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Presentación


Sin miedo al cambio. Los primeros softwares de pintura digital aparecieron en la década de 1980. Uno de los primeros programas destacables fue el “Paint”, desarrollado en 1984 para el sistema operativo Atari ST. Este software permitía a los usuarios dibujar y pintar utilizando una interfaz gráfica.


Entre mediados y finales de los años ochenta surgieron los primeros programas de la compañía de software Adobe Systems, Corel Painter y GIMP, que se convirtieron en referentes en el ámbito de la edición de imágenes y la pintura digital, para aplicarse al dibujo, diseño y las artes gráficas. Algunos creadores se lanzaron en aquel momento a trabajar digitalmente, de forma que con su práctica y conocimiento los programas se fueron perfeccionando hasta llegar a un público general y permitir que hoy todos los diseñadores, ilustradores y artistas contemos con una nueva herramienta de trabajo que nos permite realizar todo aquello que deseemos.


Como profesional de trabajos hiperrealistas, me formé y perfeccioné con la técnica de la aerografía, con sus difuminados y detalles, acompañando el trabajo con lápices, pinceles, rotuladores, etc. Hace unos 15 años empecé a trabajar con ordenador y descubrí que no solo se consigue el máximo realismo, tanto o más que con aerógrafo, sino que nos encontramos muchas otras ventajas: colores impactantes, máxima precisión y un mejor aprovechamiento del tiempo.


Para los artistas tradicionales, acostumbrados a un soporte físico y un contacto directo con la obra, no siempre ha sido fácil dar el paso a la práctica digital. Puede parecernos más fría, menos directa o natural; sin embargo, con un equipo dotado de lápiz y paleta todo se vuelve más parecido al trabajo físico. Además, con el tiempo deja de existir el miedo al cambio y descubrimos la infinidad de ventajas y las posibilidades que ofrecen los softwares de dibujo para hacer realidad cualquier cosa que imaginemos, todos los efectos y detalles que podemos conseguir, la calidad de la imagen, la precisión y el realismo.
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Reina de corazones. Retrato hiperrealista realizado con Photoshop. Myriam Ferrón.
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Los autores de este libro son artistas e ilustradores, especializados en ilustración digital con una gran trayectoria en esta disciplina. Han trabajado conjuntamente en el desarrollo de este proyecto aportando todo su aprendizaje y experiencia personal y profesional.
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El arte está en nuestro interior
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LAS ESCENAS DE FANTASÍA SON MUY COMUNES EN EL ARTE DIGITAL. GRACIAS Y POSIBILIDADES DE FUSIONAR IMÁGENES, PODEMOS HACER REALIDAD CUALQUIER AL GRAN ABANICO DE HERRAMIENTAS CON EL QUE CONTAMOS, A LAS CAPAS Y POSIBILIDADES DE FUSIONAR IMÁGENES, PODEMOS HACER REALIDAD CUALQUIER IDEA, PAISAJE O ESCENARIO, AUNQUE SEAN FÍSICAMENTE IMPOSIBLES.




La pintura digital
 nos abre un mundo nuevo


lleno de posibilidades, pero no olvidemos nunca que la herramienta más importante y poderosa del artista está en su mente, en sus conocimientos sobre artes plásticas (dibujo, color, composición, perspectiva…), los cuales debe tener asumidos y controlar perfectamente, pues el ordenador solo ejecutará aquello que nuestra intuición y sensibilidad (propia del dibujante) dicte y decida. Bienvenidos, pues, a una nueva forma de expresar nuestro arte sin límites y con efectos asombrosos.
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La pintura digital:
 un medio emocionante y poderoso


poder contar con todos los recursos visuales posibles ofrece un mundo de posibilidades infinito. La pintura digital es limpia y pulida, no existen las manchas ni los borrones, cualquier error puede solucionarse, cualquier detalle puede ampliarse y cualquier material puede imitarse. Es un estudio de arte completo de pinturas, pinceles y lienzos dentro de un ordenador. Veamos algunas de las ventajas que encontraremos al realizar nuestros trabajos.


ACCESIBILIDAD


La pintura digital es accesible a cualquier persona que disponga de un ordenador o una tableta y un software de pintura. No necesitas tener un estudio de arte ni muchos materiales de pintura y lienzos. Los archivos digitales se pueden guardar en la nube o en dispositivos portátiles, lo que facilita su transporte y almacenamiento. Además, las obras digitales se pueden compartir en línea y llegar a una audiencia global.
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La variedad de pinceles permite hacer difuminados o pinceladas marcadas. Los pinceles planos o acabados en punta pueden simular una pintura al óleo o con acrílicos.
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Los programas de pintura digital simulan muchos materiales de arte: acuarelas, óleos... Permiten recrear la textura del lienzo y la del papel granulado.


VERSATILIDAD


Puedes crear una amplia variedad de trabajos artísticos, desde ilustraciones y diseños gráficos hasta pinturas, lo que te permite experimentar con diferentes estilos y técnicas, es decir, contar con muchas opciones. La mayoría de los programas de pintura digital también tienen herramientas de dibujo, pintura y edición avanzadas que pueden ayudarte a crear detalles complejos y efectos visuales impresionantes.


FLEXIBILIDAD


Puedes experimentar con diferentes estilos y técnicas sin preocuparte por las equivocaciones: es fácil deshacer o borrar lo que no te gusta, así como corregir y ajustar los errores. Las herramientas de edición permiten borrar, mover y transformar elementos, lo que simplifica el proceso de corrección. Además, puedes guardar múltiples versiones de una misma obra y recuperarlas en cualquier momento para seguir trabajando.


EFICIENCIA


Es mayor que con los medios tradicionales. Permite hacer cambios y correcciones en tiempo real, sin esperar a que la pintura se seque ni volver a empezar desde cero, lo que supone un ahorro de tiempo. Además, los programas de pintura digital ofrecen herramientas para realizar ajustes y correcciones rápidas y precisas, incluso herramientas de selección y transformación para copiar, pegar y mover elementos.


PRECISIÓN Y CONTROL


Las herramientas de dibujo y pintura digitales permiten crear líneas precisas y efectos detallados que serían difíciles de lograr con los medios tradicionales. El pincel digital nunca se emborrona ni suelta tinta de más, controlaremos su diámetro por píxels y podremos establecer que se afine o amplíe con la presión, como un pincel físico.


EXPRESIVIDAD


La pintura digital te permite expresarte de formas que no serían posibles con los medios tradicionales. Puedes crear efectos de luz y sombra más realistas, jugar con la perspectiva, la profundidad y el color, y agregar texturas y patrones únicos a tus obras. También usar la tecnología para crear animaciones, objetos y personajes en 3D y efectos especiales impresionantes.


En resumen, la pintura digital es una opción emocionante y poderosa que ofrece una amplia gama de herramientas y alternativas para crear obras de arte, lo importante es tener un concepto claro de la ilustración y visualizarla. Hacer bocetos a mano es eficaz para materializar nuestra idea, después nuestro nuevo espacio de trabajo digital lo transformará en una obra acabada y a nuestro gusto.
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La opción de zoom de la imagen llega hasta los trazos y detalles más pequeños para agrandarlos y trabajar con comodidad, algo imposible en una pintura física.




Nociones
 básicas previas


el trabajo del artista empieza antes de enfrentarnos a una hoja en blanco. El diseño, la composición, el color, la iluminación, el trazo… Todos ellos son factores que debemos conocer con detalle para llevar a cabo una obra visualmente buena, tanto si queremos hacer un trabajo muy realista como un dibujo simple o plano. Siempre habrá detrás un criterio relacionado con los conocimientos previos del autor. En este libro examinaremos algunas nociones básicas, pero hay muchas otras técnicas y otros conceptos que puedes explorar por tu cuenta. Experimenta y encuentra tu propio estilo y forma de expresión artística. Veamos resumidamente algunos puntos clave.


EL COLOR


Hablar de color es referirnos a cómo percibimos la realidad. Los dibujantes utilizamos líneas para definir objetos, pero lo que en realidad percibe nuestro ojo y hace que los elementos se distingan unos de otros es el cambio de color, es decir, la forma en que la luz rebota sobre un determinado objeto. La teoría del color explica cómo se distribuyen los colores en el círculo cromático, cuáles son primarios o secundarios, cuáles de ellos son complementarios, cómo mezclarlos, cuál es su grado de pureza, su brillo, etc. Además, en pintura digital se trabaja con un modelo de color RGB, distinto a la pintura de pigmento.
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Verdes y rojos son colores opuestos en la rueda de color. El uso de complementarios es muy eficaz para crear contraste; aquí, a través de la mancha se define la piel, o el iris, por contraposición de color.


La teoría del color es un conjunto de principios y conceptos que se utilizan para entender cómo se producen, combinan y perciben los colores. Esta teoría se aplica en todas las disciplinas creativas: el diseño gráfico, la pintura, la fotografía, la moda y la arquitectura, entre otras. Se trata de una herramienta importante para comprender cómo funcionan los colores y cómo pueden combinarse y utilizarse de manera efectiva a fin de crear impacto visual y transmitir emociones y mensajes.


Veamos a continuación algunos conceptos clave de la teoría del color.


Los colores complementarios


Son aquellos que se encuentran opuestos entre sí en el círculo cromático. Cuando se combinan, crean un alto contraste y resaltan la intensidad y la vibración de ambos colores. Según la teoría del color, los colores complementarios se consideran opuestos y tienden a realzarse mutuamente.
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En el círculo cromático aparecen todos los colores del espectro lumínico.
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La suma de los primarios en RGB da como resultado el blanco, mientras que en CMYK da negro.


Modelo de color


Un modelo de color es un sistema que se utiliza para describir y organizar los colores. Los modelos más comunes son el RGB (rojo, verde, azul), colores luz, con los que trabaja nuestro software, y el CMYK (cyan, magenta, amarillo, negro), los colores pigmento, para trabajar a mano.


Colores primarios y secundarios


Los primarios son los colores puros e indivisibles que no se pueden obtener a partir de la mezcla de otros colores. Tradicionalmente son el rojo, el cyan y el amarillo, aunque en el modelo de color aditivo RGB son el rojo, el verde y el azul. De la suma de dos primarios obtenemos un color secundario. Los secundarios en colores luz son los primarios en colores pigmento y viceversa.


Combinación de colores


Esta combinación se refiere a la forma en que los colores se mezclan para crear nuevos colores. Las combinaciones más comunes son las complementarias (colores opuestos en la rueda de color), análogas (colores cercanos en la rueda de color) y monocromáticas (una variación de un solo color).


Tono, brillo y saturación


Estas son las tres propiedades principales del color. El tono se refiere a la ubicación del color en el círculo cromático. El brillo, a la cantidad de luz reflejada por el color. Y la saturación, a la intensidad o pureza del color y se mide en una escala de gris. Los colores más saturados son más brillantes y vibrantes, mientras que los menos saturados son más apagados y suaves.
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En los softwares digitales podemos seleccionar cada color del espectro (que es infinito) y se nos abrirá un cuadrado con todas las variedades de ese mismo tono hasta llegar al blanco y al negro, con lo que obtendremos cualquiera de sus matices tanto iluminado como sombreado.
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Faraón egipcio. El desierto, el oro, la arena, la piel bronceada y el atardecer: todos estos elementos se combinan perfectamente en una ilustración con tonos cálidos. No hemos abusado de la pureza del color, es decir, marrones y neutros componen gran parte de la escena, así el uso puntual del amarillo cobra gran protagonismo.


La temperatura del color


Se refiere a si un color es cálido o frío. Los colores cálidos tienden a dar una sensación de energía y temperatura en una obra, mientras que los colores fríos se perciben lejanos y dan una sensación de tranquilidad. El color tiene un impacto psicológico en las personas y puede influir en las emociones, el comportamiento y las percepciones. Por ejemplo, el rojo se asocia con la energía, el poder, la pasión y el peligro, mientras que el azul se asocia con la calma, la confianza y la profesionalidad, también con la tristeza y la melancolía. Normalmente, en una ilustración compleja se combinan las dos gamas, pero la predominante es la que dictamina la gama del conjunto y la intervención de los tonos contrarios suele ser puntual y para crear contraste.


En la gama cálida encontramos amarillos, rojos y naranjas, y como tonos neutros incluimos a los marrones y ocres; estos últimos contienen rojo y amarillo en su composición, por eso suelen encajar bien en el grupo. En esta gama no tenemos por qué descartar que pueda incorporarse algún otro tono (en teoría frío). Por ejemplo, un violeta, si está más cargado de rojo que de azul; si se asemeja a un rosa puede formar parte de la gama cálida. Un verde, si es amarillento, también pertenecerá a la gama cálida, por lo tanto, la calidez del color la proporciona una alta carga de tonos cálidos, aunque se mezclen para componer otros colores.


La gama fría se compone de verdes, azules y violetas. Los tonos grisáceos también se integran y combinan con los fríos. Aunque a priori el gris es una mezcla de blanco y negro, y por lo tanto puede formar parte de la gama cálida, queda mejor al incluirlo en la gama fría, formando parte de los colores neutros que acompañan bien a verdes y azules, sobre todo si ese gris se matiza añadiendo algún color frío en la mezcla.
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Caballero medieval. Los paisajes lluviosos y de tormenta son un ejemplo perfecto de gama fría; la armadura, con grises y plateados, también. Predominan los azules, pero el violeta (que lleva rojo) da el contrapunto para que la ilustración quede más equilibrada; aunque sea de gama fría en una vista general, tiene esos matices contrarios que la enriquecen cromáticamente.


ELEMENTOS Y PRINCIPIOS FUNDAMENTALES DEL DISEÑO Y LA COMPOSICIÓN


La composición de una obra visual se refiere a la manera en que los elementos y principios del diseño se organizan y combinan en una imagen para lograr una estética y comunicación visual efectivas. Una buena composición puede mejorar la legibilidad, claridad, cohesión e incluso el atractivo de una imagen, y esta puede variar según la disciplina de diseño y el propósito de la obra, si bien hay pautas generales que se aplican en la mayoría de los casos. Es importante tener en cuenta los principios y elementos del diseño y experimentar con diferentes opciones hasta encontrar la composición adecuada para la obra en cuestión. Estos elementos son:
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