán preguntarse cómo van a actuar los personajes que les acompañarán durante la lectura, qué harán frente a los problemas que se les vaya presentando. Para ello, no hay nada mejor, que crear suspense. 
 
    Crear suspense consiste en escribir situaciones inquietantes eliminando todo lo innecesario que ralentice la historia.  
 
    Muy importante y que debes cuidar bien, son el inicio y el final. Debes crear un inicio contundente que lleve a un inesperado final.  
 
    

  

 
   
      
 
    UTILIZAR LAS PALABRAS ADECUADAS 
 
      
 
    Al escribir para niños debes saber hablar como ellos, utilizar un lenguaje sencillo, pero añadiendo alguna palabra nueva que le sirva para ampliar su vocabulario. 
 
    Los recursos más utilizados a la hora de escribir para niños son, por ejemplo, la comparación o la metáfora, así como el humor y el juego. 
 
      
 
    La comparación y la metáfora 
 
    La comparación es la analogía entre dos elementos, uno real y otro imaginario, unidos generalmente por un, como. 
 
    Ejemplo: Es duro como el acero. 
 
    La metáfora es la sugerencia de algo que no está, da a entender que hay un parecido. 
 
    Mientras que en la comparación aparecen dos términos comparados, en la metáfora aparece solo el segundo, que es el imaginario. 
 
    Ejemplo: Tu cabello de oro 
 
    El cabello sería lo real y el oro lo parecido. 
 
    Y recuerda que, si tú no te sorprendes con la historia que cuentas, difícilmente se sorprenderá tu lector. 
 
    

  

 
   
      
 
      
 
      
 
      
 
      
 
      
 
      
 
    Ilustración 
 
      
 
    

  

 
   
    Materiales 
 
    –Lápices de grafito H o HB 
 
    –Opcional lápiz de minas 0,5 o 0,7 
 
    –Bloc de dibujo esbozo, (sugerencia de la marca Canson), tamaño folio o medio folio de hojas lisas. 
 
    –Goma 
 
    –Maquineta 
 
    –Regla 
 
    –Bloc o papeles sueltos de acuarela 300gr. 
 
    –Acuarelas 
 
    –Pinceles, redondo, plano y pequeño 
 
    –Opcional pincel con carga de agua 
 
    –Opcional lápices acuarelables 
 
    –Rotuladores calibrados tamaño 0,4  
 
    –Servilletas de papel o trapo para limpiar pinceles y secar el exceso de agua 
 
    –Botes para el agua 
 
    –Acuarelas ya sea en pastillas o en tubos 
 
    –Caballete o tabla de madera 
 
    

  

 
   
    El boceto 
 
    Para dibujar en acuarelas y, en este caso, para hacer ilustraciones que después podamos pintar con acuarelas, debemos aprender a dibujar sin preparación previa, sin estructuras, solo el dibujo lineal, sin sombras ni luces, solo utilizando los trazos suficientes para representar las formas básicas y los detalles más importantes. 
 
    El dibujo debe ser minucioso para no perdernos después cuando pintamos, y así, no sea necesario pararnos para reconstruir nada. Así, con el boceto lineal bien detallado, podremos poner toda nuestra atención a los matices, entonaciones y colores que vamos a utilizar. 
 
    También, recordar, que el dibujo deber carecer de luces y sombras, porque éstos deben señalarse con la pintura. 
 
    Si dibujamos las sombras con lápiz este puede enturbiar nuestro trabajo, además, al ser las acuarelas transparentes, se vería todo el lápiz y nos estropearía el trabajo. 
 
    Para los bocetos debemos utilizar un lápiz de grafito H o HB. Esto es así porque son lapiceros que dibujan fino, sus líneas no son marcadas y nos permite realizar cambios, borrar y rehacer, sin que se note. 
 
    Al dibujar los bocetos lo haremos sin apretar el lápiz, para que sea fácil borrar y corregir. 
 
    

  

 
   
      
 
    Los planos 
 
      
 
    Al crear personajes puede que nos interese, según la ilustración, dibujarlo en uno u otro plano. Para ello, debemos saber qué planos están a nuestra disposición a la hora de crear nuestra ilustración. 
 
    Podemos encontrar varios planos. 
 
    Plano general – En este plano el personaje o personajes se ven de cuerpo entero y el entorno que les rodea. 
 
    Plano de cuerpo entero – El personaje se ve de cuerpo entero, de la cabeza a los pies. 
 
    Plano ¾ - El personaje se ve de la cabeza hasta las rodillas. 
 
    Plano medio – El personaje se ve de la cabeza hasta la cintura. 
 
    Primer plano – El personaje se ve de la cabeza hasta los hombros. 
 
    Primerísimo primer plano – Solo veremos la cabeza. 
 
    Plano detalle – Solo veremos una parte que queremos señalar, puede ser una mano, un objeto, un ojo, etc. 
 
    

  

 
   
      
 
    [image: ] 
 
    Una vez creado el personaje podemos dotarle de expresiones faciales y corporales según queramos expresar una u otra actitud. 
 
    Por ejemplo, si nuestro personaje está enfadado, su expresión será cerrada, cejas caídas, labios apretados, su cuerpo estará tenso y las líneas serán rectas. 
 
    Si está triste, sus ojos estarán entrecerrados, sus labios formando una U invertida, su cuerpo estará curvado, encerrado en sí mismo. 
 
    Si está alegre, sus facciones estarán más abiertas, cejas levantadas, ojos bien abiertos, labios sonriendo, sus pasos serán enérgicos, abiertos, etc. 
 
    Probad a dibujar el mismo personaje con diferentes expresiones y en diferentes planos. 
 
    

  

 
   
      
 
    La perspectiva 
 
      
 
    Si queremos dibujar una casa, una ciudad, un bosque, deberemos aprender a dibujar en perspectiva. 
 
    Dibujar en perspectiva es una técnica de dibujo utilizado para ilustrar la dimensión a través de una superficie plana. 
 
    Es el arte que se dedica a la representación de objetos tridimensionales en una superficie bidimensional (plana) con la intención de recrear la posición relativa y profundidad de dichos objetos. Esta técnica ayuda a calcular las proporciones de diversos objetos para trasladarlas al papel. 
 
    Podemos encontrar tres tipos de perspectivas: 
 
    La perspectiva paralela 
 
    La perspectiva oblicua 
 
    La perspectiva aérea 
 
    El punto o puntos de fuga, son el lugar donde se reúnen las líneas perpendicularmente. Los puntos de fuga se encuentran siempre en la línea de horizonte, que se halla a la altura de la vista del espectador, mirando al frente. Esta línea variará según si el espectador está de pie, sentado o agachado. 
 
    

  

 
   
      
 
    [image: ] 
 
    

  

 
   
    En la perspectiva paralela de un solo punto de fuga, el punto de fuga y el punto de vista coinciden en el mismo lugar del horizonte. 
 
    En la perspectiva oblicua y en la aérea, los puntos de fuga y el punto de vista son independientes y se hallan en la misma línea del horizonte. 
 
    [image: ] 
 
    

  

 
   
    Composición 
 
      
 
    La composición es el conjunto de elementos que conforman nuestros dibujos, en nuestro caso, nuestras ilustraciones. Estos elementos estarán colocados de forma que resulten atractiva, como un conjunto que hace que lo veamos todo. 
 
    Una buena composición debe tener equilibrio y debe guiar al ojo hacia los elementos más importantes. 
 
    La composición debe contar con una estructura, un punto de enfoque, un contraste y podemos trabajar la saturación. Todos estos elementos nos ayudarán a resaltar el objeto u objetos que nos interesen. 
 
    El punto de enfoque 
 
    Es el punto de la ilustración hacia donde es atraída la mirada, es en lo que primero te fijas. 
 
    El contraste 
 
    Es la diferencia de intensidad en la iluminación de una imagen. 
 
    La saturación 
 
    Es la concentración del color. Un color saturado es más vivo, más intenso. Un color menos saturado está más cerca del gris, se ve apagado. 
 
    

  

 
   
    Reglas de composición 
 
    Principios de los tres tercios 
 
    En esta composición la hoja se divide en tres secciones iguales, tanto en vertical como en horizontal. Al hacerlo creamos cuatro puntos de intersección. 
 
    [image: ] 
 
    Los puntos de intersección son los puntos fuertes, los puntos de interés. 
 
    Si tienes un solo punto de interés deberás colocarlo en uno de estos puntos. Si tienes dos es mejor colocarlos uno opuesto al otro. 
 
    El horizonte también se colocará dentro de estos puntos. 
 
    

  

 
   
      
 
    Composición piramidal 
 
    Esta composición ofrece estabilidad visual, así como tres puntos de interés. 
 
    [image: ] 
 
      
 
    Así pues, a la hora de componer, debemos decidir dónde colocar nuestras imágenes, nuestro punto o puntos de interés. Una vez decidido, podemos darle contraste para que resalte algo más y darle algo de saturación para que se vea más intenso. 
 
    Siguiendo estas pautas, nuestra composición llamará positivamente la atención del espectador. 
 
    

  

 
   
      
 
      
 
    Gracias por leer este libro, espero te sea de ayuda. Te recuerdo que este libro es una ayuda, un complemento del curso online de Udemy, Escribe e ilustra tu propio cuento infantil, donde encontrarás vídeos paso a paso, ejercicios prácticos y mucha más información. El curso es de por vida, puedes hacerlo a tu ritmo y recibir al final un certificado.  
 
    Pide tu descuento en: fabricandoideasweb@gmail.com 
 
    Puedes ver el curso aquí: https://url2.cl/ZVQz6  
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