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Felix Scheinberger, ilustrador y urban sketcher, 

ha creado esta maravillosa guía para convertirte 

en ilustrador profesional.

Empápate de todos los saberes y consejos 
necesarios para ser ilustrador: te sumergirás en 

la esencia de la ilustración y las claves que todo 

aspirante a ilustrador debe conocer, aprenderás 

técnicas de dibujo que te permitirán innovar y 

enriquecer tu estilo y, fi nalmente, descubrirás 

los secretos imprescindibles para desenvolverte 

y sobrevivir en el mundo laboral.y sobrevivir en el mundo laboral.

Sumérgete en la mirada de los grandes 
nombres de la ilustración contemporánea: 

Ralph Steadman, Christine Rösch, Tomi Ungerer, 

Dorothea Huber, Wolf Erlbruch y más de 100 ilus-

tradores actuales te mostrarán ¡cómo dibujar 

un pájaro!, un solo motivo que te forzará a observar 

y a apreciar las diferencias, las voces y los estilos 

de cada artista y, más importante todavía, te 

retará a encontrar tu propia mirada.

Un manual de cabecera para desarrollar la carrera 

de ilustrador con ofi cio y amor.

"Los ilustradores 
hacemos algo nuevo, 
añadimos algo al mundo 
en lugar de consumir 
algo del mundo. 
Hacemos el mundo 
más hermoso y más 
lleno de significado". 
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¿Un pájaro?

Prólogo

¿Alguna vez has tenido el deseo de ser  

otra persona? ¿Te has imaginado siendo  

la guapa de clase, una estrella del pop  

o cualquier otra persona? ¿Has deseado  

ser algún personaje histórico?, ¿un animal?,  

¿un pájaro? 

Esta pregunta tiene que ver con la identidad y es 

nada más y nada menos que uno de los grandes 

interrogantes de la humanidad: tenemos una vida 

y, al parecer, solo una. Es una verdad innegable:  

“No podemos salirnos de nuestra piel”. Ahora bien: 

¡nuestra imaginación sí puede! 

De hecho, tal vez eso explique que tengamos una 

mente tan ingeniosa y creativa: la imaginación se 

presenta como una solución al dilema de tener que 

vivir una única vida a pesar de disponer de miles de 

millones de posibilidades.

Este libro trata de una de las 
ramas de la imaginación aplicada: 
la ilustración. 

Illustrare proviene del latín y significa ‘iluminar’. 

Al ilustrar uno no solo refleja la realidad, sino  

que crea algo nuevo, ofrece al mundo una visión 

novedosa y personal. 

Una ilustración es capaz de explicar o de ejempli-

ficar, de complementar, de transmitir, de profun-

dizar. Puede desarrollar aspectos artísticos o de 

contenido, o simplemente ser bonita. Las ilustra-

ciones son tan diferentes como sus creadores. 

Este libro no solo trata de la ilustración, sino que 

también contiene ilustraciones —muchas—, obra 

de diferentes ilustradores y realizadas con las 

técnicas y estilos más diversos.

Imágenes que, a pesar de su variedad, podemos 

comparar entre sí por una razón muy sencilla: todas 

representan el mismo motivo, un pájaro. Más de 

170 colegas han puesto sus imágenes a nuestra 

disposición para “iluminar” el universo de la 

ilustración. 

Mi inmenso agradecimiento a todos 
ellos, pues sus ilustraciones son 
las que dan vida a este libro. 

La elección del motivo de las ilustraciones recayó 

en la palabra “pájaro”, pues todos sabemos lo que 

son los pájaros y a todos nos resultan familiares.  

La palabra pájaro evoca innumerables imágenes: 

desde loros coloridos a patos cojos o poderosas 

águilas; desde un halcón veloz como un rayo a un 

ave más oscura, como el cuervo que augura mala 

suerte. Un pájaro puede ser un sabio búho o una 

gallina tontorrona, un descarado gorrión o el  

ave fénix que renace de sus propias cenizas.

Ya lo verás: el pájaro es un motivo increíblemente 

variado, y de ahí que sea tan apropiado para 

acompañar el tema de la ilustración en este libro. 

Durante los últimos años, la ilustración se ha 

convertido en un importante campo dentro del 

diseño. La ilustración mola. 
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No obstante, la ilustración sigue siendo una de las 

artes más “modestas”, lo cual tiene que ver con el 

propio medio —los cómics, los libros y los cuadros 

son, por su naturaleza, soportes más bien silen-

ciosos—, pero también con la naturaleza de sus 

autores, de los ilustradores.

Los dibujantes somos gente extraña. La mayor 

parte de nosotros nos encerramos en nuestro 

particular mundo visual y desde ahí creamos 

nuestra magia. Nos encanta la ilustración, y desde 

hace mucho tiempo. De hecho, bastantes ilustra-

dores saben desde siempre que quieren dedicarse  

a hacer dibujos o cómics, que quieren dedicarse a  

la ilustración. Mientras nuestros compañeros de 

colegio no decían ni pío cuando se les preguntaba 

sobre qué carrera querían estudiar, la mayoría de 

nosotros teníamos claro desde pequeños que 

queríamos narrar el mundo con imágenes. Y, sin 

embargo, también somos muchos, y especialmente 

los más jóvenes están perdidos en lo que se refiere a 

la cuestión de “¿cómo trabajar de ilustrador y llegar 

a fin de mes?”.

Como vademécum de la ilustración, este libro 

aspira a arrojar luz sobre la oscuridad, ser útil y 

responder a tantas de tus dudas como sea posible. 

Entre otras cosas, en el libro se analizan las 

condiciones de la profesión de ilustrador, el 

espinoso tema del dinero y la cuestión de las 

características que debería reunir el lugar de 

trabajo. Además, se abordan interrogantes del tipo: 

¿cómo conseguir trabajo?, ¿cómo negociar bien?, 

¿qué precio es razonable cobrar por nuestras 

ilustraciones? o ¿cómo afrontar el día a día? 

También se aclaran términos y conceptos como  

los derechos de autor, las entidades de gestión 

colectiva de estos derechos o los fondos de 

previsión social para artistas y, además, se 

presentan y examinan una gran variedad de 

técnicas.

Por supuesto, soy consciente de que en un manual 

sobre “cómo hacer ilustraciones y vivir de ello” es 

imposible dar una única respuesta a un tema tan 

complejo, y tampoco todas las preguntas encontrarán 

espacio en este libro. Sin embargo, creo que el 

hecho de no poder hacer algo de forma completa  

y definitiva no es razón para no dar, al menos,  

el primer paso. 

En este sentido, espero que este libro te ayude a 

lograr que tu vida cotidiana como ilustrador sea 

más sencilla. Todos somos diferentes, y cosas que 

nos resultan difíciles a algunos son fáciles para 

otros. No obstante, hay ciertas experiencias 

esenciales que todos compartimos.

Así que empecemos con lo esencial.

Atentamente,

HENDRIK JONAS
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El miedo a la página en blanco

Bueno, en cualquier caso, no estoy perdido,
sé que estoy en algún lugar de Alaska.

EL PATO DONALD, FROZEN GOLD, 1944

¿Conoces esta sensación? Estás sentado 

ante tu mesa de trabajo frente a un 

cuaderno, un sacapuntas y algunos lápices 

de colores... ¡Pronto surgirá una fabulosa 

ilustración! Sacas punta rápidamente a todos los 

lápices y ¡allá vamos! Todo está listo. Los lápices 

están afilados, ahora a pensar un poquito y luego... 

Por cierto: ¿no sería todo más agradable con una 

taza de té? Así que te preparas un té… Ahora sí que 

sí... Pero, espera... tal vez sea mejor fregar los platos 

antes... y llamar a tu novia o novio. Revisas los 

emails. Echas un vistazo a Facebook. Duermes  

una siesta, etc., etc., etc. ¿Te resulta familiar esta 

situación? 

Este fenómeno se llama “miedo a la página en 

blanco” y siempre ha estado ahí. Los artistas, los 

diseñadores gráficos, los escritores y los profesio-

nales de otras mil disciplinas creativas han sufrido 

este síndrome durante generaciones. Probable-

mente, hace 17.000 años, en las cuevas de Lascaux 

ya existiera el miedo a la pared en blanco.

Es un auténtico enigma: ¿por qué a veces compli-

camos tanto las cosas en lugar de ponernos 

simplemente “manos a la obra” con ligereza  

y libertad? 

En realidad, el famoso miedo a la 
página en blanco no es más que el 
miedo al fracaso, a cometer 
errores. 

Es el miedo a no estar a la altura de las exigencias, 

propias o ajenas; a que quizás “no te salga nada”.  

Sea como fuere, no cabe duda de que ese miedo 

ancestral es razón suficiente para examinar con 

más detenimiento el fenómeno del “error”. 

Como todos sabemos, cuando trabajamos frente  

a la pantalla del ordenador disponemos de una 

manera muy sencilla de abordar los errores: 

presionar “manzana + Z”. 

 LORENZO MATTOTTI
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Sí, un método fantásticamente simple. La mala 

noticia, sin embargo, es que en el mundo real eso 

solo funciona con los píxeles, no con los pinceles. 

Los errores en el mundo real tienen una marcada 

tendencia a persistir.

Y, no solo eso, al presionar deshacer en el ordenador 

dejamos escapar una ventaja importante de los 

errores: la incontestable sabiduría popular de que 

podemos aprender de ellos. Cuando nos enfadamos 

al cometer un error y no lo anulamos con un mero 

chasquido de los dedos, el error permanece en 

nuestra memoria. No enfadarse significa olvidar, 

significa repetir el error. 

Si no nos enfadamos por haber cometido un error, 

lo cometeremos otra vez. 

Además, los fallos tienen una cualidad muy 

interesante: el potencial creativo que encierran.  

Si solo nos dedicamos a producir lo que 

ya sabemos hacer bien, desperdi-

ciamos la oportunidad de descubrir 

nuevos territorios. Y, sin embargo,  

los procesos creativos se alimentan 

precisamente de lo imprevisto, de lo incontro-

lable; en una palabra: de los errores. A veces es 

justo la mancha fortuita de café o ese trazo que nos 

sale mal los que nos sugiere nuevas ideas y nos 

acaba llevando a realizar mejores dibujos. El miedo 

a la página en blanco es, por tanto, innecesario 

desde dos puntos de vista: por un lado, porque los 

errores son algo normal y todo el mundo los 

comete, cuando es principiante y también cuando 

es profesional; y por otro, porque, contra lo que 

pudiera parecer, a veces los errores nos hacen 

avanzar. 

Por tanto, mi consejo es que te permitas tener 

miedo a la página en blanco, de igual modo que  

un actor tiene pánico escénico. Esos sentimientos 

son una realidad de la vida y también los veteranos 

tenemos que luchar contra ellos una y otra vez. 

Lánzate al ruedo y actúa;  
si cometes errores, pues, ya 
puestos, comete unos cuantos. 

El error más grande es no empezar. Ya lo verás: tus 

ilustraciones te sorprenderán de manera agradable 

y de algunos errores especialmente logrados te 

sentirás orgulloso.

SARAH PALISI
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El talento

El talento significa energía y tenacidad. Nada más. 
HEINRICH SCHLIEMANN

¿Te acuerdas de la clase de gimnasia? Esos 

extraños rituales que se repetían semanal-

mente y que estaban pensados para 

demostrar que unos nunca podrían subir 

por la cuerda y que otros tenían un modo fácil de 

compensar sus malas notas en inglés. En clase de 

gimnasia solo tenían éxito quienes ya eran capaces 

de hacer los ejercicios antes de la clase, mientras 

que la mayoría de los hijos de teleadictos anquilo-

sados, tan pronto acababa la clase, desterraban  

de su vida para siempre las bolsas con el equipo de 

gimnasia. 

En el ámbito de la ilustración encontramos 

personas que han tenido con el dibujo exacta-

mente la misma experiencia que otros han tenido 

con los deportes. Cierto es que aquí no se trata  

de habilidades o incapacidades físicas, sino del 

supuesto “talento”; sin embargo, como en el 

deporte, en el campo del dibujo y la ilustración 

parece persistir el prejuicio de que buena parte de 

nuestro talento es innato, y, por supuesto, junto  

con esa idea aparece la conclusión inversa: es 

decir, que a dibujar —si ya se ha descubierto la 

falta de talento innato— tampoco se puede 

aprender. De esta forma, ante un talento entre-

gado por Dios que la competencia sí posee, uno  

no tiene ninguna posibilidad. El resultado es que 

bastantes aficionados al dibujo acaban tirando la 

toalla, y los lápices, para siempre.

Por eso, permitidme reflexionar un poco más  

a fondo sobre la cuestión del talento: 

Dibujar es una de las primeras técnicas culturales 

que aprendemos de niños. Mucho antes de saber 

escribir o contar, todos hemos tenido nuestras 

primeras experiencias con unas ceras y un papel.  

Y no solo eso: todos nos lo hemos pasado bien  

con ello. Cuando ahora, con la distancia de los 

años, contemplamos nuestras primeras obras,  

a menudo nos sorprende con qué tranquilidad y 

alegría utilizábamos el medio: un sol, una gallina, 

una casa; una mamá, un papá, un niño... Por lo  

que parece, y según la interpretación tradicional, 

¡teníamos un talento innato para el dibujo! Y sin 

embargo, ¿por qué no nos hemos convertido todos 

en maestros de la pintura? ¿Por qué el planeta no 

está poblado por hordas de ilustradores?

En el mundo de la ilustración, la 
mayoría de las carreras fracasan 
por las ideas preconcebidas  
sobre lo que es una carrera en 
ilustración y sobre la supuesta 
falta de talento. 

Parte del problema tiene que ver con las expecta-

tivas que suelen estar asociadas al hecho de 

dibujar, al hecho de que detrás del niño que dibuja 

suele haber un adulto diciendo: “¡Uy, qué bien te ha 

salido, cariño!”. 

urraca

estornino

NADJA BUDDE

gaviota
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Cuando pienso en mi 

época de estudiante y 

comparo las previsiones 

que hicimos entonces sobre 

nuestras futuras carreras con 

la realidad laboral de mis 

antiguos compañeros de clase, 

puedo afirmar que de ningún modo es posible 

reconocer al caballo ganador en la salida. Nume-

rosos “talentos” a los que se les predecía un gran 

futuro se han embarcado más adelante en 

proyectos que nada tienen que ver con nuestro 

campo, y, al revés, muchos estudiantes supues- 

tamente “flojos” han encontrado más tarde su 

camino en el mundo de la ilustración. Según  

mi experiencia, el esfuerzo personal es el factor 

determinante. Si eres perezoso, tu “talento” no te 

va a ayudar a superar tu pereza. 

Lo que uno no puede aprender es la pasión por el 

dibujo. Sin embargo, si conservamos el gusto por 

el dibujo, se activará en nosotros un automatismo 

positivo. 

Si nos gusta dibujar, lo  
haremos a menudo, y si lo hacemos 
a menudo, lo haremos bien.

En mi opinión, el término talento está terrible-

mente sobrevalorado. La pasión por la ilustración 

es mucho más poderosa que el talento.

Este elogio, al que más adelante se unirá el 

destructivo “Oye, aquí ni se te ocurra pintar esos 

garabatos tuyos”, cobra una extraña vida propia 

en relación con nuestras carreras y pasa a ser un 

ente independiente. La alegría de ser elogiado se 

convierte en un fin en sí mismo y va sustituyendo 

poco a poco a la alegría de pintar algo por el mero 

gusto de hacerlo. Por eso, casi todos los niños 

llegan a una fase en la que empiezan a calcar y 

quieren dibujar las cosas “como son en realidad”. 

Dibujar —y, con ello, la comunicación y la creati-

vidad— se transforma en un vehículo para obtener 

reconocimiento, y al revés, el temor a no ser 

capaces de satisfacer las expectativas de los 

demás, conduce al bloqueo de la propia creati-

vidad. Como consecuencia, dejamos muy pronto 

de hacer dibujos porque sí y, en vez de eso, 

empezamos a pintar para nuestros presuntos 

críticos o admiradores. Después nos hacemos 

mayores, nuestras aspiraciones respecto a 

nuestras habilidades artísticas crecen y se 

encuentran ante ciertos límites y, por otro lado,  

el elogio de nuestros padres deja de resultar tan 

satisfactorio como antes. A continuación, como 

estudiantes de primer año en la facultad consta-

tamos enseguida que la competencia no se ha 

dormido en los laureles.

Los humanos somos seres dotados de la capacidad 

de aprender. Cuando venimos al mundo, lo único 

que sabemos hacer es comer, dormir y digerir. 

Todo lo demás, desde tocar el piano, hacer 

mermelada o yudo, tenemos que aprenderlo. 

Sospecho que lo que comúnmente llamamos 

“talento” significa sobre todo “estimulación 

temprana”. Por supuesto, a los niños con dotes 

musicales las lecciones de música les resultan 

mucho más fáciles, pero eso se debe, sobre todo,  

a que han tenido un contacto temprano con  

la música. Sin embargo, el hecho de que 

lleguen a ser unos músicos excepcio-

nales y de éxito tendrá que ver con 

factores como la diligencia, el 

esfuerzo, la aplicación, cuánto se 

diviertan trabajando y la riqueza de  

sus ideas. 

ruiseñor

cuervo

pato
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Ilustrar significa decidir

Si tiene forma de sandía,  
pesa como una sandía  

y sabe a sandía,  
probablemente sea una sandía.  

PROVERBIO JUDÍO

En el fondo, que ilustrar 

significa tener que 

tomar decisiones es una 

gran verdad, pero, por 

desgracia, ahí reside también su 

gran dificultad. 

Con cada trazo que dibujas en 

una hoja, con cada píxel que 

agregas a un diseño en tu 

ordenador, estás tomando una 

decisión. Estás avanzando en la 

respuesta a la pregunta: ¿qué 

quieres crear? 

¿Qué es lo que 
quieres contar? 

¿El niño en primer plano llevará 

un suéter rojo o amarillo? 

¿Debería tener un estilo infográ-

fico, llevar una armadura o tal  

vez tener un pico de pájaro?

Suena fácil, pero desde el 

momento en que nos enfren-

tamos por primera vez a la 

pantalla o la página en blanco 

hasta que la ilustración está 

acabada tomamos cientos, 

quizás miles de pequeñas y 

grandes decisiones. Y lo que 

decidas en cada caso determi-

nará de manera significativa cuál 

será la imagen resultante. Son 

tus grandes y pequeñas deci-

siones las que conforman la 

ilustración. Esas decisiones 

determinan qué quieres repre-

sentar y qué no y, a su vez, son  

las que crean lo que llamamos 

nuestro propio estilo.

Es decir, es importante que como 

“fabricantes de imágenes” 

seamos conscientes de que el 

proceso creativo consiste en 

tomar una serie de decisiones,  

y ahí radica precisamente el 

problema. El hecho de ir a 

comprar un par de zapatos, por 

ejemplo, nos revela hasta qué 

punto pueden resultar difíciles 

los procesos de toma de deci-

siones. A menudo, nos quedamos 

parados como un burro ante los 

dos montones de heno, inca-

paces de decidirnos por uno o  

por otro. 

Por todo esto, te animo a adoptar 

una actitud un poco pragmática 

y a tener más confianza en tus 

habilidades. Normalmente, no  

se trata de un asunto de vida o 

muerte, sino de ser capaz de 

establecer una jerarquía entre 

dos alternativas casi equiva-

lentes. De hecho, el burro que se 

queda parado ante los montones 

de heno toma sin quererlo una 

decisión y, además, la peor 

posible, porque opta por no elegir 

ninguno.

JONAS LAUSTRÖER
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Ilustrar significa decidir

Así pues, lo único que te puedo 

aconsejar en lo que respecta a la 

ilustración es ser valiente y no dejar 

de avanzar, porque cuando caiga la 

noche y eches un vistazo a tu trabajo del día y tus 

avances, no deberías tener que admitir que has 

pasado más tiempo sin pintar que haciéndolo. 

Por regla general, las cavilaciones y las dudas no  

lo convierten a uno en un ilustrador mejor.

Asume más riesgos al trabajar. El tiempo que de 

otro modo dedicarías a revolcarte en la neurosis  

de la indecisión puedes emplearlo en realizar dos 

ilustraciones audaces en lugar de una ilustración 

timorata. 

Decidir tiene que ver con el propio punto de vista. 

Aprende a confiar en ti. Por muy trivial que pueda 

sonar, es una capacidad que también se puede 

entrenar.

Entrena tu “sentido  
de la decisión”. 

No te quedes horas pensando ante la carta de un 

restaurante: prueba a decidirte en un minuto. Si 

aprendes a aceptarte como el único responsable de 

la toma de decisiones y a confiar en tu instinto para 

tomar la decisión correcta, ya habrás dado el paso 

más importante. Y al utilizar el restaurante para 

practicar en secreto, te aseguras de la inocuidad  

de las consecuencias. 

Diseñar significa tomar decisiones e ilustrar 

significa tomar decisión tras decisión con valentía 

hasta alcanzar el resultado final. Al poco tiempo de 

interiorizar este proceso, ya no te darás cuenta de 

cuántos obstáculos y decisiones has tenido que 

superar con éxito hasta llegar a la meta. 

A veces, que el trabajo suponga un paseo 

campestre o el duro ascenso de una montaña 

depende menos del camino que de los 

excursionistas. 

ELKE EHNINGERSTEFANIE HARJES
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Cómo vemos lo que vemos

La información no es saber.   
FRANK ZAPPA

La ilustración no depende solo de la técnica 

que utilicemos. Tú mismo eres mucho más 

importante que la elección de herramientas 

y materiales. El factor decisivo es quién es  

el autor de la ilustración. Tu manera de ilustrar 

representa tu forma de ver el mundo. La cosa es así: 

Cómo vemos lo que vemos marca  
por completo la diferencia. 

Dependiendo de cómo miremos el mundo, así lo 

veremos y así nos desenvolveremos en él. El hecho 

de que dos personas diferentes vean una situación 

o una serie de circunstancias de forma diferente es 

una verdad de Perogrullo. Y si contempláramos el 

mundo a través de los ojos de otra persona, estaría 

por ver que todavía nos resultara familiar. En esto 

reside la clave de los diferentes estilos que encon-

tramos en el ámbito de la ilustración: 

La ilustración explica a los 
demás nuestra visión del mundo.

Por supuesto, el proceso comienza con la “elección 

de las armas”, es decir, de la técnica para ilustrar, 

pero también con muchas otras cosas: cada deci-

sión que va componiendo tu ilustración —desde  

la idea, pasando por la orientación del contenido 

hasta el diseño y la composición de la imagen—  

es el resultado de una labor muy personal que  

consiste en sopesar y decidir entre infinidad de  

posibilidades. Tu perspectiva determina la imagen: 

si tu visión del mundo es más bien romántica, tus 

ilustraciones mostrarán un punto de vista más bien 

romántico: quizás utilices colores más delicados, 

busques temas y motivos que cuenten historias  

o algo similar, y quizás por ello prefieras ciertas téc-

nicas en especial. Del mismo modo, una perspecti-

va objetiva y racional se reflejará en una ilustración 

SEBASTIAN KOCH MAX LEY ALEXANDRA JUNGE
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explicativa o informativa. Posiblemente, en ese 

caso elijas las técnicas más apropiadas para descri-

bir texturas y tu estilo de representación se englobe 

más bien dentro del realismo que si lo que te intere-

sa es únicamente que tus ilustraciones transmitan 

un estado de ánimo. 

Es posible que tu trabajo revele también tu  

sentido del humor, así como ciertos aspectos  

de tu imaginación o estado anímico (melancolía, 

alegría…). Todo lo que te importa y te hace ser 

quien eres se refleja en tus imágenes casi como  

por arte de magia. O lo que es lo mismo: eso que 

llamamos de manera informal el “gusto” es una 

expresión inconsciente de nuestro propio estado de 

ánimo, y a la inversa, lo que nos gusta dice mucho 

de nosotros. En principio, se trata de una realidad 

que no es ni positiva ni negativa, lo importante  

es que seamos conscientes de ello. 

Quizás por eso a veces nos ofendemos tan fácil-

mente si critican nuestras imágenes. Y puede  

que eso también explique por qué la búsqueda 

de un “estilo propio” se convierte a menudo en  

una cuestión extrañamente existencial para los 

artistas. La búsqueda de una expresión artística 

propia es la búsqueda de nosotros mismos.

La ilustración está muy  
alejada del formalismo. 
En realidad, nuestras almas  
pintan con nosotros.

LARISSA BERTONASCO TOM EIGENHUFE
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Lo concreto y lo abstracto

Sin creatividad, no hay progreso posible. 
EL SEÑOR SPOCK EN STAR TREK, 1967

Suena paradójico, pero el realismo 

excesivo a veces produce una peculiar 

sensación de distancia en el espectador. 

Cuando observamos algo “real” —es 

decir, un objeto que está delante de nosotros, 

como, por ejemplo, una de las sillas de la cocina—, 

obtenemos de forma natural una imagen muy 

clara y concreta del mismo. Podemos mirar 

nuestra silla desde todos los lados, moverla y darle 

la vuelta y, si queremos, ponerla cabeza abajo. La 

silla está presente; su forma, su color, su tamaño y 

sus proporciones son evidentes y verificables para 

todos. 

Ahora bien, si la silla no está en nuestra cocina, 

sino solo en nuestra cabeza —es decir, si se trata 

solo de una silla imaginada—, nos parece que  

su silueta está definida con menor nitidez. 

Examina, aunque sea solo por diversión, la imagen 

mental de una silla y compárala con una silla  

que puedas ver: la silla imaginaria es más bien 

esquemática y posiblemente su color varíe, 

mientras que su forma irá evolucionando en 

nuestra imaginación. 

Desde una perspectiva cualitativa, la silla obser-

vada y la silla imaginaria difieren significativa-

mente entre sí. La silla que nos imaginamos es 

mucho menos clara, pesa visualmente menos  

que la silla que vemos en realidad. 

Pues bien, resulta que el bagaje que conllevan 

estos hábitos de visión y de pensamiento explica 

por qué a veces experimentamos una extraña 

sensación de distanciamiento ante las imágenes 

demasiado realistas. Por su parte, el fenómeno 

contrario es tan simple como paradójico: de 

manera inconsciente, al observar un motivo 

borroso, presuponemos que está teniendo lugar 

dentro de nosotros y, al contrario, presuponemos 

que lo que vemos nítidamente está fuera de 

nosotros. La silla que vimos con precisión no 

puede haber estado en nuestro interior, tenemos 

que haberla visto.

Este efecto hace que las representaciones 

demasiado concretas provoquen una distancia 

interior respecto a lo que estamos viendo. 

De hecho, si nos podemos identificar tan fácil-

mente con imágenes más abstractas, de 

contornos vagos y difusos y estilo esquemático, es 

porque estos tipos de representación se asemejan 

a ese mundo que vemos dentro de nosotros 

cuando cerramos los ojos. Identificamos lo nítido  

y lo detallado con el mundo circundante, que se 

convierte en algo ajeno, mientras que sentimos 

que lo abstracto está en nuestro interior. 

Como fabricantes de mundos visuales, este 

conocimiento es muy importante a la hora de 

aprovechar estos diferentes efectos para crear 

nuestras imágenes. Si la extrapolamos al mundo 

de la ilustración, esta paradoja significa que 

podemos crear intimidad emocional más fácil-

mente con imágenes realizadas con un enfoque 

abstracto, porque la atmósfera que transmiten  

las hace más similares a nuestras imágenes 

interiores. Por el contrario, las imágenes realistas, 

las texturas claras y las superficies concretas 

evocan puntos de vista más objetivos y, por tanto, 

emocionalmente distantes.

Es decir, una visión demasiado 
concreta del mundo equivale  
a una visión distanciada.

Por tanto, seamos conscientes de sus implica-

ciones cuando la utilicemos en nuestras ilustra-

ciones y lancémonos también de vez en cuando  

a besar con los ojos cerrados.

CLAUDIA POMOWSKISASCHA WESTPHAL
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Todos somos artistas

Uno se convierte en artista por desesperación.
ERNST LUDWIG KIRCHNER

La frase de que todo ser 

humano es un artista se 

atribuye a Joseph Beuys. 

Si le echas un vistazo a tu 

círculo de conocidos, verás que 

no está tan lejos de la realidad 

(aunque es probable que Beuys 

quisiera decir algo totalmente 

distinto con su declaración). Si, 

por ejemplo, te das una vuelta 

por mi barrio (Prenzlauer Berg, 

en Berlín), te darás cuenta de que 

la mayoría de los jóvenes de hoy 

en día hacen “algo creativo” o,  

al menos, aspiran a ejercer una 

profesión creativa.

El que no es diseñador gráfico a 

menudo quiere ser actor, estrella 

del pop, creador de videojuegos, 

modelo o ilustrador. Es decir, que 

la ilustración, como todas las 

profesiones creativas, está “de 

moda”, y eso tiene sus cosas 

buenas y sus cosas malas, pero, 

en principio, el hecho de que 

queramos desarrollar nuestros 

talentos y ganar dinero con ello 

es una idea estupenda. 

La ilustración es una 
hermosa profesión  
que hace el mundo más 
colorido, nos ayuda a 
comprenderlo y aporta 
un poco de belleza y 
luz a nuestra vida. 
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La parte mala de la popularidad 

que ha alcanzado la ilustración  

es que el exceso de oferta crea un 

entorno laboral en el que muchos 

colegas jóvenes corren el riesgo 

de fracasar en su empeño por 

motivos económicos. Precisa-

mente cuando una profesión está 

sufriendo una inflación, muchos 

jóvenes profesionales tienden  

a vender su trabajo a precio de 

saldo. Por desgracia, la creencia 

de que lograrán hacerse un hueco 

en el mercado con esa estrategia 

es una falacia. Por el contrario,  

a menudo conduce a un círculo 

vicioso que va desde los bajos 

honorarios a la consecuente 

minusvaloración de la propia 

obra y vuelta a los bajos 

honorarios.

Uno empieza a pasar de un 

trabajo de becario no remune-

rado al siguiente, y conseguir 

salir de una espiral así resulta 

difícil en la práctica, porque el 

tipo de cliente que valora antes 

que nada esos precios de saldo no 

querrá aceptar un aumento de 

tarifa más adelante, sino que 

siempre se remitirá al modelo  

de precios habitual. 

Además, los bajos honorarios 

conllevan un problema de 

tiempo. Si continuamos haciendo 

trabajos mal remunerados, 

tardaremos mucho más tiempo 

en ganar el dinero suficiente para 

pagar nuestro alquiler. 

WOLF ERLBRUCH
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