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Presentación


Los cuatro elementos, aire, agua, tierra y fuego, han sido considerados desde la antigüedad principios esenciales de la vida. A lo largo de la historia del arte son muchas las obras en las que estos elementos se hallan presentes, tanto de una forma descriptiva como simbólica.


En este libro analizamos minuciosamente ejemplos prácticos de artistas contemporáneos, utilizando más de 400 imágenes de pinturas de más de 50 artistas. Se trata de obras de diferentes niveles de dificultad de las que pueden aprender tanto aquellos que se inician en la pintura como pintores de nivel avanzado. Para hacer más didácticas las explicaciones se ha dividido el libro en varios temas relacionados con los cuatro elementos. En cada uno abordamos tres técnicas pictóricas diferentes: óleo, acrílico y acuarela.


Cada tema es analizado según las características que le son propias, y se abordan mediante varios apartados. Así, en el primero se ofrecen explicaciones de los recursos plásticos más adecuados para representar las diferentes temáticas. Posteriormente, se desarrolla un análisis por técnicas y un ejercicio paso a paso completo.


La colaboración de tantos artistas aporta una visión muy amplia de las técnicas pictóricas, los estilos y los métodos de resolución de los temas; nos enseñan su forma de trabajar, sus trucos, sus colores favoritos y sus preferencias. Y, sobre todo, nos brindan la posibilidad de aprender de ellos y de su trayectoria artística. Solo así se ha conseguido crear este manual tan completo y didáctico.


MARÍA JOSÉ BARRERA
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Autora: María José Barrera
Técnica: acrílico
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LA ATMÓSFERA Y LA LUZ
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Autor: José Miguel González
Técnica: acuarela





¿Cómo podemos representar el aire en la pintura? ¿Cómo captar la luz? ¿Cómo crear una pintura con atmósfera? Estas son preguntas que se han hecho a lo largo de la historia muchos pintores, especialmente los paisajistas, obsesionados con plasmar estos elementos en sus obras.







La atmósfera y la luz: técnicas y procedimientos


Para representar la luz y la atmósfera en una pintura debemos conocer muy bien las teorías sobre estos elementos.


Es importante saber qué colores usar, cuáles alejan o acercan los objetos, qué es la perspectiva atmosférica o cómo pintar los distintos tipos de luz.





Estudio cromático de la atmósfera y la luz


La principal herramienta que tiene un pintor es la utilización del color, con el que determinaremos el resultado final de un cuadro; por esto es importante conocer bien su uso, sus teorías y aplicaciones. En el caso de la pintura de paisajes, hay que saber servirse de él para crear espacio, profundidad y aire. Las teorías sobre el color que nos ayudarán a lograrlo son, principalmente, la perspectiva o la teoría atmosférica y la del uso del color en las sombras, que comentaremos más adelante.


Los contrastes cromáticos también ayudan a crear espacio, ya sea mediante la intensidad, empleando colores más fuertes junto a otros que lo son menos; mediante la temperatura, utilizando colores cálidos junto a colores fríos, o mediante el valor, yuxtaponiendo colores claros a otros oscuros.
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Autor: Francis Marrouch / Técnica: acuarela


El autor ha combinado tonos anaranjados con azules agrisados, y esta combinación de complementarios hace que la escena esté bañada por una luz anaranjada. Esta luz reflejada sobre  los edificios se ha representado respetando los tonos claros en la zona superior, que contrastan con los grises propios de los elementos. Ese color anaranjado también se ve reflejado sobre el mar, bañándolo de luz. Todo esto hace que el conjunto tenga una gran atmósfera y se vea representada la luz y el aire.
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Autor: Paco Moraza


Técnica: óleo


En esta pintura, el autor representa la luz natural haciendo un buen uso del color: el cuadro se ve envuelto en luces y sombras proyectadas.


En la mitad superior, ha usado tonos verdosos amarillentos y ocres luminosos que contrastan con verdes intensos y tierras oscuros, creando un foco de atención más luminoso en el fondo, con colores más claros. En la mitad inferior, ha dado un especial protagonismo a los dibujos que forman los reflejos del sol y las sombras arrojadas por el follaje sobre el pavimento. En estas últimas, ha aplicado la teoría del color; obsérvese cómo adquieren un tono diferenciador según el objeto que las recibe: el tono sobre el verde de los setos es diferente al de los reflejos del asfalto.
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Autor: Joan Coch


Técnica: acuarela


Con una gran economía en el uso del color, el autor logra representar la luz utilizando algunos recursos plásticos, como respetar el blanco del papel por la zona donde entra la luz, y oscurecer algo las sombras, que toman especial importancia por su dirección y su proyección sobre la pared del fondo.
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Autor: José Luis López «Kubi»


Técnica: acuarela


En esta acuarela, el autor representa una escena de interior con mucha luz y atmósfera. El uso del color es muy limitado, los tonos son cálidos y le ha dado gran importancia a los diferentes valores dentro de la misma gama cromática. El color elegido, junto al uso de fuertes contrastes de claros y oscuros, es lo que dota a la obra de una gran luminosidad.
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Autor: Francis Marrouch


Técnica: acuarela


En esta obra, el juego de luces y sombras se refleja en el contraste de los tonos: la luz atraviesa la escena inundando el paisaje de tonos claros, blancos y amarillos, que se ven por el suelo y salpican las copas de los árboles.





Representación de la luz


Cuando pintamos podemos manipular la luz del cuadro a través de su color según nos interese, teniendo en cuenta que esta  manipulación influirá notablemente en la sensación que transmitiremos en nuestra obra. Para ello tenemos que analizar múltiples factores, como el tipo de luz, si es natural o artificial; las sombras, si son propias o proyectadas, o la luz reflejada. Todos estos factores son importantes  al plantear una nueva obra, ya que su uso influirá notablemente en el resultado plástico.


El estudio del color en la luz pasa por el estudio del color en las sombras, que normalmente se representan mediante una mezcla base del color del objeto que recibe la sombra, más su complementario más azul. Por tanto, el color de la superficie que recibe la sombra es el que determina el tono de esta.
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Autor: Enrique Ochotorena / Técnica: acuarela


Con una paleta limitada y un predominio de los tonos fríos, el autor capta la luz a través del estudio de las sombras arrojadas, que aquí desempeñan un papel fundamental. Sombras proyectadas sobre el propio objeto o sobre la arena de la playa, y que varían de color dependiendo del elemento que las recibe, aplicando magistralmente la teoría del color a las sombras.
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Autor: Antonio Dorado


Técnica: óleo


En este cuadro, una luz cálida y difusa invade todo el paisaje, no existen fuertes contrastes sino que todo está bañado por esta luz tenue y suave. Esto se ha logrado con dos colores principales: el azul que lo envuelve todo, y un tono rosáceo que aporta luz a puntos determinados del cuadro. También se aprecian otros elementos que aportan espacio, como la representación de elementos más lejanos pintados de una forma menos definida y el uso de un color más oscuro en el primer plano.
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Autora: Keiko Tanabe


Técnica: acuarela


En esta pintura vemos un paisaje urbano en el que se ha trabajado la teoría de la luz aplicada al color: se han usado tonos azulados y morados para pintar las zonas en sombra o las sombras proyectadas, y se ha dejado el papel en blanco o casi en blanco, según el caso, en las zonas más luminosas. Al utilizar tonos claros y oscuros, se emplea otro de los recursos básicos para crear luz: el contraste. También se emplea la perspectiva atmosférica representando los elementos lejanos menos nítidos y algo agrisados, en un tono mucho más bajo que el resto de la obra.





Intensidad de la luz


La luz permite distinguir los objetos y apreciar su color. Según la intensidad de la luz, el tono o valor de un color puede cambiar y variar su clave: podemos obtener obras con clave alta, baja o contrastada.


Encontramos colores en clave alta cuando casi todos los tonos usados en el cuadro son muy claros y tienden al blanco, dando como resultado un efecto de luz delicado  y suave.
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Autor: Joan Coch
Técnica: acuarela


Hablamos de colores en clave baja cuando los tonos usados en el cuadro son oscuros y hay poca luz, produciendo un efecto dramático y de misterio.
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Autor: Francis Marrouch
Técnica: acuarela


Y podemos ver colores en clave contrastada cuando la escena está iluminada por una luz fuerte, ya sea natural o artificial, y  se han usado tonos claros muy marcados  y oscuros profundos.
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Autora: Blanca Basabe
Técnica: acuarela





Dirección de la luz


Otro factor que es preciso analizar antes de abordar la representación de la luz en la pintura es su dirección. Podemos representar figuras y todo tipo de objetos iluminados con: luz frontal, luz lateral, luz cenital y contraluz.




Luz frontal: suaviza y aplana las formas, ya que elimina gran parte de las sombras.
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Autor: Paco Moraza


Técnica: acuarela


Se observa que el conjunto está iluminado con luz frontal y que las sombras de las hojas quedan bajo ellas.


Luz lateral: las sombras son las grandes protagonistas, pareciendo más alargadas.
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Autora: María José Barrera (fragmento)


Técnica: acuarela


Los ciclistas reciben luz lateral, obteniéndose sobre el suelo sombras proyectadas alargadas.


Luz cenital: viene desde arriba, de modo que las sombras quedan siempre bajo los objetos.
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Autor: Francis Marrouch


Técnica: acuarela


Las sombras proyectadas hacia el espectador potencian la sensación de contraluz de la escena.


Contraluz: la luz viene de detrás de los objetos, se oscurecen los elementos iluminados y se crean sombras alargadas hacia el espectador.
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Autor: Rogger Oncoy


Técnica: acuarela


La luz cenital se ve reflejada principalmente en el rostro del niño y en sus cabellos. Se aprecia el punto de sombra bajo la barbilla, en el cuello, y también bajo las cejas y en la comisura de los labios.








Perspectiva atmosférica


El método aplicado al color que se emplea para la representación de espacios tridimensionales en una superficie bidimensional, es lo que se llama perspectiva atmosférica.


Se basa en el efecto óptico producido por la luz absorbida y reflejada por la atmósfera, una neblina de polvo y humedad que es más densa en la superficie de la tierra ya que diluye la luz y hace que los tonos alejados pierdan contraste y se suavicen. El color azul es el que mejor atraviesa esta neblina, por eso el cielo se ve azul y también los objetos más alejados se ven más azulados y menos nítidos. Aplicando esta teoría en la pintura, se suele representar los objetos lejanos de esta forma para crear atmósfera y profundidad.
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Autor: José María Ysmér


Técnica: acuarela
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Autor: Joaquín Cachero


Técnica: acuarela


Es estas tres acuarelas se puede apreciar la aplicación de la perspectiva atmosférica: los primeros planos aparecen más nítidos y detallados, con un color más real, y a medida que nos alejamos, los elementos son menos nítidos, pierden los detalles y los tonos son más azulados, lo que hace que se gane en profundidad.
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Autor: Paco Moraza


Técnica: acuarela







La atmósfera y la luz en óleo


El óleo es una de las técnicas más tradicionales para pintar paisajes y captar la luz y la atmósfera. A lo largo de la historia han habido grandes paisajistas que han tratado estos temas en óleo.





La versatilidad del óleo permite obtener, por ejemplo, efectos de niebla con el uso de veladuras, lograr profundidad utilizando los difuminados, o potenciar los primeros planos con materia y empastes. Todos estos efectos ayudan a crear el espacio necesario para plasmar la atmósfera en la pintura y, junto a la facilidad del uso del color, hacen del óleo una técnica muy apropiada para temas paisajísticos y para el tratamiento de la luz.
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Autor: Miguel Rodríguez Núñez


En este cuadro, la iluminación de la escena tiene un gran protagonismo. Se trata de una luz cenital intensa, que crea grandes contrastes y sombras fuertes.
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Autor: Antonio Dorado


Con una luz muy suave que invade toda la escena, el autor ha creado una obra muy atmosférica en la que el aire entre los elementos se refleja por medio del uso del color y la perspectiva.
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1. Los primeros planos se han trabajado con más detalles, un color más cálido, una pincelada más suelta y con más textura. Esto hace que esta zona se acerque más al espectador y se vea en primer plano.
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2. Otro elemento diferenciador del primer plano es que se pintan más detalles, como personas y otros elementos, que no aparecen en el resto del paisaje.


[image: image]


3. Conforme nos alejamos, las formas de los campos de cultivo se van pintando de menor tamaño y con colores más claros, potenciando la perspectiva y el espacio a través del dibujo y el color.
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4. El pueblo que se ve en la lejanía se insinúa con manchas claras. No se ven formas definidas, solo una mancha difuminada en color claro, pero se entiende que está representado un pueblo.
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5. Las montañas del último plano se confunden casi con el cielo adoptando un color azulado muy similar. Este es un recurso básico para representar el espacio.
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Autor: Amador Sevilla


En este cuadro se ve cómo el autor ha utilizado el dibujo y el color para crear espacio. Se aprecia que ha dado más importancia a los detalles del primer plano, se ha recreado más en las texturas y en las formas y ha aplicado una gama cromática más amplia. Conforme nos alejamos hacia el horizonte, los elementos se hacen más pequeños, se han pintado con menos detalles y en los planos lejanos solo se insinúa un pueblo a través de una mancha difuminada de color blanquecino.
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1. El fondo se ha pintado de un gris claro en el que se insinúan con colores similares, algo más verdosos, las varas que están lejanas, que parecen muy claras y difuminadas, casi mimetizadas con el fondo.
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2. Las uvas que están más alejadas se han pintado sin detalle, solo se ve una mancha rosácea muy clara que también se confunde con el fondo. Este tratamiento sitúa los objetos en un plano alejado.
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3. Las uvas que están en un plano intermedio se han pintado con algo más de detalle y con más riqueza cromática, diferenciándose así del fondo.
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4. Los primeros planos se han pintado con un gran realismo en forma y color, que contrasta con el tratamiento del resto del cuadro y acerca aún más estas zonas al primer plano creando espacio entre los elementos.
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5. En algunas zonas de las hojas y de las uvas se aprecian contrastes de claros y oscuros, como representando la luz que se filtra a través de la vegetación.
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Autor: Antonio Dorado


No siempre es necesario pintar un paisaje para captar la atmósfera. Hay pinturas, como esta, que representan un detalle y que son mucho más atmosféricas que algunos paisajes. Aquí el artista ha plasmado todo lo esencial: la luz está presente con sus juegos de claros y oscuros, y toda la escena está envuelta en una gran atmósfera. Esta obra se caracteriza por el uso de contrastes cromáticos, colores cálidos frente a tonos más fríos, colores claros y oscuros, y un uso constante de tonos complementarios rojizos y verdes.
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1. En el primer plano se ha dado gran protagonismo a la representación de las sombras arrojadas por los árboles, que en un tono violáceo cubren el suelo como un entramado de luces y sombras.
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2. El color base del suelo se ha representado de un tono muy cálido y claro, aportando luz a la escena.
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3. En el fondo, los elementos se pintan muy pequeños, sin detalles. Casi no se diferencian unas formas de otras, potenciándose así la sensación de espacio y perspectiva.
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4. En la parte derecha se ha pintado con un tono más oscuro un grupo de árboles que parecen estar en una zona más sombría.
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5. Las ramas de los árboles situados en el primer plano se pintan más claras, especialmente por la parte izquierda, que es por donde reciben la luz.
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Autora: María Gloria Giraldo


Con un estilo realista, la autora ha representado un paisaje de un parque urbano en un día soleado de otoño. Ha captado bien la atmósfera y la luz del lugar y del momento, basándose, principalmente, en el uso del color y la aplicación de la perspectiva en el dibujo. Ha prestado especial atención a la representación de las sombras proyectadas sobre el suelo.







La atmósfera y la luz en acrílico


El acrílico es una técnica versátil; se puede trabajar muy diluida o crear empastes
con ella. Su principal característica es que seca muy rápido y se puede aplicar sobre cualquier superficie sin necesidad de una preparación especial.





Con acrílico se puede trabajar en húmedo sobre papel, logrando efectos similares a los de la acuarela, o trabajar sobre lienzo con una pintura más espesa obteniendo resultados parecidos a los del óleo; también se pueden combinar ambas formas de trabajar y lograr interesantes efectos. Pero si lo que queremos es trabajar con degradados o fundidos, puede resultar complicado conseguir lo que deseamos si no dominamos la técnica. Al secar tan rápido, los fundidos son más difíciles que en otras técnicas, como el óleo, especialmente cuando se pinta sobre lienzo y con una pintura más espesa, donde se deberá actuar muy rápidamente y fundir antes de que el color se seque. Con la práctica y la ayuda de productos auxiliares, como el retardador de secado, se pueden dominar los degradados y fundidos que, en un principio, son una de las dificultades de este medio.
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Autor: Andrés Vijande


En este cuadro se ha representado el espacio principalmente a través del dibujo y del uso de la perspectiva lineal: los distintos elementos se pintan de menor tamaño cuanto más lejos están, y el cableado marca unas líneas paralelas que tienden a unirse en un punto de fuga.


El uso del color no es realista, sino que se ha optado por una gama de colores quebrados agrisados, que también se utiliza para potenciar el espacio: los primeros planos son más intensos y oscuros y los planos lejanos se agrisan perdiendo fuerza y definición.
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Autor: Juan Cabello


En esta escena la representación del espacio es importante. Este se halla potenciado por una línea de horizonte alta, las líneas diagonales del suelo y las pinceladas que siguen esa dirección, las cuales conducen la mirada hacia el interior del cuadro y hacen que la vista se pierda en el horizonte. La luz que se refleja en el cielo y en los edificios también tiene un papel importante.
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1. Los tejados de las casas y los árboles que aparecen en los primeros planos se han pintado con todo lujo de detalles y con una variación cromática, en tono y valor.
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2. El resto de las casas que conforman el pueblo se han pintado de forma menos minuciosa y se han eliminado detalles, insinuándose solo las formas.
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3. Conforme nos alejamos, los objetos se van desdibujando cada vez más y perdiendo su color propio, igualándose en tono al resto de los elementos.
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4. El fondo se ha pintado con una mancha violácea que no distingue dónde está el final del paisaje y dónde comienza el cielo, y hace que la obra gane en profundidad y espacio.
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5. La zona derecha del cielo se ha pintado más clara; en ella se aprecia la luz que se consigue con el uso del color.
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Autora: Dolors Barberan


En esta vista aérea de un pueblo se ha aplicado, por un lado, el uso de la perspectiva lineal, pintando más pequeños los elementos más lejanos, y por otro, la perspectiva atmosférica, que hace referencia al uso del color para crear espacio. Además, la posición y el tratamiento del horizonte también ayudan a crear espacio: en el plano más alejado, la franja visual, en la que parecen juntarse el cielo y la tierra, aparece algo baja y difuminada, lo cual proporciona una sensación espaciosa que ayuda a crear una obra muy atmosférica.







La atmósfera y la luz en acuarela


Muchos acuarelistas piensan que para captar la luz y la atmósfera en su pintura, lo mejor es salir al aire libre y analizar las características y condiciones del momento y del lugar e intentar plasmarlos en su obra.





La acuarela es el medio ideal para salir a captar la atmósfera y pintar en directo un paisaje. Su rápida ejecución, unido a su frescura y al poder trabajar húmedo sobre húmedo y terminar dando unos toques más nítidos en seco, confiere una gran naturalidad y unos resultados que no obtendremos jamás con otros medios.
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Autora: Keiko Tanabe


En el fondo, el trabajo de color húmedo sobre húmedo desdibuja las montañas, creando un elemento difuminado que parece más lejano. Los primeros planos se pintan más oscuros y se van aclarando hacia el fondo; los edificios pierden detalles conforme se alejan de nuestra vista; las líneas en seco de los cableados de la luz marcan las líneas de perspectiva y se pierden en el fondo. Todo contribuye a crear espacio en el cuadro y a que veamos el aire entre los elementos de este día de lluvia.
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Autor: José María Ysmér


En esta acuarela está representada la luz lateral, con gran protagonismo de la sombra proyectada, que es azulada, con diferentes valores, y ocupa toda la parte inferior, mucho más oscura cerca del edificio que arroja la sombra y más clara conforme avanza. Los tonos azulados contrastan con los blancos que aparecen matizados con un tono cálido muy claro. Este contraste claro-oscuro, frío-cálido, potencia la luminosidad del cuadro.
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1. La diferenciación del primer plano se hace con un tono más oscuro, y con un juego de sombras más cálidas e intensas que aportan espacio a la escena.
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2. Algunos elementos aparecen difuminados, insinuados, sin mucha definición: los personajes bajo la sombrilla, el automóvil o la bicicleta son elementos secundarios. La protagonista del cuadro es la luz.
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3. En la zona de las sombrillas se ha respetado el blanco del papel. Se aprecia el tono puro del papel sin tocar que aporta contraste al conjunto del cuadro y a la vez centra la mirada en un punto de atención.
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4. Se ha utilizado una amplia gama de colores cálidos que invaden todo el cuadro, y son un recurso plástico para aportar luz a la escena.
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5. Las sombras proyectadas se han pintado con un tono más oscuro, intensas y alargadas, aportando mucho contraste y potenciando, por tanto, la luminosidad de la escena.
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Autora: Keiko Tanabe


Esta pintora es una gran especialista en captar la luz y la atmósfera en sus acuarelas. En esta obra vemos cómo logra una escena alegre, cálida y muy luminosa, especialmente a través del uso del color. Juega con los contrastes de zonas claras y oscuras, pinta sombras proyectadas a las que da un gran protagonismo y usa una paleta de colores cálidos muy armónica.





Pintando la luz en acuarela




Gama cromática utilizada:


[image: image] amarillo de cadmio anaranjado


[image: image] amarillo de cadmio claro


[image: image] azul ultramar


[image: image] magenta


[image: image] tierra de sombra natural


[image: image] verde de cromo claro
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El artista José Antonio Espinosa ha realizado este ejercicio paso a paso de cómo captar y plasmar la luz en acuarela.


[image: image]


1. Ha comenzado con un dibujo previo que contiene bastantes detalles, puesto que hay muchos elementos en la composición. Ha marcado bien la perspectiva hacia un punto de fuga para colocar cada cosa en su lugar. Ha dibujado también con unas líneas el tronco del árbol que ocupará el primer plano. Sobre este dibujo, y con el papel húmedo, da las primeras pinceladas de color en el cielo, aplicando una capa de azul ultramar muy transparente.


[image: image]


2. Sobre una base de color amarillo, se aplican distintos tonos de verdes con una esponja natural para pintar el follaje del árbol. La esponja deja una textura irregular que ayuda a insinuar las hojas.


[image: image]


3. Es el momento de extender una primera capa de pintura al agua. A fin de marcar una línea recta que separe el agua de las edificaciones, se enmascara la zona con cinta de carrocero, a modo de reserva para no dañar el papel. También se enmascaran otros puntos, como las embarcaciones del primer plano, para trabajar con mayor libertad las pinceladas que empiezan a definir el agua. Esta se trabaja sobre seco para que la rugosidad del papel deje blancos, que insinuarán brillos y reflejos de luz en el agua.





[image: image]


4. Se añaden más detalles y se da una primera capa de color a las embarcaciones y a la zona de la derecha. Se ha decidido sintetizar y eliminar elementos que aparecen en la fotografía y que no aportan interés al cuadro. Se extiende una capa de color agrisado neutro, que servirá de base para un trabajo posterior.


[image: image]


5. Se mancha de color la gran masa de los edificios de la izquierda, teniendo en cuenta que será en esta zona donde se van a pintar los rayos de luz. Se aplica sobre húmedo una capa de color oscuro, de un tono agrisado que resulta de la mezcla de tierra de sombra con azul ultramar.


[image: image]


6. Antes de que se seque la capa que se ha aplicado sobre los edificios, se insinúan los rayos de luz, levantando el color en forma de líneas con una esponja cuadrada. Se ha decidido mantener la cúpula del edificio del fondo, pero ocultándola un poco con el follaje del árbol, para que no haya demasiados focos de atención.





[image: image]


7. Es el momento de seguir trabajando el árbol. Se pintan más hojas con la esponja y con un pincel fino se perfilan algunas ramas de color oscuro para darle mayor volumen y, por tanto, más protagonismo. Además, se persigue un equilibrio cerrando la composición por arriba, al hacer que sus hojas toquen los rayos de luz.


Cuando todos los elementos principales están situados, se aplican los tonos que crearán más contraste en el agua. Con una paletina de pelo suave se hacen lavados en tonos azules sobre la capa anterior que ya está seca. En algunas zonas, se mezclan con verde, pero en los puntos donde incide la luz no se toca.


[image: image]


8. Se añaden los detalles finales. En la orilla izquierda se pintan algunas líneas rectas con ayuda de una lámina de aluminio que se impregna de pintura (se puede realizar con una regla o un instrumento similar). También se añade más color al edificio en las zonas que estaban blancas, así como más elementos arquitectónicos y alguna barca. En la zona de la derecha, se trabajan las sombras que proyecta el árbol sobre la embarcación y el suelo.





[image: image]


9. Por último solo queda marcar más algunas ventanas y dar un tono amarillo a los halos de luz. El resultado es una obra muy luminosa, donde la luz se halla representada no solo por los rayos del sol sino también por el color, los contrastes en el agua y los de las sombras proyectadas.
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LOS CIELOS: LUZ Y COLOR
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Autora: Rosa Olea


Técnica: acuarela





A lo largo de la historia han sido muchos los artistas obsesionados por expresar con sus pinceles las sensaciones que transmite un cielo, sus colores, sus tonalidades, su luz. Es una preocupación que continúa hoy en día. Para muchos pintores, el cielo es la clave del paisaje y el que le da su significado fundamental, el que aporta la información más relevante de la obra.
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