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PRESENTACIÓN

A pintar y a dibujar se aprende

Existe la idea extendida de que para dibujar o pintar con cierta habilidad, destreza, gracia y soltura es necesario poseer algunas cualidades innatas, por ejemplo, determinada fijación genética que convierte a una persona en artista nada más nacer. Si bien es cierto que puede existir en el individuo una predisposición hereditaria, una sensibilidad artística, el oficio de pintor se aprende, y está al alcance de cualquier persona interesada en aprenderlo, pues depende en gran medida de aprender a observar, conocer bien la técnica e interpretar, es decir, modificar la escena que pintamos según nuestra conveniencia para confluir en un estilo personal.

En este Curso práctico de dibujo y pintura, de carácter eminentemente práctico, el principiante en la pintura encontrará explicado de forma ordenada todo lo que debe saber para familiarizarse con el dibujo y la pintura. Para el artista aficionado, que goza de cierto bagaje artístico, este volumen didáctico se convierte en un glosario de técnicas, con nuevos consejos y soluciones plásticas que multiplicarán sus recursos y le ofrecerán un nuevo abanico de posibilidades que le permitirán mejorar la calidad de sus obras.

Esta obra muestra de forma pormenorizada todos los materiales y sus distintas técnicas de aplicación, pues abarca la mayoría de procedimientos modernos más interesantes y significativos sin olvidar las técnicas tradicionales. La aparente dificultad de dibujar o pintar, que tanto respeto impone a los principiantes, se solventa con claras y breves explicaciones que permiten utilizar correctamente los materiales, así como con abundantes ejemplos y trucos básicos que están estrechamente relacionados con los ejercicios prácticos, de manera que es posible ver y entender la aplicación inmediata de cada proceso, sus características, sus efectos y su potencial creativo.

En este curso se ponen en práctica todos los aspectos relevantes de cómo dibujar y pintar, de la mano de artistas profesionales que aplican sus conocimientos y su experiencia en cada detallada demostración pictórica. El resultado es una obra verdaderamente útil y alentadora para la práctica del dibujo y la pintura.
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“Las reglas para una sola obra se forman durante el trabajo y a través de la personalidad del creador, la manera de su técnica y el fin que se propone…”
Emil Nolde
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El dibujo

Fundamentos y síntesis

[image: ]

El dibujo constituye la estructura elemental de todo. Por eso, para iniciarse en cualquier disciplina artística, es imprescindible conocer de modo elemental los materiales más esenciales y las técnicas básicas de trazado y sombreado.

El conocimiento del encajado y del esbozo sirve de puntal a muchas otras formas de arte. Para numerosos artistas la primera fase de creación de cualquier obra, aunque las gruesas capas de pintura acaben borrando su rastro, consiste en trazar un dibujo preparatorio, a fin de abocetar levemente la composición antes de empezar a pintar.

Así pues, en el primer apartado de este libro proponemos una selección básica de medios de dibujo y técnicas que reúnen todo lo necesario para iniciarse en el dibujo, desde el manejo de los materiales hasta las técnicas más esenciales. Hay que probarlo todo hasta descubrir aquello que nos permite expresar mejor nuestra visión artística.
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IMPORTANCIA DE LOS MATERIALES

La práctica del dibujo se remonta a tiempos prehistóricos, cuando el ser humano utilizaba cualquier trozo de carbón o pigmento que tenía a su alcance para manchar las ásperas y rugosas paredes de una cueva. Por fortuna, con el transcurso de los siglos se han mejorado los medios, el soporte y, además, se han inventado otros nuevos que permiten dar al dibujo una gran variedad gráfica y diversidad de estilos e interpretaciones distintas. La elección del material reviste gran importancia, pues de éste depende el resultado de una obra, que puede consistir en un dibujo realizado con líneas suaves, delicadas y apenas perceptibles o en uno de trazado intenso, enérgico e impulsivo.



[image: ]

[image: ] Honoré Daumier (1808-1879), Durante el entreacto. Un dibujo espontáneo, gestual, logrado mediante la combinación de trazos nerviosos y superpuestos.


COMPATIBILIDAD ENTRE LOS MEDIOS

Si mezclamos de manera aleatoria los trazos que se desprenden de distintos medios de dibujo, comprobaremos que no todos combinan bien entre sí. El grafito, debido a su consistencia grasa, no conviene mezclarlo con el carbón, las cretas o los pasteles secos, que sí se mezclan bien entre sí. Sólo puede combinarse con los lápices de colores, los rotuladores, la tinta y las aguadas. Los pasteles grasos se apelmazan y provocan grumos cuando se mezclan con los pasteles secos, y rechazan cualquier intervención de aguadas. Lo ideal es descubrir por uno mismo la simpatía o el rechazo que existe entre los distintos materiales.
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Un simple trazo

Por lo general, el dibujo tiene su principio básico en el trazo que produce una mina o barra sólida de pigmento cuando entra en contacto con la superficie del papel. Al friccionar con éste, la barra o mina desprende unas partículas de pigmento que se quedan total o parcialmente adheridas. Cada útil de dibujo, según su fabricación, genera un trazo diferente y se comporta de un modo distinto. Antes de emprender cualquier dibujo, deberíamos concentrarnos en dominar los elementos básicos, empezando por realizar simples trazos sobre un papel para comprobar la dureza y las gradaciones de cada material, así como la facilidad de difuminado.

[image: ]

[image: ] El trazo es la base de cualquier dibujo. La línea construye las formas, describiendo su perfil exterior y las particularidades texturales y sombras del objeto.

Primero debemos entrar en contacto con los materiales de dibujo, conocer las particularidades de cada medio, realizar garabatos y manchas sobre un papel para averiguar las posibilidades de éste. Tras conocer sus prestaciones podemos empezar a dibujar.

El lápiz de grafito

El lápiz es la herramienta más elemental para dibujar. Está formado por una mina de grafito natural pulverizado y arcilla horneados a una temperatura específica e insertada después en una varilla de madera. Uno de sus mayores atractivos es que permite combinar con facilidad en un mismo dibujo la línea y el tono y puede borrarse con una goma de borrar. Es posible variar el matiz de la línea si controlamos la presión que ejercemos sobre el papel. Si la mina presenta una punta redondeada y efectuamos una presión suave, la línea resultante es débil y de un gris claro; por el contrario, si la punta está afilada y la presión es mayor, la línea que describe es oscura y bien marcada. Si bien para trazar líneas suele trabajarse con la punta del lápiz, para sombrear es más adecuado ladear la punta a fin de evitar que las líneas sean demasiado evidentes. Se trabajan primero los tonos claros y se va oscureciendo progresivamente con nuevos grisados que se superponen a los anteriores. El grafito también se sirve en forma de minas cilíndricas y barras cuadrangulares, muy útiles para dibujos de mayor tamaño.
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[image: ] Al inclinar la punta del lápiz de grafito conseguimos un trazo más amplio y suave, muy adecuado para sombrear.
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[image: ] La línea es la base del lápiz de grafito, podemos conseguir gradaciones y grosores distintos con sólo variar la presión ejercida sobre el papel o la inclinación de la punta.
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[image: ] El grafito se presenta en forma de lápices, de minas circulares recubiertas con una capa de plástico o insertadas en lápices portaminas. Cada variedad ofrece durezas distintas que se indican con la numeración pertinente.

[image: ]

[image: ] Las barras de grafito son las preferidas por muchos artistas para realizar amplios sombreados, sobre todo para los dibujos de gran tamaño.

Lápices duros y lápices blandos

Los diferentes grados de dureza de los lápices de grafito determinan la calidad del trazo. Los lápices duros tienen una punta seca y afilada y proporcionan un trazo de color grisáceo. Se los distingue con la letra H (del inglés hard, que significa “duro”). Son útiles para dibujos de gran precisión, como el dibujo lineal; las minas duras conservan el trazo fino y no manchan el papel, proporcionando resultados muy limpios y acabados.

Los lápices blandos tienen una mina aceitosa, su punta se gasta con mayor facilidad y el trazo es más negruzco. Se identifican con la letra B (del inglés bold, “blando”). En el dibujo artístico, las minas blandas proporcionan mayor expresividad y flexibilidad al trabajo del artista.

[image: ]

[image: ] A medida que avanza el dibujo, deberemos superponer trazos cada vez más intensos a los anteriores para oscurecer las sombras y extender los medios tonos o grises intermedios. Las zonas de luz se dejan del blanco del papel.

[image: ]

[image: ] Una mina de grafito del número 6B, bien afilada, permite un trazo de gran calidad. Dado que se trata de una mina blanda, inclinaremos la punta para que los primeros trazos sean suaves.

El carboncillo y sus derivados

El carboncillo consiste en una rama carbonizada que proporciona un trazo negro y de consistencia volátil. Es un material muy requerido por los principiantes, dada su facilidad para efectuar correcciones en el dibujo con sólo acariciar suavemente los trazos con un trapo para eliminar parte del pigmento. Su gran ductilidad resulta muy útil para realizar bocetos y estudios preparatorios. Su poder de tinción permite combinar en el dibujo los trazos, líneas con manchas y estudios detallados de claroscuro. La facilidad con que puede difuminarse el pigmento adherido en la superficie del papel permite obtener ricos matices y gradaciones de calidad casi pictórica.

[image: ]

[image: ] El carboncillo ofrece amplias posibilidades gráficas, desde trazos lineales firmes e intensos hasta sombreados y gradaciones tonales de gran calidad.
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[image: ] El sombreado con carboncillo proporciona unos grises suaves y aterciopelados que pierden intensidad apenas los acariciamos con un trapo de algodón.

[image: ]

[image: ] El carboncillo es muy volátil y se desprende con facilidad al frotar con los dedos.


LOS BORRADOS

Un dibujo hecho a carboncillo no se puede borrar con las gomas convencionales. Para corregir los posibles errores utilizaremos un trapo blanco de algodón o gomas moldeables. Estas últimas sirven, además, para sacar brillos de luz.
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Las barras y su uso

El carboncillo se fabrica en bastones de 13 a 15 cm de largo por un diámetro que oscila entre 5 mm y 1,5 cm. Algunas marcas ofrecen tres gradaciones: blando, medio y duro. Variando la presión e inclinación de la barra se consigue una gran gama de grises, desde un intenso negro aterciopelado hasta el gris más sutil. Frotando la barra horizontal sobre el papel se obtienen superficies de mancha con textura cuya intensidad se puede variar y suavizar mediante el difuminado.

[image: ]

[image: ] La gama de carboncillos es amplia, incluye desde las ramas carbonizadas hasta las barras y lápices de carbón prensado que proporcionan negros más intensos.

[image: ]

[image: ] Con las barras de carbón prensado los negros se tornan más profundos y el efecto de volumen aparece más realzado.

Lápices y barras de carbón prensado

El lápiz y la barra de carbón prensado, conocido también como carbón compuesto, son derivados del carboncillo. El carbón prensado está constituido por una mina de carbón vegetal pulverizado aglutinado con una cola que le procura solidez. Proporciona un trazo negro más intenso que el del carboncillo y menos volátil; esto significa que se fija más en el papel y que cuesta más de borrar y difuminar.

El carboncillo y el carbón prensado suelen combinarse en un mismo dibujo para conseguir mayor profundidad de tonos.

Sanguina y cretas

La sanguina es una barra de pigmento de un tono rojizo muy característico debido a su contenido en un óxido de hierro llamado hematite. Sus cualidades esenciales son la calidez y el poder ilusionista en el acabado de las carnaciones; ello la convierte en una técnica ideal para el estudio del retrato y el desnudo. Las barras de sanguina tienen distintas tonalidades, incluidas en una gama que abarca desde el rojo anaranjado hasta el rojo pardovioláceo.

No siempre es necesario dibujar con tonos grises, las cretas y la sanguina añaden una nota de color al dibujo que le da mayor calidez y naturalidad.

[image: ]

[image: ] Charles Le Brun (1619-1690), Mujer desnuda sentada. La sanguina proporciona una gran suavidad y menor contraste que el carbón en el tratamiento de las carnaciones.

[image: ]

[image: ] Las cretas, que presentan un trazo más intenso que el carbón, ofrecen una nota de color que proporciona calidez a los dibujos.


DIBUJO A TRES COLORES

Esta técnica permite crear una imagen a todo color con sólo tres colores: la sanguina, la creta blanca y la negra. Combinando el color de las barras o los lápices con el papel obtendremos diferentes sensaciones de luminosidad.
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Las cretas

Producen un efecto similar al carbón, pero su mayor dureza permite trazar con gran precisión y obtener colores más profundos. Hoy en día, se sirven en una amplia gama de colores; no obstante, las preferencias del artista profesional reducen su uso a apenas tres o cuatro colores: negro, marrón sepia, ocre y blanco. A estos colores falta añadirles la sanguina, que se considera también una creta, aunque de características especiales. Con las cretas es más fácil obtener líneas muy precisas y mayor variedad tonal que con el carboncillo; los contrastes que proporcionan también son mayores, por lo que resultan algo más difíciles de corregir.

[image: ]

[image: ] La selección básica de cretas debe reunir una creta negra, otra blanca y diversas cretas de colores pardos.

[image: ]

[image: ] La sanguina y las cretas rinden sus mejores resultados cuando trabajamos sobre papel de color.

El pastel, la frontera del dibujo

Los pasteles son el resultado de la mezcla de pigmentos en polvo, yeso y cola. Su nombre deriva de la palabra “pasta”, la masa que se obtiene al mezclar los componentes para darle la forma de una barra. En un principio, los pasteles empezaron a utilizarse como una forma seca y rápida de aplicar color al dibujo sin necesidad de pinceles, con el fin de remarcar los volúmenes y los efectos cromáticos. Con el tiempo, se han convertido en un procedimiento de difícil clasificación, pues se encuentran a medio camino entre el dibujo y la pintura, participan de ambos sin pertenecer plenamente a ninguna de estas dos categorías.

Este medio pictórico ha resultado atractivo a infinidad de artistas, por la luminosidad e intensidad del color, que se deben a la gran proporción de pigmento que contienen las barras.

[image: ]

[image: ] Trabajar con pasteles es como colorear con pigmento puro, los colores son muy intensos y tienen un alto grado de tinción.

[image: ]

[image: ] El pastel ofrece una viva gama de colores que se mezclan y funden con sólo pasar el dedo por encima.

Barras duras y barras blandas

Existen pasteles duros y pasteles blandos. Los primeros cuentan con una mayor proporción de goma, que les hace más resistentes y compactos; resultan más adecuados para realizar líneas, aunque los sombreados también son de gran calidad. Los pasteles blandos poseen una mínima cantidad de goma aglutinante; el resultado son barritas bastante quebradizas que responden a los más sutiles cambios de presión. Su poder de tinción es muy elevado y los colores son más brillantes.

[image: ]

[image: ] Los soportes más adecuados para pintar al pastel son los papeles de colores del tipo Canson o Ingres. Conviene tener un buen surtido para escoger el más adecuado en cada caso.

Aplicaciones

Las barras de pastel ofrecen un interés y versatilidad que permiten pintar con finas líneas superpuestas, hacer veladuras y también trabajar con empaste y colores saturados. Los colores se mezclan bien por superposición, donde cada capa de pastel se aplica sobre las anteriores sin ahogarlas, de modo que vaya apareciendo poco a poco una gran variedad de colores, o bien por difuminado. No obstante, frotar demasiado con el dedo puede apelmazar la superficie del papel. Conviene no saturar éste para que el grano sea siempre visible. Al final, se añade la línea o el detalle, realizados generalmente con lápices pastel, dada su mayor precisión.

[image: ]

[image: ] Al superponer amarillo sobre un sombreado azul ambos también se mezclan formando verde.

[image: ]

[image: ] La mezcla de los colores se lleva a cabo mediante el difuminado. Así, si fundimos un amarillo y un azul conseguimos un verde.

Las aguadas, la antesala de la pintura

La aguada define la técnica de dibujo realizada con un pincel húmedo y agua utilizando un solo color, generalmente negro (aunque todos los matices de pardo, nogal, bistre, índigo, caolín verde, azul negruzco, sanguina, gris de Payne, son apropiados para la aguada), para dar más veracidad y vida al dibujo, ya que completa la representación lineal al añadir el juego de luces y sombras. Para trabajar con aguadas es preciso tener tinta china, tinta sepia o un par o tres colores de acuarela. Pero los principales protagonistas de esta técnica son los pinceles, que a la postre constituyen un medio más dulce que las barras, las cuales actúan por frotación.

[image: ]

[image: ] Para practicar la aguada conviene tener un surtido de pinceles de calidad.


ELECCIÓN DE LOS PINCELES

Si vamos a trabajar con aguada debemos disponer de dos o tres pinceles de diferentes tamaños, y asegurarnos de que son capaces de retener una gran cantidad de agua. Lo más práctico es combinar un par de pinceles redondos con una paletina de punta cuadrada.

[image: ]



[image: ]

[image: ] La técnica de la aguada contiene múltiples aspectos del dibujo, como el tratamiento monocromo, los cambios de tonalidad y algunas implicaciones lineales.

La aguada nace de los suaves movimientos del pincel, que deposita la carga de color sobre el papel con movimientos sinuosos y rítmicos. En cada aplicación, con cada giro de la muñeca, el pelo se dobla como si fuera el cuerpo de un bailarín.

Reparto de la luz

Para aplicar una buena técnica de la aguada, la clave reside en estimar correctamente el reparto de la luz en el dibujo, que debemos plasmar en seguida con una aguada más o menos diluida. Primero cabe considerar qué zonas vamos a dejar del color blanco del papel, serán aquéllas donde la incidencia de luz sea máxima; a continuación, aplicamos las primeras aguadas de un gris tenue, y a medida que se van secando vamos oscureciendo las zonas sombrías con nuevas aguadas.

[image: ]

[image: ] En cada aplicación de color el agua debe ser abundante para que el lavado se extienda con facilidad.

Trabajo acumulativo

La aguada es una técnica acumulativa; se trabaja aplicando capas pálidas y transparentes, añadiendo una capa sobre otra hasta obtener los tonos más oscuros. La aplicación de capas sucesivas, gradualmente más oscuras, pero siempre transparentes, produce un efecto de sombras aterciopeladas. Hay que proceder despacio y esperar a que las aguadas se sequen, ya que una capa debe estar seca antes de aplicar la siguiente. Conviene actuar con prudencia, aumentar la intensidad tonal de una u otra parte sólo tras una detenida reflexión.

[image: ]

[image: ] La base de la aguada es un dibujo lineal realizado con lápiz de grafito.

[image: ]

[image: ] Decidimos las zonas donde preservamos el blanco del papel y cubrimos las sombras con una aguada sepia muy diluida.

[image: ]

[image: ] Efectuamos la segunda aportación de color con una nueva aguada algo más oscura sobre la anterior ya seca.



PLANTEAMIENTO, MANCHAS Y SOMBREADO

Antes de empezar a dibujar conviene planificar el tema, es decir, distribuir las formas principales sobre la superficie del papel para que nos ayuden a diferenciar los términos, las masas y los volúmenes. Pueden utilizarse pequeños diagramas o líneas de tanteo poco definitorias. Estos diagramas se relacionan generalmente con formas geométricas simples que coinciden con las formas que describe el modelo. Esta primera fase se realiza exclusivamente con líneas o trazos, no importa el medio si podemos reducir el modelo a líneas básicas y elementales. Sobre un buen esquema resulta más fácil asegurar líneas definitivas.



[image: ]

[image: ] Théodore Gericault (1791-1824), Luis XVIII pasando revista en el Campo de Marte. Bastan unos pocos trazos para plantear el dibujo; las manchas son un excelente complemento al trazo, pues indican la procedencia de la luz y el volumen.


TODO PUEDE RESUMIRSE EN FORMAS SIMPLES

Aprender a esquematizar con pocas líneas, utilizando formas geométricas simples, supone el primer paso en la realización de cualquier dibujo. A partir de formas básicas es fácil comprender cualquier estructura por compleja que parezca.
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Distinguir las sombras

Una vez realizado un dibujo lineal sobre el papel el siguiente paso es aprender a ver las sombras. No es fácil si no se tiene práctica. Todas las cosas tienen color y no resulta sencillo traducir los colores en tonos de gris. Un método muy práctico consiste en mirar el objeto sombreado entrecerrando los ojos. Así, las zonas de sombras quedan delimitadas con mayor claridad, pues se suprimen detalles de la visión y sólo se aprecian los contrastes más acusados.

[image: ]

[image: ] Variando la presión que ejercemos con la barra de carbón se consiguen diferentes tonos de gris.

Las manchas no son un simple relleno

El manchado es parte activa del proceso de dibujo, pues permite dar corporeidad al dibujo lineal, transforma un grupo de trazos en volúmenes y nos ayuda a definir los planos y las distancias. Si nos fijamos en nuestro alrededor comprobaremos que, en realidad, no existen líneas que separen los objetos del fondo, sino que lo que vemos son manchas de colores que nuestro cerebro simplifica en una línea de borde.

[image: ]

[image: ] El principiante debe aprender a esbozar el modelo en unos pocos trazos.

[image: ]

[image: ] El manchado es la primera fase del sombreado; en él los tonos aparecen insinuados, apuntados para dar cuerpo a los objetos.

Lo fundamental del croquis

Al iniciar cualquier dibujo se esbozan, de manera precipitada, varias líneas tenues que nos ayudan a situar cada término correctamente y a conseguir las formas y los tamaños adecuados. Este dibujo previo a la ejecución de otro más definitivo, inacabado, ininteligible e impreciso, recibe el nombre de croquis. Puede considerarse un ejercicio de observación y técnica previo que proporciona una estructura sobre la cual pueden evolucionar formas más precisas. El croquis no está sujeto necesariamente a reglas o formas determinadas, en él prima la gestualidad, la inmediatez y la composición por encima de la proporción y del detalle.


LÍNEA DE TANTEO

Existe otra variedad de croquis menos analítico y preciso y más espontáneo y casual. Se trata de organizar el apunte mediante una línea de tanteo, frotando ligeramente el lápiz para dejar un rastro poco visible. Estos trazos se realizan, por lo general, con la punta del lápiz poco ladeada.
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[image: ]

[image: ]

[image: ] Comparemos estos dos dibujos. El de arriba representa un croquis, los trazos apresurados sugieren las formas sin detalle alguno. El de la derecha muestra un estado más avanzado.

A mano alzada

El croquis suele realizarse a mano alzada, es decir, con rápidos y bruscos movimientos de la mano, trazando a gran velocidad y sin apenas presionar el papel con la punta del lápiz. Son dibujos poco exactos, muy caligráficos y garabateados, que se elaboran a partir de tres o cuatro líneas imprecisas, casi abstractas, a veces sólo legibles para el autor. Su ejecución debe llevarnos unos pocos segundos.

OEBPS/images/pg14_2.jpg





OEBPS/images/pg21_1.jpg





OEBPS/images/pg14_3.jpg





OEBPS/images/pg21_2.jpg





OEBPS/images/pg14_1.jpg





OEBPS/images/pg10_1.jpg





OEBPS/images/pg13_1.jpg





OEBPS/images/pg15_2.jpg





OEBPS/images/pg16_1.jpg





OEBPS/images/pg13_2.jpg





OEBPS/images/pg16_2.jpg





OEBPS/images/pg20_1.jpg





OEBPS/images/pg14_4.jpg





OEBPS/images/pg21_3.jpg





OEBPS/images/pg12_3.jpg





OEBPS/images/pg15_1.jpg





OEBPS/images/pg21_4.jpg





OEBPS/images/pg18_2.jpg





OEBPS/images/pg17_1.jpg





OEBPS/page-template.xpgt
 

   
    
		 
    
  
     
		 
		 
    

     
		 
    

     
		 
		 
    

     
		 
    

     
		 
		 
    

     
         
             
             
             
             
             
             
        
    

  

   
     
  





OEBPS/images/pg13_3.jpg





OEBPS/images/pg20_2.jpg





OEBPS/images/pg18_1.jpg





OEBPS/images/pg20_3.jpg





OEBPS/images/pg17_2.jpg





OEBPS/images/pg17_3.jpg





OEBPS/images/pg9_1.jpg





OEBPS/images/cover.jpg
Técnicas, consejos y
ejercicios practicos paso a paso

@ Parramoén





OEBPS/images/pg22_1.jpg





OEBPS/images/pg23_3.jpg





OEBPS/images/tt1.jpg





OEBPS/images/pg23_4.jpg





OEBPS/images/pg23_1.jpg





OEBPS/images/pg23_2.jpg





OEBPS/images/title.jpg
Curso

de Dibujo y Pintura

E

Parramon edliciones. s.a.





OEBPS/images/pg24_1.jpg





OEBPS/images/pg24_2.jpg





OEBPS/images/pg24_3.jpg





OEBPS/images/pg7_1.jpg





OEBPS/images/pg6_1.jpg





OEBPS/images/pg8-9_1.jpg





OEBPS/images/pg11_1.jpg





OEBPS/images/pg19_1.jpg





OEBPS/images/pg11_2.jpg





OEBPS/images/pg19_2.jpg





OEBPS/images/pg3_1.jpg





OEBPS/images/pg19_3.jpg





OEBPS/images/pg12_1.jpg





OEBPS/images/pg12_2.jpg





