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			A Noe, mi general Organa particular. Sin ella al mando, esto no existiría; en estas páginas está también su sensibilidad, su talento y su amor.

			Porque la quiero... y lo sabe.
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			SOBRE EL AUTOR
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			Su trabajo se ha publicado en diversos medios digitales e impresos, aunque lo que realmente le apasiona es la docencia. Profesor especializado en iluminación, desde 2012 imparte cursos y talleres por toda la geografía española, y en 2013 se incorpora a la plantilla de la escuela de fotografía Too Many Flash, en Madrid. 

			Como creador de contenido, en su canal de YouTube sobre fotografía e iluminación agrupa más de 140 000 suscriptores y casi nueve millones de visualizaciones de sus vídeos; tiene varios cursos en la plataforma de formación online Domestika, y trabaja habitualmente como embajador y formador de prestigiosas marcas del sector, como Profoto, Sony, Sigma, Hollyland o Benq.

			En 2020 creó su propia plataforma de formación online, el Aula Virtual (garci.es/formaciononline), con talleres en directo de fotografía, iluminación y posado. También en ese año publicó su primer libro, El retrato. Técnicas de iluminación, dirección de pose y calidad de luz, uno de los títulos de fotografía más vendidos de 2020, actualmente con su tercera edición en las librerías y más de 4000 ejemplares vendidos.

			Puedes ver su trabajo en garci.es, en su canal de YouTube Antonio Garci y en Instagram, con sus perfiles @garcifoto y @vestirdeluz.
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			INTRODUCCIÓN

			Si publicar mi primer libro fue un milagro, la realización de este segundo hijo, desde su concepción hasta este momento en que lo sostienes en tus manos, ha sido un prodigio.

			Escribo estas líneas en Argentina, subido a un autobús que me lleva de Rosario a Buenos Aires, después de haber participado como ponente y profesor en FDF (Foro de fotógrafos), uno de los congresos de fotografía y vídeo más importantes de habla hispana. He dirigido una charla ante más de 400 personas, he realizado aquí mi primer workshop fuera de España y he compartido una experiencia increíble como formador junto a otros compañeros fotógrafos y videógrafos, quienes me han regalado un amor que todavía resuena en mi corazón. Jamás habría imaginado, después de dos años parados por la pandemia provocada por la COVID, que dos hitos tan importantes (mi segundo libro y mi primer congreso internacional) coincidirían de esta forma tan mágica. El anuncio de este libro se publicó el mismo día en que tomaba el avión desde Madrid, y este Arte y desnudo queda ligado a esta maravillosa experiencia de un modo casi providencial.

			Es una ocasión perfecta para echar la vista atrás y ver todo el camino que me ha traído hasta esta parte del mundo. Cuando empecé con una cámara a hacer retratos, mi única ambición era poder vivir de mi pasión, dedicar todo mi tiempo a la creación de imágenes y aprender constantemente. Pero el plan que se iba a desarrollar ya tenía puntos conectados, supongo…

			Desde que salí de la escuela de fotografía Efti, mi aprendizaje posterior (siempre hay que seguir aprendiendo) fue autodidacta, con libros precisamente de Anaya Multimedia. La lectura me ha acompañado toda la vida, y aquellos libros de tapa blanca (y después, de franja verde) constituyen algunos de mis mayores tesoros. El germen de escribir un libro, de devolver algo de ese aprendizaje, ya nació en esa época, pero aún tenía que descubrir qué clase de fotógrafo era. 

			La pasión por la fotografía de retrato y moda, y sobre todo por la iluminación creativa, fueron ganando cada vez más terreno, ocupando casi todo lo que hacía. Sobre esto podéis conocer todos los detalles en mi primera obra: El Retrato. Técnicas de iluminación, dirección de poses y calidad de luz, que fue todo un éxito en ventas y del que me siento profundamente orgulloso. Mi otra gran pasión, la fotografía de desnudo artístico, permaneció en la sombra (un buen lugar para estar) hasta que mis inseguridades se fueron controlando y, sobre todo, hasta que el gran respeto que tengo hacia esta disciplina me permitiera acercarme con una mirada propia, digna y limpia. En resumen: hasta que tuviera algo que contar. 

			La vida tiene unos ciclos extraños, y si bien 2013 fue uno de los años más complicados de mi vida, en 2014 todo cambió. Me encontré dando clases regulares en Too Many Flash, una escuela que por aquel entonces iniciaba sus primeros pasos en Madrid, manteniendo mi negocio como fotógrafo en una de las crisis más fuertes que se recordaban, y a la vez explorando mi propio lenguaje, tomando en cierto modo el control de mi vida (con todo el vértigo que supone saltar al vacío) y experimentando con mis primeras sesiones de desnudo 5 años después de comenzar mi carrera fotográfica. Había realizado sesiones de lencería, pero hasta ese momento no veía la diferencia. La idea de «vestir de luz» me llevó a cambiar mi modo de ver el cuerpo humano en mis imágenes, sin dejar de lado lo más importante, la personalidad de cada una de las personas que aparecen en mis fotografías

			Ha sido una aventura larga pero muy intensa, con momentos buenos y malos (como todas las historias que valen la pena), y que, sin más estrategia que seguir disfrutando cada día de mi trabajo, me ha llevado a tener mi propio estudio profesional, una carrera como fotógrafo, pero también como profesor de fotografía, una comunidad online en YouTube llena de buen rollo y que me ha apoyado siempre y me ha brindado la posibilidad de viajar por España enseñando mi visión sobre la fotografía, el retrato y la luz. 

			En estos dos años locos, además, hemos podido hacer realidad el nacimiento de una escuela online, mi estreno como autor y ganarme el reconocimiento de fotógrafos que admiro, a quienes puedo llamar compañeros e incluso amigos. He crecido como profesional, como persona, me he encontrado a mí mismo (ese trabajo aún continúa) y he creado una vida de la fotografía, con mi pareja como parte activa de ella. ¿Qué más le puedo pedir a la vida?

			Tras la publicación de El retrato, cuya primera edición se agotó el día del lanzamiento, recibí una llamada de Eugenio Tuya, mi editor, con un mensaje que no olvidaré jamás: «ya tengo título para tu segundo libro». No era precisamente el que ha acabado siendo, pero ya me indicaba que esta sería la temática que me estaba proponiendo abordar. Y era el tema que yo mismo le iba a proponer, aún sabiendo que el desnudo artístico es una disciplina delicada; puede entenderse como erotismo o pornografía, sin ser nada de esto necesariamente; suele tener un halo de lujuria mal entendido, y en ocasiones generar rechazo. Pero bien tratada, la fotografía de desnudo es de los estilos más bellos y artísticos que existen. Era algo de lo que quería hablar en alguno de mis futuros libros. Y la conexión con mi editor al ponerme este reto sobre la mesa fue inmediata: mi fotografía desnuda llegaría a los estantes de las librerías.

			He dedicado todo el año 2021 y parte de este 2022 a trabajar en este proyecto: 50 sesiones de fotos, más de 13 000 fotografías realizadas y cerca de 1200 fotos finales retocadas es la cuenta del material elaborado para estas páginas. El concepto «vestir de luz» ha guiado, como siempre, todo el proceso. Y, ante todo, la intención de mostrar mi visión con todo detalle, sin guardar nada; por este motivo decidí separar el libro en tres partes: una primera de contenido general sobre historia, trato con modelos, iluminación y posado; una segunda parte para desgranar cincuenta propuestas de poses, y una tercera con cincuenta esquemas de iluminación. Casi se podría decir que tienes tres libros sobre fotografía de desnudo condensados en este volumen; me he vaciado sin esconder nada, para que quien sienta esas cosquillas en el estómago y quiera atreverse a encontrar la verdad desnuda, tenga todas las herramientas y la inspiración para entrenar su ojo y hallar su propio estilo. 

			Espero aportar valor a esta disciplina, en ocasiones tan poco comprendida, pero tan hermosa, la fotografía de desnudo artístico. Si, además, quieres seguir tu aprendizaje en retrato, iluminación, dirección de pose y, por supuesto, también fotografía de desnudo, puedes visitar mi Aula Virtual en garci.es/formaciononline.

			Espero que este libro te acompañe muchos años, del mismo modo que tantos libros de otros grandes fotógrafos me siguen acompañando cada día. ¿Preparado? Comencemos el viaje.
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			EL DESNUDO ARTÍSTICO: UN TEMA ETERNO

			La búsqueda de la belleza ha movido al ser humano a través de la historia. En todas las manifestaciones artísticas el cuerpo humano ha sido el punto de ancla de todas las artes. Tan amado como perseguido, el cuerpo ha representado el máximo exponente de la belleza y la maestría de cualquier pintor o escultor, pero también ha sido censurado, escondido e incluso destruido. Los artistas y los modelos son venerados y estigmatizados a partes iguales. De hecho, es difícil encontrar un punto medio en el que la representación de un cuerpo sin ropa resulte indiferente. 

			Como género artístico, el desnudo tiene su propia consideración académica, y en todas las culturas encontramos obras que tratan el cuerpo desnudo y ocupan un lugar relevante entre las más importantes de cada época. Su atracción es total. Su impacto es mágico.

			El nacimiento de la fotografía supuso una revolución, y día a día sigue imponiéndose como la expresión artística más ampliamente utilizada por todos, como consumidores y también como creadores. El bombardeo masivo de imágenes provenientes de la publicidad y la amplia difusión de la fotografía digital han convertido a la fotografía de desnudo en una disciplina fotográfica con una producción inmensa de imágenes. El debate constante entre libertad y objetivación, entre sensualidad y erotismo, entre belleza y vulgaridad, nos demuestra que la sociedad todavía no ha resuelto satisfactoriamente sus cuestiones morales.

			En mis ya más de diez años como fotógrafo, siempre he encontrado en el cuerpo humano el mayor elemento expresivo. Mi trabajo se ha centrado en el retrato, pero he tenido grandes influencias de la fotografía de moda, y tanto la lencería como el desnudo han sido grandes temas en mi trabajo personal. Como fotógrafo de estudio, la luz constituye el elemento primordial para crear mis imágenes, y el cuerpo humano resulta ser un lienzo ideal, con sus volúmenes y su capacidad estética y expresiva. En este libro te invito a que te adentres en mi visión sobre el desnudo, pero también quiero ofrecerte las herramientas técnicas y creativas para enfrentarte a esta maravillosa disciplina y, sobre todo, darte muchos motivos para que aprendas a amar y a respetar la fotografía de desnudo. Solo a través del amor podemos mostrar nuestra visión personal del mundo. Y la visión es lo más importante para cualquier fotógrafo.

			UNA (MUY) BREVE HISTORIA DEL DESNUDO EN EL ARTE

			El mejor camino para avanzar en un aprendizaje creativo y no cometer los mismos errores de quienes vinieron antes que nosotros es analizar lo que hicieron. No se trata solo de aprendizaje, sino también de evolución. El cuerpo humano como tema es, además, tan amplio y recurrente que lo vamos a encontrar en todas las artes (¡incluso en la música!, no olvidemos ese famoso estribillo: «tu piel morena sobre la arena»), y podemos encontrar referencias e inspiración en cualquier disciplina creativa. Mi intención en este primer capítulo es darte tanto una perspectiva histórica (muy resumida), como un contexto temático: lo que se ha hecho y por qué se ha hecho. 

			La fascinación por el desnudo como sujeto artístico es de las más intensas de cualquier fotógrafo. Y no lo es tanto por su belleza estética, sino por la intimidad que se produce entre el artista y su modelo. Incluso en el caso de los autorretratos, donde la conversación se entabla entre nuestro cuerpo y nuestra mente, cuando nos despojamos de lo que nos esconde, nos mostramos libres y verdaderos, y podemos comunicarnos a un nivel mucho más elevado. Es fácil entender el motivo por el cual tantos artistas a lo largo de la historia han buscado descifrar ese mensaje y perseguir la verdad que, como dijo alguien, solo es verdad si está desnuda.

			PREHISTORIA

			Esta extrema simplificación (pido perdón a los historiadores del arte que lean estas líneas) comienza en el periodo paleolítico, hace más de 20 000 años. La religión empezó a cobrar importancia en aquellas primitivas comunidades, y aparecieron así las primeras representaciones del cuerpo humano, sobre todo femenino (esto ya sería una constante permanente). Estas figuras talladas, principalmente en piedra, se enfocaban en cultos y rituales de fertilidad, y son consideradas las primeras manifestaciones artísticas que representaban el cuerpo humano. Más adelante, en el neolítico (entre el 6000 y el 9000 a.C.), los seres humanos se volvieron sedentarios y empezaron a dedicarse a la agricultura; los signos de fertilidad siguieron presentes en representaciones escultóricas y pictóricas, sobre todo asociadas a ritos de apareamiento. 

			Para estos primeros artistas era esencial mostrar los atributos sexuales, y lo hacían con gran pasión y mayor dedicación: grandes pechos, amplias caderas y penes erectos serían la tónica de un arte que por aquel entonces se ceñía al misticismo. Al tratarse de representaciones arquetípicas, estos primitivos artistas obviaban el resto de atributos físicos, incluidos rostros y extremidades; la expresión «es que solo ves en mí lo que te interesa» muy probablemente nació durante este periodo histórico y, lamentablemente, no desapareció jamás de la historia.

			[image: ]

			▶ FIGURA 1.1 Las venus que se conocen datan del 25 000 a. C., y son las primeras manifestaciones artísticas del ser humano El cuerpo ya era entonces principio y fin de todo.

			EGIPTO 

			Según se fueron asentando las primeras grandes civilizaciones, la religión se convirtió en el principal motor intelectual y artístico y los primeros dioses adoptaron formas antropomórficas; principalmente de mujer. Esto no es tan extraño: la capacidad de crear vida se asocia fuertemente a la naturaleza, y las deidades antiguas eran sobre todo fuerzas naturales. 

			En Egipto, además, la desnudez era algo habitual entre la propia sociedad (debido al clima de la zona), y esto también facilitaba la representación desnuda de los personajes y dioses propios: Mut, Hathor, Isis, Amunet… eran recreadas con atributos marcadamente femeninos, si bien los dibujos o pinturas aún pecaban de ser excesivamente estáticos, siempre usando el canon de perfil (cabeza, brazos y piernas de perfil, pero hombros, ojos y tronco de frente), que asociamos instantáneamente a los jeroglíficos de las pirámides. 

			Puede parecer una simplificación, o una falta de destreza de los artistas egipcios, pero este estilo tenía un significado muy influenciado por la creencia de que, al representar físicamente a alguien, capturabas o impregnabas de algún modo parte de su alma, y marcar de forma clara los ojos, por ejemplo, era una forma de respetar esa alma que plasmaban en sus creaciones. No eran realistas en su forma de pintar o tallar (algo totalmente intencionado), pero consiguieron avanzar en la identificación de las personas que retrataban, y fue el primer intento de reverenciar a los sujetos de su arte o, por lo menos, de reflejar su personalidad.
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			▶ FIGURA 1.2. En esta pieza, datada entre el 1353 y el 1336 a.C., vemos cómo se reflejaba la individualidad de las dos princesas que aparecen, tanto en sus rasgos, como en sus collares y pulseras.

			ARTE CLÁSICO: GRECIA Y ROMA

			Curioso fue el caso de Grecia: si habitualmente siempre nos encontramos (y nos encontraremos en el futuro) con una mayor exhibición del cuerpo de la mujer, en la Grecia clásica fue el desnudo masculino el ideal supremo de belleza. Además, fueron los primeros en representar el cuerpo de un modo más realista y sobre todo fiel, con la belleza, el equilibrio y la juventud como propósito principal. El avance en las técnicas escultóricas es muy llamativo, no solo por la destreza sino también por las proporciones de las figuras, realmente imponentes. Se sentían orgullosos de su propia belleza exterior, de sus cuerpos esbeltos, hasta el extremo de instaurar un pensamiento que, por desgracia, aún hoy perdura: si alguien es estéticamente bello no puede albergar ningún tipo de mal en su interior. Además de frívolos, los griegos clásicos eran terriblemente misóginos, pues el papel social de la mujer estaba relegado a las tareas domésticas y se les obligaba a ir completamente vestidas. Incluso ciertas costumbres de zonas como Esparta, donde algunas mujeres realizaban actividades propias de hombres y vestían uniformes que mostraban las piernas, eran vistas por el resto de los griegos como algo repugnante.

			Las imágenes griegas de los dioses continuaron siendo antropomórficas, en una tradición que luego continuarían los romanos que les sucedieron. Es, por tanto, habitual encontrarse con escenas mitológicas y esculturas que mostraban a los diferentes dioses para decorar los templos, con forma humana, muy realistas y cuidando las proporciones y los volúmenes. Esta maestría (descolorida, eso sí, ya que casi toda la escultura griega perdió con los siglos su colorido original) influenció de forma decisiva el arte del Renacimiento y, en consecuencia, todo el arte posterior hasta nuestros días.
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			▶ FIGURA 1.3. El Diadúmeno, obra creada por Policleto hacia el año 420 a. C., al final de su carrera, es el ejemplo perfecto del canon que instauró para determinar la belleza humana: el cuerpo debía medir siete veces la altura de la cabeza. 
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			▶ FIGURA 1.4. Las estatuas de grandes personalidades desnudas hacían referencia a dotes divinas, como el liderazgo y el heroísmo militar. En vez de avergonzar, el desnudo en estas esculturas era una muestra de relevancia y poder. 

			Según la cultura griega fue expandiéndose por todo el Mediterráneo, sus esculturas rompieron las poses estáticas y se volvieron mucho más ágiles y sensuales, con torsiones imposibles y gestos trágicos. También aparecieron las representaciones femeninas, sobre todo como ménades y nereidas integradas en bacanales y cultos a Dioniso, dios de la fertilidad y el vino. Existen grandes ejemplos de esculturas griegas célebres de cuerpos femeninos, como la Venus de Milo, pero en una proporción muy inferior a la de las figuras masculinas. 

			Con la expansión del Imperio Romano, la absorción cultural griega fue casi íntegra. Se modificaron nombres y ritos religiosos, pero copiando en la práctica los estilos y técnicas. No obstante, la mayoría de los artistas romanos eran procedentes de Grecia, y siguieron los cánones de belleza griegos, por lo que muchos historiadores consideran sobre todo la primera época romana como artísticamente poco interesante. Más adelante, ya nos encontraríamos esculturas de emperadores o grandes generales romanos divinizados (y, por tanto, desnudos), y hasta nuestros días han sobrevivido pinturas de la época que muestran fiestas, danzas, y escenas eróticas que, lejos de escandalizar, formaban parte de las costumbres de la alta sociedad romana.

			EDAD MEDIA: SIMBOLISMO Y CRISTIANISMO

			Con la caída del Imperio Romano, toda la organización política, social y cultural saltó por los aires. El cristianismo impregnó todas las capas de la vida de la época y el arte pasó a tener una utilidad puramente religiosa y adoctrinadora. Así, los desnudos que podemos encontrar son escasos y asociados a escenas divulgativas y aleccionadoras, casi siempre referidos a Adán, Eva, y la traición a Dios en el paraíso. Como mucho, se encontraban escenas de resurrección donde sí se permitía algo menos de ropa, pero con claros límites; el cristianismo tenía una fuerte herencia judía (dogma en el que las propias imágenes estaban prohibidas) y el desnudo en el arte se asociaba a la adoración de dioses paganos. Esta visión, que despreciaba el desnudo como algo sucio y pecaminoso, perduró durante siglos. Y aunque se fue suavizando, se restringía a determinadas escenas bíblicas que así lo requerían. 

			Hubo otro tema que gozó de bula para los pintores de la época: la Pasión. El tormento de Jesús de Nazaret en su captura, crucifixión y posterior resurrección ha constituido el gran tema del cristianismo desde su mismo nacimiento, y la mayoría de las manifestaciones artísticas han reflejado con gran maestría al mesías sangrando, lleno de golpes y latigazos. La tradición del «Cristo de Antioquía», de un Jesús cubierto por un sudario que solo cubría sus genitales, se impuso a otras representaciones menos dramáticas del mesías; esto permitía a los artistas explorar la representación del cuerpo desnudo en una situación de extremo sufrimiento y, por tanto, de gran expresividad. Esta representación de Jesucristo crucificado ha perdurado hasta nuestros días casi sin diferencias.

			Como podrás imaginar, el propósito artístico de estas manifestaciones no era tanto la belleza del cuerpo como el impacto emocional del tormento sufrido (que, a la postre, supone en el dogma cristiano la expiación de los pecados). Pero en cierto modo supuso la oportunidad de trabajar el tema del cuerpo como transmisor de emociones. El jardín del Edén y la Pasión constituían los polos opuestos de un arte donde todo lo que pudiera parecer sugerente era censurado y tachado de libidinoso, y había que tener mucho tacto para no sufrir el castigo de la iglesia.
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			▶ FIGURA 1.5. En este retablo bizantino (fechado alrededor del siglo X) tenemos una referencia a Hades, como aquel personaje en el que se clava la cruz. Esto representaba, más allá de religiones enfrentadas, cómo Jesucristo venció a la muerte. Las referencias mitológicas, aunque escasas, existían y seguían los códigos de desnudo que todo el mundo aún reconocía y podía interpretar.

			RENACIMIENTO: VUELVE LA BELLEZA

			Mil años de oscuridad no se convierten en luz de la noche a la mañana. Pero hubo un punto (a partir del año 1400) en el que comienza un cambio de mentalidad. Se empiezan a rechazar las ideas medievales y se altera la importancia de Dios como centro del universo, lugar que empieza a ocupar el hombre. Esto nos lleva al uso de la razón como motor principal del conocimiento, de la búsqueda de la verdad a través de la investigación y del arte clásico como modelo a seguir. La Iglesia deja de ser el generador de arte, y aparecen diferentes clientes con diferentes gustos: las grandes familias de comerciantes y algunos monarcas crean una red de mecenazgos que provocan una explosión de nuevos temas y géneros.

			Como podemos imaginar, el desnudo adquiere una nueva dimensión. La antigüedad clásica se convierte en la nueva referencia que todos los artistas siguen, y obviamente los temas mitológicos vuelven a estar en primera línea de interés. Pero también las manifestaciones artísticas que representaban los instintos más bajos del ser humano resurgieron tras casi desaparecer, enterradas en el arte grecorromano: adulterios, borracheras, mentiras y engaños, abusos sexuales y demás actitudes libidinosas eran representadas sin pudor, a expensas de una nueva libertad adquirida para el artista gracias a ese nuevo mecenazgo. Los renacentistas otorgaron una nueva dimensión al artista en cuanto creador, lo que les proporcionó una cierta reputación y mucho más respeto por su libertad creativa.

			Con todo, tampoco fue el Renacimiento una época fácil; la Iglesia seguía ejerciendo un gran poder, y muchas de las manifestaciones artísticas en las que aparecían desnudos, aun tratando temas religiosos, eran vistas como puras obscenidades por muchos estamentos del clero. Incluso frescos tan icónicos como «El Juicio Final» de Miguel Ángel, que decora el ábside de la Capilla Sixtina en el Vaticano, fueron censurados, a pesar de que, según las palabras del propio artista, «las almas no tienen sastre que las vista».
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			▶ FIGURA 1.6. El Nacimiento de Venus, de Botticelli (c. 1482-1485), es una de las cumbres del Renacimiento: un desnudo sin justificación religiosa, sino como representación mitológica y de gran formato fue una revolución en la época y marcó todo el Quattrocento italiano.

			Sin prestar tanta atención al ideal de belleza, el Renacimiento también supuso el nacimiento de trabajos más detallistas y descriptivos; de este período datan los primeros estudios anatómicos que exploran las proporciones del cuerpo humano más allá de la búsqueda de la belleza. El archifamoso «Hombre de Vitruvio» es tan solo la punta de un iceberg conformado por ingentes estudios anatómicos realizados por Leonardo da Vinci, y que constituyen un legado invaluable a campos como la biología.
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			▶ FIGURA 1.7. Leonardo da Vinci hizo de todo, y todo bien: su estudio de las proporciones del cuerpo humano es célebre a tal nivel que influyó a todos los artistas posteriores y forma ya parte de la cultura popular. 

			EL BARROCO: COMPLEJIDAD Y EFECTISMO

			El siglo XVII supuso una ruptura sangrante en Europa: el protestantismo se impuso en el norte del continente, mientras que los países católicos evolucionaron hacia formas de gobierno más absolutistas. Entre la reforma y la contrarreforma hubo disputas, guerras y, sobre todo, dos formas contrapuestas de ver el mundo: la religión y, por supuesto, el arte.

			Hay, por tanto, una separación entre las formas de tratar el cuerpo humano en el arte barroco: por uno de los lados (el protestante o reformista) tenemos desnudos más alegres y coloristas, basados principalmente en escenas mitológicas, pero sin renunciar a inspiraciones más actuales y costumbristas. Por el otro, nos encontramos con una moral católica férrea, un realismo extremo plagado de claroscuros, y la imposición de los dogmas de fe tradicionales. En todo caso, el tratamiento del desnudo en la época fue, al igual que en el resto de las temáticas artísticas, mucho más refinado, dinámico e incluso efectista.
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			▶ FIGURA 1.8. Venus y Adonis (aprox. 1630), de Peter Paul Rubens. 
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			▶ FIGURA 1.9. Betsabé en el baño (1643), de Rembrandt. 

			Dos grandes ejemplos de esta exuberancia estética contrapuesta fueron Rubens y Rembrandt. El primero, ampuloso, excesivo y luminoso; el segundo, oscuro, taimado y trascendente. Ambos representan de dos formas diferentes el exceso imperante en la época en cuanto a las formas y los tratamientos.

			La evolución del arte barroco tuvo su punto álgido en Francia con el rococó, que fue una evolución sobre todo en las artes decorativas, pero que también tuvo su impacto en la pintura y la escultura de la época en Europa. Consistió en una vuelta de tuerca más independiente y hedonista, sin seguir imposiciones religiosas. Los temas eran mundanos y había un gusto por lo exótico y lo refinado, fruto del modo de vida de las clases altas que promovieron este movimiento.

			NEOCLASICISMO Y ARTE CONTEMPORÁNEO

			De nuevo, cuando todo se vuelve demasiado recargado, aparece una corriente que persigue la vuelta a las formas clásicas y sencillas de Grecia y Roma, a sus líneas austeras y a una pureza de la belleza estética. En el neoclasicismo (que se inicia en la segunda mitad del siglo XVIII) se rechazan los claroscuros, los ornamentos y las complicaciones del barroco y del rococó, pero esa vuelta a los ideales del arte clásico se produjo por lo que ahora denominaríamos «postureo»; se mitificó la belleza estética de los artistas grecorromanos hasta el punto de perseguir la réplica de lo que los artistas neoclásicos pensaban que era el estilo clásico, pero vacío de significado. 

			En el caso de la pintura, los ideales se redefinieron o sencillamente se inventaron, pues no quedaban ya modelos que seguir (toda la pintura de la época clásica se había perdido debido al paso del tiempo y a la falta de conservación). No es extraño que frente a estos movimientos neoclásicos surgieran otras tendencias más rupturistas, como el romanticismo (más centrado en transmitir emociones y sentimientos, sin un corsé formal) y, más notoriamente, el impresionismo, que supuso la ruptura definitiva sobre la que se asentaría el arte moderno.
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			▶ FIGURA 1.10. Leónidas en las Termópilas (1814), de Jacques-Louis David. El estereotipo de los 300 espartanos prácticamente desnudos marchando a la guerra no se inventó ni en los cómics ni en las películas.

			Suele haber siempre una tendencia de romper con lo establecido por los artistas contemporáneos. Volver a la estética de una época anterior y defenderla como de mayor valor artístico en contraposición a la tendencia dominante es un comportamiento que persigue a todos los artistas de todas las disciplinas. Se podría decir que es la forma que tiene el arte de evolucionar: tomamos una época anterior (todo tiempo pasado fue mejor), la adaptamos a nuestra época (la mayoría de las veces a base de descontextualizarla) y tratamos de imponerla como la tendencia dominante (hasta que venga la siguiente generación a rompernos el globo). Y así gira la rueda creativa, cada vez con mayor velocidad.

			… Y DE PRONTO LLEGÓ LA FOTOGRAFÍA

			Obviamente, la historia del arte ha seguido regalándonos hasta nuestros días grandes ejemplos de belleza y una clara evolución en lo referente al desnudo, pero toca por fin ocuparnos del arte que aquí nos interesa: la fotografía. 

			La fotografía como tal nace con la vista de una ventana, realizada por Niépce en 1826, y durante el siglo XIX fueron sucediéndose una serie de avances tecnológicos que hicieron posible su uso masivo. Como cabría esperar, la fotografía no fue considerada un arte de pleno derecho por la comunidad artística de la época, sino un recurso para que «pintores sin talento, con medios mecánicos, pudieran representar la realidad». El resultado, precisamente por su objetividad, no podía tener ninguna intencionalidad artística, en opinión de los artistas tradicionales. Afortunadamente para nosotros, esta idea no solo era falsa, sino que fue pronto desterrada. 
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			▶ FIGURA 1.11. «Point de vue du Gras» (1826), de Nicéphore Niépce. Aproximadamente ocho horas de exposición. Hacer desnudos todavía era algo complicado.

			PRIMEROS AÑOS: NACIMIENTO Y VANGUARDIAS

			Primera curiosidad de la fotografía de desnudo: su primer uso no fue artístico, sino divulgativo. Muchas de las primeras fotografías se emplearon en el ámbito científico, para estudiar la anatomía humana y documentar procedimientos o casos médicos. Pronto se inició también una producción de desnudos eróticos, pero de una forma clandestina al principio. Veníamos de una época donde no estaba bien considerado que alguien (sobre todo una mujer) se desnudara frente a un artista para ser su modelo; hacer una fotografía de ese censurable acto exponía a la modelo de un modo absolutamente reprochable, y lo convertía en algo prohibido. 

			Por este motivo, muchas de las modelos que posaban en aquella época eran sobre todo prostitutas o jóvenes de clase baja, y los autores no solían firmar sus fotografías, pues corrían el riesgo de ser encarcelados (la pornografía estaba prohibida en Europa). Así pues, los pioneros en el arte del desnudo, algunos movidos por una intención artística, otros por el afán de comercializar con imágenes de personas desnudas, fueron explorando todas las posibilidades, bebiendo de la pintura y la escultura en las poses que obtenían de sus modelos, pues en aquella época era la única referencia artística que podían reutilizar.

			El desnudo fotográfico adquirió otra dimensión cuando aparecieron las vanguardias artísticas a principios del siglo XX. La revolución fue total: todos los estilos artísticos saltaron por los aires, y aparecieron el impresionismo, el expresionismo, el dadaísmo, el surrealismo, el cubismo… esta necesidad de ruptura y experimentación llevó a muchos artistas a volcar parte de su obra en la fotografía, y pasaron de un naturalismo riguroso a la abstracción y al uso de técnicas abstractas para crear un nuevo discurso plástico. Gracias a artistas como Man Ray, Nappelbaum, Wanda Wultz o Vincenzo Balocchi, la imagen del cuerpo desnudo ganó una reputación que hasta ese momento se le había negado. 

			Así, teníamos tres tendencias claras: el desnudo puramente documental, el erótico (que siguió su camino entre la clase alta de la época) y un desnudo más artístico y experimental, que abrió las puertas a una nueva forma de entender la fotografía como arte.
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			▶ FIGURA 1.12. Algunas de las primeras fotografías de desnudo siguen siendo una gran influencia para artistas contemporáneos, como esta «Le Violon d’Ingres» (1924), de Man Ray. 

			AÑOS 30 Y POSGUERRA: REIVINDICACIÓN DEL DESNUDO

			A partir de los años 30, y pasado el periodo de experimentación, los fotógrafos de la época se cansaron de tener que justificar la presencia de desnudos en sus fotografías, y de tener que recurrir siempre a las referencias pictóricas tradicionales. Nacieron así los primeros fotógrafos de desnudo por derecho propio, que plasmaron sus ideas sobre el cuerpo humano, lo trataron como un objeto artístico, y mostraron de ese modo su visión creativa. Algunos siguieron un camino más experimental, como Kertész, pero otros como Bill Brandt decidieron integrar a sus modelos en la naturaleza y crear composiciones abstractas. Edward Steichen también se rindió a la abstracción, e incluso sus bodegones tenían una fuerte intención antropomórfica.

			Pero desde luego, algo había cambiado: el cuerpo humano dejó de ser una excusa, y se convirtió en el motivo principal del mensaje. Ya no había referencias a dioses ni a reyes; no se usaban escenas costumbristas ni pasajes bíblicos como vía para representar el cuerpo desnudo. Habíamos llegado a un momento evolutivo en el que el propio cuerpo era el medio y el fin para transmitir la emoción y la belleza, para causar un impacto en el público solo por el mero hecho de su presencia.
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			▶ FIGURA 1.13. El ejemplo perfecto de que una fotografía puede ser sugerente, incluso erótica, sin mostrar nada. La belleza (y la provocación) siempre está en el ojo del que mira. «Pepper No. 30» (1930), de Edward Weston.

			ACTUALIDAD

			Llegamos al final de este muy resumido viaje por la historia del desnudo en el arte, con el cambio producido en la sociedad durante la segunda mitad del siglo XX, y que en gran medida ha condicionado la época actual. La consolidación del capitalismo en Europa y Estados Unidos, unido a los avances tecnológicos, la revolución juvenil de los años 60 y el consumo de masas disparó la popularidad de la fotografía y, en consecuencia, del desnudo artístico. Se crearon los «clubs de cámara», donde modelos posaban para los fotógrafos que acudían (y que supuso la fama y a veces la explotación de modelos como Bettie Page); explotó el llamado «negocio del glamour», con revistas como Playboy a la cabeza, y una gran cantidad de fotógrafos de retrato y moda incluyeron de forma natural desnudos en sus obras, convirtiendo al género en sinónimo de transgresión y modernismo. 

			Desde entonces, nos encontramos desde fotógrafos que reivindican la belleza del cuerpo (como Herb Ritts), hasta autores como Robert Mapplethorpe, claramente provocadores y que vivieron envueltos en polémicas por mostrar la homosexualidad masculina en sus fotografías. Existen fotógrafas que reivindican un desnudo feminista, libre de la cosificación machista tradicional, y cada día las redes sociales nos bombardean con imágenes donde el cuerpo y el sexo se muestran constantemente sin pudor por millones de artistas con teléfonos móviles. Las corrientes artísticas van, vienen y se mezclan, y es difícil clasificarlas y explicarlas en estas páginas. Baste este pequeño resumen para tener una mirada en retrospectiva: todo lo que hagamos viene de algún sitio, y conociendo la historia, podremos crecer como fotógrafos y hacer que este bello arte siga avanzando.
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			▶ FIGURA 1.14. El desnudo en la sociedad de consumo actual genera un debate público sobre los límites de la moral y la exposición del cuerpo. También genera un gran impacto social por la presencia de actores y actrices famosos, además de la gran belleza estética de sus imágenes. 

			DISCIPLINAS DEL DESNUDO: DEL FINE ART A LA ERÓTICA (Y MÁS ALLÁ)

			Al igual que cualquier otra disciplina fotográfica, el desnudo artístico está lleno de ramificaciones y subgéneros que se confunden y se fusionan a gusto de cada creador. Se podría decir que hay tantos estilos de desnudo como fotógrafos que los realizan, pero sería una simplificación perezosa, y aquí hemos venido a entender lo que hay detrás de la imagen, no a quedarnos en la superficie. Con esta intención quiero hacer un pequeño repaso de los diferentes estilos y disciplinas que tratan el desnudo, desde mi propio criterio, para que veas cómo sus diversas aproximaciones y enfoques marcan la intención del autor más allá de la piel.

			La elección de cada estilo está íntimamente ligada a la propia personalidad de cada uno de nosotros, por lo que encontrarás afinidades o rechazos dentro de cada disciplina. Pero es muy interesante hacer esta reflexión sobre los tipos de desnudos existentes ahí fuera; nos ayudará a refinar nuestra sensibilidad ante diferentes formas de sentir, a sentirnos cada vez más cómodos con nuestra propia fotografía, y en el camino encontraremos una manera de contar historias con una voz cada vez más personal.

			Cabe decir que todas estas distinciones y subgéneros son totalmente subjetivos, tanto en la clasificación como en la definición de cada uno. No quiero dejar aquí un tratado de estilos del desnudo, sino más bien mostrar diferentes caras de un dado con muchas aristas. Si leyendo estas líneas encuentras algún estilo con el que sientas afinidad o comodidad, es posible que estés acercándote al auténtico fotógrafo que hay dentro de ti; dale una oportunidad y experimenta sin ataduras ni condicionantes.

			DESNUDO CIENTÍFICO

			Como hemos comentado anteriormente, el poder de la fotografía para captar la realidad de forma objetiva aportó rigor a la comunidad médica y científica a través de imágenes con un valor documental, puramente descriptivas, pero muy sorprendentes en su momento. 

			Este tipo de imágenes, obviamente, siguen realizándose hoy en día, pero más allá de las primeras fotografías (como por ejemplo el reportaje del francés Nadar realizado a un hermafrodita), este subgénero no tiene mayor relevancia artística. 

			[image: ]

			▶ FIGURA 1.15. El hospital de París encargó a Nadar una serie de retratos a un paciente anónimo para crear imágenes «con toda la verdad y el arte del que sea capaz». Algo raro en él, registró las nueve imágenes que realizó para que solo se pudieran utilizar con fines científicos y no se divulgaran libremente.

			GLAMOUR

			Se suele considerar fotografía de glamour a la vertiente más comercial y seductora de la fotografía de desnudo. El tratamiento del cuerpo humano (casi siempre femenino) en estas fotografías es por lo general bastante idealizado, buscando cuerpos perfectos y poses estilizadas. No se busca necesariamente el desnudo como tal, sino un cierto componente de atracción sensual o erótica, por lo que es habitual utilizar elementos como lencería, atrezo, joyería y otro tipo de complementos. También es habitual encontrarnos a modelos maquilladas en vivos colores y con zapatos de tacón (uno de los grandes fetiches contemporáneos). 

			El glamour es un género fotográfico bastante sexualizado, tanto por su audiencia (mayoritariamente masculina) como por los propios fotógrafos, que en ocasiones se muestran reacios a experimentar con los límites entre lo atractivo y lo vulgar. Y aunque basarnos en la belleza física suene muy superficial, la celebración de la belleza puede ayudar a muchas mujeres a potenciar su autoestima. A todos nos gusta vernos y sentirnos atractivos, por lo que, si cuidamos la sensibilidad en nuestros retratos para no cosificar ni degradar el cuerpo femenino, se puede desarrollar un estilo de fotografía glamurosa que realmente empodere a la mujer.

			FOTOGRAFÍA BOUDOIR

			Muchos fotógrafos piensan que la fotografía boudoir es un subgénero «light» de la fotografía glamour; nada más lejos de la realidad. Aunque comparten muchos elementos (el uso de lencería y atrezo, la sensualidad en las poses y la búsqueda de la belleza femenina), el mayor rasgo que distingue uno del otro es la intención y, sobre todo, el tipo de persona al que se dirige esta disciplina fotográfica. 

			De hecho, y aquí viene el dato sorprendente, la fotografía boudoir es un estilo que derivó ¡de la fotografía de bodas! Permíteme que me explique: en su incansable búsqueda de nuevos clientes y nuevos productos, los fotógrafos de bodas entendieron que podían ofrecer otro tipo de retratos más íntimos aprovechando la costumbre de algunas novias de vestirse en habitaciones de hotel. La propuesta es una sesión de retrato mucho más íntima de la habitual, para resaltar la emoción serena y sensual de la novia en esos momentos en los que se prueba la ropa interior para un día especial, y con la intención de conservar ese momento único, bien para ella misma, o como regalo a su futuro marido.
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			▶ FIGURA 1.16. La fotografía boudoir persigue la belleza que reside en el amor propio, la confianza y la sensualidad tranquila de cada mujer. Es el empoderamiento femenino hecho imagen.

			Con un reportaje boudoir, la novia no solo obtiene unas fotografías con una delicadeza especial y una emoción única, sino que además rentabiliza la lencería comprada expresamente para ese día (aunque, a diferencia del vestido, podría usarla en más ocasiones, una ropa interior de encaje fino con perlas o abalorios no suele ser de uso diario).

			Posteriormente, la fotografía boudoir se ha extendido y se ha convertido en un estilo sinónimo de sensualidad natural, despojado de un erotismo explícito y enfocado en resaltar la belleza de mujeres seguras de sí mismas, que se sienten atractivas en su propia piel. Un objetivo para nada glamuroso, sino en muchas ocasiones terapéutico.

			DESNUDO ARTÍSTICO

			En la práctica, podemos considerar desnudo artístico casi cualquier imagen que muestre un cuerpo sin ropa (o muy escaso de ella) destacando su belleza. Sin embargo, y dejando a un lado la búsqueda de la belleza del cuerpo humano, la fotografía «fine art» se define como aquel trabajo fotográfico que se realiza sin la existencia de un cliente o un encargo, únicamente por la propia satisfacción y realización del artista que lo ejecuta. La obra fotográfica resultante no responde a condiciones ni a requisitos externos, sino a la necesidad del propio autor. Esto no quiere decir que esté prohibida su venta; al contrario, mucha de la fotografía «fine art» se destina a galerías. Pero el cliente compra la obra final, sin interferir en ella, de modo que el fotógrafo está creando una obra totalmente propia, y es precisamente esa libertad la que define este género autodenominado artístico. 

			Ampliando el término, podemos denominar desnudo artístico (o incluso «fine art») a cualquier trabajo fotográfico donde el desnudo se trate desde la completa perspectiva del autor, mostrando su propia sensibilidad y sin condicionantes externos. Así que considérate un artista si haces fotografías por el mero placer de hacerlas; si sientes en ti la llamada de la inspiración y la necesidad de expresarte en imágenes. El desnudo artístico es una de las disciplinas más bonitas de la fotografía precisamente por la libertad de la que disfrutamos: sin ataduras morales, sociales o creativas. El desnudo artístico nos permite hablar del amor, de la naturaleza, de la soledad o de la confianza, y nos permite hacerlo en total libertad. 
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			▶ FIGURA 1.17. Los desnudos en estudio son una gran excusa para aprender iluminación a un nivel avanzado. La luz sobre la piel y el cuerpo, si queremos que sea precisa, nos llevará mucha práctica y años de aprendizaje.

			DESNUDO ACADÉMICO 

			El academicismo, por norma general, se construye sobre la idea de unos cánones artísticos que se deben respetar para que una obra (una fotografía, en este caso) tenga un valor técnico y creativo definido. Bajo estas premisas de tono, composición, luz, poses, etc., se puede construir una diferenciación clara entre lo correcto y lo incorrecto, de modo que no solo hay un criterio para evaluar imágenes, sino que además tenemos unas pautas para realizar nuestras fotografías de forma correcta. 

			Como podrás suponer, todo esto limita mucho la libertad creativa, pero ofrece a su vez un camino para el aprendizaje bastante marcado, ya que la iluminación de este tipo de fotografías exige una gran precisión. Es, igualmente, un estilo muy cultivado por fotógrafos que buscan un cierto orden y una armonía en sus imágenes. Son los fotógrafos de los contraluces, de los perfiles, de las siluetas. Son los que iluminan de un modo delicado y obsesivo, con luces rasantes que desvelan volúmenes y sombras. Son aquellos que piden poses de ballet, estilizadas, marcando los músculos y las fibras del cuerpo. Son fotógrafos reflexivos, y sus fotografías son tranquilas y sosegadas. Y aunque puedan pecar de encorsetamiento creativo, muchos de ellos son auténticos genios capaces de crear obras de arte de una gran sensibilidad.

			DESNUDO DE MODA Y RETRATO

			Como he comentado antes, las disciplinas se mezclan constantemente. Dos de los géneros que más se suelen fusionar son el retrato y la fotografía de moda; ambos beben de multitud de inspiraciones y referencias, y el desnudo no es ajeno a esta absorción estilística. 

			De este modo, nos encontramos en casi todas las revistas de moda fotografías donde, además de la ropa, los fotógrafos buscan transmitir a través de la expresión del cuerpo, mostrándolo total o parcialmente. La moda, al tratarse de una rama de la fotografía publicitaria, es muy consciente del poder sugestivo y atrayente del desnudo, por lo que trata siempre de provocar un impacto a través del deseo sexual o de la transgresión. 

			Habría mucho que hablar sobre los ideales de belleza que cultivan los fotógrafos de moda: los cuerpos perfectos, el exceso de retoque fotográfico, o la sexualización extrema de la mujer. Pero estos temas no pertenecen exclusivamente al ámbito de la moda, y los iremos tratando a lo largo de todo el libro. Igualmente, grandes fotógrafos de moda (entre los cuales ha habido enormes retratistas) han construido un estilo de desnudo artístico de gran belleza y respeto, con naturalidad e inclusividad, por lo que sería injusto meter a todo el mundo de la moda en el mismo saco. Muchos de estos fotógrafos (como Peter Lindbergh, Richard Avedon o Patrick deMarchelier) se encuentran entre mis grandes referentes, y por eso veréis mucha de su influencia en estas páginas.
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			▶ FIGURA 1.18. Podemos aplicar códigos estilísticos propios de la fotografía de moda sin necesidad de que el desnudo sea integral. Añadir al estilismo y maquillaje la plasticidad del cuerpo aportará una magia particular a la imagen.

			FOTOGRAFÍA ERÓTICA

			En demasiadas ocasiones se asocia el desnudo erótico con lo vulgar o lo explícito. En este libro me gustaría derribar algunos mitos, así que aquí va el primero: se puede hacer fotografía erótica con buen gusto, y no es necesario mostrar de más, pero se puede ser explícito y, aun así, tener una sensibilidad artística. 

			Tal y como yo concibo el desnudo, la erótica y el sexo, creo que cuando mostramos algo de un modo demasiado explícito, o sin la intención de contar algo más allá (mostrando por mostrar), perdemos la capacidad de transmitir un mensaje al espectador. Y eso, para mí, es lo más importante en cualquier ámbito creativo, ya sea fotografía, vídeo o cine. La sugestión sexual es algo inherente al ser humano, y en la fotografía de desnudo siempre vamos a estar en esa fina línea que separa el enaltecimiento del cuerpo y la mera sexualización. Pero ya hemos hablado de otros géneros, y muchos de ellos tienen un objetivo claramente distinto; la fotografía erótica busca precisamente jugar con esa línea, explorar el deseo, buscar sus límites y exponernos ante ellos. 

			Nos encontraremos con fotografía fetichista, imágenes que transmiten emociones como la pasión y la lujuria, o incluso demostraciones de poder más sexuales y agresivas. Pero en todo momento debemos ser conscientes de que estamos ante un acto de comunicación, y ese mensaje podemos entenderlo de muchas formas diferentes, a partir de nuestra propia escala de valores. El arte, sea el que sea y nos guste más o menos, siempre nos pone un espejo para que reflexionemos sobre nosotros mismos. 
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			▶ FIGURA 1.19. Una fotografía erótica no solo genera excitación en el espectador: también es consciente de su propia provocación, y nos expone ante ella.

			PORNOGRAFÍA

			Con esta descripción que hemos hecho de la erótica como tema, surge otra de las cuestiones peliagudas, por el tabú y el estigma que representa la llamada «industria para adultos». Cabría definir lo pornográfico como aquello cuyo único valor reside en su carácter plenamente explícito. Esto se puede aplicar a una violencia gratuita y extrema, a una exhibición del sexo (ya sea la actitud o el propio acto sexual), pero también se podría aplicar en mi opinión a todo contenido audiovisual que consumimos por puro morbo, sin apreciación estética o cultural. ¿Son los programas televisivos de cotilleo (mal llamados «del corazón») pornografía emocional? En mi opinión, sí lo son, más que muchas películas clasificadas X. 

			Pero dejando de lado valoraciones morales, podríamos hacernos otra pregunta: ¿se puede hacer pornografía sin ser vulgar o soez? O, dicho de otro modo, ¿la pornografía es, o puede ser, un arte? La diferencia para mí entre una fotografía erótica y una pornográfica reside en que la erótica pretende contar algo. Todas las percepciones del arte son subjetivas, pero es sencillo distinguir entre mostrar un cuerpo desnudo con una intención estética y explotarlo para satisfacer un morbo o una necesidad primaria. Existe mucha pornografía que debería ser considerada arte, pero también mucha fotografía erótica (o de desnudo, sin más) que no merece el calificativo de «artístico». Dónde poner la línea siempre es una labor que nos corresponde a nosotros mismos.

			LA DELGADA LÍNEA ROJA

			Como fotógrafo de retrato, me atrae mucho el dilema moral sobre los límites de lo que cada uno de nosotros considera aceptable. Como he comentado antes, la fotografía es un arte que siempre nos pone un espejo, y nos obliga a enfrentarnos con nuestra propia escala de valores: lo que consideramos agradable, exótico, vulgar o atractivo, lo deducimos a partir de nuestro sesgo cultural y de la educación que hemos recibido en nuestra escuela y en nuestra familia. La gran pregunta sobre cómo no traspasar esa fina línea entre lo artístico y lo vulgar tiene, por tanto, una respuesta diferente para cada persona, porque ninguno de nosotros ve lo mismo en una fotografía. Las interpretaciones de una imagen son infinitas. ¿Cómo no cruzar ese umbral del buen gusto, entonces? 

			En mi experiencia, preocuparnos por la percepción que los demás vayan a tener sobre nuestras fotografías es un ejercicio fútil. Evidentemente, hacemos fotografías para transmitir emociones a los demás y, por tanto, queremos que nuestras imágenes gusten a quienes las vean. Pero no deberían condicionarnos los juicios morales de los demás, porque siempre vamos a encontrar (y durante toda la historia del arte se ha comprobado) a personas que calificarán lo que hacemos de lascivo, inmoral y perverso. Pero también habrá quienes consideren que hacemos fotografías poco atrevidas, porque tendrán sus propios límites más amplios que los nuestros. ¿Mostrar los genitales es algo vulgar? Pues depende para quién, y depende para qué. Como todo en este mundo.

			Tenemos muchos recursos creativos en la fotografía: la composición, el color, el contraste, la iluminación, la dirección de pose, el retoque… Utilízalos. ¿Quieres remarcar la plasticidad de un cuerpo musculoso? Crea las sombras que resalten el volumen. ¿Te atrae una mirada por encima de todo? Cierra el plano, y coloca la mirada en un lugar compositivo adecuado. ¿Te apasiona cómo se mezcla el cuerpo humano con la naturaleza? Aprovecha los colores para crear una fusión entre la piel y la tierra. El cuerpo es el mayor elemento compositivo que existe, si somos capaces de tratarlo como lo que es: un vehículo para comunicarnos entre seres humanos. 
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			▶ FIGURA 1.20. Nuestras fotos reflejan nuestra personalidad, ya que nacen de nuestra forma de mirar. Si somos respetuosos, nuestras fotos serán respetuosas. 
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			▶ FIGURA 1.21. Cada modelo que fotografiemos tendrá una forma diferente de expresarse, pero tu visión creativa es el prisma común que hará que todas tus imágenes tengan un nexo común. 

			REFERENTES E INFLUENCIAS

			Como fotógrafos, somos el resultado de lo que los demás dejan en nosotros; las huellas de la influencia construyen el camino sobre el que nosotros transitamos. Quiero dejaros una pequeña lista de nombres para que consultéis cuando queráis buscar inspiración, ideas, o simplemente llenaros la mente de maravillosas imágenes. No todos son fotógrafos exclusivamente de desnudo, pero tienen un trabajo en esta disciplina realmente inspirador:
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			EL CAMINO EMPIEZA DONDE OTROS LO DEJARON

			Todo lo que he plasmado en estas primeras páginas es tan solo una pequeña ancla, el suelo sobre el que puedes apoyarte para desarrollar un sentido estético y un criterio propio acerca de la fotografía de desnudo. No es todo lo que hay, pero una buena investigación adicional te dará una mirada mucho más amplia. A partir de aquí, todo lo que te voy a contar deriva de mi propia experiencia y de mi trayectoria como fotógrafo, sobre todo, de personas. 

			Todos los fotógrafos que nos gustan dejan una huella en nosotros; este es el germen de la influencia. De la admiración surge esa necesidad de imitar ideas, sensaciones y emociones. No te sientas culpable: los buenos artistas copian, los grandes artistas roban. Recoge todas tus influencias, mézclalas y crea cosas parecidas, pero diferentes. Intenta imitar a tus ídolos. Y cuando ya lo hayas hecho, sigue haciéndolo sin fijarte en ellos. Verás cómo nace algo nuevo y diferente, algo tuyo, algo propio: tu visión creativa como fotógrafo estará tomando forma en esos momentos. 

			Y a esa visión creativa, como a cualquier nuevo miembro de la familia, hay que cuidarlo, protegerlo y darle de comer: su alimento es aún más influencias diferentes y más intentos de hacer cosas nuevas, ya con el criterio que estás formando internamente. Esa vocecita que te dice «esto sí, esto me emociona». Alimenta esa voz con muchas fotos de los demás, y muchas propias, y se convertirá en una visión fuerte y comprometida contigo y con tu arte.

			MI VISIÓN: FOTOGRAFÍA FEMENINA

			En mi trabajo personal, intento buscar la belleza y la emoción a través del desnudo utilizando la luz y buscando las sombras, para crear una nueva forma de ver el cuerpo y la piel. Trabajo con cada modelo de un modo personal, para que entienda lo que busco y se sumerja en mi visión, pero dejando que sean ellos mismos y aporten también su propia personalidad. Intento huir de la objetivación del cuerpo, dejando que cada persona que se pone delante de mi cámara pueda también utilizarla para expresar sus propias sensaciones. Tengo una firme creencia en que todo el mundo puede transmitir emociones si es tratado con respeto y sentido común. 

			Mi cámara siempre busca la delicadeza sensible: un gesto sutil o una mirada penetrante son grandes momentos que intento captar. Me gusta mostrar a la gente libre de expresar con su cuerpo, poderosa pero también suave, emocional pero con decisión. Esta clase de decisiones hace que me sienta mucho más afín al desnudo femenino, o al menos al desnudo visto desde los cánones femeninos, más delicados y menos agresivos. No es que no guste de hacer fotografía más glamurosa o erótica, pero me resulta mucho más interesante plasmar una sensibilidad (que no debilidad) que una fortaleza o poder que muchas veces no es más que una falsa fachada autoimpuesta por uno mismo. 
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			▶ FIGURA 1.22. Intento que mi fotografía sea sobria, que la persona sea la auténtica protagonista y la luz un medio para transmitir la belleza del cuerpo humano libre de prejuicios.

			Porque los roles de género aquí tienen importancia, y esto ocurre a ambos lados de la cámara. Un fotógrafo hombre tomando fotos a mujeres desnudas ha sido históricamente considerado como una demostración de poder, un robo de la sensualidad femenina para convertirla en un objeto de disfrute masculino. Y me gustaría que mis fotos mostraran todo lo contrario: cada persona (hombre o mujer) como dueña de su propia sensualidad, de la naturalidad de su cuerpo sin que se sexualice, y libre de juicios moralistas y retrógrados. Es muy posible que por este motivo encuentre mayor conexión en modelos femeninas; también es más complicado para mí encontrar modelos masculinos, y me suelo sentir más cómodo cuando no hay excesos de testosterona en el ambiente, lo que hace que la gran mayoría de la gente que fotografío en mis desnudos sean mujeres. Pero con hombres también trabajo bajo los mismos condicionantes, y con ellos intento sacar igualmente su lado sensible y femenino.
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			▶ FIGURA 1.23. La protagonista de mis imágenes siempre es la persona que se pone frente a mi cámara. En ningún momento pretendo robar ese protagonismo; mi historia y mi visión se cuenta a través de los ojos de todas las personas que he fotografiado. 

			Mi vocación ha sido siempre crear fotografías para las personas que se ponen delante de mi cámara, y devolverles mi punto de vista sobre ellas. Normalmente busco las emociones a costa de eliminar todo aquello que pueda distraer la atención del espectador, y a través de una luz concreta que yo pueda definir. Así, mi trabajo de desnudo lo realizo mayoritariamente en estudio, sobre fondos lisos y sin más artificios que algo de atrezo, algunos cubos o taburetes para componer, y quizás uno o dos elementos de ropa o lencería. Pero no necesito más: cuando quito todo lo que sobra, lo que queda en mi foto es la verdad. Y la verdad siempre va desnuda.
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			CÓMO PREPARAR UNA SESIÓN DE DESNUDO Y NO MORIR EN EL INTENTO

			En todo proceso creativo, el inicio es el momento de mayor incertidumbre, y a veces también el de mayor pánico. En nuestra cabeza se forma una imagen, una idea, una chispa que nos mueve a esa búsqueda que es la fotografía. Pero el camino hacia esa idea está oscuro y lleno de baches. No es fácil la vida del artista; si esto fuera fácil, no habría satisfacción alguna en intentarlo.

			Antes de comenzar, quiero hacer una pequeña aclaración: mi trabajo de desnudo artístico es completamente personal. No suelo realizarlo por encargo, ni forma parte de mi trabajo comercial: tan solo me permite mostrar mi visión. Adoro hacer fotografía de desnudo y forma parte del fotógrafo que soy. Es una necesidad expresiva; lo hago por pura satisfacción artística. Y como tal, hay dos aspectos que me mueven: la historia y el enfoque.

			La historia siempre es tuya, o debería serlo; podemos hacer fotos por el simple placer de hacerlas, sin mayores pretensiones, por supuesto. Pero todo tendrá una dimensión mucho más enriquecedora si lo que fotografías es algo que tiene algún tipo de sentido para ti. Y ese sentido puede significar muchas cosas, grandes o pequeñas, pero deberías sentirte identificado o emocionado con ellas. La historia que se encuentre en tus fotografías será sencilla o será trascendente, pero eso no importa. Lo que cuenta es que nazca de tu forma de sentir y de ver.

			Cuando hablo del enfoque no me refiero a que te compres la mejor cámara para lograr un enfoque al ojo perfecto. Para empezar, porque incluso con esa cámara último modelo, seguro que fallas el foco en alguna ocasión (yo fallo constantemente). La importancia del enfoque no tiene nada que ver con la técnica, sino con todo el barullo que se forma en nuestro cerebro cuando pretendemos hacer una buena fotografía. 

			¿Qué plano escojo? ¿Es conveniente acercarme al sujeto o tomar distancia con él? ¿Es interesante esta luz? ¿Debería usar este otro fondo en lugar del que había pensado? ¿La ropa tiene los colores que transmiten la idea que tengo? ¿La pose debería ser agresiva o dulce? ¿Esta luz es muy intensa? ¿Genera sombras muy fuertes? ¿Es necesario matizar esas sombras, o debería potenciarlas? ¿El modelo será capaz de darme lo que busco? ¿Entenderá la pose que quiero que haga? ¿Debería dirigir al modelo durante la sesión, o quizás sea mejor dejarle libertad para posar?

			¿Aprieto ahora mismo el obturador, o espero medio segundo más? ¿Tengo el material que buscaba, o tomo más fotos por si acaso? 

			Todas estas preguntas constituyen el punto de partida desde el cual nos aproximamos a lo que fotografiamos, el enfoque que le damos a nuestros temas y (en el caso del retrato o el desnudo) a nuestros modelos. Incluso una pregunta tan simple como «¿Debería tomar esta fotografía en color o en blanco y negro?» puede ser fundamental, y en ocasiones le damos una respuesta tan arbitraria y banal como «ya lo decidiré luego en Photoshop». Si antes de tomar la fotografía no te has planteado al menos si tu imagen deseada tiene o no color, estás dejando que el azar (o peor aún, la pereza) tome decisiones creativas sobre tu trabajo, y eso es algo que conviene evitar.

			Estas cuestiones (lo que construye la historia y el enfoque) se componen y se crean fundamentalmente antes de tomar las fotografías, en ocasiones semanas o incluso meses antes de agarrar la cámara. Muchas de estas preguntas nacen durante la sesión de fotos, y mueren en fragmentos de segundo (lo solemos llamar «instinto»), pero encierran un razonamiento mucho más apasionante: nuestras fotos no reflejan el mundo real, sino nuestra forma de verlo. En ellas nos encontramos a nosotros mismos, cómo nos sentimos frente a aquello que nos rodea, o cómo nos gustaría que fuera. Eso no es instinto, es visión.

			LA IDEA: EL MOTOR QUE LO ARRANCA TODO

			Nada nace de la nada. Nuestra fotografía, sea cual sea, siempre surge de un lugar propio, y todo lo que en ella interfiera es subjetivo. 

			Y con esto quiero ser claro: no existe la fotografía objetiva. Todo lo que fotografiamos pasa de forma inevitable por nuestra mirada y nuestra sensibilidad. Tanto si se trata de un retrato, fotografía de moda, desnudo, documental, fotoperiodismo o bodegón, lo que nos mueve a apretar el disparador es diferente en cada uno de nosotros. Ya hagamos una preparación de lo que queremos fotografiar o nos lancemos a la aventura con la cámara en busca de lo desconocido, llegará un momento en el que tendremos que tomar decisiones sobre la fotografía que vamos a obtener. Yo siempre prefiero tener una idea, por vaga que sea, sobre lo que me gustaría fotografiar: algo misterioso, sincero o divertido, un cuerpo, una mirada, un vestido navegando el viento, o algo azul. En realidad, el contenido de la idea es lo de menos cuando empezamos; la idea es la chispa que encenderá la llama. 
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			▶ FIGURA 2.1. Es posible que no haya ninguna relación entre mi afición a los cómics de superhéroes y el hecho de que haga tantas fotografías con los modelos saltando, pero son dos hechos que confluyen y conectan con mi forma

			LA INSPIRACIÓN

			La mayor fuente de inspiración para nuestras ideas es la vida misma. Basarse en fotografías de otros autores es válido, pero también debemos nutrir nuestra producción artística del resto de facetas de nuestra vida. Lo que a cada uno le llama la atención siempre es muy diferente, y plasmar esas diferencias nos hace únicos. 

			Todo esto puede parecer muy abstracto, así que te pondré mi propio ejemplo: tengo muchas aficiones, algunas tan intensas que podrías llamarme «friki». Mis grandes pasiones (aparte de la fotografía) son la música, el cine, y los cómics. Me gustan los videojuegos, pero no podría decirte que sea un experto ni un gamer. Sin embargo, podría contarte la historia de Led Zeppelin desde que Jimmy Page montó una banda de rock llamada The New Yardbirds, y juntos cambiaron la historia de la música en vivo. También podríamos hablar durante horas sobre cualquier película del Universo Marvel, sus parecidos y diferencias con los cómics, y los viajes emocionales que se pueden crear en un género aparentemente tan infantil como el cine de acción de superhéroes. Si quieres, y ojalá quieras, me encantaría que viéramos juntos la clase magistral de iluminación que nos ofrece Francis Ford Coppola solo con la primera escena de El Padrino. 

			Estas pasiones (simples aficiones que uno se toma muy en serio) reflejan qué me emociona, qué es para mí un impacto sensitivo, y a cuáles de ellos presto más atención. Ahí está mi forma de entender el mundo.

			Moviéndonos a lo concreto: ¿dónde buscar activamente inspiraciones para nuestras fotos? Tenemos la historia de la fotografía, los grandes autores (muchos de los cuales puedes consultar en el capítulo anterior) y las redes sociales, donde están los creadores actuales. Tienes al alcance de un clic, en internet y en tu smartphone, literalmente miles de millones de imágenes. Puedes recurrir a películas, series, vídeos de los que puedes obtener ideas: un baile o un movimiento de una escena concreta, la ropa de una de las protagonistas, una frase del guion que te haya llegado dentro o la iluminación de un plano determinado. 
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			▶ FIGURA 2.2. Aunque no hagamos autorretratos, siempre aparecemos en nuestras fotografías. 

			Quizás te estés preguntando cómo se llevan todas esas influencias a tu fotografía de un modo perceptible. ¿Cuál es el método para hacer visible algo que se mueve en tu corazón? Puedes tomar algún elemento aislado, una pieza de ropa que te recuerde a ese personaje, puedes replicar una pose, imitar una luz o una composición… pero en realidad todo es mucho más sencillo: no hagas nada. Sencillamente, déjate llevar. Como dicen los jóvenes, deja que fluya. Verás que con el tiempo todo surge, según avances en el aprendizaje y la confianza en lo técnico se integra, en tu mente ya no habrá espacio para preocuparte por «¿esta foto está bien hecha?» sino que la pregunta cambiará por «¿esta foto me representa?». 

			Y esa es la pregunta más importante, porque en realidad no existen las buenas ni las malas fotografías (no existe la fotografía objetiva, ¿recuerdas?), solo existen las fotografías que transmiten (o no) lo que tú quieres transmitir; las que hablan de ti y las que no lo hacen. Si está bien hecho, nuestro trabajo es crear imágenes que conecten con nosotros mismos.

			La inspiración no es solo una imagen de la que partir; es cómo la sientes. Tu propia sensibilidad es lo que hace que de esa inspiración nazca algo propio. Y eso depende de tu propia trayectoria vital. 

			ENCONTRAR UN TEMA

			En el tema englobamos todo aquello de lo que queremos trate nuestra foto: el título que queremos darle a la obra ya realizada. Cuando hablo de un tema, no me refiero a algo como «La insoportable distancia entre las almas a través de la fina línea entre la cordura y la soledad». No me funcionan temas tan elaborados (y tampoco soy un pedante). Por el contrario, temas como «geometría», «rojo», «fuerza» o «natural» son más sencillos de llevar a una fotografía y también más directos, lo cual facilita la claridad del mensaje. 

			Como en todo acto de comunicación, en una fotografía ocurren tres cosas: lo que tú quieres contar, lo que tú terminas contando, y lo que la gente entiende. En ese proceso, podemos añadir muchas distracciones y portamentos, pero lo ornamental solo funciona si tiene un sentido narrativo. Esto es algo personal, y a cada uno le funcionará un modo de acercarse a un tema, pero ante la duda, mi mejor opción siempre es eliminar las trabas comunicativas entre el espectador y mi retrato.
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			▶ FIGURA 2.3. Un tema aparentemente tan sencillo como «blanco, limpio y puro» nos puede llevar a imágenes muy diferentes y, si conectamos con ellas, son válidas todas.

			CÓMO DESARROLLAR LOS TEMAS

			Una vez tenemos la gran palabra (o la gran frase) que conforma la idea, es hora de ponernos manos a la obra para darle una forma concreta. Existen multitud de herramientas con las que podemos ampliar el ámbito de ese concepto y hacerlo más comprensible para el resto del equipo humano participante en el proyecto. Las ideas se forman en nuestra mente, pero la fotografía de desnudo es un trabajo en equipo; a menos que vayamos a hacer una serie de autorretratos (e incluso en ese caso), es fundamental desarrollar de forma visual tus ideas, ponerlas en negro sobre blanco, dejarlas reposar y volver a ellas pasado un tiempo, sin quedarse en la primera intuición, para lograr que el resultado final sea aún más personal y único.

			En este momento entra en batalla el arsenal de recursos del artista creativo: todo lo que un artista sufre en la trastienda del cerebro para que luego parezca que lo han visitado las musas.

			Para mí, el moodboard es la estrella de la fiesta: consiste en un collage con imágenes que sirven de referencia a todo el equipo implicado, o como mapa visual para desarrollar un tema. En fotografía de moda es normal ver varios moodboards para un mismo proyecto: el moodboard de iluminación, el de estilismo, otro para el maquillaje, peluquería, etc.; de este modo cada implicado en el proyecto sabe perfectamente cuáles son las referencias y el tono general de la idea que se pretende buscar. En mi caso, es la mejor forma de explicarme sobre qué tipo de fotografías busco en una sesión. 
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			▶ FIGURA 2.4. Uno de los moodboards que hice para las sesiones de fotos del libro que tienes en tus manos.

			Debo confesarlo: el optar por un moodboard para desarrollar conceptos no es algo que haga por pura preferencia; mi incapacidad para dibujar me lleva a buscar referencias fotográficas. Si no es tu caso, puedes dibujar figurines con las poses o hacer bocetos de las ideas que quieras plasmar en imágenes. También puedes escribir las sensaciones o las emociones que buscas; aunque una imagen valga más que mil palabras, muchas veces queremos mostrar un sentimiento demasiado abstracto y no encontramos las imágenes precisas.
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			▶ FIGURA 2.5. Aplicando este moodboard como inspiración, logramos obtener imágenes como

			También ayuda bastante visualizar de algún modo el resultado final, y para ello son muy útiles los esquemas de iluminación. Podemos tomar estos dibujos como una hoja de ruta que indica los pasos a seguir cuando montamos luces en el estudio, pero también los podemos utilizar, si tenemos experiencia suficiente, para tomar apuntes acerca del ambiente que queremos en la fotografía. En los casos en los que no encuentro una referencia exacta de la luz que busco, me ayuda bastante dibujar o describir el esquema que quiero. Soy bastante despistado, y en ocasiones he perdido una gran idea por no apuntarla, de modo que siempre intento anotar todo para llegar al día de la sesión con todo en mente. Es bueno improvisar, pero si ya tuviste una buena idea, ¡merece la pena conservarla!
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			▶ FIGURA 2.6. La mejor manera de comenzar en la fotografía de desnudo es con modelos profesionales o que tengan mucha experiencia posando

			DÓNDE ENCONTRAR MODELOS

			Si consideramos como modelo a cualquier persona que se pone delante de una cámara, es evidente que se necesitan una serie de cualidades especiales para ser modelo de desnudo, pero estas no tienen mucho que ver con aptitudes físicas. La seguridad en uno mismo sería en la práctica la única característica necesaria, y bien se puede suplir con altas dosis de confianza en la persona que tomará las fotos. Así que en teoría no necesitaríamos un modelo profesional, ni alguien con un cuerpo perfecto (si tal cosa existiera), sino alguien con quien conectemos, que no tenga reparos a mostrar su cuerpo y que confíe en nosotros. En este grupo de personas podemos encontrar desde modelos más experimentados a conocidos, amigos, o incluso nuestra propia pareja. De hecho, la experiencia de una sesión de fotos como juego de pareja puede ser muy divertida en cualquier disciplina fotográfica, y el desnudo no es menos. 

			Pero mucho cuidado: el desnudo es una disciplina delicada y conlleva un componente de vulnerabilidad que aflora cuando alguien se muestra delante de nuestro objetivo sin ropa. La confianza tiene que ser plena, y no podemos esperar que alguien que no nos conoce se fie únicamente porque decimos que somos fotógrafos. La reputación se crea con el tiempo, y puede esfumarse muy rápidamente si no estamos a la altura de la confianza que hemos creado.

			Si estamos empezando, queremos practicar y aprender a desenvolvernos en la fotografía de desnudo, o queremos construir un porfolio comercial en esta disciplina para profesionalizarnos, sí es recomendable que contemos o busquemos a gente capaz de aportarnos algo más, sobre todo porque podremos aprender de ellos y mejorar con cada sesión. Las primeras aventuras fotográficas en el mundo del desnudo artístico conviene que sean rutas guiadas por alguien con más tablas que nosotros. Para esto podemos recurrir a las redes sociales y buscar modelos especializados en fotografía de lencería, desnudo artístico o modelos de dibujo al natural. Si os violenta el pedirle a alguien desconocido que pose para una sesión de desnudo, siempre puedes agruparte con otros compañeros o acudir a alguna de las muchas asociaciones de fotografía que hay en cada pueblo o ciudad, donde se suelen realizar muchas actividades (y la fotografía de desnudo casi siempre es una de las temáticas que se suelen abordar).

			Una vez superados los primeros miedos, seguramente tendrás un pequeño conjunto de fotografías que componen tu primer porfolio de trabajos. Con esas fotografías ya puedes mostrar tu estilo, y las reticencias iniciales desaparecerán en gran medida. Si las fotografías son buenas, es el momento de subir el nivel si quieres, y ese porfolio te hará más fácil el camino hacia modelos profesionales. 

			REDES SOCIALES

			Si bien puede ser recomendable acudir a agencias de modelos profesionales, hay pocas en realidad que se sientan cómodas cediendo modelos para trabajos de desnudo artístico. Bien porque su enfoque sea la moda o la publicidad, o bien por una cuestión de desconocimiento o de falta de confianza con un fotógrafo desconocido, muy pocas veces se da el caso de que una agencia nos facilite un modelo con el fin de realizar una sesión de desnudo artístico. Obviamente, existen excepciones con fotógrafos reconocidos, de confianza, o trabajos concretos, pero las agencias no suelen ser muy receptivas a esta clase de propuestas. De modo que, si queremos modelos profesionales o con experiencia, toca buscarlos en otro sitio.
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			▶ FIGURA 2.7. En uno de mis perfiles de Instagram, @vestirdeluz, muestro mi trabajo de desnudo convenientemente censurado.
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			▶ FIGURA 2.8. Skinography es una red social enfocada en la fotografía de desnudo artístico. Podemos contactar a través de ella con modelos y fotógrafos de una forma fiable y segura.

			Y las redes sociales son el lugar donde más se mueven los modelos ahora mismo (principalmente, Instagram). Es un buen lugar para conocer otros artistas e inspirarte, pero también para hacer contactos, entablar conversaciones y encontrar personas con quienes poder colaborar en proyectos. Existen redes sociales más centradas en fotografía, e incluso algunas abarcan el ámbito de la fotografía de desnudo, pero en sí mismas no son tan diferentes de cualquier otra red social, así que mi recomendación es que estés en todas las que te resulten interesantes.

			Existe un caso curioso: Litmind (https://litmind.com/), radicada principalmente en España, es una red social enfocada en fotografía (principalmente de moda) que prohíbe específicamente los desnudos, por lo que cualquier contacto para colaborar en esa línea puede ser denunciado ante los dueños de la web, y provocar tu expulsión. Sin embargo, los dueños de Litmind crearon de forma paralela Skinography (https://skinography.net/), una red social con un diseño muy similar pero dirigida a modelos y fotógrafos que trabajan desnudo artístico. De este modo separan una temática que puede ser ajena a muchos profesionales del sector de la moda, y evitan en su portal principal a supuestos fotógrafos de moda que solo busquen chicas para desnudo. Personalmente creo que marcar esta frontera hace que todo parezca un poco más oscuro, pero sí es cierto que de este modo al menos los perfiles se verifican mejor, y esto la convierte en una red más confiable que otras menos restrictivas.

			Respecto a otras redes dirigidas a fotografía (Model Mayhem, Models.com, Modelmanagement…), al no ser tan específicas en desnudo artístico, pueden ver como algo extraño que busques modelos únicamente para hacer fotografía de desnudo. Tanto en estas redes como en Instagram, Facebook y otras más generalistas, mi consejo siempre es que seas muy respetuoso, claro y transparente. No estamos haciendo nada malo, pero desde fuera mucha gente puede no entender lo que hacemos, y la mejor forma de que nadie nos atribuya intenciones ocultas es ser totalmente abiertos y honestos al respecto.

			LA MEJOR FORMA DE HACERLO MAL

			Una amiga me contó hace tiempo que, en una ocasión, un fotógrafo bastante conocido y con muchos seguidores en redes sociales contactó con ella a través de Instagram. Le dijo que le gustaba mucho su perfil, que tenía unos trabajos muy buenos, y que le gustaría hacer fotos con ella algún día. Noté un hilo de orgullo en su voz mientras me contaba la historia, como si por fin se fuera a cumplir uno de sus sueños, pero también percibí una ligera sombra de incredulidad. Quizás fue una sensación mía: el estilo de ese fotógrafo no era muy afín al estilo de fotografías que hacía mi amiga, que por otra parte no era profesional ni pretendía serlo, sino que simplemente disfrutaba posando para otros. Sin embargo, trabajar con este fotógrafo podría darle una visibilidad que iba mucho más allá de la que ella sola habría podido conseguir, y quizás eso podría introducirla en el circuito profesional.

			Pasado un tiempo, le pregunté a mi amiga si habían conseguido encontrar fecha para hacer la sesión con él, y me dijo para mi sorpresa que ya había hecho la sesión, pero que no me lo había contado porque la experiencia no había sido buena. De hecho, fue tan horrible que esperaba que ninguna de esas fotos viera la luz jamás. No quiso entrar en detalles, pero el resumen fue que este fotógrafo solo estaba interesado en hacerle fotos semidesnuda (desnuda en realidad, pero sin que se viera nada en las fotos) y no se lo dijo hasta que ella se encontró en el estudio. «Esto es algo normal», fue su respuesta ante su gesto de sorpresa y desagrado, pues esta chica nunca había posado sin ropa ni estaba interesada en ello. 

			Me gustaría contarte que mi amiga, sorprendida, abandonó en el acto el estudio de este fotógrafo. También hubiera sido reconfortante saber que, en algún momento en el que ella se sintió incómoda y se encontró con que ese no era el tipo de fotografías que quería hacer, la sesión se detuvo y el material se borró o quedó en un cajón. Pero esto no fue lo que ocurrió. Desearía que esta historia no tuviera tantas protagonistas, no se repitiera siempre igual, no haberla escuchado tantas veces, algunas incluso peores, tan a menudo, de boca de tantas mujeres. Pero la historia se repite una y otra vez. 

			Que quede claro que no me gusta echar tierra sobre mi profesión, y también quiero dejar claro (por si no he insistido lo suficiente hasta ahora) que hacer fotos de desnudo no es nada malo, ni censurable, ni perverso. Sin embargo, he visto casos de fotógrafos haciendo propuestas fuera de lugar, queriendo realizar un tipo de fotografías con personas que no encajan con ese estilo ni quieren posar en ese código. En muchas ocasiones me he encontrado en mi estudio situaciones en las que se crea un tira y afloja entre fotógrafo y modelo, porque él (casi siempre él) quiere forzar un estilo de fotografía que ella (casi siempre ella) no ha hecho nunca, ni tiene interés en hacer.
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			▶ FIGURA 2.9. Cualquier sesión fotográfica debería ser una experiencia agradable y gratificante para todos los implicados. Una sesión de desnudo no debería nunca ser la excepción a esa regla.

			Yo hago fotografía de desnudo por amor al arte, es una de las vías que uso para expresarme libremente. Lo hago por disfrute y espero que las personas que forman parte de esto disfruten igual que yo con el arte que creamos juntos. ¿Qué necesidad tengo de intentar que alguien haga algo que no quiere hacer? Lo único que consigo es crear una mala experiencia, un mal recuerdo en otra persona. A mí no me gusta que nadie me trate de forma inapropiada, así que intento igualmente ser impecable en mi trato con los demás, y eso incluye no poner a nadie en una tesitura en la que pueda sentirse violento.

			Evitar esto es tan sencillo como saber dónde están las personas adecuadas: 

			■Si tu estilo es la fotografía de desnudo, busca modelos que estén cómodos posando para desnudo.

			■Si haces fotografías más sugerentes o eróticas, incluso explícitas, busca modelos de erótica (o gente que trabaje en la industria para adultos).

			■Asegúrate de que para estas personas ese ámbito es un espacio seguro.

			■Si no estás seguro, no insistas. Dale a esa persona la información, y deja que sea él o ella quien dé el siguiente paso.

			■No molestes a gente que no tiene confianza aún o no se siente a gusto, no fuerces a alguien a entrar en una conversación incómoda.

			Y sobre todo, no intentes aprovecharte de una situación de privilegio, o de un mayor conocimiento sobre el mundillo o el sector, ni como afición, ni como profesión. Engañar a alguien y hacerle creer que «tiene» que pasar por el aro es un acto que, y esta es mi opinión, raya en la agresión. 
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			▶ FIGURA 2.10. En ocasiones he trabajado con modelos que quieren posar para desnudo, pero no tienen ni la experiencia ni la confianza. Una sesión de lencería es una buena forma de probar su comodidad frente a la cámara.

			ANTES DE LA SESIÓN

			Todo lo que pueda salir bien o mal en una sesión fotográfica es en gran medida consecuencia de las expectativas que se hayan creado sobre ella. En el caso de una sesión de fotos de desnudo, tenemos más asuntos a los que prestar atención, pues como hemos dicho antes, se pueden crear malentendidos capaces, incluso, de arruinar el proyecto antes de que nazca. 

			Como en cualquier otro tipo de contacto, en la primera impresión podemos ganar o perder. Estas serían algunas de mis recomendaciones: 

			■Si el primer contacto es escrito, preséntate debidamente: incluye tu página web, tus redes, toda la información posible para que te conozcan y puedan ver todo lo necesario.

			■Intenta no ser invasivo o muy brusco: expresiones como «quiero hacerte fotos» pueden ser demasiado directas y en algunos casos intimidatorias. Sé directo pero amable («me encantaría contar contigo en algún proyecto», por ejemplo).

			■No insistas ni exijas a la otra persona; si tarda en contestar no le agobies. Cada persona es un mundo, tiene su vida y maneja sus tiempos. Los profesionales valoramos mucho nuestro tiempo, pero a veces conviene dejar que los proyectos respiren y apresurar las cosas suele ser un error. 

			■En general, todo lo que consideres que te molestaría si te lo dijeran a ti, trata de no decírselo a los demás. Puede parecer demasiado obvio, pero el sentido común en ocasiones es el menos común de los sentidos. 

			Todo se reduce a tres cuestiones: respeto, amabilidad y empatía. Ninguna de estas virtudes se debe descuidar o abandonar por una negativa, un malentendido, una mala palabra o una discusión. 

			LÍMITES

			Los límites siempre deben quedar meridianamente claros, y este es un punto en el que no debe haber excusa. Si nuestro proyecto implica algún tipo de desnudo, semidesnudo o «más piel de lo habitual», debemos dejarlo bien claro a la hora de acordar los detalles de la sesión. No hacerlo nos pondría en la situación de tener que explicarlo durante la sesión, y es de las situaciones más incómodas que podemos crear. 

			Estos límites siempre son negociables, y con un consenso adecuado, no deberíamos tener ningún problema. Pero insisto en este punto: dejad siempre claros los límites, qué se va a hacer y hasta dónde queremos llegar, para alcanzar ese consenso de forma clara y sin ambigüedades. La clave de la confianza consiste en saber qué esperar de la otra persona.

			En mi caso, suelo acordar unos límites mayores de los que en realidad tengo intención de alcanzar. Por ejemplo, si quiero realizar una sesión de semidesnudo o desnudo implícito (en las que no habría ropa, pero con las poses tapamos lo necesario para que no se vea nada), generalmente suelo hablar de una sesión en la que es posible que se vea el pecho, o que, aunque no se vayan a ver los genitales en la foto, no habrá ropa interior para taparlos. De este modo, con su aceptación me aseguro de que el modelo estará cómodo y sabrá en todo momento qué esperar, tanto de mí como de las fotos que vamos a obtener juntos. 
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			▶ FIGURA 2.11. La cámara siempre establece una frontera entre mi modelo y yo, y esa frontera jamás se traspasa.

			En estos límites también entran aspectos importantes relativos a la comodidad del modelo: si habrá más gente en la sesión aparte del fotógrafo (maquilladores, asistentes, etc.), si prefiere venir acompañado de alguien, si ese acompañante estará presente mientras realizamos la sesión de fotos… todas estas cuestiones son personales y se podría crear un debate muy largo sobre las experiencias de cada fotógrafo, sus preferencias o zonas de confort; personalmente, nunca me niego a que alguien venga acompañado si así lo desea, y aunque es algo que a muchos fotógrafos les puede incomodar, varias modelos femeninas me han confesado que esta propuesta de venir acompañadas suele ser un detector de «fotógrafos sospechosos». 

			De modo que es conveniente pactar estos temas, sobre todo si son delicados para alguna de las partes; si damos cosas por supuestas podríamos encontrarnos en casos donde no estemos cómodos. Y la «magia» se romperá en ese preciso instante.

			COMPENSACIÓN

			Como en cualquier trabajo, la compensación es importante. Es necesario que sea de los primeros temas a acordar, y que obviamente esté pactado y consensuado por ambas partes. Hay muchas formas de pagar, igual que hay muchas formas de que nos paguen: en algunos casos, el material resultante (las fotografías) son un pago suficiente, porque queremos tener esas fotografías en nuestro portfolio. En otras ocasiones hay un tercer implicado, una marca o una empresa, y es ese cliente el que asume el coste de la producción (ahí todos cobramos, supuestamente). Puede que se haga un acuerdo, que las fotografías sean parte del pago pero también que haya una compensación económica pequeña pero simbólica. O simplemente cobramos nuestro caché habitual, porque hacer fotografías (o posar) es nuestro trabajo. Las fórmulas son tantas como personas, y hablando se entiende la gente. 

			Sin embargo, como hablamos de un género que en muchas ocasiones (y mi caso es uno de ellos) se hace como trabajo personal y sin presupuesto, podemos pensar o asumir que los modelos que se ofrecen en redes a realizar colaboraciones, las realizan en todos los casos por colaboración (a cambio de las fotos y sin cobrar por ello). No solo es incorrecto, sino que aún de serlo, tampoco implica necesariamente que vayan a trabajar gratis contigo. 

			A pesar de ser algo obvio, es importante aclararlo: el interesado en hacer la sesión será quien tendrá que compensar a la otra persona. Puede suceder que ambos queráis trabajar juntos, pero no lo des por supuesto, porque puede llevar a malentendidos. Del mismo modo es importante acordar el número de fotografías que entregarás, los plazos aproximados, cómo usaréis las imágenes (si las publicaréis en internet, redes sociales, o en perfiles de pago), si la selección de las fotos la harás tú como fotógrafo o participará en esa selección, y si en caso de no ser así habrá opción de veto sobre fotografías que no sean del agrado del modelo.
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			▶ FIGURA 2.12. En mi trayectoria he realizado sesiones de desnudo artístico tanto pagando a modelos, como cobrando. Obviamente, si ambos queremos realizar esas fotografías y aprovechar el material resultante, es sencillo llegar a un acuerdo sin que haya dinero de por medio.

			Al ser la fotografía de desnudo una parte de mi obra personal, raro es el caso en el que los modelos con quienes trabajo formen parte de una producción, por lo que, si hay un pago por medio, casi siempre sale de mi bolsillo. Tengo que admitirlo: no siempre es dinero lo que ofrezco, pero siempre busco que todos quedemos satisfechos con el trabajo realizado y nos sintamos compensados. 

			Intento hacer las fotografías que yo quiero hacer, por supuesto, pero también busco que ese material le interese al modelo. Y en los casos en los que las fotografías no le interesen especialmente por el motivo que sea, o posar a cambio únicamente de las fotos no sea suficiente, procuro compensar. En ocasiones es tan sencillo como acceder a hacer otro tipo de fotos que esa persona necesita, pero por las que tú cobrarías (fotografías tipo book, o algunas fotos con su pareja, o con su mascota incluso). De este modo, ambos conseguís las fotografías que os interesan, y todos quedamos satisfechos. En otras ocasiones acordamos compartir gastos (si tiene que viajar, el coste del estudio, o de la localización), o me hago cargo de esos gastos a cambio de la sesión de fotos. De nuevo, opciones que es necesario hablar, negociar y consensuar.

			Creo que forma parte del proceso que he estado defendiendo durante todo este capítulo: crear no solo una buena sesión de fotos, sino también una experiencia agradable para todos los que formemos parte de ella. Se dice que hablar de dinero es poco decoroso, pero para mí es fundamental tratar esto y asegurarme de que todos vamos a participar de buen grado y estamos conformes con las condiciones. Con esos temas aclarados, podemos preocuparnos de lo creativo, que es lo que importa.

			DURANTE LA SESIÓN

			Con la misma pulcritud con la que trato a la gente antes de que venga a mi estudio, así intento tratarles también cuando llega el día de la sesión. Aunque sean sesiones personales en su mayoría, me gusta cuidar a la gente que colabora conmigo y tratarles igual que si de unos clientes se tratase. Hay una serie de condiciones inexorables para mí, como el respeto al espacio, la cordialidad y el buen humor, pero si se trata de una sesión de desnudo artístico, hay más asuntos que no está de más tener en cuenta para asegurar una experiencia disfrutable.

			COMUNICACIÓN Y ASERTIVIDAD

			«El problema es la comunicación. Demasiada comunicación», dijo Homer Simpson en un episodio en el que se trataban los problemas de pareja. Como consejo vital es recomendable hacer justo lo opuesto de lo que nos diga Homer siempre, y este caso no resulta una excepción. Hablar siempre, comunicar lo que uno busca, y escuchar lo que el modelo tenga que decir es la base para crear juntos imágenes que emocionen. 

			En lo personal, me gusta siempre tener una retroalimentación creativa: suelo pensar qué tipo de fotos puedo hacer con cada persona, pero también escucho lo que cada modelo quiera proponerme. Algunas de mis mejores ideas han surgido por iniciativa del modelo, o por la unión de puntos en común. Tenemos que ser humildes, por mucho que hayamos trabajado en una idea o un concepto, y asumir que una mirada fresca puede aportarnos algo nuevo e interesante. 
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			▶ FIGURA 2.13. En ocasiones suelo revisar con los modelos libros de consulta y referencia, para inspirarnos en otros autores y ver ideas de poses sobre la marcha.

			Para mí, además, es la manera de implicar a la otra persona en el acto fotográfico; necesito que el modelo forme parte de mi mundo, y que se integre en el ambiente o el mood que tengo en mi cabeza. Esto lo consigo mostrando mis moodboards, explicando la idea, por muy etérea o abstracta que sea, y siendo receptivo a su reacción, si le gusta, o si se le ocurre alguna otra idea que complemente lo que yo tenga pensado. Intento obviar información puramente técnica, pero creo que ayuda que el modelo sepa lo que quiero conseguir, y a la vez mostrar las fotografías para que veamos juntos si lo estamos consiguiendo: la emoción o la fuerza de una imagen es subjetiva, pero necesito que ambos tengamos esa sintonía, y tener la misma información nos ayuda a ver lo mismo.

			RESPETO Y EDUCACIÓN

			Mucho ojo que aquí vienen las líneas rojas. Si en una sesión de retrato ya es importante que la persona que está delante de tu cámara se sienta cómoda, aquí ese punto es crítico. El respeto es una moneda de curso legal en todo el mundo, y siempre favorece un buen ambiente en la sesión. Del mismo modo, es importante ser correcto en el trato e impecable en las palabras.

			Pero para mí no se trata solo de comodidad: mi intención es que los modelos que fotografío se sientan no solo relajados, sino también cuidados y engrandecidos. Necesito que se sientan libres, y que pueden mostrarse tal cual son, sin ser juzgados o rechazados. Es algo más que simplemente tratar con educación: es agradecer y admirar la decisión que han tomado confiando en mi trabajo, y hacerles saber con gestos y hechos que exponerse frente a mi objetivo será una experiencia gratificante y productiva. 
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			▶ FIGURA 2.14. Mis modelos son mis ideales de libertad, pasión y belleza. Flaco favor les haría a mis fotografías tratándolos como simples maniquíes. Para mí son más artistas que yo mismo.

			Con este respeto inmenso me enfrento a todas mis sesiones. Piensa en la persona que tienes delante de tu cámara como una igual, y trátala como te gustaría que te trataran a ti en esa situación. Vamos más allá si quieres: imagínate desnudo, cubierto solo con un batín que te quitarás en cuanto el fotógrafo (o la fotógrafa) te indique que la luz está correcta. En ese momento quedarás expuesto y, además, tendrás que seguir las indicaciones de una persona que, posiblemente, acabas de conocer en ese mismo momento. ¿Cómo te gustaría ser tratado? ¿de qué manera estarías menos nervioso? ¿cómo preferirías que te dieran las indicaciones de posado? Una vez vuelvas a la realidad, con tu ropa y con tu cámara, piensa en lo que has sentido, y cuida de que la persona que está contigo se sienta lo mejor posible. 

			CUIDADOS

			Cuando se trata de una sesión de desnudo, a todo lo anterior se añaden algunos cuidados extras:

			■Vigilar la temperatura: si estás en un estudio, enciende la calefacción varios minutos antes, para asegurarte de que el ambiente será cálido. Es preferible pasar calor que frío, pero aún así también puedes tener prevenido el aire acondicionado (aunque yo no lo encendería sin consultar con el modelo).

			■Prepara avituallamiento: ten siempre agua a disposición, ya sea embotellada o un grifo con vasos a mano. Puedes tener algo de café, fruta o dulces (el mito de que los modelos no comen chocolate es falso), pero el agua no debe faltar. 

			■Ofrece la mayor comodidad que puedas: cuida que haya un espacio dedicado a que el modelo pueda cambiarse o desvestirse con la privacidad necesaria, y ten previsto un batín o un albornoz con el que pueda estar cómodo cuando sea necesario (en cambios o pruebas de luces, para moverse de un espacio a otro, o mientras estéis revisando las fotografías).

			■Permanece atento a lo que el modelo necesite: no hace falta preguntar cada cinco minutos si necesitan un descanso, quieren agua o tienen frío, pero sí conviene que estés pendiente del lenguaje no verbal de la persona.
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			▶ FIGURA 2.15. Algo tan simple como una bata y un café ayudan a crear un clima de confianza y respeto.

			Hay una frase que me repito como un mantra, y creo que resume todo: «La fotografía de personas no trata de la fotografía, trata de las personas». Cuida a la gente con la que trabajas y tus fotos lo reflejarán.

			DESPUÉS DE LA SESIÓN 

			Vamos a suponer que la sesión ha sido un éxito; ha sido una experiencia agradable, productiva y divertida, lo hemos pasado genial y hemos creado grandes fotografías juntos. Ahora toca la segunda parte: trabajar en esas fotografías. Lo que hayamos acordado con el modelo, aquí deberíamos cumplirlo: si va a participar en la selección, las fotos que vayamos a editar, enviarlas antes de publicarlas… todo lo que esté pactado, debe ser ley. 

			¿Qué ocurre si, por ejemplo, ha habido algún problema durante la sesión? Imagina que el modelo en algún momento se ha sentido incómodo, o ha decidido terminar la sesión. O, días después, ha visto que las fotos en realidad no le gustan, y no quiere que se hagan públicas. Imagina incluso que la sesión no ha salido bien por tu parte: no has conseguido las fotos que tenías pensadas, algo no salió como esperabas, no hubo química o técnicamente hay fallos. En una sesión puede haber malentendidos, imprevistos y errores, y no siempre podemos solucionarlos en el momento. 

			Puede que sea demasiado, pero yo siempre intento cumplir y compensar. Si no me quedo conforme con las fotografías y decido no utilizarlas, yo edito igualmente las fotografías y se las envío al modelo en compensación por su tiempo, aunque yo no vaya a hacer uso de ellas. Si es el modelo quien no queda conforme, las archivo y se quedan en un cajón, por mucho que me guste el trabajo realizado. Prefiero perder mi tiempo y mi esfuerzo a que alguien reciba un trato desconsiderado por mi parte. Estamos haciendo fotografías, no curando el cáncer; puedo repetir la sesión en otro momento, con otro modelo, en otras circunstancias, pero no puedo dejar colgado a alguien que me ha regalado su tiempo, su dedicación y su esfuerzo. Creo que las personas están por encima del arte, y siempre intento ser impecable en el trato hacia las personas con las que trabajo. 

			Con las victorias, se disfruta. Con las derrotas, se aprende. Y así va girando la rueda.
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			▶ FIGURA 2.16. Crear fotografías de desnudo que emocionen es un trabajo que siempre se realiza en equipo. Ser generoso es el mejor camino hacia unas grandes imágenes
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			CONCEPTOS BÁSICOS DE ILUMINACIÓN PARA EL CUERPO HUMANO

			Como dijo Marshall McLuhan, uno de los padres de la comunicación moderna, somos lo que vemos. Y eso es, en gran parte, gracias a la luz que hay en cada uno de nosotros. La luz nos permite ver, pero también sentir. Si queremos llegar a transmitir emociones a través de nuestras fotografías, necesitamos crear una relación especial con la luz; solo a través de su conocimiento y comprensión encontraremos el camino hacia nuestro propio estilo, fundamental si queremos realizar imágenes personales y auténticas.

			Los caminos de la luz son inescrutables. Cada uno de nosotros establecerá una relación única con la luz, de modo que no puedo enseñarte el camino que tomarás, y de hecho, no quiero condicionarte en esa tarea. Lo que sí puedo hacer es hablarte de cómo la luz ha formado una parte tan importante en mi fotografía, y de las cosas que he aprendido en más de diez años de búsqueda.

			La disciplina concreta que nos ocupa tiene, además, unas particularidades especiales. Toca hacerse muchas preguntas en este capítulo, y algunas son más de índole técnica que artística, pero no pretendo convertir este capítulo en un tratado de iluminación general: me importa que veas cómo incide la luz en la piel, y también cómo se refleja para que podamos captarla en nuestro sensor. Lo que fotografiamos es, a fin de cuentas, luz reflejada en piel: con todos sus matices, texturas, sombras y colores.

			Vamos a analizar esa diferencia entre lo que vemos en la realidad y lo que queremos plasmar en nuestras fotografías. Hablemos a través de la luz: si queremos contarle al mundo lo que sentimos acerca de la belleza, la libertad y el amor, la iluminación es nuestro idioma.

			LUCES, SOMBRAS Y CONTRASTES

			La clave de la iluminación consiste en entenderla como exposición consciente, y eso implica hacernos responsables de las luces y las sombras que hay en una imagen. Debemos pensarlas como un todo: no hay luz sin sombra, y ambas crean el volumen, el contraste y el ambiente. Pero también debemos aprender a ver de forma independiente cada uno de sus componentes. Cuando decidimos la exposición en nuestras fotografías (da igual que sea con luz natural o artificial), también estamos decidiendo la cantidad de sombras que habrá, y cómo estas interactúan con la luz.

			[image: ]

			▶ FIGURA 3.1. El motivo principal de mis fotografías son las personas que aparecen, pero también la manera en que la luz los viste y envuelve.

			La exposición correcta es nuestra referencia, donde la luz refleja con un gris medio. Podemos asumir que todo lo que sea más oscuro, será considerado sombra y lo que esté más claro, luz. Pero pensar eso sería cometer un error de bulto: la iluminación correcta es la que se ajusta a lo que queremos en nuestra fotografía, y eso puede implicar sobreexponer o subexponer la escena. Pero tener ese punto de partida localizado será de gran ayuda para crear un ambiente, y definir el contraste. También podemos usarlo para decidir si nos conviene sobreexponer (para no perder información en las sombras) o subexponer (para tener más detalles y no quemar las zonas de altas luces).
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			▶ FIGURA 3.2. El fotómetro nos puede ayudar a encontrar la iluminación deseada, pero necesitamos interpretar lo que nos dice en cada ocasión.

			COMPONENTES DE LA LUZ

			Más allá de las luces y las sombras, mi principal apoyo en la iluminación de mis fotografías ha sido la comprensión de sus matices: sombras, altas luces, transiciones, contrastes… son fundamentales si queremos ir más allá, si buscamos crear un mensaje con nuestras fotografías. La iluminación no es solo una capacidad técnica; es el recurso creativo más poderoso que tenemos como fotógrafos, y ese gran poder conlleva la gran responsabilidad de aprender sus detalles para utilizarlos de un modo consciente.

			En una fotografía, siempre vamos a ser capaces de distinguir las zonas de luz y de sombra. Sin embargo, prestando atención veremos que la zona iluminada de un cuerpo ofrece principalmente dos texturas diferenciadas, y esto sucede porque la luz, al incidir en cualquier superficie, se refleja de dos maneras diferentes: con un reflejo directo y con un reflejo difuso.
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			▶ FIGURA 3.3. Un ambiente evocador siempre tiene en cuenta la luz, la sombra y el contraste que se produce entre ambas.

			Los highlights o luces altas pertenecen al reflejo directo, y son percibidos como «los brillos» de una imagen. En esencia, es el haz de luz más intenso que incide en la piel, y al reflejarse con mayor intensidad produce una mayor exposición. Muchos fotógrafos desprecian los brillos porque se puede perder algo de textura en la piel, pero forman parte del volumen, y por este motivo no deben desaparecer totalmente. Además, gracias a las altas luces vemos la dirección de la luz de forma clara y directa: solo necesitamos seguir la dirección del rebote.
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			▶ FIGURA 3.4. Una piel brillante es una piel que llama la atención. Si nos gusta, podemos sobreexponer la imagen para resaltar ese brillo.

			En ocasiones un brillo excesivo o muy concentrado en el rostro puede dar una sensación de piel grasa, pero en el resto del cuerpo transmite un aspecto de piel hidratada, brillante y sana. Por este motivo muchos modelos se aplican aceite hidratante antes de una sesión, sobre todo en cuerpos más tonificados o musculosos. Pero no es siempre necesario; en ocasiones solo necesitamos poner una luz directa (sin modificadores) para realzar el brillo de la piel.

			Navegando con el ojo por una fotografía, nuestra primera parada siempre son las luces altas, pero también nos solemos recrear en las sombras. En alguna ocasión te habrá llamado la atención una fotografía que se encuentra con gran parte de su motivo principal en sombra, y la razón es precisamente que lo oculto siempre se vuelve interesante a nuestros ojos. Las luces siempre muestran, y la curiosidad acaba ahí; pero cuando no hay luz, el misterio hace que cualquier cosa se vuelva interesante. «Las sombras son la parte de la luz que te abraza», dijo un señor sabio (creo que del norte) en alguna ocasión, y aunque en tus fotos, por costumbre o por instinto, vas a querer levantar esas sombras con reflectores o luces de relleno, yo te recomiendo que no lo hagas. Aprende a buscar sombras, a darles un sentido. Si encontramos belleza en un cuerpo, quizás sea porque no se muestra del todo, y se mantiene en la esfera de los tesoros que merecen la pena guardar en secreto. El espectador percibe ese secreto, quiere revelarlo, y disfruta del esfuerzo al descubrirlo.
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			▶ FIGURA 3.5. Cuando quieras destacar tu admiración por algo en una fotografía, date el capricho de esconder parte de ello para ti. No lo ilumines del todo: la sombra es la poesía en lo misterioso.

			El contraste se define como la diferencia entre la exposición de las zonas más iluminadas y la de las zonas más oscuras de una fotografía. Es un valor perceptual, y lo distinguimos visualmente de forma muy directa, pero también se puede medir de manera estricta en pasos de luz, así que es una variable sobre la que podemos tener un cierto control. Nos interesa controlar el contraste: si nos pasamos, la fotografía quedará demasiado artificial, y perderemos detalles en luces o sombras. Si nos quedamos cortos, en cambio, tendremos una fotografía muy plana, lavada y sin fuerza.

			El contraste va supeditado al tono general de la fotografía, y es un factor que refuerza el acabado general y define el ambiente: si la fotografía tiene mucha luz, el contraste tiene a ser más leve y todo adquiere una sensación limpia, más inocente y sincera; al contrario, si tenemos muchas sombras o muy oscuras en la imagen, el contraste gana fuerza y se vuelve más intenso, creando un ambiente de intimidad, mucho más enigmático y misterioso, incluso a veces provocador.
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			▶ FIGURA 3.6. Una clave baja siempre implica un contraste muy marcado y unas zonas de sombra muy densas.

			Aquí entran en juego las luces que utilices, los modificadores (existen algunos únicamente para crear contraste) y, sobre todo, la dirección en la que esa luz incida. Piensa también que un contraste alto satura los colores (y al contrario, un bajo contraste los suaviza). En el revelado podremos ajustarlo al punto exacto, pero busca hacer la foto con el contraste lo más fiel posible a tu intención: corregir esas variaciones de exposición y color puede ser más difícil (y artificial) de lo que piensas.
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			▶ FIGURA 3.7. La luz, el color y el contraste son la columna vertebral de cualquier imagen. Controlarlos supone la diferencia para que una imagen se convierta en una gran fotografía.

			LUZ NATURAL: APROVECHANDO AL MÁXIMO EL ENTORNO

			Cuando empezamos con la fotografía, el manejo de la luz natural es lo primero que aprendemos; la combinación de velocidad de obturación, apertura de diafragma y sensibilidad ISO es la primera de las batallas técnicas en nuestra guerra con la cámara.

			Son tres conceptos muy sencillos de aprender y manipular, y se convierten en nuestro lenguaje: es el idioma que hablamos cuando tenemos una cámara fotográfica en nuestras manos, sea la que sea: de carrete, digital, compacta, réflex, mirrorless, un smartphone… cada una de ellas con sus particularidades, pero siempre alrededor de estos tres valores fundamentales.

			La velocidad de obturación (tiempo de exposición es un nombre más correcto) es el tiempo durante el cual el sensor (o el film) está expuesto a la luz. Se suele medir en segundos o más comúnmente en fracciones de segundo, puesto que la mayoría de las veces necesitamos un tiempo muy reducido. La apertura es un valor numérico (denominado número f) que establece el diámetro del diafragma, un sistema circular de láminas situada en el objetivo que nos permite definir cuánta luz entra hacia la cámara.
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			▶ FIGURA 3.8. Una luz natural en un día nublado es difusa y aporta una textura de los detalles de la piel y el entorno muy bellos.

			Con la combinación de ambas (velocidad y apertura) decidimos cuánta luz expone el sensor durante cuánto tiempo, ya que una apertura grande (número f pequeño) dejará pasar mucha luz, y necesitaremos un tiempo más reducido para lograr una exposición correcta. Pero esto tiene una consecuencia, pues una gran apertura implica una profundidad de campo reducida, y varios elementos en diferentes planos pueden quedar desenfocados. Si queremos tener varios elementos enfocados, deberíamos cerrar el diafragma número f alto) para aumentar la profundidad de campo, pero a costa de aumentar el tiempo de exposición (para que entre luz durante más tiempo), lo cual puede provocar que nuestra fotografía quede trepidada o movida.
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			▶ FIGURA 3.9. La profundidad de campo no depende solo del diafragma, factores como la distancia focal y la distancia de enfoque alteran más el desenfoque de los diferentes planos.

			La forma de lidiar con estos dos parámetros, teniendo en cuenta que siempre estaremos en situaciones de luz muy diferentes (en ocasiones a plena luz del sol, en otras a oscuras) es el tercer valor: la sensibilidad ISO. Desde un valor inicial, podremos aumentar la ISO para que el sensor recoja cada vez más luz. Esto sucede porque el sensor aumenta la señal, y tiene el inconveniente de generar ruido y perder algo de nitidez si aumentamos mucho este valor, pero los modelos más recientes de cámaras son cada vez más eficientes gestionando este ruido digital.

			[image: ]

			▶ FIGURA 3.10. Cuando lo importante es captar un momento concreto, los parámetros de cámara deberían ser la última de nuestras preocupaciones. Fotografía realizada en modo prioridad a la apertura (modo A).

			El aprendizaje de estos tres parámetros (obturación, diafragma e ISO) se suele hacer con la cámara en modo manual, de modo que podamos ver fielmente cuál es la diferencia en cada uno de ellos, y cómo afectan a la exposición y a la composición de la imagen. Pero quiero defender aquí el uso de algo que a muchos fotógrafos les produce urticarias, alergias e incluso escalofríos: los modos automáticos.

			Voy a decir algo que a lo mejor nadie os ha dicho jamás, y es conveniente saber: no sois menos fotógrafos por no usar el modo manual de la cámara. Nadie os quitará el carné de fotógrafo, os dará de baja en el registro de autónomos ni os prohibirá el acceso a foros de fotografía (aunque ojalá lo hicieran). Como mucho, resoplarán a vuestro lado, mientras miran con condescendencia hacia el cielo y murmuran que la fotografía va a desaparecer con tanto millennial publicando en Instagram.

			Deja que lo piensen: la fotografía no los necesita. Y, además, tienes cosas más importantes de las que preocuparte, como la composición, la dirección de pose, y sobre todo, la emoción de lo que está ocurriendo en ese preciso momento. Es mucho más importante prestar atención a lo que pasa delante de tu cámara que a revisar una y otra vez los parámetros de la misma; para eso están los modos automáticos (o semiautomáticos).

			Seguramente los has visto en tu cámara, están a continuación del modo manual: prioridad a la apertura (modo A o Av), prioridad a la velocidad (modo S o Tv) y modo programado (P). En cada uno de los modos de prioridad, podemos modificar uno de los valores (apertura o velocidad de obturación) y el otro parámetro lo calculará la cámara automáticamente para lograr la exposición correcta. El modo P es, por así decirlo, el «auténtico modo automático», ya que ambos valores son calculados por la cámara.
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			▶ FIGURA 3.11. Si durante una sesión de fotos la luz del día va cambiando, puedes poner la ISO en AUTO y confiar en que siempre tendrás luz suficiente. Fotografía realizada con ISO AUTO.

			¿Qué ocurre con la ISO? Este es un parámetro independiente, por lo que puedes modificarlo manualmente, o configurarlo en «ISO Auto», da igual el modo que tengas activo. ¿Y cómo calcula la cámara la exposición correcta? Pues bien, aquí entramos en los modos de medición y la compensación. En cada modelo de cámara funciona de un modo diferente (te toca echarle un vistazo al manual de instrucciones), pero se puede resumir en que el fotómetro siempre va a tender a poner el valor en 0 (el punto medio). Cambiando el modo de medición, la cámara calcula la cantidad de luz que entra al sensor de formas diferentes, para darle más importancia a un punto concreto, al centro, o a todo el encuadre en su conjunto, y calcular en cada caso de un modo distinto cuál sería el ajuste adecuado y que el fotómetro llegue a la exposición correcta.

			Pero también entra en juego la compensación de exposición, porque a través de este parámetro le diremos a la cámara cuál es para nosotros la «exposición correcta». Es decir, que en lugar de dejar el fotómetro en 0 siempre, la cámara realizará los cálculos para «desplazarlo» en la cantidad de pasos que nosotros queramos, sobreexponiendo o subexponiendo. Como ves, la compensación es muy importante si hacemos fotografías con algún automatismo activado, y es en realidad la forma de conseguir la exposición que nosotros queremos, aun delegando el cálculo en la propia cámara.

			Parece que manejarse con el modo automático no es tan sencillo como decían los puristas, ¿verdad? Y lo cierto es que, una vez te acostumbres, verás que en un entorno de luz natural (o incluso luz artificial sin flash) estos modos te facilitarán la vida en muchas ocasiones.
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			▶ FIGURA 3.12. Cuando tú decides la luz, el sensor se convierte en un lienzo en blanco… o, mejor dicho, un lienzo en negro.

			LUZ ARTIFICIAL: CALIDAD DE LUZ, MODIFICADORES Y AMBIENTES

			Mi especialización es la luz artificial, y en algo tan personal como mi fotografía de desnudo este hecho no podía quedar al margen. Casi toda mi fotografía la realizo en mi estudio, con flashes y modificadores de luz. Si hasta ahora hemos estado hablando en términos generales y he analizado lo que hago con la luz natural, prepárate, porque aquí empiezan las curvas de verdad.

			¿Recuerdas lo que hablamos sobre la exposición consciente? En el estudio tenemos el máximo exponente de este concepto. Cuando estemos iluminando en un estudio (o, en general, con luz artificial) todo lo que haya en nuestra fotografía estará porque nosotros lo habremos puesto de ese modo concreto y, por tanto, es (o tiene que ser) absolutamente deliberado. Tenemos aun así muchas formas de simplificar las cosas, y no es tan difícil como parece a simple vista; la iluminación solo te pide mucha atención y práctica, y a cambio te ofrece un potencial creativo descomunal.
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			▶ FIGURA 3.13. Si tú ves, la cámara ve. Iluminación realizada con lámparas decorativas de escritorio de colores.

			¿QUÉ LUCES NECESITO?

			Empecemos con una de las preguntas más habituales: ¿voy a necesitar algún tipo de luz especial, o puedo empezar con lo que tenga más a mano?

			Lámparas, focos, paneles LED, flashes… cada dispositivo emite luz de un modo diferente, pero no necesitas aprenderlas todas, tan solo acostumbrarte a la que tengas. Los mejores fotógrafos que conozco empezaron con un equipo ridículamente barato y de mala calidad, y con esos pobres equipos fueron aprendiendo y entrenando el ojo; con la práctica llega el conocimiento, así que utiliza lo que tengas a mano, no inviertas en luces muy caras si no puedes aún, pero practica todo lo que puedas. Cuando sientas (porque lo sentirás) que la luz que tienes se te queda corta, por potencia, calidad o cualquier otra variable, será el momento para hacer la inversión.

			La luz es luz, da igual de dónde venga. Y el tipo de luz que usemos puede ser importante, pero no tanto como puedas pensar al principio.
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			▶ FIGURA 3.14. Para medir correctamente las luces, podemos ayudarnos de varias herramientas: la más común sigue siendo la propia pantalla LCD de la cámara. Pero también podemos aprovecharnos de ayuda externa, como una carta gris, o incluso echar un vistazo al histograma.

			POTENCIA Y DISTANCIA

			Lo que sí te ayudará en esta tarea es la posibilidad de alterar esas luces. El primer paso siempre es equilibrar la exposición y regular la intensidad de nuestro foco, y esto será relativamente sencillo si podemos cambiar su potencia. Ajustar la potencia exacta requiere algo de práctica, y necesitamos entrenar el ojo lo suficiente para detectar el punto justo.

			Si tenemos luz natural, la pantalla de la cámara es nuestra guía. Pero la cosa se complica con luces artificiales, porque no se trata tanto de ajustar la cámara a la luz, sino la luz a nuestra cámara. La luz artificial (sobre todo la de flash) nos da la posibilidad de elegir casi con total libertad los parámetros de cámara, porque tendremos toda la luz que queramos, pero a cambio nos plantea el reto de no ver de forma intuitiva cómo quedará nuestra fotografía final (de nuevo, sobre todo si usamos flash).
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			▶ FIGURA 3.15. Aquí podemos ver que, mientras tenemos la carta gris en el punto exacto del histograma (indicado por la barra naranja), la piel de la modelo se mueve hacia lo que sería un paso de sobreexposición. Esa es la medida exacta de una piel caucásica.
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			▶ FIGURA 3.16. En la foto de la izquierda hemos utilizado una fuente de luz directa, sin modificador. En la derecha instalamos un softbox para que la luz se volviera más suave.

			MODIFICADORES

			En realidad, el truco de la luz (si es que tiene alguno) está más en los modificadores que en las propias luces que usemos. Más concretamente, en la forma en la que estos modificadores difunden, concentran, rebotan o cortan la luz, y también en cómo la dirigimos hacia los modelos.

			Vamos a retomar todo lo referente a luces altas, sombras y contrastes; cuando ponemos cualquier modificador a un punto de luz, esta pasa a través de él, y dependiendo de su forma, de sus telas difusoras (si tiene) y de su tamaño, tendremos diferentes calidades de luz; las diferentes componentes se entremezclan alrededor de todo lo que tenemos frente a nuestra cámara. Esta calidad de luz se puede distinguir en tres variables: dureza, intensidad y cobertura.

			DUREZA

			La luz genera sombras al proyectarse, y la forma de esas sombras depende del tamaño que tenga la luz: si es un punto o una fuente de luz pequeña, la sombra estará muy marcada, pero si es más grande porque tenemos telas difusoras o la rebotamos en alguna superficie, la sombra perderá su forma y se volverá mucho más difuminada.
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			▶ FIGURA 3.17. Normalmente se tiene asumido que la luz dura es menos favorecedora. Pero esto no es cierto; con una luz dura podemos conseguir fotografías de gran impacto y mucho carácter.
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			▶ FIGURA 3.18. La luz suave en fotografía de desnudo nos evoca los modelos renacentistas más clásicos, y es la que mejor funciona en poses más refinadas y sutiles.

			Que la luz sea más dura tiene un efecto directo en la textura de la piel, que se muestra con más textura y, por tanto, muestra más las posibles imperfecciones (marcas, granitos, cicatrices, etc.). También solemos notar el rostro con las facciones más marcadas si tenemos luces duras, lo que asociamos comúnmente a gente más madura, mayor, o masculina. El efecto contrario, con luces suaves, es una transición de luces a sombras menos definida, más redondeada: pieles más uniformes, rostros redondeados y juveniles, y un volumen general más asociado a delicadeza y feminidad.

			Si buscamos una luz más suave, lo tenemos fácil: solo necesitamos que la fuente de luz sea grande. Cualquier paraguas o softbox, aunque no sea de gran tamaño, ya tendrá una superficie mayor que un foco directo, por lo que ganamos suavidad en la luz de forma inmediata. La distancia a la que tengamos nuestro punto de luz también influye: cuando acercamos la luz al sujeto, este lo percibe de un mayor tamaño y, por tanto, al ser más grande, es más suave.

			Es fácil ver que si queremos una luz más suave de la que tenemos en un momento dado, pero no disponemos de un modificador de un tamaño mayor, podemos hacerlo acercando la fuente de luz. Aunque eso tiene otras consecuencias añadidas; ahora pasaremos a verlas.

			INTENSIDAD

			La luz no es uniforme ni estable: se esparce de forma uniforme en todas direcciones, y va repartiendo su intensidad según recorre su camino en línea recta. Esto sucede porque la luz, como ya he comentado antes, viaja en todas direcciones y en línea recta, expandiéndose y difundiéndose. Como el agua cuando se desborda y lo inunda todo, los haces de luz se van repartiendo, son más intensos los del centro (que generan altas luces) y mucho más débiles los que viajan alejándose.
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			▶ FIGURA 3.19. Con modelos más musculados, el brillo que aporta una luz intensa es muy atractivo. Si quieres que algo llame la atención, ponle un punto de luz extra.
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			▶ FIGURA 3.20. La luz rebotada es más difusa que la luz difusa. Extraño juego de palabras que encierra una gran verdad.

			Con los modificadores podemos concentrarla, o difundirla aún más, para que los haces de luz incidan en las personas con mayor o menos intensidad, y generen zonas de luces más fuertes, o mucho más uniformes. El punto de inicio sería una luz directa, sin modificadores: bastante intensa, con mucho brillo. A partir de aquí, añadir cualquier tela difusora irá progresivamente eliminando ese brillo, y creando un ambiente de luz más plano y homogéneo.

			También podremos difundir los rayos de luz alejando el foco de la persona, pero el mayor efecto lo lograremos rebotando la luz en alguna pared o techo (vigila, eso sí, que sea blanco o tendrás dominantes de color en tu fotografía). ¿Y si queremos aún más brillo? Como hemos comentado antes, podemos aplicar aceite hidratante en el cuerpo (sin pasarnos, con poca cantidad es suficiente), y así la piel se volverá más brillante, pero también hay modificadores que concentran la luz, y nos darán ese punto extra de brillo (paraguas plateados, reflectores zoom o magnum, etc.).
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			▶ FIGURA 3.21. Una luz con un contraste excesivo puede crear sombras muy densas. Con una luz de relleno iluminamos únicamente esas sombras para reducir el contraste de la imagen.

			COBERTURA

			Como consecuencia de la difusión de la luz, los haces más externos del punto de luz se esparcen por las zonas que en la fotografía identificaremos como sombras; gracias a esa dispersión de luz podremos tener información en esas zonas y no quedarán totalmente negras y sin detalle. Pero si el modificador concentra la luz, o cuenta con nidos de abeja para cortar esos haces que se dispersan, las zonas de sombra estarán demasiado oscuras.

			Hemos hablado antes del contraste, la diferencia entre la exposición de las luces y las sombras. El contraste es además una consecuencia directa de la cobertura de la luz: se vuelve mucho más notorio cuanto más oscura sea la zona de sombras, y eso se consigue con modificadores que tengan una cobertura de luz muy limitada.

			Si queremos aportar más detalle en las sombras, pero la luz principal no tiene suficiente cobertura, necesitaremos apoyo de luces extra (lo que se conoce como luz de relleno) para iluminar de forma adecuada y conseguir así el contraste preciso que queramos en nuestra fotografía.

			¿QUÉ LUZ DA CADA MODIFICADOR?

			Sin querer realizar aquí un desglose profundo de los cientos de modificadores distintos que existen, quiero detallar algunos patrones que caracterizan a cada grupo de modificadores. Casi todos los que tengan telas difusoras están pensados para ofrecer una luz más suave y más difusa al mismo tiempo, pero incluso entre ellos hay ligeras diferencias. Presta atención a estos detalles y con un poco de práctica serás capaz de acertar con el modificador exacto que necesites en cada situación: 

			■Si es un paraguas, fíjate en su profundidad: cuanto más profundo, más concentrará la luz (menos difusa).

			■Si el paraguas va rebotado y tiene una tela difusora, su calidad de luz será muy similar a la un softbox octogonal.

			■El modificador que uses para la luz de relleno debería ser mucho más difuso que la luz principal; su función es ser solo una adición de luz a las zonas de sombra.

			■La mayoría de ventanas difusoras y softbox cuentan con dos telas difusoras, por lo que emiten una luz especialmente difusa y uniforme.

			■La forma del softbox es importante: cuanto más redondeado (como por ejemplo, un softbox octogonal) mayor cobertura tendrá. Por el contrario, si es rectangular, cuanto más estrecho sea, menor cobertura ofrece.

			■Si quieres una luz igual de suave que la de un softbox pero buscas un poco más de brillo, retira la tela difusora interna. Así no perderás suavidad, pero ganarás intensidad.

			■Los nidos de abeja (o grids) que se añaden a los softbox no concentran la luz pero reducen la cobertura y limitan la dirección, por lo que dan una sensación de luz mucho más intensa.

			■Si la luz rebota antes de salir del modificador (por ejemplo, en un beauty dish) siempre será más difusa que si solo atraviesa telas difusoras.

			■El rebote en superficies plateadas siempre es más directo (y por tanto, más intenso) que en superficies blancas.

			■En general, si al modelo le molesta la luz en los ojos, ten por seguro que esa luz es intensa. Si es un flash, ¡apaga el modelado!
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			▶ FIGURA 3.22. El tamaño, la forma y el diseño de cada modificador nunca son producto del azar. Hay una intención clara en cada uno de ellos, y elegir el adecuado nos llevará tiempo y práctica.
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			▶ FIGURA 3.23. Cada dirección provoca una forma diferente de moldear el cuerpo.

			¿Y LA DIRECCIÓN?

			Como hemos visto, la cobertura de un modificador implica que los haces se luz se propagan en cada caso con un ángulo de luz determinado. Pero que incida o no donde a nosotros nos interesa (y, al contrario, que haya zonas de sombra donde nosotros queramos) depende igualmente de cómo lo posiciones. Aquí llegamos a una de las partes fundamentales, y sin duda la que más va a marcar tu camino hacia encontrar «tu luz».

			No tenemos normas específicas en este caso, y esto es lo mejor de todo: cada persona, cada pose y cada expresión pueden sugerir una dirección de la luz diferente, ya que la forma en que esta envuelve siempre es diferente. Incluso unos leves centímetros de distancia, o un pequeño giro, crearán un cambio gigantesco. La clave entre una iluminación correcta y otra que nos emocione está, muchas veces, en esos leves movimientos o en la pose concreta y adecuada. Por eso mismo, en este libro tienes un capítulo entero dedicado a ejemplos de poses y otro dedicado a esquemas de iluminación. Pero te adelanto un consejo que posiblemente sea el más importante de todos: siempre que veas una fotografía que te llega dentro, presta mucha atención a la dirección de la luz principal. Ahí está gran parte de la magia.
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			▶ FIGURAS 3.24 y 3.25. Un punto de vista poco convencional puede producir una imagen muy llamativa si conseguimos que la luz tenga sentido y moldee el cuerpo de un modo interesante.

			HUMANIZANDO LA LUZ

			Esto es algo que siempre digo en mis clases, en mis vídeos y en cualquier lugar en el que me dejan hablar: con la luz contamos cosas. Y lo que contamos es siempre personal, por lo que podemos definir esa luz con cualidades personales. Este planteamiento siempre es muy subjetivo, pero a mí me ayuda mucho trabajar mentalmente con esta idea de que la luz, si estuviera viva, tendría ciertas características dependiendo de cómo la construyamos.

			Por ejemplo, una luz muy envolvente, muy difusa, uniforme y homogénea, podría perfectamente ser una luz amable, pues trata la piel de un modo muy suave y delicado. O, al contrario, con un modificador que tenga muy poca cobertura, podríamos crear una luz tétrica y misteriosa, pues tendríamos muchas zonas de sombras muy densas y oscuras. Es casi una filosofía, y al igual que con la dirección de la luz, no tenemos un manual. En esta ocasión es mucho más divertido, pues podemos crear nuestro propio librillo de trucos, con nuestras luces propias para cada caso en el que queramos algo más sensible, delicado, agresivo, introspectivo, melancólico…

			Observa tus propias emociones e intenta encontrar la luz que se identifique con ellas, analiza esa fotografía y piensa si efectivamente esa iluminación conecta con la emoción que buscas. A continuación verás doce fotografías; en ellas he aplicado una luz que conecta con mis propias emociones. ¿Quieres saber con qué esquemas de iluminación están realizadas y qué modificadores de luz he utilizado? Intenta adivinarlo, y al final del libro encontrarás las soluciones.
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			▶ FIGURA 3.26. Luz amable. 

			[image: ]

			[image: ]

			[image: ]

			[image: ]

		

	
		
			4

			DIRIGIENDO MODELOS

			No importa la disciplina fotográfica a la que nos dediquemos; si hay personas delante de nuestra cámara, estos se convierten en los auténticos protagonistas de nuestras imágenes. Puede ocurrir que simplemente los fotografíes como testigo invisible (caso de la fotografía documental, periodística, fotografía de calle, etc.) pero si haces cualquier tipo de retrato (y el desnudo artístico lo es), te va a tocar dirigir a esas personas que están posando para ti. Porque algunos sabrán posar, pero muchos otros no.

			Dejando aparte toda la técnica fotográfica que puedas aprender, este es el gran reto de un fotógrafo de personas. Y no es fácil; se trata de una habilidad que crecerá con nosotros mientras progresamos como artistas y como seres humanos. Puede ser nuestro talón de Aquiles particular (muchísimos fotógrafos con una gran técnica fallan precisamente aquí) o convertirse en nuestra marca de estilo. Los más grandes fotógrafos de moda, por mencionar una disciplina clásica «de modelos», lo han sido por su destreza sacando lo mejor de cada persona.

			Dirigir, ya sean modelos o no (yo siempre considero como tal a la totalidad de quienes se ponen delante de mi cámara), implica una gran cantidad de supuestos previos: saber qué pose queremos, confiar en que el modelo será capaz de hacerla, guiarlo hasta ese instante, y tener la capacidad de adaptar o cambiar la idea si ves que no funciona con esa persona, son solo algunos de nuestros retos cotidianos.

			Por eso, aquí vamos a hablar de posado y de composición para el cuerpo, pero no podemos olvidar que, al final de día, lo que queda es la interacción personal, y para ello debemos trabajar nuestra empatía. Es nuestro recurso principal para comunicarnos con los modelos, y si realizamos fotografía de desnudo es absolutamente esencial. Entender a cada modelo y saber ponernos en su lugar para generar la confianza suficiente les hará el trabajo mucho más sencillo.

			Empatía, honestidad y entusiasmo por lo que hacemos son los tres ingredientes principales en este empeño de crear fotografías que emocionen y transmitan.

			SENSIBILIDAD Y VISIÓN: LA HOJA DE RUTA PARA EL POSADO DE UNA SESIÓN

			El posado no es una ciencia exacta. No hay tablas a las que acudir para resolver una pose con una persona de un tipo concreto. Es como actuar, bailar o cantar: puede haber ciertas reglas, pero no hay una ley que siempre se cumpla, ni una pose que siempre sea la correcta. La experiencia y la práctica te darán la mayoría del conocimiento, pero como por algún lado hay que empezar, mi consejo es que aprendas mucho: entrena tu visión.

			La visión fotográfica es un concepto del que muchos fotógrafos han hablado, y en ocasiones lo hacen de un modo muy abstracto, casi filosófico, a pesar de que es algo realmente mundano: cada uno de nosotros tiene una forma diferente de pensar, de sentir, de vivir y de mirar. Esa individualidad, cuando sale a la luz, lo hace en forma de opinión, o de preferencia. Lo que para uno es bonito, para otro puede ser vulgar, y de eso trata precisamente la visión: de instruirnos en nuestro propio concepto de la belleza.

			Nuestro trabajo en desnudo es, además, resaltar la belleza, la fuerza, el alma de quien se ponga delante de nuestra cámara. Y algo todavía más complicado y abstracto: crear una emoción en el espectador. En mi opinión, la única forma de hacerlo es poseer una idea sólida y fuerte de lo que es para nosotros la belleza, la atracción o la pasión. Eso implica ver muchas fotografías, analizarlas y saber cuáles te llegan más profundamente. 
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			▶ FIGURA 4.1. Esta fotografía te puede parecer muy atrevida, hasta vulgar. Pero habrá quien la encuentre auténtica y real, e incluso puritana. La horquilla moral en la fotografía de desnudo es demasiado amplia para juzgar una imagen de forma objetiva. 
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			▶ FIGURA 4.2. La perfección no existe, porque cada uno de nosotros tiene una idea diferente de lo que es una imagen perfecta. Una vez comprendemos esto, dejamos de perder el tiempo en batallas técnicas sin sentido.

			[image: ]

			▶ FIGURA 4.3. Cuanto más dejo que un modelo exprese a través de mi cámara, más satisfecho quedo del resultado final.

			La visión fotográfica, como cualquier otra habilidad, requiere entrenamiento y constancia. A lo largo de los años, he adquirido algunos hábitos que recomiendo para cultivar una visión propia y personal: 

			■Recopila fotografías de modelos. No es necesario que sean de desnudo; pueden ser retratos, fotos de moda, glamour… guarda en una carpeta de tu ordenador (o de tu smartphone, nube, etc.) las fotografías que más te atraigan. Revísalas de vez en cuando y presta atención a las poses, sobre todo en los detalles, para interiorizar las acciones y la actitud reflejadas en ellas.

			■Intenta ver tus fotografías como si no fueras su autor, de un modo aséptico e imparcial. En muchas ocasiones le tenemos demasiado apego a nuestras fotos y no somos capaces de ver si en realidad están transmitiendo lo que nosotros queremos. Puede pasar que nos molestemos si una fotografía no gusta, cuando, posiblemente, nuestro único criterio para apreciar esa imagen es que la hemos tomado nosotros.

			■No intentes una pose de un modo exacto o preciso. En mi experiencia, copiar poses vistas en libros, revistas o cualquier otra referencia es muy útil, pero únicamente como punto de partida, fluyendo y creando algo diferente desde esa posición inicial. Incluso si la pose es original, es mucho más auténtico dejar que el modelo la exprese a su manera, por lo que considero un error exigir precisión; eso solo creará una tensión artificial, y una imagen sin alma.

			Una pose no transmite; una pose nos transmite. Una sola letra es capaz de cambiarlo todo.

			REQUISITOS PARA QUE UNA POSE FUNCIONE

			En muchas ocasiones los fotógrafos caemos en los clichés, y decimos cosas sin pensar demasiado en su significado; una de ellas es explicar que para una pose funcione es necesario que haya emoción, sentimiento, o alma por parte del modelo. No nos equivocamos (todos esos factores ayudan y son necesarios) pero nos estamos quedando en la superficie del asunto, y hay sin embargo un requisito fundamental e imprescindible para que una pose funcione de verdad en una fotografía: debe tener movimiento. O, mejor dicho, dinamismo.

			Piénsalo: los principios del estatismo y el dinamismo en fotografía son muy sencillos, pero también muy útiles para crear emociones. Porque, salvo que queramos crear una sensación de calma extrema (y esa sería una rotura de reglas poco común y, a la vez, muy interesante), una fotografía en la que haya una persona debería transmitir vida. La vida es movimiento, es cambio, fluye. Y eso se expresa mucho más intensamente con una composición dinámica, donde se rompan patrones, se tuerzan líneas y se rompan simetrías. 

			Tres reglas que podríamos seguir para nuestras indicaciones de poses, que yo suelo aplicar a lo que pido a mis modelos, y suponen un buen punto de inicio, serían las siguientes: 

			[image: ]

			▶ FIGURA 4.4. Aunque una fotografía sea un instante congelado en el tiempo, su encanto depende del momento que nos sugiere.

			■Mantener la espalda recta: no subir los hombros, no sacar pecho, ni meter tripa. Si colocamos la espalda recta, esas tres cosas ya sucederán, y serán naturales. Piensa en apretar los abdominales, y fíjate en cómo tu espalda adopta una posición erguida y poderosa. Esa es la sensación que tienes que interiorizar: el centro de gravedad está en tu diafragma, tú lo notas, y los demás notarán una presencia eminente e impactante.
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			▶ FIGURAS 4.5 y 4.6. Las poses más estéticas suelen ser las que, percibiendo tensión en ellas, resultan naturales sin parecer forzadas. 

			■Girarse y retorcerse: tenemos muchísimas articulaciones en nuestro cuerpo; vamos a utilizarlas, doblándolas o girándolas. No solo aportará dinamismo a la pose, sino que estiraremos las fibras musculares y el cuerpo se verá más tonificado. Procura que los hombros no estén horizontales, que el cuello no quede recto, que rodillas y codos no sean simétricos y, en general, que la postura no sea estática.

			■Presta mucha atención a los extremos: muñecas/manos, tobillos/pies y cuello/cabeza. Toda la energía de la pose fluye hacia esos puntos. Si estás fotografiando un plano completo, podemos poner un pie girado y el otro de frente, o si lleva zapatos, poner un pie en tacón o punta para «rematar» la pose. Realizar una acción tan sencilla como levantar ligeramente la muñeca puede crear una actitud totalmente diferente a dejar la mano muerta. El cuello y la barbilla, en cambio, te dirán si el modelo es fuerte, débil, tímido, confiado, o desafiante. 

			Obviamente, estas reglas son para seguirlas, discutirlas y quebrantarlas. Pero yo no las ignoraría: muchos de los elementos que hacen que una pose tenga fuerza y significado se encuentran encerrados aquí.

			PUNTOS DE PARTIDA: POSES BÁSICAS

			Las poses en cada fotógrafo, incluso con diferentes modelos, tienden a ser bastante similares. Por lo general, me gusta tener algunas poses de referencia a la hora de comenzar la sesión, al menos para marcar el tono general de las emociones que buscamos. Esas referencias inicialmente eran externas, pero con el paso de los años y las sesiones, cada uno acumula una serie de poses que ya sabe que funcionan, o con las que puede empezar a trabajar con el modelo. 

			ESTIRANDO EL CUERPO

			Si hay algo que realmente estilice y potencia la belleza del cuerpo, sin duda es estirar el cuerpo. Ya solo con estirar la espalda notamos el cambio postural, pero si añadimos un poco más de tensión (estirando los brazos hacia arriba, por ejemplo) veremos cómo todo el cuerpo se amolda, las fibras musculares se tensan, y eso nos permitirá crear un volumen con la luz mucho más favorecedor.

			El truco consiste en que el modelo visualice un hilo imaginario que nace de la coronilla, y tira de él o ella hacia arriba, como si un titiritero quisiera manejarlo. Desde esa sensación, el cuerpo realiza por sí solo la acción de arquear la espalda y estirar el cuerpo, y añade la tensión que necesitamos para que el cuerpo no quede comprimido.
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			▶ FIGURAS 4.7 y 4.8. Crear tensión en el cuerpo de forma natural para estilizarlo es muchas veces un proceso más mental que físico. Creer es crear. 
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			▶ FIGURAS 4.9 y 4.10. Las piernas son parte fundamental en una fotografía de desnudo artístico: cuando vemos una imagen, siempre empezamos o terminamos en ellas.

			CRUZANDO LAS PIERNAS

			Conviene siempre construir las poses de pies a cabeza, incluso cuando se trate de planos más cerrados. Con las piernas busco de nuevo estilizar el cuerpo, y es sencillo porque podemos crear efectos ópticos que darán la impresión de una mayor altura en los modelos sin necesidad de retoque. 

			El truco consiste en girar la cadera y cruzar las piernas, tapando una de ellas con la otra, y apoyar el peso en la que queda escondida. Al mostrar solo una pierna, el tren inferior queda visualmente más fino y estilizado. 

			Cuando apoyamos el peso en una de las dos piernas, los músculos se tensan y la pierna aumenta su grosor, por lo que, si el modelo se sostiene sobre la pierna oculta, la otra estará relajada (también más fina), podrá doblar la rodilla y creará la percepción óptica de unas piernas mucho más estilizadas. Si, además, dobla la rodilla, tendremos un punto extra de dinamismo: todo suma.
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			▶ FIGURAS 4.11 y 4.12. Los brazos son una fuente inagotable de expresiones y emociones diferentes.

			BRAZOS, HOMBROS Y CODOS

			Con los brazos también podemos crear un flujo de movimiento muy interesante. Tenemos, además, una conexión con el cuello, la cabeza, y la clavícula, por lo que todos los movimientos que aportemos con los brazos afectarán el dinamismo en esas zonas. 

			Principalmente, suelo proponer poses con los brazos asimétricos, aunque sea ligeramente: doblar los codos ayuda mucho a conseguir una pose con algo de movimiento. También podemos subir ambos brazos, o solo uno de ellos, y eso nos dará también una tensión en el resto del tronco superior. 

			Un punto importante en estos casos es que cada modelo tenga libertad total y absoluta para moverse como lo sienta en cada momento. Las manos y los brazos conectan fuertemente con la acción, ya que las manos son lo que más utilizamos de nuestro cuerpo para hacer las tareas más habituales (escribir, dibujar, comer, trabajar, fabricar o arreglar cosas…), por lo que son una de las partes más expresivas y sobre las que tenemos más control. Por eso, siempre intento sugerir algún tipo de acting con las manos o los brazos, crear movimiento con los hombros y, sobre todo, mostrar las fotografías que voy realizando. Si el modelo ve el resultado de su movimiento, se sentirá más capacitado (y también más inspirado) para crear poses más intensas y estéticas.
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			▶ FIGURA 4.13. Al descansar o reclinarse, es conveniente no apoyar el peso del cuerpo sobre el brazo. Dejarlo ligeramente descargado lo estilizará, a la vez que trasladaremos toda esa tensión al cuerpo.

			MIRANDO A…

			Por mucho que quiera tratar el cuerpo como un ente abstracto, y pensar en cada una de las partes de un modo independiente, no puedo evitar el poder y el influjo de los ojos y la mirada en mis fotografías. Porque, al final del día, soy tan solo un fotógrafo de retrato que intenta hablar de las personas, y las personas me atraen inmensamente a través de sus miradas. 

			Aquí, el mejor consejo que te puedo dar es que te dejes llevar: recursos tan básicos como la regla de los tercios consisten en colocar los elementos más interesantes en zonas concretas del encuadre. Mira por tu visor, y muy posiblemente descubras que los ojos siempre se van al tercio superior de la imagen. No en vano varios estudios han demostrado que, cuando alguien tiene delante un retrato, lo que llama siempre la atención en primer lugar es la mirada, y el resto de la imagen se observa posteriormente. 

			Con la mirada también podemos crear dinamismo, líneas y fugas. Pero eso lo trataremos un poco más adelante.
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			▶ FIGURA 4.14. Una mirada intensa es capaz de atravesarnos y atraernos como ninguna otra cosa en este mundo.

			IMPROVISACIÓN Y GENEROSIDAD: CREANDO CON TU MODELO

			En mis sesiones de fotos me gusta tener una idea preparada, pero no planifico todos los detalles al extremo; me gusta dejarme llevar por lo que cada persona o cada idea me transmita. La improvisación es parte fundamental de una sesión de retrato, y cuando realizo sesiones de desnudo aplico el mismo principio. No solo porque el modelo merece tener su importancia dentro de las fotografías que hagamos juntos, sino porque la creatividad tiene una parte reflexiva y otra inconsciente, que requiere de la intuición y del momento.

			La improvisación requiere una visión clara y una gran cultura visual: solo así será espontáneo y productivo (y no un «hacer las cosas a lo loco»). Ya hemos hablado anteriormente de la visión en fotografía, y de cómo necesitamos nutrirla con referentes, pero también hemos visto la importancia de implicar a los modelos en el proceso creativo. No es solo una cuestión de empatía: el talento de cada modelo, sus ideas y sus propuestas se pueden combinar, y no tener todo atado te permite fluir de un modo mucho más natural. Más que improvisar, es casi una cuestión de dejar espacios y que el modelo los rellene; el resultado será mucho más enriquecedor.

			ACCIONES Y JUEGOS

			Como la fotografía es vida, nuestras sesiones deberían ser siempre divertidas y alegres. Para crear la experiencia más grata, y divertirnos haciendo fotos, suelo tener algunos trucos de acting para proponer durante la sesión de fotos, de modo que siempre haya una idea con la que componer alguna acción. Con modelos más profesionales este tipo de trucos no son necesarios, pues ellos tienen su propia forma de fluir a través de una sesión, y se saben todas las tretas que podamos proponerles (y algunas más). Pero es de gran ayuda con personas sin tanta experiencia o que no hayan posado nunca, porque les da lo que siempre les falta la primera vez que se ponen delante de una cámara: algo que hacer.
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			▶ FIGURA 4.15. Que una sesión fotográfica sea profesional (o pretenda serlo) no debería estar reñido con disfrutar el momento y pasarlo bien.

			Esta lista de acciones, trucos o juegos es personal; algunos te funcionarán muy bien y otros no tan bien. Te dejo aquí algunos ejemplos: 

			■Jugar con el pelo: alborotarlo, moverlo de un lado a otro, tapar la cara con la melena (un ventilador ayuda), agachar la cabeza y hacer la foto justo cuando el modelo lanza el pelo hacia arriba…

			■Cerrar los ojos: dejarse llevar escuchando música, moviendo las manos alrededor del cuerpo, estirando el cuerpo y concentrándose en esa sensación… 

			■Jugar en una cama: revolver las sábanas, lanzarlas al aire, hacer la croqueta… 

			■Saltar: cualquier acción con un movimiento enérgico, si lo congelamos con nuestra cámara, es atrayente. Salta, corre, baila…

			■Usar telas o tejidos con vuelo: girar con una falda, usar retales de tela, lanzarlos al aire… 

			■Jugar con ropa o lencería: da igual si le pides al modelo que se la quite o se la ponga (de hecho, quizás lo segundo sea menos violento para él o ella), en la fotografía ese instante quedará congelado, y la prenda aportará un interés extra al fusionarse con el cuerpo.

			No dejes nunca de hacer que las personas que trabajan contigo se diviertan y disfruten contigo. Hacer fotos es un ejercicio artístico, pero ante todo es un momento que compartes con alguien, y no hay nada mejor que compartir alegría y diversión.
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			▶ FIGURA 4.16. Cualquier mínima acción, por pequeña que sea, puede dar pie a tomar una fotografía interesante. Muchas veces no necesitamos más que capturar la magia de los pequeños momentos.

			EL CUERPO COMO ELEMENTO COMPOSITIVO

			Para componer, no hay nada mejor que un cuerpo humano. ¿Qué voy a decir yo, si soy fotógrafo de retratos y este es un libro de desnudo artístico? Pero en el fondo, sabes que tengo razón. Y en la forma, también. Qué demonios, estás leyendo un libro que trata de cómo iluminar y dirigir poses con modelos desnudos para crear fotografías artísticas, si no estás de acuerdo conmigo en esto, cierra el libro y devuélvelo. En tu librería sabrán asesorarte sobre la afición que mejor encaje con tus gustos (me han dicho que la colección Oberón tiene unos libros de cocina estupendos).

			Las reglas de composición son simplemente convenciones, establecidas en base a cómo el ser humano (el cerebro, mejor dicho) procesa y analiza las imágenes que percibe. Cada regla establece un método compositivo para crear imágenes armoniosas y equilibradas, pero en realidad se trata de una estrategia para «ponérselo fácil al cerebro», estableciendo una distribución de elementos visuales que el ojo relaciona rápidamente, le resulta más familiar, y asimila mejor. Digamos que al cerebro «le gusta» ver imágenes que sigan las reglas. 

			A partir de este principio, es fácil llegar a la conclusión de que no hay un modo correcto de realizar una imagen sobre la base de seguir o romper reglas de composición. En la fotografía, como en la vida, los juicios morales sobre lo que está bien hecho o lo que es correcto son bastante fútiles, innecesarios y hasta limitantes. ¿Quién juzga si una foto es correcta o no? Pues de nuevo, como en la vida, uno mismo. Con su sensibilidad, su visión y sus condicionantes socioculturales.  

			Las reglas están para conocerlas, no para seguirlas ni para romperlas. De modo que cuando veas alguna norma o recomendación sobre composición, presta atención, comprende por qué funciona, y piensa qué efecto causaría romperla. El potencial narrativo de una imagen puede apoyarse en ponérselo fácil al espectador, pero también conviene en ocasiones crearle incomodidad o tensión visual, y si funciona, es preferible romper reglas que seguirlas.

			Cuando hago fotografía de desnudo, intento trabajar con el cuerpo como elemento abstracto, huyendo ligeramente del código de retrato. Forzar algunos patrones visuales me sirve de ayuda, y quiero compartir contigo los más interesantes.
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			▶ FIGURA 4.17. La fotografía de desnudo puede ser un arte basado en la sensibilidad y la emoción, pero crearla es también un ejercicio de composición y geometría.

			LÍNEAS

			De entre todas las formas en las que podemos componer el cuerpo, las más potentes incluyen la aplicación de la geometría. Las líneas aportan fuerza, tensión y determinación. Además, nos sirven como excusa para tensar y crear poses con brazos y piernas, y son fáciles de sugerir y realizar. Podemos también darnos el lujo de jugar con encuadres diferentes, girando la cámara para torcer el horizonte, y si hay una línea que lo justifique (ya sea horizontal, vertical o diagonal), el resultado será muy llamativo.
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			▶ FIGURAS 4.18 y 4.19. Las líneas que crea el cuerpo, ya sean directas o indirectas, atraen sobre todo por la relajación y estatismo que transmiten

			CURVAS

			Aquí entramos en algo más emocional y sugerente: si algo tiene el cuerpo (sobre todo el femenino) son curvas. Y todas las curvas del cuerpo son atractivas, tanto las de unas piernas flexionadas como las curvas de la cadera, la espalda, la cintura, o el conjunto del cuerpo. 

			Presta especial atención a las direcciones: un punto de partida para muchas de las poses que pido en mis fotografías suele ser dirigiendo el cuerpo hacia una dirección, pero girando el tronco, los hombros o el cuello hacia el otro. Esa ruptura del patrón es muy efectiva para crear un interés sobre la figura, porque genera una zona de interés nueva a inesperada.
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			▶ FIGURAS 4.20, 4.21 y 4.22. Las curvas provocan, sugieren atracción y deseo. Forzar y crear curvas en el cuerpo es de los recursos de pose más sensuales que existen.

			[image: ]

			▶ FIGURA 4.23. Los triángulos que sugiere una fotografía son tremendamente atractivos al ojo humano. Forzar triángulos al hacer una pose es casi como hacer trampas de composición en la fotografía.

			FIGURAS

			Cuando veas una fotografía que te resulte especialmente atrayente o llamativa, realiza el siguiente ejercicio: busca figuras geométricas, especialmente triángulos. Te aseguro que encontrarás varios, en varias posiciones, e incluso unos dentro de otros. El ojo humano tiende a descomponer las imágenes que percibe en figuras; los triángulos son las más sencillas y, por tanto, las favoritas para el cerebro; un órgano que siempre necesita hacer algo, pero que en general es bastante vago.

			Es bastante fácil crear figuras geométricas en el cuerpo, y no necesitamos que el modelo los haga de un modo explícito: cruzar o apoyar los brazos en la cadera, una pierna arqueada sentados o en el suelo, o incluso el juego que realicemos con la composición en cámara nos permitirá ir creando esas figuras que conformarán una armonía compositiva. Del mismo modo, podremos utilizar también la localización o elementos de atrezo para forzar esos triángulos. No necesitas buscarlos de una manera directa; tan solo mira por el visor, y aprenderás a detectarlos casi de forma intuitiva en las formas, las figuras del cuerpo, e incluso en el fondo de tus fotografías.

			ESPACIO NEGATIVO

			Se denomina espacio negativo a una zona de la imagen (por lo general, amplia) que no contiene información relevante (suele ser un color liso, o un patrón repetitivo) pero que en sí misma constituye un elemento con un peso visual considerable cuando aparece en una fotografía. 

			Creando espacios negativos podemos reforzar sensaciones de soledad, aislamiento, o introspección, a la vez que creamos zonas separadas, como si hubiera dos fotografías, y la zona que no sea espacio negativo puede considerarse otra imagen, con sus propias proporciones y reglas de composición. Es un recurso que puede cansar si abusamos de él, pero bien empleado, nos dará una fuerza adicional bastante importante.
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			▶ FIGURA 4.24. Muchos de los grandes maestros de la fotografía dominan el espacio negativo para crear una dimensión diferente en sus fotos. Es uno de mis recursos de composición favoritos.

			LA MIRADA COMO PUNTO DE FUGA

			Como ya he comentado unas páginas atrás, soy un fotógrafo de miradas. Y si hablamos de recursos creativos y compositivos, la mirada es obviamente uno de mis favoritos. No tanto por la fuerza que puede tener una mirada directa a cámara (que también), sino por las posibilidades para crear emociones cuando el modelo no dirige su mirada a la cámara. 
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			▶ FIGURA 4.25. La mirada atrae al espectador a una fotografía. Pero una mirada esquiva es mucho más atrayente, porque añade un componente de misterio irresistible.

			El espacio negativo se ve reforzado, de hecho, si el sujeto principal mira hacia él en la fotografía. Esto se conoce como «regla de la mirada», y es un recurso ampliamente utilizado en composición. Lo que también es útil, y es menos utilizado, es el potencial emocional de las miradas fuera de cámara: 

			■Si el sujeto mira hacia arriba, refleja optimismo, alegría, y rasgos positivos. La mirada se convierte en una esperanza, en el anhelo de un horizonte radiante.

			■Un retrato con la mirada baja sugiere reflexión, introspección y, en cierto modo, tristeza. Es una mirada hacia dentro, introvertida y melancólica, y suele ofrecer emociones más contenidas y sutiles. 

			De nuevo y como siempre, las reglas no son leyes, y todo es subjetivo. Una mirada hacia arriba con expresión triste puede reflejar desesperación, y una sonrisa mirando hacia el suelo puede expresar timidez o confianza en el otro. Las emociones son tan complejas que no podemos enumerarlas ni describirlas con exactitud; esto no es un diccionario de los sentimientos humanos (¿te imaginas que tal cosa existiera?). Pero este pequeño resumen reducido quizá pueda darte pistas para sugerir una intención, y junto con el modelo podréis trabajar en esa sensación. 
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			▶ FIGURA 4.26. Se conocen como bodyscapes las fotografías que captan las curvas del cuerpo desde un punto de vista muy cercano, asemejándose a la geografía de un paisaje. 

			DETALLES

			La fotografía muchas veces consiste en captar lo que el resto de la gente no ve, pero también lo que puede pasar desapercibido. Muchas veces no prestamos atención a momentos, personas, lugares o detalles, pero la fotografía tiene ese maravilloso poder de darles la importancia y la atención que merecen.

			Esta reflexión es la que siempre tengo en mi cabeza cuando hago fotografías, y en el caso de sesiones de desnudo, busco más intensamente esos detalles que, a través de una lente, adquieren una nueva dimensión.
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			▶ FIGURA 4.27. Los detalles tienen el doble atractivo de, por un lado, omitir información al espectador, y por el otro, centrarse en algo que el fotógrafo quiere que veas aislado, de un modo totalmente diferente a como lo veríamos en la realidad.

			Tenemos muchos elementos interesantes en cada uno de nosotros para captar detalles: manos, pies, clavículas, espalda, pecas, lunares, tatuajes… personalmente, me gusta invadir lo menos posible a mis modelos, por lo que suelo tomar distancia y captar esos detalles con un teleobjetivo. Pero si tienes confianza y puedes tomar otro punto de vista, realizar tomas con una lente macro puede ser algo impresionante.

			Alterar las escalas del mundo real en fotografía es un recurso creativo potente como pocos, y el cuerpo humano, pese a que vivimos en uno, parece muchas veces un gran desconocido.

			CADA PERSONA CUENTA SU PROPIA HISTORIA

			Vivimos en un mundo cada vez más grande y diverso. Nos hemos vuelto cada vez más individuales, pero también estamos aprendiendo a visibilizar la riqueza de la mezcla, a apreciar las diferencias y a enriquecernos con quienes no son como nosotros. Puede que sea un soñador, pero creo que somos muchos (cada vez más) los que queremos un mundo donde dejemos de juzgar y condenar al otro por ser diferente, por sentir diferente, por amar diferente o por pensar diferente. 

			La fotografía de cada uno de nosotros se construye con nuestras experiencias, y yo intento que las mías me hagan comprender a los demás cada vez mejor. Todos tenemos un concepto de la belleza (yo lo tengo) y nos atraen determinados tipos de personas, cuerpos o actitudes. Pero si algo he podido aprender en estos años fotografiando personas es que no importa de dónde seas, tus preferencias, el color de tu piel, tu origen o tu identidad: todos tenemos algo bello a los ojos de otra persona.

			Con esto no quiero únicamente defender algo tan recurrente como que «todos los cuerpos son válidos». Esto ya se debería saber desde hace décadas. Lo que quiero es transmitirte la idea a ti, fotógrafo, de que para hacer grandes fotografías de desnudo no necesitas un cuerpo esbelto o musculado, ni una modelo joven. Que la naturalidad puede tener celulitis; la pureza, tatuajes, y la perfección, desviaciones. Que cada persona es capaz de transmitir belleza, y que no necesitas a nadie especial para crearla, porque todos somos especiales.
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			▶ FIGURA 4.29. Todos, absolutamente todos los cuerpos son aptos para crear fotografías de desnudo que emocionen, transmitan y tengan una belleza estética. Nuestro trabajo consiste en demostrar cada día esta afirmación. 

			Puede parecer una monserga moralista, pero creo que es necesario tener esto claro para cualquier fotógrafo de personas. Con nuestras fotos contamos la realidad bajo nuestros ojos, y lo peor que podemos ser en este aspecto es clasistas. Haciendo fotografías me he encontrado gente muy diversa, con profesiones inconfesables, de lugares muy remotos, y con grandes inseguridades y complejos. En todos he intentado encontrar eso que me atraía de ellos, y he utilizado las herramientas que tenía a mi alcance para mostrarlo. Algunas han sido técnicas: composición, iluminación, o dirección de pose. Y otras, las más importantes, han sido humanas: empatía, generosidad, humildad, y sobre todo, respeto.
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			▶ FIGURA 4.28. Lo que para uno mismo puede ser un estigma o un complejo, para otra persona quizás sea un rasgo atractivo que aporta personalidad. Las diferencias nos hacen únicos y las imperfecciones, hermosos.

			RESUMEN

			Dirigir poses es complicado, porque no se trata solo de saber lo que quieres, sino de saber explicarlo, y muchas veces nos sentiremos limitados por nuestra propia capacidad para obtener el máximo potencial de cada modelo que tengamos frente a nuestra cámara. Los mejores retratistas y fotógrafos de desnudo artístico de la historia lo son por su capacidad para moldear a las personas con quienes trabajan, y es un trabajo que nos va a llevar toda la vida, porque nuestra propia sensibilidad irá cambiando, e iremos aprendiendo de todos los modelos con los que hagamos fotografías. 

			Disfruta y aprende de cada sesión, busca tu propia forma de expresar y compártela; primero con tus modelos, y después, a través de tus fotografías.
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			▶ FIGURA 4.30. Estar desnudo debería ser uno de los actos más naturales. Nacemos desnudos. Morimos desnudos.
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			MOLDEAR EL CUERPO: CINCUENTA POSES

			En muchas ocasiones habrás encontrado en librerías o grandes superficies libros de poses. Suelen venir identificados por una portada llena de fotografías con numerosas personas posando de formas inverosímiles. También suelen llevar títulos como Mil poses increíbles para tus modelos o Fotografía de moda: Quinientas poses impresionantes. Si miras el interior, probablemente te sorprendas: son una colección de simples fotos donde una persona intenta poner, de una forma totalmente aleatoria, el mayor número de posturas posibles de pie, sentada, tumbada, o en cuclillas… son un auténtico despropósito. 

			¿Y por qué existen, entonces? Por un principio muy sencillo: es uno de los temas más demandados por quienes se inician en la fotografía de retrato o moda y no tienen ni idea de qué pose pedirles a sus modelos. Alguien pensó que un álbum de cromos con poses inventadas sobre la marcha sería una buena idea para fotógrafos que solo busquen tratar a los modelos como maniquíes sin alma. Seguramente pensó: «Es un plan perfecto. No tiene fisuras».

			Por supuesto, no todos los libros de poses son así. Pero sí la mayoría. No son del todo inútiles, pero fallan en su propósito principal: crear fotografías que lleguen al espectador a través de la plasticidad del cuerpo humano. Nuestros comienzos están llenos de dudas sobre si estamos haciendo fotografías buenas o correctas, pero no basamos esa valoración en lo importante: que una foto no es per se buena ni mala, sino que, o transmite, o está muerta. Podemos superar ese bache con un criterio visual bien desarrollado, pero es imposible construir ese criterio con imágenes asépticas.

			Por eso siempre recomiendo documentarse sobre posado de modelos en revistas (de moda, por ejemplo) o libros de fotógrafos importantes. Pero ya que tienes este libro en tus manos y mi intención es ayudarte a ser un mejor fotógrafo de desnudo, me atreveré a proponerte mis 50 poses favoritas. 

			Lo que pretendo aquí es no solo mostrarte una pose, sino también lo que transmite. Adicionalmente a los detalles y el mood (la actitud de la fotografía y de cada pose en concreto), intentaré mostraros alternativas en cada caso, para ampliar vuestra visión. 

			¿UN CATÁLOGO DE POSES?

			Con todo lo que has visto en el capítulo anterior ya tienes bastantes sugerencias para probar tus poses sobre modelos, pero todas las opciones siempre son pocas y no quiero que te quedes en blanco sin saber qué pose pedir a los modelos cuando estés en medio de una sesión de fotos. 

			Este capítulo es una guía de campo práctica que puedes usar como referencia directa, pero yo te recomiendo que utilices las poses que aquí te propongo como un punto de partida; deja que cada modelo la interprete a su manera, explica qué es lo que más te atrae de esa pose en concreto (es precisamente lo que voy a hacer aquí) y permite a cada persona añadir su propia visión. Sin duda, esa es la clave para que surja la magia.

			La mejor forma de llevar estas poses a tus fotografías es mediante la inspiración: no es necesario que el modelo tenga la imagen a la vista mientras intenta la pose, de hecho, no hace falta que la vea. Acepta el reto de explicar la pose, de mostrarla contigo mismo, de explicar por qué te gusta tanto y qué quieres transmitir con esa imagen que vais a crear juntos. 

			Con toda esa información, el modelo tendrá la capacidad suficiente para interpretarla y añadir su propio talento, cambiándola y adaptándola a su propio acting. Es fundamental que siempre dejes espacio al modelo para crear, a menos que tengas una idea muy concreta. De este modo, se enriquece la imagen final con la visión conjunta de ambos. En este caso, uno más uno siempre suma más de dos.
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			▶ FIGURA 5.1. En cada pose encontrarás algunas variantes con diferentes modelos y ligeros cambios para que veas que no se trata de replicar al milímetro la postura, sino de crear con ella. Cada modelo tiene su propia personalidad y las poses que realicemos serán un punto de partida para que participe y aporte su creatividad a la fotografía final.
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			▶ FIGURA 5.2.

			POSANDO SIN ELEMENTOS

			01

			Las poses más clásicas y típicas en posado femenino son aquellas que destacan las curvas. En esta propuesta las indicaciones son sencillas: adelantamos una pierna sobre la otra, basculamos la cadera, subimos los brazos y subimos un hombro, dejando caer el otro. 

			El resultado es una fluidez total del cuerpo, con unas curvas que viajan de pies a cabeza y crean una sensación visual dinámica. Con los brazos arriba, podemos unirlos o estirarlos hacia arriba, pero ya tenemos de entrada un estiramiento en el tronco superior que ayuda a reforzar la curva sugerida por caderas y hombros. Ambos rompen su paralelismo con el suelo, pero lo hacen en direcciones diferentes y esto crea una ruptura de simetría, que añade aún más movimiento a la pose. 

			El rostro juega un papel importante, siempre lo hace. En este ejemplo, al tapar los ojos, le damos más protagonismo a los labios, ligeramente abiertos, que aportan un toque de sensualidad.

			Las variantes de esta pose que puedes ver abajo juegan con una postura más recta, pero con la misma intención de crear tensión al estirar el cuerpo para estilizarlo. Es una pose sencilla de realizar y muy fácil de imitar si te atreves a hacerla tú mismo. Como inicio en una sesión, ayuda a romper la rigidez del cuerpo, por lo que el modelo se verá estilizado casi al momento y eso le motivará durante el resto de la sesión.
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			▶ FIGURA 5.3
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			▶ FIGURA 5.4.

			02

			Posicionados de perfil, las indicaciones en esta fotografía fueron: arquear la espalda y subir uno de los brazos doblando el codo para, mientras inclinamos el cuerpo hacia delante, doblar el otro codo y apoyar la mano en la cadera. 

			Esta es una de esas poses más complejas de explicar que de realizar. Básicamente, el truco consiste en crear una especie de «S» con el tronco superior del cuerpo, desde la mano que está en la cabeza hasta la contraria, atravesando la imagen. La cadera sale hacia fuera si adelantamos una pierna sobre la otra, creando una curva extra que puede favorecer la postura y hacerla más viva.

			Por lo general, será recomendable que el brazo que subamos sea el que tenemos más lejos de nuestro punto de vista (el de atrás), ya que, de lo contrario, nos arriesgamos a tapar el rostro con el brazo. También podemos usar la mano que tenemos arriba para mover el pelo, o si estamos haciendo fotos con lencería, agarrar o estirar alguna parte de la ropa interior e integrarla un poco más en la pose. Ahí ya dependeremos del mood de la sesión y del tono que queráis dar a las fotos (jugar con lencería puede ser muy sensual, pero conviene no pasarnos de frenada si no queremos una carga demasiado erótica).
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			▶ FIGURA 5.5.
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			▶ FIGURA 5.6.

			03

			Podríamos llamar a esta pose «buenos días por la mañana», porque la idea es estirar el cuerpo y moverlo para implicar el esfuerzo todos los músculos del tronco superior. Ligeramente de perfil sobre nosotros, el modelo estira los brazos y arquea la espalda, dejando el cuello libre para mover el rostro a voluntad.

			Al realizar esta acción, el modelo extiende el cuerpo y lo estiliza; con esto, transmite un sentimiento de liberación, de ruptura de cadenas. Normalmente la suelo hacer de perfil, pues el cuerpo se ve siempre más fino al girarlo que estando de frente y me gusta aprovechar las curvas que aparecen en el modelo al retorcerse ligeramente.

			Es una pose muy similar a la anterior, pero estirar ambos brazos supone una diferencia, ya que el flujo de navegación de la imagen (el viaje que recorre el ojo del espectador sobre una fotografía) es radicalmente distinto. Desaparece el flujo en «S» y aparece una forma de onda, que viaja y atraviesa la fotografía de arriba abajo. Puedes pedirle al modelo que bascule las caderas, que cruce una pierna sobre la otra (si adelanta su pierna más cercana a nosotros, podemos aprovechar para tapar la zona genital si queremos un efecto más sobrio) y que juegue con los brazos, incluso, sin necesidad de mirar a cámara. 
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			▶ FIGURA 5.7.
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			▶ FIGURA 5.8.

			04 

			Incluir las manos en cada pose es un gesto, a veces, necesario. Muchos modelos se sienten bastante torpes en ese sentido y no saben qué hacer con las manos, o dónde posicionarlas. Una buena propuesta puede ser acercarlas al rostro, con los codos flexionados para hacer un gesto más recogido, casi de abrazo, y utilizarlas como puntos de atención en la imagen. En esta pose, además, nos ponemos de perfil, unos 90º, para crear una composición cerrada entre la espalda y los antebrazos.

			Aparte de los ojos y la mirada, las manos son grandes centros de atención en una fotografía de retrato. Lo que hacen, dónde se encuentran o qué están tocando se vuelve mucho más importante cuando esa acción es consciente. Al llevar las manos al rostro, las tenemos muy cerca de la mirada y los brazos juegan como censores, tapando el pecho. La ocultación es deliberada: sin embargo, la intención no es ocultar el pecho y descargar de una carga erótica a la imagen (no sé por qué dan tanto miedo, pero las tetas llevan, a su pesar, una vida hipersexualizada), sino crear una emoción donde los dos elementos más característicos de la personalidad (el rostro y las manos) están en zonas muy próximas, por lo que la expresividad es total.

			Desde este punto, pequeños gestos como bajar la barbilla, dirigir la mirada hacia arriba o abajo, o jugar con los brazos enmarcando el rostro nos darán varias opciones con las que probar diferentes posiciones. Y de nuevo, autocensurarse es opcional.
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			▶ FIGURA 5.9.

			[image: ]

			▶ FIGURA 5.10.

			05 

			El abrazo es un gesto universal que a todos nos evoca sentimientos de calidez, cariño, cuidados, recogimiento y relajación. Pocas cosas relajan más que un abrazo. En este caso, abrazarnos a nosotros mismos compone una pose reflexiva e íntima y añade especial interés al gesto y la mirada. 

			Como detalle anecdótico, pero no baladí, podemos jugar a tapar el pecho en modelos femeninas, aunque esta pose no trata específicamente de tapar el pecho. Nos mueve la búsqueda de una emoción más contenida y pausada, con tensión, y una conexión muy fuerte con el espectador. Esta acción siempre nos sugiere una emoción muy delicada e introspectiva. Personalmente me identifico siempre con este tipo de poses, como si me viniera a la mente la sensación exacta de acariciarme a mí mismo, de sentir mi propia piel en mis manos. 

			Al final, se trata de conectar de algún modo y con una emoción contenida es fácil potenciar el punto de atención en el rostro. A partir de aquí, la personalidad de cada modelo nos llevará a su terreno. No olvides nunca que es de gran ayuda para los modelos que les mostremos las fotografías que vamos realizando, sobre todo si el rostro tiene mucha presencia; el gesto es algo que controlamos mucho mejor si tenemos referencias cuanto más aproximadas mejor… ¡y no podemos tener siempre un espejo a mano!
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			▶ FIGURA 5.11.
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			▶ FIGURA 5.12.
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			En esta ocasión vamos a emplear un pequeño juego mental: imagina que desde el lugar de donde proviene la luz surge un hilo, como una caña de pescar, con un anzuelo que te atrapa en el pecho y tira de ti, intentando atraerte hacia él. Visualiza esa energía, la intención de llevarte hacia la luz y déjate llevar. 

			Con ese juego en mente, el modelo realizará un ejercicio de estiramiento desde el tronco superior, avanzará una de las piernas favoreciendo ese movimiento hacia la luz y los brazos realizarán un movimiento leve, que irán modificando según entren más a fondo en la idea que les proponemos. 

			Aquí mezclamos dos elementos: por un lado, el estiramiento del cuerpo con una dirección que sugiere una intención definida y, por el otro, lo que pueden aportar los brazos a la pose. En este ejemplo se balancean y uno de ellos se eleva, pero debajo puedes ver otras opciones: como llevarlos a las caderas, o incluso dejar los brazos caídos exagerando más el estiramiento del cuerpo. La idea es crear un pequeño acting que sirva al modelo para inventarse una historia en su cabeza y transmitir una emoción a través de ella.
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			▶ FIGURA 5.13.

			[image: ]

			▶ FIGURA 5.14.
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			Sentado, o en el suelo, subimos una rodilla y apoyamos el codo en ella. La mano, colocada sobre la cabeza. Y la mirada, dirigida directamente a la cámara. 

			Esta es una pose bastante clásica de retrato, pero al prescindir de la ropa aprovecharemos varios elementos que nos aportan un valor narrativo. El brazo se convierte en un elemento con un peso compositivo considerable y la flexión del codo nos ayuda a marcar la musculatura; aunque si queremos el efecto contrario, también podemos relajarlo moviendo el cuerpo hacia atrás para no apoyar el codo completamente. Si el brazo, además, tiene tatuajes, lo estaremos convirtiendo casi en protagonista de la imagen. 

			También incluiremos el pecho de nuevo dentro de la composición, ya que el brazo puede taparlo o dejarlo parcialmente descubierto y esto nuevamente nos llevará a la posibilidad de usar esta pose cuando queramos jugar con la idea de que hay un cuerpo desnudo, pero sin mostrar nada demasiado revelador del mismo. La ironía implícita de que «es mejor sugerir que enseñar» es un recurso bastante efectivo para sugestionar al espectador.

			Como en cualquier retrato, aquí la mirada y el gesto suponen el mayor interés de la fotografía. Cuanto más cerrado sea el plano, mayor presencia tendrán los ojos. Una mirada directa y sincera conectará con el espectador y transmitirá como ninguna otra cosa.
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			▶ FIGURA 5.15.
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			▶ FIGURA 5.16.
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			¡Vamos a saltar! Esto, más que una pose, es un juego. Aunque si te fijas bien, todas las poses que verás aquí lo son. Simplemente, este juego es más divertido.

			El salto que propongo siempre a los modelos es algo bastante más detallado de lo que puede parecer a simple vista, porque no se trata de saltar y ya; hay un fundamento y una acción premeditada detrás de estas fotografías. La clave es que, al saltar, te impulses con la misma pierna con la que vas a aterrizar y si es la que está más alejada de cámara, mucho mejor. De este modo, la otra pierna queda libre para, como en el ejemplo, flexionarla y sacar la rodilla como otro elemento de interés. 

			Los brazos tienen total libertad. En los primeros saltos suelen quedar en posiciones algo extrañas, pero con unos pocos intentos y viendo en la pantalla de la cámara las fotografías resultantes, podemos ir afinando esos detalles y conseguir una pose muy dinámica, con energía y, sobre todo, muy divertida y liberadora.
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			▶ FIGURA 5.17.
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			▶ FIGURA 5.18.
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			Bajamos todo el cuerpo, en cuclillas, apoyando las nalgas en los talones o con la planta apoyada en el suelo, tenemos una posición muy introspectiva que fuerza el cuerpo a una tensión inmediata, incluso en un gesto que puede parecer delicado a simple vista. No es una postura cómoda, pero nos puede dar algunas fotografías con una intensidad muy especial si sabemos aprovecharla. 

			Personalmente, cualquier pose que consista en recogernos implica un carácter intimista y autorreflexivo, con una emoción contenida. Por ello, al buscar poses en esta línea, las miradas salen fuera de cámara, los brazos se recogen alrededor de las piernas (o se apoyan en las rodillas, con las manos cerca del rostro) y la cabeza cae ligeramente hacia abajo, en un gesto íntimo que conecta con el espectador. 

			Como alternativas o variantes, tenemos las que surgen de cambiar la posición de los brazos: hacia el suelo o hacia arriba, estirando el cuerpo. No olvides nunca que ninguna pose es cerrada, porque las emociones están vivas. Una pose rígida y estricta mata precisamente esa naturalidad que buscamos en una fotografía artística.
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			▶ FIGURA 5.19.
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			▶ FIGURA 5.20.
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			Del mismo modo que estirar transmite una sensación de libertad y valentía, recogerse cuenta una historia más introspectiva y solitaria. En fotografía de desnudo podemos jugar con cualquier emoción y muchas veces conectamos mejor con sentimientos más contenidos, no exactamente tristes, pero sí más reflexivos y meditativos. 

			De nuevo de perfil, doblamos una rodilla poniendo el pie de puntillas y dejamos caer la espalda y los hombros, dejando el cuello relajado para dirigir la mirada hacia abajo o levantando ligeramente la cabeza. Los brazos siguen ese movimiento y pueden abrazarse, dejarse caer, o apoyarse en las piernas. 

			Con esta pose moldeamos el cuerpo con delicadeza y nos puede servir para marcar aún más un cuerpo tonificado al contraer el abdomen. El pelo, al caer, también nos sirve como un elemento compositivo de interés, al revolverse naturalmente de forma caótica. 
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			▶ FIGURA 5.21.
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			▶ FIGURA 5.22.
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			Un código de retrato directo, intenso y que enfrenta al espectador: esta es una de mis poses predilectas, por todo lo que implica. No se trata únicamente de retar con la mirada, sino sobre todo de reivindicar nuestra libertad de mostrarnos como somos, sin pedir permiso ni, por supuesto, perdón. 

			El resumen sería algo así: un plano medio de frente, mirando a cámara, con los brazos extendidos hacia arriba y los codos flexionados, apoyando las manos juntas sobre la coronilla. 

			Lo más importante en este retrato es la intensidad de la mirada. Tenemos una técnica muy sencilla y fácil de transmitir para lograr esta sensación. No es otra que bajar la barbilla y respirar por la boca. Este pequeño detalle la deja entreabierta y relajada, simulando el acto de hablar. Pero al tratarse de una fotografía (el instante detenido en el tiempo), lo que transmite al espectador es la intención de hacerlo y esto aporta un misterio adicional.

			En la parte inferior podéis ver otros ejemplos, donde subimos la barbilla para crear un gesto más confidente, o rompemos la simetría para crear otro ambiente más relajado y no tan directo.
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			▶ FIGURA 5.23.
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			▶ FIGURA 5.24.
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			Esta pose es una de las más clásicas en desnudo artístico cuando queremos que el modelo esté totalmente tumbado en el suelo. Con esta composición del cuerpo creamos una serie de curvas y generamos un flujo de navegación por la imagen muy agradable, porque hay pocas líneas rectas y las que existen suelen ser paralelas al suelo. 

			Habitualmente se denomina «flujo de navegación» al camino que recorren los ojos a través de una fotografía. Cuando vemos una imagen, si en ella aparece una persona, tendemos a ver siempre el rostro (sobre todo, la mirada). Desde ese punto inicial, analizamos el resto de la fotografía buscando más información y solemos viajar a través del cuerpo o de otros elementos que llamen la atención en la composición, dejándonos llevar por las líneas o las curvas sugeridas a través de la imagen. Esta acción se realiza en unas pocas fracciones de segundo; así se produce el impacto de una fotografía.

			Para construir esta pose, la única indicación necesaria sería estar de perfil y dejar las piernas relajadas, con una rodilla adelantada sobre la otra, marcando la cadera. Los brazos suelen estar apoyados en el suelo, pero podemos apoyar la palma de la mano (levantando el cuerpo ligeramente) o podemos apoyar el codo para crear una pose más relajada, con el otro brazo apoyado en la cadera o hacia el pecho. En cualquier caso, con el cuerpo extendido y las piernas una sobre la otra, el efecto que se crea es similar y tenemos ese margen de creatividad para mover los brazos y crear cualquier otra acción que aporte a la imagen. 
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			▶ FIGURA 5.25.
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			▶ FIGURA 5.26.
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			En primeros planos, tenemos un gran potencial si añadimos las manos como actores principales de un retrato. La búsqueda aquí puede ser más aleatoria, pero una buena indicación de pose sería: «lleva tus manos al rostro, acarícialo y muévelas hacia el cuello, boca, hombros. Si quieres, puedes incluso jugar entrelazando las manos, pero no lo pienses demasiado y no pares de moverlas mientras hago fotos».

			Con tales indicaciones he realizado todas estas fotografías que puedes ver. En la mayoría de las ocasiones también he pedido a los modelos que miren fuera de cámara, o incluso he cortado el plano para que los ojos no atraigan la atención y podamos centrarnos en lo que hacen las manos. Ellos mismos han ido moviendo el cuerpo de forma acorde al movimiento de las manos, creando la composición de la fotografía. 

			En muchas ocasiones me gusta dar indicaciones generales, no demasiado rígidas, sobre la intención o la emoción que busco en una fotografía concreta. Creo que lo que cada modelo puede aportar es mucho más valioso que mi empeño por crear una pose concreta y disfruto mucho siendo testigo de la creación de una emoción. Por eso me gusta tanto trabajar con actores, actrices y modelos que se sientan cómodos exponiéndose de un modo tan visceral como lo hacen en desnudo artístico. Es un privilegio crear cada una de mis fotografías.
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			▶ FIGURA 5.27.
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			▶ FIGURA 5.28.
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			Si contamos con una modelo que, además, es bailarina y puede darnos una extensa gama de poses impactantes, ¿cómo no aprovechar la ocasión?

			En casos como este, suelo darle al modelo algunas indicaciones, basadas en la experiencia: 

			■Las poses más complicadas no tienen por qué ser las más estéticas; aquí también aplica la máxima de que lo sencillo suele ser más bello.

			■En desnudo, algunas poses desvelan demasiado si son de frente y conviene buscar el ángulo y la posición adecuados.

			■Si el movimiento que va a realizar es enérgico y necesitamos captar la pose en un momento concreto, es mejor que lo haga un par de veces para que podamos aprenderla y sincronizar nuestro disparo con el movimiento.

			Existen fotógrafos especializados en este estilo. Si te atrae especialmente la fotografía de danza, conviene que aprendas y conozcas exhaustivamente los conceptos y los términos específicos de este arte tan complejo y extenso; en mi caso, al no estar especializado, siempre sigo dos máximas a la hora de trabajar con bailarines: aprender todo lo posible y dejar que el modelo haga una primera selección, con el objetivo de descartar fotografías que, aunque a nosotros nos gusten, tengan algún error en la pose, que no detectemos al ser neófitos en la materia. Somos fotógrafos, pero no sabemos de todo, ni tenemos por qué: por eso nos conviene confiar en los que sí saben.
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			▶ FIGURA 5.29.
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			▶ FIGURA 5.30.
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			La referencia de esta pose es muy concreta y específica, pero por cuestiones de derechos no te la puedo incluir en este libro, de modo que te animo a que busques en Google «Gisele Bündchen portada 40 aniversario vogue brasil» y vayas a las imágenes. Con un poco de suerte, habrás encontrado una portada de la revista de moda más famosa del mundo, con una de sus grandes modelos desnuda en blanco y negro. ¿Ha sido así? Continuemos, pues.

			Esta idea vino de la modelo que aparece en la imagen y es una referencia tan evidente que poco podemos añadir. Sin embargo, dando un par de vueltas al concepto, podemos llevarnos algunos de los elementos que definen esta pose (por otro lado, algo antinatural y destinada a potenciar la musculatura de un cuerpo bastante fibroso) para utilizar alguno de sus elementos clave: la curvatura de la espalda que marca las dorsales, o el brazo recto que tapa el pecho.

			El gesto del rostro (que queda medio levantado y le da una apariencia a la pose más erguida de lo que es en realidad) funciona muy bien para crear un desnudo elegante, en un código de moda que puede ser apto para muchas modelos que trabajen en moda y quieran tener fotografías de desnudo en su book.
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			▶ FIGURA 5.31.
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			▶ FIGURA 5.32.
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			Para esta fotografía tenemos otra referencia directa: la portada del libro SUMO, de uno de los más grandes fotógrafos de moda de la historia: Helmut Newton. Se trata de una imagen icónica, que forma parte de su colección «Big Nudes» y que muestra a una modelo con una personalidad muy clásica en la iconografía de Newton: muy fuerte, con tensión en las extremidades, un gesto masculino y una mirada agresiva. 

			Helmut Newton desarrolló muy intensamente la disciplina del desnudo, tanto en su trabajo comercial como fotógrafo de moda, como en su obra más personal. Las mujeres que aparecen en las fotografías de Newton son andróginas, sexuales y poderosas. Con esa premisa en mente, busco una fuerza que se transmita por todo el cuerpo, separando las piernas y añadiendo tensión en las manos y brazos, que bajan para tapar la zona genital. Los clásicos zapatos de tacón son típicos de los desnudos de Newton y en alguno de los ejemplos puedes ver cómo los integramos, pero después decidí prescindir de ellos. 

			La intención aquí al taparse es simplemente hacer un homenaje a esa fotografía en concreto; la pose funcionaría perfectamente si colocáramos los brazos de otro modo. Pero ese punto de tensión, al dirigir precisamente el interés, hace que la mirada vaya justamente a donde podrías ver algo, pero no lo ves. Y ahí tenemos la mayor ironía de todas.
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			▶ FIGURA 5.33.
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			▶ FIGURA 5.34.
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			¡Vamos a mover el pelo! Este es uno de los juegos que más me gusta realizar, gracias, sobre todo, a la capacidad de congelar el movimiento cuando hago fotografías con flash. Lo más importante aquí es tener en cuenta que el pelo ha de formar parte de un movimiento más global, que realicemos con todo el cuerpo (o, al menos, con el tronco superior). Se trata de un solo movimiento realizado con decisión y fluidez: inclinarse hacia adelante, dejar caer el pelo y subirlo mientras nos incorporamos.

			El resto de la pose tiene que seguir nuestro movimiento. Podemos realizarlo sentados, de rodillas, de un golpe hacia arriba o incluso moviendo el cuello y girando la cabeza de un lado a otro (como en las variantes que tenéis abajo). Si el modelo no sabe bien qué hacer con las manos, una buena opción puede ser rodear con ellas el cuerpo en una especie de abrazo. 

			Es recomendable pedirle al modelo que haga un par de veces el movimiento, para que puedas comprobar que queda bien delante de cámara y, de no ser así, girar el cuerpo o cambiar la dirección del golpe de pelo. También es de gran ayuda para sincronizarte con el modelo y que pulses el disparador justo en el momento más interesante (es mejor hacer la fotografía en el momento exacto, que hacer una ráfaga y ver si hemos conseguido alguna imagen válida).
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			▶ FIGURA 5.35.
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			▶ FIGURA 5.36.
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			En esta ocasión vamos a buscar detalles de espaldas. O, mejor dicho, en las espaldas. La pose para esta fotografía busca marcar la musculatura y para eso la propuesta consiste en extender la espalda, levantar los brazos y jugar con el movimiento de los hombros para que los omóplatos se desplacen. 

			Una luz lateral en este tipo de poses es ideal para crear volúmenes, a la vez que pedimos al modelo que vaya moviéndose, cambiando los brazos de posición e incluso girando. Como estas fotos suelen ser de espaldas, les pido que no me marquen una pose concreta, sino que estén continuamente en movimiento mientras voy haciendo fotografías. Con estas premisas, es fácil centrarnos en encontrar una composición atractiva, buscando una composición con espacio negativo, o incluso acercarnos y enfocarnos en los detalles. Al no estar frente al modelo, puede ser menos invasivo estar más cerca de lo habitual.

			No pienses que es una pose únicamente pensada para hombres (o para hombres con músculos); este tipo de fotografías también funcionan muy bien con cuerpos menos definidos si nos llevamos la pose hacia otro tipo de dirección con los brazos, o buscando una intención más delicada, con menos tensión en el cuerpo. Como veis en las variantes, hay numerosas opciones y la mejor fotografía siempre depende de la persona y del momento. 
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			▶ FIGURA 5.37.
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			▶ FIGURA 5.38.
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			En este caso jugamos con la espalda en un gesto más pausado, más sutil. El gesto puede ser un abrazo, juntar los codos o colocar las manos delante del cuerpo, pero la clave consiste en desplazar los hombros hacia adelante, intentando marcar las vértebras. No es imprescindible que se marquen, con el gesto ya es suficiente. 

			Es una pose ideal para hacer planos de una espalda completa, como en este caso. Con la barbilla hacia abajo podemos marcar una simetría en el cuerpo. Alternativas a esa pose pueden incluir girar al modelo levemente, levantar la barbilla y mirar hacia un lado, integrando en este caso parte del rostro, pero sin distinguirlo del todo. Esta forma de incluir una dirección de la mirada sin que se vea del todo es muy evocadora, ya que perdemos la abstracción de tener solo un cuerpo y recuperamos a la persona como protagonista de la imagen.
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			▶ FIGURA 5.39.
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			▶ FIGURA 5.40.
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			El suelo nos ofrece muchísimas posibilidades para crear poses estáticas, pero también para construir dinamismo en nuestras fotografías. Esta propuesta es un ejemplo de dinamismo y, a la vez, un punto de partida ideal para buscar poses diferentes y con un carácter muy atrayente.

			Para esta idea nos apoyamos (nunca mejor dicho) en una posición que permita al modelo cambiar su centro de gravedad y balancearse, inclinando el cuerpo hacia atrás y usando el coxis como vértice y contacto con el suelo.

			Las piernas pueden ir juntas, extendidas o desplegadas, pero ahí dependeremos de la flexibilidad o de la resistencia del modelo. Al tratarse de una acción que puede ser algo complicada, es bueno que lo integremos como un juego y que el modelo haga la pose en un movimiento fluido, sin mantenerla: aunque solo pueda realizar la pose durante una breve fracción de segundo, nuestro trabajo es captarla y de este modo quedará congelada en el tiempo. Si lo hacemos así, además, podremos pedir al modelo que lo exagere aún más, creando una mayor tensión y todavía más dinamismo en la imagen. 
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			▶ FIGURA 5.41.
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			▶ FIGURA 5.42.
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			Otra de las acciones típicas de suelo es estar de rodillas. Tradicionalmente existe la expresión «vivir de rodillas». Por ello, esta pose podría sugerir sumisión, pero precisamente la fotografía de desnudo tiene el poder de liberarnos de ataduras convencionales y de prejuicios, de modo que la intención aquí es, ni más ni menos, que romper esa sumisión liberándonos a través de la expresividad corporal que trabajemos con el tronco superior. 

			Brazos levantados, mirada hacia arriba, estirando el cuerpo y rompiendo las ataduras; aquí potenciamos el flujo de navegación del cuerpo a través del perfil, las piernas flexionadas y subimos hacia el rostro que dirige su mirada hacia arriba, creando otra línea de fuga por la que viaja el espectador. 

			En las variantes os muestro otras ideas que surgieron basadas en el mismo concepto: la modelo en estas fotografías está en el suelo, pero no transmite una idea de sumisión o debilidad, sino de independencia, carácter y seguridad en sí misma.
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			▶ FIGURA 5.43.
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			▶ FIGURA 5.44.
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			De las poses que podemos hacer en suelo, sentarnos con las piernas cruzadas es de las más naturales. La posición de las piernas me suele recordar a la postura más sencilla de yoga (la denominada sukhasana), pero en este caso las rodillas están más elevadas y el cruce de las piernas se produce en los tobillos, que al cruzarse estando de frente a cámara, sirven para ocultar la entrepierna a la vista.

			En mis sesiones de fotos siempre explico un principio bastante claro a los modelos: no se trata de enseñar por enseñar, pero tampoco de tapar por tapar. En la mayoría de los casos, mi intención al esconder ciertas zonas es eliminar una distracción en la fotografía, para que el rostro o la mirada (que es donde se encuentra gran parte de la emoción de mis retratos) gane presencia e importancia.

			En la fotografía del ejemplo, la modelo fue posando con total libertad y naturalidad y hubo muchas fotos que transmitían. Durante todo el proceso, fui tomando fotos mientras reforzaba positivamente con frases del tipo «Muy bien, genial, continúa así, sigue moviéndote…»; la mayoría de las ocasiones es mejor animar al modelo a que siga creando emociones que dirigir en exceso; si el modelo sabe comunicar con su cuerpo y su rostro, las fotografías resultantes son más reales de esta manera.
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			▶ FIGURA 5.45.
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			▶ FIGURA 5.46.

			23

			En esta ocasión vamos al suelo, con el tronco superior incorporado y las piernas flexionadas de forma asimétrica. En esta pose nos interesa crear triángulos y forzar la geometría del cuerpo. Para ello jugamos con los triángulos que forman las piernas con el suelo y el cuerpo con los brazos apoyados y rectos.

			La idea aquí es crear un movimiento en la imagen, aprovechando que las piernas no están a la misma distancia del cuerpo. Tendríamos así dos triángulos sugeridos en la fotografía, uno por cada pierna. Es fácil que el cerebro siga creando figuras geométricas a través del resto del cuerpo si le damos una pista tan evidente con las piernas. 

			Con los brazos libres, podemos seguir creando triángulos, o llevarlos al suelo y apoyar en ellos el cuerpo. También tenemos la opción de llevar los brazos hacia delante y crear una emoción más introspectiva, cerrando de este modo el flujo de navegación. De nuevo, la geometría juega a nuestro favor. 
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			▶ FIGURA 5.47.
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			▶ FIGURA 5.48.
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			Esta pose también es de suelo y es una forma de sentarse que crea una geometría muy elegante, además de dar mucha libertad al modelo, a pesar de tener un punto de partida bastante estricto: sentado, con una pierna flexionada y la otra extendida formando un triángulo con el suelo. 

			Si has estado analizando algunas de las poses anteriores, ya habrá saltado tu alarma interna: estamos creando un triángulo, así que la pose tiene que funcionar estéticamente. No solo es así, sino que dependiendo de la constitución de cada modelo podremos jugar más este factor: con el talón apoyado, con el pie en punta… así mismo, el tronco superior tiene toda la libertad para moverse a placer, estilizando el cuerpo al echarse hacia atrás o, como en la fotografía del ejemplo, inclinándose hacia delante en un leve gesto de recogimiento.

			El rostro también queda bastante libre y en las alternativas que te muestro abajo tienes varios ejemplos: la mirada hacia arriba evoca elegancia, el gesto de perfil, misterio. Y entre medias tenemos algunas expresiones de relajación, confianza, o dramatismo. 
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			▶ FIGURA 5.49.
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			▶ FIGURA 5.50.
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			Las fotografías que crean una emoción más íntima suelen ser las que generan una sensación de abandono y soledad. En este caso, al sentarnos y recogernos en el suelo, con la mirada hacia abajo y fuera de cámara, no solo forzamos al espectador a tener la espalda como casi único punto de atracción, sino que transmitimos una sensación de aislamiento, soledad e introspección.

			A partir de este punto inicial, podemos movernos e ir cambiando la pose y en las variantes que os enseño veis lo que hicimos con la modelo, sin más indicaciones que las ideas que os he detallado antes: recogimiento, soledad, delicadeza e intimismo. Si dejáis crear, cada pose es un regalo.
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			▶ FIGURA 5.51.
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			▶ FIGURA 5.52.
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			Con los brazos podemos crear infinidad de poses, ya que la gran mayoría de acciones que realizamos, las hacemos con los brazos y con las manos. En ellas nos vamos a centrar para crear, más que una pose, una serie de poses enfocadas precisamente en el movimiento de las manos y los brazos.

			La premisa puede ser tan simple como: «siéntete ligero, como si levitaras, separa los brazos del cuerpo, céntrate en tus manos, e imagina que quieres alcanzar algo. Gira las muñecas mientras doblas los codos, estira los hombros y deja que los brazos continúen ese movimiento, siéntete libre y no pienses en nada más». Con indicaciones como estas, surgieron varios actings como los que ves en estas fotografías. 

			Quiero aprovechar esta ocasión para darte un consejo muy útil: mientras estés trabajando con un modelo, fíjate en el movimiento de sus manos. Gran parte de su talento se puede adivinar por la forma en que separan los dedos, los extienden y por cómo utilizan sus muñecas. La energía de una pose se construye desde los pies, pero se eleva y se transmite hacia arriba y acaba en la mirada y en las manos. No las menosprecies, ni te olvides de ellas nunca.
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			▶ FIGURA 5.53.
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			▶ FIGURA 5.54.
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			Aunque hago fotografía de estudio y casi siempre utilizo flashes, me gusta mucho realizar poses donde haya un movimiento y pueda transmitir una energía real. Soy muy dado a pedir a mis modelos que salten y aprovecho la capacidad del flash para congelar la acción y crear una imagen intensa y llamativa, con el salto congelado para siempre. 

			En este caso, el salto es potente, aunque no lo parezca por la pose recogida; no es fácil hacer esta pose en el aire. Y precisamente por eso, al encoger todo el cuerpo y llevar las rodillas al rostro, el modelo tensa absolutamente toda su musculatura: las piernas, el abdomen, la espalda, e incluso los brazos se contraen y ese efecto crea un volumen más definido en el cuerpo, sobre todo en el momento álgido del salto; momento que deberemos capturar con nuestra cámara. 

			No olvides que es importante sincronizar el movimiento, al utilizar luces de flash a la hora de iluminar estas escenas, no siempre podremos hacer fotos con disparo continuo, de hecho, las ráfagas no son recomendables si queremos capturar el momento preciso. Pídele al modelo uno o dos saltos, eso le ayudará a él o a ella a afinar la posición y cómo se tensan los músculos y a ti te permitirá detectar el instante decisivo.
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			▶ FIGURA 5.55.
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			▶ FIGURA 5.56.
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			Hay una gran variedad de poses que podemos hacer estando de rodillas. A nivel estético, las curvas que generamos en una fotografía con el modelo de rodillas y completamente de perfil nos dan mucho juego para crear una composición intensa y la espalda aquí juega un gran papel.

			Esta propuesta parte de un sentimiento más serio y melancólico, con mucha más carga emotiva. Los brazos se apoyan en las piernas a la altura de las rodillas o el suelo, inclinamos la espalda (incluso arqueándola) y con el gesto transmitimos una actitud de relajación, de quietud. En las alternativas que podéis ver abajo tenéis precisamente ese juego de miradas y gestos y podéis ver las diferencias que resultan con más o menos dramatismo en la pose, solo con la posición de la cabeza arriba o abajo. 

			Es importante aquí que tengamos en cuenta la luz que vamos a crear para la pose. La dirección de la mirada gana mucha fuerza cuando tiene una luz acorde: dramática si la mirada es hacia abajo, o más envolvente cuando tenemos un gesto más suave. No olvides que la pose y la iluminación están estrechamente ligadas; sobre esto reflexionaremos arduamente en el próximo capítulo.
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			▶ FIGURA 5.57.
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			▶ FIGURA 5.58.
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			Sentados, con una rodilla adelantada, extendemos la pierna contraria hacia atrás manteniendo el tronco superior recto y perpendicular al suelo. 

			Esta pose consigue estilizar las piernas y dar una sensación de longitud al cuerpo. Del mismo modo, la tensión en la parte baja de la espalda da al modelo margen para arquearla y crear más curvas. La figura geométrica no es tan evidente, pero el triángulo que forman rodilla anterior, cabeza y pie posterior es bastante notorio, lo que ayuda a que la pose tenga sentido. 

			Como estás viendo en cada uno de los ejemplos, hay poses que son más favorecedores para cada tipología de cuerpo y, en este caso, esta sería una buena idea para alguien espigado, de piernas largas, ya que potenciamos precisamente ese factor característico. Es importante que analices siempre la mejor forma de destacar lo que más te atraiga de cada modelo: su mirada, su rostro, su cintura, sus piernas… y crear desde ahí la mejor presencia posible. Las fotografías que mejor funcionan siempre tienen en cuenta a la persona que está delante del objetivo.
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			▶ FIGURA 5.59.
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			▶ FIGURA 5.60.

			30

			Las figuras que podemos hacer con el cuerpo estirado siempre son bellas, ya que definen la figura y añaden una tensión que se percibe en la musculatura y en la piel. En este caso, la propuesta es en el suelo, tumbados, boca arriba y utilizando como apoyo el culo y los hombros para flexionar las rodillas y arquear la espalda. 

			Para tensar aún más la pose, podemos separar los brazos y extenderlos, o subir uno y dejar que el otro vaya al cuerpo, llevar las manos al pelo… tenemos muchas posibilidades; la clave está en sentir la tensión del cuerpo y crear esas curvas que llevarán al espectador a través de toda la fotografía. 

			En las diferentes opciones que tienes abajo, puedes ver otras formas de utilizar este punto de partida: con unas medias que nos dan un estilo de fotografía de moda, apoyando los pies en una pared para crear otras curvas diferentes, o incluso en exteriores con una composición más recta. Esta pose puede parecer sencilla, pero es una de las más recurrentes y con la que más se puede jugar. Además, también tiene la ventaja de que el modelo no tiene necesariamente que mirar a cámara, lo que también ayuda a dar otra energía diferente a la imagen.
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			▶ FIGURA 5.61.
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			▶ FIGURA 5.62.
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			Esta pose no es para todo el mundo, pero si el modelo tiene flexibilidad, vas a poder crear una figura muy atrayente. Ya he insistido varias veces en la importancia de la geometría para la composición; esta pose es uno de los mayores ejemplos, ya que buscaremos una composición del cuerpo geométricamente simétrica, muy extendida y con una tensión muy intensa.

			En el ejemplo podéis ver algunas de las decisiones que tomamos para hacer estas fotografías:

			■La luz es también simétrica (la verás en el próximo capítulo), pero podría haber usado una luz lateral y también hubiera funcionado.

			■El pelo lo recogimos para que la cabeza se viera bien y no quedara tapada, pero podríamos haber dejado el pelo suelto hacia un lado y también hubiera funcionado.

			■La cabeza estaba recta, pero podríamos haber roto la simetría pidiendo al modelo que girara el cuello para ver parte del rostro y también hubiera funcionado. Bueno, de hecho sí que funciona porque en uno de los ejemplos lo hacemos. 

			¿Qué opción es la correcta? En realidad, ninguna; todas lo son, o pueden serlo en un momento determinado. Una parte de la creatividad consiste en imaginar, pero otra muy importante también consiste en elegir. De entre todas las opciones que se te presenten, en ocasiones tendrás que optar por una u otra a partir de criterios totalmente subjetivos: porque «me gusta» o porque «me funciona». Es importante tener un criterio visual bien formado para que esas razones tengan valor y, cuando las defiendas, podrás ver el efecto de la creatividad como toma de decisiones.
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			▶ FIGURA 5.63.
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			▶ FIGURA 5.64.
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			De las poses que podemos hacer sentados, esta es una de mis favoritas. ¿Adivinas por qué? Exacto, por el triángulo que forman las piernas. 

			Esta es una pose recogida, tranquila y reposada, con gran poder estético y al que podemos aportar gran carga emocional con la mirada. El rostro puede estar ligeramente inclinado hacia atrás, pero también podemos llevarlo hacia delante y apoyar la barbilla o la frente en las rodillas. Esas opciones nos transmiten una sensación de paz que, además, es bastante natural y muy fácil de conseguir. 

			También es una propuesta que puede ayudarnos en el inicio de la sesión o si estamos trabajando con un modelo más tímido, ya que es muy fácil «taparnos» pero, a la vez, es una pose que no tiene escondites. La emoción que podemos transmitir con una mirada y un leve gesto es inmensa y conecta directamente con el espectador.
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			▶ FIGURA 5.65.
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			▶ FIGURA 5.66.
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			Con esta pose, la idea es tumbar al modelo boca abajo y ligeramente de frente hacia nosotros, para tener su rostro en un primer plano. Si aprovechamos la ocasión para reducir la profundidad de campo desde nuestra cámara, podemos conseguir una fotografía que mantenga el foco en la mirada, pero a la vez, desenfoque el resto del cuerpo. De este modo, el cuerpo será el fondo de nuestra imagen y tendremos un balance de pesos fuertemente centrado en los ojos del modelo.

			Recuerda que la profundidad de campo depende de tres factores esenciales: la apertura de diafragma, la longitud focal y la distancia de enfoque. De poco sirve tener un objetivo que abra el diafragma a 2.8 si lo utilizamos a 35mm. Cuanto mayor sea la longitud focal y menor la distancia a la que estemos de los ojos, mayor será el desenfoque del fondo. 

			¿Objetivos ideales para este tipo de imágenes? Yo te recomendaría un 85mm f/1.4 (como el de SIGMA Art, mi lente favorita) o un 70-200 que puedas abrir a f/2.8 y te permitirá tener margen de acercamiento sin invadir a la persona. Con un objetivo tele, puedes acercarte mucho sin estar cerca y a veces esa es una gran ventaja.
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			▶ FIGURA 5.67.
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			▶ FIGURA 5.68.

			POSANDO CON ATREZO
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			Esta pose se podría hacer en el suelo y también tiene mucha fuerza. En este caso, sin embargo, añadimos una idea más: la inestabilidad y la limitación de tener un espacio reducido donde colocarnos. Este taburete es realmente pequeño 

			Yo a esta pose la llamo coloquialmente «hacer la pelotilla». Creo que es una descripción bastante gráfica de cómo empezar a posar: nos subimos al taburete con las piernas juntas y flexionadas, los tobillos cerca del cuerpo, los brazos rodeando las rodillas y la cabeza hacia abajo. 

			Aquí pretendemos transmitir quizás soledad, pero también una cierta independencia: el gesto del rostro no tiene por qué ser triste ni melancólico, sino que podemos enfrentar la mirada a cámara y hacer partícipe al espectador de una sensación de relajación, de seguridad. Con una pose tan restrictiva podemos reivindicar la libertad de sentirnos pequeños de vez en cuando, sin dejar de ser nosotros mismos. 

			Más abajo tenéis otras alternativas a esta pose en un cubo de madera ligeramente más grande, con un abrazo de espaldas, o con las rodillas más separadas del cuerpo. Si conseguís que el modelo entienda la idea que queréis lograr, la sensación será muy similar en cada caso. 
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			▶ FIGURA 5.69
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			▶ FIGURA 5.70.
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			Con un taburete alto, esta pose es una de las más delicadas que podemos crear: el modelo, más que sentarse, se apoya ligeramente sobre el extremo del asiento (como diría mi abuela, «dejando medio culo fuera») y apoyando el peso del cuerpo sobre una de las piernas, dejamos la otra relajada y flexionada. Para que la pose no sea tan tensa, conviene apoyar los brazos (uno, al menos) sobre el taburete y, al dejarnos caer, desbalanceamos el peso del cuerpo, desplazando el centro de gravedad. 

			Esa acción de «desmontar el cuerpo» es lo que hace que la pose funcione: la sensación que queremos crear es de delicadeza, como si el cuerpo pesara poco y fuera muy ligero. Las líneas que crean los músculos de la pierna y el abdomen marcan la pose y a su vez el gesto del rostro completa la idea, con un semblante delicado y la mirada hacia abajo, fuera de cámara. 

			En esta misma página podéis ver algunas variantes de esta idea, con un gesto más enérgico, e incluso una pose más radical, buscando líneas de fuga sobre un taburete más bajo. Insisto de nuevo en este concepto: las poses no son ideas fijas, sino planteamientos iniciales y a partir de una idea principal podemos terminar haciendo una fotografía que no tenga nada que ver. Es lo bonito del proceso creativo: ir de un punto a otro sin saber qué pasará por el camino.
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			▶ FIGURA 5.71.
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			▶ FIGURA 5.72.
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			Un taburete alto, en esta ocasión con respaldo, nos da la posibilidad de crear un montón de variaciones sobre un punto de partida: sentarnos a horcajadas sobre él. Obviamente, el juego que se le propone al espectador en este ejemplo es que la modelo se encuentra con las piernas separadas, pero el respaldo oculta de forma censora los genitales. 

			El carácter erótico de esta pose es evidente, pero también nos da un gran potencial para crear geometrías, al ser un taburete bastante alto. En cuanto al atrezo, debo ser sincero: si estás pensando en una gran cadena de muebles sueca, acertaste: todas las sillas que veas salieron de allí.

			Si el modelo entra en este juego, podemos jugar con un gran rango de movimientos y posiciones, incluso algunos más sensuales y seductores. Me gusta jugar con la ironía de la censura y proponer poses más atrevidas cuando la barrera entre modelo y fotógrafo es más evidente. Por supuesto, esto también depende de cada modelo. Si trabajáis con modelos que no tengan ningún pudor, podéis ser libres de autocensura; pero en lo personal, el concepto «es mejor sugerir que mostrar» se aplica mejor cuanta más carga erótica queramos añadir a nuestras fotos. 
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			▶ FIGURA 5.73.

			[image: ]

			▶ FIGURA 5.74.
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			La mayoría de fotografías de desnudo que impactan combinan una pose interesante con una iluminación adecuada. Este es uno de los ejemplos más claros: una luz lateral, que genera sombras en los músculos del abdomen y oblicuos, unido a una pose que estira y marca precisamente esos músculos.

			Desde una posición sentada (o de rodillas), de forma lateral, arqueamos el cuerpo llevando uno de los hombros hacia el lado opuesto. El brazo continuará ese movimiento y, al extenderlo, dilatarán los músculos marcando las costillas en la mayoría de los casos. Esta es una postura algo incómoda, pero muchas de las poses que estilizan el cuerpo exigen una tensión pronunciada; lo importante es notar la tensión, sin que llegue a doler, como si estuviéramos estirando los músculos antes de hacer deporte. 

			Esta pose también tiene un componente narrativo, pues la caída lateral nos puede llevar a emociones más dramáticas y serias. Además, como he comentado antes, la iluminación que favorece esta pose es muy lateral y con un alto contraste, así que el ambiente que creamos con la luz también apoya esta intención emocional.

			Aquí mismo puedes ver varias poses que surgieron de esta idea y si quieres saber cómo realizar esta luz, puedes estar tranquilo: encontrarás el esquema en el siguiente capítulo.
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			▶ FIGURA 5.75.
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			▶ FIGURA 5.76.
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			Para conseguir una pose tranquila, relajada, que nos permita sacar una expresión sosegada y sobria de nuestros modelos, solo necesitamos un punto de apoyo. Una mesa, un cubo, un respaldo o cualquier superficie donde podamos apoyar los codos nos servirá perfectamente para este cometido.

			Aquí, la relajación es el objetivo: mostrarnos tal cual somos, sin máscaras (a veces, el mundo real es nuestra máscara) y conectar con esa emoción. Conectar con la verdad que representa un retrato directo y sincero, en un entorno amable, que no juzga, sino que aplaude la valentía de mostrarte al mundo como eres, sin intermediarios ni dobles sentidos. Sin más vestidos que la verdad desnuda.

			Este último párrafo puede haberte parecido una chorrada de artista, de un charlatán que adorna sus palabras para que una simple foto parezca algo más elevado. Quizás crees que esa forma de llegar al alma de los demás está solo permitido a los grandes artistas, pero no es cierto. Cualquiera puede crear una fotografía que emocione, si rompemos ese cliché elitista del arte que tanto daño causa a los que se aproximan desde la técnica.

			[image: ]

			▶ FIGURA 5.77.
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			▶ FIGURA 5.78.
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			Sentar al modelo en una silla baja o un taburete es una de las mejores opciones para crear un ambiente tranquilo y que transmita calma y paz. Con este tono podemos trabajar con el modelo buscando un gesto suave, tranquilo, sin ningún tipo de carga erótica, buscando en su lugar una naturalidad que es más difícil conseguir en poses de pie. 

			La energía se diluye. Aunque podemos crear una cierta tensión en la musculatura (como en la fotografía del ejemplo), es una excusa ideal para tener un momento de descanso en medio de la sesión y crear unas fotografías con un código de retrato, enfocadas en la expresión del rostro, sencillas y limpias. 
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			▶ FIGURA 5.79.
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			▶ FIGURA 5.80.
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			Con un taburete un poco alto, una mesa, o un cubo de atrezo (que puedes conseguir en cualquier tienda donde hagan muebles de madera por encargo) tienes muchas opciones creativas para realizar poses diferentes con tus modelos. Ellos mismos te propondrán diferentes acciones cuando estén en el mismo set: intenta siempre estar atento a ellos y escuchar cualquier idea que se les ocurra.

			Si podemos aprovechar una altura que nos deja los pies en el aire, tenemos esta propuesta: balancear las piernas para crear algo de movimiento y, a la vez, sugerir las líneas que conforman la composición. No solo estamos creando diagonales; también estamos sugiriendo un triángulo en la zona inferior, que actúa como soporte para el tronco superior. 

			Desde este punto inicial, el cuerpo lo podemos balancear para equilibrarlo, arqueando la espalda, apoyando los brazos, o dejándolos sueltos para que conformen otra dinámica con su propia tensión. De nuevo: escuchad a los modelos y dejad que ellos también aporten su talento y creatividad. 
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			▶ FIGURA 5.81.
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			▶ FIGURA 5.82.

			OTROS ELEMENTOS: LENCERÍA, TELAS…
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			En ocasiones me gusta incluir elementos de ropa, una camisa blanca lisa es una de las más clásicas. Con ella, elaboramos toda una historia y las poses salen solas, ya que tenemos un elemento sobre el que la modelo en este caso se puede apoyar. 

			Podemos incluso jugar con una camisa de mayor talla y recrear un concepto típico del cine, cuando los protagonistas pasan la noche juntos y tras un fundido a negro nos encontramos con que uno de ellos tiene la camisa del otro puesta (lo que implica una complicidad especial de la que el espectador puede formar parte). No obstante, en las fotos que os muestro de ejemplo no utilicé ese hilo conductor; me quedé en algo más sencillo: un elemento que tapa, pero que nos sirve para jugar a mostrar, transmitiendo confianza en uno mismo y, sobre todo, amor propio. 

			Este tipo de juegos son muy útiles cuando vas a hacer una sesión de desnudo con alguien que no tiene experiencia, ya que, aunque habéis acordado realizar una sesión de fotos en la que estará sin ropa (porque lo habréis acordado previamente), para la primera vez ayuda mucho tener «algo» con lo que poder taparse o sentirse cubierto, aunque sea tan ligeramente. Cualquier elemento que ayude a vencer esa inhibición y timidez inicial, será de gran utilidad para romper el hielo.
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			▶ FIGURA 5.83.
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			▶ FIGURA 5.84.
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			Las faldas de danza suelen tener una gran cantidad de tela para poder practicar y ensayar números de baile. Pueden ser faldas pensadas para danza del vientre, o para baile flamenco, pero tienen un propósito evidente: crear un movimiento muy pronunciado y un vuelo que el modelo puede manejar a su antojo. 

			Con un elemento como este, es fácil crear fotografías muy llamativas, incluso aunque el modelo no tenga conocimientos de baile puede probar, hacer unos cuantos giros y en pocos minutos sabrá sacarle partido a una falda como esta. No obstante, en estas fotografías sí que conté con bailarinas que sabían perfectamente cómo extender la tela a golpes de pierna. 

			Como siempre que trabajo con bailarines, les doy unas pautas sencillas (en este caso, un movimiento extenso y un gran vuelo de la falda) y les dejo hacer, tomando fotos en cada acción que realizan y pidiendo repetir solo en casos puntuales, cuando veo que no he disparado en el momento justo o si veo que con la falda se han tapado la cara. Aunque a veces, hasta ese detalle puede ser interesante, como en la fotografía del ejemplo. 

			Por supuesto, una velocidad de obturación rápida en la cámara es bastante útil si quieres congelar la acción (mi recomendación sería alrededor de 1/1000s por lo menos), pero no es necesario que lo hagas si utilizas luz de flash para iluminar, por lo que puedes poner 1/125s en tu cámara y seguirás congelando el movimiento de la falda.
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			▶ FIGURA 5.85.
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			▶ FIGURA 5.86.
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			Para esta serie usamos un retal de tela elástica, que pesaba un poco y tenía bastante caída y la modelo conformó una serie de ideas y poses que jugaban con la caída de la tela sobre su cuerpo. Hicimos algunas pruebas estirándola y haciendo figuras sobre ella (aprovechando su elasticidad), pero luego recogimos una inspiración más clásica, inspirándonos en las esculturas grecorromanas y con un tono sobrio.

			Utilizar un elemento nos aporta la posibilidad de centrar nuestro interés en él y apoyarnos en sus características. En este caso la tela nos sugiere unas líneas muy marcadas, decidí aprovecharlas cerrando el plano en alguna de las tomas, pero también puedes ver otros ejemplos que hicimos de cuerpo entero. Para mí, lo más importante aquí es que la modelo tomó la idea y la hizo suya, creando un sinfín de poses, con la tela cada vez en una posición diferente. Cuando me refiero a dejar espacio al modelo para que aporte con su talento y su creatividad, me refiero a esto. 

			[image: ]

			▶ FIGURA 5.87.
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			▶ FIGURA 5.88.

			44

			Hace unos años, Mario Testino (uno de los fotógrafos de moda más reconocidos del mundo, además de un gran fotógrafo de desnudo) elaboró una serie de retratos a modelos, celebrities y demás personas de su círculo de confianza: gente del mundo del cine, la música y la moda, como Kate Moss, Justin Bieber, Pharrel Williams o Penélope Cruz, posaron para su objetivo sin más prenda de ropa que una toalla para el pelo y un albornoz. 

			Tanto la actitud como la luz de esas fotografías era muy amable, envolvente y acogedora: gestos suaves, miradas cómplices y sonrisas que demostraban la confianza de estos personajes en un fotógrafo como Testino. Confiar en un fotógrafo es un acto de fe, porque cada modelo nos entrega en cada retrato algo más que su imagen: nos da el poder de mostrarles como nosotros queramos. Nuestra responsabilidad radica en hacerlo siempre del modo más favorecedor posible. 

			Cogiendo esta idea como inspiración, realicé estas fotos con ese mismo leit-motiv. Tan solo una toalla, un albornoz, luz y la verdad.
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			▶ FIGURA 5.89.
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			▶ FIGURA 5.90.
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			Muchas veces, más que una pose conviene proponer un acting completo, es decir, un juego: le doy al modelo un hilo conductor, una historia, o un elemento y buscamos juntos varias imágenes que conformen una serie. En muchas ocasiones las fotos resultantes son interesantes en conjunto, pero a veces todo es un marco para conseguir una única fotografía que nos transmita la esencia del juego propuesto. 

			En este caso, la idea de utilizar una camiseta como única pieza de ropa, e ir tomando fotografías mientras la modelo se la quita y juega con ella, tiene sentido como conjunto, pero cualesquiera de las imágenes ya transmite individualmente el erotismo de la desnudez. Es curioso cómo podemos lograr una mayor carga de atracción sexual precisamente cuando añadimos una prenda de ropa. 

			El punto clave aquí para crear un ambiente de sensualidad y convertir al espectador en un voyeur que mira desde un escondite, es interactuar con la mirada: pide al modelo que no mire a cámara, como si se encontrara solo con sus pensamientos… hasta que, en un momento dado, sientas que es el instante de incluir al espectador en escena. Si la emoción se ha creado, será un gesto natural y lógico y el modelo sentirá la confianza de mirar a cámara. No será un gesto de sorpresa, sino de beneplácito.
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			▶ FIGURA 5.91.
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			▶ FIGURA 5.92.
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			Helmut Newton decía que «una mujer solo necesita unos zapatos de tacón para estar vestida». Bueno, unos tacones a mí me parecen algo anticuados si de fetiches se trata, así que, para modernizar un poco el concepto, ¿por qué no probar unas botas?

			En términos de composición, las botas rompen radicalmente con el balance de pesos de la imagen: el punto principal de interés ya no es el rostro, o no parece tan claramente que lo sea, al tener un elemento tan llamativo justo en el otro extremo de la imagen. Ambos se combinan y la fotografía ya no se lee de arriba abajo, sino que se «expande» en cierto modo para evidenciar otro equilibrio compositivo. 

			Como se puede ver, además, usar botas (o zapatos, zapatillas, etc.) como único elemento de ropa añade un detalle de moda y da lugar a otro tipo de poses muy diferentes y diversas. El juego consiste en usar poses de moda en un contexto de desnudo; mezclar disciplinas es uno de los recursos que más potencial nos da a la hora de hacer fotografías. 
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			▶ FIGURA 5.93.
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			▶ FIGURA 5.94.
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			Con cualquier tela que tenga textura (te puede servir un fondo de fotografía, o incluso una sábana que tenga algún dibujo abstracto), si lo extendemos de forma irregular y tumbamos al modelo, podemos subirnos a alguna silla o escalera y realizar esta fotografía con un plano cenital.

			Nuestra referencia más directa aquí podría ser la famosa escena de la película American Beauty, pero mi inspiración, sin embargo, se basa en una de las fotografías más icónicas de la cultura pop: el desnudo de Marilyn Monroe. Ambas imágenes comparten el color rojo; yo aquí lo he eliminado, pero me quedo con el fondo de textura, en este caso simulado con una tela arrugada, que enmarca la pose. En algunas de las variantes verás poses más parecidas a la referencia de Marilyn, pero decidí quedarme con la que más me transmitía: una posición fetal, recogida, que me transmite paz y serenidad. 

			En ocasiones, las referencias son bastante frágiles y aunque nuestro imaginario colectivo tiene muchos puntos en común, cada fotógrafo entiende las inspiraciones a su manera. Por eso no conviene copiar, sino inspirarse; el resultado final será tuyo, aunque tengas influencias claras. Resulta imprescindible aprender de los grandes fotógrafos que nos precedieron, beber de nuestra tradición visual y tener influencias claras: sin ellas somos páginas en blanco.
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			▶ FIGURA 5.95.
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			▶ FIGURA 5.96.

			APROVECHANDO LA LOCALIZACIÓN

			48

			Si tenemos una pared que nos parezca interesante, podemos proponerle al modelo que interactúe con ella. Una forma de hacerlo es creando tensión, por lo que podemos estilizar el cuerpo apoyando los brazos y cargando todo el peso del cuerpo sobre la pared. Una vez creado este punto de partida, jugar con el cuerpo mientras lo seguimos apoyando nos puede resultar en fotografías interesantes, más espontáneas y naturales.

			Con este tipo de acciones es interesante jugar con la composición final, ya que tenemos por un lado los brazos; por otro, las piernas (que se conforman en una diagonal aprovechable para nuestro encuadre) y por otro, la mirada, que podemos dirigir hacia abajo (en un gesto de concentración) o hacia arriba, siguiendo la línea de los brazos y reforzando aún más la línea de fuga de estos. En el ejemplo tienes una rotura de la línea en ángulo con los brazos, pero puedes ver alternativas con los brazos y la mirada hacia arriba. 

			Como opción, tenemos una pose con un plano más cerrado si el modelo se acerca a la pared y apoya en ella la frente. Así podemos conseguir un retrato íntimo, que conecta con el espectador y nos transmite una sensación de tranquilidad reposada. 
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			▶ FIGURA 5.97.
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			▶ FIGURA 5.98.
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			Seguimos usando la pared de fondo, pero en este caso apoyamos la espalda en ella. La pose que propongo en este ejemplo es similar a una de las primeras de este capítulo (estirar cuerpo y subir los brazos), por lo que cerramos en cierto modo el círculo. Al estar apoyado en la pared, la diferencia estriba en que el modelo aquí puede exagerar un poco más la pose, e incluso volcar el cuerpo hacia atrás, apoyando los hombros y adelantando las piernas para crear una curva en la espalda y una diagonal con el cuerpo. 

			En la fotografía del ejemplo te muestro esta pose, con un plano lateral, pero en las opciones tienes otras versiones: 

			■La pose de frente con una mirada directa, que reta al espectador.

			■El cuerpo apoyado de perfil, con una mirada más baja que sugiere un ambiente más íntimo y personal. 

			■Una pose más extrema, con las manos en la pared y el cuerpo más arqueado, donde exprimimos la elasticidad de la modelo.

			Como siempre, déjate llevar por lo que cada modelo te sugiera; la clave no está en seguir recetas o trucos milagrosos, sino en conectar y crear juntos. 
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			▶ FIGURA 5.99.
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			▶ FIGURA 5.100.
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			En cualquier casa tenemos un sofá que podemos utilizar como escenario para nuestras fotografías. Este se puede convertir en un espacio ideal para que nuestros modelos apliquen algunas poses que sería muy difícil replicar en el suelo sin ayuda. 

			Personalmente, me quedo con la pose que os muestro en el ejemplo, tumbada boca arriba con los pies en punta y la cabeza caída y dirigida al suelo, conformando un cuerpo sinuoso que atraviesa la fotografía en diagonal. Pero en los ejemplos podéis ver otras opciones: recostados completamente, más incorporados o incluso con el plano torcido, creando una composición diferente y mucho más dinámica. 

			Durante todo este capítulo he querido huir de entornos muy concretos o espacios determinados; me interesa que veas todas las posibilidades para exprimir la elasticidad y la expresividad corporal de cada persona. Cuando vayas a hacer tus sesiones y estés en una localización concreta, aprovéchala; pero no olvides que muchas de las pistas que has visto en todos los ejemplos de este capítulo te ayudarán a encontrar un detalle de interés, la mejor forma de estilizar el cuerpo, o la composición perfecta en cada ocasión. 
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			▶ FIGURA 5.101.
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			▶ FIGURA 5.102.
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			VESTIR DE LUZ: CINCUENTA ESQUEMAS

			Con la luz, contamos las historias que nos habitan. El valor de una imagen no está únicamente en lo que captamos, sino también en cómo lo iluminamos para crear matices, dirigir la atención o incluso crear entornos irreales y sugestivos. 

			En iluminación, la narrativa es una mezcla de cantidad y calidad de luz que, combinadas, resultan en un ambiente concreto y definido. Existen muchos caminos para lograr fotografías con una luz definida y algunos de ellos (como el clásico «prueba - error») pueden ser válidos para llegar a una imagen determinada, pero no nos llevan al dominio ni al control. Para ello necesitamos experimentar.

			En mi anterior libro, El retrato. Técnicas de iluminación, dirección de poses y calidad de luz, introduje muchos de estos conceptos, desde un punto de vista teórico y con una aplicación práctica a través de esquemas de iluminación (algunos básicos y otros más personales y avanzados). En esta ocasión, quiero llevarte a un viaje más intenso, aprendiendo iluminación a través de diferentes esquemas creativos, diseñados uno a uno en cada sesión.

			El orden que he establecido para estos esquemas de iluminación no sigue un nivel de dificultad creciente, aunque he comenzado con los ambientes de luz más sencillos y comunes. No obstante, puedes leer este capítulo en cualquier orden, o simplemente ojear las fotografías resultantes y, cuando alguna de ellas llame tu atención, detenerte y aprender cómo se ha realizado. Hazlo como quieras: es tu libro. Haz marcas, escribe encima, dobla las esquinas de las páginas donde tengas tu esquema predilecto. Solo te pido algo a cambio: si alguna de estas fotografías (o su luz) te inspiran, no te limites a entender cómo están hechas. Pruébalas, intenta crear esa luz o construye tus propias versiones. Sería genial que, además, si las compartes en Instagram (¡cuidado con la censura!) utilizaras el hashtag #garcinspira. Será un honor verlas.

			La mayoría de estos esquemas de iluminación se pueden aplicar a otras disciplinas del retrato, como la fotografía de moda, el boudoir o el retrato artístico. No te dejes vencer por pensamientos del tipo «es que yo no tengo ese equipo»; acepta el reto y hazlo con tus propios medios. Muy probablemente lo consigas y en el camino aprenderás cosas que no caben en estas páginas. 

			La aventura para vestir de luz llega aquí a uno de los momentos más determinantes. Abre bien los ojos y no te pierdas nada.

			LAS RECETAS DE COCINA

			Cuando no sabes cocinar, preparar cualquier plato te parece una tarea titánica. Hasta freír un huevo. Pero los seres humanos tenemos la insoportable manía de comer dos veces al día, como mínimo; no solo lo necesitamos, muchos disfrutamos comiendo. Y no deberíamos depender de que haya alguien dispuesto a cocinar para nosotros en cada momento. No es ético. Además, no solo puede ser algo placentero para nosotros; cocinar para los demás es también un acto de amor hacia los tuyos. Y antes de que lo digas: no, encargar comida a domicilio todos los días no es una opción, a pesar de lo que digan muchos youtubers. No sale a cuenta económicamente, fomentas el sistema capitalista en exceso y no está ni mucho menos igual de rico. 
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			▶ FIGURA 6.1. Siempre intento hacer una fotografía del set de luces, una vez ya tengo el esquema montado y los flashes con su medición correcta. Me ayuda a recordar algunos ambientes de luz, y es un recurso que comparto habitualmente en mis redes para enseñar cómo hago mis fotografías.

			Así que toca aprender cómo se hace un estofado, cuáles son los ingredientes de la paella valenciana o, el auténtico reto, entender la diferencia entre un pellizco, un puñadito y un «así, según lo veas tú», entendidas como las unidades de medida maestras que te explica tu madre. ¿Y cómo aprendemos a cocinar nuestros primeros platos aquellos que nunca hemos tocado una cacerola? Sencillo: siguiendo la receta de cada plato paso a paso, al pie de la letra y sin cambiar ni una coma. Al principio, de hecho, debes tener un excesivo celo en cada paso, puesto que no sabes si calentar de más, o añadir ingredientes en otro orden puede cambiar el sabor o, directamente, hacer que la comida acabe en la basura por incomible.

			Poco a poco y según vayas practicando con los fogones, te verás capaz de realizar cada plato sin tener que mirar la receta en cada momento, en parte porque la tienes memorizada y en parte porque vas comprendiendo el proceso; cuando toca hacer un sofrito, ya no tienes que mirar qué ingredientes necesitas, sino que directamente cortas cebollas en juliana entre lágrimas de satisfacción. Controlas la puntilla del huevo frito, te quedan perfectos a la primera y en pocos meses empiezas a sustituir algunos ingredientes, cambias tiempos de cocción (antes de cocer el arroz, vamos a rehogarlo un poco) y experimentas. Dejas de seguir la receta y empiezas a cocinar de verdad. 

			Iluminar en fotografía se parece mucho a cocinar. Al principio nos parece una tarea titánica, hace falta un equipo caro, aprender a manejarlo y perderle el miedo. También nos frustramos fácilmente: los resultados al principio no son los que esperamos, porque hay mucha luz o porque nos parece poco atractiva. Pero en el fondo sabemos que valdrá la pena y nos esforzamos para aprender a iluminar y lograr esas fotografías que vemos en otros fotógrafos. El método para empezar a entender y controlar la luz al nivel más básico (y esto lo hicimos muchos de nosotros), consiste en hacer fotografías a base de recetas: los esquemas de iluminación. 

			Y lo hicimos del mismo modo que cuando empiezas a cocinar: primero sigues el esquema al pie de la letra, o al menos lo intentas. ¿Que hay un paraguas plateado? pues pongo un paraguas plateado. ¿Que aparece un octabox de relleno? Ahí estoy yo con mi ventana octogonal. Y poco a poco, descubrimos que no es tan difícil como parece. O al menos, no es tan difícil como freír un huevo (muchos dirán lo que quieran, pero a mí todavía me da miedo tanto aceite caliente).

			AÑADE TU PROPIO SABOR

			Según vemos los primeros resultados, nos empezamos a dar cuenta de que ya no seguimos tanto la receta; de hecho, cambiamos algún esquema y nos anotamos esquemas propios, con ligeros cambios de posición o de potencia en los flashes. Dejamos de seguir el esquema de iluminación y empezamos a iluminar de verdad.

			A veces, estos esquemas vendrán con indicaciones culinarias poco precisas (la luz principal «un pellizco» lateral, según veas), pero es necesario comprender que, al igual que entre sartenes y cazuelas, las medidas siempre tienen una parte subjetiva y deberemos adaptar la receta de la luz a cada caso, a cada persona y a cada situación. No existe la posición perfecta ni la potencia exacta: mi estudio tiene una altura de 4 metros, pero si el tuyo tiene 6 metros de alto, la luz se comportará de manera ligeramente diferente (porque reflejará menos y perderás un posible relleno). Por eso es importante que pruebes tú mismo los ambientes propuestos en este libro (o en cualquier otro) y los adaptes a tu propio espacio. Además, de este modo asimilarás más fácilmente el método para conseguir una luz principal, o de relleno y te irás familiarizando con la calidad de luz de cada uno de tus modificadores. Aprender a distinguirlos es la forma de saber cuándo toca ampliar tu colección de modificadores y cuáles necesitas para realizar tus fotografías.
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			▶ FIGURA 6.2. A la hora de montar un esquema de iluminación, suelo hacer pequeñas variaciones de una sesión a otra. Aunque el resultado sea similar, siempre hay alguna diferencia que modifica ligeros matices de la fotografía.

			ESQUEMAS CON UNA LUZ

			1 - LUZ LATERAL, FONDO NEGRO

			Para comenzar este camino, quiero mostrarte una de las luces más comunes, tanto en retratos de estudio como en desnudo artístico. Es también una de las más sencillas y con la que mejor vas a poder aprender y practicar uno de los principios más importantes a la hora de iluminar: la dirección. 

			Comencemos analizando este punto de luz en particular: tenemos un flash directo (en este caso, un Profoto B10) con unas paletas o viseras que actúan como banderas, tapando la luz y cortando su dispersión. La cobertura de este flash, por tanto, está fuertemente condicionada a la apertura de estas viseras y podemos tener un haz de luz muy reducido, que a su vez resultará en una imagen con unos negros muy densos y sin detalle. El objetivo de este modificador, por tanto, consiste en crear una luz puntual, controlada y dirigida. 

			Al añadir a la ecuación un fondo negro, el efecto se potencia enormemente; la zona de sombras del cuerpo se fusiona con el negro del fondo (al que, además, no le llega prácticamente nada de luz residual del flash), y se crea la sensación evocadora de que el modelo surge de las sombras. Para calcular la exposición correcta podemos valernos de un fotómetro de mano o recurrir al clásico «prueba – error», pero es un cálculo muy sencillo porque no tenemos rebotes, luces parásitas ni nada que contamine la luz principal.

			Pero la clave aquí es precisamente esa dirección: si la fuente de luz va dirigida desde un lateral, veremos cómo se crea el volumen del cuerpo: la textura de la piel y el contorno de los músculos ganaran presencia, ya que esa dirección precisamente refuerza las sombras. 

			[image: ]

			▶ FIGURA 6.3. Si quieres colocar el flash en una posición más frontal, puede ser útil bajar un poco la potencia, para obtener un ambiente aún más intimista.
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			▶ FIGURA 6.4. La sensación de «nacer entre las sombras» puede ser muy sugestiva si la jugamos con nuestros modelos. Nikon D850, SIGMA 85mm f/1.4 Art. Parámetros de cámara: 1/200s, f/8, ISO 100.

			2 - LUZ DIRIGIDA EN LOCALIZACIÓN

			En muchas ocasiones, cuando estamos en un entorno de luz natural, puede suceder que la luz existente no sea suficiente para la fotografía que tenemos en mente. Ya sea porque no podemos conseguir una exposición correcta, o porque, aunque la haya, sea pobre y no esté bien dirigida. Con la luz natural es muy común que debamos enfrentarnos a esos problemas y un poquito de luz artificial puede solucionarnos la vida y resolver estas situaciones a priori complicadas. 

			Sin embargo, antes de poner luces a lo loco, conviene detenernos y pensar en cómo aprovechar lo que ya tenemos. Si te encuentras en situaciones de este tipo, con una luz ambiental escasa y demasiado plana, intenta incluirla en tu fotografía. Busca unos parámetros de cámara adecuados para que la foto tenga luz, pero no mucha; mantén la foto en un ambiente oscuro, lo justo para que no haya sombras negras. Si lo consigues, habrás creado una luz de relleno perfecta. 

			A partir de ahí, el siguiente paso es relativamente sencillo: utiliza un punto de luz artificial para crear el ambiente que quieras y sin cambiar los parámetros de cámara, ajusta la luz para que tenga la potencia deseada. En este ejemplo, he utilizado un beauty dish, que es redondo y distribuye la luz de una forma bastante suave (a pesar de su reducido tamaño, apenas 55 centímetros), pero le he acoplado un nido de abeja para cortar la direccionalidad y que el haz de luz tenga un ángulo mucho más cerrado. Así, a la luz ambiente (que aporta el relleno justo a las sombras) le sumamos una luz que se convierte en la principal: la que atrae la atención sobre el modelo, conforma el volumen y marca el tono de la fotografía sin miedo de crear sombras no deseadas. 
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			▶ FIGURA 6.5. A lo largo de tu camino como fotógrafo te vas a encontrar con muchísimas situaciones muy similares a esta: si sigues este método siempre podrás equilibrar ambas luces.
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			▶ FIGURA 6.6. Las zonas que quedarían negras (por la falta de cobertura del beauty dish) se iluminan levemente por la luz de relleno ambiental. Sony Alpha 7 IV, Sony FE 24-70mm F2.8 GM. Parámetros de cámara: 1/125s, f/4, ISO 800.

			3 - OCTABOX CENITAL

			Las luces suaves suelen ser mis favoritas. Todos los matices de una luz suave (con la sombra degradada y no demasiado oscura, una piel sin excesivo brillo, difusa y con volumen) suelen ser muy favorecedores para la piel. En este ejemplo he utilizado uno de los modificadores más idóneos para crear luces suaves, posicionándolo en un ángulo muy cenital, no totalmente, pero sí lo suficiente para que en la imagen se perciba una distribución de la luz bastante simétrica. Por lo general, la mejor forma de colocar un foco en esta posición es utilizar una jirafa, de forma que puedas posicionarlo lejos del eje vertical del pie y, de este modo, inclinarlo hacia abajo, que quede juste debajo del modelo pero sin que la jirafa entre en el plano.

			Como puedes ver, la ventana octogonal produce una de las luces más suaves, en parte por su gran tamaño (este es el Octa 5’ de Profoto, una ventana de 150 centímetros de diámetro), pero también por el hecho de tener dos telas difusoras (una exterior y otra dentro del propio modificador). El resultado es tenue, difuso y envolvente. La zona de sombras en este set queda hacia abajo; el efecto que crea es muy natural, perfecto para que el modelo pueda expresarse en un gesto que lleve la mirada hacia arriba.

			No te preocupes si no tienes jirafas y de momento no puedes posicionar las luces totalmente cenitales: en la mayoría de los casos (y este es uno de ellos) la diferencia es muy pequeña y si pruebas a montar este esquema sin jirafa verás que la luz es igual de bonita. 
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			▶ FIGURA 6.7. El octabox produce una calidad de luz tan dispersa, que casi en cualquier posición funciona con una luz agradable. Lo único que buscamos al ser tan cuidadosos con la dirección es justamente mejorar el acabado global de la imagen.
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			▶ FIGURA 6.8. La dirección cenital, a pesar de ser una luz tan suave, crea unas sombras leves pero atrayentes, que realzan el cuerpo. Sony Alpha 7 IV, Sony FE 90 mm F2,8 Macro G OSS. Parámetros de cámara: 1/125s, f/8, ISO 100.

			4 - VENTANA REDONDA COMO CONTRALUZ

			Existen multitud de ventanas difusoras, de diferentes formas y tamaños. Cuanto más redondo es el softbox, mayor es la cobertura que ofrece, lo cual produce un menor contraste (se rellenan más zonas de sombra). Al tener ocho lados, un octabox ilumina más zonas que una ventana cuadrada del mismo tamaño, por poner un ejemplo. 

			Sin embargo, existen ventanas aún más redondas que el octabox; el modificador que utilicé en este ejemplo es una softbox de 16 varillas, lo que le confiere una forma aún más redondeada y, en consecuencia, una mayor cobertura de las zonas de sombra. La calidad de luz es más natural, con sombras más suaves y se reparte de un modo más uniforme por todo el set. La forma ligeramente alargada (parecida a la de un zepelín) tiene también un propósito: reconducir y dirigir los haces de luz, para enfatizar la dirección y que, allá donde apuntemos el foco, tengamos un brillo más destacado.

			Para esta fotografía mi elección fue direccionar esta ventana de 16 varillas como contraluz, desde atrás y ligeramente elevada. Habitualmente, las luces de contra suelen ser rectangulares y más estrechas, para iluminar sobre todo el reborde del cuerpo y recortarlo en cierta forma del fondo. Pero con este cambio logramos ampliar ese reborde y al tener una mayor cobertura, la luz rebota en el estudio y sus paredes nos sirven de reflectores naturales, por lo que cubrimos el cuerpo, iluminándolo de forma completa mientras se sigue acentuando la dirección trasera.

			La elección de pose en la fotografía no es casual: al estirar el cuerpo y colocarse de perfil, la modelo resalta su figura y las facciones del rostro (que quedan iluminadas por el contraluz).
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			▶ FIGURA 6.9. La exposición correcta del flash (en relación al diafragma que usemos en cámara) es suficiente para que los rebotes del estudio complementen las sombras.
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			▶ FIGURA 6.10. Este es un contraluz en un sentido estricto, pero no es el típico contraluz que estamos acostumbrados a ver y esa diferencia aporta un toque personal a la imagen. Nikon D850, SIGMA 85mm f/1.4 Art. Parámetros de cámara: 1/125s, f/5.6, ISO 100.

			5 - REFLECTOR CON NIDO CENITAL

			Para esta fotografía tan dramática usé un reflector estándar (en este caso, el Zoom de Profoto) con un nido de abeja acoplado para cortar todas las demás direcciones de luz y mantener un foco concentrado en línea recta. Con una jirafa, lo subimos hacia el techo, lo más alto posible, para que forme un círculo en el suelo. En ese círculo central se colocó la modelo, justo debajo, para que la luz creara unas sombras duras muy marcadas, a la vez que la zona de luces quedaba muy brillante.

			Lo importante en este esquema es que la luz, al estar tan cortada en su difusión, tiene que caer en el punto exacto: si en este ejemplo la modelo hubiera estado detrás, hubiéramos tenido un reflejo de luz proyectada en el suelo blanco, que habría actuado de relleno. De situarse delante de la luz, las sombras habrían sido demasiado pronunciadas y no podríamos apreciar los matices de luces y sombras sobre su cuerpo. En el centro, tenemos un dramatismo muy fuerte, pero la información suficiente para entender la pose, el cuerpo y la tensión que genera.

			Como puedes ver en la imagen del set, en el plató estaba montado el fondo de papel blanco. Sin embargo, el nido de abeja corta tanto las direcciones que no son en línea recta, que no deja escapar ningún haz de luz hacia el fondo, y lo convierte en negro. Esta es otra forma de obtener un fondo negro; quizás sea un método más radical, pero está claro que funciona.

			Para medir la exposición de ese flash, no es necesario sobreexponer: al estar tan aislada, la luz crea el efecto óptico de mayor contraste y se nota mucho más intensa. Te animo a que lo intentes y lo pruebes tú mismo y podrás ver cómo, con muy poca potencia en el foco, consigues una luz que logra llamar poderosamente la atención.
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			▶ FIGURA 6.11. Una luz tan cenital favorece composiciones simétricas con el cuerpo.
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			▶ FIGURA 6.12. Con esta luz puntual y dramática creamos un vestido de luz para la noche: oscuro, poderoso, e intenso. No sé si es la luz que merece, pero desde luego es la que necesita. Sony Alpha 7 IV, Sony FE 24-70mm F2.8 GM. Parámetros de cámara: 1/250s, f/8, ISO 100. 

			6 - LUZ CONTRAPICADA

			Para este esquema de iluminación nos vamos a decantar por una ventana (softbox) convencional, el clásico rectangular de tamaño mediano (60 x 90 centímetros, en mi caso el 2x3’ de Profoto). Da una luz suave, bastante difusa (no demasiado, pero sí lo justo) y con un contraste que, al ser rectangular, marca la zona de sombras un poco más que las ventanas difusoras octogonales. En realidad, se trata del modificador más habitual en cualquier estudio, por su versatilidad: si lo colocas en una posición frontal tienes una luz muy suave, pero según lo vas girando puedes acentuar las sombras, por lo que nos permite un rango de luces bastante amplio. 

			En este caso, sin embargo, el concepto es algo más inusual: con el flash en una dirección contrapicada, desde abajo, iluminamos el soporte donde está apoyada la modelo, para crear la sensación de que la luz viene del suelo. La pose está pensada específicamente para esta luz, buscando una cobertura sutil y muy dirigida hacia ella; la luz invadía una zona muy pequeña al estar tan cerca y para apoyar un poco esa luz coloqué dos reflectores, uno a cada lado.

			Los reflectores que ves en la fotografía del set son simples planchas de poliestireno expandido (normalmente llamado poliespán o porexpán). Si no te caben planchas de este tipo en el espacio donde vayas a hacer fotos, puedes usar reflectores 5-en-1, telas blancas o incluso la pared. Lo que buscamos es un ligero relleno de sombras a los lados y cualquier reflector nos ayudará en esto.

			En cuanto a la posición tan baja del flash, para que la luz estuviera tan abajo utilicé un pequeño trípode que me permite colocar el flash a muy baja altura (en algunas tiendas de fotografía los puedes encontrar como backlite o pie de araña). También puedes colocar el flash en el suelo, o apoyado en alguna silla baja.
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			▶ FIGURA 6.13. Colocando la luz contrapicada buscamos la sensación de que es el suelo el que está iluminado.
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			▶ FIGURA 6.14. Una luz íntima, que permite poses recogidas y emocionales. Sony Alpha 7 IV, Sony FE 70-200mm F2.8 GM OSS II. Parámetros de cámara: 1/250s, f/8, ISO 100.

			7 - SOMBRA PROYECTADA EN LA PARED

			Para este esquema de iluminación no vas a necesitar grandes elementos: un punto de luz (un foco de luz continua, LED, o un flash pequeño te pueden servir perfectamente) y una pared son suficientes para crear esta luz partida, que en blanco y negro resulta dramática y sugestiva.

			La clave para lograr esta luz consiste en colocar el flash en un ángulo de 90º con respecto al sujeto, de modo que, si mira de frente a cámara, podamos apreciar la mitad del rostro iluminado y la otra mitad en sombra. En este caso además le pedí a la modelo que estuviera cerca de la pared, sin tocarla, pero lo suficiente para que la sombra se proyectara en ella. Al tener la luz en un ángulo tan lateral, la sombra se deforma mucho, como si fuera un segundo personaje que forma parte de la historia. 

			Debido a la ley de la inversa del cuadrado, se puede ver que la luz que llega a la pared es muy heterogénea, intensa al principio, pero con un degradado bastante acusado. Este es un efecto buscado precisamente para que el fondo no quede tan liso y marcar la textura de la pared rota. Si quieres solucionar esto, tan solo tendríais que alejar aún más el punto de luz (¡siempre que tengáis espacio, claro!).

			Aprovechando la calidad de luz y la direccionalidad que me da el Profoto B10, me atreví a usarlo sin ningún modificador, pero puedes utilizar un reflector si quieres. Un flash de mano con un snoot también puede funcionar. Usar una luz dura en fotografía de desnudo no es lo más habitual, pero si cuidas la dirección y el ángulo de incidencia, marcar sombras duras puede aportar solemnidad y tensión; estas sensaciones pueden lograrse perfectamente con personas expresivas y con carácter.
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			▶ FIGURA 6.15. Este esquema de iluminación es tremendamente simple y bien empleado puede dar un toque diferente y dramático.
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			▶ FIGURA 6.16. La pared picada y con imperfecciones juega a favor de esta luz tan lateral, creando una textura adicional. Nikon D850, SIGMA 35mm f/1.4 Art. Parámetros de cámara: 1/200s, f/5.6, ISO 100. 

			8 - FLASH REBOTADO EN LA PARED

			Esta es otra de las luces que te va a salvar la vida en localizaciones donde no haya suficiente luz. Además, vas a poder conseguir una luz que simula casi a la perfección la que tendrías en un entorno de luz natural, envolvente y difusa; nadie notará que está hecha con un flash. Y por si esto no fuera poco, podrás realizar este esquema con cualquier tipo de flash, incluso con speedlights como el Profoto A1X del ejemplo (si tienes algún otro flash, incluso de menor gama, todos funcionan para esto).

			Lo que estamos haciendo no es más que aplicar la ley de la inversa del cuadrado, pero en su segunda aplicación práctica: cuando la luz ha recorrido una distancia extensa, la intensidad de la fuente de luz se vuelve homogénea, e ilumina prácticamente con la misma intensidad en todos los puntos.

			La ley de la inversa del cuadrado siempre se refiere a la intensidad comparada entre dos distancias, y nos ayuda a comparar la exposición en un punto determinado, con la que nos quedaría en un segundo punto más lejano. En este caso, una vez tenemos el punto de luz en la dirección contraria al modelo, la distancia es mucho mayor, puesto que el flash tiene que recorrer el camino que va hacia la pared, rebotar y andar de nuevo ese espacio, llegando al modelo. Cualquier otro elemento más alejado del modelo (el fondo, la otra pared, o más personas, si las hubiera) quedarán iluminados así de forma homogénea y muy similar.

			Perdemos mucha potencia en el camino, pero una vez lo solucionemos (adaptando los parámetros de cámara), tendremos una luz envolvente, homogénea y muy natural. No tengas miedo de subir la ISO; con luz de flash tenemos una mejor calidad de luz y eso se traduce en un menor ruido. 

			Puedes dirigir el flash en la dirección contraria al modelo, hacia la pared, en el techo, o donde mejor creas que puede esparcirse e iluminar todo el espacio; cuando busques una luz muy suave y, a la vez, también muy difusa, el rebote siempre es de las mejores opciones para rellenar cualquier espacio.
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			▶ FIGURA 6.17. Un sencillo flash de mano es un aliado insustituible a veces para resolver situaciones complicadas. Ligero, versátil y si lo sabes utilizar, con una luz muy buena.
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			▶ FIGURA 6.18. La sensibilidad ISO está para facilitarnos la vida. Sony Alpha 7 IV, Sony FE 70-200mm F2.8 GM OSS II. Parámetros de cámara: 1/125s, f/2.8, ISO 1600.

			9 - CONTRALUZ CENITAL PICTÓRICO

			Los contraluces son el gran recurso de la iluminación en la fotografía de desnudo. Y este es un contraluz muy especial: tanto por el modificador, como por la dirección y el ambiente que creamos con él.

			A priori parece que el flash (un Profoto D2 con un beauty dish de 55cm y un nido de abeja) está totalmente cenital y es así. Pero también está ligeramente inclinado, de tal modo que su dirección no es directa hacia el suelo, sino hacia algún punto medio entre la modelo y la posición de la cámara. Con esto buscamos que la luz que le llega no sea directa; su espalda queda iluminada por la luz residual, que siempre es más difusa y aporta un toque más sombrío y muy pictórico a la imagen.

			El único hándicap de este esquema es la luz que, al tener el flash dirigido ligeramente hacia la cámara, pueda colarse por el objetivo y generar efectos de flare indeseados. Por ese motivo coloqué también un reflector 5-en-1 a modo de bandera. Queda algo extraño, pero es muy efectivo.

			En estos casos, en los que la luz principal tiene una dirección algo menos convencional, conviene que el modelo no esté frontal a cámara, ni mirando a ella, pues quedaría en una zona de sombras poco favorable. Podemos jugar con ese efecto de forma creativa (siempre podremos jugar con los errores), pero piensa que el rostro, la mirada, o cualquier elemento que quieras destacar debería estar en la zona de la foto donde tenemos luz. Y si esa zona es la espalda, un gesto de perfil es lo que mejor funciona para reforzar la narrativa que la luz está marcando. 

			La dirección de pose, como puedes ver, está estrechamente ligada a la posición y la dirección de los puntos de luz. Conocer esta relación es sumamente útil para dirigir a nuestros modelos a partir de la iluminación que configuremos sobre ellos.
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			▶ FIGURA 6.19. La diferencia entre una luz rara y una luz mágica a veces son unos pocos centímetros de distancia. Observa siempre la posición y la dirección de los flashes (si tienen luz de modelado, será mucho más sencillo).
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			▶ FIGURA 6.20. Una luz pictórica tiene más sentido con un fondo apropiado (como un lienzo pintado a mano) y una pose que recuerde a la escultura clásica. Nikon D850, SIGMA 85mm f/1.4 Art. Parámetros de cámara: 1/125s, f/8, ISO 100.

			10 - OCTABOX DE FONDO

			Este esquema de luz nos permite crear una silueta de luz muy especial, donde la luz puede adentrarse en el cuerpo y crear una sensación de envoltura muy agradable y evocadora. Es, además, una luz muy sencilla de lograr, pues toda la dificultad que pueda tener se resuelve cambiando el diafragma de la cámara. 

			Montar el set es tan simple como colocar una luz, con una ventana grande (un octabox es ideal para esto). En mi caso lo puse al mínimo, lo monté en un pie de flash y le pedí a la modelo que se colocara dejando la ventana a su espalda, muy cerca, tocando incluso la tela difusora. De esta forma podemos usar este octabox como el fondo real de la fotografía y la luz que sale del flash, al invadir al modelo, lo ilumina por los bordes, resaltando una silueta con una luz sutil y difusa.

			Un método para encontrar rápidamente el diafragma adecuado es poner la luz a una intensidad baja y el diafragma bastante cerrado: verás que incluso con el flash encendido, la luz del fondo no queda quemada. Ve abriendo entonces el diafragma, paso a paso, e irás viendo cómo la luz crece e invade al modelo. Si quieres crear una mayor envoltura, e incluso iluminar a la persona de frente, sube la potencia de ese flash y verás que empieza a rellenarse la zona frontal del cuerpo, debido a los rebotes de esa luz creciente por el estudio. 

			Esta luz puede ser muy dramática o muy envolvente; todo depende de la combinación potencia – diafragma. No tengas reparos nunca en probar este tipo de iluminaciones poco ortodoxas; la comprensión de la luz consiste también en experimentar y descubrir qué ocurre si ponemos luz de formas diferentes.
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			▶ FIGURA 6.21. Una ventana de luz grande nos puede servir como fondo si el plano es suficientemente cerrado.
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			▶ FIGURA 6.22. Cambiando la potencia del flash, no solo conseguimos más o menos exposición; también lograremos diferentes comportamientos de la luz. Nikon D850, SIGMA 85mm f/1.4 Art. Parámetros de cámara: 1/200s, f/4, ISO 100.

			11 - SOFTBOX + GRID A 45º

			La ley de la inversa del cuadrado es una de las leyes físicas (que afecta a las longitudes de onda, como la luz o el sonido) más importantes en fotografía, especialmente si hablamos de iluminación artificial. La distancia a la que posiciones una luz del modelo (y, sobre todo, del fondo) nos aporta una gran versatilidad a la hora de crear ambientes. Siempre que hacemos una fotografía, estamos iluminando dos elementos: el modelo y el fondo del set (entendiendo por set el estudio, o la localización donde hagamos fotos). Si solo estamos iluminando con un punto de luz, esa relación de distancias («flash – modelo» y «flash – fondo») se vuelve fundamental: si la configuramos adecuadamente, podremos conseguir, con una exposición correcta sobre el modelo, el grado de luz en el fondo que queramos.

			Esta ley de nombre tan enrevesado tiene, sin embargo, aplicaciones muy intuitivas: si la luz está muy cerca del modelo y ambos se encuentran alejados del fondo, la luz perderá intensidad muy rápidamente y no llegará a iluminarlo. Este es el principio que aplico para, con un softbox que suele dar una luz bastante suave, lograr precisamente una iluminación más dramática y contrastada, posicionando el flash muy cerca del modelo. Obviamente, si quieres que llegue un poco más de luz al fondo, solo tienes que mover ambos, modelo y flash, para que se vayan acercando a la pared y de este modo la luz que recibirá será cada vez mayor. 

			De nuevo insisto sobre este punto: la clave de todo está en cuidar la dirección de la luz. Cuando pienses en «luz y sombra» en fotografía de desnudo, ten en cuenta que no solo se trata de considerar el cuerpo como un conjunto global. Cada una de las irregularidades de la piel, cada pliegue y cada pelo tiene su propia zona de luz y de sombra; cuanto más lateral tengamos dirigida la luz, más notorio será el efecto del contraste sobre nuestros modelos.
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			▶ FIGURA 6.23. A veces la luz más sencilla es la más efectiva. Este esquema es un gran ejemplo.
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			▶ FIGURA 6.24. Un softbox con nido de abeja, bien dirigido, puede crear una luz con el carácter de las luces duras. Sony Alpha 7 IV, Sony FE 70-200mm F2.8 GM OSS II. Parámetros de cámara: 1/250s, f/8, ISO 100.

			12 - PARAGUAS DIFUSOR 

			El paraguas traslúcido es el modificador más sencillo de todos: es muy económico, ligero, plegable (y, por tanto, muy portátil) y nos aporta una luz suave y ligeramente difusa. La tela difusora tamiza la luz, pero no la reparte de forma tan uniforme como una ventana, por lo que seguimos teniendo un poco de brillo más intenso en la dirección a la que esté dirigido el flash, pero es suficiente para que la luz no sea tan brillante y suele favorecer mucho la iluminación de la piel. 

			En la fotografía del ejemplo puedes ver también un accesorio denominado «back panel», consistente en una tela que recoge toda la luz que rebota (sí, los paraguas traslúcidos también rebotan luz). Toda esa cantidad de luz rebotada, que se perdería, aquí se aprovecha rebotándola de nuevo; gracias a ello ganamos una mayor exposición y algo de direccionalidad. La diferencia es pequeña, pero en casos en los que veas que tus luces necesitan algo más de potencia, este accesorio te puede ser muy útil.

			Esta posición de la luz (elevada y lateral) es la que utilizo (y recomiendo) al principio de una sesión, o cuando aún no tengo claro lo que quiero hacer: no dejo demasiada zona de sombra, pero sigo conservando un volumen más pronunciado.
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			▶ FIGURA 6.25. El paraguas difusor es un modificador imprescindible: barato, portable y versátil. Se puede usar directo, como en este caso, o rebotado, con una luz aún más suave.
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			▶ FIGURA 6.26. Al tener solo una tela difusora, el paraguas traslúcido aporta una luz suave pero intensa. Nikon D850, SIGMA 85mm f/1.4 Art. Parámetros de cámara: 1/125s, f/2.8, ISO 1600. 

			13 - PARAGUAS REFLECTANTE 

			Las diferencias entre los diversos paraguas que encontramos para iluminar son poco notorias al principio, pero según vayas aprendiendo a distinguir los matices de la calidad de luz (sobre todo dureza, intensidad y cobertura) percibirás los matices que nos hacen preferir un paraguas traslúcido en un momento, o un paraguas plateado en otro. En este caso, los paraguas reflectantes emiten una luz rebotada y a priori eso ya sería garantía de difusión. Pero al tratarse de un rebote sobre una superficie plateada, la cosa cambia y mucho. 

			Cuando la luz rebota sobre una superficie plateada, el rebote no se difunde, sino que sigue concentrado, de un modo similar a cuando iluminamos un espejo (pero no tan excesivo). Los haces de luz mantienen su dirección, no se reparten en todas direcciones y seguimos manteniendo una intensidad que produce una calidad de luz intensa y con brillo. La dureza, sin embargo, sí que cambia, porque no es lo mismo una luz directa (con el tamaño de la bombilla del flash) a una rebotada (con el tamaño de un paraguas). 

			Si quieres que la piel tenga acentos brillantes, a la vez que una sombra degradada, el paraguas plateado será siempre tu mejor opción. A veces puede ser complicado de usar, ya que, aunque sea una luz suave, es bastante direccional y dirigida. Pero si cuidamos la dirección, tendremos una luz suave como un softbox, pero con la intensidad de una luz directa. Todas las ventajas y ninguno de los inconvenientes. 
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			▶ FIGURA 6.27. Con el paraguas reflectante plateado, debemos cuidar la dirección aún más que con otros modificadores, pues la luz que proyectan es muy dirigida.
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			▶ FIGURA 6.28. El brillo de la piel con esta luz es muy notorio; con un paraguas plateado la piel gana mucha saturación y textura. Sony Alpha 7 IV, Sony FE 70-200mm F2.8 GM OSS II. Parámetros de cámara: 1/250s, f/8, ISO 100. 

			14 - CONTRALUZ CON OCTA + NIDO

			Este esquema forma parte de un conjunto de tres, que deseo presentar de forma independiente aunque están muy relacionados entre sí. Este primer ambiente de luz es parecido al que ya te mostré como «Ventana redonda como contraluz», pero si las comparas podrás ver que ambas fotografías son absolutamente diferentes entre sí. 

			El motivo es doble: por un lado, la ventana (un octabox) tiene menos cobertura, no tanto por el hecho de ser menos redonda (ocho lados frente a 16) sino por el grid que hemos añadido. A esa reducción de la cobertura le añadimos, además, el segundo cambio: esta ventana está bastante más cerca de la modelo y esa corta distancia provoca que la luz también pierda potencia más rápido por la ley de la inversa del cuadrado.

			Al estar cerca del fondo, este se ilumina ligeramente, pero no se produce ningún tipo de relleno, por lo cual funciona como un contraluz picado muy sugerente con el que podemos concentrar la luz (y, por tanto, la atención) fácilmente donde queramos. No te preocupes si tienes zonas de sombra demasiado oscuras o incluso negras: la fotografía artística debe romper las reglas establecidas y en digital tenemos por lo general un exceso de «perfección en la captura» que me parece muy perjudicial en ocasiones en las que el arte debe ser más narrativo que técnico. Y no siempre es necesario que todo tenga información: en lo oculto está la magia de lo interesante.
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			▶ FIGURA 6.29. Cuanto más acerques la luz a los modelos, menor será la potencia necesaria para iluminarlos correctamente y, en consecuencia, tendremos un entorno más subexpuesto.
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			▶ FIGURA 6.30. La luz tiene un valor emocional mayor cuanto más se contrapone a las sombras. Sony Alpha 7 IV, Sony FE 70-200mm F2.8 GM OSS II. Parámetros de cámara: 1/250s, f/8, ISO 100.

			15 - NIDO DE ABEJA A BAJA ALTURA

			El segundo de los esquemas (dentro del conjunto de tres que comenté en el set anterior) tiene una luz, pero en este caso su dirección no es tan trasera, sino aproximadamente a 90º de la modelo. Además, la posición horizontal rompe ligeramente una de las reglas establecidas en cuanto a luces artificiales, que sería algo así como «procura que las luces siempre estén altas, al menos por encima de la línea de los ojos». 

			En efecto, la convención nos ha acostumbrado a que la luz siempre esté arriba: si es natural, la del sol, y si es artificial, la del techo. Poner una luz a una baja altura supone crear un entorno irreal, tenebroso y en cierto modo agónico, más propio de las películas de terror. La percepción del espacio se reduce y los gestos se vuelven mucho más profundos.

			Para mí, la forma de jugar con este tipo de luz es precisamente integrarla en la escena. Pero para ello, no necesito incluirla en el plano; me basta con dirigir la mirada y la dirección del cuerpo hacia esa fuente de luz para hacerla más protagonista de lo que ya es. Mi indicación para la modelo sería algo así como «imagina que desde la luz hay algo que te atrae, que reclama tu atención. Visualiza un hilo imaginario que te agarra y del que intentas huir, pero que aun así te atrae cada vez más». Bajo ese pequeño acting y con esta luz, dura y dirigida, realizamos esta fotografía.

			El tercero de los esquemas lo veremos más adelante; de momento, mantén estos dos en tu memoria. Te harán falta.
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			▶ FIGURA 6.31. Un nido de abeja tiene una cobertura reducida, pero si el modelo se dirige de frente a él, las sombras quedan en segundo plano.
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			▶ FIGURA 6.32. La dirección ligeramente contrapicada de esta luz es la clave para que funcione como una luz emocional. De estar más elevada, las sombras marcarían un tono más agresivo, que no encaja con la pose. Sony Alpha 7 IV, Sony FE 70-200mm F2.8 GM OSS II. Parámetros de cámara: 1/250s, f/8, ISO 100.

			16 - STRIP A 90º 

			Hay muchas formas de utilizar una luz, como estás viendo a lo largo de este capítulo. En esta ocasión, quiero mostrarte uno de los esquemas más empleados, reconocibles y efectivos que se suelen realizar en fotografía de desnudo: una luz muy lateral a 90º, con una ventana estrecha (el famoso stripbox).

			El stripbox como modificador tiene un propósito muy claro: dirigir la luz a una zona acotada. Las ventanas estrechas como esta suelen utilizarse como contraluces, por su reducida cobertura (únicamente iluminan una franja limitada). En esta fotografía, sin embargo, posicionamos la ventana a 90º para ampliar el rango de cobertura y tener de esta manera la mitad del cuerpo en luz y la otra mitad en sombra. Añadir el nido de abeja provoca más contraste en la zona de sombras y un cuerpo más estilizado. 

			Al elegir un fondo negro, evocamos muchas de las fotografías clásicas de desnudo en clave baja, con negros densos y donde se pierde la figura del cuerpo al fundirse la zona de sombras con el fondo. Es una luz que puedes utilizar subexpuesta o sobreexpuesta, en color o en blanco y negro: siempre te va a funcionar, porque el contraste en todos los casos es favorecedor. Es una de las luces más evocadoras que existen y a la vez es de las más fáciles de realizar.

			Este esquema como punto de partida puede dar bastante juego. Más adelante verás una variación de este esquema con luces auxiliares.
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			▶ FIGURA 6.33. Iluminando con un stripbox y un nido de abeja muy lateral, logramos una de las luces más sencillas y, a la vez, más efectivas. Lo sencillo siempre funciona.
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			▶ FIGURA 6.34. El contraste entre una luz tan lateral con una pose frontal realza enormemente los volúmenes de la figura. Sony Alpha 7 IV, Sony FE 70-200mm F2.8 GM OSS II. Parámetros de cámara: 1/250s, f/8, ISO 100.

			17 - CONTRA LATERAL EN CLAVE BAJA

			Para este ejemplo quiero mostrarte un pequeño truco de edición, muy sencillo, pero con el que puedes conseguir un detalle y un brillo en la piel espectaculares. Puedes utilizar cualquier tipo de luz; yo he utilizado un octabox bastante pequeño (60 cm de diámetro), pero que precisamente por su reducido tamaño me va a facilitar la labor de colocar luz solo donde la necesito. El nido de abeja, por supuesto, no puede faltar si quiero que la luz quede cortada y dirigida.

			El secreto de esta fotografía reside en que, a la hora de medir la exposición de esta luz principal, la dejo un paso subexpuesta, es decir, en clave baja. Si este flash, con un modificador de una cobertura tan reducida, además queda subexpuesto, es evidente que las zonas de sombras estarán muy oscuras, los negros serán totales y el brillo será escaso y muy localizado. 

			Este es el punto exacto donde queremos la fotografía original. A partir de aquí, el revelado hace su magia. No importa si usas Lightroom, Capture One, Photoshop, o cualquier otra aplicación: el método para sacar los brillos consiste en subir ligeramente el brillo, pero sobre todo el deslizador de luces altas. Al subir estas últimas, que son escasas pero localizadas, el brillo de la piel consigue destacar de una forma mucho más evidente. Podemos realizar algunas acciones más (aquí yo subí ligeramente la exposición, bajé los negros y pasé la fotografía a monocromo), pero la clave está en subir las luces altas y como tenemos una clave baja, podemos hacerlo sin miedo a quemar la fotografía.
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			▶ FIGURA 6.35. Con la luz principal subexpuesta, tenemos un ambiente muy recogido e intimista.
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			▶ FIGURA 6.36. Al subir las luces altas, el brillo en la piel aparece de forma mágica. Nikon D850, Nikkor 50mm f/1.8D. Parámetros de cámara: 1/200s, f/5.6, ISO 400.

			18 - LUZ SUAVE ENVOLVENTE

			Como ya habrás visto en varios de los ejemplos, la mejor forma de obtener una luz con una gran carga dramática es cortándola y dirigiéndola. Si buscamos el efecto contrario, es decir, un ambiente amable, relajado y despreocupado, el método es el inverso: rebotar la luz y dejar que se extienda al máximo por el espacio. 

			En un esquema anterior ya hemos hablado de cómo rebotar la luz en paredes o techos, pero en lugares con techos altos o que no sean blancos (como mi estudio), no podrás rebotar la luz porque se perderá demasiada en el camino. Del mismo modo, si haces fotos en habitaciones con paredes pintadas de color, la luz rebotada adquiere una dominante del color de la pared y puede ser difícil neutralizarlo.

			Por eso, y si en algún caso no tuvieras a mano ventanas grandes ni paraguas, puedes aplicar soluciones caseras a problemas lumínicos: en un entorno profesional se suelen utilizar palios, telas de gran tamaño enganchadas a una estructura de barras rectangular, a través de las cuales pasa la luz para tamizarla y que ilumine el entorno de un modo natural y suave. Pero si no estamos en un entorno profesional, para qué os voy a engañar: cualquier tela blanca sirve, incluso una sábana (si es de una cama de matrimonio mejor, por aquello de que sea lo más grande posible). 

			En esta imagen, tomé un fondo de fotografía con un diseño de ladrillo blanco, que es lo que tenía más a mano. Sobre él y porque quería una luz cenital, coloqué un Profoto B2 (equipo de flash con batería) desde las alturas, apuntando hacia la tela extendida horizontalmente sobre unos pies de foco. La modelo se tumbó en la cama improvisada y de repente teníamos una luz envolvente, natural, amable y delicada. ¿La luz de una ventana abierta a primera hora de una mañana de verano? Para nada: un flash y una tela colgando del cielo. 

			Lo que importa nunca es la manera en que consigas la fotografía. Lo importante, siempre, es lo que la fotografía transmite.
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			▶ FIGURA 6.37. La luz sería muy dura si la tela no actuara como palio. Sin embargo, al atravesar la tela, la luz se vuelve completamente suave y difusa.
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			▶ FIGURA 6.38. La cabeza de flash está relativamente lejos de la tela. Eso ayuda a crear una difusión aún mayor. Nikon D850, SIGMA 85mm f/1.4 Art. Parámetros de cámara: 1/250s, f/2.8, ISO 100. 

			19 - SPOT ÓPTICO

			El spot óptico es un modificador de luz tan único que merece que lo veamos de forma independiente. En esencia, podría parecer un snoot, pero los conos concentradores de luz solo cortan la luz y reducen su tamaño. Este spot óptico va aún más allá. 

			Su construcción implica una serie de lentes que convergen los haces de luz para que salgan proyectados en línea recta, de forma que las sombras queden muy duras, ya no solo por el tamaño de la fuente de luz, sino también porque no hay dispersión de haces y eso impide el degradado de las sombras. Además, el spot tiene una ranura por la que podemos insertar diferentes láminas troqueladas con figuras o patrones y esos patrones se proyectan con su forma totalmente definida. 

			Accesorios de luz como este son bastante habituales en teatros, con focos de luz continua, pero no es tan habitual verlos en equipos o estudios de iluminación para fotografía. De hecho, una de las pocas marcas que los fabricaba quebró y pasaron varios años hasta que han vuelto a aparecer en el mercado opciones asequibles para utilizarlos en nuestros flashes. Sin embargo, como puedes ver en los ejemplos, tienen infinitas posibilidades, ya sea con las láminas de aluminio que vienen incluidas, o si fabricas tus propias plantillas. Eso sí, es un accesorio con el que hay que tener precaución, pues se calienta mucho y puede ser peligroso utilizarlo sin los guantes adecuados. 

			También tiene un pequeño hándicap: el sistema de lentes y su construcción hace que perdamos muchísima cantidad de luz, por lo que es recomendable utilizarlo con flashes bastante potentes y aun así nos tocará subir ISO o abrir el diafragma. Pero es un pequeño sacrificio que merece la pena: si quieres crear un ambiente mucho más irreal, para construir escenarios o simplemente jugar con luces y sombras muy extremas sobre el cuerpo, este spot óptico es uno de los recursos más originales y divertidos de utilizar que conozco. 
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			▶ FIGURA 6.39. Cada plantilla que usemos en el spot óptico nos servirá para crear luces muy diferentes entre sí.
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			▶ FIGURA 6.40. Ejemplos de varias láminas troqueladas, junto a la fotografía resultante de utilizarlas en el spot óptico. Nikon D850, SIGMA 85mm f/1.4 Art. Parámetros de cámara: 1/200s, f/5.6, ISO 400. 

			20 - ROMBO EN LA PARED

			Aparte de las figuras de luz que podemos obtener con el spot óptico, tenemos infinidad de opciones creativas. Esta que te propongo aquí es tan solo un ejemplo más de cómo podemos aprovechar la proyección de una figura y, por tanto, su deformación (al tratarse de un haz de luz). 

			Con la plantilla que tiene forma de ventana (simulando un marco de madera) vamos a crear un foco creciente, intentando romper su forma rectangular para obtener un cuadrilátero con forma de rombo. La manera de realizar esto es simple: elevar en un pie de flash el foco y acercarlo mucho a la pared, para que, en una posición tan picada, proyecte ese rectángulo de un modo totalmente deformado.

			La forma crea una geometría donde la modelo encaja perfectamente, para formar un conjunto visual muy llamativo. La luz desde arriba favorece que la pose sea precisamente tan estilizada y construimos el resto de la fotografía con un objetivo angular que deforma todavía más tanto a la imagen como al cuerpo.

			Como veis, lo único que necesitamos para aprovechar todo el potencial creativo de este cañón de luz es despojarnos del miedo a probar diferentes opciones. 
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			▶ FIGURA 6.41. Un uso poco ortodoxo de un accesorio ya bastante inusual. La creatividad a veces solo necesita darle una vuelta de tuerca a las cosas.
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			▶ FIGURA 6.42. Si no tienes un techo o un pie de flash demasiado alto, puedes acercar más aún el flash a la pared, o ponerlo en una jirafa para que quede cenital y se deforme la imagen como necesites. Sony Alpha 7 IV, Sony FE 24-70mm F2.8 GM. Parámetros de cámara: 1/125s, f/4, ISO 100. 

			ESQUEMAS CON DOS (O TRES) LUCES

			21 - DOS CONTRALUCES

			Como hemos visto en esquemas anteriores, los contraluces son un idioma prominente en la torre de Babel que supone la iluminación de desnudo artístico. Con un contraluz creamos un ambiente sugerente que invita al espectador a imaginar lo que escondemos en las sombras. Pero si queremos generar un impacto aún mayor manteniendo el misterio, una buena opción consiste en añadir otro contraluz para «cerrar» la figura del cuerpo y terminar de perfilarlo. 

			Al usar dos stripbox, seguimos manteniendo el frontal del cuerpo en sombra y el modelo ahora tiene más libertad para posar de perfil hacia cualquiera de los dos lados; incluso podría estar de frente y esconder el rostro; el auténtico protagonista aquí es su figura, recortada sobre un fondo que, aunque sea blanco, quedará muy oscuro por la falta de cobertura (aquí los nidos de abeja cumplen su cometido a la perfección). 

			Este esquema de iluminación es uno de los más empleados cuando quiero destacar la figura, como un bailarín o alguien con un cuerpo más tonificado. El acento de luz sobre su perfil y la profundidad de las sombras refuerzan enormemente la tensión del cuerpo y no ver el rostro refuerza aún más el dramatismo de esa tensión. Es, además, un esquema muy fácil de configurar y de medir, puesto que las luces de contra están iluminando zonas independientes y no suman su exposición, de modo que podemos medirlas (con fotómetro o sin él) de forma independiente y sin necesidad de apagarlas ni medirlas por separado.

			Cualquier pose que implique estirar el cuerpo, movimientos, saltos, o un ambiente intenso y dramático será muy sencillo de provocar con una luz de este estilo. 
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			▶ FIGURA 6.43. Si las luces no se suman, podemos medir su exposición de forma independiente sin preocuparnos de que una de ellas contamine la medición de la otra.
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			▶ FIGURA 6.44. Este esquema de iluminación supone un vestido de noche, ideal para que vuestros bailarines luzcan una figura esbelta y estilizada. Nikon D850, SIGMA 35mm f/1.4 Art. Parámetros de cámara: 1/125s, f/8, ISO 100. 

			22 - OJOS DE GATO

			Muchos de los esquemas de este capítulo los puedes emplear en diferentes disciplinas, no son únicamente aptos para desnudo; de hecho, algunos esquemas concretos (como este) vienen directamente de los códigos de retrato que trabajo más habitualmente. No obstante, no quería perder la oportunidad de mostrarte una de mis luces favoritas; no existen más reglas que las que te quieras poner como artista. 

			Con este esquema de dos luces simétricas posicionadas frontalmente, el brillo de la piel destaca de un modo muy evidente y los ojos ganan mucha presencia con esa forma característica de «ojos de gato», debido al reflejo de los dos stripbox frontales. Es una forma de conectar con el espectador totalmente directa e inmediata, tan directa como las dos luces que montamos.

			Con este esquema, la calidad de luz es suave, intensa (debido a la corta distancia flash – sujeto) y a la vez sin sombras, por ser tan frontales. Imagina que existiera una gran ventana gigante, en medio de la cual hay un agujero por donde podríamos meter nuestra cámara: esa es precisamente la luz que tenemos.

			La clave de este esquema de iluminación es que las luces sean frontales, estén muy próximas al modelo y, sobre todo, que ambas luces tengan la misma exposición. Puedes medir ambas luces por separado con el fotómetro, o asegurarte en la cámara que ambas iluminan por igual, para que la luz sea totalmente simétrica. Fíjate en los ojos y verás la intensidad del reflejo, eso te dará una pista bastante fiable.

			[image: ]

			▶ FIGURA 6.45. Las dos luces, al incidir en el rostro frontalmente, suman sus exposiciones; hay que tenerlo en cuenta para medir cada una de ellas a la mitad (un paso menos) y que de este modo, la suma de ambas nos dé una exposición correcta.
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			▶ FIGURA 6.46. Al estar los flashes tan cerca del modelo, conviene utilizar un teleobjetivo de al menos 70mm para aproximarse y que los stripbox queden fuera del plano. Nikon D850, SIGMA 85mm f/1.4 Art. Parámetros de cámara: 1/200s, f/8, ISO 100. 

			23 - PRINCIPAL + CONTRA

			Hemos visto en varios esquemas anteriores el uso de contraluces para crear un ambiente tenue y dramático, pero este es el momento de abordar la aplicación más habitual de un contraluz: servir como realce y recorte de la luz principal. No es el uso más divertido, pero es un recurso que debemos conocer, pues lo utilizaremos en muchas ocasiones.

			Veamos primero la luz principal. Un flash como el que tenemos en esta foto, con un paraguas plateado y un difusor, es muy similar en calidad de luz al octabox: suave, difusa, sin brillos fuertes (la tela difusora se encarga de eliminarlos) y un volumen muy agradable en el cuerpo del modelo. Con este punto de partida, el stripbox dirigido desde atrás aporta un toque de impacto, perfila y recorta la silueta (para que no se mezcle con el negro del fondo) y completa el esquema en conjunto con una sensación de luz cuidada.

			La exposición de esa luz de contra tiene que ser medida cuidadosamente: no conviene que esté subexpuesta, ya que perderíamos parte del recorte que buscamos, pero, sobre todo, es importante que no esté demasiado alta, pues una luz de contra sobreexpuesta puede generar efectos de flare o luces parásitas dirigidas al objetivo. La dirección es también un factor que hay que cuidar para evitar estas luces veladas; cuida que la dirección no sea demasiado trasera y no entre luz directa en la lente. El nido de abeja ayuda en este cometido a cortar la luz, además de perfilar aún más el recorte sobre el modelo (la franja de luz sobre el modelo se estrecha de forma muy notoria).
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			▶ FIGURA 6.47. Lo importante a la hora de poner luces de contra es que no estén demasiado sobreexpuestas y que la dirección sea hacia el modelo, no hacia la cámara, para evitar reflejos no deseados.
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			▶ FIGURA 6.48. Bien posicionado, el contraluz es un añadido perfecto para crear un ambiente cuidado, elegante y con glamur. Nikon D850, SIGMA 85mm f/1.4 Art. Parámetros de cámara: 1/160s, f/8, ISO 100. 

			24 - BLOWN OUT

			Con este esquema suelo demostrar en mis clases la aplicación de la ley de la inversa del cuadrado: una luz que recorre mucho espacio se vuelve uniforme, e invade todo de luz de un modo homogéneo. Sin embargo, es también una luz muy amable, favorecedora y envolvente: de las luces más suaves, más difusas y con un mayor impacto que podemos usar en el estudio.

			No es en absoluto una luz complicada de montar: tan solo necesitarás una o dos luces que apunten al fondo, con el modelo lejos y separado de él. Enciende esa luz al máximo y ajusta tu cámara con un diafragma lo más abierto que puedas. Si todo sale bien, posiblemente obtendrás una fotografía totalmente quemada. Esa es la prueba: a partir de ahí, ve cerrando el diafragma y verás que el modelo aparece, cada vez más oscuro, pero totalmente envuelto por una luz que rebota por todas las paredes del plató. Hemos convertido el estudio en una caja de luz gigante y la luz que inicialmente va al fondo tiene tanta potencia que, al rebotar, no pierde tanto como para no iluminar de forma uniforme toda la sala. 

			Al hacer las fotos contra el fondo, realmente estamos provocando un resplandor de luz sobre la cámara y podemos perder contraste al tener un fondo tan iluminado que nos dirige luz frontal. Pero es un error que podemos utilizar de forma creativa, porque refuerza la sensación de que estamos no solo vistiendo, sino creando un manto de luz para nuestro modelo. 

			Con esta luz tan delicada, solo nos queda dirigir al modelo en la misma línea: una actitud reposada, tranquila, emocional o incluso divertida y sonriente funcionará con esta luz a las mil maravillas.
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			▶ FIGURA 6.49. El exceso de sobreexposición en el fondo provoca un rebote de la luz tan elevado, que ilumina al modelo también frontalmente.

			[image: ]

			▶ FIGURA 6.50. Para mí, esta no es solo una luz amable y favorecedora; es uno de mis vestidos de luz favoritos. Nikon D850, SIGMA 85mm f/1.4 Art. Parámetros de cámara: 1/200s, f/5.6, ISO 100. 

			25 - CONTRAS MANCHANDO LA PARED

			¿Recuerdas los esquemas «contraluz con octa + nido» y «contraluz a baja altura»? En ellos explicaba que formaban parte de un conjunto de tres esquemas que quería mostrar por separado. Pues bien, aquí tienes el último de ellos, y como era de suponer, no se trata más que de la unión de ambos esquemas de iluminación.

			Lo interesante de estos dos flashes colocados como contraluces es que son unas luces poco ortodoxas: no cumplen ninguna norma sobre lo que se supone que debe ser una luz de contra, no tienen una consistencia de calidad (una luz es dura y la otra es suave) y la dirección es totalmente asimétrica (una desde arriba, la otra desde abajo). En lo único en lo que coinciden es en que ambas están a 90º respecto a la modelo, pero el resto es caos.

			Es justo esa anarquía en la configuración del esquema lo que resulta interesante: aquí puedes ver una aplicación de la regla más importante en iluminación, aquella que aparece cuando aprendes todas las demás. Si la fotografía funciona, no existe una luz incorrecta. La técnica y todas sus normas (exposición, contraste entre luces, dirección, modificadores aptos para un tipo de iluminación) se vuelven líquidas, porque lo que importa es el resultado y lo que logres transmitir en la fotografía. Esta imagen tiene una magia generada por las luces concentradas, las sombras densas, los brillos puntuales y el volumen general del cuerpo, y cada uno de esos matices son consecuencia de las dos luces tan dispares que, además, manchan el fondo al estar tan cerca de la pared y crean un viñeteado que refuerza la composición. 
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			▶ FIGURA 6.51. Como cada una de las luces ilumina partes diferentes del cuerpo, podemos medirlas de forma independiente.
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			▶ FIGURA 6.52. La foto del set está recortada, pero se puede observar la posición de las dos luces: el nido de abeja a la izquierda y el octabox a la derecha. Sony Alpha 7 IV, Sony FE 70-200mm F2.8 GM OSS II. Parámetros de cámara: 1/250s, f/8, ISO 100. 

			26 - DOS LUCES A 90º + FONDO BLANCO

			Con este esquema de iluminación podemos crear hasta tres formas diferentes de iluminar a nuestros modelos. Es fácil de montar y en este caso, además, hemos añadido una manera poco ortodoxa pero efectiva de iluminar el fondo. 

			La configuración de dos flashes con sendos stripbox, posicionados de forma simétrica a 90º crean un volumen bastante peculiar; si te fijas observarás cómo cada una de las luces ilumina únicamente la mitad del cuerpo de la modelo. En el centro, sin embargo, aparece una sombra producida por la falta de cobertura (ninguna de las dos luces alcanza a iluminarla completamente). Este volumen es muy llamativo y la sombra nos permite acentuar precisamente este volumen.

			Esta sería la primera forma de iluminar que nos ofrece este esquema, pero hay más. Sin cambiar absolutamente nada del set, podemos pedirle al modelo que se mueva y tendremos dos ambientes diferentes: 

			■Uno más envolvente, casi sin sombra, si da un paso para atrás.

			■Otro más dramático, con una sombra más acentuada y oscura, si da un paso adelante.

			El fondo blanco lo hemos creado con una luz lo más centrada posible (con la ayuda de una jirafa para elevar el flash y sacarlo del plano de cámara). Solo es necesario sobreexponer un paso para que esa luz queme el fondo lo necesario y tener así un fondo blanco casi uniforme.
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			▶ FIGURA 6.53. Ambas luces simétricas están medidas con la misma exposición, pero si utilizáramos un fotómetro, veríamos que ninguna de las dos ilumina la parte frontal del modelo.
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			▶ FIGURA 6.54. Con este esquema tenemos tres ambientes en uno, en función de la posición del modelo. Sony Alpha 7 IV, Sony FE 70-200mm F2.8 GM OSS II. Parámetros de cámara: 1/250s, f/8, ISO 100.

			27 - LUZ DURA + RELLENO

			Dentro de la fotografía de estudio existe la percepción de que la luz dura es mala, antiestética y poco favorable en personas. Al marcar mucho las sombras no se suele aconsejar en fotografía de desnudo, y en parte puede ser cierto, aunque rechazar este tipo de luces directas puede ser un error. En este capítulo tienes varios ejemplos. Este es uno de los más claros.

			Los factores estéticos de las luces directas son muy interesantes: es una luz que genera brillos muy intensos, y resalta la textura de la piel, lo cual ayuda a que nuestras fotografías tengan mucho detalle. Es una luz con carácter, en eso estamos de acuerdo, pero no todo tiene que ser suave, delicado y frágil en fotografía de desnudo. El temperamento, la actitud y el descaro también son emociones válidas en esta disciplina.

			El mayor inconveniente que suelen poner los fotógrafos a la hora de usar luces duras es que las sombras no solo están muy marcadas, sino que, además, son muy oscuras. Pero podemos corregir ese exceso de contraste con una luz de relleno y mantener el resto de matices de la luz dura.

			Para montar esa luz de relleno, la técnica que te muestro en este esquema es ideal si tienes un espacio con las paredes de color blanco: la luz de relleno debe ser suave para no añadir sombras nuevas (pero levantar la exposición de las ya existentes) y, a la vez, muy difusa para no añadir brillos que se confundan con los de la luz principal. Un foco dirigido en la dirección contraria es la más suave y a la vez la más difusa que existe, porque solo llega al sujeto después de haber rebotado varias veces por paredes, techos, suelo… y en ese camino recorre una gran distancia, lo que la convierte en la luz más difusa que podemos crear en un espacio controlado.
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			▶ FIGURA 6.55. Una luz dura con un relleno en las sombras es una opción para mantener la estética con fuerza de la luz directa sin sombras excesivamente oscuras.

			[image: ]

			▶ FIGURA 6.56. Si rebotamos luces en el estudio, podemos utilizarlas como luces de relleno. La calidad de luz, suave y difusa, es ideal. Nikon D850, SIGMA 85mm f/1.4 Art. Parámetros de cámara: 1/250s, f/8, ISO 100. 

			28 - SILUETA CON CONTRALUCES

			La técnica de sobreexponer el fondo que hemos visto en páginas anteriores es en sí misma un esquema de iluminación que podemos utilizar independientemente de cuál sea nuestra luz principal. Incluso puede funcionar sin luz en el modelo. 

			Cuando quiero montar estas dos luces para quemar el fondo, el método que empleo es justamente este: colocarlas al principio para asegurarme de que el fondo queda sobreexpuesto solo un paso y la luz no llega a los modelos. La comprobación de que está bien puesto la obtengo en cámara, cuando el fondo aparece quemado (el aviso de altas luces de mi cámara parpadea) pero, a la vez, el modelo aparece en silueta, completamente oscuro. Con este punto de partida ya podría montar mi luz principal, pero en este caso quiero jugar con la silueta, así que nos quedamos con estas luces. 

			Hacemos, eso sí, un pequeño cambio: acercar al modelo hacia el fondo, para que los flashes empiecen a mancharle, como si de un contraluz se tratara. Como podríamos tener algo de luz de rebote y quiero seguir reforzando esa idea de silueta, he colocado unos esticos de porexpán, por el lado pintado de negro, para que funcionen como banderas cortando los rebotes de luz, y de este modo conservar el contraste.

			La ley de la inversa del cuadrado vuelve aquí a ser importante: si el trayecto que recorre la luz es el doble (o más) hasta el modelo que hacia el fondo, la pérdida de intensidad será notoria y la luz quedará donde tiene que estar, sin manchar más de lo deseado. Desde ese punto de partida, según nos vayamos acercando, iremos creando ese perfil que nos interesa para construir una fotografía misteriosa pero con impacto.
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			▶ FIGURA 6.57. La medición de la luz de fondo, si queremos que sea correcta, siempre debe estar un paso sobreexpuesta como máximo. Una mayor intensidad provocaría rebotes y luces de relleno no deseadas.
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			▶ FIGURA 6.58. Los soportes para mantener los esticos de corcho son forjados y hechos a mano, pero puedes hacerte el tuyo propio con algunos tablones y maderas que tengas en casa. Sony Alpha 7 IV, Sony FE 70-200mm F2.8 GM OSS II. Parámetros de cámara: 1/100s, f/8, ISO 100.

			29 - FRANJA CENITAL

			En iluminación, hay un dicho: «dos ventanas pequeñas, si están juntas, equivalen a una ventana grande». En términos de calidad de luz, si tenemos dos flashes con modificadores similares (un softbox rectangular, por ejemplo) y ambos tienen la misma exposición, la iluminación resultante resulta equivalente a la de un solo punto de luz, con un softbox del tamaño combinado de ambos flashes.

			En este caso tampoco tenemos dos ventanas «pequeñas» (entiéndase el entrecomillado irónico), ya que contamos con dos stripbox de 40 centímetros de ancho, por 160 de largo. Es un modificador grande, en efecto. Pero ¿y si ponemos estas dos ventanas, una a continuación de la otra? La teoría nos dice que, en este caso, tendremos una luz equivalente a la de un solo flash con un stripbox de, atención, 40x320 centímetros. Una auténtica locura. 

			¿Necesitamos un modificador de este tamaño? En absoluto. Pero es un ejemplo que podrás extrapolar a muchos de los esquemas propuestos en este libro, o en cualquier otro sitio: si quieres usar una ventana muy grande, pero no dispones de ella, constrúyela. En la fotografía no se notará que hay dos flashes, porque la luz principal en realidad es la unión de ambas ventanas.

			Solo hay un detalle con el que debes ser cuidadoso: ambos puntos de luz deben tener la misma exposición, para que el resultado sea efectivamente uniforme. Aquí puedes ayudarte de un fotómetro de mano, o si ambos flashes son iguales, puedes ponerlos a la misma potencia y distancia. No es exacto, pero funcionará.
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			▶ FIGURA 6.59. No existen stripbox tan largos, o al menos no son habituales. Pero eso no quiere decir que no podamos replicarlos.
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			▶ FIGURA 6.60. Un stripbox de 160 cm ya cubre el cuerpo de forma uniforme, pero si tienes una ventana más pequeña y pruebas este efecto, verás que consigues una luz bastante similar. Nikon D850, SIGMA 85mm f/1.4 Art. Parámetros de cámara: 1/200s, f/8, ISO 100.

			30 - PRINCIPAL + CONTRAS

			La fotografía de desnudo también tiene distintas vertientes o disciplinas: desde un desnudo académico, abstracto o incluso emocional, hasta estilos más comerciales o editoriales (la conocida como fotografía glamur). Este último estilo suele buscar una idealización del cuerpo, destacando una piel brillante y una figura sinuosa. Puede tener más connotaciones (como el uso de lencería, o unas poses más sensuales), pero para aportar ese toque editorial, la mayoría de las veces solo necesitamos remarcar el perfil del modelo. 

			Ese era el objetivo que buscaba en esta fotografía: realzar la silueta para crear una estética cuidada y brillante. La luz principal no tiene una intención específica en esa línea, pero no es necesario; los dos contraluces cumplen esa tarea sobradamente. El resultado es un cuerpo que destaca en la fotografía, donde marcamos la musculatura y resaltamos el color del cabello, ya que los contraluces también iluminan y crean brillos en el pelo. 

			La recomendación para montar un set como este sería medir primero cada uno de los contraluces. Si haces la medición probando en cámara cada vez que enciendas un flash nuevo, verás cómo va creándose el ambiente y también comprobarás que ninguna de las tres luces interfiere con las demás. 
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			▶ FIGURA 6.61. Los flashes de contra pueden estar ligeramente sobreexpuestos en este caso (para realzar la sensación de brillo en la piel), pero conviene tener cuidado con la dirección para no crear luces veladas sobre el objetivo.
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			▶ FIGURA 6.62. Los contraluces invaden las zonas que la luz principal dejaría en sombra, lo que crea un efecto de envoltura muy impactante y llamativo. Sony Alpha 7 IV, Sony FE 70-200mm F2.8 GM OSS II. Parámetros de cámara: 1/250s, f/8, ISO 100. 

			31 - PARAGUAS DIFUSOR Y LUZ AL FONDO

			Vamos ahora con una variación del esquema de luz más sencillo, pero también uno de los más efectivos. En realidad, podríamos considerar este como un esquema de iluminación con una sola luz, ya que las otras dos se miden de forma independiente. 

			Como luz principal, me quedé en una opción sencilla y muy funcional: un flash de mano con paraguas difusor. Ya lo has visto en anteriores esquemas en solitario y aquí cumple su función creando una luz suave y con un punto de brillo en la piel.

			Para iluminar el fondo necesitaremos dos puntos de luz posicionados de forma simétrica, con modificadores difusos (dos paraguas o ventanas cuadradas servirán) para evitar que la luz se concentre en un punto y quede uniforme. Con ambas luces a la misma intensidad de luz y cuidando de que no iluminen al modelo, regularemos la luz que le llega al fondo; la horquilla de potencias irá desde tener esas luces apagadas (que nos dará un fondo gris, o incluso un negro puro si ponemos un fondo de este tono) hasta un paso de sobreexposición con respecto al diafragma que usemos en la cámara (con el que ya tendríamos un blanco puro). Subir más aún la potencia de las luces de fondo nos contaminaría el ambiente e iluminaría al modelo (algo que, en este caso, no queremos).

			Con esta luz tan sencilla, las dos luces que nos permiten regular el tono del fondo lo cambian todo. Tenemos el control absoluto del ambiente encendiendo o apagando ese fondo y la sensación de un esquema tan sencillo como este se vuelve radicalmente diferente dependiendo del contraste que la graduación del fondo nos permite.
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			▶ FIGURA 6.63. Las luces 2 y 3 están medidas con una exposición correcta (f/8) pero, al incidir ambas en el fondo, suman sus intensidades para obtener el paso de sobreexposición buscado.
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			▶ FIGURA 6.64. La fotografía del set se hizo con el fondo negro y las luces apagadas, pero puedes ver cómo el fondo blanco iluminado cambia todo el mensaje de la fotografía. Nikon D850, SIGMA 85mm f/1.4 Art. Parámetros de cámara: 1/200s, f/8, ISO 400.

			32 - STRIP CON GRID LATERAL

			Muchos de los esquemas de iluminación que podemos diseñar suelen basarse en otros ya realizados. En este caso analizaremos un ejemplo similar al del set anterior, pero con un cambio fundamental: la elección del modificador. Si en la página anterior teníamos un flash de mano con un paraguas difusor, aquí opté por un stripbox (ventana rectangular alargada) con un grid o nido de abeja.

			De nuevo, podemos iluminar el fondo para crear tres ambientes; el dramatismo en cada caso es radicalmente diferente. Con el fondo negro, recuperamos el esquema clásico ya visto en esquemas anteriores; medio cuerpo en luz, medio cuerpo en sombra. Pero si añadimos las luces de fondo, de nuevo cambiamos completamente el tono, que pasa de duro a suave, de dramático e introspectivo, a impactante y audaz.

			En el ejemplo realizado con fondo blanco, puedes ver un ligero contraluz en la zona de sombras del cuerpo de la modelo: esto se logra acercando sensiblemente al modelo hacia el fondo, de modo que ese pequeño relleno aparece por la luz rebotada del fondo. 
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			▶ FIGURA 6.65. El set de «fondo blanco» es muy útil como accesorio para dar otro punto de vista a cualquier luz que realices sobre tus sujetos. Tan solo recuerda: con un paso de sobreexposición en el fondo, es suficiente.
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			▶ FIGURA 6.66. La luz gana fuerza expresiva si creamos entornos con un alto contraste. Nikon D850, SIGMA 85mm f/1.4 Art. Parámetros de cámara: 1/200s, f/8, ISO 100. 

			33 - CONTRALUCES EN V INVERTIDA

			Puede parecer que esta distribución de luces (girados casi horizontalmente y formando una especie de V invertida) esté pensada para que aparezcan en la fotografía. ¡Y no puedo negar que quedan genial! Pero el objetivo es otro: para esta fotografía, quería un perfilado del cuerpo del modelo ligeramente diferente al de unos contraluces clásicos, que fuera más cenital pero que siguiera siendo un contraluz. Además, me parecía interesante incidir en el dramatismo y la tensión de hombros y brazo, así como reforzar el contraste sobre el rostro con algo más de luz en el pelo de lo que unos contraluces verticales me podían ofrecer. 

			Para medir estos flashes, sin embargo, tenemos el problema de la suma: unos contraluces convencionales (uno a cada lado) no suponen dificultad, ya que no inciden en el mismo punto en ninguna parte del cuerpo del modelo. Pero aquí sí que tenemos varias zonas (hombros, cabello, etc.) donde ambas luces inciden y, por tanto, debemos tener en cuenta este factor y no medir cada luz por separado como hacemos habitualmente. El método que suelo realizar es utilizar dos flashes exactamente iguales: con la misma potencia, el mismo modificador y la misma distancia al sujeto. Así, voy realizando pruebas, y siempre ajusto los dos a la vez para que sean totalmente idénticos y simétricos.

			Si esto no te es posible, existe una técnica aún más precisa con el fotómetro: mide una de las luces en el punto donde coincide con el otro flash, y regula hasta conseguir un paso menos de lo que busques. Una vez ajustado, mide la segunda luz sin apagar la primera, y busca la exposición correcta. Así, la suma de luces queda totalmente equilibrada: con la primera luz a la mitad de potencia, obligas al segundo flash a que aporte la otra mitad, y de este modo te aseguras de que son iguales.
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			▶ FIGURA 6.67. Si tenemos cuidado con la medición para que ambas luces sean simétricas, tendremos un contraluz cenital muy extenso y dramático.
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			▶ FIGURA 6.68. La envoltura de estos dos contraluces refuerza la musculatura y la tensión de la pose. Sony Alpha 7 IV, Sony FE 70-200mm F2.8 GM OSS II. Parámetros de cámara: 1/250s, f/8, ISO 100. 

			34 - OCTABOX A 90º MUY CERCA

			En este esquema de iluminación volvemos a emplear (de un modo más radical si cabe) la primera aplicación de la ley de la inversa del cuadrado: con el octabox tan cerca de la modelo podemos ver qué, a menos que tengamos el fondo iluminado de forma independiente (con el método que he mostrado en esquemas anteriores), la luz que recibe este ciclorama de papel es casi inexistente. También hice la foto con el fondo negro, de modo que puedes ver la comparación. 

			Con el octabox tan cerca y aunque esté de perfil, la luz resultante se vuelve increíblemente suave; también se puede apreciar que la piel adquiere un poco más de brillo, en contraposición con esta misma ventana a mayor distancia (cuanto más cerca está la fuente de luz, mayor es la intensidad de la zona de altas luces). La clave de esta luz es que, siendo muy uniforme de arriba abajo, tiene una transición en horizontal hacia las sombras muy degradada y crea un volumen en el cuerpo muy suave y cuidado. Es una luz con contraste, pero a la vez muy amable y favorecedora para la piel.

			Esta luz es también muy apta si quieres crear un ambiente en clave baja, ya que la calidad de luz tan suave contrasta a la perfección con la sutileza de una luz subexpuesta. De hecho, el método para medir esta luz es empezar con una potencia muy baja, e ir haciendo pruebas subiendo la potencia del flash poco a poco (también puedes abrir el diafragma, el efecto en la exposición es el mismo y de esta forma puedes jugar con la profundidad de campo). De esta forma encontrarás muy fácilmente la luz que mejor conecte con la emoción que quieras transmitir.
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			▶ FIGURA 6.69. Una complicación adicional es que la ventana octogonal, al estar tan cerca, puede meterse en el plano. De nuevo, utilizar un tele corto (aproximadamente 70 u 85 mm) puede ayudarte a evitar esto.

			[image: ]

			▶ FIGURA 6.70. Abajo a la derecha, la fotografía con las luces de fondo encendidas. Abajo a la izquierda, con las luces de fondo apagadas y debajo con el fondo negro. Nik

			35 - LUZ ENVOLVENTE CONTROLADA

			Esta variación del esquema clásico (con un octabox cenital) implica una luz muy suave y envolvente, ideal para fotografías en blanco y negro. Vamos a jugar con los límites de la exposición para crear un ambiente limpio y amable.

			Con el flash montado en una jirafa y el octabox en posición cenital, si sobreexponemos alrededor de un paso de luz (puedes sobreexponer más si quieres; el blanco y negro permite esas luces tan altas) tenemos un ambiente que cubre todo: modelo, suelo, fondo… pero, aunque la luz también rebota en el suelo, puede ocurrir que haya zonas de sombra en el rostro (bajo los ojos o en el cuello). Esas sombras son suaves, pero no encajan mucho con la idea de luz envolvente y conviene eliminarlas. 

			Con esta idea en mente, y como luz de relleno, coloqué un segundo punto de luz, con una ventana pequeña y subexpuesta un paso con respecto a la luz principal (que ya estaba sobreexpuesta, por lo que en realidad sería la exposición correcta con respecto al diafragma de cámara). Con este «ligero» ajuste de las sombras, en realidad estamos rematando la luz para que el ambiente sea por fin el que buscamos: un baño de luz envolvente, que cuida y rodea a la modelo por completo. 

			Esta luz recuerda mucho al esquema «Blown Out» que ya vimos, pero la luz no es tan excesiva y, por tanto, no perdemos contraste: los negros siguen estando en su sitio. Sería, por tanto, una versión más controlada de ese ambiente, así que los mismos códigos de dirección de pose para un mood relajado y amable son válidos.

			36 - CLAMSHELL

			En fotografía de desnudo también podemos utilizar códigos más afines al retrato, tanto los planos más cerrados como las iluminaciones propias de esta disciplina. Siempre que puedo, utilizo este esquema para realizar primeros planos y captar la intensidad de la mirada con el añadido narrativo de esa verdad inherente al desnudo.

			El nombre de clamshell viene de la forma de concha en la que colocamos ambos modificadores: la luz principal tiene una dirección frontal muy elevada (casi cenital, pero no del todo), mientras que la luz de relleno se monta bastante contrapicada, casi de forma simétrica sobre un supuesto eje horizontal.

			Como en todos los esquemas que estamos viendo, el nombre de la luz ya indica la potencia a la que configuramos esos flashes: la principal con una exposición correcta (midiendo para el diafragma de cámara que tengamos definido para hacer la fotografía) y el relleno con un paso de subexposición. Esto es lo habitual, aunque para añadir mi toque personal, en este ambiente de luz me gusta subir ligeramente ambas luces aproximadamente medio paso de luz.

			La luz resultante con este cambio no llega a ser una clave alta, pero realza los brillos de la piel del rostro y sobre todo le añade mucha profundidad a la mirada, que en este tipo de retratos tiene una gran importancia; los ojos recogen mucha luz en este esquema y se vuelven absolutos protagonistas de la imagen. En una fotografía con una persona sin ropa, que toda la atención esté dirigida a la mirada puede sorprender y ese es un recurso que me gusta mucho utilizar para que mis modelos conserven toda su personalidad.
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			▶ FIGURA 6.73. La relación de potencias entre ambas luces sigue siendo de 2 a 1 (la luz de relleno un paso subexpuesta en base a la luz principal), pero podemos subir ambas luces de exposición y crear un ambiente más envolvente.

			[image: ]

			▶ FIGURA 6.74. El desnudo sigue siendo un retrato. Y en los retratos, la mirada es una parte fundamental; vale la pena darle la importancia que merece. Nikon D850, SIGMA 85mm f/1.4 Art. Parámetros de cámara: 1/200s, f/8, ISO 100. 

			37 - NEGRO SOBRE BLANCO

			El estudio tiene, como estás viendo, unas posibilidades infinitas. Si dispones de un espacio acorde, incluso sin demasiados recursos puedes crear un mundo donde tus modelos se expresen de una forma incomparable. Ya hemos visto algunos esquemas en los que iluminamos el fondo blanco, como una opción para dar otro toque a determinados esquemas. Pero en este caso, la luz blanca del fondo es bastante importante.

			El primer paso es montar esas dos luces que iluminan el ciclorama de forma independiente, dejando el fondo un paso sobreexpuesto y cuidando que no manchen en ningún momento al modelo: con dos ventanas rectangulares, medidas al mismo diafragma de cámara ya conseguimos ese resultado (recuerda: las luces se suman). Cuanto más alejados estén esos dos puntos de luz del fondo, más uniforme quedará iluminado, pero también se esparcirá más la luz por el set (por la ley de la inversa del cuadrado), así que conviene que estén bastante cerca; también puedes poner esticos o banderas para cortar esos rebotes. El objetivo es que, sin la luz principal, el modelo esté totalmente en silueta. 

			Y con esta primera configuración de modelo en negro sobre fondo blanco, añadimos nuestra luz principal: un flash con nido de abeja, que tiene una cobertura muy reducida y que iluminará una parte del modelo, dejando el resto del cuerpo en silueta. Estos contrastes de negro sobre blanco en la figura la realzan enormemente y me permiten construir un ambiente muy dramático, donde el modelo expresa no solo a través de sus luces, sino también a través de sus sombras.
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			▶ FIGURA 6.75. La clave de este ambiente consiste en aislar las luces de fondo, para que el modelo solo esté iluminado por una luz puntual.
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			▶ FIGURA 6.76. La silueta del cuerpo es siempre muy sugerente, pero con el añadido de la luz puntual logramos más carácter y dramatismo en el modelo. Sony Alpha 7 IV, Sony FE 70-200mm F2.8 GM OSS II. Parámetros de cámara: 1/250s, f/8, ISO 100. 

			38 - TRES CONTRALUCES

			¿Qué hay mejor que un esquema de iluminación con dos contraluces? Sencillo: uno con tres. Antes de que te eches las manos a la cabeza, espera, que te lo explico. Puede que alguno de los sets propuestos en este capítulo no te salga exactamente igual a los ejemplos de estas páginas. Y eso puede deberse a muchos factores: desde la marca del flash hasta las dimensiones del espacio donde trabajes. Pero uno de los elementos más importantes es la forma y el tamaño de los modificadores. 

			Como llevamos viendo todo el capítulo, la forma y, sobre todo, el tamaño de cada ventana o softbox son determinantes en la distribución de la luz por el cuerpo humano. Si solo tienes modificadores de reducido tamaño (o incluso un espacio no muy grande donde poder utilizarlos y hacer tus fotografías), es posible que alguno de los focos que utilices no alcance a llegar y haya zonas de sombra que quieras iluminar. Para eso quiero mostrarte este esquema: utilizando tres luces no muy grandes, tenemos una cobertura similar a la que obtendríamos con dos luces muy grandes (o una enorme, pero ni yo tendría espacio para esa).

			Con estos tres softbox y sus nidos de abeja tenemos iluminado todo el perfil completo. Donde una de las luces empieza a perder intensidad, llega otra y continúa el reborde de luz. De este modo podemos compensar la falta de modificadores como los stripbox; no es tan sencillo como disponer de modificadores más estrechos o sobre todo largos (ten cuidado con la dirección y sobre todo, utiliza los grids para que no se escape demasiada luz), pero siempre podrás adaptar cualquier esquema de iluminación a los modificadores que tengas en cada momento.

			No dejes nunca de probar ideas, aunque no tengas el equipo más adecuado para ello. Te aseguro que aprenderás mucho más solucionando inconvenientes que siguiendo una receta.
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			▶ FIGURA 6.77. La posición de los tres flashes está pensada para cubrir el perfil completo de la modelo.
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			▶ FIGURA 6.78. Los nidos de abeja aseguran la densidad de los negros en la fotografía. Nikon D850, SIGMA 85mm f/1.4 Art. Parámetros de cámara: 1/200s, f/8, ISO 100. 

			39 - COLORES EN SUJETO Y FONDO

			Las luces de colores son un recurso creativo muy utilizado en un estudio. Personalmente, disfruto muchísimo manchando rostros, cuerpos y ambientes con luces de diferentes colores. Y no es algo tan difícil como puede parecer a simple vista, aunque sí requiere algo de conocimiento sobre teoría del color y algunas nociones sobre cómo se comporta la luz cuando usamos filtros de colores. 

			Lo más importante es saber que puedes utilizar cualquier tipo de filtro, sobre todo con flash: puede ser necesario que uses filtros específicos para cine o teatro si quieres utilizarlos con luces continuas (para asegurarte de que aguantan el calor y no se queman), pero con el flash es raro que esto pase, ya que se trata de un destello muy corto. Así pues, las opciones van desde filtros profesionales, hasta papel charol o papel celofán si no quieres invertir en geles más costosos. 

			En esta fotografía opté por iluminar al modelo con un color, y al fondo con otro. La elección de los colores no es azarosa; los tonos complementarios siempre crean un ambiente que encaja visualmente. Puedes utilizar colores enfrentados en la rueda de color o combinar un color frío con uno más cálido (el azul y el rojo son los mejores ejemplos de esto). También son dos colores muy opacos, lo que me facilita en este ejemplo que el color sea muy intenso y saturado.

			Ambos flashes van directos, sin modificadores. A la hora de medir los flashes, surge un problema: la luz de color no se puede medir bien de forma incidente, por lo que el fotómetro se vuelve muy poco útil: la mejor opción es recurrir al clásico «prueba – error» e ir haciendo sucesivas pruebas, hasta dar con la exposición correcta. 

			También es importante tener en cuenta el balance de blancos: usad un balance fijo (flash, por ejemplo) para que los colores no confundan el balance automático y que todas las fotos tengan el mismo color.
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			▶ FIGURA 6.79. Para no mezclar ambas luces de colores, puse una bandera que cortaba la luz roja, para que solo incidiera sobre el modelo.
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			▶ FIGURA 6.80. Colores complementarios entre sí, o tonos fríos contra cálidos son una buena opción para combinar en una misma fotografía. Sony Alpha 7 IV, Sony FE 70-200mm F2.8 GM OSS II. Parámetros de cámara: 1/250s, f/4, ISO 100.

			40 - COLORES ENFRENTADOS

			Para esta imagen he realizado algunos cambios sobre el esquema anterior: los colores no son complementarios (aunque pertenecen a una tríada, y se podrían distinguir como frío y cálido), están montados sobre dos modificadores (un beauty dish con difusor, y un octabox), y ambos están a 90º de la modelo, creando una luz partida y entre medias una sombra donde las ventanas no llegan a iluminar.

			Esa es la sombra que utilizo para reforzar volumen en el cuerpo, y estilizar también las poses de la modelo, que aquí tiene un potencial enorme para crear figuras más abstractas de lo que haría con luces blancas. También se puede apreciar que el fondo, que es blanco, queda parcialmente iluminado por una mezcla de tonos, fruto de la mezcla de colores (ya que aquí sí hay zonas donde ambos inciden). Esa indeterminación, también debida a las diferentes exposiciones de sendas luces, nos da lugar a ambientes siempre cambiantes con este tipo de esquemas. 

			Es curioso cómo con cada color tenemos una cantidad diferente de brillo en la piel; esto se debe a que cada gel de color necesita una tinción diferente: el turquesa necesita menos color que el rosa, y eso hace que el filtro deje pasar más luz (y, por tanto, genere más brillos en la piel). Se trata de toda una ciencia que solo la experiencia y la práctica te irá enseñando poco a poco.
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			▶ FIGURA 6.81. Si quieres que la luz de color sea suave, puedes pegar el filtro por dentro de una softbox.
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			▶ FIGURA 6.82. Las luces de dos colores a 90º añaden un tono extra: el negro de las sombras que crean en el centro. Nikon D850, SIGMA 35mm f/1.4 Art. Parámetros de cámara: 1/200s, f/5.6, ISO 400.

			41 - RECORTE DE COLOR

			También podemos aplicar la contraposición de luces de colores a los contraluces. De hecho, es una de las formas más llamativas que hay, pero de nuevo toca tener ciertas precauciones para adelantarnos a los posibles contratiempos que pueden surgir.

			Como luz principal, coloqué el octabox grande (150 cm de diámetro) y por dentro pegué un filtro de color verde azulado. La posición cenital de este flash me permitirá realizar una dirección de pose basada en estilizar el cuerpo, y la sombra no será muy marcada pero ayudará a subrayar la fibrosidad del cuerpo, generando aún más tensión.

			Para los contraluces, monté dos stripbox grandes con nidos de abeja (buscando que el color se limitara al recorte de la silueta) y elegí un tono naranja rojizo. Cuando dos colores complementarios aparecen en una misma fotografía, como ocurre en este caso, se produce un contraste tonal entre ellos que llama poderosamente la atención. 

			Con la intención de que la luz de los contras no me creara ningún efecto de luz parásita, coloqué unas banderas para cortar la dirección de esos contraluces hacia la cámara. Recuerda que los esticos clásicos de estudio no son más que planchas de poliestireno expandido; compra un par de ellos, pinta uno de los lados de negro y ya tienes unos paneles que te servirán tanto de banderas como de reflectores blancos. 

			El fondo negro termina de completar el ambiente, aportando un contraste muy dramático que enlaza con la intención de la imagen: tensión, dinamismo, fuerza, energía.
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			▶ FIGURA 6.83. La colocación de los contraluces está muy cuidada para que no haya escapes de luz y el contraste sea aún mayor.
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			▶ FIGURA 6.84. Con dos colores complementarios logramos un contraste máximo, que infunde un efecto increíblemente dramático y llamativo. Nikon D850, SIGMA 85mm f/1.4 Art. Parámetros de cámara: 1/125s, f/8, ISO 100. 

			T42 - TRES LUCES DE COLORES

			El último de estos juegos de luces tiene unas características especiales: en lugar de hacer una oposición de dos colores enfrentados entre sí, para esta fotografía quise añadir un tercer tono y crear un juego de color totalmente diferente.

			Siguiendo de nuevo la guía que nos proporciona la paleta de colores, vemos que estos tres filtros son de tonos que forman una tríada, esto es, la separación consecutiva entre cada uno de ellos es de 90º. El color rosa es el que está en el centro, y podría parecer que su posición debe ser la del flash frontal, pero en la realidad esto no es relevante: basta con que los tres tonos estén relacionados entre sí para que el peso de color esté distribuido y sea agradable compositivamente en la fotografía.

			La elección de los modificadores sigue en la búsqueda de concentrar el color sin que se mezclen demasiado: dos stripbox con nidos de abeja y un octabox frontal (para que el turquesa tenga más cobertura y presencia como luz principal) también con nido de abeja. Esto, unido al uso de un fondo de papel negro, nos asegura una colocación ideal de los colores.

			Si quieres probar este tipo de combinaciones, te recomiendo que consultes siempre la paleta de color y escojas una gama cromática que tenga algún tipo de relación entre sí. Para ello puedes recurrir a webs como Paletton (https://www.paletton.com), pero existen innumerables apps en el smartphone, y puedes llevar también una rueda de color impresa para consultarla en cualquier momento.

			Pueden ser complementarios, análogos, tríada o tétrada, pero si existe coherencia, la combinación de colores será armoniosa y el cerebro la descifrará sin problemas. En caso contrario, la fotografía resultará incómoda y extraña a la vista, puede ser algo que busques, pero por lo general la sensación es, cuanto menos, incómoda.
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			▶ FIGURA 6.85. Unimos una tríada de colores con nidos de abeja para que no se manchen entre sí y cada uno tenga su peso relativo dentro de la imagen.
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			▶ FIGURA 6.86. El contraste de luz y color es un recurso muy poderoso en fotografía de desnudo. Pruébalo con poses dinámicas y obtendrás grandes resultados. Nikon D850, SIGMA 85mm f/1.4 Art. Parámetros de cámara: 1/250s, f/8, ISO 100. 

			43 - DOMINANTES DE COLOR

			En ocasiones puede suceder que, aplicando un filtro de color para manchar un fondo blanco, ese tono no se muestra como deseas. Y a veces resulta complicado solucionar ese problema, porque no entiendes por qué no se muestra con el tono adecuado. Aplicando la suma de luces, podemos solucionar esto fácilmente.

			Cuando la luz de colores se mezcla con otra fuente de luz sin filtros (lo que llamamos «luz blanca»), las exposiciones de ambas luces se suman, pero también se mezclan las diferentes gamas cromáticas. Esto también ocurre con luces que tengan diferentes temperaturas de color (al fin y al cabo, la luz tiene color por sí misma), pero si utilizamos filtros creativos, el cambio se vuelve muy evidente: básicamente, el color pierde saturación y gana luminancia, adquiriendo un tono pastel que, en la mayoría de las ocasiones, es justo lo contrario de lo que buscamos.

			¿Cómo resolver entonces este problema? El remedio es sencillo: evitando que ambas luces incidan en el mismo punto. En el ejemplo que te he comentado al principio, el objetivo sería reducir al máximo la luz que, iluminando al sujeto, llega al fondo. Hay varios métodos: poner banderas para cortar el camino de la luz principal, acercar esa luz al sujeto (aplicando la ley de la inversa del cuadrado) o alejar al modelo del fondo serían tres opciones válidas y efectivas.

			¿Y por qué te estoy contando esto, si la fotografía que te muestro ilustra precisamente lo contrario? Pues porque mezclar es fácil: usa luces que esparzan mucho la luz (como estos dos paraguas traslúcidos) y verás cómo el color se mezcla y se vuelve una dominante que teñirá las zonas de sombra. No tiene más misterio.

			Es importante que sepas cómo lograr un resultado, pero no hay que amilanarse a la hora de buscar también el contrario. No te olvides nunca de esto: es la llave que abre la puerta de la creatividad.
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			▶ FIGURA 6.87. Los paraguas traslúcidos expanden y reparten la luz por todas partes. El flash de relleno con el filtro azul mancha sobre todo las zonas de sombra.
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			▶ FIGURA 6.88. Una luz envolvente y suave también puede tener colores. Si añadimos un tono suave, todo encaja en el mismo mensaje. Sony Alpha 7 IV, Sony FE 70-200mm F2.8 GM OSS II. Parámetros de cámara: 1/200s, f/4, ISO 200. 

			44 - SUMA DE COLORES

			La luz blanca se puede descomponer en varias luces del espectro visual. Es el efecto que podemos ver, por ejemplo, si pasamos un haz de luz por un prisma. ¿Recuerdas la portada del álbum Dark Side of the Moon, de Pink Floyd? Ese efecto de difracción de luz muestra el espectro óptico y se produce precisamente al descomponer la luz blanca en los colores que la forman.

			El reto aquí sería comprobar si el proceso inverso es posible, es decir, si podemos «componer» luz blanca a partir de varios colores. Si nos paramos a pensar en ello, podemos llegar a una conclusión: cada píxel de nuestra imagen digital tiene un valor lumínico, expresado en tres valores de rojo, verde y azul (el famoso RGB), que combinados crean todos los tonos del espacio de color. Aquí tenemos una pista: rojo, verde y azul son los colores primarios en este sistema de color y este sistema es aditivo, porque los tres colores combinados en código RGB sería (255, 255, 255), que es efectivamente el código del color blanco. 

			No necesitamos más información, vamos a probar: pon tres focos, uno con un filtro rojo, otro con un filtro verde y al tercero ponle un filtro de color azul. Enciéndelos… y verás cómo el color blanco surge por arte de magia. De hecho, las sombras generan estos tonos (rojo, verde y azul) y, al mezclarse, también los complementarios (cian, magenta y amarillo).

			En este ejemplo he cambiado ligeramente los tonos para crear un juego de sombras diferente, pero bajo la misma premisa: tres tonos complementarios entre sí, para que unidos e incidiendo sobre el mismo punto, se sumen en una luz blanca. Puede ser algo complicado ajustar las potencias para que las tres luces aporten la misma exposición (cada filtro absorbe luz en una cantidad diferente), pero con cuidado y haciendo pruebas, es fácil lograr este efecto tan llamativo y original.
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			▶ FIGURA 6.89. La suma de tres luces de colores complementarios nos da como resultado una luz blanca.

			[image: ]

			▶ FIGURA 6.90. Las sombras que se generan en la pared muestran los colores complementarios de los tonos escogidos en el esquema de iluminación. Sony Alpha 7 IV, Sony FE 70-200mm F2.8 GM OSS II. Parámetros de cámara: 1/125s, f/4, ISO 400. 

			45 - SPOT SOBRE COLOR

			El spot óptico es un modificador que también nos permite jugar con diferentes mezclas de colores. Para esta fotografía, sin embargo, no apliqué filtros al spot directamente, sino al resto de la luz del entorno. 

			En efecto, aquí montamos algo similar a una luz de fondo, pero con una mayor cobertura (separando los flashes del fondo y permitiendo que manchen también a nuestro modelo). La exposición, eso sí, la dejamos ligeramente subexpuesta, para que no sea muy potente y manche de un modo sutil y saturado. Esto a veces es importante, y choca con nuestra percepción del color, pero al tratarse de tonos aditivos, si sobreexponemos el color tenderá al blanco (menos saturado), mientras que bajando la potencia conseguimos tonos más intensos en saturación. Para que se reparta uniformemente es suficiente con usar dos ventanas rectangulares, como en los esquemas que hemos visto durante todo este capítulo.

			De este modo, como el spot tiene una cobertura tan limitada y concentrada (absolutamente nada de luz se escapa hacia fuera) puedo colocar una mancha blanca con la forma que quiera. Esa luz puntual absorbe completamente la luz roja de esa zona, ya que tiene una mayor exposición. Se podría decir que la luz del spot «se come» la luz roja de los dos flashes restantes, por lo que el resultado es un foco definido y con un tono real sobre una fotografía manchada totalmente de rojo.

			Yo he utilizado la plantilla circular, pero si aplicas esta técnica a tus propias ideas e investigas con los diferentes motivos que incluye el spot (o incluso creando tus propias plantillas troqueladas), sumado a la gama de colores que puedas aplicar, tienes una cantidad de posibilidades casi infinita.
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			▶ FIGURA 6.91. El spot óptico tiene una concentración de la luz tal, que no mancha ni se mezcla con el resto de luces más allá de su rango de cobertura. Esta es una característica que podemos aprovechar de forma creativa muy fácilmente.
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			▶ FIGURA 6.92. Esta idea solo es el punto de partida. Cambia colores, cambia la forma del spot, y podrás inventar cualquier efecto que desees. Sony Alpha 7 IV, Sony FE 70-200mm F2.8 GM OSS II. Parámetros de cámara: 1/100s, f/4, ISO 400. 

			46 - COLOR SOBRE SPOT

			Aplicando filtros de colores al spot óptico también podemos crear proyecciones de luz con formas coloreadas, y utilizarlas para crear nuestros ambientes, ya sea dirigiendo el foco hacia tus modelos o, como en este caso, hacia el fondo. 

			El spot óptico, además de un espacio para colocar las láminas de aluminio troqueladas con las formas que se proyectan, también tiene un pequeño espacio para acoplar filtros pequeños de color (que suelen venir incluidos). Además, la lente te permite enfocar el haz de luz, de modo que puedes proyectar la forma y que quede totalmente nítida, o ligeramente desenfocada. Para esta fotografía, mi intención era que el fondo simulara un sol rojo, para iluminar al modelo de azul y crear un contraste tonal muy fuerte, por lo que me interesaba que el círculo del fondo quedara desenfocado (y crear una falsa sensación de profundidad de campo reducida).

			Para la luz principal, coloqué una luz dirigida con un stripbox y el clásico nido de abeja que ayuda a que la luz no se disperse. Con esto y el estico colocado justo al lado (y que actúa como bandera), logramos que el fondo se manche mínimamente de azul. Al colocarlo casi a 90º del modelo, el volumen se refuerza al potenciar las sombras, lo que marca la musculatura. Un plano de perfil mirando fuera de cámara, y la foto está conseguida.
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			▶ FIGURA 6.93. Con el spot óptico podemos proyectar figuras, y desenfocarlas para crear sensación de perspectiva y distancia sobre ellas.
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			▶ FIGURA 6.94. Un homenaje a la iconografía futurista ochentera, con colores saturados y un sol rojo gigante. Sony Alpha 7 IV, Sony FE 70-200mm F2.8 GM OSS II. Parámetros de cámara: 1/100s, f/4, ISO 400.

			47 - BARRIDO CON FLASH

			En esta fotografía se conjugan varias técnicas y condiciones que hacen que funcione. Si no las combinamos todas, podría ser muy complicada de lograr. 

			En primer lugar, los geles de colores: para la luz principal tenemos un flash con una ventana de 60 x 90cm y un filtro de color azul. En esta ocasión no hay nido de abeja en el softbox; busco que el azul no invada solo a la modelo, sino también que manche bastante el fondo. El contraluz tiene un filtro amarillo, y sobre el flash va montado un nido de abeja para, aquí sí, concentrar la luz hacia la modelo. Ese flash de contraluz va montado en una jirafa para dirigirlo cenitalmente y que cubra tanto el pelo como los hombros.

			En las fotografías del set a la derecha puedes ver dos imágenes: la diferencia de luz entre ellas se debe a la velocidad de obturación, que en la primera es de 1/250s y en la segunda, de un segundo. Con este cambio, la luz de modelado de estos dos flashes se vuelve suficientemente intensa para que el sensor de la cámara lo capte.

			Como puedes observar, en esa segunda imagen del set hay estelas de luz: se deben a que, durante ese segundo en el que la cámara está captando luz, moví horizontalmente la cámara hacia derecha e izquierda con un movimiento rápido y seco. El flash siempre congela la imagen al sincronizar el destello, pero la luz continua, al entrar en el sensor, genera este efecto de barrido que complementa la imagen fija de la luz de flash. Como la luz azul mancha todo el ambiente, las estelas más notorias son las amarillas.

			Con este efecto logramos un resultado muy llamativo y evocador, pero hay una condición necesaria: las luces de modelado de los flashes deben estar encendidas: para ello es importante que los filtros soporten el calor de las bombillas. En mi caso, al utilizar dos flashes Profoto B10, la luz de modelado no quema los flashes, pues no es una bombilla de tungsteno, sino una lámpara LED que emite poco calor.

			Una vez cumplidas estas condiciones: ¡creatividad al poder! Haz fotografías moviendo la cámara y verás los resultados. Entre esas muchas pruebas de movimientos, aparecerán retratos impresionantes.
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			▶ FIGURA 6.95. Esta técnica, conocida popularmente como drag the shutter, combina la congelación de un destello de flash con el movimiento de un tiempo de exposición prolongado.

			[image: ]

			▶ FIGURA 6.96. Desplazamientos, zooms, acciones de los modelos… todo lo que implique movimiento quedará arrastrado con esta técnica. Sony Alpha 7IV FE 70-200mm F2.8 GM OSS II. Parámetros de cámara: 1/2s, f/4, ISO 400. 

			48 - DESTELLO CÁLIDO

			La última de las propuestas con luces de colores no incluye estrictamente una luz con un filtro de color, sino que se trata más bien de un filtro corrector. Estos geles correctores alteran la temperatura de color para asemejarla a la de otras fuentes de luz con temperaturas de color diferentes. El filtro que he usado en esta fotografía es un CTO (en inglés, color temperature orange) que convierte una luz blanca como la de un flash en una luz cálida, similar a las bombillas de tungsteno. El uso principal de estos geles está pensado en entornos con luces cálidas, para filtrar la luz del flash y que sea del mismo color que el resto de luces del ambiente (y no tener de este modo problemas con luces de diferentes temperaturas de color).

			Sin embargo, para esta fotografía vamos a darle un uso creativo, y simular un contraluz duro, intenso y potente, como si estuviéramos en exteriores haciendo fotos con el sol por detrás. Es, de hecho, un recurso que puedes utilizar para que la fotografía tenga ese efecto, aunque estés en exteriores en un día nublado o, como es mi caso, en el estudio. Una luz directa, con un filtro CTO (o dos, si quieres que la luz sea todavía más cálida) y dirigido hacia la cámara con bastante potencia (sobreexponer dos pasos sería una buena opción). El sol al amanecer suele tener un tono más cálido, y una luz de este tipo nos lleva a esa sensación, en la que la fotografía se llena de luz velada, por el flare que provoca tanta luz incidiendo en el sensor.

			La luz principal (un softbox de 60x90 con luz blanca, sin filtrar) aporta detalles para que el frontal de la modelo no quede en sombra, pero tampoco es imprescindible: el contraluz naranja rebota e incide también por delante de la modelo. No obstante, preferí añadirlo para no perder contraste y ganar algunos brillos y textura sobre su piel.
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			▶ FIGURA 6.97. Lo ideal para lograr este ambiente es usar un filtro corrector CTO; un gel creativo de color naranja nos dará un color diferente (y se notará extraño).
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			▶ FIGURA 6.98. Una caricia cálida con un simple flash filtrado. Sony Alpha 7IV FE 70-200mm F2.8 GM OSS II. Parámetros de cámara: 1/125s, f/2.8, ISO 200. 

			ESQUEMAS CON CUATRO O MÁS LUCES

			49 - PIEL BRILLANTE

			Este esquema de iluminación con cuatro luces está pensado para resaltar los brillos de la piel, y crear un ambiente envolvente, rico en detalles y con un volumen que no solo se define por luces y sombras, sino también a través de las altas luces. Es un ambiente de luz que se suele ver en fotografía más comercial, fotografía de lencería, y con un toque de glamur.

			En realidad, la construcción de este esquema es muy sencillo: un octabox grande y relativamente cerca del sujeto (en este caso utilicé el Octa 5’ de Profoto, de 150 cm, a escasos dos metros de la modelo), y una luz de relleno (en este caso un softbox de 60 x 90, pero puedes utilizar cualquier modificador suave) justo en lo que sería la zona de sombras de la luz principal. El objetivo aquí es matar cualquier sombra demasiado oscura, por lo que el relleno está algo más intenso de lo habitual (lo normal sería medir esta luz un paso subexpuesta, pero aquí la dejé aproximadamente medio paso, de modo que queda muy similar al octabox). 

			Los contraluces (dos stripbox con nidos de abeja) completan el esquema, colocados en la dirección clásica desde atrás, pero también muy cerca de la modelo, con el propósito de que la luz de sus perfiles sea más potente y la piel brille aún más. La medición de estas luces es la habitual (la exposición correcta, al igual que la luz principal), pero al estar tan cerca y sumar con la luz del octa y el relleno (que no dejan zonas de sombra), la suma de luces hace el resto y obtenemos brillos más marcados que perfilan la silueta y resaltan la textura de la piel.
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			▶ FIGURA 6.99. Si quieres crear un esquema de iluminación con más de tres flashes, es importante que cada uno de ellos tenga una función concreta. Antes de añadir un foco más, asegúrate de que su luz aporta al conjunto.
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			▶ FIGURA 6.100. En postproducción modificamos el color del fondo para que combinara aún más con el tono de la piel y el pelo de la modelo. Sony Alpha 7 IV, Sony FE 70-200mm F2.8 GM OSS II. Parámetros de cámara: 1/250s, f/8, ISO 100. 

			50 - LUZ BLANCA + CONTRALUCES

			Este esquema de iluminación no es el más complicado de los examinados durante este capítulo. Y, sin embargo, aquí estamos, al final del camino con cinco flashes. Como puedes ver en el ejemplo, si prestamos atención y vemos la fotografía final, es fácil encontrar todas las luces que intervienen.

			Hagamos ese ejercicio de análisis: 

			■El fondo se ve totalmente blanco, así que seguramente hay dos flashes con softbox montados, iluminando el ciclorama. Estarán medidos al diafragma de cámara para que, al incidir en el fondo y sumar sus exposiciones, tengamos un paso sobreexpuesto (un blanco puro).

			■Si sigo hacia atrás, veo un perfilado rojo en la modelo. Este silueteado está hecho a base de contraluces y se observa claramente a ambos lados del cuerpo, así que parece evidente que hay dos contras, seguramente dos flashes con filtros de color rojos, en sendos stripbox con nidos de abeja, medidos al diafragma de cámara (quizás medio paso sobreexpuestos; el rojo brilla un poco de más).

			■Sobre la modelo hay una luz principal, con un punto de brillo, pero con una zona de sombras, suave, pero que se nota. No parece haber luz de relleno, así que mi apuesta es que solo hay una luz, y para lograr esa calidad de luz, yo utilizaría un paraguas plateado. La medición parece la correcta; no veo luces demasiado altas ni falta de brillo en la piel.

			Este ejemplo de análisis de iluminación, hecho con algo de trampa (puesto que yo hice la foto, y obviamente sé lo que hay en ella) es uno de los mejores ejercicios que puedes realizar para aprender y practicar por tu cuenta: yo se lo recomiendo siempre a todos mis alumnos, en todos los niveles, y me lo aplico a mí mismo constantemente a la hora de revisar mis propias influencias. 

			Con la práctica, en fotografía aprendemos a usar la cámara como una extensión de nuestro brazo. Con el aprendizaje que irás alcanzando en tu camino, esforzándote en entender las luces de una fotografía y aplicando esquemas de iluminación, te será cada vez más fácil utilizar la luz como una extensión de tu cerebro.
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			▶ FIGURA 6.101. Un esquema aparentemente complejo puede ser sencillo de componer si lo hacemos de forma metódica y ordenada.
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			▶ FIGURA 6.102. De nuevo, tienes arriba a la derecha ejemplos con el fondo blanco sin iluminar, o con un fondo negro. Sony Alpha 7 IV, Sony FE 70-200mm F2.8 GM OSS II. Parámetros de cámara: 1/200s, f/4, ISO 200. 
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			▶ FIGURA 7.0. «IV, Led Zeppelin, 1971» 
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			UN PROYECTO PERSONAL: BODY ROCK

			He reservado estas últimas páginas para mostrar uno de los trabajos fotográficos personales de los que me siento más orgulloso. Este proyecto nació de mi amor por la fotografía de desnudo, y también de mi amor por la música, y me llevó por un camino de aprendizaje y diversión a través de la música y sus portadas. 

			Durante tres años y medio realicé cerca de setenta sesiones de fotos con una idea que se repitió como una constante: proyectar portadas de discos sobre cuerpos desnudos. Con este concepto elaboré un proyecto que consta de casi quinientas fotografías, visitando algunos de mis discos favoritos y algunos descubrimientos musicales que me aportaron muchos de los modelos que quisieron formar parte de este trabajo. Muchas de las personas que aceptaron posar para este proyecto personal no eran modelos, y de hecho para algunos supuso su primera sesión de fotos (y, en algún caso, incluso la última). Además de la satisfacción artística, me siento muy orgulloso y agradecido por la confianza que depositaron en mí para ponerse delante de mi cámara.

			Tras varias exposiciones en Madrid, mi ciudad, he vuelto a este proyecto cuatro años después para revisitarlo y hacer una sesión que sirviera para explicar el proceso de realización, iluminación y dirección de esas fotografías.
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			▶ FIGURA 7.1. A la izquierda, fotografía realizada únicamente con el proyector. A la derecha, cuando enciendo las luces de fondo, la proyección desaparece del mismo.

			CONCEPTO

			La idea que me ha llevado siempre a trabajar en fotografía de desnudo es simple: «vestir de luz». Esos vestidos de luz son la esencia de mi trabajo y forman parte también de este concepto, aunque en este caso el vestido era de una luz diferente: la de un proyector.

			Ya cuando compré mi primer proyector para utilizar en mis clases y workshops, allá por 2012, se instaló en mi mente una idea: aprovechar esta luz para realizar fotografías. Ya fuera proyectando fotografías, patrones y figuras geométricas abstractas, realicé en muchas ocasiones pruebas para ver cómo utilizar ese proyector de forma creativa en mis fotografías. Sin embargo, nunca terminaba de convencerme el resultado: me parecía bastante pobre, incluso cutre, no encontraba el motivo adecuado y, además, comencé a odiar que la proyección se viera en el fondo junto con la sombra de la persona. 
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			▶ FIGURA 7.2. La fotografía que inició el proyecto. «Dark Side of the Moon, Pink Floyd, 1973». 

			Investigando en internet, encontré el trabajo de Eva Mueller, una fotógrafa alemana afincada en Nueva York y con una sensibilidad fascinante a la hora de retratar el cuerpo humano. Fueron, de hecho, varias de sus fotografías las que me inspiraron y con las que encontré precisamente la luz que quería: un recorte de la silueta con la imagen proyectada y un fondo blanco que borra totalmente los restos del proyector.

			Me enamoré de esas fotografías y de su trabajo casi instantáneamente. Pero necesitaba darle una vuelta de tuerca a la idea para hacerla mía: proyectar patrones y figuras no era suficiente, y ya lo había hecho alguien antes que yo. Repasando mis libretas antiguas (soy de los que escriben ideas sobre papel para intentar recordarlas) encontré un concepto que en su día apunté, pero que no llegó a hacerse realidad: una recreación de la portada del disco Dark Side of the Moon de Pink Floyd. Mi idea era poner un haz de luz concentrado, dirigido a una persona de perfil (concretamente hacia su ojo), y que el pelo en movimiento estuviera teñido con los colores del arco iris. Es una idea que nunca realicé: si te gusta, puedes intentarla. Te la regalo.

			Mientras le daba vueltas a esa idea, en el fondo de mi cerebro aún seguía la idea del proyector, y en uno de esos momentos de epifanía que tenemos los que pensamos demasiado, de repente un día se me encendió la bombilla: ¿por qué no utilizar el proyector para hacer esa versión de la portada? En ese momento nació la idea para una fotografía, pero rápidamente se convirtió en mi homenaje particular a las portadas de los discos que han marcado mi vida. 

			ESQUEMA DE ILUMINACIÓN

			Para realizar este esquema de iluminación debemos tener en cuenta que aquí entran en juego dos luces con intensidades muy diferentes: un proyector y un flash. 

			Lo que buscamos con la luz es aislar al personaje y que quede en silueta, con el fondo totalmente blanco. En cuanto logremos que el modelo no tenga absolutamente nada de luz sobre él, cualquier foco que añada sobre él será visible, incluso el de una fuente de luz tan débil como un proyector. Para conseguir este efecto, necesitamos un fondo blanco sobreexpuesto pero que no rebote hacia delante, por lo que precisamos ser cuidadosos a la hora de crear ese fondo. Mi opción es montar dos flashes, uno a cada lado, para crear una luz uniforme en el fondo, y que juntos, con una exposición correcta, se sumen para crear ese paso de sobreexposición buscado. 
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			▶ FIGURA 7.3. Esquema de iluminación para todas las fotografías que realicé para el proyecto. 

			Si todo va bien, el modelo quedará en sombra. Pero para asegurarme, intento que este quede lo más alejado posible del fondo. Así, la figura de la persona quedará cada vez más oscura, y cuando esté totalmente negra, podré enfocar el proyector y que la imagen cobre vida.

			¿Sería posible hacer esto mismo con luces continuas, prescindiendo del flash? En realidad, podría ser complicado, ya que aprovechamos la diferencia entre el flash (destello) y el proyector (luz continua) precisamente para equilibrar ambas luces, y con un foco de luz continua podría ser más complicado evitar el rebote de la luz del fondo. Es posible, pero con el flash tenemos más control y podemos equilibrar mejor las luces.

			[image: ]

			▶ FIGURA 7.4. A la izquierda, el set de iluminación. A la derecha, la foto final. «Celebration Day, Led Zeppelin, 2012».

			FOTOGRAFÍAS FINALES

			Lo más hermoso y, a la vez, más divertido de estos vestidos de luz es cómo la proyección se deforma al asentarse en el cuerpo de cada modelo. Os dejo algunos ejemplos de las fotografías que realicé. Si quieres ver más, puedes visitar mi perfil en Instagram @bodyrockproject.

			Las fotografías respetan un formato cuadrado como referencia a las portadas originales; de hecho, los originales en papel tienen un tamaño de 30 x 30, a semejanza de los discos de vinilo. Aprovecho para recomendaros la escucha de estos discos, que son algunos de mis favoritos. Long Live Rock ’n’ Roll!

			[image: ]
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			APÉNDICE: HUMANIZANDO LA LUZ

			Al final del capítulo 3, os proponía adivinar los esquemas de iluminación de las fotografías que ilustraban el concepto de «humanizar la luz». Algunos de los esquemas ya los has visto en el capítulo 6; el resto te los explico a continuación: 

			La figura 3.26, «luz amable», corresponde al esquema número 24 (Blown Out).

			La figura 3.27, «luz misteriosa», y 3.28, «luz teatral», corresponden al esquema número 19 (Spot óptico), con diferentes plantillas. La figura 3.28, «luz teatral», está realizada con un spot óptico, con la lámina troquelada en forma de círculo apuntando hacia el rostro de la modelo, y una luz con softbox dirigida al fondo. La luz del fondo es muy leve (4 pasos de subexposición), lo que permite distinguir la silueta pero, a su vez, genera una sensación de «negro sobre negro».

			La figura 3.29, «luz reveladora», está realizada con luz natural. La luz que entra por la ventana que ves en la fotografía es la única que existe en la imagen.

			La figura 3.30, «luz íntima», corresponde al esquema número 32 (Strip con grid lateral), sin luces de fondo.

			La figura 3.31, «luz dramática», corresponde al esquema número 5 (Reflector con nido cenital).

			La figura 3.32, «luz pictórica», corresponde al esquema número 14 (Contraluz con octa + nido).

			La figura 3.33, «luz limpia», corresponde al esquema número 35 (Luz envolvente controlada).

			La figura 3.34, «luz frenética», es una combinación del esquema número 46 (Color sobre spot) y el esquema 47 (Barrido con flash).

			La figura 3.35, «luz elegante», corresponde al esquema número 27 (Luz dura + relleno).

			La figura 3.36, «luz mágica», corresponde al esquema número 50 (Luz blanca + contraluces), con la luz principal apagada.
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