
DOMINANDO
LOS SECRETOS DEL DIBUJO



Sobre este curso
El arte es una aventura enriquecedora, llena de alegría y a veces desconcertante, y siempre es mejor abordarla con
compañeros, ¡así que considérennos sus aliados creativos!

Nuestro objetivo
Hemos creado este libro electrónico para ofrecer un recurso completo dirigido tanto a artistas principiantes como
intermedios. Entendemos que el viaje de cada artista es único, y hemos adaptado nuestro contenido para dar cabida
a una amplia gama de niveles de habilidad y aspiraciones.

Lo que puedes esperar aprender:

Capítulo 1: Los fundamentos del dibujo
Así como no se puede construir una casa sin una base sólida, un artista comienza con los cimientos de entender las
herramientas de dibujo, las formas geométricas y el juego de luces y sombras.

Capítulo 2: Cómo dibujar con línea
Dibujar con línea es una habilidad básica pero versátil que se puede utilizar para muchos propósitos.

Capítulo 3: Cómo dibujar cualquier cosa usando formas básicas
Dibujar formas básicas es una habilidad fundamental que puede ayudarte a aprender a dibujar cualquier cosa.

Capítulo 4: Los fundamentos del sombreado y el valor
Descubre rutinas de práctica efectivas, lo que debes y no debes hacer, y formas de seguir mejorando tus habilidades.

Capítulo 5: Cómo Aplicar Técnicas Básicas de Dibujo
Técnicas básicas de dibujo como el trazado, el entrecruzado, la mezcla, el punteado y el renderizado.

Capítulo 6: Cómo Dibujar de la Vida Real
Para dibujar del natural, necesitas disponer de algunas herramientas y materiales básicos, como lápices, bolígrafos, 
papel, gomas de borrar, etc.

Capítulo 7: Cómo Crear Composiciones Exitosas en tus Dibujos
Crear composiciones exitosas en tus dibujos es una habilidad que puede mejorar el impacto visual y el significado de
tus obras de arte.

Capítulo 8: Explora Más Sobre el Dibujo con Grafito
El grafito viene en diferentes grados, que indican la dureza y suavidad del material.

Capítulo 9: Comenzando con los Pasteles Suaves
Aprende los fundamentos de los pasteles suaves, desde las herramientas hasta las técnicas de difuminado, para crear 
arte vibrante y con textura.

Capítulo 10: Explorando los Lápices de Colores Tierra: Tonos Naturales en
el Arte
Utiliza tonos naturales para crear profundidad, textura y luz y sombra realistas en tus dibujos.

Capítulo 11:  Dibujo Básico de Figuras
El dibujo de figuras es el arte de esbozar la figura humana, a menudo realizado en vivo con
un modelo.

Capítulo 12: Conclusión
Este capítulo te guiará a través de algunos consejos útiles y trucos, rutinas de práctica.



Capítulo 1: Los Fundamentos del Dibujo

Comprendiendo tus Herramientas
Cada obra maestra comienza con un solo trazo. Antes de crear una impresionante 
obra de arte, necesitas familiarizarte con tu arsenal artístico. Aquí están las 
herramientas de dibujo fundamentales que todo artista debería tener en su caja 
de herramientas.

Lápices
Al igual que los zapatos, los lápices vienen en varios tamaños y durezas. “H” para
Dureza, “B” para Negritud y “F” para Fineza. Estos lápices van desde el más duro
(9H) hasta el más suave (9B). Recomendamos comenzar con un lápiz en el rango 
de HB-2B porque ofrece un rango decente para dibujar bocetos sin ser demasiado
suave (lo que lleva a manchar) o demasiado duro (demasiado ligero y demasiado
áspero). (Ver Capítulo 8)

Papel
La elección del papel influye significativamente en el proceso artístico de un
ilustrador, y los cuadernos de dibujo ofrecen una amplia variedad de texturas y
gramajes para considerar. Optar por un papel de mayor gramaje, típicamente
alrededor de 200 g/m2 o más, proporciona un lienzo resistente y versátil adecuado
tanto para bocetos detallados como informales.

Borradores
Nuestros prácticos pequeños correctores de errores, los borradores, juegan un
papel clave en tu viaje de dibujo. Los borradores estándar a veces pueden dejar
migajas que causan manchas, los borradores amasados vienen al rescate y pueden
ser moldeados para borrar pequeñas áreas sin alterar el resto del trabajo.

Carboncillos
Este es un medio emocionante para experimentar. El carboncillo promete negros
profundos y ricos y una variedad de estilos de línea. Pero es un medio para explorar
una vez que hayas ganado confianza con los lápices, ya que implica todo un 
conjunto de técnicas nuevas.

Boceto arquitectónico utilizando lápiz de 
grafito.



Capítulo 2: Cómo Dibujar con Línea

Comprensión de la Línea

Dibujar con línea es una habilidad básica pero versátil que se puede utilizar para muchos propósitos. Una línea es uno 
de los elementos principales del arte que puede definir formas, crear formas, sugerir movimientos y expresar emo-
ciones. Hay diferentes tipos de líneas que se pueden utilizar en el arte, como vertical, horizontal, diagonal, zigzag, 
curva, y así sucesivamente. Cada tipo de línea puede tener un significado diferente y un efecto en el espectador. Los 
conceptos cubiertos incluyen contorno, contorno ciego, calidad de línea y líneas de contorno cruzadas.



Dibujo de Líneas de Contorno
Un dibujo de líneas de contorno es un tipo de arte que utiliza solo líneas para crear un contorno de un objeto o una es-
cena. Las líneas pueden variar en grosor, dirección y curvatura, pero no se cruzan entre sí ni crean ningún sombreado.



Dibujo de Líneas de Contorno Cruzado
El dibujo de líneas de contorno cruzado es una técnica que utiliza líneas curvas para crear la ilusión de profundidad y
volumen en un boceto. Es similar al dibujo de contorno, pero en lugar de seguir el contorno del objeto, sigue los
contornos de la superficie.

Obra de arte que utiliza completamente el dibujo de líneas de contorno cruzado.



Calidad de la Línea
La calidad de la línea es un aspecto importante del dibujo que puede afectar la expresión, claridad y realismo de una
obra de arte. La calidad de la línea se refiere al grosor, suavidad, nitidez y continuidad de una línea. Diferentes
calidades de línea pueden crear diferentes efectos, como contraste, énfasis, movimiento y textura. Para mejorar tu
calidad de línea, debes practicar dibujar con mano firme, variar la presión y el ángulo de tu herramienta, y usar
diferentes tipos de líneas, como rectas, curvas, punteadas y discontinuas.

En esta obra de arte, el artista utilizó el dibujo 
de calidad de línea para evocar un sentido de
movimiento y expresión. El dibujo de calidad de
línea implica el uso de variaciones en el grosor,
dirección y textura de las líneas para transmitir
emociones y significados. El artista empleó 
líneas gruesas, curvas y suaves para repre-
sentar los contornos fluidos de la taza de té, 
el pájaro, la frambuesa y las hojas, sugiriendo 
un sentimiento de delicadeza y gracia. Por el 
contrario, se utilizaron líneas delgadas, rectas y 
afiladas para contrastar con las formas orgáni-
cas de los objetos, implicando una tensión sutil 
y armonía en la composición. La elección del 
artista de utilizar el dibujo de calidad de línea 
crea eficazmente una representación dinámica 
y atractiva, capturando la atención del espect-
ador.



Capítulo 3: Cómo Dibujar Cualquier Cosa Usando Formas Básicas

Formas Geométricas Básicas
Formas geométricas: ¡nuestro ABC visual! Círculos, cuadrados, rectángulos, triángulos: están por todas partes a
nuestro alrededor y forman la base de cualquier objeto que desees dibujar. Dominar fluidamente estas formas es un
paso clave para traer el mundo a tu lienzo.

Obra de arte que utiliza formas en el dibujo.

Obra de arte vista simplificada utilizando 
formas tridimensionales.

Guía para Dibujar a Mano Usando Formas Básicas



Paso a paso para dibujar una taza, pan y recipientes de azúcar usando formas básicas.



Capítulo 4: Los Fundamentos del Sombrado y el Valor

Comprensión de la Luz y las Sombras
La luz y la sombra dan vida a nuestros dibujos. Añaden profundidad y volumen, transformando las formas geométricas
planas en objetos tridimensionales. Comprender dónde colocar los reflejos y las sombras depende de la dirección y la
intensidad de la fuente de luz.

Identificación de Fuentes de Luz
El viaje al mundo de la luz y la sombra comienza con el reconocimiento de la fuente de iluminación. Las fuentes de luz
pueden variar desde la luz solar natural que entra por una ventana hasta el brillo artificial de una lámpara. Tu capaci-
dad para señalar estas fuentes es crucial, ya que dicta la dirección y la intensidad de las sombras.

• Reflejo, Tonos Medios y Sombra
       Imagina la luz como un director magistral que dirige una sinfonía intricada. Dentro de esta sinfonía, hay tres
       elementos clave: los reflejos, los tonos medios y las sombras.

• Reflejos: Estas son las áreas más brillantes directamente expuestas a la fuente de luz. Son los reflejos relucientes
• en las superficies, agregando brillo a tu sujeto..

• Tonos Medios: Los tonos medios residen en la zona intermedia, ni completamente iluminados ni proyectados en 
sombra. A menudo forman la mayor parte de la superficie de un objeto y contribuyen a su color y textura general. 

• Sombras: Las sombras son donde realmente ocurre la magia. Son las áreas protegidas de la fuente de luz. Las 
sombras dan profundidad a tu obra de arte, sugiriendo la presencia de forma y estructura.

Hay muchos tipos de trazos de
sombreado que se pueden utilizar.



Un dibujo a grafito con sombreado y valor.

Hoja de Cálculo de Tutorial de Sombreado



Practica dibujar líneas
rectas para mejorar tus
habilidades de dibujo.
Esta práctica te 
ayudará a mejorar tu 
equilibrio y estabilidad 
mientras dibujas.



Capítulo 5: Cómo Aplicar Técnicas Básicas de Dibujo como el
Trazado, el Entrecruzado, el Punteado y el Renderizado

Dibujo con Trazado



Trazado: El trazado es una técnica en la que dibujas líneas paralelas para crear un rango de valores y agregar 
textura a un dibujo. Cuanto más cerca estén las líneas, más oscuro será el valor. La dirección y longitud de las líneas 
también pueden crear diferentes efectos. Por ejemplo, las líneas horizontales pueden crear una sensación de calma, 
mientras que las líneas diagonales pueden crear una sensación de movimiento. Para aplicar el trazado, puedes usar 
un lápiz, bolígrafo o cualquier otra herramienta de dibujo que pueda hacer líneas finas. Puedes comenzar dibujando el 
contorno de tu sujeto y luego rellenar las áreas con diferentes valores usando líneas de trazado.



Sombreado cruzado: El sombreado cruzado es una técnica en la que se dibujan dos o más conjuntos de líneas de
sombreado que se cruzan entre sí en ángulos diferentes. Esto crea una gama de valores y una textura más oscuras y
ricas. Puedes utilizar el sombreado cruzado para crear sombras, contraste y profundidad en tus dibujos. Para aplicar el
sombreado cruzado, puedes utilizar las mismas herramientas que para el sombreado, pero tienes que añadir más
capas de líneas sobre la capa base. Puedes variar el ángulo y la densidad de las líneas para crear distintos efectos.



Estipulado: Es una técnica en la que dibujas pequeños puntos para crear un rango de valores y textura en tu
dibujo. Cuanto más cerca estén los puntos, más oscuro será el valor. El tamaño y la forma de los puntos también
pueden crear diferentes efectos. Por ejemplo, puntos más grandes pueden crear una textura más áspera, mientras
que puntos más pequeños pueden crear una textura más fina. Puedes usar el estipulado para crear detalles, patrones
y contraste en tu dibujo. Para aplicar el estipulado, puedes usar una herramienta que pueda hacer pequeñas marcas
en tu papel, como un bolígrafo, un lápiz o un pincel.



Renderizado: El renderizado es una técnica en la que dibujas detalles y texturas realistas en tu dibujo utilizando
diversos métodos y herramientas. El renderizado puede hacer que tu dibujo parezca más realista y convincente al
agregar información visual y complejidad. Puedes usar el renderizado para crear efectos como pelo, piel, escamas,
madera, metal, y más. Para aplicar el renderizado, necesitas observar cuidadosamente tu sujeto y notar las variaciones
sutiles en valor, color, forma y textura.



Capítulo 6: Cómo Dibujar de la Vida Real
Para dibujar de la vida real, necesitas tener algunas herramientas y materiales básicos, como lápices, bolígrafos, 
papel, gomas de borrar, sacapuntas, reglas, compases, transportadores, etc. También necesitas tener una buena 
fuente de luz y una posición cómoda. Puedes dibujar de la vida real en interiores o exteriores, utilizando fuentes de 
luz naturales o artificiales. También puedes usar fotografías o videos como referencias, pero trata de evitar copiarlas 
exactamente. En cambio, úsalas como guías para ayudarte a ver y entender las proporciones, perspectivas y relaciones 
de los elementos en tu sujeto.

Usa fotografías como referencia en el dibujo.

Dibujar con los ojos es una técnica que puede
ayudarte a mejorar tus habilidades de observación y
precisión. Implica mover los ojos a lo largo de los
contornos del sujeto que estás dibujando, mientras
mueves simultáneamente el lápiz sobre el papel.



Los artistas dibujan cosas de la vida real.

Dibujar a partir de referencias fotográficas.



Capítulo 7: Cómo Crear Composiciones Exitosas en tus Dibujos
Crear composiciones exitosas en tus dibujos es una habilidad que puede mejorar el impacto visual y el significado de
tus obras de arte. La composición es la disposición de elementos en tu dibujo, como línea, forma, color, valor,
textura, y más. Una buena composición puede crear armonía, equilibrio, contraste, movimiento y puntos focales en
tu dibujo. Una mala composición puede hacer que tu dibujo se vea desordenado, aburrido o confuso.

La composición es un aspecto importante del dibujo de animales, ya que determina cómo se guía el ojo del
espectador a través de la obra de arte. Una buena composición puede realzar el estado de ánimo, el mensaje y el
atractivo estético del dibujo, mientras que una mala puede hacer que parezca aburrido, confuso o desequilibrado.



Hay muchos principios y técnicas que pueden ayudarte a crear composiciones exitosas en tus dibujos. Aquí tienes
algunos de ellos:

• Usa una cuadrícula o la regla de los tercios para dividir tu dibujo en nueve partes iguales. Coloca los elementos más 
importantes a lo largo de las líneas o en las intersecciones de la cuadrícula. Esto puede crear una composición 
dinámica y equilibrada.

• Usa líneas guía para dirigir el ojo del espectador hacia el tema principal o punto focal de tu dibujo. Las líneas guía 
 pueden ser rectas, curvas, diagonales o zigzag. También pueden crear profundidad y perspectiva en tu dibujo.

• Usa diferentes valores para crear contraste e interés en tu dibujo. Los valores son la claridad u oscuridad de un 
color. Puedes usar trazos, trazos cruzados, difuminado o estipulado para crear diferentes valores. También puedes 
usar luz y sombra para crear volumen y forma en tu dibujo.



Capítulo 8: Explora Más Sobre el Dibujo con Grafito
El grafito viene en diferentes grados, que indican la dureza y suavidad del material. Los grados suelen estar marcados 
con una letra y un número en la herramienta de dibujo. La letra H significa duro, y cuanto más alto sea el número, más 
duro será el grafito. El grafito duro produce líneas más claras y afiladas, pero también puede rayar la superficie del 
papel. La letra B significa negro, y cuanto más alto sea el número, más suave y oscuro será el grafito. El grafito suave 
produce líneas más oscuras y suaves, pero también puede mancharse fácilmente. La letra F significa punta fina, y es un 
grado medio que puede mantener una punta afilada. La letra HB significa negro duro, y también es un grado medio 
que se utiliza comúnmente para fines generales.

Diversos tipos de grosor, composición y presión en el dibujo a lápiz

La escala de graduación del grafito es un sistema de clasificación que determina la dureza de los lápices según la
calidad y cantidad de grafito en el núcleo. La escala varía desde 9H (el más duro) hasta 9B (el más blando), siendo HB 
el punto medio. Cuanto mayor sea el número, más duro o más blando será el lápiz. Los lápices más duros producen 
líneas más claras y finas, mientras que los más blandos producen líneas más oscuras y gruesas. La escala de gradu-
ación del grafito es útil para artistas, ingenieros, arquitectos y otros profesionales que necesitan utilizar diferentes 
lápices para diferentes propósitos y efectos.

Practicar dibujar y convertirlo en un hábito diario
mejora las habilidades de dibujo.

Escala de Graduación del Grafito



Capítulo 9: Comenzando con los Pasteles Suaves

Elegir el papel adecuado para los pasteles suaves
Dado que los pasteles suaves son polvorientos y requieren una buena adherencia en la superficie, la elección del papel 
es fundamental. El papel ideal debe tener suficiente textura para mantener las capas de pastel, permitiendo al mismo 
tiempo el difuminado y la superposición. Los papeles más gruesos o aquellos específicamente diseñados para pasteles 
ofrecen mejor durabilidad y control.

Papel Texturizado para Pasteles
Diseñado para sujetar el pigmento de los pasteles y evitar el 
exceso de polvo.

Papel con Textura de Lija
Proporciona una excelente superficie para superponer 
múltiples colores sin que se difuminen excesivamente.

Papel para Acuarela
Se puede usar para trabajos de pasteles en técnica mixta, 
pero puede requerir un fijador.

Papel Velour
Una superficie suave, parecida al terciopelo, que crea efectos 
de difuminado suave.

Los pasteles suaves son un medio vibrante y versátil 
compuesto de pigmento puro unido con un mínimo 
aglutinante. Ofrecen colores intensos, se mezclan 
fácilmente y crean una textura suave y aterciopelada 
sobre el papel. Los artistas utilizan los pasteles suaves 
para crear obras expresivas, atmosféricas y ricamente 
capas. A diferencia de los pasteles al óleo, tienen una 
consistencia seca y polvorienta que los hace ideales 
para mezclar y superponer. 
 
Los pasteles suaves han sido los favoritos de los artistas 
durante siglos debido a su capacidad para producir 
colores ricos y luminosos. A diferencia de otros medios 
de dibujo, como el grafito o los lápices de colores, los 
pasteles suaves no requieren una presión excesiva 
para lograr colores intensos y vibrantes. Vienen en una 
amplia gama de colores y a menudo se venden en sets 
que contienen diferentes grados de dureza. Los pasteles 
más duros son útiles para detalles finos, mientras que 
los más suaves permiten una mezcla más suave y una 
cobertura más amplia.



Técnicas de Aplicación
Los pasteles suaves ofrecen una amplia variedad de métodos de aplicación, pero tres de las técnicas fundamentales 
son los trazos con la punta, los trazos de lado y la aplicación directa. Cada técnica cumple una función distinta y ayuda 
al artista a lograr diversas texturas, niveles de detalle y marcas expresivas. Entender cómo utilizar estos trazos de 
manera efectiva puede aumentar la profundidad y la calidad general de una obra realizada con pasteles.

Aplicación Directa – Colocación de Color Audaz y Expresiva
Cuando un artista utiliza los pasteles suaves mediante aplicación 
directa, aprovecha toda la viveza e intensidad del medio. Este enfoque 
consiste en sostener el pastel en su forma natural y trazar sobre el papel 
marcas expresivas sin difuminar. A diferencia de otras técnicas que 
priorizan transiciones suaves, la aplicación directa se emplea para crear 
declaraciones de color atrevidas, contrastes marcados y texturas visibles. 
 
El artista puede experimentar con distintos ángulos, presión y 
superposiciones para obtener efectos variados. Trazos directos 
acompañados de un giro o un leve chasquido de muñeca generan 
marcas enérgicas y pictóricas, mientras que superponer varios colores sin 
difuminarlos produce composiciones ricas y dinámicas. 
 
Este método es ideal para estilos que destacan el movimiento expresivo y 
el trazo espontáneo, como el impresionismo y el arte abstracto. También 
resulta eficaz para resaltar zonas de luz, definir puntos focales o reforzar 
la profundidad al superponer colores más brillantes sobre áreas oscuras. 
Aunque la aplicación directa exige un enfoque seguro, permite al artista 
explorar la cualidad cruda y táctil de los pasteles, haciendo que cada trazo 
sea un elemento definitorio de la obra final.

Trato de Lado – Difuminado Suave y Cobertura Amplia
El trazo de lado es una de las maneras más eficaces de cubrir grandes 
áreas con rapidez y mantener texturas suaves y atmosféricas. Esta técnica 
consiste en inclinar el pastel sobre su lado ancho y deslizarlo sobre el 
papel con movimientos amplios. La ventaja principal es que deposita 
una capa de pigmento uniforme y regular, perfecta para fondos, cielos, 
praderas o transiciones suaves en retratos. 
 
Al aplicar el trazo de lado, el artista puede regular la presión para 
controlar la densidad del pigmento: una presión ligera crea un efecto más 
delicado y translúcido, mientras que una presión mayor produce un color 
más intenso y opaco. Por su versatilidad, este trazo se emplea a menudo 
en la imprimación del dibujo o como capa base antes de difuminar. 
 
También resulta útil para generar sensación de movimiento y atmósfera, 
como en paisajes impresionistas donde los trazos anchos sugieren nubes 
que se desplazan, horizontes brumosos o colinas lejanas. La textura 
natural del papel para pastel puede realzar aún más la superficie, 
permitiendo que los colores aparezcan de manera viva y dinámica. 



Al dominar estas tres técnicas de aplicación fundamentales, los artistas pueden adquirir un control mucho mayor sobre 
sus obras en pastel, logrando tanto un realismo delicado como una expresividad audaz según sus objetivos artísticos. 
Cada método cumple una función única para aportar profundidad, textura y vitalidad a las composiciones realizadas 
con pasteles suaves.

Trazo con la Punta – Precisión y Trabajo de Detalle
El trazo con la punta es una de las técnicas más eficaces para lograr detalles 
finos, texturas delicadas y líneas precisas en obras con pasteles suaves. 
Consiste en utilizar el borde afilado o naturalmente estrecho del pastel para 
trazar marcas finas y controladas, lo que lo hace especialmente útil para 
representar elementos complejos como cabellos, pelaje, ramas delgadas, 
briznas de hierba, detalles arquitectónicos y rasgos faciales en retratos. Para 
aplicar este trazo de manera efectiva, el pastel debe sostenerse como un 
lápiz, permitiendo ejecutar tanto trazos cortos y nítidos para texturas finas 
como líneas largas y fluidas para contornos suaves. 
 
Dado que los pasteles suaves son gruesos por naturaleza y se desgastan con 
rapidez, afilar la punta con papel de lija o romper suavemente el stick en 
ángulo ayuda a mantener un filo fino. 
 
Una de las principales ventajas de este trazo es su capacidad para definir 
con claridad y dar estructura a la composición. Los artistas lo utilizan a 
menudo para delinear formas, reforzar sombras y añadir detalles intrincados 
que requieren un alto nivel de precisión. Por ejemplo, en un retrato, la 
punta puede usarse para enfatizar cejas, pestañas o mechones de cabello 
individuales, aportando realismo y profundidad al sujeto. En dibujos de 
paisaje, resulta ideal para representar árboles lejanos, briznas finas de 
hierba o texturas rocosas que necesitan un contraste nítido y sutil frente a 
áreas suavemente difuminadas. 
 
La presión también puede variarse: un toque ligero produce líneas 
tenues y delicadas, mientras que una aplicación más firme genera trazos 
pronunciados y oscuros, lo que permite un control mayor sobre la sombreado 
y el contraste.



Técnicas de Difuminado
El difuminado es una de las técnicas más esenciales en el arte con pasteles suaves, ya que permite crear transiciones 
suaves, profundidad y variaciones cromáticas sutiles. A diferencia de medios como los lápices de colores o los 
rotuladores, los pasteles son naturalmente blandos y polvorientos, lo que los hace ideales para un difuminado sin 
uniones visibles. Mediante la superposición y la manipulación del pigmento, los artistas pueden lograr una amplia 
gama de efectos: desde gradaciones atmosféricas y suaves hasta texturas realistas y tonos de piel delicados. 
A continuación se presentan las técnicas de difuminado más efectivas y sus mejores aplicaciones.

Difuminado con los Dedos – Transiciones Suaves e Intuitivas

Una de las técnicas de difuminado más comunes es la que se realiza con 
los dedos, que consiste en emborronar las capas de pastel directamente 
con la yema. Este método ofrece un control preciso sobre la suavidad de 
las transiciones, permitiendo fusionar gradualmente colores y valores 
tonales. Es especialmente útil en retratos para alisar tonos de piel, 
suavizar sombras o crear un fondo difuso y atmosférico. 
 
No obstante, el uso excesivo de los dedos puede retirar demasiado 
pigmento y depositar aceite no deseado sobre el papel, lo que afecta la 
textura y la viveza de los colores. Para evitarlo, algunos artistas utilizan el 
meñique para los detalles más finos y mantienen un toque ligero para no 
saturar la superficie.



Lápiz de Papel – Precisión y Acabado

Para un difuminado más preciso y controlado, los artistas recurren 
al lápiz de papel (o tortillón). Esta herramienta permite sombrear 
suavemente y mezclar detalles finos sin riesgo de emborronar en exceso 
ni perder textura. 
 
El lápiz de papel resulta especialmente eficaz en áreas pequeñas 
e intrincadas, como ojos, labios y sombras en retratos, o texturas 
delicadas en dibujos arquitectónicos. Ayuda a perfilar los bordes del 
pastel sin suavizar por completo las líneas definidas, lo que lo hace útil 
para técnicas de sombreado controlado, como transiciones tonales 
graduales, pliegues de tela y detalles precisos de cabello o pelaje. 
 
Para utilizarlo de manera eficaz, el artista debe girar el lápiz mientras 
difumina, evitando la acumulación de polvo de pastel que podría crear 
una textura irregular. Además, se puede limpiar y afilar con papel de lija 
para mantener su precisión.

Difuminado con Goma Maleable – Realce y Ajuste de Luces

El difuminado con goma maleable es una técnica suave pero eficaz 
para perfeccionar obras en pastel, levantando pigmento de forma sutil 
sin borrarlo por completo. A diferencia de las gomas tradicionales, 
la goma maleable es flexible y moldeable, lo que permite un control 
preciso sobre las luces, las transiciones suaves y los ajustes de textura. 
 
Para difuminar con una goma maleable, el artista puede presionarla, 
rodarla o dar ligeros toques sobre las capas de pastel para suavizar la 
intensidad del color, crear transiciones graduales y refinar detalles. Un 
borde ancho y aplanado resulta útil para áreas grandes, mientras que 
una punta afilada puede levantar pequeños reflejos, como destellos en 
los ojos o en el agua. Los toques ligeros son ideales para crear efectos 
suaves y luminosos en nubes o neblina. 
 
Esta técnica es especialmente útil para atenuar zonas excesivamente 
saturadas, añadir luces suaves o devolver equilibrio a la composición. 
Como la goma maleable no produce residuos, mantiene la obra limpia 
a la vez que permite ajustes controlados. Estirar y doblar la goma con 
regularidad ayuda a conservar una superficie fresca para difuminar con 
precisión.

Al dominar distintos métodos de difuminado, los artistas pueden controlar la suavidad, la profundidad y el contraste 
en sus obras al pastel, logrando composiciones más expresivas y refinadas. La clave está en saber cuándo difuminar 
y cuándo conservar los detalles definidos, equilibrando transiciones suaves con marcas audaces y texturadas para 
potenciar el impacto visual de la obra.



Capítulo 10: Explorando los Lápices de Colores Tierra: Tonos 
Naturales en el Arte

Los lápices de colores tierra ofrecen una paleta natural y cálida ideal para capturar la belleza de paisajes, retratos y 
superficies texturizadas. Con ricos tonos marrones, ocres cálidos y suaves cremas, estos colores crean profundidad y 
realismo al imitar los sutiles matices que se encuentran en la naturaleza. A diferencia de los colores vibrantes, los tonos 
tierra dependen de una cuidadosa superposición, mezcla y sombreado para lograr transiciones suaves y texturas 
orgánicas. 
 
Dominar estos lápices implica construir gradualmente el color, realzar el contraste mediante el sombreado y utilizar 
técnicas de mezcla para crear suavidad o textura. También combinan bien con carbón y pasteles suaves, agregando 
profundidad y variedad a las obras de arte en técnica mixta. 
 
Este capítulo explora las técnicas clave que ayudarán a los artistas a utilizar completamente los lápices de colores 
tierra, permitiéndoles crear dibujos expresivos y naturales con calidez y dimensión.

Aprender Técnicas Esenciales
Dominar las técnicas esenciales es clave para desbloquear todo 
el potencial de los lápices de color tierra. Estos tonos cálidos 
y naturales requieren una cuidadosa superposición de capas, 
difuminado, sombreado y manipulación de la luz para crear 
profundidad, textura y realismo. A diferencia de los colores 
vibrantes, los tonos tierra trabajan de manera sutil, permitiendo 
transiciones suaves y detalles orgánicos y ricos en paisajes, 
retratos y superficies texturizadas. 
 
El uso de capas es fundamental, construyendo gradualmente 
el color para realzar la profundidad sin sobrecargar la 
composición. El difuminado suaviza los bordes y crea 
transiciones sin fisuras, mientras que el sombreado añade 
dimensión, ayudando a replicar texturas como el pelaje, la 
corteza o la piedra. Comprender la luz y la sombra realza 
aún más el contraste, haciendo que los objetos parezcan 
tridimensionales y realistas. 
 
Con la práctica, estas técnicas permiten a los artistas 
aprovechar al máximo las cualidades expresivas de los lápices 
de color tierra, creando obras de arte que se sienten naturales, 
cálidas y llenas de vida. Aprender técnicas esenciales puede ayudar a 

lograr un resultado más realista. 
 
 



Superposición y Mezcla: Construcción de Profundidad y 
Transiciones Suaves
La superposición y la mezcla son técnicas esenciales para crear profundidad, 
dimensión y transiciones suaves al trabajar con lápices de colores tierra. En 
lugar de aplicar una sola capa gruesa de pigmento, la superposición consiste 
en ir construyendo gradualmente varias capas delgadas de color. Este 
enfoque da como resultado un aspecto más natural y refinado, realzando la 
riqueza y la textura del dibujo. La mezcla suaviza las transiciones entre los 
colores, eliminando líneas duras y asegurando que el realismo de la obra se 
mantenga intacto. Juntas, la superposición y la mezcla permiten a los artistas 
crear texturas realistas, gradientes ricos y sombreado continuo, haciendo que 
elementos como madera, roca, piel o cabello parezcan más realistas.

Comienza con una capa base ligera. 
Usa trazos suaves y paralelos con un 
lápiz de color marrón claro o marrón 
medio para crear una base inicial. 
Mantén la presión baja para permitir 
más capas posteriores.

Aumenta gradualmente la presión. 
En las áreas más oscuras, aplica 
más capas y mayor presión, siempre 
utilizando el enfoque de hachurado. 
Esta técnica ayuda a crear sombras 
profundas sin aplanar la textura.

Superposición con Trazo 
de Rayado
La superposición con trazos 
de rayado es una técnica 
utilizada para aumentar la 
profundidad del color y la 
textura, manteniendo una 
sensación de estructura y 
dirección. En lugar de aplicar 
capas sólidas y uniformes, los 
trazos de rayado consisten 
en dibujar líneas cortas y 
paralelas que se superponen 
gradualmente para crear 
sombreado y variación tonal. 
Este método es particularmente 
eficaz para lograr un aspecto 
natural y texturizado, siendo 
útil para simular vetas de 
madera, pliegues de tela, pelaje 
o superficies rugosas como la 
corteza de los árboles y el suelo.

Añade profundidad superponiendo 
los trazos. A medida que vayas con-
struyendo las capas, varía el ángulo 
y la dirección de tus hachurados para 
suavizar las transiciones y evitar un 
aspecto mecánico.

Mezcla de forma selectiva. Para 
transiciones más suaves, mezcla lig-
eramente algunas áreas hachuradas 
con un difumino sin color o un lápiz 
de color más claro (como crema o 
blanco), mientras dejas otras áreas 
nítidas.

¿Qué es el Rayado?
El rayado utiliza líneas 
estrechamente espaciadas para 
crear sombreado, profundidad 
y textura. Al superponer trazos 
en diferentes direcciones 
(rayado cruzado), se generan 
sombras y dimensión, lo que 
hace que los dibujos sean más 
realistas.



Sombras y Textura – Creando Efectos Realistas con Tonos Terrosos

Las sombras y la textura son fundamentales para crear profundidad, forma y realismo táctil en cualquier dibujo. 
Estas técnicas ayudan a transformar un simple boceto en algo visualmente rico y creíble. Al trabajar con lápices de 
colores tierra—especialmente tonos como marrón claro, siena y umbra oscura—tienes la paleta perfecta para capturar 
las sombras sutiles y las superficies orgánicas que se encuentran en la naturaleza. Ya sea que estés representando 
piel suave, corteza rugosa o la complejidad estratificada del pelaje, sombrear y texturizar con tonos tierra puede dar 
vida a tus sujetos con calidez y matices. Comprender cómo aplicar la presión del lápiz, variar las trazas y construir 
gradualmente los valores te permitirá imitar el juego natural de la luz y los detalles de la superficie con más control e 
intención.

Sombreado Suave

El sombreado suave es ideal para crear transiciones graduales entre luces y sombras, lo que lo convierte en una técnica 
muy útil para dibujar piel, tela o cielos nublados. Usando un marrón claro como base, aplica presión uniforme en una 
sola dirección con trazos superpuestos para evitar rayas. Ve construyendo gradualmente capas con marrón y marrón 
oscuro, ajustando la presión para controlar el valor. Este método es excelente para formar curvas suaves y efectos 
sutiles de luz. Para los puntos más iluminados, deja algunas áreas sin tocar o mezcla suavemente con blanco para 
levantar el tono y crear un efecto brillante. La clave es la paciencia: el sombreado suave lleva tiempo, pero le da a tu 
dibujo un aspecto pulido y realista.

Se utiliza para superficies suaves como la piel y la tela, aplicando capas ligeras y mezclando 
suavemente.

Pelo y hierba: trazos cortos y direccionales siguiendo el flujo natural del sujeto.

Rayado

El rayado consiste en dibujar líneas paralelas para crear valores tonales y texturas. Al ajustar el espacio y la presión de 
tus trazos, puedes simular luz, sombra y dirección. Esta técnica es especialmente útil para ilustrar el pelaje y la hierba, 
donde el flujo y el ritmo de las líneas reflejan los patrones naturales del cabello o el follaje. Comienza con líneas de 
color marrón claro, espaciadas de forma amplia para las áreas más claras. Añade marrón para los tonos medios, 
luego introduce marrón oscuro con trazos más apretados y definidos para construir profundidad y sombra. Usa trazos 
cortos y curvados para el pelaje y trazos más largos y ligeramente variados para la hierba. Para suavizar el efecto, 
mezcla ligeramente sobre el rayado con blanco o marrón claro, atenuando las líneas mientras se preserva la textura y 
los detalles.



Rayado Cruzado

El rayado cruzado amplía el concepto básico de rayado al superponer líneas en direcciones opuestas, generalmente 
en ángulos de 45° o 90°, para lograr un sombreado más profundo y texturas más complejas. Comienza con una base 
de trazos en marrón claro, luego superpone marrón y marrón oscuro en diagonal para crear densidad y sombra. 
Esta técnica produce un efecto entrelazado de tono, lo que la hace ideal para superficies rugosas como la corteza 
de los árboles, la piedra o incluso el pelaje denso. Los trazos superpuestos sugieren irregularidad natural y le dan al 
dibujo una sensación táctil y terrenal. Suavizar áreas seleccionadas con un lápiz blanco puede levantar los puntos de 
luz mientras se preserva la textura estructural. El rayado cruzado añade movimiento, textura y peso, lo que lo hace 
perfecto para enraizar escenas naturales con un sentido de textura y realismo.

La corteza de los árboles se puede lograr mediante el rayado cruzado y realizando marcas 
irregulares para replicar texturas rugosas y desiguales.

Punteado

El punteado implica el uso de pequeños puntos deliberados para crear valor, sombreado y textura. Con los tonos tierra, 
comienza colocando puntos de color marrón claro, espaciados de manera suelta, en las áreas de luz. Para profundizar 
las sombras, aumenta gradualmente la densidad de los puntos y agrega marrón y marrón oscuro, centrándote en 
las áreas que necesitan peso o contorno. Este método es especialmente eficaz para imitar superficies rugosas o 
granuladas como el suelo, la piedra, la corteza de los árboles o la piel envejecida. La acumulación de puntos ofrece 
una apariencia única y táctil que se siente orgánica y cruda. Aunque es una técnica que requiere tiempo, el punteado 
permite un control preciso sobre el tono y la textura. Para transiciones más suaves o sutiles resaltados, superponer 
ligeramente un lápiz blanco sobre las áreas punteadas puede reducir el contraste fuerte y crear un efecto más 
dimensional. Es una técnica paciente, pero que agrega profundidad y carácter a los sujetos naturales. 

El punteado (pequeños puntos) se utiliza para transmitir una superficie áspera y granulada, 
como la roca y el suelo.

El sombreado y la textura son técnicas esenciales que elevan tu obra de arte de simples bocetos a piezas dinámicas y 
realistas. Los lápices de colores tierra ofrecen una paleta rica y versátil que te permite experimentar con transiciones 
sutiles y texturas intrincadas. A través de una cuidadosa superposición y mezcla, puedes crear profundidad, volumen 
y realismo, transformando superficies planas en obras de arte que se sienten táctiles y vibrantes. Ya sea que estés 
capturando la suavidad de un paisaje, la rugosidad de la piedra o los delicados pliegues de la tela, dominar estas 
técnicas transformará la forma en que abordas el dibujo. Con paciencia y práctica, descubrirás cómo dar vida a tus 
creaciones con los tonos naturales y terrenales de tus lápices de colores, permitiendo que tu arte cuente una historia 
más detallada y cautivadora.



Comprender la luz y la sombra con lápices de colores tierra

Dominar la luz y la sombra es una habilidad crucial para cualquier artista, especialmente cuando se trabaja con 
lápices de colores. Estos elementos ayudan a crear profundidad, forma y realismo en tu obra de arte. Con los lápices 
de colores tierra, tienes una gama de tonos cálidos y naturales que pueden replicar los sutiles cambios entre la luz y la 
oscuridad que se encuentran en el mundo real. Aquí exploraremos cómo utilizar el sombreado, la luz y la sombra de 
manera efectiva para agregar dimensión y atmósfera a tus dibujos.

Il Ruolo della Luce nel Tuo Disegno

La luce definisce il modo in cui percepiamo gli oggetti nello 
spazio. Crea contrasto, evidenzia le texture e rivela la forma 
del soggetto. Quando lavori con le matite colorate terre, è 
essenziale capire da dove proviene la fonte di luce. Questo 
guiderà come applicare luce e ombra nel tuo disegno.
 
Identifica la Fonte di Luce: 
Inizia determinando da dove proviene la luce nella scena. È 
dall’alto, di lato o davanti all’oggetto? La direzione della luce 
influenzerà dove collocare i riflessi e le ombre. 
 
Ad esempio, se la luce proviene dall’angolo in alto a sinistra, 
la parte superiore sinistra dell’oggetto avrà toni più chiari, 
mentre la parte inferiore destra presenterà ombre più 
profonde.
 
Aree di Luce: 
Usa tonalità più chiare dei tuoi toni terrosi per applicare 
delicatamente i punti luce sulle aree esposte alla luce. 
Queste aree dovrebbero essere le meno saturate e apparire 
quasi non toccate dal colore. 
 
Applica queste tonalità delicatamente per mantenere la 
naturale texture e la morbidezza che derivano dall’uso delle 
matite colorate terre.

Creare Atmosfera con Luce e Ombra

L’interazione tra luce e ombra è uno degli strumenti più 
potenti per creare l’atmosfera nel tuo disegno. Contrasti 
forti tra chiaro e scuro possono evocare dramma e 
intensità, mentre transizioni più morbide e graduali creano 
un’atmosfera pacifica o serena.

Luce Drammatica: Un forte contrasto tra luce e ombra può 
creare una sensazione di tensione o mistero. Pensa a una 
singola fonte di luce che proietta ombre lunghe e dure.
 
Luce Morbida: Una luce più diffusa crea un effetto calmante. 
Questo è spesso visibile nella luce naturale del giorno, dove 
le ombre sono più morbide e le transizioni più fluide.

Resaltado

Tonos medios

Sombra

Dominar la luz y la sombra con lápices de 
colores tierra te permite crear obras de arte 
impresionantes y realistas que no solo reflejan la 
realidad, sino que también transmiten emoción 
y atmósfera. Cuanto más experimentes con la 
interacción de la luz en tus sujetos, más control 
tendrás sobre tus composiciones. Con paciencia 
y práctica, tu habilidad para crear profundidad y 
forma evolucionará, transformando tus bocetos a 
lápiz en poderosas historias visuales.



Capítulo 11: Dibujo Básico de Figuras
El dibujo de figuras es el arte de esbozar la figura humana, a menudo realizado en vivo con un modelo desnudo que 
está de pie o sentado en una pose que enfatiza la figura. Este proceso ayuda al artista a capturar la esencia de la 
musculatura, textura y posturas del cuerpo humano. Es una práctica con énfasis en aprender la forma y el movimiento 
de la forma humana.

Paso 1: Dibuja el gesto de la figura. Este es un boceto rápido y suelto que captura la pose, el movimiento y el
equilibrio de la figura. Puedes usar una sola línea o un muñeco palito para representar el gesto.

El dibujo de figuras es muy importante para los artistas 
que desean dibujar personas y personajes. Incluso si 
deseas dibujar en un estilo más caricaturesco o directo, 
sigue siendo esencial entender bien la anatomía humana. 
El dibujo de figuras puede ayudarte a mejorar tus habili-
dades de observación, precisión, proporción, perspectiva 
y sombreado.



Paso 2: Dibuja las formas principales de la figura. Aquí es donde simplificas la figura en formas geométricas básicas, 
como círculos, óvalos, cuadrados y triángulos. Puedes usar estas formas para definir la cabeza, el torso, las extremi-
dades y otras partes de la figura.

Dibujo de contorno de anatomía humana Perfil de anatomía femenina



Paso 3: Dibuja el contorno de la figura. Aquí es donde refinamos las formas y añadimos más detalles a la figura.
Puedes usar líneas curvas y rectas para seguir el contorno de la figura y mostrar los músculos, huesos, articulaciones y
otras características.



Paso 4: Dibuja las sombras en la figura. Este es el momento en que añades valor y contraste a la figura utilizando
diferentes técnicas, como trazos, trazos cruzados, difuminado o estipulado. Puedes usar sombreado para crear
profundidad, volumen y textura en la figura.



Capítulo 12: Conclusión
Dominar el arte del dibujo no sucede de la noche a la mañana. Es un proceso de aprendizaje constante, práctica y
refinamiento. Este capítulo te guiará a través de algunos consejos útiles, trucos, rutinas de práctica, y lo que se debe y
no se debe hacer, que pueden mejorar tus habilidades con el tiempo.

Rutinas de Práctica Rápidas y Efectivas

Consejo #1: Dibuja Todos los Días
La práctica regular es clave para mejorar tus habilidades de dibujo. Dedica al menos 15-30 minutos todos los días para
dibujar, ya sea que te centres en dominar una característica específica o dibujar libremente una cara de una revista o 
foto.

Consejo #2: Ejercicios de Dibujo Rápido
Haz bocetos de 1 minuto. Esto te ayudará a concentrarte en la estructura general sin perderte en los detalles. Verás
que tu memoria visual mejora y tu capacidad para capturar la esencia de las caras se acelera.

Consejo #3: Replica las Obras de los Maestros
Elige una pieza de un artista reconocido cuyo estilo admires e intenta replicarla. Esta técnica puede proporcionarte
ideas sobre sus técnicas, uso de sombreado, líneas y ayuda a mejorar tu estilo.

Consejo #4: Asiste a Sesiones de Dibujo de Figuras
Estas sesiones te permiten dibujar a partir de modelos de la vida real, lo que ayuda a mejorar tu comprensión de la
proporción, iluminación y perspectiva.

Qué hacer y qué no hacer

Hacer:

•    Practica con regularidad.
•    Utiliza materiales de calidad (como nuestro cuaderno de bocetos de 200 g/m2), que harán que tu trabajo sea
       visualmente más agradable y mucho más fácil.
•    Sé paciente contigo mismo.
•    Calienta antes de una sesión de dibujo con algunas líneas y formas sueltas y a mano alzada.
•    Dibuja desde todos los ángulos y puntos de vista.

No lo hagas:

• No ignores la importancia de las proporciones.
• No ignores los conceptos básicos. Asegúrate de que tus fundamentos de 

dibujo son sólidos.
• No compares tus progresos con los de los demás.
• No ignores los detalles: a menudo añaden carácter y profundidad a tus 

dibujos.
• No temas cometer errores: forma parte del proceso de aprendizaje.


