
O chiaroscuro é um conceito que surgiu na Renascença italiana para
descrever o uso expressivo da luz e da sombra na criação de volume
e profundidade. Embora o termo tenha se consolidado nesse período, a
exploração da luz e da sombra como recurso artístico é muito mais
antiga.

Ao olharmos para a história da arte, vemos que já na Grécia Antiga os
artistas utilizavam variações tonais para sugerir volume. No entanto, foi
durante o Renascimento e o Barroco que essa técnica atingiu seu auge. É
por isso que, até hoje, usamos a palavra italiana para nos referirmos à
aplicação de valores tonais na construção da forma e da expressividade
no desenho.
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Chiaroscuro

No século XV, com o Renascimento e o redescobrimento da perspectiva,
o estudo da luz passou a ter uma base científica. Em vez de apenas
representar o que viam, os artistas buscavam compreender os princípios
que sustentavam os fenômenos que desenhavam.

Nomes como Filippo Brunelleschi e Leon Battista Alberti influenciaram
profundamente a maneira como se pensava a relação entre geometria,
espaço e iluminação.

Foi Leonardo da Vinci quem primeiro teorizou o chiaroscuro.  

No mosaico da Caça ao Veado (300 a.C.) podemos observar como as sombras e os
contrastes são utilizados para gerar volume.

Ele descreveu como as
sombras e as transições
suaves entre tons claros
e escuros criam a ilusão
tridimensional. Antes
dele, valorizava-se
sobretudo o traço como
delimitador das formas.
Ao estudar o chiaroscuro,
Leonardo percebeu que a
natureza não é feita de
linhas rígidas, mas de
gradações sutis de luz.



Dessa compreensão nasceu sua célebre técnica do sfumato, que consiste
literalmente em “esfumar” as linhas. Ele criava transições tão delicadas
entre luz e sombra que não havia bordas perceptíveis. O efeito é de uma
névoa ou fumaça — daí o termo sfumato, derivado do italiano sfumare,
que significa “evaporar como fumaça”.
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Se compararmos este detalhe de O Nascimento de Vênus, de Sandro
Botticelli, com um detalhe da Mona Lisa, de Leonardo da Vinci, notamos
que Leonardo quase não utiliza linhas em sua pintura, criando transições

extremamente realistas.

No final do século XVI e início do XVII, a técnica ganhou um caráter mais
dramático, especialmente com Caravaggio, que intensificou os
contrastes entre luz e sombra. No caso dele, já se aproximando do
tenebrismo, uma vertente do chiaroscuro marcada por sombras
profundas e luzes recortadas.

Em A Vocação de São Mateus (obra acima), Caravaggio mostra que a luz
pode ser mais do que um recurso estético usado para dar volume. Nessa
obra, ela se torna parte da narrativa e guia o olhar do espectador. Um
feixe de luz diagonal atravessa a escuridão e ilumina São Mateus e seus
companheiros, narrando o modo como a graça irrompe na vida cotidiana
e transforma o destino de Mateus. Essa luz não vem de uma fonte visível,
mas parece acompanhar o gesto da mão de Cristo, que aponta para o
apóstolo. Assim, o contraste entre o fundo sombrio e a iluminação
repentina conduz o olhar para a ação central: o chamado divino.

A esse modo de usar o chiaroscuro deu-se o nome de tenebrismo. Criada
por Caravaggio, essa técnica elevou a intensidade do chiaroscuro,
resultando em composições marcadas por fortes contrastes dramáticos.
Enquanto o chiaroscuro busca criar volume e suavidade por meio de
gradações entre claro e escuro, o tenebrismo intensifica o contraste,
situando a cena em um espaço dramático, quase teatral.

Conceito: Chiaroscuro é a técnica artística que utiliza a interação entre
luz e sombra para criar a ilusão de volume, profundidade e
dramaticidade nas formas. 



Aprender a enxergar os objetos em preto e branco é muito importante,
pois, sem o jogo de claro e escuro e suas inúmeras gradações, não é
possível representar o volume com fidelidade. Observar uma fotografia
em preto e branco pode servir como referência útil para compreender e
simplificar os valores tonais.

Ver em Preto e Branco

Observar como a luz incide sobre um objeto, ou ao seu redor, é
fundamental para representar o volume. A qualidade dessa luz depende
diretamente de sua fonte. Por exemplo, em uma sala iluminada de forma
uniforme por lâmpadas fluorescentes, as formas tendem a parecer mais
planas, com sombras suaves. Já a luz de um dia ensolarado
atravessando uma janela cria um modelado mais acentuado, com
contrastes nítidos. A luz frontal proporciona uma iluminação
homogênea, enquanto a luz lateral acrescenta dramaticidade e interesse
à cena. Compreender a maneira como a luz se distribui sobre o objeto e
no ambiente é essencial, tanto ao desenharmos uma cena já existente
quanto ao organizarmos intencionalmente uma cena para desenhar.

Análise da Luz

Este tutorial irá guiá-lo através do processo de desenho de uma maçã
realista, focando na aplicação de valores tonais para criar a ilusão de
volume e profundidade, inspirado na imagem que geramos.

Como desenhar uma
maçã com valores tonais

Desenhe a forma geral da maçã com linhas leves. Você pode começar
com um círculo e depois ajustar a parte superior e inferior para dar a
forma característica da maçã. Adicione também o caule e uma pequena
indicação da superfície da mesa.

Passo 1: Esboço da Forma Básica
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Definindo a Fonte de Luz e a Sombra Projetada

Na imagem de referência, a luz vem da esquerda. Desenhe levemente a
forma da sombra projetada na mesa, lembrando que ela se estende na
direção oposta à fonte de luz. Observe como a base da maçã bloqueia a
luz, criando uma sombra mais escura logo abaixo dela.

Aplicando os Primeiros Valores Tonais (Áreas de Sombra Própria)

Com um lápis mais escuro, comece a preencher as áreas da sombra
própria da maçã, que são as partes não diretamente iluminadas pela
fonte de luz. Na nossa referência, essa área está principalmente no lado
direito e na parte inferior da maçã. Aplique a grafite com traços suaves e
uniformes, seguindo a curvatura da forma.

Adicionando Tons Médios

Com um lápis de graduação média, preencha as áreas de tons médios,
que são as transições entre a luz direta e a sombra própria. Observe
como a intensidade da luz diminui gradualmente à medida que a
superfície se afasta da fonte luminosa.

Criando Transições Suaves e a Luz Refletida

Observe na imagem de referência a sutil luz refletida na parte inferior da
maçã, dentro da área da sombra própria. Adicione essa luz com um
toque leve do lápis ou removendo um pouco de grafite com a borracha.

Realçando as Áreas de Altas Luzes e Adicionando Detalhes

Com uma borracha limpa, retire cuidadosamente a grafite das áreas
onde as altas luzes aparecem na maçã (o ponto mais brilhante onde a
luz incide diretamente). Adicione detalhes como o formato do caule e
quaisquer imperfeições sutis na superfície da maçã.

Finalizando a Sombra Projetada

Escureça a área da sombra projetada diretamente sob a maçã, pois é
onde a luz é mais bloqueada. A sombra deve se tornar gradualmente
mais clara à medida que se afasta da base da maçã. Adicione uma leve
sugestão de como a sombra se adapta à superfície da mesa.

DICAS IMPORTANTES

Observe atentamente a imagem de referência para
entender como a luz interage com a forma da maçã e as
sutilezas da sombra projetada, da sombra própria, das
altas luzes e da luz refletida.
Não tenha medo de usar diferentes graduações de lápis
para obter uma ampla gama de valores tonais.
Trabalhe em camadas, construindo os tons gradualmente.
Suavize as transições para evitar linhas duras entre os tons.
A prática leva à perfeição! Continue desenhando e
observando para aprimorar suas habilidades na aplicação
de luz e sombra.


