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		Introducción

		

		El paisaje ha sido siempre uno de los motivos preferidos para los fotógrafos desde el nacimiento de esta técnica de expresión. Obtener resultados interesantes es más complicado de lo que pueda parecer y con mucha frecuencia llevamos a casa imágenes que poco tienen que ver con lo que hemos vivido y sentido. Si no deseamos pasar horas y horas en el ordenador intentando aportar algo de interés a imágenes que carecen de él, tenemos que estar bien formados.

		

		El ritmo imperecedero de las estaciones crea múltiples posibilidades estéticas y creativas que debemos afrontar sobre una sólida base técnica. No desarrollarla puede arruinar una toma irrepetible tras otra. Necesitamos estudiar con la profundidad necesaria, hasta que resolvamos cualquier problema de forma intuitiva y podamos concentrarnos, únicamente, en el momento, en la luz y en la composición.

		

		La fotografía de paisaje suele ser una especialidad en la que la constancia y la paciencia acaban dando sus frutos, aunque en ocasiones regresaremos a casa sin una sola imagen. Hemos de estar dispuestos a sacrificarnos en las más diversas circunstancias para obtener resultados consistentes. A veces llueve, otras veces hace frío, demasiado calor o amanece antes de que nos hayamos ido a dormir. Un frente que llega demasiado pronto o la niebla que asciende en la noche, pueden echar a perder una cuidadosa planificación. Por eso es vital que disfrutemos en el regazo de la Naturaleza y que estar en ella, en las condiciones que nos ofrezca, sea nuestra principal recompensa. Si nos hacemos uno con el entorno nos recompensará, de forma caprichosa, con sus mejores galas.
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		La niebla consigue que el espacio mute de forma cada pocos minutos y convierte a la luz en la verdadera protagonista.

		

		35 mm a f/11 durante 1/250 s con ISO 100.

		

	
		Conceptos de fotografía

		

		Antes de adentrarnos en la especialidad de paisaje, es necesario que empecemos hablando de conceptos generales de fotografía. En este capítulo profundizaremos en conocimientos básicos de manejo del equipo como son: nitidez, tiempo de exposición, sensibilidad, distancia focal, ruido… También aprenderemos a exponer correctamente y a elegir el equipo más adecuado para cubrir nuestras necesidades. Aunque ya conozcas estos temas te recomiendo que empieces por aquí; creo que siempre se puede aprender algo nuevo, o al menos recuperar recuerdos de nuestra memoria un poco desvaídos.
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		La fotografía de paisaje exige adquirir unos mínimos conocimientos para obtener la máxima calidad técnica y estética en cada situación, por compleja que sea.

		

		26 mm a f/8 durante 1/5 s con ISO 200.

		

	
		La cámara

		

		El mundo de la electrónica ha desplazado casi por completo a la película y prácticamente todos los fotógrafos utilizamos cámaras con sensor digital. Suponen un enorme ahorro económico a la hora de disparar; podemos confirmar si la toma está bien expuesta, valorar la composición y calidad de su enfoque, no nos rayan las diapositivas en el laboratorio, podemos realizar una excelente gestión de color en todo nuestro trabajo, subir nuestras tomas a la red y compartirlas de forma casi inmediata sin utilizar un escáner… Sin duda son muchas ventajas, pero, a cambio, el aspecto de la imagen y la forma de trabajar con película implican al fotógrafo de un modo diferente. Con cualquiera de estas tecnologías puedes conseguir resultados de calidad, sobre todo si revelas y procesas por ti mismo tus diapositivas y negativos. Sin embargo, considero que se aprende más rápido y de manera más eficaz gracias a la valoración instantánea de una cámara digital. Si algo está mal en la toma podemos corregirlo, o al menos intentarlo, y aprender en el proceso. Esperar días o semanas para poder valorar los resultados es un proceso mucho más lento.

		

		

		Si nunca has disparado con película

		

		Son muchos los fotógrafos que nunca han tenido una cámara de carrete. Si es tu caso te recomendaría adquirir alguna en el mercado de segunda mano, cargar un rollo de 36 tomas y disfrutar de un buen paseo. Es tiempo para pensar con cuidado antes de realizar cada disparo, de analizar todo con esmero, sin apresurarse.

		

		Marcas como Nikon, Olympus, Canon, Minolta o Pentax fabricaron equipos que pueden seguir cumpliendo otros tantos años su trabajo sin problemas. Quizá algún familiar o amigo pueda prestarte una para que compruebes si el ritmo que impone es para ti.

		

		Esta capacidad de esperar por los resultados, que considero que incrementa nuestra implicación con el proceso fotográfico, la podemos desarrollar con nuestro móvil empleando programas como Dispo. Las fotos que realicemos con la aplicación no se pueden ver ni compartir hasta el día siguiente a las 9 de la mañana. Es un buen comienzo si deseamos conocer alguna de las sensaciones que aporta la fotografía química.

		

		

		Las cámaras más sencillas son las compactas, pequeño tamaño y óptica fija. Suelen ser las que compramos en un primer momento, pero sus limitaciones en cuanto a luminosidad de sus objetivos suelen limitarnos y acabamos adquiriendo otro tipo de cámaras.

		

		Las réflex son las cámaras más utilizadas. Su gran ventaja es la de poder intercambiar los objetivos e ir adaptando el equipo a nuestras necesidades reales en cada momento y para cada trabajo que realicemos. En ellas, la luz que atraviesa la lente se refleja en un espejo, atraviesa un pentaprisma y forma la imagen sobre un visor óptico. Su evolución ha llevado a las EVIL o cámaras sin espejo, en las que la imagen se visualiza sobre una pantalla electrónica.
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		Poder girar la pantalla trasera de la cámara facilita mucho el trabajo a ras de suelo.

		

		Las bridge, o puente, son un escalón intermedio entre las compactas y las réflex. Cuentan con una buena calidad de imagen y en ocasiones con objetivos con un gran zum.

		

		Lo más importante de una cámara es su sensor, el alma de la toma. Las cámaras compactas suelen tener sensores mucho más pequeños que las réflex. La mayoría de los fotógrafos opta por cámaras con un sensor de alguno de estos tamaños:

		

		•Full frame : 24 x 36 mm (tamaño idéntico a las diapositivas y negativos habituales).

		

		•APS-C: Con varias especificaciones según fabricantes y modelos. Suelen rondar los 23,6 x 15,8 mm o 22,3 x 14,9 mm. Podemos redondearlos a 18 x 24 mm, una superficie que es la mitad que la de full frame .

		

		•Micro Cuatro Tercios: 18 x 13,5 mm (abanderado por Olympus y Panasonic). El sensor full frame tiene una superficie 3,5 veces mayor.

		

		Cuanto mayor sea el tamaño del sensor tendremos imágenes con menos ruido, lo que supone también mayor sensación de nitidez, aunque también tendremos que portear equipos más pesados y voluminosos. A medida que la tecnología avanza la calidad de equipos con sensores más pequeños, y por tanto ligeros, puede satisfacer las exigencias de más clientes. También tenemos equipos como los de Hasselblad cuyo sensor alcanza los 53,7 x 40,2 mm, 2,5 veces mayor que el de una full frame. Para que nos hagamos una idea relativa, nuestros teléfonos móviles suelen incorporar sensores de unos 7,6 x 5,7 mm e incluso más pequeños.

		

		

		¿Qué hace el sensor?

		

		El sensor de una cámara está formado por una rejilla de fotocaptores cuya misión es convertir los fotones de luz que reciben en una señal eléctrica. Cuanta más luz reciben mayor señal generan. Para poder diferenciar los diferentes colores cada fotocaptor está cubierto por un filtro rojo, verde o azul que solo deja pasar esa componente de la luz blanca.

		

		Esta diferencia de tensión es traducida a código binario en el conversor analógico digital de la cámara. El programa de revelado, o la propia cámara si disparamos en JPEG, añadirá las componentes de color que le faltan a cada fotocaptor y así generar los píxeles de la imagen final.

		

		

		Casi todos los fabricantes están optando por incorporar a sus sistemas cámaras sin espejo, las llamadas MirrorLess o EVIL; en ellas la luz llega directamente al sensor y la señal que produce se puede ver en tiempo real en una pantalla digital que sustituye al visor óptico. El espejo supone un elemento que es necesario mover para realizar la toma y al suprimirlo podemos realizar más disparos por segundo, incorporar en el visor información útil sobreimpresa a la imagen, amplificar la señal para ver en situaciones de poca luminosidad…

		

		Otra gran ventaja de suprimir el espejo es que los objetivos pueden estar más cerca del sensor, lo que permite que sean más compactos y rindan una mayor calidad. En definitiva, son equipos más pequeños, bastante más ligeros y mucho más discretos. Al contar con menos partes móviles su vida útil debería ser mayor. Desaparecen las vibraciones que produce el espejo al ser frenado. Podemos seguir viendo la imagen en el ocular al grabar vídeo, lo que es una gran ventaja cuando incide demasiada luz solar sobre la pantalla externa. En este sentido, Olympus, que ya solo fabrica cámaras digitales sin espejo, ofrece los equipos más fáciles de transportar, aunque su futuro como compañía es incierto.

		

		Pero no todo son ventajas. Algunos fabricantes cuentan con más objetivos disponibles para sus series réflex que para los equipos EVIL. El sistema de enfoque por detección de fase de las réflex es algo más rápido que el de las sin espejo, aunque las distancias se acortan día a día y ya tenemos sistemas de enfoque integrado en el propio sensor que pueden superar el enfoque de una réflex. Si no tienes una mano pequeña quizá prefieras el agarre más amplio de una réflex de gama alta. Los objetivos grandes se equilibran mejor con cuerpos más pesados. Las EVIL necesitan energía para poder ver la escena, algo que no sucede con el ocular óptico, lo que conlleva que las baterías duren menos. Para algunos trabajos donde la apariencia es importante puede que una cámara más pequeña nos reste credibilidad con algunos clientes poco informados.

		

		La rejilla de fotocaptores está dispuesta en filas y columnas. La suma de todos ellos determina sus megapíxeles. Este suele ser uno de los argumentos preferidos por los publicistas para encandilarnos con sus productos. En principio, parece que cuantos más píxeles tenga nuestra cámara, mejor resultado obtendremos. Seremos capaces de distinguir entre detalles muy finos y diferentes gracias a que se leerán en un fotocaptor diferente. Es decir, tendremos una mayor definición. Pero para un mismo tamaño de sensor, cuantos más fotocaptores pongamos, más pequeño será cada uno de ellos. Si es más pequeño podrá captar menos cantidad de luz y por tanto su capacidad de generar una señal eléctrica será menor. Esta pérdida de eficacia origina ruido, que es enemigo de la definición.

		

		Sin duda la tecnología avanza y cada vez se obtienen mejores resultados de fotocaptores menores, pero a igualdad de tecnología cuantos más megapíxeles tenga la cámara su rendimiento será inferior en situaciones de poca luz. Esta es una de las principales ventajas de los formatos de sensor de mayor tamaño como el full frame: pueden incluir más fotocaptores y de mayor tamaño que los de una compacta o un móvil.
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		Un equipo APS es más ligero y pequeño que una full frame. Además, precisa un trípode menos consistente y cabe en una mochila más liviana.

		

		Una cámara con 24 megapíxeles será más que suficiente para cubrir las necesidades de impresión de copias de unos 80 – 90 cm con una gran calidad. Podemos comprar cámaras con muchos más megapíxeles, pero, salvo que necesitemos copias más grandes o realizar recortes muy amplios de la toma, poco partido le sacaremos. Tendremos archivos más pesados para editar, más grandes para guardarlos y más ruido en cada píxel.

		

		

		Rango dinámico del sensor

		

		El rango dinámico de un dispositivo no es algo exclusivo de la fotografía, define la cantidad de señales diferentes que es capaz de distinguir. En el caso de nuestro sensor, cuanto mayor sea su rango dinámico más información podrá capturar desde las luces a las sombras. Si tienes un sensor capaz de registrar diferencias de contraste de 12 EV y el paisaje tiene 15 EV tendrás que sacrificar las sombras o las luces, no podrás mantener toda su información.

		

		Es algo muy importante para un fotógrafo, pero el fabricante pocas veces nos proporciona el rango dinámico del sensor. Por eso lo ideal es buscar este dato en las webs especializadas y optar por cámaras que tengan el rango dinámico más alto que nuestro presupuesto nos permita. Webs como dxomark.com realizan análisis muy profundos y ofrecen este importante dato para muchas cámaras. Por desgracia, en la fecha de la publicación de este libro, no han analizado los sensores de la gama alta de Fuji.

		

	
		Entonces, ¿qué cámara me compro?

		

		Hemos visto que los megapíxeles no son el mejor argumento para adquirir un cuerpo de cámara. Cuantos más tiene menor es su rendimiento con el ruido (a igualdad de tecnología y tamaño). Solo será interesante una cámara con 45 o 50 megapíxeles si vamos a imprimir con frecuencia copias de gran tamaño. Si nos limitaremos a copias de 45 o 60 cm y a compartirlas en las redes sociales a 2000 píxeles no los aprovecharemos y sufriremos sus efectos colaterales. Para decidirnos tendremos que poner en la ecuación otras características que pueden ser importantes para nuestro trabajo como cuál es su sensibilidad (ISO) máxima utilizable, su rango dinámico, la precisión y velocidad del sistema de autofocus, la cantidad de fotos que realiza en un segundo, el tamaño de los vídeos que genera y su número máximo de fotogramas por segundo, el tipo de tarjetas que usa… Si para nosotros es fundamental que la cámara se conecte a nuestro móvil para compartir las fotos en red, el equipo que elijamos debería incluir también esa funcionalidad.

		

		No podemos olvidar que los precios de mercado pueden superar nuestro presupuesto con creces. Para alguien que empieza cualquier cámara puede ser adecuada; dependerá de su nivel de implicación, del tiempo que dedique y de su exigencia con los resultados. Si tenemos claro que crear imágenes nos gusta, lo mínimo que ha de tener una cámara es la posibilidad de elegir manualmente el diafragma y la velocidad de forma sencilla, y la capacidad de disparar en formato raw.

		

		

		Raw vs JPEG

		

		El formato JPEG tiene como prioridad generar archivos de pequeño tamaño, para lo cual prescinde de cierto nivel de la información capturada por la cámara. Sin embargo, el formato raw, o crudo, mantiene escrupulosamente cada bit de información que ha podido captar el sensor.

		

		JPEG es capaz de generar píxeles con 256 valores tonales de rojo, verde y azul, mientras que raw puede superar los 4096. Como vemos, es mucha diferencia.

		

		Los valores que hayamos elegido en nuestro menú de contraste, nitidez, saturación… serán los que se aplican al archivo JPEG que se guarda en la tarjeta. Sin embargo, en un raw podemos modificarlos posteriormente en un programa de edición viendo exactamente cómo queda el resultado. A un raw solo le afectarán los parámetros de diafragma, tiempo de exposición e ISO.

		

		

		Si estás pensando en comprar tu primera cámara réflex valora si vas a ir al parque de atracciones con tu mochila, dos o tres objetivos y un flash. Quizá prefieras algo más ligero y fácil de transportar. Si te gusta la fotografía rápida de calle será ideal algo pequeño y poco llamativo. No todo tiene que ser una réflex; las compactas avanzadas ofrecen ajustes manuales y formato raw en precios más comedidos y a una fracción de su peso.

		

		No te dejes impresionar por los últimos productos llegados a la estantería ni por los maravillosos comentarios que leas en Internet. No te obsesiones con el equipo, las buenas fotos las hace el fotógrafo. La cámara probablemente logre un mejor detalle en las sombras o menos ruido, pero el alma de una imagen es mucho más que eso. Tal vez sea mejor optar por una cámara de nivel medio, ver si esto es lo que te gusta, darte cuenta de tus carencias, de qué disciplinas te atraen más, aprender, entender hacia dónde vas... En este proceso habrán pasado varios años y aquella cara y flamante cámara que pensabas comprar ya habrá cedido su espacio en los anaqueles de la tienda. Entenderás mucho más de tus necesidades y comprarás con el único argumento adecuado: tu experiencia y conocimiento profundo.

		

		Los visores de las cámaras réflex suelen tener una cobertura del 100 % de la superficie de la imagen, mientras que las de escalones más bajos suelen rondar el 95 % y puede colarse algún elemento indeseado en ese 5 %. La pantalla posterior tiene una cobertura del 100 % en todos los casos.

		

		El número de puntos de enfoque y su eficacia en el seguimiento de sujetos en movimiento suele crecer con el precio. Es algo para tener en cuenta en fotografía de deportes, pero en fotografía de paisaje no solemos tener problema de enfoque y es posible incluso tener tiempo suficiente para enfocar de forma manual si las condiciones son complicadas como en los días de niebla.
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		Los objetivos antiguos y de otras marcas pueden tener una segunda oportunidad con los adaptadores adecuados. En este caso, un anillo de K&F Concept me permite emplear una óptica Helios 44-2 de rosca M42 en una Fuji.

		

		Una cámara profesional puede llegar a disparar 20 fotos por segundo, algo muy interesante cuando la acción es trepidante, pero no suele ser el caso de un paisaje cuyos cambios no son tan veloces.

		

		El segmento alto suele disponer de doble ranura para tarjetas. Contar con dos copias de nuestras fotos siempre es una ventaja. Es cuestión de tiempo que una tarjeta deje de funcionar correctamente y recuperar sus datos puede ser lento y muy caro. Es más seguro tener una copia de seguridad desde el momento del disparo. También se puede configurar una ranura para guardar los raw y la otra para guardar los JPEG o los videos, por ejemplo. Pero creo que contar con una copia de seguridad es la mejor opción.

		

		Los cuerpos profesionales poseen botones o diales para casi todas las funciones que podamos utilizar, con posibilidad de configurarlos a nuestro gusto. Esto redunda en un uso más rápido e intuitivo que andar buscando entre decenas de menús. Un acceso cómodo para cambiar ISO, tiempo de exposición, modo de medición, diafragma… simplifica nuestro trabajo, sobre todo si está lloviendo o hace frío.

		

		El agarre suele ser más cómodo y eficaz, pero esto depende bastante del tamaño de nuestra mano. Personalmente los cuerpos grandes no me resultan ergonómicos.

		

		La resistencia al uso y a la climatología adversa está mejor resuelta en el segmento profesional. Un obturador puede tener una vida media del doble o el triple de disparos que en gamas más bajas. También suelen estar sellados frente al polvo y al agua lo que permite cierta tranquilidad cuando llueve o sopla el viento en una playa o desierto.

		

		Sin duda contamos con algunas ventajas importantes, otras no tanto y como contrapunto su mayor volumen y peso y un incremento sustancial del precio.
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		Una cámara sellada nos permite cierto maltrato en condiciones climatológicas complicadas sin que el equipo se resienta, aunque lo ideal es protegerla bajo una bolsa o un paraguas.

		

		

		Dedica un tiempo a la decisión

		

		Párate a pensar, de forma razonada, durante el tiempo que necesites, cuál es la mejor opción del mercado para tus necesidades reales. Haz una lista de pros y contras. Invertir en una marca supone pensar en el futuro también, ¿tiene todo lo que voy a necesitar? Prueba siempre que puedas la cámara que te interese, navega por sus menús, verifica que es intuitiva para ti, que la manejas con soltura, que llegas a todos los diales de forma cómoda. Si acabas con varios modelos empatados seguramente cualquiera de ellos te vaya bien y disfrutes muchos años en su compañía.

		

		

		No hay una cámara perfecta porque cada fotógrafo tiene sus necesidades. Afortunadamente, para hacer fotografía de paisaje no tenemos grandes exigencias. Nos basta, en general, con unos pocos fotogramas por segundo, un buen rango dinámico, bajo nivel de ruido a ISO en el rengo de 6 400 a 24 800 y poder transportar todo sin lastimarnos el cuerpo. Nuestra cámara ha de adaptarse tanto a las necesidades como al presupuesto. No escatimes en algo importante para ti por no poder comprarla ahora. Es mejor recurrir al mercado de segunda mano o ahorrar una temporada y no convivir con un equipo que no nos satisface, que acabaremos cambiando y gastando todavía más dinero. Si hace tiempo que te apasiona la fotografía, si quieres llegar a tus límites, si la cámara va más lenta que tú, sin duda necesitarás una réflex o una EVIL de gama alta.

		

		En paisaje, donde la prisa no suele ser habitual, no es importante el número de fotogramas por segundo, pero si vamos a hacer fotografía nocturna, sí lo es el ISO. Quizá también te guste el retrato y busques un buen sistema inalámbrico de flases. Tal vez tengas un problema de movilidad y el peso sea crucial. Si tienes amigos que ya tienen accesorios para una marca concreta puede que sea una excelente alternativa para compartirlos. Analizar todos los factores que influirán en tu forma de fotografiar, pensar con calma y sin dejarse llevar por impulsos antes de sacar la cartera, es un buen consejo para no gastar varias veces. Si tu estilo de vida y pretensiones te llevan a una compacta, a una sin espejo o a una réflex, ¡disfrútala!

		

	
		Los objetivos

		

		El objetivo de una cámara contiene el conjunto de lentes, convergentes y divergentes, que permitirán dirigir el haz de luz que se refleja en nuestro modelo hacia el sensor o película de nuestra cámara. Normalmente también incorpora un sistema de enfoque para elegir qué zona del encuadre saldrá más nítida y un ajuste de la cantidad de luz que deja pasar, el diafragma.

		Las principales características que debemos valorar en un objetivo son su luminosidad, su distancia focal y su calidad.

		

		La luminosidad de un objetivo viene determinada por las lentes que lo componen (cantidad, composición, tipo de recubrimiento de sus caras) y por su diámetro. Podemos reducir la luminosidad máxima mediante el diafragma, un anillo que se sitúa en el centro y que puede abrirse o cerrarse.

		

		La distancia focal determina el ángulo que podemos captar. Cuanto menor sea su valor más ángulo captará. Su valor se indica en milímetros, que vienen determinados por la distancia desde el centro óptico del objetivo (donde se cruzan los rayos) al plano focal (sobre el que se ubica el sensor).

		

		Para poder comparar los objetivos entre sí contamos con el número f. Su valor es el resultado (explicado de una forma simplificada) del cociente entre la apertura máxima del objetivo y su distancia focal. Cuanto menor sea el número f más luz dejará entrar el objetivo y podremos obtener fotografías con menores tiempos de exposición o sin necesidad de subir el ISO a valores que generen ruido.

		

		
			[image: Illustration]
		

		

		Un gran angular nos permite captar una gran superficie. Aunque lo asociamos con la fotografía de paisaje nada nos impide emplear focales más largas en nuestras fotos.

		

		19 mm a f/13 durante 1/10 s con ISO 200. Filtro degradado de dos pasos Lucroit.

		

		

		Los números f

		

		El valor f es muy importante en fotografía, nos servirá para controlar la exposición y la zona nítida de una toma. Los valores f más bajos de un objetivo (los más luminosos) están ligeramente por debajo del valor 1. Esta sería una secuencia de valores f para equipos APS y full frame, aunque lo normal es que comience en el entorno de 2,8 o 4:

		

		1 – 1,4 – 2 – 2,8 – 4 – 5,6 – 8 – 11 – 16 – 22 – 32

		

		La cantidad de luz que deja pasar el diafragma del objetivo está relacionada con su superficie. Como es un círculo, para que pase el doble de luz tendremos que multiplicar su valor por la raíz cuadrada de 2, aproximadamente 1,4. Por tanto, f se dobla cada dos valores permitiendo entrar 4 veces más luz.

		

		

		Para conseguir valores f más pequeños hemos de recurrir a lentes más grandes, lo que supone un mayor peso y tamaño a la vez que un incremento de precio. Es más complicado pulir los bordes de las lentes más grandes, por lo que suelen tener más aberraciones cromáticas cuando las usamos a plena apertura.

		

		La focal y el número f son datos muy importantes y suele estar grabados en el objetivo, normalmente en este formato: 50 mm 1:2.8, siendo 50 mm la distancia focal y 1:2.8 el diafragma máximo disponible. Valores de 1:2.8 o 1:4 suelen ser adecuados para fotografía de paisaje, porque normalmente recurrimos a cerrar el diafragma a valores más altos (dejan pasar menos luz) como f/8 o f/11. Pero si nos interesa la fotografía nocturna o con poca luz puede ser interesante contar con objetivos más luminosos como 1:1,4 o incluso 1:0,95.

		

		Podemos adquirir un objetivo con una sola focal, una óptica fija, o con focal variable, un objetivo zum. La calidad de la imagen normalmente es mejor en las ópticas fijas y también su luminosidad máxima, pero un buen zum, bien construido, puede acercarse tanto a sus hermanos fijos que apenas diferenciemos los resultados en unas cuantas ocasiones muy extremas. Por desgracia en los objetivos de gama baja la calidad está más comprometida y tenemos que procurar reservar una parte importante del presupuesto para contar con objetivos de gama alta o al menos media o por muy bueno que sea el cuerpo no conseguiremos una calidad final acorde a lo que esperamos. En muchas ocasiones, los kit de venta de muchos fabricantes incluyen un objetivo bastante mejorable.

		

		En los objetivos zum encontraremos los valores extremos de las focales que abarca, por ejemplo 16-35 mm o 70-200 mm. Al variar la focal muchos objetivos reducen su luminosidad máxima por lo que, si encontramos dos valores f, escrito así 1:2,8-4, el mayor corresponde a la focal más larga.

		

		
			[image: Illustration]
		

		

		Con un objetivo luminoso entra llega más luz al sensor en el mismo tiempo, lo que puede ser una gran ventaja en tomas nocturnas.

		

		14 mm a f/2,8 durante 30 s con ISO 1600. Iluminado con linternas Led Lenser con filtros de colores.

		

		

		Zum y vídeo

		

		En el mercado fotográfico tenemos dos tipos de zum, los parfocales y los varifocales.

		

		Los parfocales están destinados al cine y al vídeo; su plano de enfoque no varía al cambiar la focal, de esta forma al abrir o cerrar el plano se mantiene el sujeto nítido.

		

		En los varifocales no parfocales podemos cambiar la focal de forma progresiva, pero perdiendo el plano de enfoque. No tiene mayor importancia al hacer una foto, pero puede obligarnos a volver a enfocar si hemos variado bastante la distancia focal. Gracias a los avances en el autofoco son muchos los objetivos de este tipo que se usan también para imagen en movimiento sin problemas. La inmensa mayoría de los objetivos son de este tipo, así que si cambias mucho de focal en tu zum asume que tendrás que volver a enfocar al menos en situaciones críticas.

		

		

		Algunos objetivos incluyen un estabilizador de imagen. Es un motor que acciona una lente flotante que palía los movimientos del fotógrafo para evitar la trepidación de la imagen cuando dispara con poca luz. Puede ser una opción llevar trípode en ciertas situaciones donde todavía contamos con luz suficiente para que el estabilizador logre fotos nítidas. Cada fabricante ha adoptado un acrónimo para sus objetivos estabilizadores que detallamos a continuación por si preferimos adquirir un objetivo con esta tecnología.

		

		
			
				
				
			
			
					Fabricante
					Acrónimo
			

			
					Canon
					IS (Image Stabilizer)
			

			
					Nikon
					VR (Vibration Reduction)
			

			
					Sony
					OSS (Optical Steady Shot)
			

			
					Fuji
					OIS (Optical Image Stabilizer)
			

			
					Tamron
					VC (Vibration Compensation)
			

			
					Tokina
					VCM-S (Vibration Correction Module)
			

			
					Sigma
					OS (Optical Stabilizer)
			

		

		

		

		También podemos encontrar tecnología de estabilización en los propios sensores, denominada IBIS (In Body Image Stabilization), que serían los que se moverían para compensar el movimiento. Tiene la ventaja de que no importa que objetivo estemos utilizando, funcionando con cualquiera, aunque los mejores resultados se obtienen combinando ambas tecnologías.

		

		Los estabilizadores digitales, muy utilizados en video, no son una buena opción para fotografía; se limitan a recortar parte de la imagen o a variar la sensibilidad para poder realizar el disparo con un tiempo de exposición más breve.

		

		No todo son ventajas en los estabilizadores ópticos. Su inclusión incrementa el peso y el tamaño del objetivo. Necesitan energía para funcionar, que reduce la batería. La versión sin estabilizador de un modelo normalmente ofrece una mayor nitidez, un mejor aspecto de las zonas desenfocadas y es significativamente más económica.

		

		Si adquieres uno de estos modelos es importante que leas el manual que lo acompaña para familiarizarte con los modos de compensación que incorpora. Tendrás distintas opciones para compensar movimientos aleatorios, para los que siguen un patrón horizontal, como un coche, o para realizar un seguimiento de un sujeto que se desplaza.

		

		Un objetivo ha de cubrir la superficie del sensor para el que ha sido diseñado. Si el sensor es más pequeño el objetivo también lo será, una ventaja para los equipos de sensores APS y Micro Cuatro Tercios. Si usamos, por ejemplo, un objetivo full frame en una cámara APS solo se aprovechará la parte central del círculo que proyecta. Es lo que se denomina factor de recorte. Esto se traduce en que la focal se comporta como una más larga en la misma proporción del cambio de tamaño de los sensores. El sensor full frame es 1,5 veces más grande que el APS y 2 más que el Micro Cuatro Tercios. Si utilizo un objetivo de 100 mm 1;2.8 en una cámara APS reproducirá una imagen que equivale a un 150 mm a efectos de ángulo de cobertura. Sobre la Micro Cuatro Tercios equivaldría a un 200 mm. Por tanto, el ángulo de visión, lo que realmente captamos, depende tanto de la distancia focal del objetivo como del tamaño del sensor. La luminosidad no varía, es decir que se mantiene en 1:2.8 en las tres cámaras. Por el contrario, un objetivo utilizado sobre un sensor más grande producirá viñeteado, los bordes de la imagen saldrán oscuros.
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		Con objetivos estabilizados es más factible obtener tomas nítidas en situaciones en que no es posible utilizar el trípode (por estar prohibido su uso, no poder asumir su traslado, no dar tiempo a montarlo...) También es una buena alternativa al uso de sensibilidades más altas, que conllevan ruido.

		

		150 mm a f/5,6 durante 1/15 s con ISO 200.

		

		

		Aberraciones

		

		Llamamos aberraciones a las imperfecciones que tiene nuestra imagen respecto a la realidad.

		

		La distorsión de la lente provoca que las líneas rectas del sujeto se reproduzcan como curvas. Si se curvan desde el centro se llama aberración de cojín y es la habitual en angulares. Con los teleobjetivos nos encontramos con la aberración de barrilete, en la que las curvas disminuyen desde el centro.

		

		La aberración de coma ocasiona que los puntos de luz alejados del centro de la toma se muestren como desenfocados con aspecto de cometa. Es un problema que puede echar a perder tomas con estrellas o farolas. Es mejor evitar objetivos que lo padezcan porque es muy difícil de corregir en la edición.

		

		El viñeteado crea un oscurecimiento en la periferia de la toma. Se puede corregir total o parcialmente en el revelado digital.

		

		Las aberraciones cromáticas se producen por la dispersión de la luz y se aprecian como una línea de color, en los detalles finos de la imagen situados cerca de los bordes, es mucho más evidente si están a contraluz. Es un problema más habitual en objetivos zum y angulares, pero también es corregible en el revelado digital.

		

		

		Podemos dividir los objetivos en función de su distancia focal, y por tanto del ángulo que cubren.

		

		El ojo de pez puede abarcar más de 180° de cobertura, van de los 8 a los 12 mm en formato full frame. En algunos casos pueden curvar todas las líneas que contiene la imagen, excepto las que atraviesan el centro. Los más extremos crean una imagen redonda menor que el sensor y por tanto sus bordes son negros.

		

		Los objetivos súper gran angular abarcan de los 12 a los 28 mm en formato full frame.

		

		El gran angular cubre de los 28 a 40 los milímetros de distancia focal en formato full frame.
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		Un ojo de pez abarca una enorme porción de la escena, pero suele curvar las líneas que no pasan por el centro.

		

		12 mm a f/4 durante 1/125 con ISO 200.
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		Una focal larga es idónea en escenas alejadas, aportando la sensación de que el primer plano y el fondo están más cercanos de lo que están en la realidad.

		

		400 mm a f/8 durante 1/640 s con ISO 200.

		

		

		El aspecto de la imagen según el objetivo

		

		El uso de teleobjetivos comprime la escena, es decir, transmite la sensación de que el primer plano y el fondo están mucho más cercanos que en la realidad. Lo contrario sucede con los angulares, hacen destacar el primer plano y alejan el fondo.

		

		Realmente este fenómeno no tiene que ver con la focal, sino con dónde nos situamos, es decir el punto de vista. Con un angular nos ubicamos más cerca del sujeto que de esta forma está, proporcionalmente, mucho más lejos del fondo. Con un teleobjetivo solemos colocarnos mucho más lejos, con lo que la relación de distancia entre sujeto y fondo disminuye.

		

		Sé que es algo chocante, pero te invito a que pongas tu trípode, hagas una foto con angular y teleobjetivo y compares los resultados. Evidentemente con el angular abarcarás mucho más ángulo de visión, pero ambas fotos serán iguales en cuanto a perspectiva y compresión del fondo.

		

		

		Llamamos objetivo normal al que cubre una diagonal igual a la del sensor. Para full frame sería de 43,27 mm, pero se ha redondeado tradicionalmente por la industria a 50 mm. Es una óptica fácil de construir porque los rayos no necesitan curvarse excesivamente y su calidad suele ser muy buena con precios contenidos. Los teleobjetivos poseen longitudes focales que van de los 70 a los 300 mm, mientras que los superteleobjetivos se reservan las focales superiores a 300 mm. Nuestros objetivos están sometidos a una vida dura. No es raro que golpeen en alguna piedra o se rocen con el equipo. Cuentan con una capa externa de gran resistencia, pero si va a tener un día duro puede ser una buena opción protegerlo con un filtro ultravioleta de buena calidad.

		

		El parasol también lo protegerá de algunos golpes al tiempo que evita que la fuente de luz se cuele entre las lentes y produzca efectos indeseables. Mantener limpios los cristales frontales y traseros es fundamental para que la nitidez no se resienta. Una bayeta de microfibra será de gran ayuda, pero si hay polvo adherido habrá que eliminarlo con una perilla de aire antes de frotar. El vaho y algunos alcoholes pueden degradar los recubrimientos anti reflejos; mejor adquirir algún kit de limpieza específico y de calidad como el de TICKA que nos permite limpiar las lentes y el sensor.
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		La distancia a la que realizamos la foto modifica sustancialmente la separación relativa entre los elementos. Por ese motivo con el angular (25 mm) el espacio entre las tumbas se expande, mientras que con el tele (300 mm) parecen estar mucho más próximas entre sí.

		

		

		¿Qué necesito?

		

		La fotografía de paisaje está muy relacionada con el uso de objetivos angulares. En algunas escenas parece que nunca es suficiente, siempre quedan cosas fuera del encuadre. Pero no solo utilizamos angulares, los teleobjetivos también son muy útiles para captar localizaciones alejadas. La focal y nuestro punto de vista nos permiten comprimir o descomprimir la escena para enfatizar unos elementos u otros.

		

		Cada fotógrafo tiene sus gustos y preferencias; sin embargo, creo que abarcar con dos objetivos las focales en full frame de 14-18 mm hasta los 200 mm cubrirá las necesidades del 95 % de nuestras tomas de paisaje.

		

		Los ojos de pez son muy espectaculares, aunque su novedad se pierde pronto y en general acaban en casa. Lo mismo sucede con los teleobjetivos más largos, pesan demasiado para acompañarnos a todas partes. Quizá un teleconvertidor, con un factor de ampliación de 1,4 o 1,7, sea más versátil para paisaje.

		

		La distancia mínima de enfoque es algo a lo que no solemos prestar atención, recuerda que puede ser muy útil para fotografiar pequeños elementos en primer plano.

		

		

		Existen algunos objetivos más específicos como los macros, diseñados para alcanzar su máxima calidad a distancias de enfoque muy cortas y lograr que el sujeto quede reproducido sobre el sensor a su tamaño real. Su uso en paisaje no es muy frecuente. Para paisaje, sobre todo de arquitectura, contamos con objetivos Tilt & Shift. Los objetivos descentrables (shift en inglés), permiten desplazar el eje óptico y por tanto controlar la perspectiva de la cámara y corregir (o crear) las líneas de fuga que aparecen al disparar hacia arriba o abajo. Es algo que se puede emular en procesado, pero hasta cierto límite y desechando parte de la escena original.

		

		Los objetivos también tienen un anillo giratorio que permite elegir la distancia a la que enfocamos. La tendencia actual es la de eliminar la serigrafía que nos indica lo lejos que tenemos el plano sobre el que estamos enfocando, en función de la posición del barrilete de enfoque. Puede ser una pequeña limitación a la hora de trabajar y recomiendo adquirir ópticas con la escala de distancias en metros bien visible.

		

		

		Comparar objetivos

		

		Para elegir nuestros objetivos podemos recurrir a webs especializadas. Mis preferidas son: imaging-resource.com y opticallimits.com. Si además buscas ayuda sobre cámaras es posible que la hayan probado en dxomark.com.

		

		

		

		

		FOTOS PASO A PASO
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		Siempre decimos que una focal larga, como en este caso un 200 mm, comprime la distancia y hace que los elementos del primer plano parezcan estar más cerca entre sí y del fondo. Es necesario matizar esta afirmación tan generalizada.
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		En realidad, lo que comprime la escena es la distancia relativa entre los distintos planos respecto a la cámara. En esta otra toma, con un 35 mm, es posible observar cómo en el tercio inferior las flores parecen estar mucho más separadas entre sí que en lo alto de la colina. Lo que sucede es que con el teleobjetivo casi siempre fotografiamos justamente esa porción más alejada.
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		Si empleo una focal de 200 mm y fotografío a un metro de distancia, no percibiremos compresión del espacio, porque lo que produce esa sensación es la distancia, no la focal.

		

		
			[image: Illustration]
		

		

		Simplemente con levantar la cámara y fotografiar a una distancia mucho mayor, apreciamos cómo las plantas parecen juntarse. Es un efecto óptico producido por su distancia relativa a la cámara, no lo introduce la óptica utilizada. Este es un concepto muy importante a la hora de elegir cuál es la óptica más adecuada para la sensación que pretendemos transmitir. Una vez que decidamos nuestro punto de vista elegiremos la distancia focal en función de lo que nos interese mostrar.

		

	
		La profundidad de campo

		

		Al mover el barrilete del enfoque conseguimos que los puntos que conforman el plano sobre el que estamos enfocando se representen como puntos sobre el sensor. A medida que nos alejamos de ese plano de enfoque los puntos van haciéndose más grandes, mezclándose con los adyacentes y perdiéndose el contorno de los elementos de nuestra imagen. Observamos esa pérdida de nitidez de forma gradual; no es algo repentino y en muchas ocasiones nos puede costar decidir dónde acaba la zona totalmente nítida.

		

		Nuestra visión no es perfecta y solo nos permite distinguir como puntos aislados aquellos que tengan un tamaño inferior a 0,25 mm (aunque algunos estudios sugieren que en condiciones idóneas puede llegar a 0,1 mm). Por tanto, si el tamaño de los puntos desenfocados no excede nuestro límite visual seguiremos percibiendo como nítida una zona de la imagen que, siendo estrictos, no lo está. Esta zona en la que tenemos la sensación de que los sujetos presentan contornos aceptablemente definidos se llama profundidad de campo (PC) y se proyecta desde el plano de enfoque hacia la cámara y desde el plano de enfoque hacia el fondo. Por tanto, llamamos profundidad de campo a la distancia que tenemos entre los puntos más cercano y más alejado entre los que percibimos una sensación de nitidez que consideramos aceptable.

		

		Preparar la toma para tener más o menos profundidad de campo es un valioso recurso en fotografía. Con su control podemos conseguir que una rama destaque claramente de un fondo borroso o que se integre con el lejano bosque. No se trata de conseguir que todo esté nítido o que no lo esté casi nada, se trata de adaptarnos con conocimiento a cada situación concreta y aprovecharla al máximo en función de nuestras necesidades creativas y de los recursos disponibles. En fotografía hablamos mucho de enfoque selectivo, que consiste en aportar nitidez solo a aquellos elementos que nos interesa destacar. Nuestro cerebro no busca información en las zonas borrosas. Por eso el desenfoque selectivo es tan valioso para centrar la atención sobre los elementos que captamos con nitidez.

		

		La cantidad de profundidad de campo depende de varios factores. Vamos a enumerarlos de forma individual considerando que el resto de los elementos no varía, pero es la suma de todos ellos la que determinará el valor final.

		

		Al cerrar el diafragma conseguimos más profundidad de campo. Es decir que números f mayores, proporcionan más nitidez.

		

		
			
				
				
			
			
					Diafragma
					PC
			

			
					f/2,8
					0,29 m
			

			
					f/4
					0,42 m
			

			
					f/5,6
					0,63 m
			

			
					f/8
					0,97 m
			

			
					f/11
					1,72 m
			

			
					f/16
					4,81 m
			

		

		

		

		Datos obtenidos para un sensor de 24 x 36 mm enfocando a 2 m, con una distancia focal de 24 mm y con un círculo de confusión de 0,03 para una distancia de visualización de 0,25 m. El concepto de círculo de confusión lo estudiaremos en detalle más adelante.
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		Un diafragma abierto reduce la profundidad de campo disponible, sobre todo con objetivos de mayor focal. Solo tenemos nítidas algunas de las hojas del suelo, mientras el fondo se representa borroso.

		

		150 mm a f/2,8 durante 1/15 s con ISO 200.

		

		Disfrutaremos de menos profundidad de campo al enfocar más cerca del sujeto.

		

		
			
				
				
			
			
					Distancia de enfoque
					PC
			

			
					1 m
					0,29 m
			

			
					1,5
					0,68 m
			

			
					2 m
					1,27 m
			

			
					3 m
					3,26 m
			

			
					4 m
					7,13 m
			

			
					6 m
					47 m
			

		

		

		

		Datos obtenidos para un sensor de 24 x 36 mm a f/2,8, con una distancia focal de 24 mm y con un círculo de confusión de 0,03 para una distancia de visualización de 0,25 m.

		

		Las focales más largas reducen la profundidad de campo.

		

		
			
				
				
			
			
					Focal
					PC
			

			
					14 mm
					1,04 m
			

			
					18 mm
					0,55 m
			

			
					24 mm
					0,29 m
			

			
					35 mm
					0,13 m
			

			
					50 mm
					0,06 m
			

			
					85 mm
					0,02 m
			

			
					135 mm
					0,01 m
			

		

		

		

		Datos obtenidos para un sensor de 24 x 36 mm a f/2,8, a una distancia de enfoque de 1 m, focal de 24 mm y con un círculo de confusión de 0,03 para una distancia de visualización de 0,25 m.

		

		En la práctica, los sensores pequeños proporcionan mayor profundidad de campo. Si registramos la misma escena con un sensor más grande, los detalles más finos ocuparán mayor superficie, se ampliarán menos y será más fácil detectar que los puntos desenfocados tienen un tamaño superior a 0,25 mm.

		

		
			
				
				
				
			
			
					Tamaño
					Focal
					PC
			

			
					Full frame
					50
					0,27 m
			

			
					APS
					25
					0,74 m
			

			
					Micro 4/3
					12
					3,57 m
			

		

		

		

		Datos obtenidos enfocando a 2 m, para una distancia de visualización de 0,25 m. Se usa la focal adecuada en cada caso para mantener el campo de visión, en caso contrario, la profundidad de campo sería proporcional al tamaño del sensor.

		

		Para conseguir la misma profundidad de campo en full frame que en APS es necesario cerrar más el diafragma, lo que supone más tiempo de exposición o subir el ISO, lo que puede reducir la sensación de nitidez a su vez.
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		Un diafragma cerrado incrementa la profundidad de campo disponible. Tenemos nitidez desde los musgos del primer plano hasta el agua del río.

		

		23 mm a f/11 durante 3 s con ISO 100. Filtro polarizador Lucroit.

		

		En la práctica, para un mismo tamaño de sensor, podremos aumentar la PC cerrando el diafragma (número f mayor), alejándonos del sujeto y reduciendo la distancia focal del objetivo.

		

		La profundidad de campo se distribuye de diferente forma por delante y por detrás del plano de enfoque. Cuanto menor sea la focal más profundidad de campo se repartirá hacia el fondo en detrimento de la que le corresponde hacia la cámara. A medida que nos acercamos a la óptica normal para el tamaño del sensor, el reparto tiende a ser igual por delante y detrás del plano de enfoque. Por tanto, solamente en algunos casos concretos, cercanos a los 24 mm, se corresponderá a la razón de dos tercios hacia el fondo y un tercio hacia la cámara que tanto se ha difundido como norma general. En los angulares extremos la proporción es mucho más acusada y por encima de 50 mm se igualan.

		

		
			
				
				
				
				
			
			
					Focal
					PC
					PC hacia el fondo
					PC hacia la cámara
			

			
					14 mm
					6,3 m
					5,84 m
					0,46 m
			

			
					18 mm
					1,4 m
					1,06 m
					0,34 m
			

			
					24 mm
					0,62 m
					0,4 m
					0,22 m
			

			
					35 mm
					0,27 m
					0,15 m
					0,12 m
			

			
					50 mm
					0,13 m
					0,06 m
					0,07 m
			

			
					85 mm
					0,04 m
					0,02 m
					0,02 m
			

		

		

		

		Datos obtenidos para un sensor de 24 x 36 mm enfocando a 1 m, a f/5,6, y con un círculo de confusión de 0,03 para una distancia de visualización de 0,25 m.

		

		Hemos insistido mucho en la idea de que la profundidad de campo es una sensación, no es una cuestión matemática sin más. Cuanto más lejos veamos la copia impresa menos agudeza visual tendremos para apreciar si un punto está nítido o desenfocado. Si la luz es pobre será difícil ver si algo está enfocado o no. Una copia pequeña se verá mucho mejor que una gran ampliación, es lo que nos pasa al ver las tomas en la cámara y en el ordenador. Si la copia es de buena calidad será más fácil detectar las zonas borrosas que cuando toda la imagen carece de definición. Es un concepto incluso muy personal, pues lo que para un ojo puede parecer nítido para otro más exigente, mejor entrenado o con más células receptoras en la retina, puede que no lo esté tanto. Para intentar cuantificar estos parámetros contamos con el concepto de círculo de confusión máximo.

		

		Si el tamaño del punto en la copia no supera un cierto tamaño no lo vemos borroso, para una agudeza visual estándar y a una distancia concreta. Hay un cierto acuerdo en determinar que un tamaño del punto de 0,25 mm, para una copia de 20 x 25 cm visto a 635 mm (25”) es el limite a partir del cual los elementos de la imagen tendrían cierta pérdida de nitidez.

		

		Para calcular el valor del círculo de confusión máximo tenemos que dividir la agudeza visual estándar (0,25 mm) entre el factor de ampliación de la copia respecto al sensor. Si tenemos un tamaño de sensor de 24 mm para obtener una copia de 200 mm será necesario ampliar la imagen capturada 200/24 = 8,3. Solo resta ya dividir la agudeza visual entre este valor para obtener el valor del círculo de confusión para ese formato de 0,03 mm (0,25/8,3). Esto explica la influencia del tamaño del sensor respecto a la profundidad de campo. Cuanto mayor sea el sensor menos tendremos que ampliarlo para llegar a la misma copia.

		

		
			[image: Illustration]
		

		

		La nitidez que tiene el primer plano y el fondo depende de la ampliación de la copia. Es posible que se vea bien al tamaño en que aparece en este libro, pero en una ampliación su aspecto variaría.

		

		39 mm a f/8 durante 1 s con ISO 200. Filtro polarizador y degradado inverso Lucroit.

		

		
			
				
				
				
				
			
			
					Formato
					Dimensiones del sensor (mm)
					Factor de recorte
					Diámetro círculo de confusión máximo (mm)
			

			
					Full frame
					24 x 36
					1
					0,03
			

			
					APS-H (Canon)
					28,7 x 19
					1,3
					0,024
			

			
					APS-C (Nikon)
					23,6 x 15,7
					1,5
					0,02
			

			
					APS-C (Canon)
					22,3 x 15,1
					1,6
					0,019
			

			
					Micro 4/3
					7,6 x 5,7
					4,2
					0,007
			

			
					Compacta 1/2,5”
					5,76 x 4,29
					5,6
					0,005
			

		

		

		

		Parece que cerrar el diafragma todo lo posible será nuestro mejor aliado para conseguir más profundidad de campo, pero en fotografía nada es gratis y al hacerlo entra en juego la difracción de la luz. Cuando la luz se ve obligada a atravesar un orificio muy pequeño sus rayos se dispersan, reduciéndose la nitidez. Por eso cerrar el diafragma al máximo no es buena idea si queremos mejorar la imagen. Lo que ganamos en profundidad de campo lo podemos perder con creces por la difracción. En las celdas del sensor también se produce este efecto, que será más acusado cuantos más fotocaptores contenga. A medida que cerramos el diafragma el haz de luz que debería llegar a un solo fotocaptor se va desbordando y afecta a los adyacentes, desdibujándose los detalles finos.

		

		En general, no es buena idea cerrar el diafragma más allá de f/16 en formato completo y de f/11 en APS, incluso un paso menos si la captura es de más de 30 megapíxeles. Este es el motivo por el que los teléfonos no pueden contar con diafragmas tan cerrados como las réflex. Como siempre lo mejor será probar nuestro equipo y estudiar sus límites.

		

		

		Otra forma de calcular el círculo de confusión

		

		Podemos calcular el valor del círculo de confusión de manera sencilla dividiendo la diagonal del sensor entre 1500 (sistema de Kodak). Si necesitamos ser más exigentes para obtener copias de mayor tamaño o visualizarlas más cerca, podemos optar por el valor de 1750 (sistema llamado de Zeiss, pero que creo que no fue desarrollado por ese fabricante). Para un sensor de tamaño completo de 24 x 36 mm, con una diagonal de 43,26, mm tendríamos un resultado de 0,028 (43,26/1500) con la fórmula de Canon y de 0,025 (43,26/1750) con la de Zeiss.

		

		

		Al abrir por completo el diafragma estamos aprovechando también los rayos de la periferia, que tienen un recorrido más complejo y son más susceptibles a padecer aberraciones, sobre todo cromáticas. Como resultado de este equilibrio encontramos el llamado punto dulce (más conocido por su nombre en inglés, sweet spot). La máxima nitidez del objetivo la encontraremos en un diafragma intermedio, que, aunque depende mucho de la intención del fabricante; solemos encontrarlo dos o tres pasos por encima de su apertura máxima.

		

		

		El bokeh

		

		La palabra bokeh procede del japonés y podemos traducirla como borroso. Hace referencia al aspecto que tienen las zonas desenfocadas. Si estas zonas se solapan suavemente entre ellas, con transiciones muy graduales y tonos homogéneos estamos ante un bokeh de buena calidad o blando.

		

		Si el objetivo está abierto de todo, los anillos de desenfoque serán circulares, a medida que lo vamos cerrando tendrán la forma del polígono que forme el diafragma. Por eso los objetivos que cuentan con más palas en el diafragma (más de ocho) suelen ofrecer un mejor bokeh, aunque la calidad de construcción de la óptica también influye mucho.

		

		

		Algunos objetivos, cada vez menos, tienen unas marcas que indican desde dónde comienza la zona enfocada y hasta dónde llega. Encontramos un par de líneas para cada diafragma a cada lado del punto de enfoque indicadas por colores o con números. La profundidad de campo iría desde los metros que indica la primera línea hasta la segunda para ese diafragma concreto. Es importante destacar que son referencias bastante optimistas y que suele ser más realista hacer nuestras estimaciones con las líneas que correspondan a un diafragma más abierto que el que realmente usemos.

		

		Cuando el sol está cerca de un borde, como el horizonte, unas ramas, o una roca, podemos conseguir que tenga un aspecto estrellado cerrando bastante el diafragma. Lo ideal es llegar a f/16 o incluso f/22, pero en f/11 también se notará lo suficiente. Se creará un rayo por cada arista del diafragma. Si nuestro objetivo tiene un número par de cuchillas obtendremos el mismo número de brazos en la estrella. Si tiene un número impar justo el doble. Una razón de peso, sin duda, para elegir nuestros objetivos si nos gusta el efecto.
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		La forma en que se mezclan las zonas desenfocadas es algo a tener en cuenta a la hora de elegir nuestros objetivos.

		

		200 mm a f/3,2 durante 1/3 s con ISO 200.
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		Una distancia focal corta combinada con un diafragma un poco cerrado y enfocado a un par de metros proporciona una enorme profundidad de campo, incluso desde el primer plano.

		

		21 mm a f/8 durante 1/320 s con ISO 200. Filtro polarizador Lucroit.

		

		

		La profundidad de campo en el bolsillo

		

		Podemos crearnos una tabla de profundidades de campo para nuestro equipo en webs como dofsimulator.net, pero es más sencillo consultarlas en una APP en el móvil. Mi preferida es la de PhotoPills, que nos permite variar todos los parámetros que influyen en la toma e incluye herramientas de planificación muy interesantes como ya veremos.

		

		

		Antes hablamos de los Shift Los objetivos con basculación (Tilt) proporcionan una profundidad de campo que no es paralela al sensor sino oblicua, formando una cuña, según el Principio de Scheimpflug. Podemos inclinar la lente para que el plano de enfoque sea paralelo al suelo y conseguir que esté nítido desde muy cerca hasta infinito, pero las copas de los árboles estarán borrosas ya que la profundidad de campo no varía, solo se distribuye de forma diferente. La mayor parte de los objetivos de este tipo a la venta son Tilt & Shift.
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		Si el sol se quema en la imagen podemos cerrar bastante el diafragma para conseguir un aspecto estrellado. En esta foto obtenemos 14 destellos, que corresponden a las 7 palas del diafragma.

		

		10 mm a f/20 durante 1/80 s con ISO 200.

		

		

		

		FOTOS PASO A PASO

		

		Elegir el diafragma más adecuado no solo es una cuestión técnica. También influye muchísimo en el aspecto final de nuestra fotografía. Determina la profundidad de campo que vamos a tener, la amplitud de la zona nítida, y también el aspecto de las zonas que están desenfocadas.
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		Un diafragma muy cerrado, f/16, permite mantener bien reconocibles los árboles del fondo.
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		Por el contrario, un diafragma bastante abierto, f/2,8, difumina los contornos de los árboles y mezcla los tonos de las zonas de luz que atraviesan el follaje.
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		Entre estos dos puntos intermedios podemos elegir el que más se adapte a nuestra estética. En este caso hemos elegido f/4.
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		A f/5,6 ya empiezan a ser visibles los bordes de las hojas del fondo.
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		Disparar a f/8, en estas condiciones y con estos sujetos, supone un punto de equilibrio entre mantener un fondo desenfocado y obtener suficiente nitidez en las setas.
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		Con f/11 el resultado ya es muy semejante al conseguido con f/16.

		

	
		El tiempo de exposición

		

		Llamamos tiempo de exposición al intervalo durante el cual el obturador está abierto y el sensor registra la luz que formará nuestra fotografía. Se indica en segundos o en fracciones de segundo. Según el tipo de cámara podemos tener obturación mecánica o electrónica.

		

		

		… 8 s – 4 s – 2 s - 1 s – 1/2 s – 1/4 s – 1/8 s -1/16 s – 1/30 s – 1/60 s – 1/125 s – 1/250 s – 1/500 s …

		

		

		Los obturadores mecánicos son una especie de puerta que tapa el sensor. Mientras lo mantengamos cerrado no llegará luz y solo lo hará durante el tiempo que mantengamos la puerta abierta. Normalmente está construido con dos cortinillas, la primera se abre para iniciar la exposición y la segunda se cierra para finalizarla. El tiempo de exposición sería el intervalo en el que la luz puede pasar entre ambas. El obturador se abre al activar el botón de disparo y lo reconoceremos por su sonido característico, ese clic que asociamos a las réflex lo produce el obturador al abrirse. Son elementos delicados que en muchas ocasiones limitan la vida útil del equipo. Las cámaras de gama alta pueden tener obturadores diseñados para durar unos 150.000 – 400.000 ciclos, muchísimo más que las de gamas inferiores. Mientras el obturador mecánico está activo el espejo estará levantado y por tanto el visor estará totalmente negro.

		

		En las cámaras sin espejo el obturador no es un elemento físico sino electrónico. Una señal eléctrica le dice al sensor cuándo ha de empezar a grabar la imagen hacia la tarjeta y cuándo parar. No se escucha el típico ruido de una réflex, lo que puede ser genial en un concierto. Tampoco sufrimos las vibraciones que produce el movimiento del obturador y del espejo. Con esta obturación podemos realizar incluso 60 fotografías por segundo mientras el mecánico se queda en algo más de 10. A cambio, consumen más energía y pueden añadir más ruido cromático (en situaciones de baja iluminación con ISO alto).

		

		De todas formas, su principal limitación es a la hora de capturar sujetos en movimiento, ya que la lectura del sensor se realiza secuencialmente, normalmente desde la parte superior izquierda hacia la inferior derecha. Así, un mismo elemento puede ocupar posiciones diferentes en la foto final. Las ruedas de un coche en movimiento se reproducirán ovaladas. A esto le llamamos efecto persiana (rolling shutter) o efecto gelatina y es bastante llamativo. Es un problema que se puede evitar al capturar toda la información de los fotocaptores durante el tiempo de exposición establecido y de manera simultánea (obturador global o global shutter) y que, sin duda, se implementará en algún momento. Por ahora esta tecnología no está disponible en nuestras cámaras. Una excepción es la cámara de cine Sony PMW-F55 y su precio de varias decenas de miles de euros; Canon cuenta con este tipo de sensores, pero dedicados al ámbito industrial).

		

		Otro problema, asociado a la forma de capturar la escena y que desaparecerá con la obturación global, se presenta en el momento de fotografiar con luces artificiales. Las bombillas en realidad oscilan en función de la frecuencia de la electricidad, en Europa 50 veces por segundo. Por eso nos pueden salir bandas en la toma con diferentes luminosidades que evidencian el cambio de brillo de las bombillas (banding). Algunos fabricantes incluyen ambos tipos de obturadores para que elijamos el más adecuado a nuestras necesidades en cada toma concreta.

		

		
			[image: Illustration]
		

		

		El tiempo de exposición determina el aspecto de los elementos que están en movimiento en la escena. Filtro polarizador Lucroit.

		

		22 mm a f/9,5 durante 2 s con ISO 100.

		

		La mayor parte de las cámaras actuales tienen al menos tiempos de exposición de 30 segundos hasta 1/8000 s. En cámaras con obturación electrónica es frecuente encontrar tiempos todavía más breves como 1/16000 o 1/32000 s.

		

		Algunas nos permiten exponer durante varios minutos, lo que nos puede ahorrar el uso de cable disparador. Si necesitamos tiempos más largos que los que la cámara nos ofrece, por ejemplo, en fotografía nocturna, podemos seleccionar la posición B (modo bulb) y utilizar un cable disparador. En esta posición el sensor seguirá acumulando luz mientras el cable disparador o el botón de disparo estén activos, una vez que lo soltamos finaliza la exposición. Una variante, lamentablemente en desuso, del modo B es el modo T (Time), en el que el sensor empieza a recibir luz al accionarse el disparador y finaliza al presionarlo de nuevo, no siendo necesario mantenerlo pulsado.

		

		En nuestro visor veremos estos tiempos de exposición sin el numerador, directamente 125, 250, 500, 1000… Hemos de tener presente que en realidad son fracciones y al ir subiendo la cifra en realidad el tiempo se reduce. Para diferenciar las obturaciones de varios segundos la cifra se identifica con el símbolo de segundos, 1” – 2” – 4” … Al llegar a los 60 s el símbolo cambia a minutos 1’ – 2’ – 4’…

		

		
			
				
				
			
			
					Valor
					Tiempo de exposición
			

			
					B
					Entra luz mientras se mantiene pulsado el botón disparador o el mando del cable disparador bloqueado
			

			
					2’
					2 minutos
			

			
					1’
					1 minuto
			

			
					30”
					30 s
			

			
					15”
					15 s
			

			
					8”
					8 s
			

			
					4”
					4 s
			

			
					2”
					2 s
			

			
					1”
					1 s
			

			
					2
					1/2 s
			

			
					4
					1/4 s
			

			
					8
					1/8 s
			

			
					15
					1/15 s
			

			
					30
					1/30 s
			

			
					60
					1/60 s
			

			
					125
					1/125 s
			

			
					250
					1/250 s
			

		

		

		

		Cada uno de estos tiempos de exposición son la mitad que el anterior. Si tenemos configurada nuestra cámara para incrementos en medios pasos o tercios tendremos valores intermedios.

		

		
			
				
				
				
			
			
					1 paso
					1/2 paso
					1/3 paso
			

			
					1000
					1000 750
					1000 800 640
			

			
					500
					500 350
					500 400 320
			

			
					250
					250 180
					250 200 180
			

			
					125
					125 90
					125 100 80
			

		

		

		

		Los tiempos de exposición más breves, inferiores a 1/60 s permiten congelar los sujetos que estén en movimiento en la escena. Cuanto más rápido sea el movimiento más tendremos que reducir el tiempo de exposición para conseguirlo.

		

		Si elegimos tiempos de exposición más largos, del orden de segundos, los elementos que no estén fijos, como un río, las olas del mar, las nubes o un paseante con su perro saldrán con los bordes difusos. Cuanto más alarguemos el tiempo, más borrosos se mostrarán estos elementos en movimiento, llegando a incluso a desaparecer.
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		Un tiempo de exposición muy breve consigue congelar las gotas en el aire. Es un efecto que no podemos apreciar a simple vista.

		

		450 mm a f/6,3 durante 1/3000 con ISO 200.

		

		

		¿Movida, trepidada o desenfocada?

		

		Es muy frecuente confundir estos términos y es importante diferenciarlos para tomar las medidas oportunas.

		

		Una foto decimos que está movida si en ella observamos que los bordes de algunos sujetos en movimiento no están nítidos. Los elementos fijos saldrán correctamente y la solución (cuando sea un problema para nosotros) es reducir el tiempo de exposición.

		

		Si lo que se ha movido es la cámara la foto estará trepidada. Todos los elementos tendrán sus bordes borrosos y en la misma dirección; la solución (si no es un efecto buscado) será estabilizar la cámara, normalmente con ayuda de un trípode.

		

		En una foto desenfocada lo que ha sucedido es que no hemos acertado con el plano de enfoque que nos interesaba, seguramente habrá elementos más atrás o adelante que sí han quedado nítidos. La solución será enfocar en el plano correcto y/o cerrar más el diafragma para añadir más profundidad de campo.

		

		

		Cada persona es capaz de sujetar la cámara fija durante un período de tiempo que puede ser de 1/30 o incluso llegar a 1 s. Dependerá de su técnica para sujetar la cámara, de si está apoyado y de su pulso. Si la cámara se mueve durante la exposición la imagen saldrá trepidada, lo que a veces es un efecto buscado. También depende de la focal que estemos empleando, al subir la focal la ampliación es mayor y por tanto la toma es más sensible a los pequeños movimientos. Quizá con un 24 mm no se aprecie, pero con un 200 mm sea demasiado evidente. La recomendación general es utilizar un tiempo de exposición similar o superior a la focal empleada, así con un 12 mm podremos tener cierta seguridad a 1/15 s mientras que con un 500 mm deberemos reducir el tiempo de exposición hasta 1/500 s. Los equipos con estabilizador de imagen contrarrestan los movimientos involuntarios del fotógrafo (bien sea en la óptica, en el sensor o en ambos) y permiten reducir estos tiempos mínimos en 4 o 5 pasos, incluso más si el pulso del fotógrafo y su forma de sujetar el equipo colaboran. Contamos con estabilizadores digitales y ópticos, siendo éstos los más recomendables, aunque también los más caros. También es posible combinar ambas tecnologías.
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		En una misma toma podemos tener elementos movidos, desenfocados y trepidados. En este caso el agua está movida y el fondo desenfocado. No tenemos trepidación gracias al uso del trípode. Es importante diferenciar bien estos conceptos para tomar las decisiones oportunas.

		

		15 mm a f/5 durante 15 s con ISO 200. Filtro polarizador Lucroit.

		

		

		Velocidad de obturación

		

		Es muy frecuente utilizar la palabra velocidad como sinónimo de tiempo de exposición. Históricamente tenía sentido porque el movimiento de las cortinillas del obturador era más rápido cuanto menor era el tiempo de exposición. Con la obturación electrónica, donde no hay nada que se mueva empieza a ser un término sin demasiado significado y por eso prefiero utilizar el término tiempo de exposición que es realmente lo que siempre seleccionamos en el dial.

		

	
		La sensibilidad

		

		En fotografía química la película contiene una serie de compuestos, los haluros de plata, que son sensibles a la luz. Al incrementar el tamaño de estos haluros su respuesta ante la misma cantidad de luz aumenta. Es decir que con haluros de pequeño tamaño necesitamos más luz para conseguir el mismo resultado. A cambio de ese incremento de sensibilidad el aspecto de los haluros más grandes es más evidente, se aprecia una cierta textura en la copia que llamamos grano y que tiene un gran componente estético en muchas imágenes. Las películas con haluros más grandes también veían reducida su nitidez y contraste debido al mismo grano. Esta respuesta a la luz se normalizó en 1974 en una norma ISO (International Organization for Standardization) que tiene una secuencia en la que doblar el número implica doblar la sensibilidad, es decir que se necesita la mitad de luz para conseguir el mismo resultado.

		

		

		… 100 - 200 - 400 - 800 – 1600 – 3200 …

		

		

		Para cambiar de una sensibilidad a otra era preciso sustituir el rollo por uno con haluros de distinto tamaño, algo que en la época digital no es necesario.

		

		Los sensores digitales tienen una determinada respuesta a la luz, convierten la energía de los fotones en una corriente de electrones. Esa respuesta es el ISO nominal de la cámara y está definida por lo que llamamos rendimiento fotónico. Por cada cierta cantidad de fotones que recibe el fotocaptor genera una señal eléctrica. Este rendimiento depende de cada sensor y no se puede variar. El valor de carga que es capaz de generar un fotocaptor es pequeño y para poder ser utilizable debe ser amplificado antes de ser convertido en unos y ceros, es decir digitalizado. Cuando subimos el valor ISO no se consigue aumentar la sensibilidad del sensor, como en la película, simplemente se determina el nivel de amplificación de su señal eléctrica antes de cuantificarse en el conversor analógico digital. En realidad, los sensores no son elementos digitales en origen; su información ha de ser procesada por el conversor analógico digital para poder almacenarse en la tarjeta de memoria en formato binario.

		

		Disparando en raw no es útil utilizar valores intermedios de ISO pues la inmensa mayoría de las cámaras no modifican la ganancia para esos valores intermedios. Es decir que si seleccionamos la foto en ISO 125 en realidad se hará en ISO 100 y se aclarará mediante un algoritmo a partir de los datos obtenidos. El problema es que podemos perder un poco las luces altas sin tener ninguna ventaja en las sombras.

		

		Los fotocaptores no solo emiten una señal eléctrica ante un impulso de luz si no que se activan de forma autónoma y aleatoria incluso sin que exista estímulo alguno, en la oscuridad absoluta. Esta información, que no corresponde a contenido real de la escena, es el ruido. Cuando tenemos nuestro dial entre dos emisoras lo podemos oír en la radio o ver en la televisión. Es importante resaltar que el ruido está formado por datos aleatorios y carentes de información de la imagen. Este ruido se puede caracterizar por generar píxeles de color (recuerda que son aleatorios) y lo llamamos ruido cromático. También tenemos ruido que provoca cambios de luminosidad, el ruido de luminancia.

		

		

		Ruido y tamaño del sensor

		

		Si tenemos dos sensores con el mismo número de fotocaptores, el de mayor tamaño recibirá más fotones que el pequeño. Es decir que la cantidad de información útil que proviene de la escena es mayor. A igualdad de tecnología el nivel de ruido será semejante, pero como la señal es mayor, la relación señal ruido será más beneficiosa para el sensor con los fotocaptores más grandes.

		

		Por eso los teléfonos y cámaras con sensores de pequeño tamaño generan más ruido que una réflex. De la misma forma una cámara con sensor de tamaño completo tendrá un ruido menos visible que una APS (insisto: siempre comparando tecnologías similares y mismo número de fotocaptores).

		

		

		Para conseguir variar el ISO lo que se hace es incrementar la señal original. La imagen se aclara, pero a costa de degradarse, dado que también estamos amplificando el ruido, que se vuelve más visible.
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		El ruido se incrementa al hacerlo el ISO, pero los sensores actuales permiten obtener tomas de muy buena calidad incluso con valores considerados demasiado altos hace unos pocos años.

		

		24 mm a f/2,8 durante 20 s con ISO 3200. Linterna Led Lenser con filtro CTO.

		

		El ruido siempre estará presente en todas nuestras fotos. Que sea visible o no dependerá de si la señal real que genera el sensor es suficientemente alta como para taparlo. Imagina que tu sensor es capaz de responder a estímulos de luz graduados de 1 a 100. El ruido será una constante, toda la superficie del sensor puede afectar a un fotocaptor o no, de forma aleatoria, con mayor probabilidad si la temperatura es alta. Demos un valor de 3 a esta señal de ruido aleatorio. Si la señal que genera una zona de fuerte luz es de 100, la relación entre señal y ruido será de 3/100. Es una relación baja y apenas se apreciará. En las sombras, donde apenas llegan fotones de la escena, el ruido sigue siendo de 3, si la señal real es de 10, la relación señal ruido será de 3/10 y empezará a ser patente. Si observamos las sombras más densas puede que la señal sea igual al ruido, y por tanto indiferenciables. La relación señal ruido sería muy baja y el aspecto del ruido muy evidente.

		

		En números más reales, se estima que el ruido es equivalente a la raíz cuadrada del número de fotones que alcanzan los fotocaptores. Si un total de 10.000 fotones alcanzan el sensor, 100 serán ruido, lo que supone un 1 %. Si se capturan 100 fotones, 10 serán ruido, un 10 %. Si solo 9 impactan sobre el fotocaptor, 3 serán ruido, un 33 %. De estos cálculos se desprende que cuanto más oscuro sea el tono de la imagen más visible será el ruido sobre su superficie.

		

		

		Principales fuentes de ruido

		

		El ruido de lectura que produce la falta de exactitud al amplificar y leer la señal original.

		

		El ruido fotónico depende de las variaciones cuánticas en la fuente de emisión de luz. Solo depende de la luz, por lo que siempre estará presente con independencia de la cámara que utilicemos.

		

		A medida que la temperatura del sensor sube es más fácil que algún electrón se escape y genere ruido, este es el ruido térmico y es el motivo por el que nuestras fotos lucen con menos ruido en las frías noches del invierno que en las calurosas de verano.

		

		Al digitalizarse la señal también tenemos un ruido de cuantificación debido a los redondeos.

		

		Si en la edición incrementamos la luminosidad de la foto también amplificamos el nivel del ruido, que se hará más apreciable en las sombras. Este es el ruido de edición o producción.

		

		

		La física define como ruido a todo dato que acompañe a la señal que deseamos medir y que dificulta su transmisión, almacenamiento o comprensión. Si nos limitamos a amplificar sin más la señal del sensor, por ejemplo, multiplicándola por dos, estaremos incrementando en esa medida tanto la señal como el ruido, y por tanto la relación señal-ruido se mantendrá igual. Simplemente al ser más claras las sombras el ruido será más visible por nuestra capacidad de diferenciar tonos donde antes no podíamos. Para reducir el problema los fabricantes montan una serie de filtros que reconocen una buena parte de la componente de ruido de las escenas con ISO más alto y la eliminan, aunque siempre a costa de una pérdida de calidad respecto a usar el ISO nominal. El propio amplificador también genera su propio ruido.

		

		
			[image: Illustration]
		

		

		Sin duda elegir un ISO alto reduce la calidad del archivo, pero es algo que hemos de asumir a cambio de poder seguir trabajando en condiciones de muy poca luz o cuando necesitamos utilizar tiempos de exposición muy breves. En este caso disparé desde un vehículo y preferí subir el ISO para evitar que la fotografía saliese trepidada. Si la edición es correcta y el tamaño de impresión el adecuado, pocas personas se darán cuenta de que yo estaba en movimiento. La fotografía, afortunadamente, consiste en mucho más que lograr la máxima nitidez.

		

		300 mm a f/5,6 durante 1/4000 s con ISO 1600.

		

		Cada equipo presenta un nivel y aspecto diferente del ruido. Cada fotógrafo también tiene su propia tolerancia ante este fenómeno en sus imágenes. Tenemos que probar nuestro equipo en diferentes configuraciones de ISO para encontrar hasta qué niveles nos encontramos cómodos y consideramos el ruido, siempre presente, como aceptable. En fotografía digital hemos de convivir con esto, ya que cualquier dispositivo electrónico siempre generará datos aleatorios. A lo que podemos aspirar es a que ese ruido sea tan pequeño que no sea perceptible al tamaño al que veamos la copia de nuestra foto. Si lo ampliamos lo suficiente siempre será visible; es algo que está profundamente relacionado con nuestra agudeza visual y con los círculos de confusión de los que ya hablamos.

		

		

		¿Qué canal tiene más ruido?

		

		En condiciones normales las sombras presentan una dominante de tonos azulados. Por eso el canal azul suele ser el que presenta mayores niveles de ruido, pero es porque suele ser el que contienen las sombras, cuya relación señal ruido es más baja. Si iluminamos con una fuente de luz que no sea amarillenta, el ruido aparecerá en el canal complementario a la dominante de color de la luz.

		

		Pero no olvidemos el ruido fotónico, debido a las oscilaciones de la propia fuente de luz. Si editamos mucho las partes brillantes de una toma, como por ejemplo el cielo, es posible que este ruido fotónico sea mucho más visible que antes de editarlas.

		

		En definitiva, en las zonas de mucha luz el ruido es casi todo de origen fotónico, mientras en las sombras el que predomina es el de lectura.

		

		

		Las cámaras tienen una serie de ajustes personalizados para reducir la cantidad de ruido que genera un ISO alto (ruido de amplificación) y una exposición larga (ruido térmico).

		

		La reducción de ruido para ISO altos suele ser aplicable solamente a los archivos JPEG, no a los raw. Produce una importante pérdida de nitidez. Además, es difícil definir qué valor es el idóneo antes de hacer la foto, por eso mi recomendación es corregir este tipo de ruido en la edición localizando de forma visual el mejor equilibrio entre pérdida de nitidez y mejora del ruido.

		

		Para eliminar el ruido en una larga exposición la cámara realiza otra toma de la misma duración, pero con el obturador cerrado. De esta forma, toda la señal que se genera en la toma negra (dark frame) es el patrón de ruido para esas condiciones concretas de temperatura.

		

		Ese patrón se elimina de la foto original y obtenemos una imagen más limpia sin pérdida de definición demasiado apreciable. El problema es que mientras genera la toma negra no podemos seguir haciendo fotos, pero la batería sigue descargándose. Si son tomas de menos de dos o tres minutos el tiempo de espera es todavía razonable, pero si estamos con 30-60 minutos podemos perder la oportunidad de realizar una segunda toma. Yo suelo activar esta función solo para la última imagen y que la cámara vaya eliminando el ruido en la mochila de regreso a casa.
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		Los sensores cada vez tienen más capacidad de obtener información en las sombras, aunque a costa de sufrir un incremento de ruido. El efecto se acentúa si levantamos bastante las sombras en el revelado. Dependiendo del tamaño de impresión y del tratamiento que hagamos del ruido el resultado puede ser más que aceptable. Cuando lo importante es evitar una foto trepidada o poder seguir realizando fotos el nivel de ruido debe pasar a un segundo plano.

		

		16 mm a f/4 durante 20 s con ISO 6400.

		

		Nuestra forma de percibir el ruido depende en buena medida de su aspecto. Lo toleramos mucho más si es pequeño y repartido de forma homogénea que si posee un mayor tamaño y forma patrones. Por eso cuando intentamos subir la señal de las sombras más pronunciadas, como apenas contienen señal real, el ruido que se muestra es más feo y evidente. Además, los bordes de los objetos serán menos nítidos, más desdibujados.

		

	
		El histograma

		

		El histograma es una excelente herramienta para entender cómo se distribuyen los tonos de la imagen en la captura realizada por nuestra cámara.

		

		En el eje horizontal están representados los diferentes tonos, desde el más oscuro, a la izquierda, al más claro, a la derecha. Podemos tener un histograma para cada canal que compone la fotografía o uno solo que engloba los tres. En el histograma del canal verde el verde más oscuro estará a la izquierda y el más claro a la derecha. Si tenemos un histograma para los tres canales el negro puro ocupará la posición inicial y el blanco sin detalle la final.
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		En general, asumimos que el histograma se muestra en una profundidad de 8 bits, es decir que tenemos 255 tonos horizontales. El negro puro tendrá un valor 0, el blanco de 255 y el gris medio, el intermedio, de 127.

		

		Una vez realizada la toma, nuestra cámara analizará cuántos píxeles contienen un determinado valor horizontal del histograma. El más repetido alcanzará el límite vertical y el resto se representarán proporcionalmente a este.

		

		Una imagen en la que abunden los tonos a la izquierda del histograma, es decir que alcanzan la parte alta del histograma, estará formada por tonos oscuros. Si las barras son más altas en la parte derecha, serán más abundantes los tonos claros.

		

		Aunque en algunos libros propugnan la suprema importancia de obtener una determinada forma del histograma, en realidad, no existe una gráfica perfecta. Según los elementos que compongan nuestra imagen y la luz que los bañe iremos obteniendo diferentes histogramas. Lo realmente importante es que el histograma se adapte a lo que nosotros deseamos mostrar.
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		Esta imagen no tiene ni blancos ni negros puros. Es algo fácil de deducir viendo el histograma, ya que no hay barras verticales en los extremos. Es el aspecto que se espera de un día de niebla sin luz directa.
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		Se representan todos los canales en el mismo gráfico. Las zonas grises indican que los tres canales están igualados. Donde no es así sobresale el color del canal (o mezcla de dos canales) con más píxeles. Dada la dominante que confiere la niebla, observamos cómo el canal azul sobresale claramente en las luces.

		

		Si en nuestra fotografía tenemos un fondo blanco que debe salir totalmente quemado, por ejemplo, en imágenes de catálogo de producto, será normal que tengamos una elevación enorme en el extremo derecho del histograma. Si no es así no habremos conseguido la foto que necesitamos. Sin embargo, si deseamos reproducir los finos bordados del vestido de una novia será necesario que el histograma finalice de forma suave en la parte derecha, sin que existan demasiados píxeles completamente blancos. El histograma que muestra la cámara es muy importante si disparamos en formato JPEG. Las “montañas” que contenga deben coincidir con el aspecto final que buscamos para la imagen, pues las modificaciones posteriores harán perder calidad. Esto es especialmente importante si la toma ha quedado más oscura de lo debido y necesitamos incrementar la exposición en la edición, el ruido que contenga será más evidente. Si pretendemos una imagen en clave baja, con predominio de tonos oscuros, tendrían que concentrarse en la parte izquierda del histograma.

		

	
		La exposición

		

		Contamos con tres ajustes que permiten que nuestro sensor reaccione a la luz: el diafragma, el tiempo de exposición y el ISO. Están relacionados entre ellos y decidirse por un valor de diafragma o un tiempo de exposición es una valoración técnica que debe ceñirse a un criterio estético. Ante una toma debemos valorar cuál es nuestra principal prioridad. Pensar durante unos instantes en qué deseamos conseguir es imprescindible.

		

		Si queremos una gran profundidad de campo ya sabemos que tendremos que seleccionar un diafragma cerrado, por ejemplo, f/11 o f/16. Eso supondrá un agujero pequeño por el que entra poca luz y habrá que prolongar el tiempo de exposición. Si no es posible, porque algún elemento puede salir movido y no lo queremos así, podemos recurrir a subir el ISO para contar con más margen operativo a la hora de elegir el tiempo de exposición adecuado.

		

		Si nuestra prioridad es disparar con un tiempo de exposición largo para recoger el movimiento del agua o de las nubes, optaremos por una velocidad baja. Por ejemplo, de uno o dos segundos. Si hay poca luz quizá lo podamos conseguir cerrando el diafragma y bajando el ISO a su valor nominal (normalmente 100 o 200 ISO). Si hay mucha luz, o no deseamos cerrar tanto el diafragma, necesitaremos recurrir a filtros ND (de densidad neutra) que absorban parte de la luz.

		

		El mejor formato para conseguir la mayor calidad de nuestras imágenes es el raw, sin ninguna duda. El formato JPEG solo admite imágenes con una profundidad de color de 8 bits, lo que nos proporciona 28 = 256 niveles diferentes por canal. El formato raw garantiza al menos 12 bits de profundidad, lo que ofrece 212 = 4096 tonos distintos por canal, en algunos casos incluso se alcanzan 14 o 16 bits. La diferencia es enorme, sobre todo si vamos a editar la imagen. El JPEG contiene la información muy ajustada, lo que puede originar el efecto de “bandas de color” al editarla, ya que en ciertas zonas conserva unos pocos tonos diferenciados en lugar de toda la gama original. En raw tenemos muchísimo más margen para cambiar cosas en el revelado, como el ajuste de blancos, la exposición, el contraste, la nitidez, la saturación, sin pérdida alguna de calidad o con una disminución apenas perceptible.

		

		La única forma de mejorar la relación entre señal y ruido ya vimos que es subir la señal todo lo posible, para permitir que al sensor llegue toda la luz posible. En ese momento a cada píxel le llegará la máxima cantidad de información útil para generar la imagen.

		

		Con ayuda del histograma es fácil determinar la mejor exposición para un raw, simplemente hemos de llevarlo lo más a la derecha posible sin que se queme nada que consideremos importante.

		

		El histograma no muestra el valor absoluto de cuántos píxeles tienen un valor determinado, si no el valor relativo, respecto al más repetido. En una imagen con un rango tonal muy amplio y homogéneamente distribuido es posible que, si tenemos algunas zonas quemadas, por ejemplo, las farolas encendidas en una toma nocturna, el valor más repetido sea el blanco puro, aunque en realidad haya pocos píxeles quemados.

		

		

		Activando el histograma por canales

		

		En algunas cámaras es necesario activar el histograma por canales en las opciones personalizadas de pantalla. Si no lo ves en principio mira el manual a ver si está escondido entre los menús.

		

		Es importante contar con un histograma que muestre los diferentes canales por separado. Si en un retrato tenemos la información del canal rojo demasiado a la derecha, con un pico muy marcado en el valor blanco, seguramente tendremos pérdida en los tonos de la piel. Si los valores de verde y azul son bajos en la zona derecha del histograma el valor RGB puede que también sea bajo, pero eso no evitará que perdamos información en zonas delicadas de la imagen. Lo importante es no quemar ningún canal que consideremos importante.
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		En escenas que exceden el rango dinámico del sensor es especialmente importante llevar el histograma lo más a la derecha posible sin que se queme nada importante. En este caso vemos una pequeña elevación de píxeles completamente blancos en el extremo derecho histograma que corresponden al sol. Si exponemos para esa zona el resto estaría negro. En la parte izquierda tenemos todavía bastantes píxeles totalmente negros, las sombras de los aleros. Si no se hubiese incrementado al máximo la exposición estas zonas negras serían más amplias.
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		Con un revelado adecuado conseguimos reproducir de la mejor forma posible los colores y luminosidades de la escena real.

		

		16 mm a f/16 durante 1/50 s con ISO 200. Filtro polarizador Lucroit.

		

		Para poder observar en la imagen cuáles son las zonas realmente quemadas deberemos activar el patrón de cebra, que hace que parpadeen los píxeles cuyo valor sea de 255 en los tres canales. En algunas cámaras será necesario realizar primero la toma para valorar el patrón de cebra, pero en otras podemos verlo en tiempo real, incluso determinando el límite del patrón de cebra, que podemos marcar con un porcentaje. Si ponemos un 90 % las zonas que superen ese valor RGB parpadearán, aunque no estén realmente quemadas. Nos servirá para tener un margen de seguridad en nuestras tomas y estar seguros de que no se quema nada, siendo especialmente útil en vídeo.

		

		También tenemos patrón de cebra para las sombras, dependiendo de tu modelo de cámara podrás contar con unas opciones u otras.

		

		

		Eligiendo cámara

		

		Desde luego la importancia de contar con un histograma por canales, patrón de cebra para luces y sombras configurable en porcentajes, es suficientemente importante para que sean elementos muy a tener en cuenta a la hora de elegir equipo.

		

		

		La exposición óptima de un archivo raw la conseguiremos valorando el histograma por canales. Si no deseamos que nada se queme no debería aparecer información con el valor máximo en ninguno de ellos. Si es imposible por ser el rango dinámico de la imagen mayor que el que puede registrar el sensor, o nuestra intención es otra, el patrón de cebra nos ayudará a determinar si las partes que aparecen con valor 255 en el histograma corresponden a zonas que para nosotros no son importantes y que preferimos sacrificar a cambio de obtener más información en las zonas de sombras.

		

		El aviso de patrón de cebra para las sombras será muy útil cuando la escena tenga un gran rango dinámico y prefiramos perder información en las luces a cambio de mantener el ruido en niveles muy bajos en las sombras. Simplemente lo activamos e incrementamos la exposición hasta que el aviso de sombras desaparezca.

		

		

		El valor de luminosidad del visor y de la pantalla

		

		En los menús de pantalla podemos establecer el nivel de brillo de la imagen. Es muy útil para adaptar el ojo a la luz ambiente. De noche conviene bajarlo y a mediodía subirlo. Valorar si la toma ha sido correctamente expuesta en pantalla es un método muy poco adecuado ya que depende de valores externos al contenido del archivo: calidad de la pantalla, nivel de brillo y luminosidad ambiente. Por ese motivo siempre hemos de fiarnos exclusivamente del histograma, que nunca nos engañará.
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		Histograma de una imagen sobreexpuesta.

		

		Si el histograma no contiene información en las sombras ni en los tonos medios y toda la información se colapsa en la zona de las luces, el gráfico acaba abruptamente en el lado derecho, es casi seguro que la toma está quemada y tendríamos que reducir la exposición. La excepción serían las tomas donde deseamos zonas muy amplias completamente quemadas. En estos casos yo recomiendo mantener la información en el lado derecho, que acabe el gráfico de forma suave, y en el procesado obtener ese resultado. Si más adelante cambiamos de opinión tendremos la información necesaria en el archivo y el efecto de subir un poco la exposición en una toma sin apenas tonos medios será nulo en cuanto a ruido.
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		Histograma de una imagen subexpuesta.

		

		Si toda la información se acumula en la parte izquierda y disparamos en raw, estaremos ante una toma subexpuesta con un nivel de ruido mejorable ampliando la exposición. Las excepciones se darán cuando ese aumento de exposición suponga un gran compromiso debido al incremento de tiempo (que puede suponer elementos movidos) o de ISO (que también generará ruido). Es un caso muy frecuente en tomas nocturnas. Si ampliamos el tiempo de exposición el ruido será menor pero las estrellas saldrán movidas y tendremos ruido por el incremento de temperatura del sensor. Subir el ISO también subirá el ruido. Lo ideal estos casos sería exponer lo suficiente para no tener que subir el tirador de exposición en el revelado.

		

		Las tomas con poco contraste, un bosque entre la niebla, muestran un histograma con la información muy comprimida. Es normal, al no tener luces muy marcadas ni sombras muy densas las barras que forman el histograma se juntan al centro. Si el contraste es muy alto, un contraluz suele ser un buen ejemplo, la información se acumula en los extremos, estando el centro más vacío.
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		Las escenas con bajo contraste aparecerán muy desvaídas en la cámara. Si miramos el histograma apreciamos que los tonos blancos acaban suavemente justo antes de finalizar por su parte derecha. La foto está clara, pero no hay ningún píxel quemado. Derechear implica fotos claras en la pantalla, pero solo dejaremos que se queme lo que sea prescindible para nosotros. Por eso es importante habilitar el patrón de cebra, para valorar visualmente qué zonas se están perdiendo y su valor estético.
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		Imaginemos un paisaje a última hora de la tarde, con luz no muy intensa. Conseguimos llevar el histograma lo más a la derecha posible, pero sin que el patrón de cebra muestre píxeles quemados, con valores de ISO 800, f/5,6 y 1/30 s.

		

		Esta sería una exposición técnicamente válida si no queremos perder ninguna información en las luces. Sobre ella podemos tomar decisiones creativas. Si preferimos un diafragma de f/16 estaremos perdiendo tres pasos de luz (f/8-f/11-f/16) que hemos de recuperar de alguna forma para mantener el histograma en el mismo punto. Podemos aumentar el tiempo de exposición a 1/4 s (1/15-1/8-1/4) o subir el ISO a 6400 (1600-3200-6400); en ambos casos recuperamos nuestros tres pasos perdidos y mantenemos el mismo histograma.
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		El procesado llevará los tonos a su lugar, incrementando la densidad de las sombras si es de nuestro interés.

		

		105 mm a f/6,7 durante 1 s con ISO 100. Filtro polarizador Lucroit.

		

		En fotografía nada es gratis y cada decisión tendrá un precio. Si subimos demasiado el ISO, el coste se establecerá en ruido, si bajamos demasiado el tiempo de exposición, puede que algunos elementos mecidos por el viento salgan movidos o que el agua tenga demasiado efecto de velo. Por eso casi siempre buscamos una solución de compromiso. En el caso anterior podríamos ganar los tres pasos perdidos al cerrar el diafragma a f/16 con una combinación de ambos, 1/15 s (ganamos un paso) con ISO 1600 (ganamos dos pasos).

		

		Exponer a la derecha el histograma es imprescindible en escenas de alto contraste que exceden la capacidad del sensor de registrar las luces y las sombras con detalle. Nos fijamos en la parte del histograma que nos interesa más, luces o sombras, y ajustamos los parámetros para preservar la información que consideramos importante, sacrificando el resto.

		

		

		Cosas de sensores

		

		En los sensores que no poseen amplificadores específicos para cada ISO, sensores invariantes al ISO (ISO-less), no ganamos nada subiendo el ISO en la cámara respecto a hacerlo en el revelado. Si en la composición hay luces muy altas, pueden quemarse al subir el ISO, pero el nivel de ruido en las sombras será el mismo. Por eso es mejor subir la exposición en el programa de revelado. En estas cámaras es importante saber si tienen algún amplificador para algún ISO concreto y utilizar en exclusiva los ISO nominal y amplificados.

		

		Si, por el contrario, nuestro sensor no es invariante y posee amplificadores para cada ISO es mejor subirlo ya que los filtros de la cámara eliminarán parte del ruido. De esta forma la relación señal / ruido será algo más beneficiosa que realizar la toma con un ISO más bajo y subir la exposición en el revelado. Esto es especialmente importante al utilizar valores ISO bajos como 200, 400 o 800, por encima de 1600-3200 la mejoría es casi nula (a partir de ahí podemos considerar a casi todos los sensores como invariantes). Tampoco tiene sentido utilizar ISO intermedios como 160, 320 o 640, ya que la mayoría de las cámaras solo tienen amplificadores para valores ISO enteros (100-200-400-800-1600-3200…).

		

		En webs como www.dxomark.com podemos encontrar información sobre las características del sensor que incorporan muchos equipos y saber si nuestro sensor es invariante o no.

		

		

		En tomas con bajo contraste el método no es tan crítico gracias a las buenas capacidades de los sensores actuales, pero no está de más, especialmente si contienen tonos que han de representarse como blanco. Si nuestro histograma no contiene blanco y ha de aparecer en el resultado final tendremos que subir la exposición en el revelado y eso se traduce en un nivel de ruido superior (que podrá ser más o menos apreciable, sin duda). En este caso estaremos llevando los tonos más oscuros hacia la derecha del histograma también, lo que se mostrará como una toma con tonos muy desvaídos en la pantalla. No importa como veamos la toma en la cámara, solo importa el histograma. Si no representa nada quemado y el patrón de cebra no parpadea no importa nunca el aspecto del raw en la cámara. Es muy fácil reducir la exposición en el revelado para conseguir negros puros, con la ventaja de que habrán recibido muchos fotones y no mostrarán ruido. Incluso en una foto de una escena que deseamos representar en clave baja, sin apenas tonos claros, es mejor llevar el histograma lo más a la derecha posible sin quemar nada importante, repito, y ajustar el procesado para conseguir ese aspecto final. El nivel de ruido será muy inferior al realizar la toma con predominio de tonos oscuros.

		

		
			[image: Illustration]
		

		

		En las fotos con un fuerte contraste es imprescindible exponer correctamente para retener la máxima información posible en las partes más oscuras y en las más claras. Si no es suficiente, necesitaremos un filtro degradado o realizar varias tomas para fundirlas en un HDR.

		

		24 mm a f/8 durante 1/60 con ISO 100. Filtro polarizador Lucroit.
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		El concepto de sobreexposición en un raw no viene dado por su aspecto, aunque esté muy claro, con negros ausentes, no estará sobreexpuesto a no ser que se acumule información en la parte derecha del histograma en algún canal o que parpadee el patrón de cebra en algunos píxeles. Si esos píxeles son importantes para nosotros tendremos que reducir la exposición hasta que dejen de parpadear, bien cerrando el diafragma, reduciendo el tiempo de exposición o el valor ISO.

		

		

		Histograma JPEG vs raw

		

		El histograma que generan nuestras cámaras se basa en un JPEG que genera la cámara a partir de los datos de configuración de la toma. Es recomendable tener los menús de brillo, contraste, saturación, nitidez… en valores de 0 para que el histograma sea lo más fidedigno posible.

		

		De todas formas, un JPEG tiene menos valores tonales que el raw por lo que los avisos de patrón de cebra parpadearán en la cámara, aunque en el raw no estén realmente quemados. Por eso es importante probar con calma hasta dónde podemos incrementar la exposición en nuestra cámara desde que empieza a quemarse un canal hasta que en realidad se quema en el raw. Esa diferencia suele ser de entre uno y dos pasos, pero depende de cada sensor en concreto por lo que hemos de exponer una toma, apuntar cuando empieza a quemarse en la cámara, incrementar la exposición en valores de 1/3 o 1/2 paso y valorar en el ordenador en qué toma concreta el histograma real aparece quemado. Para ello también es importante abrir la imagen en nuestro programa de revelado con un perfil de color neutro.

		

		

		El histograma es la mejor forma de determinar si nuestra foto está bien expuesta, por lo que te animo a configurar tu cámara para que te lo muestre en tiempo real si tienes esa posibilidad o al menos al realizar la toma de forma automática. Analiza siempre con cuidado el histograma y toma las decisiones adecuadas para que responda a tus necesidades (especialmente si disparas en JPEG). Aunque al principio te cueste un poco interpretarlo, en muy poco tiempo será una herramienta imprescindible, mucho más que el fotómetro, siempre obsesionado en exclusiva por los tonos medios.

		

	
		La hiperfocal

		

		Cuando enfocamos sobre un plano concreto tenemos una cierta profundidad de campo hacia el fondo y también hacia el primer plano.

		

		Si enfocamos nuestras fotos de paisaje en la marca de infinito estamos desperdiciando toda la profundidad de campo que hay detrás del plano enfocado, que puede ser hasta 2/3 del total.

		

		Podríamos enfocar algo más cerca, por ejemplo, a 15 metros, y obtendríamos un fondo razonablemente nítido, gracias a la profundidad de campo.

		

		Siguiendo ese razonamiento, podemos enfocar a una cierta distancia mínima (según la focal y el diafragma) de tal forma que la profundidad de campo alcance el infinito. A esta distancia mínima se la denomina hiperfocal. También tendremos una cierta profundidad de campo hacia la cámara, que es aproximadamente la mitad de la distancia hiperfocal.

		

		

		¿Qué es la distacia Hiperfocal?

		

		Es la distancia de enfoque donde conseguimos la máxima profundidad de campo.

		

		Cuando enfocamos nuestra lente a la distancia hiperfocal, todo desde la mitad de la distancia hiperfocal hasta el infinito estará aceptablemente nítido.

		

		Puedes usar una calculadora o tabla para calcular la distancia hiperfocal acorde a tu cámara, distancia focal, y apertura.
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		¿Cómo calculo la distancia hiperfocal?

		

		Podemos imprimir unas tablas en webs especializadas o instalar una APP para nuestro móvil. Mi favorita es PhotoPills, que aúna casi todas las necesidades del fotógrafo de naturaleza en una sola aplicación bastante sencilla de usar. Disponemos de buenas alternativas gratuitas como Hyperfocal DOF para iPhone o HyperFocal Pro para Android y la posibilidad de diseñar tu propia tabla e imprimirla con DOF Calculator y DOFMaster.

		

		Si te gusta Excel puedes generar tu tabla más personalizada a partir de la fórmula: H= F2 / (f x d), siendo F la focal equivalente en formato completo, f el diafragma y d significa el valor del círculo de confusión.
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		En composiciones donde tenemos un primer plano que ha de estar nítido y un fondo lejano que también debe estarlo; enfocar a la hiperfocal permite maximizar la profundidad de campo.

		

		16 mm a f/8 durante 4 s con ISO 200. Filtro polarizador Lucroit.

		

		La definición es un poco confusa, pero su uso en la práctica es muy sencillo. Imagina que deseas fotografiar una roca situada a 2 metros de distancia y conseguir que las montañas del fondo salgan nítidas. Si enfocas a la piedra con un 24 mm a f/8 sobre un sensor de tamaño completo solo tendrás profundidad de campo entre 1,1 y 11,32 metros. El fondo saldrá bastante borroso. Aquí es donde podemos sacar partido al concepto de hiperfocal. En el caso del ejemplo la distancia hiperfocal sería de 2,42 m. Por tanto, si ponemos nuestro anillo de enfoque sobre esa distancia conseguiremos una nitidez razonable desde 1,21 m (la mitad de 2,42 m) hasta el infinito. Es decir que conseguiríamos nitidez razonable tanto en el primer plano como en las montañas lejanas.

		

		La distancia hiperfocal, para un tamaño de sensor concreto, es más cercana al utilizar diafragmas más cerrados con focales más cortas. Se aleja con diafragmas abiertos y focales largas. La hiperfocal se acerca también al reducirse el tamaño del sensor.

		

		

		Marcas de enfoque

		

		Algunos objetivos, por desgracia cada vez menos, llevan marcadas unas líneas que nos permiten enfocar fácilmente a la distancia hiperfocal y conocer el rango de la profundidad de campo.

		

		

		Insisto mucho en el concepto de nitidez razonable una vez más. Que la profundidad de campo llegue hasta infinito no es lo mismo que decir que el infinito sale igual de nítido que el plano de enfoque. Simplemente queremos decir que sus círculos de confusión son más pequeños de lo que hemos considerado como adecuado y que, en teoría, el ojo no puede diferenciar.

		

		En la fórmula de la hiperfocal vimos que interviene el tamaño del círculo de confusión, cuyo valor, algo arbitrario, depende de la agudeza visual, de la distancia de visualización y de la ampliación de la copia. Estos valores de nitidez pueden ser adecuados si nuestras copias no son muy grandes, pero si hacemos una ampliación a tamaño mural (o ampliamos un recorte considerable de la imagen) será más evidente que ciertas partes no están todo lo nítidas que nos gustaría. De todas formas, las copias grandes son para ver a una distancia mayor, lo que a su vez reduce la agudeza visual. Pero si pretendemos que la copia se vea bien a cortas distancias será necesario recurrir a un círculo de confusión más exigente al calcular la hiperfocal o emplear un diafragma más cerrado que el utilizado para realizar los cálculos. Por ejemplo, podemos poner la hiperfocal calculada a f/5,6 pero seleccionar f/8 si necesitamos obtener una copia de gran tamaño.
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		Con un diafragma de f/4 seleccionado, muevo el barril de enfoque hasta que la marca de infinito coincide con ese número (A) en el lado derecho de la escala. En la parte izquierda, el 4 se alinea (B) con la marca de distancia de unos 7 - 8 metros, el inicio de la zona que saldría razonablemente nítida. Bajo la marca de enfoque (C) se sitúa la distancia de algo más de 10 metros, que sería la distancia hiperfocal.
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		Si cerramos el diafragma a f/11, colocaremos la marca de infinito sobre esa marca (A). Ahora la marca de enfoque nos indica que la distancia hiperfocal es de 6 metros (C), expandiéndose la profundidad de campo hasta los 3 metros (B).
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		La distancia hiperfocal con el 16 mm que tenía en la cámara (una full frame) era de 1 m a f/8. Así que compuse la escena para que las hierbas del primer plano estuviesen a esa distancia. A medida que nos acercamos a la esquina inferior derecha vemos como la piedra va perdiendo nitidez. Sobre todo, por debajo de los 50 cm (la mitad de la distancia hiperfocal) que garantiza una nitidez razonable. Hacia el fondo el fenómeno se reproduce igualmente, pero la niebla ayuda a disimularlo. El filtro polarizador Lucroit satura los colores, evita los reflejos y permite incrementar un poco la exposición.

		

		

		Profundizando

		

		La profundidad de campo depende del diafragma utilizado y de la ampliación que hagamos de la realidad sobre el sensor. A mayor ampliación menos profundidad de campo. Por eso enfocar más lejos y utilizar focales más cortas son técnicas que incrementan la profundidad de campo, nos permiten captar más realidad y por tanto reducir la ampliación.

		

		Esto es algo poco intuitivo; hemos de pensar que, si bien un teleobjetivo ofrece menos profundidad de campo, también es cierto que para incluir la misma imagen en el visor tendremos que alejarnos más, lo que compensa la pérdida inicial.

		

		Si utilizamos un único objetivo sin variar el diafragma ni la distancia de enfoque, al cambiar una cámara de formato completo a una APS (con los mismos megapíxeles) obtendremos la misma imagen, simplemente más recortada en la APS. Si miramos al mismo tamaño las dos fotos será necesario ampliar más la toma de la APS, con lo que los círculos de confusión serán más fácilmente visibles. Es decir, que, a igualdad de condiciones de la toma, un sensor mayor proporciona más profundidad de campo y más ángulo de visión.

		

		Es algo que va en contra de lo que observamos, nuestro móvil ofrece más profundidad de campo que una réflex. La paradoja se debe a que si captamos la misma escena con las dos cámaras en la de sensor más pequeño será necesario utilizar una focal menor, lo que sí incrementa la profundidad de campo. El efecto de la distancia focal es superior al de la ampliación de la copia, por lo que el resultado final es que los sensores pequeños tienen más profundidad de campo si se fotografía la misma escena.

		

		Al enfocar a una distancia bastante menor que la hiperfocal la profundidad de campo no depende de la focal que utilicemos. Es algo muy frecuente en fotografía macro, pero en paisaje es raro enfocar tan cerca nuestras ópticas y podemos beneficiarnos de la mayor profundidad de campo que nos ofrece un 14 mm frente a la de un 50 mm.

		

		

		Cuando no tengamos nada muy importante cerca de la cámara o sí tenemos una medición poco precisa es mejor dejar un margen de confianza. Si enfocamos más cerca que la distancia hiperfocal, incluso unos pocos centímetros, no mantendremos nítido el infinito. Simplemente enfocando algo más lejos, entre 50 y 100 cm, evitaremos ese problema (a cambio de perder algo de profundidad de campo hacia la cámara). Si nuestra hiperfocal es de 3 metros tendremos nítido desde 1,5 hasta infinito. Si optamos por enfocar a 4 metros lo estará de 2 m a infinito. Solo perdemos 0,5 cm de profundidad de campo hacia la cámara (donde no hay nada importante) y aseguramos que el fondo saldrá perfecto.

		

		Si hemos dispuesto elementos importantes cerca de la cámara, en el límite de la profundidad de campo, tendremos que ser muy exigentes a la hora de enfocar con precisión sobre la distancia hiperfocal; un telémetro digital puede ser de gran ayuda en estos casos.

		

		Enfocar a la distancia hiperfocal tiene sentido con focales de hasta unos 35 mm. Su uso con focales de 70 – 100 mm no es operativo dado que la profundidad de campo es muy limitada. Las composiciones con teleobjetivos no suelen incluir nada en el primer plano y desaprovechamos la mitad de la profundidad de campo que se orienta hacia la cámara. En estos casos será necesario recurrir a diafragmas muy cerrados, f/11 o f/16 y podemos enfocar ligeramente por detrás del sujeto (más hacia el fondo) para aprovechar esa profundidad de campo y mejorar la nitidez hacia el infinito, pero no mucho o saldrá desenfocado. Con teleobjetivos de focales más allá de 200 mm la profundidad de campo es de unos pocos centímetros incluso a f/16 y la hiperfocal inasumible. Por ejemplo, un 200 mm en full frame f/16 tiene una distancia hiperfocal de 41,77 metros y una profundidad de campo de 9 centímetros (enfocado a 2 metros). Si optamos por un 500 mm la hiperfocal sube a 260 metros y la profundidad de campo se reduce a menos de 2 centímetros.
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		Utilizar la hiperfocal no tiene demasiado sentido con longitudes focales superiores a 35 mm, porque apenas tendremos profundidad de campo para repartir.

		

		20 mm a f/11 durante 1/5 s con ISO 200. Filtro polarizador Lucroit.

		

		Tampoco tiene sentido utilizar la distancia hiperfocal si no tenemos elementos de interés cerca de la cámara, en esos casos enfocar directamente a infinito nos ofrecerá la máxima nitidez posible en esa zona.

		

		

		Recapitulando

		

		Estamos manejando conceptos que se entrecruzan y que se modifican entre ellos. Te recomiendo que no sigas leyendo hasta que tengas claro qué es la distancia focal, la hiperfocal, la profundidad de campo y cómo influye el diafragma en tus fotos.

		

		Dedica una tarde a jugar con tus ópticas y ver cómo has de configurar tu equipo para conseguir un sujeto nítido contra un fondo desenfocado y para lograr que el fondo también tenga una nitidez razonable. Prueba con varias focales y ve sacando conclusiones. Será un tiempo muy bien aprovechado. Haz tus propias pruebas para comprobar que conseguiremos más profundidad de campo:

		

		•Cuanto más lejos esté el sujeto fotografiado.

		

		•Con diafragmas cerrados.

		

		•Con objetivos angulares.

		

		

		La distancia hiperfocal es un concepto muy vinculado al tamaño de las copias. Si miras la parte más alejada de tus imágenes con un zum del 200-300 % en tu monitor, percibirás que no están nítidas. Simplemente estás haciendo una copia grande de un fragmento pequeño, lo que provoca que el círculo de confusión sea mayor que tu agudeza visual. Es normal, en la realidad la imagen no se verá en esas condiciones sino con una ampliación bastante menor. En copias pequeñas o para exponer en internet, la hiperfocal te permitirá optimizar la profundidad de campo con angulares y diafragmas muy abiertos, pero en copias de más de 60-80 cm procúrate una aplicación que permita definir qué círculo de confusión asumes como adecuado, cierra uno o dos diafragmas más de lo calculado o, simplemente, enfoca sobre el sujeto principal. Si enfocas algo más atrás de la hiperfocal apenas penalizarás el primer plano y si lo haces por delante, el resultado será mucho más aceptable estéticamente.

		

		

		¿Cómo mido la distancia?

		

		Si tu cámara tiene anillo de enfoque con distancias será muy sencillo ponerlo en modo de enfoque manual. Con algo de práctica se aprende a calcular las distancias a ojo o sabiendo lo que mide uno de nuestros pasos. A partir de iOS12 la APP de medidas también nos permite evaluar la distancia con bastante precisión. Un telémetro láser puede ser una buena inversión.

		

		PhotoPills nos ofrece la posibilidad de ver a través de nuestro móvil una escala en metros para saber sobre qué plano podemos enfocar con su opción de RA (Realidad Aumentada), dentro de la píldora de Tabla de hiperfocales.

		

		La mejor opción es usar un metro, pero es bastante engorroso en el campo. Podemos realizar un día las medidas en casa con calma (recuerda que la distancia se toma desde el plano donde se ubica el sensor) y poner una pegatina o marcar con rotulador sobre la posición que adopta el barril de enfoque a esa distancia diafragma y focal concreta. Nos servirá para cualquier cámara y será más preciso que la propia escala del objetivo que puede que no tenga marcas para las distancias que en realidad nos hacen falta.
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		Con PhotoPills podemos ver en tiempo real el plano de distancia hiperfocal. Es una herramienta muy cómoda e intuitiva.

		

	
		Material fotográfico

		

		Antes de lanzarnos a hacer fotos es muy importante conocer en profundidad el equipo que tenemos que manejar, en función del tipo de imágenes que deseamos conseguir. No necesitamos todos los accesorios, pero algunos pueden ser muy útiles. Aprenderemos qué hemos de pedirle a un buen trípode para que sea un buen compañero, a elegir los filtros más adecuados a nuestro estilo, a mantener el equipo impoluto y cómo vestirnos.
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		Contar con el equipo adecuado a nuestras verdaderas necesidades nos permitirá afrontar las situaciones más complicadas, incluso atravesar una cascada para fotografiarla desde dentro.

		

		27 mm a f/13 durante 1/100 s con ISO 200. Filtro polarizador Lucroit.

		

	
		El trípode

		

		El trípode es uno de los accesorios más importantes para fotografía y vídeo. Además, es uno de los que más identifican al fotógrafo de paisaje. Su misión es mantener la cámara estable, evitando vibraciones y movimientos no deseados.

		

		El tiempo de exposición máximo aconsejable para evitar que una foto salga trepidada es el más cercano a la focal del objetivo utilizado. Así, por ejemplo, con un 35 mm rondaría 1/30 s y con un 14 mm, 1/15 s. Con tiempos de exposición más prolongados que estos, resulta complicado asegurar una foto nítida. Los fotógrafos con mejor técnica para sujetar la cámara podrán bajar un poco de estos tiempos, pero en general no es buena opción reducirlos más allá de dos pasos, salvo que podamos apoyar la cámara en algo sólido. Este consejo está basado en objetivos para formatos de sensor de tamaño completo; si utilizas uno de menor tamaño tendrás que calcular la focal equivalente para tu equipo. Así un 24 mm se comportará como un 36 mm en una cámara APS y como un 48 mm en una Micro Cuatro Tercios, siendo los tiempos de exposición recomendables de 1/25 s y 1/50 s respectivamente.

		

		Los estabilizadores de imagen que incorporan muchos objetivos y algunas cámaras amplían estos tiempos de exposición en 3, 4, 5 o 6 pasos. Con un 35 mm provisto de estabilizador de 5 pasos podríamos incrementar el tiempo de exposición hasta medio segundo (1/30 – 1/15 – 1/8 – 1/4 y 1/2). Son tiempos muy largos, sin duda, pero si preferimos disparar a 4 s seguirá siendo necesario contar con un buen apoyo que evite los movimientos involuntarios de la cámara, siendo la opción más versátil un buen trípode.
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		Si recurrimos a tiempos de exposición prolongados, el uso del trípode se vuelve imprescindible, aunque dispongamos de objetivos estabilizados.

		

		26 mm a f/8 durante 4 s con ISO 400. Filtro polarizador y degradado de dos pasos Lucroit.

		

		En muchas ocasiones se achaca a un equipo una cierta falta de nitidez que en realidad puede estar motivada por la trepidación de la cámara o por el uso de diafragmas muy abiertos para evitar tiempos de exposición demasiado prolongados.

		

		

		Pensar despacio

		

		Otra ventaja del trípode es que ralentiza el proceso de toma de decisiones. Siempre es más lento desplegar nuestro material, montar la cámara, nivelarla… lo que redunda en que nos volvamos más exigentes con las tomas que realizamos. Si lo que vemos no compensa el esfuerzo de ajustar todo seguramente continuemos nuestro camino hasta que aparezca, tras una curva del camino, una escena que realmente nos parezca impactante.

		

		Con su ayuda podemos realizar muchas tomas con la misma composición variando parámetros técnicos como el diafragma y el tiempo de exposición para elegir la mejor combinación para esa fotografía.

		

		También nos permitirá realizar pequeñas modificaciones en el encuadre, fijarnos bien en cada detalle que presenta el visor y evitar aquellos que no aporten interés al resultado final.

		

		Incluso experimentar moviendo la cámara, los resultados podrán ser repetidos con una cierta coherencia hasta encontrar la mejor combinación de tiempo de exposición y giro de la cámara.

		

		

		El trípode será imprescindible (salvo que contemos con otro apoyo en la localización) para capturar la sensación de movimiento en tomas de más de 4 - 8 s. Situaciones en que nos interesa lograr que el agua tenga un aspecto muy sedoso, paisajes nocturnos con muy poca luz, conseguir trazas de estrellas, aportar luz con técnicas de lightpainting…

		

		El trípode, propiamente dicho, está formado por tres patas divididas en secciones, sus articulaciones y un anillo o collarín donde convergen las tres patas y sobre el que se enrosca la rótula. Cuantas más secciones tenga un trípode menor diámetro tendrán las más finas y por tanto será más inestable. A cambio ocupará menos espacio en nuestro equipaje. Si tienes un equipo de peso medio estaría bien contar con un diámetro del tubo exterior de entre 28 y 38 mm.

		

		En los trípodes que permiten intercambiar la rótula, esta se acopla normalmente mediante un tornillo con rosca de 3/8 de pulgada (3/8”), aunque en algunos trípodes más ligeros puede ser de 1/4 de pulgada (1/4”), es algo a tener en cuenta si los adquirimos por separado.

		

		En el collarín normalmente se inserta una columna central que permite una mayor altura del conjunto y una mayor facilidad para elegir un punto de vista concreto. A cambio aumenta el peso e incrementa notablemente la altura mínima del trípode en tomas bajas. Lo ideal sería poder desmontarlo para adecuarlo a nuestras necesidades. Algunas columnas se pueden colocar en horizontal (o en más ángulos), lo que es más apropiado para realizar tomas de fotografía macro o de aproximación que de paisaje.

		

		Resulta útil que la parte inferior de la columna, o del propio collarín, cuente con un gancho. Servirá para sumar peso extra al trípode (por ejemplo, una mochila, una bolsa con piedras, unas botellas de agua, etc.) para bajar el centro de gravedad del conjunto y aportar más estabilidad en situaciones con fuerte viento. Una simple cuerda y nuestra mochila serán suficientes. Es importante que el peso no oscile como un péndulo, sino que se apoye en el suelo.
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		Un trípode debe tener suficiente altura para ubicarse casi en cualquier posición, de tal forma que la cámara quede, al menos, a la altura de los ojos del usuario. Para reducir peso en salidas largas prefiero modelos de carbono sin columna central como el Leofoto 323C.

		

		

		¿Apretar o roscar?

		

		Las secciones se extienden gracias a unas piezas que pueden sujetarse mediante un mecanismo de roscado o de presión. Ambos son muy eficaces y dependerá mucho del gusto personal de cada fotógrafo. Lo que es importante tener en cuenta es que los de rosca son más delicados. Si trabajamos en ambientes polvorientos será necesario desmontar las patas y limpiar con cuidado las roscas para evitar su abrasión y que puedan bloquearse. El agua también es un gran enemigo de las roscas y después de un día de lluvia las patas no se deslizarán con suavidad hasta que sequemos todo. Para compensarlo son más fáciles de colar entre la maleza y de desplegar, aunque suele ser más rápido apretar una pestaña que roscar una pieza, sobre todo con guantes. Las roscas son más duraderas y exigen menos mantenimiento, en las otras de vez en cuando es necesario apretar un poco las tuercas. En este trabajo ten cuidado de no forzar demasiado o puedes romper la pieza de fundición o aplastar el tubo interno. Basta con que no se deslice el tubo por dentro. Si optas por un trípode con roscas lee su manual, ya que normalmente no van lubricadas y si añades grasa o aceite pueden atrapar polvo y emulsionarse con el agua.

		

		

		Las patas pueden acabar en un tope de goma (fácilmente sustituible por otro similar en una ferretería) o en pinchos de acero. Los de goma suelen resolver casi todos nuestros problemas, pero fotografiando en ambientes helados o entre piedras pueden resultar útiles los pinchos.

		

		Si pensamos en hacer panorámicas es importante que el trípode cuente con un nivel de burbuja para poder equilibrarlo. Cuanto más grande y accesible mejor. Si no es el caso y no pensamos en juntar imágenes será suficiente con el nivel de la rótula, el digital de la propia cámara o uno para la zapata del flash.

		

		La elección de nuestro trípode se basa en consideraciones enfrentadas entre sí. Nos gustaría un modelo con un generoso diámetro de patas para que sea estable, pero eso significa subir el peso. Sin duda hemos de valorar cómo es nuestro estilo de fotografía. Si fotografiamos siempre cerca del coche el peso no será importante, pero si necesitamos dar grandes caminatas con fuerte desnivel cada gramo extra pesará demasiado. Sin duda, cuanta más altura alcance el trípode más opciones nos brindará, pero a costa de un mayor volumen y peso. Si preferimos modelos ligeros y altos el precio a pagar implica una mayor inestabilidad. Mi recomendación es que llegue, al menos, a la altura de los hombros o de lo contrario puede resultar pequeño al trabajar en una escalera o ladera con pendiente pronunciada. Es un tamaño que nos permitirá trabajar cómodos en la mayoría de las situaciones.

		

		La altura máxima que refiere el fabricante es con la columna central extendida al máximo, lo que eleva el centro de gravedad del conjunto e incrementa la inestabilidad. Es mejor extender más las patas y recurrir a la columna central solamente cuando sea ya imprescindible. De la misma forma, es mejor abrir primero las secciones más gruesas y reservar las más distantes para cuando sea realmente necesario.
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		La altura mínima del trípode es muy importante para realizar tomas muy bajas. En muchas ocasiones también utilizamos las patas muy estiradas, buscando apoyo fuera del agua, evitando las vibraciones que causa el agua.

		

		

		¿De qué material?

		

		Los trípodes de aluminio son los más asequibles y también los más pesados. Suelen contar con sistemas de bloqueo por presión. La fibra de carbono es más ligera, absorbe mejor las vibraciones y es más estable. Su principal inconveniente es su fragilidad ante la torsión o bajo los efectos de un impacto seco. Salvo excepciones suelen llevar sistemas de fijación de rosca y ser bastante más caros. El basalto todavía no es tan conocido como las otras opciones y combina parcialmente las ventajas de los dos anteriores, más barato que el carbono y un peso y estabilidad intermedio.

		

		Podemos adquirir modelos en acero inoxidable, muy pesados y de poca altura; pueden ser muy recomendables para trabajar en el mar, pero poco versátiles para otras funciones.

		

		Si sueles fotografiar a temperaturas bajo cero creo que la mejor opción es el carbono; el aluminio es un excelente transmisor del calor y puedes acabar con las manos muy frías si lo tocas o incluso pegadas a él.

		

		

		El peso máximo que soporta el trípode también es importante, sobre todo si vais a trabajar con teleobjetivos de generoso tamaño. Si no es el caso quizá con que sostenga 5 o 6 kg sea más que suficiente, ya que una cámara réflex con una óptica angular zum apenas llega a los 2,5 kg.
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		Si contamos con objetivos pesados, o pensamos adquirirlos, es importante que nuestro trípode los sostenga sin esfuerzo. Un trípode de calidad y que no añada un peso excesivo será un gran aliado si caminamos con frecuencia.

		

		Hemos de considerar la forma en que se fijan las patas al collarín; algunos solo permiten aperturas de las patas en tres o cuatro posiciones, mientras otros son más generosos o incluso pueden bloquearse en cualquier ángulo. Esto es muy útil en localizaciones complicadas como al fotografiar entre las rocas de un rio.

		

		

		Entonces, ¿qué trípode me compro?

		

		A partir de lo que he expuesto es fácil deducir que no existirá nunca un trípode ideal, ni para una persona concreta ni para un trabajo determinado. Por eso con el tiempo acabamos adquiriendo varios. En mi caso utilizo uno de aluminio para meterme en el mar y en los ríos, es muy fácil de limpiar y resiste muy bien la arena. Para pasear por el campo llevo uno de fibra de carbono sin columna central. Cuando toca desplazarme en avión o realizar largas caminatas prefiero uno de viaje, tiene cuatro secciones, no es tan estable como los otros, pero solo pesa un kilo y lo puedo meter fácilmente en el equipaje de mano.

		

		Leofoto, Manfrotto y Gitzo ofertan un amplio catálogo de trípodes para elegir el más adecuado para nuestras verdaderas necesidades. Nos prestarán un gran servicio durante muchos años.

		

		

		En realidad, el gran dilema de un trípode siempre será su relación entre tamaño y peso. Un mayor tamaño siempre aportará más opciones para colocar la cámara, pero a costa de un incremento de peso, lo que nos puede invitar a dejarlo en casa con demasiada frecuencia. La opción que han encontrado los fabricantes es reducir la pared de los tubos, lo que lo hace más inestable. Por si fuera poco, cuanto más alto sea, más largo es también en su posición más baja. La solución en este caso es añadir más secciones a las patas, pero en cada una de ellas perdemos estabilidad, muy especialmente si tiene cuatro o más y la exterior ya es demasiado delgada. Si solo vamos a tener un trípode será necesario buscar el punto de equilibrio que nos satisfaga y cumpla con nuestras expectativas, para ello lo mejor es probar varios antes de decidirse, siempre que sea posible. A fin de cuentas, es una inversión importante que casi siempre dura bastante más que otros componentes del equipo.

		

		Un trípode de gama muy baja pronto nos agobiará por las dificultades para ubicarlo y apretarlo, y lo que es peor, nuestras fotos seguirán estando trepidadas en demasiadas ocasiones. Casi todos los fotógrafos acaparamos demasiados trípodes por no pensar con detenimiento cuál es nuestra mejor opción. Si tienes dudas, quizá la gama media de algún fabricante de reconocida solvencia tenga un modelo con el que te encuentres a gusto una buena temporada, hasta que decidas seguir completando tu colección de trípodes.

		

		Un modelo con trípode y rótula nos resultará más barato: suelen estar en el escalón de entrada, pero si ya es difícil encontrar el trípode ideal es casi imposible conseguirlos juntos y que ambos nos satisfagan. Creo que es mejor adquirirlos por separado y de esa forma también podemos ir combinándolos según nuestras necesidades. Si algo se rompe también es más fácil sustituirlo por un modelo mejorado.

		

		Aunque no es imprescindible, resulta muy cómodo que tenga algunas patas forradas de neopreno o algún material aislante. Nos permitirá ir más cómodos si nos gusta llevarlo sobre el hombro y también tener las manos más calentitas en invierno (especialmente con modelos de aluminio).

		

	
		La rótula

		

		La rótula es el elemento que interponemos entre el collarín del trípode propiamente dicho y la cámara. Su función es permitirnos orientarla en la dirección que deseamos y debería permanecer en ella sin moverse. Existen diferentes modelos según lo queramos utilizar para fotografía o vídeo. Estos últimos incorporan una barra para mover la cámara y no están diseñados para poner fácilmente la cámara en vertical.

		

		La rótula lleva una rosca en su parte inferior que se introduce en el tornillo que tiene el trípode. Esta rosca es casi siempre de 3/8”, como ya dijimos, pero en modelos más pequeños también de 1/4”, que es la misma que tienen todas las cámaras en su parte inferior.

		

		Según su tipo de construcción tenemos rótulas 2D, 3D, de bola, panorámicas y de pistola o joystick.

		

		Mucha gente se muestra muy interesada con las rótulas de pistola, pues parecen muy cómodas, simplemente aprietas y la bola que incorporan queda libre para girar la cámara en cualquier dirección. Hay que valorar muy bien su calidad, pues el mecanismo de fricción falla con demasiada frecuencia, siendo a veces necesario emplear demasiada fuerza. La bola que permite el giro es demasiado pequeña para trabajar con equipos que no sean bastante ligeros.

		

		La rótula 3D tiene ajustes independientes para cada posibilidad de giro, cada uno de sus tres mandos controla un eje del espacio (horizontal, vertical y rotación). Una vez que apretamos dos de ellos, podemos liberar el tercero para buscar nuestro encuadre con gran precisión. Pueden ser buenas compañeras para fotografía de arquitectura, pero son bastante grandes, pesadas y exigen más tiempo para componer. Para evitar que las perillas de control sobresalgan demasiado, algunos fabricantes las han desarrollado con palancas retráctiles.

		

		Las rótulas de dos ejes, 2D, solo permiten inclinar o panear la cámara; son muy apreciadas para emplear con cámaras de vídeo (pueden tener movimiento suavizado con circuitos hidráulicos) y telescópicos, pero su utilidad en fotografía de paisaje es residual.

		

		En las rótulas de bola solo tenemos un ajuste que libera la cámara, pudiendo moverse en los tres ejes. Suelen llevar un tornillo adicional para permitir solo el paneo. Son dispositivos muy rápidos, pero puede que al principio permitan un exceso de libertad de movimientos. Para solventar ese problema también cuentan con un ajuste mínimo de presión, para que la cámara no quede demasiado suelta y tenga una cierta resistencia al movimiento, favoreciendo de esta forma el ajuste preciso. En función del peso del equipo, podemos apretar más o menos este control para conseguir el nivel de resistencia con el que nos encontremos cómodos.

		

		Considero que las mejores rótulas para paisaje son las de bola, pero siempre que optemos por una de calidad. Su peso y volumen es menor, lo que se agradece siempre, y su límite de carga es asombroso. En este sentido es decisivo el tamaño de su bola.

		

		Si usamos equipo pesado o deseamos una mayor capacidad de ajuste nos vendrá bien una bola de al menos 40-50 mm. Las de menor tamaño serán muy útiles con equipos ligeros o para viajes en que no podamos llevar demasiado peso.

		

		Las rótulas panorámicas nos permiten situar la cámara de forma que podamos girarla sobre el punto de no paralaje o entrada pupilar (muchas veces llamado erróneamente punto nodal) a la hora de realizar varias tomas para obtener la imagen panorámica, incluso de 360°, a partir de ellas. Son muy interesantes si hacemos este tipo de fotografía con frecuencia, pero son bastante pesadas y engorrosas.

		

		La cámara puede asentar en la rótula directamente con un tornillo de 1/4”, lo que es tremendamente engorroso y está en franco desuso. Lo habitual es contar con una zapata o plato de liberación rápida que se fija a la rosca de la cámara y que encaja en la mordaza de la rótula (clamp). Tenemos varios formatos de zapatas rápidas. El más versátil por la cantidad de accesorios que podemos encontrar es el de Arca Swiss, que se ha convertido en un estándar de facto. La versatilidad de este sistema solo tiene sentido si cuentas con una zapata para cada una de tus cámaras y para cada objetivo y accesorio que incorpore la posibilidad de ponérsela.
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		La cámara en vertical

		

		Todas las rótulas de fotografía permiten poner la cámara en vertical, pero para ello desplazan el eje del conjunto hacia el exterior del trípode, comprometiendo en cierta medida su estabilidad.

		

		Para evitarlo tenemos zapatas en L que permiten colocar la cámara con suma facilidad en vertical y horizontal sin mover la rótula. Esto posibilita cambiar el formato sin variar la perspectiva y es tremendamente cómodo. El peso de la cámara sigue estando centrado sobre el collarín del trípode. No conozco a nadie que las haya probado y no siga con ellas. Donde más se agradece es en fotografía macro a la hora de cambiar el formato de la toma sin variar la posición de todo el trípode.

		

		Con una zapata en L es muy sencillo colocar la cámara en posición vertical y mantener su eje de giro sobre el de la rótula. La mordaza de algunas rótulas, como esta Leofoto LH-40PCL, aprieta la zapata mediante un mecanismo de palanca, mucho más cómodo que el de rosca.

		

		

		La capacidad de carga de las rótulas de bola de más de 40 mm puede ser realmente abrumadora. No es difícil que superen ampliamente los 30 o 40 kg. Ciertamente es mucho más de lo que vamos a ponerle, pero nos da una idea de la calidad que obtenemos a cambio de nuestro dinero.

		

		El tamaño del mando que aprieta la bola es importante cuando utilizamos guantes, cuanto mayor, más fácil será su uso. Asimismo, es interesante que no esté demasiado escondido.

		

		La calidad de una rótula de bola se aprecia en la cantidad de fuerza que tienes que ejercer para apretarla. Si es suficiente con dos dedos y apenas notas resistencia, estás ante un gran equipo. Las de gama más baja han de apretarse con muchísima más fuerza. Además, suelen ceder un poco una vez que soltamos la cámara, lo que nos cambia la composición. Estos son algunos motivos por los que algunos fotógrafos prefieren las rótulas 3D, pero creo que, simplemente, no han probado una de bola de buena calidad.

		

		Sea cual sea nuestro tipo de rótula conviene que tenga un nivel de burbuja en el portazapata o abrazadera (clamp). Es una forma rápida de valorar que nuestra cámara está equilibrada con el horizonte cuando sea necesario. Es cierto que ya son muchos los modelos que incorporan un nivel digital, pero es más rápido con el de la rótula.

		

	
		Filtro ultravioleta

		

		La película química reaccionaba a la luz ultravioleta (UV) por lo que, en ciertos entornos como el mar o la montaña, era conveniente bloquear estos rayos para evitar que oscurecieran la plata de la emulsión.

		

		La mayoría de los sensores actuales apenas son sensibles a la luz UV, para lograrlo hemos de bloquear la radiación visible y realizar larguísimas exposiciones. Por eso actualmente el uso de estos filtros está más destinado a proteger la parte frontal de nuestros caros objetivos.

		

		Se roscan en la parte frontal del objetivo y ayudan a sellarlo frente a la lluvia, el barro, el polvo o un golpe ligero con cualquier elemento que nos encontremos. El parasol también cumple una función similar, pero en el caso de los angulares es demasiado abierto y sigue siendo posible impactar en la lente al agacharnos con la cámara al cuello. Si el choque es fuerte es posible que el filtro se rompa o se astille, pero habrá fallecido salvaguardando la integridad de nuestro equipo. En realidad, las lentes frontales de un objetivo son bastante resistentes a los golpes, quizá tanto o más que un filtro y si el impacto es suficientemente importante también se dañarán otras estructuras del objetivo y será necesario repararlo de todas formas.

		

		La principal misión de este filtro es facilitar la limpieza, asumir algún arañazo fortuito y evitar parcialmente la entrada de polvo al interior de las lentes. Si el filtro se mancha en la playa con el salitre, será más fácil limpiarlo y en caso de rayarse será mucho más barato de sustituir que la gruesa lente frontal de la óptica.

		

		A cambio es posible que perdamos algo de nitidez, aunque si invertimos en un filtro de buena calidad, al nivel del objetivo, la pérdida será nula o despreciable. Por otro lado, podemos tener más problemas de destellos (flares) al fotografiar con luces fuertes en el encuadre.

		

		El precio de estos filtros no es muy alto y suele compensar si algún día vendemos el objetivo al que ha protegido, pues el comprador sin duda valorará muy positivamente ver un elemento frontal muy limpio y la casi ausencia de polvo en el interior.

		

		La principal desventaja de este material se soluciona invirtiendo en filtros de razonable calidad. Para objetivos de gama media creo que la serie Kenko MC es más que suficiente. Más arriba estaría su serie Pro1 D. B+W y Heliopan ofrecen buenas opciones, pero a un precio menos competitivo. Si ya nos movemos en objetivos de gama alta habrá que adquirir un filtro en consonancia. En este segmento mis favoritos son los B+W MRC Nano y los Kenko Zéta, igualmente con uno de los mejores tratamientos con nanopartículas del mercado.

		

		

		Mi postura

		

		Apenas uso los filtros UV porque prácticamente todos mis objetivos tienen puesto de forma casi permanente un polarizador. Cuando no voy a necesitar polarizador y el entorno puede ser agresivo sí que lo utilizo sin preocuparme lo más mínimo de una posible pérdida de nitidez que jamás he percibido. En macro también lo pongo al hacer aproximaciones muy cercanas en donde hay peligro de tocar con la lente en algo agresivo. Desde luego es más fácil quitarlo cuando estorba que lamentar un desgraciado incidente.

		

	
		Filtros de densidad neutra

		

		En muchas ocasiones nos encontramos con que la luz disponible es excesiva para exponer con el diafragma y tiempo de exposición que nos interesan. Para solucionar esta limitación contamos con los filtros de densidad neutra, también llamados ND (neutral density). Su función es absorber la luz que nos sobra y de esa forma poder utilizar tiempos de exposición más prolongados (cuando no nos interese cerrar más el diafragma o ya esté a su mínima apertura) o recurrir a diafragmas más abiertos sin necesidad de emplear tiempos de exposición demasiado breves para nuestros intereses. Otro uso frecuente es mantener el tiempo de exposición por debajo de la velocidad máxima de sincronización del flash para utilizarlo a plena potencia.

		

		Por su nombre deduciríamos que no deben aportar ningún tinte a la escena, que deberían filtrar toda la radiación visible por igual, pero en ocasiones puede que la pinten con tonos azulados, verdosos, rojizos o magentas. Las gamas más altas de estos filtros son cada vez más neutras, especialmente las que añaden a sus recubrimientos tecnología nano. Algunos de los filtros más neutros, paradójicamente, reflejan la luz muy coloreada con brillos azulados o rojizos.

		

		Estos filtros los podemos adquirir en formato cuadrado o redondo, de cristal o de resina óptica y en varias densidades y tamaños. Algunas cámaras de fotografía ya incorporan uno de estos filtros, algo con una larga tradición en cámaras de vídeo.

		

		Los redondos sencillamente se enroscan en la parte frontal de la lente, son fáciles de utilizar y ocupan poco espacio en la mochila; con anillas reductoras podemos utilizarlos en objetivos de menor diámetro de rosca. Los cuadrados están pensados para usar con un portafiltros. Tienen la ventaja de que se pueden utilizar con diferentes objetivos, simplemente cambiando la anilla. Su uso es algo más engorroso y es más complicado guardar la cámara con el portafiltros, lo que nos obliga a andar poniéndolo y quitándolo. En los casos en que usemos filtros muy opacos es mucho más sencillo retirarlo unos instantes para componer y enfocar que si son con rosca.
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		Cuando voy a caminar bastante prefiero llevar filtros redondos. Se enroscan juntos y van protegidos con una tapa de aluminio por cada lado. Este método es muy ligero y ocupa mucho menos espacio que transportar cada uno en su caja. Si el peso y el volumen no son una prioridad, prefiero los filtros cuadrados insertados en un portafiltros.

		

		Los filtros de resina de calidad compiten en nitidez con los de cristal, aunque habitualmente tienen más problemas de dominantes. Se rayan bastante más, pero en general son más asequibles y si nos caen no se parten como los de cristal, que en cambio sufren mucho mejor los procesos de limpieza y de exposición a ambientes duros. Por otro lado, los de cristal han mejorado mucho su resistencia a la rotura.

		

		Podemos adquirir filtros ND en varias opacidades. Su densidad se suele expresar en una escala que empieza en 0.3 – 0.6 – 0.9 – 1.2 - 1.5… Cada valor de 0.3 reduce la luz en un valor de exposición (EV), es decir en un diafragma. Un filtro con valor 3 reducirá la luz en 10 EV (3/0.3 = 10). Otra forma de expresar su opacidad es con potencias de 2. Así un filtro con denominación 64 restaría 8 pasos de luz (28 = 64).

		

		
			
				
				
				
				
				
				
				
				
				
				
				
				
			
			
					Denominación
					2
					4
					8
					16
					32
					64
					128
					256
					512
					1000
					32 000
			

			
					Denominación
					0,3
					0,6
					0,9
					1,2
					1,5
					1,8
					2,1
					2,4
					2,7
					3
					4,5
			

			
					EV
					1
					2
					3
					4
					5
					6
					7
					8
					9
					10
					15
			

			
					Luz transmitida %
					50
					25
					12.5
					6,2
					3,1
					1,6
					0,8
					0,3
					0,2
					0,1
					0,003
			

		

		

		

		Disponemos en el mercado filtros de densidad neutra variables, con los que podemos modificar su opacidad girándolos. En realidad, están formados por dos polarizadores que al ir cruzándose reducen la cantidad de luz que los atraviesa. Nos ahorra adquirir varios filtros por separado, son más fáciles de utilizar, pero son bastante caros, estando los más asequibles muy afectados por un desagradable viñeteado en forma de cruz y por reflejos algo raros en las zonas más brillantes de la toma.

		

		

		¿Cómo exponer correctamente?

		

		Lo ideal es seguir nuestro método habitual y utilizar el histograma para determinar el tiempo de exposición adecuado. En caso de que nuestra cámara no sea capaz de medir correctamente con tiempos de exposición muy largos, podemos medir inicialmente sin el filtro. Una vez conocido el tiempo de exposición idóneo sin filtro procedemos a realizar los cálculos necesarios, en función de los pasos de luz que reduce, para determinar la exposición final.

		

		Por ejemplo, tenemos un tiempo de exposición de 1/30 sin el filtro. Si queremos usar nuestro filtro de 64x (1.8), que reduce la luz en 6 EV, nos quedaría un tiempo de 2 segundos, siguiendo la escala de tiempos que ya conocemos (1/15 – 1/8 – 1/4 - 1/2 - 1s -2 s). También podemos utilizar esta forma de calcular para determinar qué densidad nos hace falta para lograr el tiempo de exposición que nos parezca más adecuado. Siguiendo el ejemplo: si deseamos un tiempo mayor a 30 segundos, deberíamos recurrir a un filtro 1000x (3), que lo reducirá en otros 4 EV (4 s – 8 s – 15 s – 30 s).

		

		

		La opacidad que nos indica el fabricante no siempre es real, pudiendo ser superior o inferior. Mi recomendación es que hagas una foto sin filtro a un folio blanco, dejando el histograma en una posición intermedia. Calcula el incremento de tiempo de exposición teórico y realiza una segunda toma. Si los histogramas coinciden, el filtro tendrá la densidad que marca. Si el histograma de la segunda toma está más a la izquierda, será más de la declarada, lo contrario pasará si esta segunda imagen está más expuesta. Modifica el tiempo de exposición hasta que los histogramas coincidan e imprime una tarjeta con las densidades reales de todos tus filtros para llevar en la mochila o apúntalo en su caja.

		

		Cada fotógrafo tendrá unas necesidades específicas a la hora de determinar qué filtros ND son los más adecuados. En caso de que te gusten las largas exposiciones diurnas te vendrá muy bien un filtro de 15 EV, que te permitirá tomas de varios minutos a plena luz del sol. Con menos luz puede ser excesivo, así para el entorno de una puesta de sol suele ser más razonable contar con filtros de 8x (3 EV) o 64x (6 EV). Mi recomendación es pensar bien lo que vamos a necesitar y adquirir dos o tres filtros que resuelvan nuestras necesidades de forma individual o conjunta. Si los utilizaremos juntos es importante que no introduzcan demasiada dominante, ya que se irá sumando. De todas formas, es un problema fácil de eliminar en el revelado de nuestros archivos raw mediante el equilibrio de blancos.
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		Un filtro ND de seis pasos me permitió subir la exposición desde 1/10 s hasta los 8 s. El color del agua es más evidente y la ausencia de líneas de olas permiten que el primer plano resalte más.

		

		16 mm a f/9 durante 8 s con ISO 200. Filtro densidad neutra de seis pasos y polarizador Lucroit.

		

		Tenemos algunos objetivos ultra angulares que permiten colocar filtros sobre la lente más cercana a la cámara, es decir hacia la bayoneta, son más pequeños y su relación calidad precio puede ser muy favorable, ahorrando bastante espacio en nuestra mochila. Debido a su posición podemos trabajar con las focales más bajas sin miedo a viñeteado. Algunos objetivos ya incluyen la ranura necesaria para insertarlo y en otros podemos utilizar estos filtros mediante un adaptador.

		

		Además, contamos con filtros Clip-in para poner dentro de las cámaras sin espejo (por ahora disponibles para Sony, Canon, Nikon y Fuji) que, aunque algo más complicados de colocar, sobre todo con mal tiempo, tienen un tamaño muy pequeño y un precio más contenido. Se pueden acompañar de un mecanismo para no tocarlos con los dedos al instalarlos. También comercializan filtros para proteger el sensor del polvo.

		

		Una desventaja de estos dos nuevos métodos es que no se pueden usar varios filtros a la vez, aunque tampoco es muy limitante gracias a sus precios. Los efectos que proporcionan algunos filtros como los polarizadores y los degradados son complicados de controlar con ellos.

		

	
		Filtros degradados de densidad neutra

		

		En muchas ocasiones nos encontramos con situaciones en que tenemos más luz en una parte que otra de la composición, como en una puesta de sol. Si la gama tonal de la imagen excede el rango dinámico de nuestro sensor y exponemos para el cielo, nos sale la parte inferior muy oscura. Por el contrario, si decidimos obtener detalle en el suelo, incrementando la exposición, se nos quema la parte del cielo.

		

		Para equilibrar las luces contamos con los filtros degradados de densidad neutra o GND (Graduated Neutral Density). Son filtros que se van oscureciendo paulatinamente en una zona concreta y nos permiten acercar las exposiciones del cielo y del suelo para retener detalle en ambas.

		

		

		¿Se puede hacer en el procesado?

		

		Si la escena no supera el rango dinámico del sensor podemos exponer derecheando el histograma y emplear los filtros graduados de nuestro programa de revelado para igualar las luces y sombras. Sin embargo, la cantidad de luz que llega a las sombras será muy inferior a la que tendríamos al usar un filtro degradado y, por tanto, su nivel de ruido será superior.

		

		Podemos resolver este problema, y también las situaciones que excedan el rango dinámico del sensor, realizando varias exposiciones que garanticen suficiente detalle en todas las zonas de la imagen y combinarlas en la edición. De hecho, en algunas ocasiones en las que el horizonte es muy complejo para ubicar un filtro sin que se note su empleo tendremos que recurrir a realizar varias tomas como veremos al hablar de técnicas HDR más adelante.

		

		

		Estos filtros también pueden ser de resina óptica o de cristal, cuadrados o rectangulares y de diferentes tamaños, densidades y transiciones.

		

		Es importante que en estos filtros las dominantes cromáticas estén muy controladas, ya que al no afectar el oscurecimiento a toda la escena no será tan sencillo de corregir como con los filtros ND. Si nuestro filtro añade mucho tono azulado a una puesta de sol tendremos que corregirlo con otro filtro graduado en procesado que elimine esa dominante.

		

		Los filtros degradados redondos siempre tienen la zona de transición en la misma ubicación. Si optamos por los rectangulares podemos subir o bajar la frontera entre la parte clara y oscura de los mismos.

		

		En función de cómo sea la transición del degradado los podemos dividir en varios tipos:
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		Un filtro degradado equilibra la exposición ante diferencias de luz muy acusadas. El uso de filtros degradados es casi imprescindible para el fotógrafo de paisaje, al menos si pretendemos realizar la imagen en una única toma.

		

		27 mm a f/5,6 durante 30 s con ISO 200. Filtro degradado de tres pasos y polarizador Lucroit.
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		Si no contamos con un filtro degradado tendríamos que exponer para el cielo o para las rocas. Si obtenemos detalle en el acantilado el cielo se quema. Si optamos por exponer bien el cielo, la parte inferior se registra sin apenas detalle ni en el mar ni en las piedras.

		

		•Filtros con degradado suave ( soft ): la zona de transición es bastante amplia y es muy difícil apreciarla. Va desde el borde del filtro hasta un poco más abajo del centro, estando el otro extremo completamente transparente. Es el ideal cuando tenemos elementos sobre el horizonte, como rocas en una puesta de sol marina o unos árboles con unas montañas al fondo. Los fabricantes tienen diferente forma de realizar la transición en estos filtros, siendo más amplia en unos que en otros.

		

		•Filtros con degradado fuerte ( hard ): la gradación también va desde un borde más oscuro a otro completamente transparente, pero la zona de transición es muy brusca y evidente. Son apropiados en horizontes sin elementos que sobresalgan, como puestas de sol sobre el mar.

		

		•Filtros con degradado medio ( medium ): a medio camino entre los degradados suaves y fuertes. No sustituyen a los suaves, pero son más fáciles de usar que los fuertes.

		

		•Filtro degradado inverso ( inverse o reverse ): están más pensados para igualar la luz de una puesta de sol cuando esté muy cerca del horizonte. La zona más oscura es la del centro del filtro y se va aclarando muy suavemente hacia arriba sin llegar a ser transparente como sí lo es la parte inferior hacia la cual muestra una transición bastante dura. Muy adecuado cuando la parte más brillante es la central como en una puesta o salida de sol en la costa.

		

		•Filtro de horizonte ( center ): tiene solo una zona central oscura que se degrada unos centímetros en una banda hacia arriba y abajo. Los dos extremos permanecen sin pigmento. Recomendable para igualar zonas de luz muy intensa.

		

		•Filtro degradado difuso ( blender) : el filtro va degradándose muy progresivamente entre el borde más oscuro y el inferior (transparente), no existiendo una zona central de transición, sino que es continua en todo el filtro. Será útil cuando la luz del cielo penetre en la parte inferior y cuando haya un fuerte contraste de luz, pero sin que exista un horizonte bien definido, como en tomas en las que el sol se refleja en el agua o en bosques en los que la luz se cuela a través de las ramas altas mientras los troncos están más oscuros.

		

		La densidad que pueden tener estos filtros varía entre fabricantes y modelos. Suele ser de 1 a 5 EV para los filtros degradados, de 1 a 3 o 5 EV para los inversos, de 1 a 3 EV para los blender y 3 o 4 EV para los de horizonte. No todos los fabricantes tienen en su catálogo filtros inversos y muy pocos los blender y de horizonte.
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		¿Cómo se expone con los filtros degradados?

		

		Medimos la luz en la parte más brillante con nuestro fotómetro en modo puntual y luego en la zona oscura. La diferencia en pasos será la densidad del filtro que necesitamos. Si tenemos 1/30 s en el cielo y 1/8 s en el suelo necesitaremos un filtro degradado de 2 pasos. Si el sol está muy alto será mejor un degradado normal, si está muy bajo un inverso y si no hay un horizonte muy definido el blender.

		

		De no contar con fotómetro puntual, podemos exponer apoyándonos en el histograma. Medimos la luz con el filtro, ajustamos la exposición buscando que el histograma esté lo más a la derecha posible, de forma que no perdamos información en nada importante. Comprobamos que la zona izquierda tenga información suficiente, que no se agolpe en una montaña en las zonas de negros. Si es el caso, necesitaríamos un filtro más denso o añadir otro.

		

		

		Existen filtros de varios anchos:

		

		•67 mm (Cokin A), adecuado hasta roscas de 62 mm en focales de más de 35 mm.

		

		•84 mm (Cokin P), indicado hasta 82 mm en objetivos de más de 28 mm.

		

		•100 mm (Cokin Z-Pro), recomendado para angulares de más de 20 mm y cámaras de medio formato.

		

		•130 mm (Cokin X-Pro), para angulares de más de 15 mm o sistemas de gran formato.

		

		•150, 165 y 180 mm, más usados con objetivos súper angulares con lentes frontales sin rosca y parasoles fijos.
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		En general, hemos de procurar que el primer plano no se vea más luminoso que la fuente de luz, pero puede ser un buen recurso para destacar ciertos elementos.

		

		16 mm a f/10 durante 8 s. Filtro degradado de dos pasos Ti en.

		

		A la hora de comprarlo conviene que pensemos si vamos a necesitar más adelante un tamaño mayor para alguna nueva óptica que pueda resultarnos necesaria y comprar el tamaño adecuado. En caso de duda, por ejemplo, si tenemos objetivos con rosca de 82 mm de diámetro, siempre es mejor adquirir un tamaño mayor o podemos sufrir problemas de viñeteado, además de que las zonas de transición del filtro serán más amplias. Los filtros degradados son rectangulares, sus tamaños más habituales son de 100 x 150 mm y de 165 x 200 mm y determinarán el tamaño que necesitamos de portafiltros.

		

		Es muy frecuente combinar varios filtros degradados para adaptarnos a las necesidades de la escena, lo que aconseja adquirirlos de buena calidad para evitar problemas de nitidez y dominantes.

		

	
		Filtro polarizador

		

		Cuando la luz solar se refleja en un material brillante con un ángulo diferente a 90°, se polariza, es decir, que su campo eléctrico pasa a tener una determinada dirección de oscilación. Las ondas luminosas no suelen estar polarizadas, vibrando en todos los planos; si lo hace en uno solo, la llamamos luz polarizada.
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		Disponemos de polarizadores para roscar directamente en nuestro objetivo o para acoplar en un portafiltros. Los primeros son mucho más livianos y asequibles. Un portafiltros ofrece más opciones a largo plazo si compramos un nuevo objetivo con rosca más grande o filtros graduados.

		

		Los filtros polarizadores están formados por largas cadenas de ciertos polímeros, llamados polaroides. Sus moléculas se disponen de forma paralela en una rejilla muy fina a través de procesos de estiramiento o por métodos electroquímicos. Gracias a ello nuestro polarizador puede bloquear determinados planos de polarización dejando pasar el resto de la luz, eliminando así los brillos de la superficie del sujeto que fotografiamos. Si giramos nuestro polarizador para que la rejilla esté horizontal, solo pasará la luz que vibre en vertical. La que llegue al filtro con un ángulo diferente a 90° no podrá pasar.

		

		En fotografía usaremos los filtros polarizadores, básicamente, para evitar los reflejos indeseados, más evidentes en superficies planas no metálicas como el agua o el vidrio. Nuestro filtro polarizador lo que hace es eliminar toda la luz que se refleja en todas direcciones y permitir que solo lo atraviese la luz polarizada con un cierto ángulo. Con su ayuda es posible fotografiar lo que está debajo del agua en un río o detrás del cristal de un escaparate. Mejora mucho el aspecto del bosque húmedo, el colorido de la hierba y el follaje al tamizar los reflejos azulados que produce el cielo. Su efecto es máximo cuando el ángulo de la toma está entre 30° y 40° respecto a la superficie. Este ángulo depende de las características del propio material, siendo, por ejemplo, de 36.82° para el agua y de 32.38° para el cristal. Al fotografiar plásticos o vehículos puede que su efecto sea muy drástico. Hemos dicho que las superficies metálicas no producen luz polarizada, pero lo que fotografiamos en un coche es el barniz de su pintura, que sí la produce en gran cantidad.

		

		En paisaje también nos encontramos con luz polarizada en el cielo, debido a la dispersión que sufren los rayos del sol al atravesar la atmósfera. Es la responsable del resplandor y del color del cielo. Si la filtramos, con ayuda de un polarizador, podemos oscurecer el cielo y aumentar su contraste, logrando que destaquen más las nubes. Además, tiene cierta utilidad para recuperar un poco de contraste en días con niebla o calima.

		

		
			[image: Illustration]
		

		

		El filtro polarizador es muy eficaz para eliminar reflejos en el agua, permitiendo ver los tonos que tiene el fondo. Se aprecia un cambio muy sustancial también en los brillos de la roca del fondo, en la saturación de las hojas de los árboles y de los musgos. Debido a la modificación de elementos visibles y a la diferencia de colores de la imagen la composición puede variar mucho con su uso.

		

		Existen polarizadores lineales y circulares o CPL (Circular Polarizer). Los lineales pueden interferir con la medición y enfoque automático, por lo que ya no son recomendables. Un filtro polarizador circular está formado por un polarizador lineal y una segunda lámina que obliga a la luz a girar un cuarto de onda. Su misión es convertir la luz polarizada linealmente por el primer filtro en una polarización circular, de ahí su nombre, no de su forma geométrica como muchos creen.
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		Ambos tipos de filtros constan de una rosca que se fija al objetivo o portafiltros (si es cuadrado) y un anillo que se puede girar para permitir orientar su rejilla y determinar qué luz lo puede atravesar, regulando así el efecto conseguido. El resultado dependerá de la posición de la luz y del sujeto, pero también de la inclinación de la cámara. Si cambiamos de horizontal a vertical) será necesario reajustar la posición del anillo de nuestro polarizador para mantener su efecto. Si nuestro objetivo rota al enfocar, también será preciso encontrar el giro idóneo del filtro después de reubicar el plano de enfoque.
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		El sistema de filtros de Lucroit dispone de un polarizador redondo que se inserta a presión en la parte frontal del portafiltros, un método muy rápido y preciso. Al ser redondo lo podemos girar sin modificar la posición de otros filtros insertados en las ranuras.

		

		Por otro lado, el efecto depende de la ubicación del sol respecto a la cámara, siendo máximo en un ángulo de 90° a derecha e izquierda. Por eso, si fotografiamos una amplia zona de cielo con un angular y utilizamos al máximo la capacidad del polarizador se producirá un degradado tonal entre la posición del sol y 90° a su alrededor. Este degradado puede no ser muy estético y será muy evidente en imágenes panorámicas, sobre todo si abarcan 180° o más. Cuando busquemos un efecto máximo sobre el cielo deberemos situarnos de tal forma que el sol nos quede a 90° a la derecha o izquierda de la dirección que marca el objetivo. Cuando el sol está muy alto en el cielo, cercano a los 90°, encontraremos el máximo nivel de luz polarizada cerca del horizonte, con igual intensidad en todas direcciones. Sin embargo, en una puesta de sol en la que sale nuestra estrella, la máxima polarización puede que coincida fuera de la composición y apenas percibamos su efecto sobre los colores del cielo. Veremos como el oscurecimiento se va potenciando al alejarse del sol, lo que puede que no sea muy estético y nos invite a no utilizarlo, o reducir significativamente su efecto.

		

		

		Gafas de sol polarizadas

		

		Muchas gafas de sol incorporan un filtro polarizador para evitar los reflejos del sol en la carretera o en el río para los pescadores. Funcionan igual que nuestros filtros. Si la rejilla del filtro está horizontal solo pasarán las ondas que vibren en vertical; si está vertical lo harán las que vibren en horizontal. Como no podemos rotar el ángulo de la rejilla como en la cámara, tenemos que girar la cabeza para apreciar los colores del cielo sin polarizar o para poder ver algunos dispositivos con panel LCD como el panel de la radio, el reloj, que en buena medida emiten luz polarizada con su propio ángulo.

		

		

		A pesar de que satura los colores de forma muy intensa su uso con el arco iris no es del todo eficaz ya que, si lo aplicamos con su máximo efecto, lo hace casi desaparecer. En las noches en que la luna se encuentra bastante llena también tenemos una cantidad muy apreciable de luz polarizada en el cielo.

		

		El oscurecimiento que produce en el cielo es fácilmente reproducible en edición, y aconsejable al trabajar con angulares extremos, pero sus efectos sobre los brillos no lo son. Si no capturamos la escena que tenemos debajo de un lago o los tonos de cada hoja no podremos hacer nada en postproducción para remediarlo.

		

		Debido a su doble montura, algunos filtros polarizadores pueden ser demasiado gruesos para los objetivos más angulares y producir un viñeteado significativo. Para evitarlo o moderarlo, muchos fabricantes tienen en su catálogo modelos slim, más finos de lo normal. Estos no suelen tener rosca frontal para disminuir su espesor, por lo que no se puede fijar otro filtro o colocar un parasol sobre ellos.

		

		La rejilla del polarizador reduce bastante la luz que llega al sensor, normalmente entre 1 y 3 EV. La eficacia de los polarizadores y la luz que absorben no es igual para todos los fabricantes, algunos consiguen aportar más efecto a la imagen que otros sin perder tanta luz, lo que normalmente conlleva un desembolso mayor.
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		Con los angulares podemos ver un marcado degradado del cielo. La zona más oscura estaría a 90° del sol y hacia los lados se va aclarando. Es un efecto poco real y no suele ser agradecido, aunque en algunas composiciones puede ser un buen aliado.
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		En estos casos es mejor modificar los tonos azules del cielo en edición. Veremos cómo hacerlo en el último capítulo.

		

		Varios sistemas de portafiltros solo admiten su propio polarizador, en algunos casos en formato cuadrado, algo a valorar antes de adquirir uno, porque puede que más adelante no nos sirva al ampliar el equipo.

		

	
		Portafiltros

		

		La fotografía de paisaje hace un uso muy frecuente de los filtros de densidad neutra, degradados y polarizadores. Contar con un sistema de portafiltros de calidad nos permitirá ubicar con precisión los degradados y utilizar un único tamaño de filtros para todos nuestros objetivos. A cambio habrá que hacer un desembolso extra en el propio portafiltros y adquirir filtros de mayor superficie y, por tanto, más caros.

		

		Un sistema de portafiltros está formado por tres elementos, el propio portafiltros, una anilla para sujetarlo al objetivo y los filtros que le pongamos.

		

		La anilla suele ir roscada al objetivo y será precisa una para cada diámetro que utilicemos. En algunos objetivos con lentes frontales muy grandes y carentes de rosca, se pueden acoplar directamente a presión. Estas arandelas, en algunos casos, las encontramos en versión slim para evitar viñeteado, como sucede con los filtros.

		

		El portafiltros suele ser de resina o metal e incluye, normalmente, dos o tres carriles por los que deslizaremos los filtros que vayamos a utilizar. Es importante utilizar siempre el más cercano a la cámara para evitar reflejos indeseados. Los recubrimientos anti reflejos en nuestros filtros son muy eficaces. A pesar de ello, contar con viseras es muy conveniente, especialmente cuando inclinamos la cámara hacia abajo, ya que el cielo se puede reflejar en el filtro.
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		En el mercado existen muy buenos fabricantes de portafiltros, con un importante esfuerzo por mejorar su calidad en los últimos años. Elegir uno u otro a veces es una cuestión muy personal en la que los costes también han de ser valorados. Desde luego invertir en filtros y portafiltros Lee, Formatt-Hitech, Samyang, NiSi, Hoya, Sing-Ray, Haida… supondrá contar con equipo de primera calidad. Los filtros son caros y pueden durar una vida o romperse en una caída tonta. Por eso antes de decidirse por uno o por otro, sería recomendable sentarse un rato y valorar nuestras necesidades. Sin duda alguna, nuestro sistema debería garantizar la ausencia de viñeteado con nuestros objetivos actuales y con los que tengamos pensado adquirir. Es buena idea que lleven viseras y recubrimientos anti reflejos (multi coated) que reduzcan o anulen los brillos parásitos del entorno y también con material que los selle lo mejor posible al colocarlos. Trabajar con filtros sin dominantes facilitará la edición, sobre todo si apilamos varios filtros para una misma toma. La calidad óptica ha de estar al nivel de nuestros objetivos para no perder nitidez. Un sistema fiable y robusto evitará posibles incidentes muy dolorosos. Yo prefiero métodos de fijación que no impliquen andar roscando. Actualmente disponemos de opciones de conexión magnética, que puede ser una buena idea en días fríos y con guantes, al tiempo que podemos mover con cierta suavidad los filtros. También es importante valorar si necesitamos un portafiltros con ranuras para dos o tres filtros y si ha de incorporar la posibilidad de montar un polarizador (que en algunos casos ocupa una ranura y en otros se encaja en la parte frontal del portafiltros).

		

		Lo ideal es colocar los filtros en un determinado orden para mantener la máxima calidad. El más cercano a la cámara debería ser el de densidad neutra, a continuación, el o los degradados y, por último, más cercano al parasol, el polarizador, para que su efecto no esté influido por los otros filtros. Respecto a este último, es mejor que esté siempre lo más cerca o lo más lejos que se pueda del sensor. Algunas opciones lo colocan en la parte delantera del portafiltros (creo es la mejor elección y la utilizada por Lee y Lucroit) o en la ranura más alejada de la cámara. Sin embargo, cada fabricante hace sus propias pruebas de calidad y fabricantes reconocidos, como NiSi, acoplan el polarizador en primera posición respecto al sensor. Prefiero polarizadores redondos que pueda girar con libertad sin variar la posición de los filtros degradados.
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		Sistema Lucroit

		

		Lucroit es un fabricante español que lleva ya bastantes años ofreciendo productos de muy alta calidad que gozan de un merecido reconocimiento. Sus filtros están entre los mejores del mercado en todas las comparativas, sin apenas dominantes ni reflejos, especialmente en su serie HQ. El sistema de portafiltros, en tamaño de 100 y 165 mm, es de plástico, permite deslizar muy bien los filtros para moverlos durante la exposición si es necesario, al tiempo que los ciñen con garantías sin producir viñeteado alguno. No incorpora tornillos ni pequeñas piezas que puedan extraviarse y dejarnos sin equipo cuando más lo necesitemos. Si necesitamos polarizador este se fija muy fácilmente en la parte delantera sin ocupar una preciosa ranura. Aportan soluciones a los objetivos más angulares que aparecen en el mercado, lo que es una buena garantía si en unos años adquirimos alguna de estas ópticas. En su catálogo tenemos anillas de todos los tamaños, normales, slim y con doble rosca. Las viseras son muy amplias y manejables. El sistema es ligero, se fija con un simple clic y el material supera muy bien el paso de los años y el uso intensivo. Además, su servicio de atención al cliente es admirable y siempre escuchan nuestras quejas y recomendaciones.

		

		

		Otra opción es la de usar un polarizador redondo fijado al objetivo y roscar el portafiltros sobre él. Es una fórmula que adopto con frecuencia. Evito tener que montar el portafiltros solo para emplear el polarizador, lo que me resulta más rápido. Cuando necesito recurrir a filtros degradados, los sujeto directamente con la mano y los muevo suavemente durante la exposición. Si usas este método, ten siempre mucho cuidado; no es difícil que se te caiga un filtro en un despiste o que acabes fotografiando tus propios dedos. Yo tengo filtros polarizadores redondos de varios diámetros y también el de Lucroit, pero si quieres ahorrar bastante dinero, quizá te salga más a cuenta adquirir solo uno para utilizar con un portafiltros.

		

		En mis pruebas, y con mi equipo, no he observado diferencias apreciables entre poner el polarizador al principio o al final, pero muchos fotógrafos sí que han notado diferencias importantes, así que mejor que pruebes y te quedes con la configuración que mejor te funcione.

		

	
		Filtros nocturnos

		

		Su misión es filtrar la contaminación lumínica en las tomas nocturnas afectadas por iluminación artificial. Son de color malva para corregir las dominantes anaranjadas de las lámparas de vapor de sodio de las ciudades. Su misión es cortar la longitud de onda de 589 nm, en la que precisamente emiten las lámparas de vapor de sodio, y dejar pasar el resto del espectro. Debido a esta forma de trabajar no son eficaces con las nuevas luminarias led ni con las que emiten tonos verdosos.

		

		Al reducir el tono anaranjado dominante en el cielo es posible extraer más información, lo que se traduce en que las estrellas se ven mejor. Puede ser muy útil en zonas alejadas de ciudades, pero en las que el cielo sigue sufriendo la contaminación lumínica. Además, logramos una reproducción más precisa de otras fuentes de luz como la de edificios, señales, luces de neón… mejorando el contraste de la toma. Las farolas también se sobreexponen menos.

		

		Suelen tener una ligera pérdida de luminosidad, de menos de un punto y pueden añadir algo de magenta al resultado, un tinte sencillo de corregir en el revelado.

		

	
		Cartulina negra

		

		En realidad, la función de los filtros es detener parte de la luz que llega al sensor. Este es un trabajo que podemos hacer de otro modo con una simple cartulina negra (black card) o cualquier elemento que sea oscuro y suficientemente plano y liso para ponerlo delante de nuestro objetivo. Es sencillo fabricarnos una con cartón de alta densidad, dibond o aluminio pintado.

		

		A veces nos sirve para bloquear toda la luz que llega al objetivo a períodos irregulares, como las luces de los coches en una carretera. Lo más habitual es que evitemos las partes más brillantes de la escena adaptando la forma de nuestra cartulina. Un faro demasiado luminoso o el disco solar los podemos tapar con una tira del tamaño adecuado.

		

		El fotómetro puntual de la cámara nos ayudará a calcular la diferencia de luz entre una parte y otra de la imagen y ajustar el tiempo de exposición en consonancia. Si las luces de la ciudad necesitan un tiempo de 4 segundos, mientras el resto precisa de 15 segundos, mantendremos la cartulina durante los 11 primeros sobre las luces y a continuación la retiramos para exponer toda la imagen, incluyendo ahora la zona más clara. Para evitar que su borde sea evidente la moveremos ligeramente durante todo el proceso. Las cartulinas solucionan situaciones de muy alto contraste, pero su uso es bastante artesanal, poco preciso y requiere de práctica. Para algunas situaciones, sin duda, se vuelven imprescindibles y son grandes aliados de los filtros graduados. En muchas ocasiones incluso recurrimos a dos cartulinas. Si tuviéramos más manos creo que muchos fotógrafos incluso utilizaríamos más cartulinas para resolver situaciones de altísimo contraste.

		

		Es una técnica muy interesante y que recomiendo ejercitar, su único límite es la dificultad para emplearla con exposiciones muy breves.

		

	
		Cómo utilizar los filtros

		

		Antes de realizar las tomas es importante verificar que todos los filtros y el objetivo están limpios o podemos tener una pérdida de nitidez importante o incluso artefactos si tenemos luces visibles en la composición.

		

		Los filtros de densidad neutra muy oscuros pueden impedir enfocar y componer. Las cámaras cada vez mejoran más y en muchas sí será posible a través de su pantalla de visión directal (live view). Si no es el caso, o empleas una réflex con visor directo, será mejor que realices estas tareas previamente antes de colocar el filtro. Si enfocas en automático puedes pasar el enfoque a manual una vez fijado para que la cámara no intente volver a enfocar con el filtro puesto. La exposición la puedes calcular fácilmente a partir de la que midas sin el filtro aumentando el factor de oscurecimiento del filtro que figura grabado en el mismo. Posiblemente te resulte más cómodo crear una tabla impresa con las exposiciones más habituales que realizas basada en tus propios filtros.

		

		Encontrar el punto ideal para colocar los filtros degradados requiere algo de práctica. Los de transición suave han de bajar un poco del nivel del horizonte para que el degradado no se note. Subexponer un poco y ver el efecto a través de la pantalla de la cámara suele ser de gran ayuda para situar la transición con precisión. El botón de previsualización de la profundidad de campo, igualmente, es muy útil en las réflex al oscurecer el visor y hacer más evidente la diferencia de luz (siempre que tengamos seleccionado un diafragma bastante cerrado). Mover con suavidad el filtro arriba y abajo mientras se expone difuminará todavía más la zona de transición.
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		Es importante ubicar con precisión la zona de transición de nuestros filtros para evitar cambios de luminosidad poco estéticos. Si contamos con suficiente tiempo de exposición, lo mejor es moverlos ligeramente durante la exposición, cuidando de no trepidar la toma.

		

		35 mm a f/8 durante 1,5 s con ISO 200. Filtro degradado de tres pasos Lucroit.

		

		Si tu cámara lo permite, cierra el visor o tápalo cuando tengas una fuente de luz que pueda penetrar a través de él e influir en la exposición. No tendrás este problema si trabajas con exposición manual ni en modo live view.

		

		Procura que no entre luz a través de los laterales de los filtros al utilizar un portafiltros. Usa las viseras si dispones de ellas o una cartulina para evitar las luces parásitas.

		

		La elección de los filtros degradados se realizará en función de la diferencia de luz existente entre las partes más brillantes y oscuras, pero también bajo nuestra intención artística. Nada ha de impedirnos oscurecer más el cielo que el suelo si consideramos que es lo adecuado. Evidentemente esto estará alejado del realismo y añadirá algo de tensión a la escena. He hablado mucho de la importancia de que los filtros sean realmente neutros, pero en muchas ocasiones sigo utilizando mi inverso Sing-Ray de 2 EV para añadir algo de tono malva a mis tomas, me he acostumbrado a esos tonos y forman parte de mi día a día. En cualquier caso, es mucho más fácil añadir dominantes en la edición que eliminarlas.

		

		Los degradados pueden sustituirse con técnicas de edición digital basadas en varias capturas, de hecho, en algunas situaciones con elementos que sobresalen mucho no queda otro remedio. De todas formas, una versión más purista de la fotografía invita a obtener una imagen lo más acabada posible al apretar el disparador. En muchos concursos se limita bastante la edición y quedarían excluidas las imágenes compuestas por varias tomas o en las que hemos modificado selectivamente su luminosidad o color.

		

	
		¿Qué filtros me compro?

		

		La verdad es que los filtros son bastante caros, pero su uso puede mejorar mucho nuestras imágenes.

		

		El polarizador es un gran aliado y su función eliminando reflejos lo convierte en imprescindible. Los filtros de densidad neutra se pueden simular realizando varias fotos y juntándolas en edición.

		

		Si nuestro presupuesto es muy limitado quizá adquirir un filtro polarizador redondo sea la mejor alternativa. Marcas como Hoya ofertan varios niveles de calidad en su catálogo, pero siempre amparados por su buen hacer. El de Lucroit se puede adquirir para insertarlo en su portafiltros y ofrece una gran calidad, con la ventaja de que no tenemos que comprar varios filtros si tenemos diferentes diámetros.

		

		Al comprar un filtro de densidad neutra debemos pensar en su uso. Para tomas diurnas necesitaremos al menos 15 pasos. Una opción sería adquirir uno de 10 y otro de 6. Combinados tenemos 16 y, por separado, nos permitirán resolver muchas situaciones. Si nuestra cámara u objetivo son compatibles con los filtros posteriores nos podemos ahorrar bastante dinero y acceder a una excelente calidad.

		

		Con un presupuesto más holgado podemos adquirir algún degradado. Si haces mucha foto de puesta de sol y amanecer, le sacarás mucho rendimiento a un degradado inverso. Contando con una cámara reciente y viviendo en el norte puede ser adecuado un oscurecimiento de 2 EV, mientras que para la costa mediterránea lo ideal será el de 3 EV. Cuanto tu equipo tenga un rango dinámico más limitado será necesario aumentar en uno o dos EV esta recomendación. En situaciones de luz fuerte o con el sol más alto nos vendrá muy bien un degradado normal. Mi recomendación es el de 3 EV. Los filtros tipo horizonte y blender pueden ser útiles, pero en pocas ocasiones, así que serían nuestra última compra, cuando los hayamos echado en falta demasiadas veces.
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		Los filtros de calidad tienen un precio alto, lo que nos lleva a priorizar en su compra. Para mí los más imprescindibles son el polarizador y el degradado inverso de dos pasos. El siguiente en la lista sería un filtro de densidad neutra de cuatro o seis pasos.

		

		32 mm a f/5,6 durante 4 s con ISO 100. Filtro polarizador, inverso de dos pasos y neutro de cuatro de Lucroit.

		

		Un portafiltros de calidad, como el de Lucroit, nos durará mucho tiempo, sin duda, y nos facilitará mover los filtros con suavidad durante la exposición, reduciendo la trepidación, pero sus precios tampoco son bajos. Tenemos alternativas a buenos precios en marcas menos conocidas y hasta pueden cumplir su misión con buena nota, como K&F Concept, que incorpora casi todos los diámetros de anillas para acoplar nuestros objetivos en el kit, lo que se traduce en un ahorro importante si tenemos distintos diámetros de objetivos.

		

		Creo que no hay una marca de filtros totalmente perfecta, así que hemos de buscar el material que mejor se adapte a nuestras necesidades y presupuesto, pero siempre pensando en no reducir la calidad de nuestra imagen. No compres un filtro de baja calidad para un objetivo bueno, ahorra un poco y llévalo a casa cuando la economía lo permita.

		

		Para salvaguardar nuestra inversión conviene mantener a buen recaudo los filtros en fundas rígidas, si son de metal, mejor. Por desgracia este método es más lento a la hora de acceder a los filtros y quizá el riesgo de caída aumenta. Otra alternativa son las bolsas específicas para filtros. Suelen tener varios tamaños y dar capacidad a más filtros de los que tengamos. Si te decides por una procura que sea lo más rígida posible y ten cuidado en dónde la pones para evitar caídas o dejarla abandonada.

		

	
		Limpieza del equipo

		

		Para que la nitidez de nuestras imágenes no se vea reducida es importante mantener todo el equipo limpio, especialmente de huellas dactilares. En primer lugar, siempre hemos de soplar aire con una perilla (nuestro aliento arrastra microgotas de saliva muy agresiva para los recubrimientos de las lentes y es demasiado húmedo) para eliminar las posibles motas de polvo. Soplaremos con la perilla en un ángulo de unos 45° y desde el centro a los bordes sin tocar en ningún momento el cristal. Esto es especialmente importante si limpiamos el objetivo y no un filtro que podemos sustituir fácilmente. Algunos recubrimientos de la lente frontal son muy sensibles a una limpieza demasiado vigorosa, otro motivo para utilizar filtros UV. Cuidado con los días de playa, las partículas más finas, invisibles para nosotros, también rayan. Lo mismo sucede con las gotas que se secan en los cristales, ya que contienen cristales de sal que pueden llegar a rayar. Si la suciedad no sale podemos removerla cuidadosamente con una brocha suave, específica para este trabajo.
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		Cuando salgo de casa siempre me acompaña una perilla de aire Giotto para soplar el polvo del equipo y un paño de microfibra para limpiarlo a continuación o secarlo si se ha mojado. Cuando voy a estar varios días de viaje también llevo un dispositivo de limpieza para el sensor, me evita mucho tiempo de retoque si se cuela una mota de suciedad; he probado varios, pero mi preferido por su eficacia, pequeño tamaño y facilidad de uso es el de Eyelead.

		

		Una vez soplado todo el polvo adherido procedemos a la limpieza con una bayeta de microfibra que los dejará impecables. En caso de que haya restos de sustancias aceitosas o ácidas, podemos utilizar un poco de agua destilada. Si no es suficiente recurriremos a algún líquido especial para lentes o alcohol isopropílico puro (muy buen disolvente de grasas y altamente volátil). Nunca utilizaremos productos para la limpieza de pantallas y monitores ya que pueden incorporar abrasivos. Vaporizamos un poco en una bayeta limpia, no directamente sobre el cristal, y dejaremos secar al aire. Acabamos el proceso con una gamuza o paño de microfibra limpia y seca, sin apretar demasiado y de forma radial. No se debe utilizar la ropa para limpiar pues puede ser demasiado áspera para los recubrimientos de la óptica o tener polvo. Lo mismo sucede con los rollos de papel de cocina, la celulosa que contienen es demasiado agresiva y puede rayar y dejar restos. Guardaremos a buen recaudo nuestros paños de limpieza para evitar que acumulen polvo y los lavaremos mucho antes de lo que creamos necesario.

		

		Aplicaremos el mismo procedimiento en la otra lente, la más cercana a la cámara, cuando sea preciso. También es importante limpiar las tapas de los objetivos y verificar que no tenemos suciedad o polvo en la bayoneta de la cámara ni en el espejo.

		

	
		La ropa y otros accesorios

		

		Estar fotografiando mucho tiempo a la intemperie puede ser poco agradable si no contamos con la ropa adecuada.

		

		En verano el enemigo suele ser el calor, mejor llevar ropa muy transpirable y resistente a la radiación UV. Si es de manga larga estarás mucho más protegido que si es corta. No olvides llevar algo ligero si te vas a quedar tras la puesta de sol, pues la temperatura puede caer bastante.

		

		En invierno los problemas son más importantes, fundamentalmente el frío y la lluvia. Lo ideal es vestirse por capas. La primera, pegada a la piel, ha de mantenernos secos, facilitando la transpiración. Puede ser térmica si las temperaturas son bajas. Una buena opción con tiempo muy frio es poner dos térmicas a la vez. La segunda capa aporta más aislamiento térmico y la tercera resistencia al viento y al agua. Es importante que esta tercera capa tenga una membrana con buena resistencia a la lluvia y buena transpirabilidad; si nos empapamos, tanto desde dentro como desde fuera, la sensación térmica será muy desagradable y nuestro cuerpo tendrá que calentar el agua de las capas inferiores.

		

		Los guantes pueden ser imprescindibles, pero también lo es que podamos acceder con facilidad a los ajustes de nuestro equipo, algo que no siempre es compatible. Si las temperaturas son muy bajas y exigen guantes densos creo que lo mejor es llevar un doble guante, el interior, más fino, nos servirá el tiempo justo para configurar la cámara y volveremos a colocar el exterior a la mayor velocidad. Las manoplas conservan mejor el calor y son más fáciles de quitar y poner con guantes dentro, pero son inservibles para cualquier tipo de manipulación. No olvidemos un buen calzado, también impermeable y transpirable, con un aislamiento adecuado a la temperatura, y protección para la cabeza. En montaña o en entornos con nieve puede ser necesario llevar gafas de sol.

		

		Una linterna de calidad y con baterías de repuesto nos puede ser de gran ayuda si volvemos de noche. También un GPS nos puede ser muy útil para planificar las tomas y encontrar nuestro camino de regreso al coche. Yo prefiero uno de mano, cuyas baterías duran mucho más y son fácilmente sustituibles. Un móvil cargado siempre será una buena ayuda en caso de sufrir algún accidente o percance. Si lo vamos a utilizar como GPS, cámara, disparador remoto, para planificar la toma, calcular la hiperfocal… también deberemos llevar una batería externa cargada y el cable para recargarlo.

		

		Una mochila de calidad es la mejor forma de transportar el equipo, sobre todo si vamos muy cargados. Es importante que lo más pesado vaya en la parte inferior y que no sintamos la mochila descompensada. Es fundamental regular adecuadamente las tiras. Contar con una bolsa para la lluvia es importante no solo frente al agua sino también en ambientes polvorientos. Si la mochila no la incorpora no olvides adquirir una.

		

	
		Bolsa para la lluvia

		

		Son muchas las ocasiones en que la lluvia puede sorprendernos. A veces es precisamente nuestra intención fotografiar bajo el agua cerca de una cascada o en plena tormenta. Para proteger el equipo tenemos en el mercado bolsas protectoras.

		

		Es importante elegir una que sea fácil de instalar, que permita el acceso a todos nuestros diales y sea compatible con el tamaño de nuestra mano si necesitamos introducirla y con un plástico fino y resistente si no es el caso.
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		Las bolsas para la lluvia son bastante engorrosas de usar y tienden a empañarse, pero protegen el equipo mientras lo usamos. En días de lluvia llévate una o un paraguas.

		

		Podemos improvisar una con una bolsa de la compra o un abrigo. Lo principal siempre será que no corra demasiada agua por el equipo. Es cierto que en cámaras y objetivos sellados esto no es grave y pueden aguantar muchísimo tiempo trabajando en condiciones increíbles, pero si nuestro equipo es de gama media o baja es preferible no arriesgarse a una costosa reparación y a quedarnos sin cámara en pleno viaje.

		

		Por supuesto, con una simple bolsa no podremos meter la cámara dentro del agua, solo nos servirá para evitar salpicaduras, no inundaciones. Para la fotografía submarina existen cajas estancas.

		

	
		El disparador remoto

		

		Cuando necesitamos disparar con tiempos de exposición prolongados, un disparador remoto nos vendrá muy bien para no provocar vibraciones en la cámara al apretar el disparador. Si el tiempo de exposición es más largo del máximo que nos facilita el fabricante será imprescindible para mantener abierto el obturador en posición B.

		

		Afortunadamente parece que las cámaras ya no se limitan a exposiciones patéticas de 30 s y cada vez tenemos más equipos con obturaciones de muchos minutos o incluso horas. Si es tu caso y puedes retrasar la obturación unos segundos, una vez apretado el disparador, puede que no necesites adquirirlo. Si no puedes esperar esos segundos para que se disipen las vibraciones, el disparo a través del móvil solucionará el problema, pero a costa de gastar su batería. Por el coste y el peso que tienen, la mejor opción será llevar siempre uno con nosotros.

		

		Los disparadores pueden ser con cable o sin él. Cuando hay alternativa, prefiero los de cable, suelen dar menos problemas. Los más avanzados permiten programar los disparos, realizar disparos a intervalos (time lapses)… pero necesitan baterías y es una función que ya incluyen muchas cámaras. Al final es una cuestión de cómo nos resulte más cómodo trabajar. Como mi equipo me permite tiempos de exposición muy largos, conectarlo al móvil y también definir el número de disparos y el tiempo entre ellos, apenas utilizo el cable disparador. De todas formas, siempre llevo uno muy básico en la mochila, por si me quedo sin batería en el móvil o el frío vuelve más cómodo recurrir a él en vez de quitar los guantes.

		

	
		El nivel de burbuja

		

		El nivel de burbuja facilita que nuestra cámara esté perfectamente horizontal o vertical, evitando horizontes inclinados. Se suele colocar en la zapata del flash. Lo podemos encontrar a precios demasiado baratos, pero es importante comprar uno de calidad o las fotos pueden seguir saliendo torcidas, como me ha pasado en una ocasión.

		

		Es otro accesorio que está en vías de extinción, ya que las cámaras suelen incorporar uno electrónico muy fiable, que a cambio de un pequeño consumo de energía cumplirá con su misión con mayor precisión. A pesar de todo, cuando vayamos a hacer panorámicas es muy útil que nuestro trípode incorpore una.

		

		Es cierto que podemos nivelar el horizonte en la edición, incluso de forma automática, pero eso siempre significa modificar los píxeles de la imagen y ocasiona una cierta pérdida de calidad (que sea apreciable dependerá de las circunstancias concretas).

		

	
		Recursos para combatir el rocío

		

		Al descender la temperatura al anochecer, el aire es incapaz de retener tanta agua. Como consecuencia aparece el rocío. Para los fotógrafos es un problema muy molesto ya que tiende a empañar la lente frontal y echa a perder nuestros esfuerzos. Por mucho que limpiemos vuelve a aparecer.

		

		El parasol nos puede ofrecer una buena protección si podemos evitar disparar hacia arriba. En cualquier caso, retardará que el agua se condense.

		

		También tenemos calentadores, pensados para los telescopios, que nos pueden evitar este problema. Funcionan calentando nuestro equipo a una temperatura por encima de la que produce la condensación de la humedad del aire. Constan del propio calentador, una batería para proporcionar energía y el cable que las conecta. El tamaño del calentador ha de ser adecuado a nuestro objetivo. Fabricantes como Dew-Not y Kendrick ofrecen suficientes modelos en su catálogo para garantizar que la tira calentadora abarca por completo toda la óptica. Una batería externa de 12V, la que usamos para cargar el móvil será suficiente, cuantos más mAh tenga, más tiempo estará en servicio. El cable ha de tener las conexiones adecuadas al anillo y a nuestra batería, en algunas ocasiones puede ser interesante soldarnos uno según nuestras necesidades, pero no es difícil conseguirlo. Si no vas a usarlo de forma frecuente, puede que uno de los que se emplean para aliviar los dolores musculares sirva, con la ventaja de no pesar ni abultar tanto.

		

	
		La luz y la planificación

		

		Una buena fotografía tiene su máximo aliado en una excelente iluminación. El mejor motivo pierde interés bajo una luz inadecuada y otro anodino se vuelve impresionante cuando lo es la luz que recibe. A lo largo del capítulo conoceremos recursos para estar en el lugar adecuado en el mejor momento y así llevarnos en la tarjeta una gran imagen de cada escenario. Estudiaremos las características de la luz y cómo varía según la época del año y la climatología.
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		Estar en el sitio adecuado en el momento más oportuno no debe ser una mera casualidad, sino que hemos de procurar controlar todas las variables posibles.

		

		16 mm a f/8 durante 8 s con ISO 200. HDR de dos tomas. Filtro degradado inverso y polarizador de Lucroit.

		

	
		Características de la luz

		

		La luz es nuestra materia prima, el espíritu de las imágenes que llevamos a casa y uno de los elementos más importantes. Tenemos que aprender a identificar sus características en función de su intensidad, dureza, dirección y color.

		

		La intensidad está referida a la cantidad de fotones que emite una fuente de luz en una dirección concreta, se mide en lúmenes. Un lux indica el nivel de iluminación y equivale a lumen/m2, indicando la sensación de luminosidad. Las candelas señalan la intensidad luminosa: si concentramos una fuente de luz tendrá más intensidad que si el foco es más abierto, aunque en ambos casos emita los mismos lúmenes. La intensidad de la luz determina qué combinaciones de diafragma, tiempo de exposición y ISO tenemos disponibles.
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		La luz que proviene de una fuente de luz de pequeño tamaño respecto al sujeto produce sombras con bordes bien definidos que llamamos luz dura. Si está muy baja ayuda a realzar la textura.

		

		24 mm a f/9 durante 1/500 s con ISO 200.

		

		En un día despejado cerca del ecuador tendremos una luz muy intensa que hará imposible fotografiar con tiempos de exposición muy largos y diafragmas abiertos. Sin embargo, un día nublado de invierno en Noruega, tendremos muchos menos lúmenes y será imposible disparar con tiempos de exposición muy breves y diafragmas muy cerrados.

		

		La luz puede ser dura o suave, lo que define su calidad. Llamamos luz dura a la que tiene una transición muy brusca entre las luces y las sombras, estando los bordes muy definidos. Es la que tenemos en días despejados con el sol alejado del horizonte o la que emite una linterna. Si la luz es suave esa zona de transición apenas será perceptible. La encontramos en días nublados y con el sol bajo el horizonte. Es importante no confundir la dureza de la luz con la densidad de la sombra. Una luz puede ser dura, aunque la sombra no tenga un negro profundo; lo importante será siempre si podemos definir con precisión dónde acaba la zona iluminada y empieza la sombra.

		

		La dirección de la fuente de luz define las texturas, el color y el volumen de los objetos que ilumina. La luz frontal, situada delante del sujeto, traslada las sombras hacia atrás y elimina la textura, pero es la que mantiene mejor la pureza del color. La luz situada a unos 90° de la cámara, luz lateral, crea unas sombras definidas que nos muestran claramente las texturas y volumen de nuestro paisaje. A 45° tendremos un ángulo de compromiso en el que mantenemos cierta textura con una buena representación del color. Si la luz procede de la parte posterior del sujeto, hablamos de contraluz, delimita claramente la silueta, pero elimina los atributos de color y textura. Cuando está justo encima de nosotros, a 90° se denomina cenital y es la que tenemos en días de verano cerca del ecuador. La luz nadir proviene de abajo, ofrece unos resultados que nos resultan artificiales por lo poco frecuentes que son, aunque la podemos encontrar en situaciones naturales si se refleja en cursos de agua, nieve, rocas...

		

		

		Temperatura de color

		

		La temperatura de color nos permite caracterizar la dominante de color que presenta una fuente de luz. La visión humana abarca longitudes de onda comprendidas entre los 400 nm (por debajo está la radiación ultravioleta) y los 700 nm (por encima se sitúa la radiación infrarroja). El Sol emite en muchas longitudes de onda, a la mayor parte de las cuales no somos sensibles.

		

		La evolución ha optimizado nuestros ojos para ser más eficaces con la luz del sol, que identificamos como blanca, debido a una interpretación que realiza nuestro cerebro cuando estamos bajo una luz que tiene equilibradas sus componentes roja, verde y azul, a las que son sensibles los conos de nuestros ojos.

		

		La radiación de cuerpo negro es un concepto teórico de la Física que permite modelar matemáticamente cómo es la radiación electromagnética de cualquier objeto real. Se basa en el principio de que cuanta más energía posee, más sube su temperatura y emite radiación en longitudes de onda más corta. Si lo calentamos lo suficiente se pondrá al rojo vivo, luego amarillo, blanco y azul, que son los colores que podemos ver. De esta forma establecemos una relación entre la temperatura del cuerpo y la longitud de onda en la que emite la mayor parte de su radiación.

		

		La forma de medir la temperatura se basa en la escala Kelvin, que tiene su punto de inicio en el cero absoluto, unos -273 °C. Es una escala absoluta, no graduada, por lo que al hablar de Kelvin cometemos un error si nos referimos a ellos como “grados” Kelvin.

		

		La temperatura del Sol es de unos 5500-5700 K, que es la misma que tenemos en nuestros flashes. En función de la fuente de luz y de la atmósfera nos encontramos con una escala continua de temperaturas.
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		La luz en nuestro planeta puede tener dominantes azuladas o amarillentas. Con el sol cerca del horizonte y nubes poco densas la luz será cálida, mientras que, en las sombras, en los días muy nublados o con el sol bajo el horizonte contaremos con luz fría. En las horas centrales del día tendemos luz neutra, es decir blanca como la del flash. Es algo que podemos corregir con el ajuste de blancos de nuestra cámara o en el procesado.

		

		

		Entendiendo el ajuste de blancos

		

		El ajuste de blancos está diseñado para neutralizar la dominante cromática de la luz. Si ponemos 3500 K, o luz de tungsteno, entiende que la luz es muy anaranjada y añade el color complementario, el azul. Si elegimos 8500 K estaremos añadiendo naranja a una luz muy azulada para corregirla y hacerla blanca. Lo mismo sucede en los programas de edición y revelado. Al elegir temperaturas más bajas, obtenemos resultados más azulados y al poner el deslizador en las más altas, la imagen se torna cálida.
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		La luz natural, en los días despejados, se vuelve rojiza o anaranjada al estar el sol cercano al horizonte, confiriendo unas dominantes muy cálidas a todo el paisaje.

		

		105 mm a f/5,6 durante 1/125 s con ISO 100.

		

		Siguiendo nuestra intención artística podemos crear o reforzar esas dominantes. En una puesta de sol no nos interesa que los tonos sean reales, queremos que todo se impregne de la luz anaranjada que hemos elegido. Por eso seleccionamos un valor de 6500-7500 K para enfatizarla (añadimos amarillo). En nuestros programas de edición también es posible corregir la dominante verde – magenta, pero es algo más pensado para la luz artificial. En la naturaleza no será necesario a no ser que fotografiemos bajo un bosque que tamice una luz verdosa o para corregir la tinción de algunos filtros.

		

		Nuestros equipos tienen varios métodos para elegir la temperatura de color. El más utilizado es el de ajustes preestablecidos. Tenemos disponible luz de tungsteno, fluorescente, sol, flash, nublado y sombra. Es posible un ajuste automático y en muchos casos establecer la temperatura manualmente, lo que exige una cierta práctica pero que a la larga resulta muy cómodo. Si disparamos en formato raw, podemos realizar el ajuste en su revelado sin perder ningún tipo de información. No obstante, si optamos por un enfoque más purista, lo ideal es configurar el equilibrio de blancos en el terreno. Algunos concursos ponen problemas por modificar este parámetro en el revelado. En escenas con fuertes dominantes de luz, un ajuste de blancos incorrecto modifica sustancialmente el histograma, provocando una exposición errónea.

		

	
		La luz a lo largo del día

		

		La materia prima de un fotógrafo es la luz. Podríamos fotografiar con una caja de galletas a la que le hayamos realizado un pequeño agujero, pero sin luz, sería imposible. Trabajando en estudio o con sujetos de mediano tamaño es relativamente sencillo aportar luz artificial y obtener los resultados que deseamos, pero en fotografía de paisaje necesitamos que el Sol u otras estrellas aporten su energía lumínica. Por eso es importante comprender cómo varía la luz a lo largo del día y de los meses.

		

		La Tierra presenta varios movimientos en el firmamento. Dos son importantes para los fotógrafos: el de rotación sobre sí misma y el de traslación alrededor del Sol. Los otros movimientos son los de nutación, el bamboleo de Chandler y la precesión del perihelio.

		

		

		FOTOS PASO A PASO

		

		La luz varía mucho a lo largo del día y del año, pero también podemos modificarla cambiando nuestro punto de vista, simplemente girando alrededor del motivo cuando es posible.
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		Con luz frontal respecto al motivo, es decir situada tras el fotógrafo, la estatua carece de sombras apreciables, pero los colores se muestran más saturados.
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		Un ligero cambio, con la luz cerca de los 45°, ya introduce sombras en la parte izquierda, aportando más volumen. Como la luz incide por la parte de la cara que ve la cámara se considera un retrato con iluminación ancha.
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		La luz lateral a 90° traslada las sombras a la parte trasera de la fuente y mejora la sensación de textura.
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		Si seguimos girando llegamos al contraluz, con el sol enfrente de la cámara. Solo tenemos información de la forma de la estatua, pero el agua se muestra mucho más interesante.
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		Con la luz a 45° por la derecha tenemos ciertas partes en sombra y otras iluminadas. Al dar el sol en la cara por el lado que no ve la cámara a esta iluminación se le llama estrecha.
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		Entender cómo varía la luz a lo largo del día y bajo diferentes circunstancias, como la lluvia, la niebla…, nos permite ser capaces de adelantarnos a la acción y poder estar en el lugar y momento ideales. O al menos intentarlo…

		

		35 mm a f/8 durante 1/6 s con ISO 200. Filtro polarizador Lucroit.

		

		La rotación de nuestro planeta se realiza sobre el eje que une el polo norte y el polo sur en dirección de oeste a este. Si estamos en el hemisferio norte lo apreciaremos como contrario a la dirección de nuestros relojes de agujas. Completamos una vuelta completa en 23 horas, 56 minutos y 4,1 segundos si tenemos como referencia el fondo de estrellas. Si la referencia es el Sol tardamos un poco más, 24 h, debiéndose la diferencia a que en esos casi cuatro minutos hemos avanzado un poco en nuestra posición alrededor de nuestra estrella y tenemos que girar un poco más para completar un día solar.

		

		Cuando nos encontramos con visión directa del Sol, estamos de día y cuando el planeta se interpone, de noche.

		

	
		Los efectos de la atmósfera

		

		La luz que recibimos de nuestra estrella contiene una enorme amplitud de ondas electromagnéticas, una pequeña parte de ellas conforman nuestro espectro visible. Cuando el sol está alto sobre el horizonte sus rayos solo tienen que atravesar una fina capa de atmósfera para llegar a nosotros. En la Luna, por ejemplo, el cielo es siempre negro, porque no posee atmósfera, y el sol llega siempre a la superficie con la misma fuerza y de color blanco. Nuestra atmósfera es rica en nitrógeno y oxígeno que evitan que la componente azul de la luz, la de menor longitud de onda, se propague con facilidad, obligándola a rebotar en todas direcciones, mientras que el resto del espectro continúa su camino hacia nosotros. La luz azul se dispersa en todas direcciones, dando al cielo su color característico. Vemos el cielo azul porque esa longitud de onda proviene de todas partes y no directamente del sol. Este comportamiento de la luz en la atmósfera, se llama dispersión de Rayleigh y varía en función de la atmósfera atravesada. Por ese motivo, los días despejados observamos un degradado azulado en el cielo, más oscuro en el cenit y más claro en el horizonte.

		

		Los días en que el cielo está polvoriento o húmedo, o con nubes, las gotas de agua y de polvo son muy grandes para producir la dispersión de Rayleigh, afectada por compuestos mucho más pequeños, de tamaño inferior a la longitud de onda dispersada. Por eso vemos estos cielos grisáceos o desvaídos. La luz del sol que consigue atravesar las nubes ve menguada su componente roja y se vuelve más azulada.

		

		
			[image: Illustration]
		

		

		La humedad del aire reduce la intensidad de la luz del sol y la dispersa, transmitiendo su tonalidad a toda la escena.

		

		150 mm a f/6,4 durante 1/125 con ISO 200. Filtro degradado de tres pasos Lucroit.

		

		Si la nube es delgada la luz no rebota si no que la atraviesa dispersando los rayos del sol en sus diferentes longitudes de onda y la apreciamos como blanca. Cuando el tamaño de las nubes es mayor, parte de los rayos de sol rebotan en ellas hacia el espacio y por tanto las apreciamos como grises. La radiación disminuye al ir penetrando, por lo que la base de la nube tiene un color grisáceo más o menos claro en función de su espesor. Si las gotas se combinan entre sí pueden alcanzar un tamaño suficiente para caer en forma de lluvia. En ese caso, el espacio que las rodea aumenta y la luz puede penetrar mejor. De esta forma, cuando la nube es bastante grande, parte de la luz que entra ya no se refleja, sino que se absorbe, y apreciamos una densa niebla que presagia lluvias fuertes. Estas nubes pueden llegar a ser casi negras y son muy atractivas para los fotógrafos por el enorme dramatismo que aportan.

		

		Los rayos crepusculares son rayos de sol bastante paralelos que se mueven en la atmósfera pero que parecen divergir hacia nuestra posición por una cuestión de pura perspectiva ortogonal. Solemos verlos cuando alguna nube o una cumbre montañosa ensombrece los rayos del sol, pero también es necesario que algunos compuestos presentes en la atmósfera difuminen la luz y hagan visible los rayos por fenómenos de difracción, reflexión y dispersión.

		

		Los cristales de hielo que tiene la atmósfera producen otros fenómenos muy interesantes como son los halos, arreboladas, coronas, rayos crepusculares y parhelios. Un arco iris es el resultado de combinar la reflexión y la refracción dispersiva de la luz solar en las gotas de agua. Solo podemos verlo si estamos situados de espaldas al sol y será más alto y prominente cuanto más bajo esté el sol, sin que superen los 42° sobre el horizonte (salvo que estemos en un avión o a gran altura). Si la luz se refleja internamente dos veces tendremos un arco doble con los colores invertidos.
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		Los rayos crepusculares también se llaman Dedos de Dios, seguramente por lo espectacular de su presencia.

		

		66 mm a f/9,5 durante 1/6 s con ISO 100. Filtro degradado inverso de dos pasos Lucroit.
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		El arco iris aporta interés a cualquier escena.

		

		150 mm a f/7,1 durante 1/850 s con ISO 200.

		

	
		La hora dorada

		

		Cuando el sol se sitúa muy cercano al horizonte sus rayos tienen que atravesar una capa de atmósfera mucho más gruesa hasta llegar al observador. La atmósfera tiene más capacidad para seguir dispersando la dominante azul de la luz y solo la luz más rojiza, de mayor longitud de onda, será capaz de llegar hasta nosotros. Si esta luz atraviesa una nube la teñirá de esos hermosos colores anaranjados, rojizos o violetas que tanto nos gusta fotografiar. En realidad, las nubes no son de ese color, simplemente reflejan los rayos que no se han dispersado. Como la atmósfera va absorbiendo buena parte de la luz, llega a nosotros mucha menos energía y podemos mirar al sol sin cegarnos e incluso fotografiarlo sin que se queme. Las partículas que conforman la calima y la niebla también dispersan la luz azul de forma muy eficaz y ayudan a que el cielo se tiña de rojo. Un cielo cargado de humedad a media altura, pero limpio cerca del horizonte, se iluminará con tonos muy brillantes.

		

		Otro fenómeno que influye en cómo vemos el sol es la refracción. La atmósfera también se comporta como una lente, curvando los rayos que llegan del sol de forma que este parece encontrarse en una posición más alta de la que ocupa. El borde inferior del sol, más cercano al horizonte, está más afectado por el efecto y se ve más alto, viéndose el disco solar de forma achatada.

		

		La refracción descompone la luz solar, siendo el rojo el color menos afectado. Cuando el sol está muy bajo desaparece primero la componente roja, después la naranja, y por último la amarilla y verde. Los últimos colores que desaparecen son el azul y el violeta, que ya sabemos que son los que más se dispersan, por lo que en condiciones adecuadas el último rayo de sol que podemos ver es de color verde.
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		La luz de la puesta de sol se vuelve muy cálida gracias a la absorción de la componente azul de la luz al atravesar la atmósfera.

		

		70 mm a f/5,6 durante 1/125 s con ISO 200.

		

		Solemos referirnos a este período de tiempo como hora dorada, aunque su duración dependerá de nuestra ubicación respecto al ecuador, del mes del año y de las condiciones atmosféricas que encontremos.

		

		La duración de esta luz tan especial varía mucho según las estaciones y según la latitud.

		

		

		Horas doradas

		

		Tenemos una primera hora dorada por la mañana que empieza antes del amanecer, con el sol situado en el margen de los -4° a 6° sobre el horizonte.

		

		Por la tarde se produce la segunda hora dorada, en este caso con el sol descendiendo desde los 6° hasta los -4°.
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		En las zonas más cercanas al ecuador la luz dorada que proporciona la puesta de sol dura mucho menos que en latitudes más cercanas a los polos.

		

		24 mm a f/8 durante 1/400 s con ISO 200. Filtro polarizador Lucroit.

		

		Nuestra atmósfera va intensificando la dominante anaranjada poco a poco, impregnando un emotivo color a todo el paisaje en dirección contraria al sol. El contraste es importante, con zonas brillantes y unas sombras bien definidas y muy alargadas que proporcionan un aspecto muy tridimensional y texturas pronunciadas. Unos 15 minutos antes de la puesta los tonos se vuelven mucho más apagados, más pasteles, ya que la luz atraviesa cada vez más aire, que actúa como un enorme difusor. Estos últimos minutos se caracterizan por un menor contraste. Un poco después es el momento de fotografiar cómo el sol se acerca y traspasa el horizonte.

		

		
			
				
				
				
				
			
			
					Duración de la hora dorada
					Reikiavik
					París
					Quito
			

			
					21 de marzo
					6:55 a 8:27 18:44 a 20:16
					6:12 a 7:19 20:33 a 21:54
					6:05 a 6:45 17:57 a 18:37
			

			
					21 de junio
					22:09 a 0:59 1:54 a 3:47
					5:22 a 6:37 21:08 a 22:23
					5:59 a 6:42 17:50 a 18:33
			

			
					21 de septiembre
					6:39 a 8:11 18:28 a 20:00
					7:17 a 8:17 19:09 a 20:10
					5:51 a 6:31 17:43 a 18:23
			

			
					21 de diciembre
					10:30 a 16:21 -----------
					8:18 a 9:37 16:01 a 17:20
					5:54 a 6:37 19:46 a 18:29
			

		

		

		

		

		Cinturón o Faja de Venus

		

		Justo después de que el sol se oculte por el horizonte en días despejados podemos ver una franja de color rosado hacia el este, en dirección contraria a la puesta, causada por un fenómeno de retrodispersión. De esta forma, tenemos un precioso degradado del rosa al violeta mientras el cielo más alto mantiene su color azul. A medida que la sombra de la propia Tierra se proyecta hacia el espacio aparece una banda oscura en el horizonte que va subiendo hasta borrar los tonos pasteles, pero haciéndolos destacar por contraste entre luces y sombras. En un amanecer sucede lo contrario, aparece una capa azul en el extremo opuesto a donde saldrá el sol con una franja rosa que va bajando hasta que desaparece en el momento en que este aparece.

		

		El Cinturón de Venus es bastante efímero y no sobrepasa los 20° sobre el horizonte. Este fenómeno a veces es muy evidente, pero casi siempre es tan sutil que pasa totalmente desapercibido, aunque nuestra cámara puede registrarlo con mayor claridad.
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		En los días despejados siempre es buena costumbre esperar un poco tras la puesta de sol por si el Cinturón de Venus aparece sobre el horizonte, tiñéndolo con sus preciosos tonos rosados.

		

		140 mm con f/5,6 durante 1/40 s con ISO 200.

		

	
		La hora azul

		

		La hora azul se refiere al período en que el sol está por debajo del horizonte, sin embargo, el cielo no está completamente oscuro y luce un precioso tono azulado bastante saturado. En la dirección del sol suele crear un degradado hacia los tonos anaranjados. La dominante azul impregna la atmósfera de sensaciones de frío y serenidad.

		

		Es una hora muy interesante para fotografiar, sobre todo en ciudades. Los tonos del cielo se van oscureciendo al tiempo que la luz artificial va aumentando, llegando un punto en que ambas se igualan y conseguimos detalle en casi toda la toma (excepto las partes más brillantes de las farolas).

		

		La hora azul va justo después de la dorada en las puestas y la precede en los amaneceres. Abarca el período de tiempo que el sol está entre -6° y -4° respecto al horizonte.
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		Durante la hora azul podemos mantener con detalle el cielo y en las partes iluminadas por las farolas de la ciudad.

		

		24 mm a f/5,6 durante 2 s con ISO 200.

		

		Su duración también depende de la época del año y de la latitud en que nos encontremos. En verano se prolonga bastante más que en invierno en latitudes altas. Cuanto más cerca estemos del ecuador más corta será.

		

		
			
				
				
				
				
			
			
					Duración de la hora azul
					Reikiavik
					París
					Quito
			

			
					21 de marzo
					6:36 a 6:55 20:16 a 20:35
					5:58 a 6:12 21:40 a 21:54
					5:57 a 6:05 18:37 a 18:45
			

			
					21 de junio
					0:59 a 1:54 ----
					5:04 a 5:22 22:23 a 22:40
					5:50 a 5:59 18:33 a 18:42
			

			
					21 de septiembre
					6:20 a 6:39 20:00 a 20:19
					7:04 a 7:17 20:10 a 20:22
					5:43 a 5:51 18:23 a 18:31
			

			
					21 de diciembre
					10:03 a 10:30 16:21 a 16:49
					8:04 a 8:18 17:20 a 17:34
					5:45 a 5:54 18:29 a 18:38
			

		

		

		

		El cielo empezará a ponerse azul en la dirección contraria a la puesta, que será la última en ganar esos tonos, es algo para tener en cuenta para aprovechar los pocos minutos que tenemos disponibles.

		

	
		La luz a lo largo del año

		

		La Tierra gira alrededor del Sol describiendo una órbita ligeramente elíptica en un período un poco inferior a 365 días con una velocidad de 29,5 km/s. Para evitar que esta pequeña diferencia modificase las celebraciones religiosas cambiamos al calendario gregoriano que añade un día completo cada cuatro años para compensar las casi 6 horas de diferencia anuales. Si el año es bisiesto pero divisible por 100, no se añade ese día adicional para limar todavía más las pequeñas diferencias restantes.

		

		El Sol ocupa uno de los focos de la elipse de nuestro recorrido anual. A principios de enero estamos en la posición más cercana al Sol, el perihelio, lo que supone una distancia de 147,5 millones de kilómetros. A primeros de julio nos colocamos a la mayor distancia, el afelio, a 152,6 millones de kilómetros. Esta importante diferencia en la distancia no es la responsable de las estaciones; de hecho, nuestro verano en el hemisferio norte corresponde con el afelio.

		

		La Luna muy posiblemente se creó a partir del impacto de un planeta contra la Tierra. Como consecuencia de este inmenso golpe el eje de rotación terrestre forma un ángulo de casi 23,5° respecto al eje del camino que recorremos alrededor del Sol, la eclíptica. Esta inclinación, combinada con la traslación, implica que nuestros polos sufran largos períodos de luz y oscuridad continuados. Durante seis meses la energía solar incide más en el hemisferio norte, y estaremos en verano, y el hemisferio sur en invierno. Al cambiar la posición de la Tierra en su traslación seis meses después la situación se invierte. El Sol ilumina más el hemisferio sur, que disfrutará del verano y nosotros del invierno. En medio de estos estaremos en primavera y otoño respectivamente.

		

		La cantidad de luz que recibimos depende de la época del año y de la distancia respecto al ecuador (llamada latitud). En los días en que comienza la primavera y el otoño, llamados equinoccios, el sol alcanza los 90 º de altura sobre el ecuador terrestre. Seguirá ascendiendo hasta llegar a 23,5 º por encima del cenit en el solsticio de verano (alrededor del 21 de junio). Bajará esos mismos 23,5 º de inclinación del eje de la Tierra hacia el sur durante el solsticio de invierno (sobre el 21 de diciembre).
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		A mediados de enero el sol se pone tras el cabo de Punta Frouxeira, produciendo unos interesantes reflejos en la superficie de la laguna de Valdoviño. En otro momento del año la puesta se produce mucho más a la derecha o a la izquierda de la imagen y ya no podemos conseguir estos reflejos.

		

		100 mm a f/11 durante 1/6 s con ISO 200.

		

		Así pues, la mínima y máxima altura que alcanza el sol están relacionados con la latitud en que lo observamos y con el ángulo del eje terrestre. La altura máxima que alcanza el sol durante los equinoccios de primavera y otoño es de 90º - la latitud del punto de observación. En el solsticio de verano supera este valor en 23,5º mientras que en el de invierno estará 23,5º por debajo de su altura durante el equinoccio.

		

		Las regiones comprendidas entre los 23,5° S y los 23,5° N tendrán el sol sobre el horizonte durante el solsticio de verano al menos con un ángulo de 90°. Reciben luz de forma muy homogénea a lo largo del año, lo que se traduce en un clima húmedo y caluroso que llamamos tropical. A medida que nos alejamos del ecuador las oscilaciones de luz diaria se van agrandando. Justo por encima de los 66,5° S y 66,5° N habrá algún día en que el sol no aparece sobre el horizonte y otro en que no desaparece, es el límite de los círculos polares.

		

		En el polo norte el sol girará justo sobre el horizonte en el equinoccio de primavera y se irá elevando, girando 360° cada día sobre el horizonte en una espiral que lo llevará hasta alcanzar su máxima altura el solsticio de verano, 23,5°. Ese día empieza a descender lentamente hasta que se esconde bajo el horizonte en el solsticio de invierno durante otros seis meses.
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		En los equinoccios la duración del día y de la noche es similar: 12 horas. En los lugares muy próximos al ecuador apenas notaremos cambios a lo largo del año, pero a medida que nos acercamos a los polos iremos añadiendo minutos de día al acercarnos a su solsticio de verano (su día más largo) y los restaremos al aproximarnos al de invierno (su noche más larga).

		

		Entender el comportamiento de la luz a lo largo del año es algo muy importante para los fotógrafos, pues marca las horas de puesta de sol y amanecer y el tiempo disponible para fotografiarlos. Si estamos cerca del ecuador, el sol se pondrá con poca diferencia horaria, pero la luz dorada y azul tendrán una duración muy corta. Por el contrario, si estamos cerca de los polos, la hora de la puesta variará muchísimo y su duración puede durar incluso días o semanas.
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		La previsión de la posición en que se ocultará el sol y las condiciones meteorológicas que tendremos permiten elegir el mejor ángulo para una toma o acudir el día más apropiado.

		

		300 mm a f/5,6 durante 1/250 s con ISO 200.

		

	
		Las nubes

		

		Los cielos despejados pueden ser muy bonitos y adecuados para algunas tomas, pero un cielo con nubes será irrepetible y añadirá interés a la imagen. Las nubes pueden bloquear por completo la luz del sol y reducir el contraste, dejarla pasar en ciertas zonas o simplemente decorar zonas alejadas de la luz solar.

		

		Las nubes, en constante cambio, están formadas generalmente por diminutas partículas de agua líquida y/o hielo, suspendidas en la atmósfera sin tocar el suelo, salvo excepciones. Algunas nubes pueden contener partículas de agua o hielo de mayores dimensiones y partículas líquidas no acuosas o incluso sólidas procedentes de gases industriales, humo o polvo.

		

		Podemos clasificar todas las nubes en una serie de géneros, especies y variedades, al igual que hacemos con plantas y animales. Es interesante familiarizarse con sus nombres para entender mejor el pronóstico meteorológico y conocer con antelación el aspecto que tendrán. Tenemos diez géneros de nubes:

		

		•Cirrus o cirro: nubes separadas, como cabellos, formando filamentos blancos y delicados, o bandas estrechas. Son blancas o casi blancas.
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		Las nubes son muy eficaces para añadir interés a nuestras fotografías. La luz anaranjada de la contaminación lumínica se funde con la azul, generándose un interesante degradado en el cielo.

		

		85 mm a f/2,8 durante 30 s con ISO 200.

		

		•Cúmulos: nubes separadas, generalmente densas y de contornos bien definidos, que se desarrollan verticalmente en forma de protuberancias, cúpulas o torres cuya parte superior convexa se parece con frecuencia a una coliflor. Las partes de estas nubes que están iluminadas por el sol son, en su mayoría, de un blanco brillante; su base es relativamente oscura y casi horizontal.

		

		•Stratus o estrato: capa de nubes generalmente gris, con una base relativamente uniforme de la que puede caer llovizna o nieve. Cuando el sol es visible a través de la nube, su contorno se distingue claramente.

		

		•Nimbostratus: capa de nubes gris, a menudo oscura, con un aspecto velado debido a la precipitación más o menos continua de lluvia o nieve, que en la mayoría de los casos llega al suelo. El grosor de esta capa oculta completamente el sol.

		

		•Cirrocumulus o borreguitos: es una acumulación de cirrus, forma una capa de nubes delgadas y blancas, sin sombras.

		

		•Cirrostratus: aspecto de velo transparente y blanquecino que cubre total o parcialmente el cielo y que generalmente produce fenómenos de halo.

		

		•Altocumulus: banco, banda delgada o capa de nubes de color blanco y/o gris, normalmente con sombras, compuesto de losetas de una o varias capas, masas redondeadas, etc. Pueden ser parcialmente fibrosos o difusos y pueden estar unidos o no.

		

		•Altostratus: banda delgada o capa de nubes grisácea o azulada de aspecto estriado, fibroso o uniforme, que cubre total o parcialmente el cielo y tiene partes suficientemente delgadas que permiten percibir vagamente el sol.

		

		•Stratocumulus: banco, banda delgada o capa de nubes de color blanco y/o gris, que casi siempre presenta partes oscuras y se compone de losetas, masas redondeadas, rodillos, etc. y que pueden estar unidos o separados.

		

		•Cumulonimbus: nube densa, con un desarrollo vertical considerable, en forma de montaña o de enormes torres. Parte, al menos, de su región superior es lisa, fibrosa o estriada y casi siempre aplastada; esta porción suele extenderse en forma de un yunque o un vasto penacho.
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		Conocer la densidad de las nubes y la altura que ocupan es muy importante para saber si el Sol será visible o no durante la puesta de sol. En general las nubes son un valor añadido en nuestras tomas, los cielos sin nubes son menos agradecidos.

		

		240 mm a f/8 durante 1/500 con ISO 200.

		

		Cuanto más subimos en altura más desciende la temperatura, lo que supone que las nubes más altas están compuestas de cristales de hielo y las más bajas de agua. Es algo que afecta a cómo se comporta la luz del sol cuando las atraviesa. Este comportamiento es el que más nos interesa a los fotógrafos, ya que les confiere color y luminosidad. La Organización Meteorológica Mundial (OMM) clasifica las nubes en varias categorías en función de su altura.

		

		
			
				
				
				
				
				
			
			
					Nivel
					Géneros
					Región polar
					Región templada
					Región tropical
			

			
					Alto
					Cirrus (Ci) Cirrocumulus (Cc) Cirrostratus (Cs)
					3 – 8 km
					5 – 13 km
					6 – 18 km
			

			
					Medio
					Altocumulus (Ac) Altostratus (As) Nimbostratus (Ns)
					2 – 4 km
					2 – 7 km
					2 – 8 km
			

			
					Bajo
					Stratus (St) Stratocumulus (Sc) Cumulus (Cu) Cumulonimbus (Cb)
					Desde la superficie de la Tierra hasta 2 km
			

		

		

		

		Las nubes difunden la luz de forma homogénea en todas las longitudes de onda, por lo que su color dependerá de la luz que las ilumina. La calima suele hacer que las nubes distantes parezcan amarillas, naranjas o rojas. Con el sol alto en el horizonte, las nubes son blancas o grises, las que reciben luz sobre todo del cielo azul son de color gris azulado. Si la luz que reciben desde arriba es muy débil, se tiñen del color de la superficie que tienen bajo ellas. El sol bajo puede impregnarles una dominante amarilla, roja o naranja, que se mezcla con el azul del cielo y el color de la superficie en las nubes bajas, mientras que las altas pueden seguir siendo casi blancas. Cuando el sol está cerca del horizonte puede enrojecer la superficie inferior de las nubes, que si tienen textura alternarán colores claros y oscuros, acentuando el relieve. En el momento en que el sol ya está por debajo del horizonte, permite que la sombra de la tierra tiña las nubes bajas de colores grises, las intermedias serán rosáceas y las más altas pueden ser blanquecinas.
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		Nubes de tormenta

		

		A medida que el Sol calienta la Tierra se van formando bolsas de aire que reducen su densidad respecto a su entorno y ascienden en la atmósfera. Se demoran hasta después de mediodía en llegar a las capas altas de la atmósfera donde el frío las obliga a condensarse en forma de cúmulos. Como siguen siendo más ligeras que el aire que las rodea, continúan su ascensión hasta dar lugar, si las condiciones son propicias, a un cumulonimbo o nube de tormenta. Esta es la razón por la que nunca tendremos tormentas por la mañana.

		

		

		El sol bajo puede iluminar las nubes con tonos anaranjados o rojizos, llenándolas de texturas, mientras el entorno se sumerge en una atmósfera dorada con tonos saturados y sombras alargadas que aportan dramatismo y volumen. Las horas dorada y azul son las ideales para sacar el máximo partido a los colores del cielo.

		

		Si las nubes son una parte destacada de la escena, será importante que mantengan detalle y no estén quemadas, incluso algo de subexposición en el revelado les puede añadir un cierto dramatismo.

		

		FOTOS PASO A PASO
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		La ausencia de nubes en el horizonte dejó una puesta de sol bastante aburrida.

		

		225 mm a f/5,6 durante 1/100 s con ISO 200. Filtro degradado de dos pasos Lucroit.
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		Quince minutos tras la puesta de sol el aspecto mejora un poco, al oscurecerse el cielo. Prolongar el tiempo de exposición con un filtro de densidad neutra permite registrar el lento movimiento de las nubes alrededor de los pequeños picos que dificultan su avance.

		

		Filtro ND y degradado inverso de 2 pasos.
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		En estas situaciones donde sabemos que podemos conseguir una buena fotografía es necesario volver a probar suerte una y otra vez. En esta ocasión el sol ilumina las nubes y aporta un contraste muy interesante.
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		Veinte minutos más tarde el contraste se reduce de forma considerable. La atmósfera, más cargada de polvo, proporciona unos tonos anaranjados más interesantes, a pesar de que seguimos sin nubes en el horizonte.

		

		
			[image: Illustration]
		

		

		Las nubes de tormenta son muy espectaculares y ofrecen muy buenas posibilidades, pero debemos ser precavidos con la lluvia que aportan y los posibles rayos.

		

		120 mm a f/5 durante 5 s con ISO 200. Filtro degradado de tres pasos Lucroit.

		

		Los filtros degradados serán muy útiles con nubes bastante más luminosas que el entorno. En estas fotos es donde más importancia tiene que nuestros filtros sean realmente neutros o teñiremos las nubes de colores inapropiados, algo más complicado de corregir posteriormente que de evitar adquiriendo filtros sin dominantes.

		

		Las nubes evolucionan y se mueven a lo largo del tiempo, por lo que si nuestra exposición es lo suficientemente larga podremos conseguir líneas en el cielo que bien aprovechadas pueden añadir una dirección a la lectura de la imagen. Con cielos totalmente cubiertos de nubes sin textura, apenas será posible mostrar su movimiento. Las situaciones ideales las encontramos con cielos poblados con varios niveles de nubes de diferentes densidades. Cuanto más altas están las nubes, su velocidad relativa es menor y necesitamos más tiempo para conseguir que se plasme su movimiento. En las nubes bajas serán suficientes 1 o 2 minutos, mientras en las altas tendremos que incrementar el tiempo de exposición hasta al menos unos 3 o 4 minutos. Con tomas en las horas centrales del día puede ser necesario recurrir a filtros de densidad neutra de 10 o 15 EV. También podemos fotografiar las nubes nocturnas entre las estrellas, algo que suele dar resultados muy agradables si no son demasiado extensas y densas.

		

		

		Longitud de las estelas

		

		Cuando las nubes se muevan paralelas a nuestra posición, necesitaremos menos tiempo para conseguir estelas, aunque proporcionarán menos sensación de volumen. Cuando se alejen en dirección perpendicular, recurriremos a tiempos de exposición mucho mayores, los trazos serán más cortos, pero a cambio proporcionarán mucho dinamismo. Las que fugan en una posición intermedia son las más habituales por pura estadística y aportan líneas diagonales muy interesantes. Cuanta mayor sea la longitud focal con la que fotografiemos más rápido será el movimiento, porque captamos menos superficie de nubes y su velocidad angular relativa aumentará. Es interesante observar la dirección del viento para saber hacia dónde fugarán las líneas que forman las nubes y tenerlo muy en cuenta a la hora de componer la imagen.

		

	
		Planificación

		

		La fotografía de paisaje tiene mucho trabajo de planificación, de estudio y de búsqueda de las condiciones ideales para intentar que todos los elementos que confluyen en el momento del disparo sean los ideales. No siempre las cosas salen como estaban previstas, pero eso no es malo. Siempre es bueno disfrutar de un margen de improvisación para aprovechar al máximo las condiciones en las que realmente nos encontramos.

		

		La planificación comienza con la zona en que deseamos realizar nuestro trabajo: identificar el sujeto que nos interesa, bien sea una playa, una montaña, un árbol… Internet es una gran ayuda para encontrar localizaciones. Si sigues a fotógrafos en tus redes sociales, posiblemente veas sitios a los que te apetezca ir; Google también ofrece mucha información útil.

		

		
			[image: Illustration]
		

		

		Conocer la posición de la puesta de sol y que el día estaría despejado me permitió saber que la catedral estaría bajo el Cinturón de Venus y que se crearía un bonito degradado de tonos en el cielo.

		

		35 mm a f/8 durante 6 s con ISO 100.

		

		

		Webs

		

		En la red existen propuestas para crear bases de datos con localizaciones interesantes. Todavía no contienen mucha información, pero seguramente con el tiempo algunas como www.locationscout.net o www.shothotspot.com sean una buena opción.

		

		Algunas nos permiten descargar los recorridos (tracks) para realizar una ruta por lugares interesantes. Podemos seguirlas en nuestro móvil con la aplicación adecuada o en un GPS de mano. Mi preferida es www.wikiloc.com, aunque en su caso tiene el problema de que nos encontramos demasiadas propuestas, a veces un mismo paseo se ha subido centenares de veces.

		

		

		Empezamos a planificar un viaje fotográfico cuando decidimos nuestro destino, influidos por diversos factores que nos resultan atractivos. Es importante investigar qué es lo más importante para nuestros intereses, ¿qué hay en la zona que vamos a visitar y en sus alrededores? Yo suelo utilizar Google Maps y creo un punto de interés por cada sitio que me gustaría fotografiar. Una vez que he acabado de identificarlos sobre el mapa decido cuál sería la ubicación ideal para buscar hotel. Quizá uno centrado me permita tiempos de acceso razonables a cada uno de ellos. Si alguna localización tiene una carretera complicada, he de caminar un largo rato o la considero más importante, puede que prime tener el hotel más cerca de ella. Si vamos con la familia también hemos de intentar satisfacer sus preferencias en cuanto a servicios del hotel, atracciones turísticas… Mirar las fotos publicadas de una zona nos permite hacernos una idea de sus posibilidades y de cuándo es mejor estar en ella. Es posible encontrar sitios muy interesantes, aunque la foto que hayamos visto no lo sea tanto, así que no abras solo las fotos más llamativas. Dedica tiempo a investigar, sobre todo las semanas anteriores a iniciar el viaje para que esté todo más fresco en la memoria. Tampoco lo dejes para el último minuto o tendrás demasiados datos en la cabeza. Verifica si existen horarios de apertura, si es necesario pagar por estacionar el vehículo, si hace falta permiso para acceder… que no haya sorpresas de última hora.

		

		
			[image: Illustration]
		

		

		Estudiando bien la zona por la que viajaremos y viendo fotografías de otros autores es más sencillo localizar con tiempo los mejores motivos. Planificar nuestro viaje nos ayuda a valorar cual es el mejor momento para estar en cada zona en función de su interés, de la luz y del tiempo disponible.

		

		35 mm a f/8 durante 1/180 s con ISO 200. Filtro polarizador Lucroit.

		

		Cuando tenemos claro lo que queremos fotografiar es más sencillo determinar qué equipo necesitaremos. Con el tiempo acumulamos demasiados objetivos y cámaras, pero, la verdad, es que suele ser innecesario y contraproducente llevarse todo. Si solamente vamos a fotografiar espacios amplios quizá no sea necesario cargar un potente teleobjetivo. Verifica que todo funciona correctamente, que el sensor está limpio, que las lentes se encuentran a punto, que el trípode abre bien sus patas. Una lista de todo lo que ha de contener la mochila es una gran ayuda para que no quede en un cajón algo imprescindible y que pueda ser complicado adquirir de nuevo en nuestro destino.

		

		

		¿Puedo volar con mi trípode?

		

		Lo ideal es llevar todo tu equipo como equipaje de mano, para evitar problemas, lo que puede suponer un límite de peso o de volumen en la mayoría de las compañías. El trípode no está incluido en la lista de objetos prohibidos en cabina, pero en ella figura la imposibilidad de subir con objetos contundentes. En algunas normas, como la española de AENA se indica: “El personal de seguridad podrá denegar el acceso a la zona de embarque y a la cabina de una aeronave a cualquier pasajero en posesión de un artículo que aún no considerándose prohibido suscite su recelo”. Son denominaciones bastante ambiguas que pueden servir de argumento para que algún controlador demasiado receloso te obligue a facturar tu trípode.

		

		Lo más habitual es que te dejen llevar el trípode como equipaje de mano si no supera el tamaño máximo permitido por la compañía, en longitud o peso. He escuchado a muchos fotógrafos que han tenido problemas en Indonesia, pero normalmente el problema se resuelve entregando el trípode a la tripulación que nos lo devolverá al aterrizar o facturándolo sin cargo adicional. Un trípode ligero con rótula de bola no debería de ser un problema en tu viaje, pero ten en cuenta que, si encuentras un controlador quisquilloso, tiene amparo legal para enviarte al mostrador de facturación, así que procura llegar al aeropuerto con cierto margen de tiempo y evita discusiones que puedan complicar la experiencia.

		

		

		Suelo llevar toda la documentación e información útil del viaje en mi móvil: tarjetas de embarque, DNI, reservas, localizaciones, tracks para el GPS… pero nunca está de más imprimir los documentos más importantes. Puede ser una gran ayuda si se estropea el móvil, lo pierdes, te lo roban o simplemente se queda sin batería.

		

		En los días previos a la salida los pronósticos meteorológicos ya son lo bastante fiables para confiar en ellos. Podemos consultarlos y realizar cambios en el orden en que visitaremos nuestras localizaciones o lugares turísticos si es factible.

		

		▪ LA LUZ

		La luz es el ingrediente fundamental de una fotografía memorable y nos vendrá bien saber dónde está el Sol para organizar nuestro tiempo y estar en el lugar correcto a la hora más oportuna. Para saberlo contamos con grandes aplicaciones tanto en la web como para nuestros móviles. Mi preferida, con enorme diferencia, es PhotoPills, un proyecto español realizado con gran cariño y con un apoyo incondicional a su familia de usuarios.

		

		En PhotoPills contamos con todo lo necesario para planificar la luz de nuestras tomas. También tienen “píldoras” para calcular la hiperfocal, exposición, campo de visión, profundidad de campo, lluvias de meteoros, rastros de estrellas, time lapses, equivalente de focal… Si además incluyese las mareas ya sería absolutamente perfecto.
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		Aplicaciones como PhotoPills nos ayudan a encajar la composición y la posición del Sol, consiguiendo imágenes más interesantes.

		

		35 mm a f/9,5 durante 4 s con ISO 100. Filtro degradado inverso de dos pasos Lucroit.

		

		Hasta entonces, podemos recurrir al programa Nautide, disponible en versión web y para móvil.

		

		En lo que más destaca PhotoPills es en la sencillez de uso de sus “píldoras” y en la enorme cantidad de datos aportados. La píldora del Sol nos dice a qué hora comienza y finaliza cada crepúsculo, hora dorada y azul, la del amanecer y de la puesta del sol y de la luna. No se olvida de mostrarnos el inicio de visibilidad del centro galáctico y la posición del sol en un gráfico que representa su movimiento aparente. La píldora de la Luna informa de su fase y luminosidad, hora de salida y puesta (incluida la del sol) y también sobre la visibilidad del centro galáctico. Mediante un gráfico vemos fácilmente el punto de la órbita que ocupan tanto el Sol como la Luna.

		

		

		Características de la luz

		

		La luz lateral resalta las texturas, la frontal reproduce mejor el color y el contraluz sugiere las formas. Un día despejado, con el sol alto, tendremos luz dura, con fuertes sombras casi negras y necesitaremos un buen rango dinámico en el sensor para reproducir toda la escena. Un día muy nublado proporciona una luz suave que elimina las sombras y con ellas la sensación de volumen. Cada fotógrafo disfruta más con una luz determinada, mi favorita es la luz baja y lateral, que consigue poblar de textura todo el encuadre. Si cuento con algunas nubes en el horizonte que reduzcan la dureza de la luz sin eliminar por completo las sombras estará todo perfecto para disfrutar de una buena sesión de fotos.

		

		Una buena planificación de la fotografía exige saber en qué dirección tendremos la luz y con qué ángulo, eligiendo el mejor día en función de nuestras necesidades, del propio paisaje y de nuestros gustos personales.
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		La cantidad de información de las píldoras de PhotoPills satisface cualquier necesidad, con un nivel de atención al diseño y a la facilidad de uso impresionante.
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		La luz tamizada por las nubes reduce el contraste, evitando que las partes más claras puedan quemarse y que las sombras sean demasiado oscuras.

		

		17 mm a f/11 durante 1/6 s con ISO 100. Filtro polarizador Lucroit.

		

		En la píldora de planificación de PhotoPills es posible situarnos en cualquier parte del mapa y de una forma muy sencilla se nos muestra por dónde salen el sol y la luna, por dónde se ponen y dónde están ahora mismo. Es muy sencillo modificar la fecha para consultar los datos de cualquier momento presente o pasado. Nos ofrece el azimut y elevación del sol, de la luna y de sus fases, de la latitud por donde veremos sus salidas y puestas, los horarios de los distintos crepúsculos, los de las horas azul y dorada, de la visibilidad del centro galáctico y de su posición, de la visibilidad de eclipses y lluvias de estrellas… Un auténtico paraíso para el fotógrafo de paisaje. Con su ayuda podemos determinar si una cierta zona estará a la sombra en un momento concreto. Todo esto sumado a la capacidad de utilizar la cámara del móvil para ver en realidad aumentada dónde y cómo estarán situados el Sol, la Luna y la Vía láctea respecto a nuestro entorno.
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		Los rayos laterales del sol a última hora de la tarde crean sombras definidas que aportan una enorme sensación de volumen y textura. Con aplicaciones con PhotoPills es muy sencillo conocer la posición del sol en cualquier momento del día y del año.

		

		27 mm a f/5,6 durante 1/10 s con ISO 100.

		

		La gran hazaña de los compañeros de PhotoPills es incluir la posibilidad de buscar en qué día concreto tendremos el sol o la luna en una posición determinada, de cuál será su fase y si coincide con hora azul o dorada. La planificación la podemos realizar sobre el mapa o también en realidad aumentada. También vemos de forma muy sencilla si los parámetros que buscamos son imposibles de obtener desde esa posición. Una vez estudiada nuestra mejor planificación la podemos guardar en la agenda y compartirla si lo deseamos.

		

		

		FOTOS PASO A PASO
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		Los cirros se acumulaban a última hora de la tarde y daban un fondo muy adecuado a este árbol, iluminado por las últimas luces del día.
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		Decidí abrir un poco el zum para incorporar tres elementos en la escena, un número que suele equilibrar muy bien las composiciones. Los dos nuevos árboles se inclinan hacia el centro. La luz del sol estaba oculta tras las nubes altas y el resultado es algo pobre.
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		Conociendo cómo se comportan los cirros es fácil saber que en algún momento el sol se iba a abrir paso entre ellos para aportar tonos anaranjados al paisaje; sin embargo todavía no se aprecian en las nubes.
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		Diez minutos después, con el sol justo sobre el horizonte, las tonalidades se vuelven más saturadas y el sol aporta sus tonos dorados también a las nubes, que se reparten de forma más homogénea y logran que los árboles sean los protagonistas.

		

		18 mm a f/6,4 durante 1/60 s con ISO 200. Filtro polarizador Lucroit.

		

		

		Otras alternativas

		

		Afortunadamente tenemos bastantes alternativas de gran calidad para planificar la luz de nuestras imágenes. Creo que planitphoto.com, The photographer’s ephemerides, Lunasolcal, Star walk o SunsetWx son dignas de valoración personal en la búsqueda de un gran aliado a la hora de elegir el mejor día y hora para nuestras tomas.

		

		

		▪ EL PRONÓSTICO DEL TIEMPO

		El pronóstico meteorológico también es crucial para que nuestra foto tenga el aspecto que deseamos y proteger nuestra integridad física. Las condiciones ambientales pueden ser incluso peligrosas cuando trabajamos con fuertes vientos, lluvias intensas, bajas temperaturas… En la red tenemos mucha información disponible para vestirnos adecuadamente o incluso desistir de algún proyecto si las cosas se ponen feas. Windy.com es una de las páginas donde suelo mirar el pronóstico. Contiene muchísima información importante, fácil de consultar de forma muy sencilla y clara. Nos permite buscar una localización concreta en una interfaz muy minimalista y a partir de ella nos ofrece información de temperatura, dirección del viento, precipitaciones previstas y nubosidad por franjas horarias.
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		En la parte derecha tenemos acceso al radar que nos indica la densidad de las nubes y su movimiento en una animación que abarca la última hora. También puedes ver la foto de satélite con las masas de nubes.

		

		Mientras estoy escribiendo siento en las ventanas la lluvia que se muestra en el mapa en color verde muy claro. Viendo la extensión de las nubes, puedo saber que en poco tiempo amainará y dispondré de suficiente tiempo para hacer alguna foto sin mojarme.

		

		La barra de herramientas es totalmente personalizable para incluir muchísimos datos como el tipo de nubes y su altura, la fuerza de las olas y su dirección. Asimismo, podemos informarnos de la calidad del aire, visibilidad, polvo, aerosoles, SO2, truenos, nieve, altitud de congelación…
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		Todo en esta web es muy sencillo y fácil de valorar, pudiendo elegir entre varias agencias de información. Contamos con dos modelos dominantes a nivel mundial, el americano GFS de la NOAA, y el del Centro Europeo de Predicción a Medio Plazo (ECMWF), ubicado en Inglaterra y que suministra datos a la Agencia Española de Meteorología (AEMET). El modelo europeo tiene una muy alta fiabilidad a 24 horas, que se reduce a alta en pronósticos a 72 h, pero de todas formas siempre hemos de contar con un buen margen operativo si nos vamos a enfrentar a situaciones complicadas.

		

		Windy nos permite crear nuestros propios mapas y personalizar los colores. Además de la opción web, la tenemos en aplicación para llevar toda esta información en nuestro móvil.
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		En la sección de olas puedo mover la barra inferior para ver la previsión de varios días; este sábado esperamos olas de gran altura que pueden ofrecer buenas oportunidades.

		

		

		El tiempo en montaña

		

		La web de mountain-forecast.com nos ofrece una información muy amplia y actualizada si nuestro destino es alguna de las cordilleras montañosas que incluye en su base de datos. Es posible ver la temperatura, altura de la nieve caída, velocidad del viento, cantidad de lluvia, cota de hielo y los mapas previstos. Información imprescindible para ayudarnos a elegir la mejor ruta y realizar nuestra aproximación con seguridad.
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		Conocer el pronóstico meteorológico, la dirección del viento, la de las olas y la hora y posición de la puesta permitió buscar la mejor ubicación para obtener esta foto.

		

		200 mm a f/4,8 durante 1/750 s con ISO 200. Filtro degradado de dos pasos Lucroit.

		

		▪ LA LUNA

		La Luna se mueve; lleva girando sobre la Tierra millones de años y sus giros se han acompasado en una rotación síncrona bajo la fuerza de la gravedad, de tal forma que tarda lo mismo en dar una vuelta sobre sí misma que sobre nosotros. Este el motivo por el que siempre vemos la misma cara de nuestro satélite; en realidad, un poco más del 50 % de su superficie debido a otros movimientos de nuestra compañera de viaje. También es la causa de una cierta deformación que la hace más parecida a un limón que a una naranja.

		

		Es una gran fortuna, porque nos permite disfrutar de períodos con mayor o menor luminosidad proveniente del reflejo del sol en su superficie. Aparte de que, si no estuviera ahí, estabilizando nuestro propio giro, posiblemente no habría vida ni fotógrafos con cámaras para disfrutar de su presencia.

		

		Cuando la Luna se encuentra entre nosotros y el Sol está en fase de luna nueva, nuestra cara visible no recibe los rayos solares y por tanto no brilla. En esta posición tenemos los eclipses solares cuando la Luna se interpone en nuestra línea de visión con nuestra estrella. Es la fase más adecuada para apreciar la luz cenicienta que es la luz que le llega después de ser reflejada por la Tierra, visto desde la Luna estaríamos en fase de Tierra llena. Es un efecto más visible en el invierno del hemisferio norte, más ocupado por las nieves que tienen una mayor reflectividad (llamado albedo en astronomía).
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		En las fotos panorámicas hemos de tener especial cuidado con el equilibrio de pesos visuales. La luna equilibra la catedral gracias a estar muy cerca de la arista y a ser la parte más clara de la imagen. Para mantener textura en la luna se necesitan dos tomas.

		

		70 mm a f/5,6 durante 4 s con ISO 100 para el paisaje y 150 mm durante 1/125 s para la luna.

		

		Cuando la Luna se desplaza 90° respecto a nuestra posición veremos una mitad iluminada y la otra oscura. Está en cuarto creciente. Al continuar su crecimiento la llamamos gibosa creciente. Está visible por la tarde, desde cerca de mediodía, y se oculta cerca de la media noche. Cada día que pasa, sale y se pone un poco más tarde.

		

		Al llegar a la posición en que forma una línea con el Sol y la Tierra la encontramos en su mayor esplendor, en fase llena, reflejando hacia nosotros toda la luz que le llega. Si la Tierra se interpone en la trayectoria de los rayos solares contemplaremos un eclipse de luna, que geométricamente solo se puede dar en esta fase. Cuando está totalmente bajo nuestro cono de sombra adquiere un precioso tono rojizo muy característico que se debe a la dispersión de la luz en la atmósfera terrestre. En esta fase vemos la luna saliendo cerca del ocaso y poniéndose cerca del amanecer.

		

		

		Los nombres de la luna llena

		

		La importancia de la luna llena para determinar los calendarios en las diferentes culturas y civilizaciones ha sido muy grande. Como prueba de ello conservamos muchísimas denominaciones para la luna llena que abarcan todos los meses: vieja, del lobo, de Cuaresma, del huevo, de leche, de las flores, del heno, del grano, de las frutas, de cosecha, del cazador y del roble.

		

		

		Continúa su giro en gibosa decreciente hasta que al llegar a la posición de 270°; la llamamos cuarto menguante en la que queda iluminada la mitad que no veíamos en el cuarto creciente. La vemos sobre el horizonte cerca de la medianoche y se pone hacia el mediodía.
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		La Luna tarda unos 27,3 días en dar una vuelta a nuestro alrededor (mes sideral), pero como nosotros nos hemos estado moviendo alrededor del Sol durante ese tiempo, tarda dos días más en ocupar una posición en que adquiere la misma geometría con el Sol y la Tierra. Por eso entre dos fases lunares similares pasa un período medio de 29,53 días terrestres (lunación, mes lunar o mes sinódico). Como muchos de nuestros meses tienen una duración mayor, algunos disfrutan de dos lunas llenas. A esta segunda luna se la llama luna azul, pero no tiene nada que ver con su color, simplemente es una curiosidad de nuestro calendario gregoriano que se da cada dos años y medio más o menos.
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		Con la ayuda de PhotoPills es muy sencillo determinar la fecha en que la Luna se sitúa cerca de esta iglesia. Solo queda que la climatología acompañe para poder traer a casa la foto que imaginamos.

		

		30 mm a f/5,6 durante 20 s con ISO 200. Filtro polarizador Lucroit.

		

		La órbita de la Luna no es un círculo, sino una elipse, estando a una distancia de entre 405 6896 y de 363 104 km. Si la luna llena coincide con uno de sus máximos acercamientos (perigeo) tenemos la sensación de verla ligeramente más grande y brillante de lo normal. La creencia de que podía influir en la aparición de volcanes, terremotos y huracanes llevó a ponerle el nombre de superluna. Pero no esperes algo espectacular, la diferencia es mínima y apenas lo apreciarán los que estén más acostumbrados a contemplarla con frecuencia. La diferencia máxima de tamaño entre una superluna y otras lunas llenas normales como mucho alcanzan el 14 %, siendo un valor más habitual en torno al 6,5 %. Las diferencias en luminosidad serían de casi un 30 % para los casos extremos y un 15 % en general. La influencia de este acercamiento en las mareas vivas también es importante.

		

		El plano en el que se mueve la Luna en su giro alrededor de la Tierra es de 5,1°. El de la Tierra alrededor del Sol es de unos 23,5°, por lo que la Luna puede estar algo más arriba o abajo que el Sol, lo que puede servirnos para iluminar zonas de noche que no lo están nunca de día. Es posible encontrar la Luna en posiciones que van desde 90º —nuestra latitud más 28,6° hasta 90º— nuestra latitud menos 28,6°.

		

		▪ LAS ESTRELLAS Y LA VÍA LÁCTEA

		Nuestro planeta ocupa una posición periférica en una enorme galaxia llamada Vía Láctea, que a su vez forma parte de un cúmulo de galaxias.

		

		Durante la noche tenemos la oportunidad de ver una enorme cantidad de estrellas, todas situadas dentro de nuestra galaxia. Una estrella es una enorme esfera de plasma que mantiene su forma gracias a su gravedad. Desde la antigüedad hemos catalogado las estrellas visibles a simple vista y las hemos agrupado, de forma artificial, en constelaciones para simplificar su estudio.

		

		

		Colores de las estrellas

		

		Las estrellas emiten una enorme cantidad de radiación electromagnética, alguna de cuyas frecuencias son visibles por el ojo humano que las percibirá de diferentes colores según su tamaño y edad.

		

		

		
			
				
				
				
			
			
					Color
					Temperatura (°C)
					Ejemplo
			

			
					Azul
					100 000
					Wolf-Rayet
			

			
					Blanco
					11 500
					Sirio
			

			
					Amarillo
					6000
					Sol
			

			
					Anaranjado
					3000
					Antares
			

			
					Rojo naranja
					2000
					Betelgeuse
			

			
					Rojo
					1400
					Upsilon Andromedae
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		Trabajar con sensibilidades bajas y diafragmas de f/2,8 – f/4 permite retener el color de las estrellas. Por encima de 1600 casi todos los sensores pierden su tonalidad.

		

		16 mm a f/4 durante 24 minutos (seis tomas de 240 s) a ISO 200 y una toma de 30 s para el pueblo. Ermita iluminada con linterna Led Lenser y filtro cálido.

		

		Para los fotógrafos son una preciosa fuente de luz brillando en las noches y decorando el oscuro cielo. Las estrellas más brillantes son visibles durante el crepúsculo civil, pero para apreciar las más débiles hemos de esperar a que el sol se encuentre en una posición inferior a 18° bajo el horizonte: el fin del crepúsculo astronómico. La fase de la luna también determinará nuestras fotografías: cuanto más brille menos visible serán las estrellas.

		

		

		Los distintos crepúsculos

		

		En la vida diaria definimos el crepúsculo como la fase de atardecer o amanecer, en las que el sol está cerca del horizonte. Astronómicamente debemos diferenciar tres tipos.

		

		El crepúsculo civil sitúa el centro del disco solar a 6° por debajo del horizonte. Desde que se pone hasta ese momento podemos ver nuestro entorno con facilidad y aparecen las estrellas más brillantes como Sirius, con magnitud aparente negativa. El cielo es todavía bastante brillante y las nubes pueden adquirir tonalidades anaranjadas hacia el oeste y azuladas hacia el este. Durante esta parte del crepúsculo la línea del horizonte sigue definida, aunque la baja visibilidad nos lleva a encender las luces de nuestros coches y ciudades.

		

		Al llegar a los -12° finaliza el crepúsculo náutico en el que ya es posible ver estrellas mucho menos brillantes (con magnitud tres) mientras el cielo adquiere tonos azulados que se van oscureciendo. Al principio el horizonte aún se puede diferenciar, pero poco a poco se va perdiendo.

		

		Mientras el sol está en una posición de entre -12° y -18° hablamos del crepúsculo astronómico, el más oscuro de los tres. Nos adentra en la noche cerrada y nos permite ver las estrellas de hasta sexta magnitud.

		

		Durante el amanecer los crepúsculos se suceden en orden inverso.

		

		

		Una fotografía con suficiente tiempo de rotación mostrará las estrellas como estelas luminosas debido al giro de la Tierra sobre sí misma. Las estelas de las estrellas más cercanas a la proyección del eje de rotación de la Tierra serán más cortas y se alargarán al alejarse del mismo. Si fotografiamos hacia el este o hacia el oeste las estrellas trazarán una línea recta. Hacia el norte girarán en círculos en líneas concéntricas alrededor de la Osa Polar y hacia el sur capturaremos trazas circulares de gran amplitud. En el hemisferio sur ocurrirá justo lo contrario.

		

		

		La luz zodiacal

		

		Es una zona de luz muy tenue de forma casi triangular que podemos apreciar en el cielo nocturno, en el plano de la eclíptica donde se ubican las constelaciones zodiacales. En noches de luna nueva o cuando no está visible llega a ser la responsable del 60 % de la luz disponible. La luz de la luna y la contaminación lumínica la ocultan. En Europa podemos verla en una noche oscura de primavera mirando hacia el oeste tras el crepúsculo astronómico y hacia el este en otoño, pero ya antes del amanecer.

		

		Esta fuente de luz no tiene nada que ver con las estrellas y es simplemente luz solar que se dispersa en partículas de polvo arrancadas de innumerables cometas por el tirón gravitatorio del Sol y por el choque entre asteroides.

		

		

		La Vía Láctea es una enorme acumulación de estrellas. Tiene un diámetro de unos 100 000 años luz (incluso puede que alcance los 180 000) y está habitada por unos 300 000 millones de estrellas. Su centro está ocupado por un inmenso agujero negro llamado Sagitario A. Nuestro sistema solar está en la mitad de uno de los brazos, el de Orión, que la constituyen. Forma parte de un conjunto de unas cuarenta galaxias al que llamamos Grupo Local y puede que sea el más masivo de los que conocemos. Habitamos en una galaxia que ha canibalizado muchas estrellas y que se dirige a la galaxia de Andrómeda con la que se fusionará en unos cuatro mil millones de años.

		

		
			[image: Illustration]
		

		

		El centro de la Vía Láctea es de una belleza impresionante. Nuestras cámaras son capaces de retener más información de ella que nuestros ojos y por eso en las fotos resulta mucho más impactante.

		

		12 mm a f/2,8 durante 25 s con ISO 3200. Molino iluminado con linterna Led Lenser con filtro cálido.

		

		La Vía Láctea ya formaba parte de la mitología griega, aunque su nombre se deriva del latín y significa camino de leche, debido al aspecto de tenue banda de luz que ofrece en los días de buena visibilidad. Para los griegos era parte de la leche derramada por la diosa Hera. El genial sabio griego Demócrito (460-370 a. C.) pensaba que no era otra cosa que muchas estrellas demasiado tenues pero muy cercanas. Tuvo que pasar mucho tiempo antes de que en 1609 Galileo Galilei confirmase su hipótesis con ayuda del telescopio.

		

		

		Un año galáctico

		

		Nuestro sistema solar orbita alrededor del centro de la Vía Láctea, desplazándose a unos 800 000 km/h. Creemos que nuestro diminuto planeta ya ha realizado 18 vueltas completas, por lo que cada año galáctico tendría unos 250 millones de años; dicho de otra forma, la última vez que estuvimos en esta posición de la galaxia, los dinosaurios dominaban todo el Pangea.

		

		La Vía Láctea también se mueve respecto al fondo cósmico a 2 000 000 de km/h, algo que es impresionante y quizá sirva de consuelo a los fotógrafos que añoran viajar.

		

		

		A pesar de su enorme tamaño, el espesor de la Vía Láctea es muy inferior, apenas mil años luz. Es decir que casi todas las estrellas que la forman están en un plano bastante estrecho. Nosotros estamos ligeramente por debajo del eje de la galaxia y por eso, al mirar hacia el centro vemos una enorme acumulación de estrellas y de polvo que se distribuyen en un grueso anillo del que solo vemos la parte que se encuentra por encima del horizonte.

		

		Es posible contemplar la Vía Láctea desde cualquier parte del planeta durante todo el año, pero la zona más bonita y espectacular, el centro galáctico (o bulbo galáctico) no siempre está visible. Los primeros días se puede ver justo antes del amanecer y cada vez por más tiempo hasta después de la puesta de sol. Cuanto más al sur nos encontremos, el período para poder fotografiarla de forma óptima se amplía. El momento idóneo para España abarcaría desde finales de marzo hasta finales de agosto, aunque podríamos hacer cosas todavía interesantes incluso entre finales de febrero y finales de septiembre. Julio y agosto son buenos meses para estar en el campo gracias a las buenas temperaturas, pero nos encontraremos con el centro galáctico bastante alto. En los países más al norte la mejor etapa la encontraremos desde finales de marzo hasta finales de agosto; si estamos mucho más al norte, como Noruega o Canadá la franja se reduce desde mediados de abril hasta mediados de julio. En el hemisferio sur tendremos nuestra mejor temporada entre finales de febrero hasta finales de octubre, aunque el centro estará visible casi todo el año, desde finales de enero hasta finales de noviembre.

		

		▪ LAS MAREAS

		La atracción conjunta del Sol y de la Luna ejercen una poderosa influencia gravitatoria sobre nuestro planeta que se hace mucho más patente sobre las masas de agua, que pueden sufrir oscilaciones en su nivel de más de diez metros. La Luna, debido a su proximidad, ejerce la mayor parte de la atracción que sufren las aguas, al Sol le corresponde solo el 46 % de la fuerza gravitatoria de la Luna.

		

		Llamamos marea alta o pleamar al momento en que el agua del mar alcanza su máxima altura dentro de cada ciclo; por el contrario, denominamos marea baja o bajamar al momento en que tiene su menor altura. El agua del mar se acerca en la dirección en la que es atraída, lo que significa que se achata hacia los polos. Si solo tuviéramos la influencia gravitatoria del Sol, habría una marea alta cada 12 horas, una cuando estamos frente a él y otra cuando estamos justo al otro lado. La Luna gira alrededor de nosotros, ocupando la misma posición relativa respecto a un punto concreto en la Tierra, cada 24 horas, 50 minutos y 20 segundos. Por ese motivo, cada marea se retrasa ligeramente en cada giro que realiza la Tierra, lo que conlleva ciclos de mareas de 12 horas, 25 min y 10 segundos. De esta forma, tendremos que cada 6 horas, 12 minutos y 40 segundos se van alternando las fases de pleamar y bajamar.

		

		No todas las mareas son iguales, ya que la posición relativa entre el Sol y la Luna va variando en cada ciclo lunar. Si se encuentran alineados, lo que sucede con la luna llena y la nueva, se produce la marea viva, produciendo oscilaciones significativamente más altas de lo normal. Si la Luna está a 90° de nosotros, fases de cuarto menguante y creciente, la marea tendrá menos variación de lo normal al contrarrestarse las fuerzas gravitatorias del Sol y de la Luna y la denominamos marea muerta.
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		Aunque la atracción gravitatoria del Sol y de la Luna es la misma para todo el planeta, sus efectos dependen del lugar concreto en que nos encontremos. Son muy bajos en mares cerrados y en mitad del océano, pero pueden llegar a ser muy amplios según la forma de la plataforma continental. Las mayores mareas del mundo se producen en la bahía de Fundy, Canadá, donde alcanzan diferencias de 17 m y en la del Monte Saint-Michel, Francia, que puede llegar a 15,5 m. El mar consigue avanzar a una velocidad que alcanza a muchas personas que no tengan costumbre de caminar. Estas diferencias en las mareas se reflejan en un concepto denominado coeficiente de mareas, un parámetro muy importante, porque nos indica la amplitud prevista de la marea.
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		Alguna playa solo es accesible con marea baja; si nos toca visitarla con otra marea hemos de ser muy precavidos y saber retirarnos a tiempo pues es posible que no tengamos posibilidades de salir sin mojarnos, lo que puede ser muy peligroso como en la playa de Las Catedrales de Lugo.

		

		45 mm a f/6,3 durante 1/125 s con ISO 200. Filtro polarizador Lucroit.

		

		El coeficiente máximo de mareas es 120, que sería el de la mayor pleamar que pueda darse en cualquier localización, sin tener en cuenta fenómenos meteorológicos como tormentas o huracanes.

		

		Es un parámetro sin unidades, no debemos equivocarnos y considerar que es una medida real en metros o centímetros. Se le atribuye el valor de 120 a la mayor altura que alcanza el agua y a partir de él se calcula el coeficiente para un día concreto considerando los indicadores de ascensión recta, declinación, paralaje y distancia de la Tierra al Sol y a la Luna. El coeficiente es el mismo para todo el planeta, pero afectará de forma muy diferente en una ría, en mares interiores, como el Mediterráneo, o en mares abiertos, como el Cantábrico; en estos últimos es muy importante tener en cuenta que el mar varía mucho su cota. Algunas localizaciones solo son accesibles con coeficientes de marea muy altos, pero hemos de tener en cuenta que a continuación el mar también subirá mucho más de lo habitual. Ten una precaución muy especial cuando el coeficiente sea mayor de 90. Esto ocurre pocos días al año, pero en ellos el agua sube bastante más de lo habitual, incluso en playas que creas conocer bien. Nunca dejes de mirar hacia el mar y verifica reiteradamente que el acceso a tierra firme permanezca abierto. Debemos ser especialmente precavidos con coeficientes altos, en los días de tormenta y con oleaje provocado por mar de fondo.

		

		

		Elegir el momento

		

		Contar con un satélite como el nuestro es una gran ventaja para fotografiar, pues nos permite disfrutar en un mismo lugar de luces de puesta de sol o amanecer con mareas bien distintas, simplemente eligiendo el día en que las visitamos. Para saber con precisión en qué punto del ciclo está la marea a una hora y día concretos contamos con bastantes aplicaciones; aunque hay bastantes para el móvil, muchas de ellas gratuitas, yo suelo utilizar la web de tablademareas.com. La información es muy clara y detallada.

		

		También puedo consultar el coeficiente de mareas. El de hoy es de 92: ¡debo extremar la seguridad!

		

		Consultando la tabla de mareas mensual determino rápidamente cuándo es el mejor momento para acceder a una localización en función de la marea, de su coeficiente y de la hora del amanecer o de la puesta de sol.
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		Buena parte de la costa española está bañada por el Mediterráneo en el que el agua apenas sube unos centímetros, pero si estamos trabajando en el Atlántico o cerca del Estrecho de Gibraltar, debemos tener muy en cuenta las mareas. La capacidad de atracción de la luna es mucho más intensa con grandes masas de agua, por eso influye mucho menos sobre el Mediterráneo que sobre el Atlántico o el Pacífico.
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		Las mareas vivas permiten composiciones que incluyen agua en partes de la imagen que en otros momentos permanecen secas.

		

		26 mm a f/9,5 durante 1/5 s con ISO 100. Filtro polarizador y degradado inverso de dos pasos Lucroit.

		

		Algunas playas pueden cambiar por completo su acceso en marea alta y volverse peligrosas. Las olas altas casi siempre llegan más lejos de lo que parece y los bordes de los acantilados se desprenden con el tiempo. Haciendo fotos en estos lugares nunca debemos perder de vista el mar ni fiarnos lo más mínimo.

		

		Si tenemos que fotografiar una playa en una fase de marea muy concreta, por ejemplo, en bajamar, podemos visitarla cerca de los equinoccios de otoño y primavera (21 de septiembre y de marzo). En esas épocas el día y la noche tienen 12 horas de duración. Es posible hacer, por ejemplo, una foto de atardecer con bajamar y el mar volverá a estar casi en la misma posición al amanecer, contando así con una segunda oportunidad.

		

		

		FOTOS PASO A PASO
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		En Google Earth Pro encontré este grupo de islotes. Imaginé que podían ser un buen motivo un día en que el sol se pusiera tras ellos, quedando parcialmente oculto.
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		En los alrededores había una pequeña península, de fácil acceso, con visión directa de la zona que me interesaba. En el encuadre se podía incluir un poco de acantilado para mejorar la composición.
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		Llegado ese día consulté el pronóstico meteorológico para el atardecer. El cielo estaba totalmente despejado, pero las temperaturas altas hacían probable que se formara niebla a última hora. Además, una masa de nubes bajas se dirigía hacia nosotros, quizá llegasen a tiempo para adornar un poco el cielo.

		

		
			[image: Illustration]
		

		

		Utilicé PhotoPills para buscar el día en que el sol se pusiese en la posición deseada. A principios de junio ya era factible asistir a la cita. Teniendo en cuenta también la marea, el 10 de ese mes era el día idóneo.
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		Me instalé con bastante tiempo de antelación en la ubicación elegida y utilicé la realidad aumentada de PhotoPills para encontrar la posición perfecta para mi trípode.
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		Puse un filtro degradado inverso Lucroit de dos pasos para igualar la luz del sol y la del mar. Todavía estaba alto, pero la niebla y las nubes quizá ocultaran el sol durante la puesta. Es mejor tener, al menos, una foto de recuerdo por si las cosas se tuercen.
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		El sol, atravesando las nubes, proporcionó un encuadre interesante. La suerte también juega un papel importante, no todo se puede planificar al 100 %. Tenemos que adaptarnos a cualquier situación sobre la marcha para aprovecharla al máximo.
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		Al final todo encajó y pude llevarme a casa una foto del sol semioculto por el islote de mayor tamaño, según lo planeado. El peso visual del sol en esa posición equilibra el acantilado del lado opuesto.

		

	
		Composición

		

		Establecer las relaciones entre los elementos que conforman nuestra fotografía es el objeto de estudio de la composición. Es una materia muy amplia que nos permitirá que el sujeto principal posea el protagonismo que pretendemos. Empezaremos nuestro camino por la forma en que nuestro cerebro percibe la realidad para adentrarnos después en la gramática visual y profundizar en los recursos que tenemos disponibles. Hablaremos de las llamadas normas de composición y de su relativa importancia, de la nitidez, de la simetría, de la textura…
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		Un punto de vista muy alto refuerza la sensación de indefensión de este árbol, sujeto de forma precaria frente a la amenaza del río.

		

		27 mm a f/8 durante 1/3 s con ISO 100. Filtro polarizador Lucroit.

		

	
		Nuestro cerebro

		

		En nuestro cerebro se superponen varias estructuras. El sistema límbico o emocional se encarga de la gestión de las emociones, gracias a su intervención podemos aprender y memorizar. De hecho, es mucho más sencillo retener información relacionada con un estado emocional intenso. El neocórtex, evolutivamente más recientemente, es nuestro cerebro racional. Se encarga de gestionar asuntos importantes como la inteligencia abstracta, el razonamiento, el lenguaje, etc. El cerebro emocional es mucho más rápido que el racional, se activa de inmediato y no es capaz de analizar las posibles consecuencias de nuestras acciones. El cerebro racional es el encargado de establecer las relaciones que existen entre una causa y sus consecuencias basándose en evidencias objetivas.

		

		Como fotógrafos contamos con nuestro cerebro para trasladar la realidad a una fotografía. Ante un paisaje impresionante lo primero que se activa es el cerebro límbico, nos emocionamos y tendemos a sacar la cámara para inmortalizar esa sensación. Este sentimiento hemos de aprovecharlo, es el destello que nos indica que estamos ante una situación que merece que le dediquemos tiempo.

		

		La fotografía también precisa de una parte técnica que gestiona el cerebro racional. No basta con estar emocionados y querer transmitir esa sensación. Para lograrlo hemos de seleccionar el mejor diafragma, el tiempo de exposición adecuado, situarnos en el lugar idóneo… Son decisiones lógicas que tardan un poco más en aparecer.
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		Serán muchas las ocasiones en que la emoción de estar ante un gran instante nos asalte, pero sin una sólida base técnica será muy difícil traer una imagen en nuestra tarjeta de memoria que se asemeje a lo que hemos vivido, sobre todo cuando la luz cambia constantemente.

		

		16 mm a f/8 durante 1/10 s con ISO 200. Filtro polarizador Lucroit (aportando muy poco efecto).

		

		La mejor estrategia para seguir cuando paseamos por el campo es ir atentos al entorno, algo ahí adentro nos avisará de repente de que estamos en un buen lugar. Pararemos un rato, observaremos las posibilidades del entorno dando un paseo, buscaremos el mejor punto de vista y pensaremos activamente en cuales son los mejores parámetros para lo que deseamos transmitir. Como especie somos bastante malos en determinar magnitudes en términos absolutos, pero al comparar entre dos fotos realizadas con distinto diafragma sabremos cuál nos gusta más, cuál refleja mejor la situación que estamos viviendo. Por eso una vez tengamos la primera toma nos aprovecharemos de nuestra pantalla digital y miraremos activamente si todo está bien, probaremos otra combinación de exposición y si el resultado mejora seguiremos explorando esa vía. Si empeora también sabremos que el camino va en dirección contraria. Cuando ningún cambio que se nos ocurra mejore ya el resultado, podemos seguir paseando. Con el tiempo habrá más datos en nuestra memoria y será posible variar más cosas y pensar en nuevas técnicas. Es un ciclo continuo de ensayo, error, aprendizaje que conseguirá que cuanto más practiquemos y estudiemos mejores resultados sacaremos.
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		Es importante pararse un rato a observar el paisaje y reflexionar sobre las imágenes que podemos obtener. Si deseamos el agua en movimiento será necesario un tiempo largo que quizá requiera de un diafragma muy cerrado o de un filtro de densidad neutra.

		

		29 mm con f/14 durante 1,5 s con ISO 100. Filtro polarizador Lucroit.

		

		Hacer fotos de forma compulsiva esperando que alguna de ellas esté bien no es una buena estrategia. No aprenderemos del proceso y casi siempre tendremos la mejor composición en una foto, el mejor fondo en otra, la nitidez perfecta en una tercera y la luz más bonita en una cuarta… Nuestro trabajo es determinar de forma racional lo que nos anima a realizar la foto, meditar sobre lo que necesitamos hacer, previsualizar el resultado que nos gustaría obtener y sacar el mejor resultado posible de las situaciones concretas que nos han tocado. Cada disparo ha de ser premeditado y valorado. Intentaremos mejorarlo en la siguiente toma y repetiremos hasta que se nos agote la imaginación, se acabe la luz, el espacio en la memoria o encontremos la foto que buscábamos.

		

		No tengas nunca miedo a que tu foto no sea adecuada. Repetir incansablemente lo que sabes que funciona no permite avanzar ni encontrar nuevos espacios para tu creatividad. Procura disfrutar de tu tiempo con la cámara. Arriésgate cuando puedas hasta que consigas fotos que no te gusten nada. En el camino se abrirá alguna puerta por donde acceder a una nueva forma de entender la fotografía. Examina con atención cómo se enfrentan otros autores al tipo de imágenes que te gustaría realizar. No buscamos replicarlas, solo abrir nuestra mente y encontrar elementos que nos cautiven para emplearlos. Es más fácil verlos que buscarlos, auparnos sobre el trabajo de otros para poder llegar un poco más lejos que avanzando en soledad.

		

	
		¿Qué es la composición?

		

		Para muchos fotógrafos la composición se limita a establecer cuál es la mejor situación para ubicar los elementos de la imagen basándose simplemente en criterios bastante herméticos. Es una visión que cumple su cometido cuando estamos en las primeras fases de nuestra formación y tenemos ya bastantes problemas con ajustar los diales y valorar el histograma. Pero estas recetas son demasiado sencillas para avanzar, necesitamos sumergirnos más en la comprensión de cada ingrediente para ser buenos cocineros.

		

		Estas recetas se suelen conocer con el nombre de reglas. Son una buena palanca para vencer el miedo al lienzo el blanco, aportan un sencillo pero eficaz método que permite que el cerebro racional no tenga demasiado trabajo y sucumba al esfuerzo. Con el tiempo vemos que estas reglas son simples ruedines en nuestra bicicleta que nos impedirán avanzar rápido por terrenos escabrosos, precisamente los más divertidos. Entusiasmados por nuestro aprendizaje comenzaremos a propagar a quien nos escuche que las normas están para romperlas y demostraremos nuestra valía distribuyendo los elementos de otra forma. A veces tardamos demasiado tiempo en superar esta fase y no alcanzamos a ver que una buena imagen siempre se apoya en una buena composición. Si la foto es interesante, siempre encontraremos en ella elementos compositivos que le dan fuerza. Cuánto más estudiemos, más herramientas tendremos disponibles para fabricar nuestra foto, pero si no deseamos acometer ese esfuerzo las reglas compositivas pueden resultar unas buenas aliadas.

		

		

		Entonces, ¿qué es la composición?

		

		A mi entender la composición abarca todas las técnicas y conocimientos que consiguen reforzar el mensaje que estamos transmitiendo. El color, el peso visual, la profundidad de campo, el contraste, la forma, la textura, el momento, el movimiento, el ritmo, la atmósfera, el espacio negativo, la retórica visual… son grandes ayudas para sacar adelante nuestro trabajo. Son elementos que percibimos de una determinada forma, que conllevan implicaciones emocionales, connotaciones sicológicas y sociales y que no podemos obviar. Es un tema tan importante en fotografía que ocupa este cuarto capítulo, justo después de los más técnicos dedicados al manejo de la cámara.

		

		

		En realidad, tampoco podemos romper las cuatro normas de composición que encontramos en todas partes como axiomas o como enemigos a vencer. Las podemos usar en la dirección para las que se diseñaron, normalmente crear armonía, o podemos apartarnos de ellas para conseguir el efecto contrario. Pero la realidad que esconden sigue ahí, impasible. Nuestro trabajo es profundizar en sus implicaciones, en lo que esconden sus cimientos, y saber acercarnos a ellas cuando sean necesarias o mantenerlas alejadas si es mejor.

		

		En esta época que nos ha tocado vivir estamos muy expuestos a un sinfín de imágenes que se modelan siguiendo composiciones muy repetitivas. Alejarnos de esta estética visual tendrá sus ventajas e inconvenientes.

		

		La fotografía es un lenguaje visual con sus propias reglas, mucho más universales que los idiomas. En cierto modo lo conocemos de forma intuitiva, por eso podemos reconocer lo que nos muestra una fotografía de forma espontánea, pero no sabemos interpretar un texto en un idioma que no dominamos. Saber escribir, de verdad, supone una cierta capacidad creativa para transmitir emociones. No somos poetas si solo escribimos la lista de la compra. Cuando trabajamos, nos esforzamos y aprendemos, surge una comunicación que se basa en un nivel creativo superior.

		

		
			[image: Illustration]
		

		

		Componer una imagen consiste en aunar todos los elementos posibles que refuercen el significado que deseamos que contenga y eliminar todos los que lo debiliten.

		

		20 mm a f/5 durante 20 s con ISO 200. Filtro polarizador y degradado inverso de dos pasos de Lucroit.

		

		Todo mensaje implica dos interpretaciones: la del emisor y la del receptor. Por mucho que cuidemos nuestra composición lo haremos bajo nuestra propia cultura y al amparo de nuestra trayectoria vital. Una vez que emitamos nuestro mensaje cada persona lo asumirá en función de su propia experiencia. Si generamos imágenes complejas, quizá solo unos pocos puedan ver la realidad que entrañan. Debemos escuchar las opiniones sobre nuestro trabajo evitando apego; son simples comentarios que no tienen que ver en realidad con nosotros, sino con quien los refiere. Si hablamos en un idioma que no es el habitual en nuestro grupo social, no podemos quejarnos cuando nuestro mensaje no se entienda.

		

	
		Los elementos visuales

		

		Del estudio del arte visual, tanto de la pintura como de la arquitectura, la escultura, el cine, la fotografía… podemos describir una serie de elementos que sirven para conformarlo y que son comunes a todas las obras en cualquier momento histórico. Estas unidades básicas de comunicación son el punto, la línea, el plano, la forma, el volumen, la luz, el espacio, la textura y el color. A cada autor le corresponde elegir cuáles forman parte de su obra y cuál es el protagonismo que le otorga a unos y otros.

		

		▪ EL PUNTO

		Un punto en una imagen equivale a una letra en una frase o a un pixel en una imagen, es la unidad mínima de comunicación. En teoría es un elemento de pequeño tamaño y fácilmente distinguible del entorno. Yo prefiero considerarlo como un elemento aislado que atrae cierto nivel de atención en la toma. Un punto de tamaño conocido puede dar idea de proporción al entorno, crear sensación de distancia… Cuando conviven varios puntos de características similares, se relacionarán entre ellos, algo para tener muy en cuenta.
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		La iglesia se comporta como un punto de atracción que destaca claramente el entorno por recibir más la luz de la puesta de sol.

		

		200 mm a f/6,4 durante 1/180 s con ISO 200. Filtro polarizador Lucroit.

		

		Un punto en el centro de la imagen atrae mucho la atención, pero esta se pierde rápidamente buscando nuevos elementos en el entorno. A medida que se acerca al borde de la imagen, su peso visual se incrementa. Un punto cortado por el borde de la imagen creará una enorme tensión visual en el espectador. El disco solar y lunar son puntos en nuestra imagen que además suelen ser los más brillantes, lo que refuerza su interés.

		

		▪ LA LÍNEA

		Una línea puede estar formada por una serie de puntos conectados, como un camino o una fisura en una roca. También puede estar formada por la conexión visual que establece nuestro cerebro entre elementos de la imagen. Las líneas, reales o visuales, son muy importantes para vertebrar la imagen y predecir cómo se moverá el ojo del observador en la superficie de la foto. La forma en que seguimos las líneas depende mucho de su entorno, pero en general las recorremos partiendo de la zona más atractiva. No olvidemos que los propios límites de nuestra fotografía son líneas rectas inherentes a la forma (rectangular o cuadrada) del sensor o de la película. Son rectos los bordes de nuestras copias en papel, de los monitores donde compartimos nuestras imágenes y de los libros o revistas que las publican. Es raro observar un cuadro o paspartú con otra forma de polígono regular o con bordes curvos. Te invito a recortar tus fotos de otra manera y explorar cómo varía la percepción de su contenido.

		

		Es fácil encontrar las líneas reales, las visuales son más laboriosas, pero también más interesantes y con la práctica aprenderemos a buscarlas y aplicarlas para dinamizar nuestras tomas. Si sabemos que están ahí afuera es más fácil encontrarlas.

		

		Los cruces entre líneas son zonas calientes de la toma y las llamamos fusiones. Pueden ser neutras si no modifican la mirada, negativas cuando la paralizan en una zona que no nos interesa o positivas cuando trasladan la atención a un lugar de importancia. Una de las tareas conscientes al pensar la imagen a través del visor es observar las líneas y ver cómo se cruzan y dónde. En muchas ocasiones un pequeño cambio en la posición de la toma permite evitar fusiones negativas o crear fusiones positivas.

		

		Una línea horizontal transmite estabilidad y tranquilidad, al contrario que las verticales, más sugerentes de movimiento. Las diagonales potencian el desequilibrio y aportan perspectiva. La línea curva nos parece más dinámica. Las líneas en forma de S, como las del discurrir de un rio, son muy interesantes en nuestros paisajes y permiten al ojo explorar la imagen de forma más pausada y completa que una recta. Si no tenemos muy claro por dónde empezar a poner los elementos de la escena, es posible intentar ubicar una línea en una de las aristas de la imagen o bien orientarla hacia ella.
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		El horizonte crea una línea horizontal, reforzada por las que van dibujando las olas y las nubes. La línea costera es otra línea, pero formada por formas redondeadas, más suaves y atractivas. La única línea vertical es el faro, cuya luz compite con la del sol a través de ese agujero en las nubes, un enorme punto.

		

		82 mm a f/5,6 durante 5 s con ISO 100. Filtro Lucroit de densidad neutra de tres pasos e inverso de dos de.

		

		▪ LA FORMA

		La conexión de líneas produce la idea de forma, una estructura con dos dimensiones, con un exterior y un interior. Por nuestra formación nos es muy sencillo reconocer formas básicas como triángulos, rectángulos y círculos.

		

		Tres puntos similares no alineados crearán un triángulo visual. También podemos encontrar un triángulo visual apoyándonos en los lados de la toma o simplemente a través de la fuga de líneas como un edificio o las del tren. Asimismo, puede haber elementos triangulares sin más. Resulta más complicado encontrar círculos visuales; suelen ser reales y, frecuentemente, atrapan la atención hacia su interior, aunque en ocasiones es su contorno el que nos interesa.
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		La composición se configura en esta ocasión por medio de formas geométricas, predominando un enorme triángulo. También encontramos cuadriláteros y algunas formas curvas.

		

		120 mm a f/5,6 durante 5 s con ISO 200. Filtro degradado Lucroit de tres pasos colocado en vertical para oscurecer solo el fondo.

		

		El rectángulo es raro de encontrar en la naturaleza y suele estar más ligado a la mano del hombre. Nuestro cerebro intenta alinear estas formas con los bordes del fotograma, por lo que es necesario tener mucho cuidado en que no haya pequeños errores, si deseamos que estén torcidos mejor que no parezca un fallo. No son tan agresivos como los triángulos y parecen más estáticos.

		

		▪ EL VOLUMEN

		En una fotografía carecemos realmente de volumen, pero podemos sugerirlo mediante la perspectiva, muy apoyada en el claroscuro. Los tonos claros los identificamos, generalmente, como más próximos y los más oscuros se alejan. Los cálidos también parecen más cercanos al espectador que los fríos.

		

		Las superposiciones de elementos nos informan de cuáles están más alejados, el que tapa a otro es más cercano. Si tenemos varios elementos de iguales dimensiones que se alejan, su variación de tamaño también proporcionará sensación de tridimensionalidad.

		

		▪ EL COLOR

		El color aporta emoción a una imagen, pero nuestra percepción del color depende mucho de su superficie, de su entorno, de su forma, su textura, el espacio, de si tiene contorno, por la luz… Los colores más puros nos parecen más saturados y los apreciamos como más primitivos y vitales, sobre todo si contrastan con una escena más desvaída.
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		Nuestras cámaras y monitores se basan en el modo de color RGB, cuyos colores primarios son el rojo, el verde y el azul. Es un método de color aditivo; la ausencia de luz origina el negro y la suma de los tres colores primarios el blanco.
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		La luz crea diferentes planos en la imagen, muy bien diferenciados. Los tonos cálidos más cercanos y los fríos más alejados consiguen recrear la tridimensionalidad de la realidad.

		

		300 mm a f/6,3 durante 1/60 s con ISO 200.

		

		Para representar el color hemos ingeniado muchos métodos, pero creo que el más interesante es el círculo cromático. Ubicamos los colores primarios, rojo, verde y azul de modo equidistante. En medio ponemos los colores secundarios, que derivan de su mezcla, el cian, magenta y amarillo. Con un círculo de 12 parches podemos representar también los colores terciarios. Es el modo en que funcionan nuestras cámaras y monitores, RGB por sus iniciales en inglés. Las impresoras, por su parte, hacen uso de los colores secundarios, CMY, al que se añade negro (K) para conseguir colores más puros y abaratar costes.

		

		

		Círculo RYB

		

		Los estudios de Goethe en 1810 definían como primarios los colores rojo, amarillo y azul. Hoy en día sabemos que el amarillo no es un primario, sino una mezcla de rojo y verde, pero este círculo fue utilizado durante generaciones de artistas. Todavía se estudia en las Academias de Bellas Artes y sirve de base para elegir los colores de muchos maquillajes. Muchas fotos siguen basándose en este modo de describir el color, que, si bien no es el fisiológico de nuestro ojo, ofrece tantas ventajas como el círculo RGB para imágenes muy equilibradas.
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		Ilustración de la Teoría de los colores del poeta y científico alemán Johann Wolfgang von Goethe, 1809, según el Prof. Dr. Hans Irtel de la Universidad de Mannheim.
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		La impresión se basa en el modo sustractivo CMYK. El papel suele ser blanco y lo oscurecemos añadiendo pigmentos. La suma de todos, al menos teóricamente, genera el negro, pero como las tintas son muy caras se sustituye una cierta cantidad de ellas por tinta negra, abaratando el resultado.

		

		Una clasificación frecuente de los colores los divide en tonos fríos y cálidos. Llamamos cálidos a los amarillos, naranjas y rojos. Son las tonalidades vinculadas a la luz y el calor del fuego que asociamos con la alegría, el dinamismo y la protección. Son los tonos de la luz que iluminó al hombre durante siglos y el que permitió que se calentara en las largas noches; quizá por ello, los asociamos con cosas agradables. Los tonos fríos incluyen los magentas y los azules. Son los colores que vemos en la niebla, en las noches de luna y en los ambientes con frío.
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		En la imagen predominan los tonos cálidos de la luz artificial. En la parte superior, delimitando la zona de interés, tenemos los tonos fríos de la hora azul.

		

		32 mm a f/4 durante 1/45 s con ISO 1600.

		

		▪ TEORÍA DE COLOR

		El círculo cromático nos permite elegir fácilmente los tonos de nuestra imagen en función de nuestro interés. Los tonos cercanos en el círculo aportan armonía y variaciones suaves. Tres colores contiguos forman una triada de análogos, algo fácil de encontrar en la naturaleza en entornos homogéneos bañados por luces suaves o días de niebla. Incluso, podemos estar ante una escena con un solo color con diferentes tonalidades.

		

		
			[image: Illustration]
		

		

		
			[image: Illustration]
		

		

		La clara predominancia de los tonos verdes forma una armonía monocromática que proporciona unidad a toda la composición.

		

		18 mm a f/7,1 durante 1 s con ISO 200. Filtro polarizador Lucroit.

		

		Los colores muy separados en el círculo cromático añaden contraste y dinamismo. El máximo contraste se logra al emplear tonos diametralmente opuestos, llamados complementarios. A veces se utiliza una pequeña cantidad de un color en una mancha de su complementario, algo que se denomina acento de color y proporciona un claro centro de interés.
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		Combinamos los tonos verdes con un acento de color de su complementario: el magenta. Los tonos verdes se extienden desde los más amarillentos de la zona de luz a los más azulados de la sombra.

		

		300 mm a f/3,2 durante 1/250 s con ISO 200. Filtro polarizador Lucroit.

		

		Una combinación interesante es la de tres tonos equidistantes, una triada de color. De la misma forma podemos elegir cuatro en una tétrada.
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		Los tonos dominantes son los verdes, equilibrados en una triada de color con los otros dos primarios: el rojo y el azul.

		

		29 mm a f/5,6 durante 1/30 s con ISO 200. Filtro polarizador Lucroit.

		

		Nos podemos encontrar con tonos que no se llevan muy bien entre ellos. En ese caso puede ser una buena opción aislarlos mediante colores de transición entre cálidos y fríos como son los verdes o los marrones, muy frecuentes en primavera y en otoño.

		

		▪ LUMINOSIDAD Y CONTRASTE

		Cada superficie refleja una cierta cantidad de luz en función de sus características y las de la luz que lo ilumina. De esta forma, podemos tener la percepción de tonos que van del blanco al negro. Cuanto más alejados se encuentren los tonos presentes del blanco y del negro, menos contrastada percibiremos la escena y al revés.

		

		Somos capaces de interpretar una imagen a la que le suprimimos el color, pero con la luminosidad estamos más limitados. La realización de imágenes en tonos de grises se asocia con el origen de la fotografía y con prácticas más artísticas.

		

		Los días de sol directo ofrecen un fuerte contraste tonal, mientras que las nubes, la niebla y la noche lo reducen a veces a una estrecha franja en el histograma.

		

		Los tonos presentes en la imagen determinan su clave. Con predominio de los blancos hablamos de clave alta, si lo hacen los negros, de clave baja y si destacan los tonos intermedios, de clave media.

		

		

		La clave tonal

		

		Si en la imagen predominan los tonos claros decimos que la imagen es de clave alta, si lo hacen los tonos oscuros de cable baja y si abundan los intermedios de clave media.

		

		Cuando tenemos blanco y negro puro la clave es mayor y si falta uno de ambos estamos ante una clave menor.

		

		Ambos conceptos se entremezclan para definir mejor la clave. Así una clave media mayor es la que tiene una gran abundancia de tonos intermedios con zonas de negro y blanco puros.
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		Esta fotografía corresponde a una clave baja mayor, por su claro predominio de tonos oscuros y presencia de blancos puros en el agua, respectivamente.

		

		Los tonos más claros de una imagen siempre atraerán la atención, es raro buscar información en las sombras. El ojo siempre procura dirigirse a las partes más brillantes. La única excepción son las fotos en clave muy alta en que casi solo hay blanco puro; en ellas la información se recaba en las partes oscuras. Es algo importante al decidir el aspecto que tendrán las partes más brillantes de la composición y su ubicación. Un cielo quemado puede atrapar una atención que no merece.
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		La luz directa del sol a mediodía es muy dura, produciendo fuertes contrastes. Son luces que solemos evitar, pero pueden ser muy interesantes. El contraste de la luz se refuerza con la diferencia entre los edificios modernos y la torre de la catedral que se prolonga hacia el único ser vivo de la imagen. Son todos elementos que transmiten idea de contraste, un concepto mucho más amplio que la mera diferencia de brillo.

		

		20 mm a f/5,6 durante 1/400 s con ISO 200. Filtro polarizador Lucroit, con su ayuda se crea un degrado de azules que abarca desde un tono muy oscuro hasta el blanco, reforzando la sensación de contraste de un sol tan alto.

		

		▪ TEXTURA

		La textura es una característica de la superficie de los cuerpos. Es una propiedad que comprobamos con el sentido del tacto pero que nuestro ojo adivina en función de la luz que ilumina al sujeto. Tenemos superficies lisas, suaves, ásperas, cortantes…

		

		La textura tiene una gran importancia en el paisaje, hasta el punto de que en muchas ocasiones es la protagonista de la imagen. Una luz lateral y rasante logra realzar de forma muy dramática la textura irregular de un paisaje.
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		La luz del atardecer se refleja en el cristal de un portal metálico. En la imagen destaca la textura gracias a la dirección de la luz y al tipo de material representado.

		

		16 mm a f/5,6 durante 1/15 s con ISO 200. Filtro polarizador Lucroit.

		

	
		Encuadre

		

		Encuadrar es elegir qué parte de la escena real decidimos incluir en la toma. Es una decisión importante. No podemos fotografiar todo, tenemos que sintetizar qué parte del paisaje es la que realmente nos emociona. ¿Es la puesta de sol lejana? ¿Las rocas iluminadas con la luz rasante? ¿Las líneas que forman las rocas dirigiéndose hacia el sol?

		

		Es un ejercicio de pura simplificación. De forma consciente hemos de valorar la importancia de cada elemento que está ante nosotros. Todo lo que no refuerce nuestro mensaje ha de ser sacrificado, por bonito que sea. Simplificar no quiere decir que tengamos que movernos en el terreno de la fotografía minimalista. No todo ha de ser una isla con el mar o un árbol entre la niebla. Simplificar significa que lo que no aporta interés lo resta. Si algún elemento es difícil de obviar porque nos emociona demasiado, seguramente sea nuestro motivo principal y alrededor de él hemos de construir nuestra imagen. En un escenario puede haber muchas fotos, quizá infinitas. En cada toma elegiremos elementos que se refuercen entre sí, eliminando del encuadre todo lo accesorio en esa imagen concreta. Lo que desechamos en una fotografía puede llegar a ser motivo principal de otra. A veces es suficiente con acercarse más o utilizar una focal más larga desde más lejos para reducir el fondo.
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		A los lados de este faro teníamos elementos que no aportaban interés a la imagen como coches, otras nubes… Estuve esperando un rato para evitar nubes cortadas. El degradado que provoca el polarizador, utilizado de forma creativa, ayuda a realzar la atención en el faro, el elemento más claro y con un color más llamativo en la cúpula. En la composición predominan las líneas y las formas.

		

		124 mm a f/9 durante 1/250 s con ISO 200. Filtro polarizador Lucroit.

		

		Una de las tareas más importantes al redactar un texto es eliminar las palabras que sobran, sustituir giros demasiado complejos por versiones más asequibles. Cuanto más sencillo, será más fácil que se entienda. A veces es necesario contextualizar lo que fotografiamos. Es algo que nos agradecerán cuando supla la falta de información del observador, pero siempre tendremos muy en cuenta que integrar elementos ha de añadir capas de comprensión al resultado. Nunca es buena idea complicar nuestras frases o nuestras fotos sin un motivo que lo haga totalmente necesario.

		

		Elegir qué forma parte de la toma es una decisión importantísima que exige una cierta reflexión en el momento de la captura. No podemos volver atrás para incluir algo importante que nos haya quedado cortado o fuera. Tampoco es cuestión de abrir más el zum y abarcarlo todo para recortar después en la edición, siempre quedarán cosas fuera. Es muy importante cómo se relacionan los elementos entre sí, y eso solo se puede modificar eligiendo cuidadosamente el punto de vista durante la toma. Sal de la escena con el encuadre adecuado, en la edición apenas podrás recortar partes que te sobren, pero no será factible, por ejemplo, modificar el punto de vista de la toma para que un árbol escondido entre las sombras destaque claramente sobre el horizonte. Contar con un trípode ayudará a comprobar que no hay elementos que generen una tensión indebida en los límites del encuadre y también a revisar con calma el resultado, pudiendo repetir la toma con las variaciones necesarias.

		

	
		El centro de interés y el primer plano

		

		Una cámara transforma una realidad tridimensional en una imagen plana. Conseguir transmitir nuestra percepción de lugar implica a nuestro cerebro racional. Necesitamos recurrir a estructuras que comuniquen al espectador nuestras impresiones ante el paisaje.

		

		Podemos dividir los paisajes en dos grandes grupos: los que cuentan con un primer plano y los que no. Las fotografías sin primer plano ofrecen una visión aérea del lugar, como la que tenemos, por ejemplo, desde una montaña o desde un avión. Los elementos están todos en el fondo, alejados y con la misma importancia relativa.

		

		Un paisaje, en realidad, no es más que un fondo bonito con un primer plano que aporta un punto de interés. El primer plano capta la atención y se solapa con elementos más alejados, recreando la sensación de profundidad. Casi siempre podemos dividir una fotografía en primer plano, plano medio y fondo. A veces el fondo no es más que la disculpa para captar un primer plano que tiene todo el protagonismo, bien sea por su belleza, tonos, luminosidad, enfoque…

		

		

		FOTOS PASO A PASO
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		Encontramos un rebaño de cabras en una zona de montaña, pero este encuadre tan cerrado no muestra el entorno.
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		Cambiando el punto de vista logro incorporar a las cabras en el camino que han recorrido hasta llegar aquí.
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		Al fotografiarlas hacia arriba se enfatiza más lo escarpado del entorno y se incluye nueva información, apareciendo el pastor y su pequeño refugio.
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		Al acercarme unos metros elimino el espacio vacío del primer plano y evito la mancha blanca del edificio, que quizá atraiga demasiado la atención.
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		Cuando el pastor se cansó del fotógrafo y cambio de asiento aproveché para realizar una última toma un poco más dinámica.

		

		Simplemente cambiando nuestra posición y esperando el momento más apropiado podemos modificar profundamente la lectura de una imagen.

		

		

		No siempre el punto de interés se encuentra en el primer plano, puede estar en el plano medio, pero destacará lo suficiente para atraer la mirada y una vez satisfecha la curiosidad el observador descubrirá el fondo. Las fotos que carecen de un claro punto de interés cercano pierden una buena dosis de espectacularidad, de encanto, de gracia. Situar un elemento cerca del observador lo convierte en un potente atractor visual que canaliza la atención. Lo podemos reforzar todavía más mediante la luz, el contraste, el color, la textura…
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		Esas pequeñas hojas, a contraluz, proporcionan un primer plano, una zona de anclaje, a partir de la cual progresamos por la imagen siguiendo las líneas de los troncos. El enfoque selectivo y la proximidad del helecho a la cámara favorece que destaque mucho, a pesar de su tamaño.

		

		20 mm a f/11. Dos tomas de 0,4 y 2 s con ISO 200. Filtro polarizador Lucroit.

		

		El centro de interés suele comportarse como un punto en la composición. Si ubicamos líneas, reales o visuales, hacia el fondo, estaremos prestando una gran ayuda al ojo para recorrer toda la escena sin interrupciones. Las carreteras, los ríos, las líneas de fuga, las zonas brillantes, son excelentes catalizadores de nuestras tomas.

		

		En nuestro paisaje podemos tener diferentes puntos de interés, pero debería quedar claro cuál es el verdadero centro de interés, la parte más importante y que ha motivado que sacáramos nuestra cámara. La fotografía ha de tener una estructura que canalice la mirada hacia el centro de interés y se mantenga en él hasta su comprensión. Si nuestro sujeto es una cascada, pero el ojo del observador se dirige a una zona quemada del fondo algo está fallando. Todo este capítulo sobre composición define, en realidad, un entramado para lograr que el espectador no tenga dudas sobre lo que está viendo. Incluir demasiados elementos en la toma solo nos conduce a perdernos entre tanta maraña, por eso hemos insistido tanto en la necesidad de eliminar todo lo accesorio, lo que no aporta interés. Simplificar la composición facilita la visión del espectador.
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		Las flores fijan de inmediato la mirada, gracias a su posición, saturación y al desenfoque selectivo del fondo.

		

		30 mm a f/8 durante 1/160 s con ISO 200. Filtro degradado de dos pasos Lucroit.

		

		En algunos casos podemos jugar con la ambigüedad, es un recurso también lícito. Nuestros conocimientos sobre composición lograrán que varios elementos tengan el mismo peso visual y, sin duda, transmitiremos plenamente esa sensación. Jugar con la posición de los puntos y centro de interés, con su contraste, su tonalidad, texturas, forma de relacionarse… nos tiene que servir para definir lo que deseamos comunicar en cualquier parte de un segmento en que la ambigüedad y la claridad están en los extremos.

		

	
		Punto de vista

		

		Nuestra cámara comprime las tres dimensiones en dos pudiendo establecer relaciones entre elementos que carecen de ellas en la realidad. Elegir cuidadosamente la ubicación de nuestra óptica es crucial para encontrar relaciones que nos beneficien y evitar las que puedan perjudicar el mensaje. A veces basta cambiar unos centímetros el punto de vista para que las líneas de fuga nos conduzcan a un punto concreto, o que el centro de interés no compita con el fondo, para aislar un elemento o que se integre en una línea que lo lleve a otra zona… en otras es necesario caminar un buen rato para que el sol se oculte justo en medio de unas rocas que sobresalen en el mar o que aparezca en la prolongación de unas líneas que sugiere el acantilado. También es posible ocultar elementos indeseados si interponemos algo entre ellos y nuestro sensor.

		

		Ante un paisaje hemos de buscar primero la posición idónea de la cámara, aquella en la que todo encaja perfectamente. Como el mundo no es perfecto, siempre habrá algo que no acaba de estar en su sitio de forma precisa, pero hemos de tender a esa perfección a la hora de situar la cámara. Una vez determinamos desde dónde queremos hacer la foto, decidimos la focal en función del ángulo que abarca. Si empezamos eligiendo la focal será muy difícil escoger el punto de vista ideal, al menos al principio; con la experiencia este baile entre ángulo de cobertura y posición se vuelve más intuitivo y flexible.

		

		Tendemos a estirar el trípode para que quede a la altura de nuestros ojos. Es sin duda una decisión tan cómoda como aburrida. Esa visión del mundo está muy repetida y si la subimos o bajamos ganaremos interés por lo novedoso. Agacharnos, subirnos a una piedra, avanzar a la derecha o a la izquierda… tantear, en definitiva, aquella posición en que algunos elementos encajan con otros. Es una búsqueda que da sentido a la fotografía y un recurso que muchos desaprovechan al limitarse a realizar una toma sin analizar las posibilidades reales de la escena. Seguramente encontremos más de una posición idónea y tendremos más capacidad de ser originales y llevarnos una foto memorable.

		

		
			[image: Illustration]
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		La mejor posición para colocar nuestra cámara en pocas ocasiones coincidirá con la más cómoda. Un trípode de calidad nos ayudará a ubicar el equipo con precisión y a realizar cambios sutiles.

		

		
			[image: Illustration]
		

		

		La mayoría de las fotos que vemos están realizadas a la altura de los ojos. Por eso buscar puntos de vista más bajos o altos hace que nuestra imagen atraiga más la atención.

		

		24 mm a f/8 durante 1/13s con ISO 200. Filtro polarizador Hoya.

		

		En todo momento hemos de estar muy atentos a las líneas, a sus fusiones, a los puntos de interés, a las masas de color y cómo se relacionan, a elementos que debemos mantener fuera del encuadre (como un feo contenedor). No nos limitemos al momento presente, imaginemos la escena con otras luces que quizá resalten bellamente las texturas que tenemos delante. Con ayuda de algún programa de planificación, como PhotoPills o PlanIt, podemos comprobar qué día contamos con esas condiciones de luz y quizá volver para llevarnos esa imagen.

		

		Según la posición de la cámara nos encontramos con varios puntos de vista:

		

		•Picado : nos situamos por encima de nuestro sujeto principal, lo que le resta importancia como centro de interés.

		

		•Contrapicado : ubicamos la cámara por debajo del sujeto, lo que lo enfatiza y aporta interés.

		

		

		La perspectiva y la focal

		

		Es muy frecuente escuchar que determinada focal comprime o expande la perspectiva, pero en realidad no es así. La perspectiva depende tan solo de nuestro punto de vista. Es la posición de la cámara y las distancias relativas entre los diferentes planos lo que determina todo efecto de perspectiva. Una focal más abierta nos permitirá captar más escena, pero manteniendo exactamente la misma perspectiva.

		

		

		•Cenital : colocamos la cámara en la vertical del sujeto y la orientamos hacia él desde arriba. Es un ángulo aéreo que nos hace perder las relaciones a las que estamos acostumbrados y suele eliminar el horizonte.

		

		•A ras de suelo : resalta los elementos más bajos, llama mucho la atención por ser inusual.

		

		
			[image: Illustration]
		

		

		Un punto de vista en picado permite aislar este arco de piedra del entorno y conseguir que esté completamente rodeado de agua durante un temporal.

		

		27 mm a f/8 durante 1/3 s con ISO 100.

		

	
		El momento

		

		Algunas imágenes logran fijar un momento singular que les aporta un interés adicional. Habitualmente las asociamos con fotografía de retrato o de calle en la que sucede una acción irrepetible. Sin embargo, el concepto es más amplio. Un paisaje puede tener muchos momentos decisivos, como los llamaba Cartier-Bresson, que lo fijen con diferentes aspectos en el ámbito temporal o espacial.

		

		

		FOTOS PASO A PASO

		

		
			[image: Illustration]
		

		

		El arco del fondo intenta equilibrar las columnas de la basílica, pero la fuga tan acusada no resulta muy atractiva.
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		Me separo un poco, pero se echa en falta un primer plano interesante.

		

		
			[image: Illustration]
		

		

		Un poco más atrás logro encontrar un capitel que cubre adecuadamente el primer plano.

		

		
			[image: Illustration]
		

		

		Unos minutos más tarde aterriza una gaviota, es una buena oportunidad para añadir momento a la imagen y un primer plano más original. El visor abatible ayuda mucho en estas tomas.
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		Poco a poco me acerco a ella, buscando un contrapicado que le aporte protagonismo. De repente se giró, marcando la misma dirección del edificio, dejaron de pasar turistas durante unas fracciones de segundo y ¡todo encajó!

		

		27 mm a f/8 durante 1/200 s con ISO 200. Filtro polarizador Lucroit.

		

		

		

		El momento puede durar unos breves instantes y tenemos que poseer la destreza para decidir cuestiones técnicas y compositivas sin dudar, algo que solo un entrenamiento constante logrará. Es posible que el momento sea más importante que la composición, o incluso que cuestiones como la exposición pasen a un segundo plano y toda la importancia recaiga en ese momento irrepetible. Sin embargo, siempre será preferible obtener un resultado correcto desde el punto de vista artístico y técnico. Los mejores resultados implican aunar momento y técnica.
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		A veces no somos conscientes de la importancia del momento en el paisaje, simplemente porque la acción puede durar un tiempo prolongado. Eso no significa que pueda valer cualquier instante. En este caso tenemos una floración de cantuesos que solo dura unos pocos días al año. Si además aportamos unas nubes dramáticas y la luz de la puesta de sol las opciones se van reduciendo.

		

		35 mm a f/11 durante 1/50 s con ISO 200.

		

		Un paisaje con unas magníficas nubes decorando el cielo, un eclipse de luna, una aurora, un río desbordado o una otoñada espectacular añaden momento a nuestra imagen, no siendo imprescindible que la acción mute en términos de segundos, ni siquiera que sea irrepetible. El concepto de momento también incluye la sensación de que hemos capturado en una imagen una situación que sin nuestra intervención habría desaparecido para siempre.

		

	
		El movimiento

		

		La posición de nuestros ojos es la de un depredador, situados al frente y con una buena separación entre ellos para poder calcular la profundidad. Nuestro cerebro hace el resto del trabajo, posee zonas especiales para realizar cálculos de movimiento. De esta forma nos podemos anticipar a la huida de una gacela y llevarla de cena.

		

		Este cerebro sigue funcionando al ver las fotografías y las zonas que aparecen movidas determinan la manera y el orden en que leemos una imagen. Buscamos respuestas a preguntas como ¿hacia dónde va?, ¿qué quiere hacer?

		

		En el cine el movimiento se muestra gracias a la sucesión de fotogramas, pero en una fotografía solo podemos sugerirlo con tiempos de exposición que eviten que la acción quede congelada. El agua a 1/250 s no tiene el mismo aspecto que a 1/10 s, tampoco las hojas de los árboles mecidas por el viento.

		

		Otro recurso es mover la cámara para obtener una foto trepidada de toda la escena o un barrido en que el sujeto en movimiento está bastante nítido y contrasta con un fondo borroso.

		

		
			[image: Illustration]
		

		

		Un tiempo de exposición prolongado mezcla los colores de las hojas mecidas por el viento, mientras las partes estáticas del fondo mantienen la nitidez. Es una forma de transmitir la sensación de movimiento.

		

		30 mm a f/11 durante 1/4 s con ISO 200. Filtro polarizador Lucroit. Pequeño empujón en la rama para animarla a moverse.

		

		Si contamos con un objetivo zum podemos mover el anillo de focales mientras se expone la imagen. Aparecen líneas que van juntándose en el centro de la imagen. Podemos jugar con la velocidad a la que movemos el anillo parándonos más en unos rangos focales que en otros.

		

		Congelar la imagen de elementos que normalmente no podemos percibir también crea una gran sorpresa. El agua totalmente congelada de una ola rompiendo o de gotas de agua rebotando en una piedra son buenos ejemplos.

		

		Como vemos, el tiempo de exposición no solo es un elemento técnico que determina la exposición sino también creativo y que modifica sustancialmente el aspecto de las imágenes en que intervienen elementos dinámicos.

		

	
		La nitidez

		

		Conseguir que los elementos de la imagen tengan unos bordes bien definidos es una cuestión técnica que dependerá de la calidad del equipo, de la luz disponible, del plano de enfoque y del diafragma elegido. Es importante que nuestras fotos luzcan con una nitidez adecuada cuando sea necesario. Nuestro cerebro intenta recabar información en las zonas enfocadas y salta entre ellas, pero también presta atención a las zonas sin detalle, algo a tener en cuenta al componer.

		

		Las zonas que aparecen desenfocadas incluso pueden ser las verdaderas protagonistas de nuestra foto, constituyendo un importante recurso estético. No todo tiene que estar nítido; es más, buena parte de las fotos que nos gustan se basan en elegir cuidadosamente qué partes están nítidas y destacan contra un fondo más borroso. También podemos tener un primer plano desenfocado que sirva de marco y canalice la atención.
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		No todo tiene que estar totalmente nítido en nuestras fotos. En la imagen se realza la importancia del roble para la cultura que construyó el dolmen que aparece desdibujado al fondo. Una metáfora del paso del tiempo transcurrido.

		

		85 mm a f/4 durante 1/13 s con ISO 200. Filtro polarizador Lucroit. Flash para aportar luz a la rama del árbol a través de un difusor de 75 cm.

		

		Nuestro objetivo tiene bastantes diafragmas, no tenemos necesidad de seleccionar siempre f/16 por el mero hecho de estar ante un paisaje. Poner un f/2,8 para que una rama otoñal salga suficientemente nítida sobre una preciosa mancha de colores cálidos puede ser una excelente decisión creativa para lograr que se perciba con claridad cuál es el sujeto principal y que el fondo no tenga otro interés que su tono.

		

	
		El formato

		

		Las proporciones que establecemos entre los lados de nuestra fotografía y su orientación influyen mucho en cómo será leída e interpretada. Las tomas verticales las solemos leer de abajo arriba y las horizontales de izquierda a derecha.

		

		La mayoría de los sensores tiene una proporción de 3:2, aunque también tenemos cámaras con proporción 4:3 y muchos teléfonos y cámaras de vídeo utilizan 16:9. Esta es una decisión que ha tomado el fabricante y que no debe vincularnos. No existe ningún motivo para que todas nuestras fotos deban plegarse a esas proporciones, podemos recortar aquellas partes que no sean de interés para conseguir cualquier proporción que nos interese.
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		Casi todos los fotógrafos tendemos a hacer más fotos horizontales que verticales. Te propongo intentar hacer versiones verticales de tus próximas imágenes para aprender a buscar imágenes diferentes a las que aprecias con tus ojos.

		

		48 mm a f/8 durante 1/3 s con ISO 200. Filtro polarizador Lucroit.

		

		Establecer relaciones en un formato distinto al del visor es un ejercicio que exige calma y experiencia. Una cartulina para tapar determinadas zonas de nuestra pantalla facilitará este trabajo y nos permitirá valorar otras posibilidades. Al encarar una toma hemos de determinar qué es lo que mejor la puede definir, los límites de nuestros sensores no pueden ser los límites de nuestra imaginación y creatividad.

		

		En formato horizontal estamos más cerca de nuestra forma de ver natural. Es la forma más sencilla de fotografiar por la ergonomía de los equipos. Transmite estabilidad y tranquilidad y pone en valor las líneas horizontales.

		

		Una toma vertical realza las líneas verticales, exagera la importancia del primer plano al poder incluir más superficie de este. Refuerza la sensación de altura y nos ayuda a simplificar.

		

		El formato cuadrado es muy poco frecuente en cámaras, pero siempre se puede recurrir a él, bien sea con el recorte digital o con unas tijeras. Curiosamente es el formato preferido de plataformas como Instagram. Es muy adecuado (aunque no el único) para realzar la simetría tanto sobre el eje vertical como horizontal, aportando estabilidad. Al no ser tan visto como los anteriores siempre aporta una cierta originalidad.

		

		

		Girar la cámara

		

		Si giramos la cámara hacia la derecha (cuando trabajamos a mano alzada), en lugar de hacia la izquierda, podemos mantener los brazos más pegados al cuerpo. Esto es especialmente importante al disparar con velocidades bajas para la focal que empleemos, ayudamos así también a que el estabilizador funcione mejor.

		

		Una zapata en L mantiene la cámara sobre el eje del trípode, lo que elimina modificaciones de perspectiva al cambiar de horizontal a vertical e incrementa la estabilidad. Su precio es cada vez más asequible y una vez que se ha probado se vuelve imprescindible.
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		El formato cuadrado es muy adecuado para transmitir serenidad, ausencia de dinamismo. Para reflejos como este, suele ser una buena opción.

		

		36 mm a f/13 durante 20 s con ISO 200. Filtro polarizador de Lucroit.

		

		Nuestros televisores tienen un formato panorámico, 16:9, por lo que estamos ya muy acostumbrados a verlo. Se acerca más que ningún otro a nuestra manera de captar la realidad. Las panorámicas las podemos conseguir recortando desde una proporción de 3:2 o uniendo varias tomas. Las panorámicas verticales, sin embargo, son poco habituales.

		

		Una panorámica suele incluir muchos elementos, por lo que debemos prestar una atención extra a cómo se relacionan. Las panorámicas que tienen una proporción mayor que 3:1 o 4:1 son demasiado alargadas y difíciles de ver, tanto en pantalla como impresas.
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		No necesitamos ceñirnos a las rígidas proporciones de nuestro sensor. Lo importante es adecuar la realidad a nuestra visión, no al tamaño de nuestro sensor. Siempre podemos recortar lo que nos sobra o estorba o formar una panorámica si, desde nuestro punto de vista, no abarcamos suficiente escena.

		

		210 mm a f/5,6 durante 1/3200 s con ISO 200. Filtro degradado de tres pasos Lucroit.

		

	
		La escala

		

		Ante una escena desconocida, sin elementos que nos sirvan de referencia, puede ser muy difícil saber qué estamos viendo y su tamaño real. De nosotros depende incluir elementos que puedan aportar la sensación de escala o mantener la tensión de desconocerla.

		

		En muchas ocasiones recurrimos a la figura humana, cuyo tamaño es bien conocido y oscila relativamente poco. No hay adultos de 30 cm ni de 30 metros. Los árboles también son muy usados como escala, aunque su variabilidad es mucho más alta.

		

		La escala interna nos sirve para relacionar todos los elementos que incorpora la imagen. En la escala externa dependemos del tamaño al que vemos la copia impresa o proyectada. Desde luego, una fotografía a un tamaño de varios metros siempre será más impresionante que al tamaño de un folio.
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		Los vivos tonos de las embarcaciones y sus tripulantes se contraponen a la cascada del fondo, proporcionando una referencia de su tamaño.

		

		42 mm a f/5,6 durante 1/10 s con ISO 200. Filtro polarizador Lucroit.

		

	
		Espacio positivo y negativo

		

		Cuando empezamos a hacer fotos nos centramos mucho en el sujeto, en una roca, en ese río, en la cascada lejana… Es a lo que se denomina espacio positivo, el que ocupa la atención del observador.

		

		El fondo es el espacio negativo; en él no encontramos información importante, pero influye mucho en cómo percibimos los elementos principales. En una foto en que perseguimos la armonía, tendremos que equilibrar el espacio positivo y negativo en función de su tonalidad, luminosidad, saturación y de sus tamaños. Contar con mucho espacio negativo, en general restringe la importancia del sujeto, minimiza su impacto y añade sensaciones de paz, aislamiento y recogimiento. Reducirlo al mínimo consigue añadir tensión, da la sensación de ahogo, de que el sujeto necesita más espacio para respirar.
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		La densa niebla oculta una gran cantidad de elementos visuales, simplificando el fondo al crear un amplio espacio negativo. De esta forma permitimos que los árboles que penden sobre el precipicio tengan más protagonismo.

		

		150 mm a f/5,6 durante 1/640 s con ISO 200.

		

		El espacio negativo es algo muy para tener en cuenta en fondos muy homogéneos con primeros planos llamativos. Que no disponga de información no es sinónimo de que tampoco tenga interés, es un ingrediente muy importante para contextualizar al sujeto y que transmita lo que deseamos. A fin de cuentas, un fondo blanco no expresa lo mismo que si es negro o azul. Influye mucho en cómo percibimos el resto de la escena e incluso en cómo asimilamos los colores que contiene y los pesos visuales de sus elementos.

		

	
		Equilibrio y peso visual

		

		Somos una especie manufacturera, acostumbrada a trabajar con diferentes materiales desde muy pequeños. Nuestro cerebro es capaz de inferir el peso de un elemento simplemente con mirarlo. Si pesa más o menos de lo previsto no podemos evitar sorprendernos.
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		La figura humana tiene un enorme peso visual en nuestras imágenes. Esta mujer, a pesar de su pequeño tamaño, es capaz de atrapar la atención casi de inmediato y equilibrar el resto de la composición, gracias a la posición en que se ubica y al color de su carga.

		

		200 mm a f/4,8 Durante 1/750 s a ISO 400.

		

		

		

		FOTOS PASO A PASO
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		Encontramos este árbol, posiblemente abatido por un rayo, en una fría y neblinosa mañana. La fina lluvia y el viento no hacían muy fácil manejar el equipo. La niebla, espacio negativo, ocupa la mayor parte del encuadre.
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		La rama que queda en el árbol se hace más evidente en esta segunda toma. A pesar de estar secando el objetivo en cada disparo tenía algunas gotas de agua en el polarizador.
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		Llevado por la idea de dar más protagonismo a la rama busco un nuevo punto de vista que potencie más la diagonal que forma y elimino las líneas horizontales del encuadre.
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		Las ramas caídas se solapan con el árbol del fondo. Moviendo el trípode evito ese problema y recupero las ramas del suelo, que ahora describen mejor la realidad del árbol. Incluyo algunas piedras en el primer plano para aportar algo de espacio y equilibrar el cielo.
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		Tengo la impresión de que sobra demasiado espacio y que por eso no consigo transmitir la sensación del drama vivido por el árbol ni el frío de esta desapacible mañana. Un encuadre más cerrado elimina el primer plano, concentrando la atención en el árbol. Las ramas supervivientes se proyectan hacia el cielo, casi apoyándose en el árbol de la izquierda, mientras las del suelo se dirigen en una diagonal descendente hacia el de la derecha.

		

		

		Los elementos grandes se consideran más pesados que los de menor tamaño. Al ver una imagen adjudicamos un peso visual a cada elemento y nuestro cerebro determina si su centro de gravedad es estable o tiende a girar. Es un trabajo que hacemos con enorme precisión; a fin de cuentas lo realizamos cada vez que damos un paso: nos ponemos en situación inestable hasta avanzar el otro pie y vuelta a empezar.

		

		El peso visual que consideremos para cada componente depende de nuestra experiencia personal y de nuestra cultura visual. En general dependerá de su tamaño, forma, textura, brillo y situación en la escena. Cuando tengamos dudas de que una toma sea estable, podemos girarla 90° o 180° y valorar simplemente si nos parece equilibrada.

		

		El peso visual aumenta con el tamaño del sujeto y con su cercanía al borde de la imagen. Si está en el centro o más abajo, será más estable que si se encuentra más arriba. El mismo elemento parecerá más pesado arriba y a la izquierda que abajo y a la derecha. Un rectángulo en horizontal pesa menos que en vertical y menos que en diagonal, porque es más propenso a caer.

		

		Una zona negra necesita ser más grande para compensar una más clara. Lo mismo sucede con los tonos cálidos y saturados respecto a los fríos y pasteles.

		

		En nuestras fotos de paisaje podemos jugar con el equilibrio de la escena para trasladar sensaciones de armonía o de contraste. Si buscamos una foto muy dinámica donde destaque mucho un elemento podemos ajustar el equilibrio para que el ojo se vea arrastrado en esa dirección, elaborando el mensaje.

		

		Juzgar los pesos visuales es algo totalmente intuitivo, no es algo racional que podamos medir. Ha de ser nuestro cerebro más emocional el que nos informe de que todo está en su sitio. Como no se puede comunicar con nosotros con pensamientos, hemos de ir realizando pequeños cambios en la composición para poder comparar y avanzar en la dirección correcta. Con el tiempo este ejercicio nos hará entender los pesos que adjudicamos a cada elemento y acabaremos realizando valoraciones racionales muy efectivas.

		

	
		Simetría

		

		Conseguir que la imagen tenga un plano de simetría es una potente herramienta compositiva. Es algo que podemos lograr con un reflejo en el agua, al fotografiar un edificio, en las líneas de una piedra… La simetría supone que una parte de la imagen se repite, lo que reduce significativamente la tensión. Poner el elemento en el centro puede producir simetrías centrales, algo que intentan evitar casi todas las reglas de composición, buscando un mayor dinamismo.

		

		Las simetrías evocan serenidad y causan un gran impacto visual, seguramente por las pocas imágenes que solemos ver de este tipo.
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		La simetría vertical que forma el edificio reflejado en el estanque añade interés al formar formas geométricas más reconocibles: elipses y triángulos.

		

		35 mm a f/8 durante 4 s con ISO 200. Filtro polarizador Lucroit.

		

	
		La atmósfera

		

		Llamamos atmósfera al ambiente que transmite nuestra fotografía. La sensación de atmósfera depende, claramente, de las condiciones de luz que presenciemos.

		

		En los últimos años contamos con formidables herramientas de software que recrean casi cualquier aspecto que deseemos, pero considero que una toma realizada con la luz adecuada es capaz de transmitir muchas más percepciones que una recreada.
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		Las nieblas de última hora de la tarde aportan sensación de lejanía entre el primer plano y el fondo. La luz, casi lateral, aporta mucha textura al primer plano que contrasta claramente con las masas oscuras del fondo.

		

		34 mm a f/11 durante 6,5 s con ISO 200. Filtro degradado de tres pasos Lucroit. HDR de dos tomas.

		

		La sensación de calima, de brumas, de noches frías, de puestas de sol neblinosas son siempre captadas con interés por el observador, que es capaz de reproducir sensaciones muy vívidas a través de su propia memoria.

		

	
		Enmarcar

		

		Procedemos de una especie que vivió en zonas límite de la sabana y de los bosques durante muchos siglos y quizá por ello prestamos mucha atención a las zonas de transición que pueden suponer un peligro. En nuestra fotografía su propio límite reviste mucha importancia. El marco define sus límites físicos y lo diferencia del fondo, bien sea impresa en una pared o la veamos en un monitor.

		

		Las líneas que surgen de los bordes de la fotografía, o la atraviesan, atrapan la atención de inmediato y es algo que hemos de considerar a la hora de ubicarlas, intentando que atraviesen los puntos de interés y destaquen el elemento central.

		

		Podemos crear marcos en la propia imagen que canalicen la mirada y la dirijan adonde nos interese, evitando que vague por donde consideramos que no debe. Un árbol, una ventana, una rama pueden actuar como marcos que además aportan sensación de profundidad y nos adentran en la imagen.
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		Una ventana circular nos aporta una viñeta redonda que es realzada con una proporción cuadrada. El horizonte se ubica en el centro de la imagen, añadiendo más equilibrio.

		

		16 mm a f/8 durante 4 s con ISO 100.

		

		La costumbre de viñetear la imagen es tan antigua como eficaz, por eso la seguimos empleando en nuestras ediciones digitales. Un borde más oscuro asegura que nos quedemos dentro de la imagen. Resulta paradójico que el viñeteo sea un elemento que debemos considerar a la hora de adquirir un nuevo objetivo, que los programas de revelado tengan opciones para corregirlo, pero que en muchas imágenes acabemos añadiéndolo para canalizar su lectura. Es algo para tener en cuenta en la edición: quizá sea mejor acentuar el viñeteo óptico de nuestro objetivo que corregirlo.

		

	
		La narrativa y la retórica visual

		

		Un paisaje tiene una interpretación directa, nos muestra una realidad que puede ser transmitida y comprendida por cualquiera que vea nuestra imagen. Pero una cascada o unas nubes pueden tener también un segundo nivel de interpretación, constituir una puerta de entrada para definir otro concepto que quizá no esté ni ligado al propio paisaje en sí mismo.

		

		La retórica intenta expresar un concepto de forma poética, transcendiendo las palabras utilizadas o la propia realidad. A lo largo de nuestra historia la narrativa ha desarrollado una serie de recursos literarios que son directamente aplicables al lenguaje visual.

		

		Este segundo nivel de interpretación puede ser sugerido por el fotógrafo, pero siempre necesita una cierta cultura por parte del observador para poder materializarse. Transcender de lo observado no está al alcance de cualquiera. Puede suceder que una persona proporcione una interpretación muy diferente a la que motivó la fotografía, también en función de sus experiencias personales. Los recursos retóricos que más se suelen incorporar a las imágenes son:

		

		
			[image: Illustration]
		

		

		Un enorme árbol seco domina la imagen, como antes dominó su territorio. Levemente se insinúan varios brotes en un margen, quizá sus propios retoños. Su recorte y posición permiten equilibrar la masa del árbol y su sombra.

		

		16 mm a f/13 durante 1/250 s con ISO 200. Filtro polarizador Lucroit.

		

		•Antítesis : unir en un mismo espacio elementos que consideramos opuestos.

		

		•Elipsis : se omiten ciertas partes, pero manteniendo el mensaje.

		

		•Hipérbole : es una exageración desmedida.

		

		•Ironía : enseñamos justo lo contrario al mensaje real.

		

		•Metáfora : un término real se identifica con otro imaginario con el que se asemeja.

		

		•Paradoja : aunamos conceptos que en la superficie son contradictorios, pero pueden tener relaciones más profundas.

		

		•Prosopopeya : atribuimos características de los seres vivos a materia inerte.

		

		
			[image: Illustration]
		

		

		El pequeño pueblo del primer plano, ya casi en la sombra, contrasta claramente con el astillero y viviendas de gran altura del fondo. El agua, en medio, separa estos dos mundos.

		

		250 mm a f/8 durante 1/125 s con ISO 200. Filtro degradado de dos pasos Lucroit.

		

	
		Pareidolia

		

		La pareidolia es un fenómeno sicológico en el que un estímulo vago o aleatorio es percibido erróneamente por nuestro cerebro como una forma reconocible. Algunos estudios llegaron a la conclusión de que los objetos que eran percibidos como caras activaban zonas del cerebro encargadas de reconocer expresiones. Nuestro cerebro intenta ahorrar energía al tiempo que simplifica la información recibida, por eso un círculo con unas pocas líneas dentro, como sucede con los emojis, puede ser reconocido como una cara al tiempo que expresar incluso diferentes emociones. Esta identificación es muy rápida y probablemente ha servido para que nuestros antepasados estuvieran atentos ante el estado emocional de otros humanos. Identificar si pertenecían a su grupo social y sus intenciones probablemente ayudó a mantenerlos vivos, incitándoles a huir o atacar. Algunas teorías consideran que este fenómeno es el que originó la necesidad de realizar las pinturas rupestres, lo que supone las primeras manifestaciones artísticas de nuestra especie y de sus primos neandertales.

		

		
			[image: Illustration]
		

		

		No es difícil imaginar la forma de la cara de un anciano en la forma de la roca. El amplio espacio negativo que forma el cielo durante la puesta de sol, sin ninguna nube, ayuda a no distraer la atención. La pequeña ola equilibra el peso visual de tanta masa oscura.

		

		200 mm a f/4 durante 1/60 s con Fuji Velvia 50.

		

		Podemos encontrarnos ante pareidolias al ver animales o rostros en la forma de las nubes, en los perfiles de los objetos, en edificios, en árboles, en las constelaciones astronómicas… el fenómeno se repite en cualquier superficie y puede ser compartido por diferentes observadores.

		

	
		El pie de foto

		

		Una imagen puede ser entendida sin dificultad por la mayor parte de las personas que la ven. Sin embargo, en muchas ocasiones es el autor el que conoce ciertas condiciones de la toma o particularidades del motivo que pueden variar su significado por completo o ampliarlo.

		

		Sin duda un pie de foto que refleje lo evidente no sirve de mucho, pero si pretendemos que el observador tenga un segundo nivel de interpretación de nuestra fotografía un título sugerente puede allanarle el camino y dirigir sus pasos hacia donde nos interese. Tampoco buscamos algo muy exótico que nos haga parecer muy listos e intelectuales, es un juego que hace tiempo que abunda en las galerías de arte. El pie de foto ha de aportar un punto de vista que atraiga la atención del espectador y que le permita entender el motivo por el que se realizó cuando pueda no ser evidente.

		

		
			[image: Illustration]
		

		

		Volviendo del colegio.

		El acceso a medios de locomoción permite a muchos niños ahorrarse largas caminatas hasta los colegios y concentrarse más en los estudios.

		

		33 mm a f/6,4 durante 1/125 con ISO 200.

		

	
		Las reglas de composición

		

		La Historia del Arte es también la historia de la búsqueda del tamaño adecuado para los elementos de una obra. La naturaleza ha sido una poderosa cantera en la que muchos artistas se han inspirado para buscar las proporciones perfectas. En esta búsqueda incesante de generaciones apareció el número Phi. Es una proporción definida por un número irracional cuyos primeros dígitos son 1,6180339887.

		

		La presencia de Phi en la vida corriente es muy real, no solo una mera curiosidad matemática. En los instrumentos de cuerda los orificios que tiene en la tapa se relacionan con este número. También lo encontramos en la estructura de los cristales, en la distribución de las hojas alrededor del tallo para optimizar la luz que reciben, en la forma de nuestra galaxia, en la relación entre el grosor de las ramas, las espirales de las flores, los ciclones tropicales, la separación en los anillos de Saturno, la estructura de nuestro ADN, en la proporción de nuestros huesos de la mano, del brazo, de la cara, de los dientes…

		

		El descubrimiento temprano de Phi lo ha fijado en nuestro acervo cultural, en la arquitectura, en la música, en la pintura, en el cine e incluso en la poesía. Evidentemente también existen muchas fotografías en las que se sigue este canon a la hora de disponer espacialmente los elementos siguiendo la espiral áurea que define Phi. El centro de interés suele ubicarse en el centro de la espiral.
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		La imagen se vertebra a partir de una espiral aúrea cuyo centro está en la cabeza del sujeto y que pasa por la parte más alta de la ola y también por los pies.

		

		200 mm a f/5,6 durante 1/350 s con ISO 100.

		

		Si hay más puntos de interés podemos trazar cuatro espirales áureas y ubicarlos en sus centros. A estos puntos se les suele llamar áureos para dignificar su posición. Otra opción es trazar líneas verticales y horizontales que toquen el primer brazo de la espiral. Eso lleva los elementos de interés más hacia el centro.

		

		También podemos dividir el espacio de la imagen a partir de las diagonales de la toma. Trazamos una diagonal y la unimos a los dos vértices restantes por medio de otra línea perpendicular a la diagonal. Repetimos el proceso en el otro lado y encontramos los cuatro puntos que definen la simetría dinámica.
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		Uno de los puntos principales de este esquema de simetría dinámica está en la cabeza del cisne, mientras el opuesto se ubica en la línea del horizonte.

		

		33 mm con f/6,4 durante 1/6 s con ISO 200. Filtro inverso de dos pasos Lucroit.

		

		La regla de los tercios divide la toma en tres partes iguales en horizontal y en vertical. Los puntos de intersección serían los adecuados para ubicar los puntos de interés.

		

		Si nos fijamos, todos estos métodos llegan a una misma conclusión. Debemos procurar apartar las partes importantes tanto de los bordes de la fotografía como del centro. El centro es aburrido y estático (aunque estupendo para trasladar idea de simetría y serenidad) y los bordes crean demasiada tensión. Entre ambos puntos la tensión se mantiene en un nivel aceptable.
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		El faro se localiza en el tercio vertical derecho. Su linterna ocupa uno de los puntos de intersección con el tercio horizontal inferior.

		

		80 mm a f/6,4 durante 6 s con ISO 200. Degradado inverso de dos pasos Lucroit.

		

		A partir de estas divisiones surge la regla del horizonte, que ubica esta línea en uno de los tercios. Cuando el cielo es muy importante estaría en el tercio inferior, de no ser así en el superior.

		

		Partir de estas reglas simplifica las decisiones creativas y es recomendable en la fase en que todavía estamos muy pendientes de resolver cuestiones técnicas. Con ellas tranquilizamos a nuestro cerebro y obtenemos escenas eficaces a las que la sociedad está muy habituada. Pero a medida que avanzamos y manejamos más elementos visuales nos daremos cuenta de que quizá el horizonte quede mejor más abajo porque una gaviota crea una gran tensión cerca de una esquina o que una mancha de color recomienda subirlo, o que nos basta con una pequeña franja de litoral. Para algunos esto significa la evidencia de que las reglas están para romperlas. Es curioso, porque en esta huida casi siempre acaban sumergidos en otras reglas de disposición espacial cuyo nombre ni siquiera conocen.

		

		Las reglas de percepción, las de verdad, no se pueden romper. No podemos evitar que el rojo brillante tenga unas connotaciones de las que carece el amarillo ni conseguir que tenga las mismas que el azul. Es imposible evitar las sensaciones de textura, la falta de escala, percibir la atmósfera… El ojo no buscará en zonas borrosas o en las sombras más densas. Simplemente hemos avanzado un poco más y nos vemos mayores para caminar sin el apoyo de estas sencillas recetas. Con el tiempo nos damos cuenta de que de vez en cuando volvemos a componer con espirales, con tercios y somos conscientes de que es la mejor opción para ese caso concreto. ¿A quién no le siguen gustando las patatas fritas con huevos? También aprendemos a apartarnos de ellas cuando no son útiles para lo que necesitamos.
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		Las verdaderas reglas, las que se refieren a nuestra percepción, no pueden soslayarse. Todos avanzamos en esta imagen siguiendo el camino, en la dirección que marca la línea del perro, hasta llegar a la persona del fondo. La sensación de escala entre las dos personas nos permite estimar la distancia a pesar de la niebla.

		

		30 mm a f/8 durante 1/3 s con ISO 200. Filtro polarizador Lucroit.

		

		Este proceso lleva su tiempo y consume nuestros recursos. Tenemos que mirar muchas fotos y analizarlas cuidadosamente para evolucionar. Con el tiempo no solo dejamos preescolar, sino que llegamos a la universidad y ahí ya nadie nos controla dónde ponemos las cosas. Ganamos una enorme libertad que se puede traducir en composiciones basadas en conceptos muy alejados de la mera disposición espacial. Serán nuestras valoraciones, gestadas en el estudio sereno, las que encuentren el lugar perfecto para cada cosa. Nuestro gusto personal va madurando y basamos nuestras decisiones tanto en la intuición como en la razón, en un equilibrio de fuerzas que se traslada a la esencia de la toma.

		

		Apartarnos de la estética que impregna nuestro momento histórico, sin más, por el mero hecho de hacerlo, no va a mejorar nuestras fotos. Puede que generen una cierta curiosidad inicial al estar menos vistas, pero si no encontramos explicación a esta novedad puede que no sea bien recibida. Ser fotógrafo es, fundamentalmente, ser un artesano. Tenemos que aprender a mezclar el barro que forma nuestras fotos y variar su proporción de agua en función de lo que queremos construir. Si tenemos suerte y nuestro esfuerzo es apreciado, será la sociedad la que considere que nuestro trabajo es arte. Intentar forzar al colectivo de que lo que hacemos tiene esa categoría puede que no sea eficaz y acabemos tirando la cámara y clamando porque no nos entienden.

		

		La composición trata de entender la manera en que captamos la realidad, en función de nuestra propia genética y la cultura en l que vivimos, no de situar el horizonte en un sitio o en otro. Lo único que de verdad podemos romper en composición son unos pocos estereotipos de personas que no han dedicado tiempo suficiente a estudiarla y que intentan paliar sus carencias siguiendo unas rígidas estructuras que no llevan a ningún sitio.
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		Unas simples piedras bien combinadas pueden ser buenos ingredientes para una imagen mientras esperamos que el sol ocupe su posición.

		

		45 mm a f/8 durante 1/40 s con ISO 200. Filtro polarizador Lucroit.

		

	
		La extracción

		

		Es demasiado frecuente imaginar nuestras fotografías a través de los ojos del objetivo que llevamos montado. Si es un angular contemplaremos un gran paisaje, si tenemos un teleobjetivo divisaremos fotos a lo lejos. Es un error, necesitamos mirar, no solo ver, empaparnos de la realidad y, una vez determinado qué es lo importante, realizar la foto, capturando, o al menos intentarlo, nuestras verdaderas sensaciones.

		

		En un paisaje no necesitamos abarcarlo todo. Tenemos que eliminar todo lo que no aporte contenido al mensaje, concentrándonos en lo esencial. A veces una pequeña parte de todo lo que nos rodea es suficiente para representar la totalidad o para definir nuestro mensaje. Tenemos que mirar con calma, ver si precisamos una toma panorámica con un angular o podemos ser más minimalistas y acercarnos a un pequeño detalle.

		

		

		FOTOS PASO A PASO
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		Empezamos a componer recurriendo a un método compositivo basado en los tercios.
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		La caída de la cascada se sitúa en el tercio superior, el helecho en el medio de los horizontales y el vértice de la piedra en uno de los puntos fuertes, la intersección de los tercios verticales y horizontales.

		

		
			[image: Illustration]
		

		

		Es un buen punto de partida, pero la sensación general es que el helecho está demasiado abajo, su peso es muy alto y se suma al del agua de la parte inferior. Al ubicarlo más arriba se equilibra un poco.
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		Con la sensación de que vamos por buen camino subimos un poco más para ubicar el helecho más cerca de la esquina y otorgarle así más peso visual que equilibre la masa de blanco.
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		Realizamos varias tomas hasta que el agua adopta, por casualidad una forma cerrada que permite equilibrar también la esquina inferior izquierda.

		

		
			[image: Illustration]
		

		

		Guiándonos, instintivamente, por el peso visual, acabamos con una composición basada en una espiral áurea, que rodea al helecho y acaba en el centro de la cascada, pasando por el mismo recorrido que hace el agua entre las piedras.

		

	
		Blanco y negro

		

		Las imágenes en blanco y negro forman parte inherente de la historia de la fotografía y suelen tener una mayor consideración tanto entre los fotógrafos como en la sociedad en general. Si en la toma contamos con texturas pronunciadas, contrastes tonales, formas o líneas muy definidas podremos sacar partido de una conversión a blanco y negro. También será de gran ayuda cuando el color sea demasiado llamativo para lo que deseamos comunicar.

		

		Existen muchas formas de convertir a blanco y negro, pero en cualquier caso es mejor partir de un raw ya que, en realidad, este formato solo contiene variaciones de luminosidad y el color se interpreta en el revelado. Mantener el color permite diferenciar los diferentes tonos en la edición.
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		Convertir esta foto a blanco y negro permite centrar la atención en la textura de la piedra y del agua, el principal protagonista de la imagen. En ausencia de color podemos incrementar mucho la sensación de textura en el revelado sin que se vea demasiado forzado.

		

		58 mm a f/4 durante 1/4000 con ISO 200.

		

	
		Jugando con la nitidez

		

		La fotografía tiene un enorme componente de aprendizaje continuo, de experimentación y de juego. Tenemos que abandonar la idea de que todo ha de estar nítido y completamente controlado. Una vez que hayamos asegurado la imagen que tenemos en mente podemos probar diferentes técnicas para conseguir efectos interesantes. La mayor parte de estas imágenes acabarán en la papelera de reciclaje, pero de vez en cuando tendremos alguna toma que nos guste y poco a poco seremos capaces de tener un cierto grado de predicción sobre el resultado. Con el tiempo puede que esta falta de nitidez sea, justamente, la seña personal de nuestro trabajo.
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		Cambiar entre dos focales crea un doble contorno, el posterior es más claro debido al menor tiempo de exposición. Sobre el agua y el cielo es menos evidente, pero ayuda a mezclar los tonos suaves de la puesta de sol.

		

		Toma de 20 segundos a 16 mm y otros 10 segundos a 20 mm a f/8 con ISO 200.
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		Los movimientos del zum mientras se realiza la imagen crean líneas concéntricas que pueden añadir interés.

		

		Cambio de focal entre 16 a 35 mm. Un salto cada 3 segundos.

		

	
		En acción

		

		En este capítulo encontrarás información detallada de los principales escenarios en que nos encontraremos al hacer fotos de paisaje. Si tienes previsto salir a capturar el amanecer o una puesta de sol, a aprovechar la hora azul, deleitarte en un temporal, disfrutar en una cascada o a sudar en un desierto, es importante que, antes de cargar con la mochila, releas la sección correspondiente para repasar conceptos generales y tengas en cuenta las particularidades de cada temática concreta.
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		Los días de lluvia nos ofrecen excelentes oportunidades, tanto por las gotas de agua que se acumulan, como por la enorme saturación que producen en la vegetación y en las rocas.

		

		35 mm a f/7,1 durante 1/160 s con ISO 200. Filtro polarizador Lucroit.

		

	
		Salidas y puestas de sol

		

		Los momentos en los que el sol está bajo en el horizonte nos ofrecen tonos cálidos y sombras muy pronunciadas que resaltan las texturas. Estar en el lugar correcto en el momento oportuno es muy importante y no es buena idea dejarlo al azar. Nuestros programas de planificación serán de gran ayuda para saber dónde estará el sol en cada momento, mi preferido es siempre PhotoPills, pero tienes muchas alternativas como Posición del sol, The Sun Ephemeris, Sun Locator, Sun Surveyor, Sun Seeker… Un vistazo rápido en tu tienda de aplicaciones te ofrecerá muchas opciones, algunas gratuitas, incluso con realidad aumentada, pero creo que ninguna compite, por su abanico de posibilidades y su precisión, con PhotoPills.

		

		

		Distintas luces

		

		Antes de la puesta, en la dirección contraria a donde se ocultará el sol, todo el paisaje se tiñe de una preciosa luz dorada, con sombras pronunciadas, que hemos de aprovechar. Un poco antes de la puesta el brillo de la luz se atenúa progresivamente y disfrutaremos de una hermosa paleta de tonos pasteles. Justo antes de la puesta casi desaparecen las sombras y es el momento de apuntar hacia el sol, muy cercano al horizonte. Quizá sea una buena idea recurrir a un teleobjetivo para darle más protagonismo. Las prisas nunca son buenas y es mejor permanecer un rato tras la puesta para ver cómo se iluminan las nubes altas y disfrutar de la hora azul. Al amanecer, estas fases se dan en orden inverso.

		

		

		El pronóstico meteorológico nos dirá si tenemos posibilidad de ver el sol o si las nubes lo van a ocultar. Viendo la previsión de nubes podemos saber si son muy altas y por tanto el sol se mostrará por debajo de ellas. Cuando las nubes son muy bajas y densas va a ser complicado que regresemos a casa con una foto de puesta de sol, pero si lo logramos serán las más interesantes. Ten algo de paciencia, a veces las nubes se iluminan 5 o 10 minutos tras la puesta. Transcurrido ese tiempo ya nos podemos dar por vencidos y desandar el camino.

		

		Si conocemos la zona, podemos hacernos una idea de dónde estará el sol y valorar qué fondo y primer plano son los más interesantes. En una zona desconocida, lo ideal habría sido realizar ese trabajo en casa, pero aún podemos hacer uso de alguna aplicación para buscar una localización interesante y consultar la hora de puesta o amanecer. Google también es de gran ayuda para decirnos a qué hora está el sol en el horizonte. Conviene estar con margen de tiempo suficiente, si es posible algo más de una hora, para valorar las posibilidades que tenemos, plantearnos si es factible hacer más de una foto y estar en el momento oportuno con nuestro trípode colocado. Aprovecha el tiempo disponible, busca relaciones entre los elementos del paisaje, camina, baja el punto de vista, súbelo, acércate, aléjate… mira por el visor para ver el efecto cuando no lo tengas claro. Una escena puede ofrecer varias fotos, calcula el tiempo que te lleva llegar de un sitio a otro para no demorarte demasiado en el anterior. Plantéate poner una alarma en el reloj porque seguramente se te pasará el tiempo sin darte cuenta. Si estás un par de horas antes del atardecer, incluso podrás aprovechar por completo la hora dorada con los deberes hechos y la tranquilidad de saber dónde tienes que ponerte en cada momento. Madrugar tanto en el amanecer no es tan útil, ya que si llegas demasiado pronto apenas verás nada, pero conviene llegar con margen suficiente para no andar con prisas y estudiar bien el entorno.
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		Con el sol ligeramente por encima del horizonte el paisaje mantiene colores cálidos y produce todavía sombras que aportan textura y volumen.
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		Tan solo unos minutos más tarde, con el disco ya cercano al horizonte, el terreno pierde la luz direccional y adopta tonos más ocres y menos saturados. Las sombras se vuelven también menos densas.

		

		17 mm a f/5,6 durante 120 s. Filtro degradado inverso de dos pasos Lucroit.
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		Incluso en los días con las nubes más cerradas podemos valorar si hay posibilidades de tener algo de luz dorada durante la puesta de sol consultando la densidad de las nubes bajas. Es siempre una apuesta arriesgada, pero de vez en cuando acaba dando sus frutos.

		

		18 mm a f/11 durante 1/13 s con ISO 200. Filtro degradado inverso de dos pasos Lucroit.
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		En los amaneceres es especialmente importante saber por dónde va a salir el sol, pues no lo vemos a lo largo de la tarde. También es vital valorar las nubes bajas en el pronóstico meteorológico.

		

		19 mm a f/4 durante 0,5 s con ISO 100. Filtro degradado de dos pasos Lucroit.

		

		Seguramente puedas fotografiar sin trípode recurriendo a un ISO alto, pero úsalo siempre que puedas. Te permitirá tener las manos y el pensamiento libres. Utiliza un cable disparador o el retardo de disparo para evitar vibraciones. En caso de poder levantar el espejo antes de la toma usa esa opción en tomas con tiempos de exposición de entre 1/15 s y varios segundos. Contar con el trípode amplía las posibilidades a la hora de elegir entre diferentes tiempos de exposición y facilita experimentar con calma sin variar la composición. Recuerda desactivar siempre el estabilizador de imagen de tus objetivos que lo incorporen si fijas tu equipo al trípode.

		

		Lo más importante de un crepúsculo suele ser la zona de luces altas. Utiliza el histograma y el aviso de zonas quemadas para confirmar que no estás sobreexponiendo nada importante. Si el sol está algo alto y no hay calima o niebla, lo normal es que salga quemado; no te preocupes, es lo que se espera de la imagen.
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		Cuando el sol no está oculto totalmente por las nubes o por la niebla, la zona que ocupa se quema en mayor o menor medida. Hasta que las cámaras cuenten con un rango dinámico muy superior es algo inevitable. Podemos solucionarlo con varias tomas y componer un HDR, pero es algo que forma parte de nuestra normalidad visual y tiene sus ventajas estéticas, atrapando la atención a pesar de su pequeño tamaño.

		

		32 mm a f/11 durante 1/2 s con ISO 100. Degradado inverso de dos pasos Lucroit.

		

		Los filtros degradados son de gran utilidad: el degradado normal, cuando el sol está lejos del horizonte (el más adecuado suele ser el de 3 EV) y el degradado inverso, si está muy cerca (suele ser más eficaz el de 2 EV). A veces, con luces muy fuertes, es necesario emplear los dos. Si el tiempo de exposición es suficientemente largo, mover el filtro ligeramente arriba y abajo permite una mejor integración de las diferentes zonas de luz; lo podemos hacer a mano o con un portafiltros que permita deslizar los filtros sin crear vibraciones. Acertaremos con la mejor posición para la zona degradada al mirarlo en la pantalla posterior. Podemos presionar el botón de previsualización de la profundidad de campo con un diafragma algo cerrado si trabajamos con el visor directo en una réflex. El visor se oscurecerá y será más fácil evaluar la mejor posición para nuestro filtro. Si en el horizonte hay elementos que sobresalen puede ser necesario ubicar nuestros filtros en diagonal. En estas ocasiones, moverlos es crucial para permitir difuminar lo suficiente la zona de transición.

		

		De no contar con filtros degradados o en caso de que la composición impida su utilización, podemos realizar varias tomas para montar una imagen HDR. Empezamos con una toma bien expuesta para las luces y vamos incrementando la exposición en pasos de 1,5 o 2 EV hasta que vemos que las sombras también están bien expuestas (aparece un pequeño hueco en la zona izquierda del histograma). Creo que es más sencillo realizar la exposición en modo manual. Si optamos por modos automáticos será necesario utilizar el dial de compensación de la exposición. Algunas cámaras ya permiten este bracketing de forma automatizada.

		

		El polarizador tiene su máximo efecto sobre el cielo a 90° del sol y será nulo en su dirección, pero puede que nos ayude a eliminar reflejos en el suelo o en el mar. Si tienes montado un angular muy extremo se creará una zona degradada en el cielo difícil de resolver en el procesado y poco estética. En esos casos será mejor no utilizarlo o, si es necesario para eliminar reflejos, realizar una toma para el suelo con él y otra para el cielo sin él, que después montaremos en la edición.

		

		Algunos filtros son muy sensibles a los destellos (flares) cuando incluimos el sol, ya que sus rayos se reflejan internamente en los filtros y alcanzan el sensor. Si es el caso y el efecto no nos gusta, tendremos que prescindir de su uso. Sería otra situación adecuada para recurrir a técnicas de HDR.
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		En tomas de fuerte contraste, donde es imprescindible utilizar varios filtros, es muy importante mantenerlos limpios para reducir los destellos (flares).

		

		36 mm con f/9 durante 1/125 s con ISO 200. Filtro polarizador, degradado e inverso de dos pasos Lucroit.

		

		La situación que encontremos será la que nos invite a recurrir a una determinada focal. Para resaltar el tamaño del sol pueden ser útiles los teleobjetivos. Los angulares descomprimen la escena y enfatizan el primer plano, pero reducen el tamaño del sol y de las masas tonales que lo rodean. Con un angular de menos de 35 mm el sol apenas se verá en la toma y el paisaje será el protagonista absoluto, destacando poderosamente el primer plano. En cualquier caso, la zona del sol será la más brillante y siempre será un enorme atractor visual. Un teleobjetivo, de entre 100 y 200 mm aumentará el tamaño del disco solar al tiempo que reduce el ángulo de paisaje que podemos incluir en la toma. El mayor brillo del sol y su mayor tamaño lo harán mucho más presente. Los súper teleobjetivos, de más de 500 mm, magnifican este efecto, el paisaje casi desaparece y el sol se convierte en el centro indiscutible de la toma. Podemos incluir algún hito interesante, pero ha de estar muy lejos de nosotros para que el sol mantenga su protagonismo.

		

		

		Los tamaños aparentes del sujeto, del Sol y de la Luna

		

		En las ocasiones en las que nos interese sacar el sol de fondo y un elemento con un tamaño aparente similar deberemos disparar desde una distancia 100 veces superior.

		

		Si queremos fotografiar un faro de 5 m de ancho y que el sol tenga el mismo tamaño aparente nos tendremos que ubicar a 5 x 100 = 500 m de distancia. Para que la composición no sea demasiado amplia y se pierda por completo el protagonismo del faro y del sol, necesitaremos un teleobjetivo.

		

		Como la Luna y el Sol tienen un tamaño aparente similar este mismo cálculo nos servirá para ambos. Si deseamos que el Sol parezca más grande que el sujeto dispararemos desde más lejos y viceversa.
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		Las nubes interpuestas y la composición concentran la atención en el sol y en su brillo sobre la arena sin necesidad de emplear un teleobjetivo.

		

		85 mm a f/9 durante 1/100 s con ISO 200. Filtro degradado de tres pasos Lucroit.

		

		Con teleobjetivos muy potentes al fotografiar la puesta, es posible que el brillo del sol se concentre y pueda lastimar tus ojos en cámaras con pentaprisma. Ten cuidado y utiliza filtros adecuados si es necesario. En cámaras sin espejo no tenemos ese problema, pues la luz del sol la veremos siempre en una pantalla, pero el sensor recibiendo demasiada luz también puede sufrir averías.

		

		Elegiremos el diafragma y el tiempo de exposición con criterios creativos. Para un efecto sedoso en el agua el diafragma será secundario. Por el contrario, si deseamos regular la profundidad de campo, será el tiempo de exposición el que ajustaremos en segundo lugar. Sin duda contar con filtros de densidad neutra y una buena gestión del ruido recurriendo a un ISO alto nos permitirá optar a combinaciones más variadas.

		

		El plano de enfoque lo podemos utilizar de forma creativa, pero si queremos optimizar la profundidad de campo con objetos muy cercanos que deseamos que tengan una nitidez razonable, es mejor enfocar a la distancia hiperfocal; salvo que la distancia hiperfocal sea inferior a la distancia hasta primer plano, en cuyo caso será mejor enfocar sobre el primer elemento visible. Si quieres la máxima nitidez posible o la hiperfocal no es suficiente para incluir el primer plano, puedes recurrir a un apilado de enfoque. Con la cámara sobre el trípode enfocas en el plano más cercano y vas enfocando más lejos en cada toma, teniendo en cuenta la profundidad de campo de que dispones y solapando el contenido de las fotos para que compartan al menos un cuarto o un quinto de zonas nítidas. En los casos en que no tengamos un primer plano muy cercano y que no sea necesario un diafragma muy cerrado, puede venirnos bien recurrir al que proporciona el punto dulce de nuestro objetivo para conseguir su máxima calidad, normalmente un paso o dos por encima del diafragma más abierto.

		

		La luz que impregna el ambiente en una puesta es amarillenta o rojiza. Es lo que la hace hermosa, pero un ajuste de blancos automático puede que neutralice la dominante y el resultado no sea el que pretendemos. Yo prefiero utilizar un ajuste de sombras o nublado para enfatizar aún más esta dominante. Disparando en raw lo podemos cambiar más adelante sin problemas, pero si el ajuste de blancos acorta el histograma al neutralizar sobre todo el canal rojo, puede que realmente lo estemos sobreexponiendo sin darnos cuenta, por eso prefiero elegir el ajuste de forma manual y reviso siempre los histogramas de los tres canales.
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		Los tonos rojizos del cielo contrastan tonalmente con los azules del agua, mientras los rayos del sol se reflejan en las rocas del fondo plano.

		

		16 mm a f/11 durante 30 s con ISO 100. Filtro densidad neutra de seis pasos y degradado de dos pasos Lucroit. HDR de dos tomas.

		

		

		El color de las nubes

		

		Las nubes reciben la luz del sol en momentos distintos según su altura y por tanto se colorearán progresivamente. Las más bajas se teñirán cuando el sol esté sobre el horizonte, cuanto más apartadas más lo harán. Las nubes de capas altas se tiñen cuando el sol está bajo el horizonte, por eso no debemos irnos nunca demasiado pronto de una localización en una puesta, ni llegar muy justos en un amanecer. Las nubes de capas intermedias creo que son las más interesantes para adornar nuestras fotos y se colorean desde un poco antes del amanecer hasta 8-12 minutos después, al contrario que en una puesta.

		

		

		A la hora de componer intenta valorar los pesos visuales de los elementos que incluyes en la toma, en función de su tamaño, posición y color, y permite que las líneas conduzcan la mirada del observador. Esto tendrá más importancia que seguir la regla de los tercios o cualquier otra a la hora de ubicar el horizonte, pero cuando estés empezando y tengas demasiadas cosas a las que atender, esa regla te permitirá encontrar fácilmente composiciones simples, aunque muy eficaces, dejando que tu cerebro se concentre en temas más técnicos.
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		La luz del sol antes de la puesta es muy rojiza y confiere al paisaje un aspecto muy hermoso. A pesar de que tenemos muchos elementos, la repetición de planos de roca alejándose se equilibra con las olas rompiendo de la mitad inferior.

		

		66 mm a f/8 durante 1/30 s con ISO 200. Filtro polarizador Lucroit.

		

		Algunos fotógrafos tienden a buscar dramatismo en la toma por medio de luces muy contrastadas, primeros planos muy llamativos y a veces se olvidan de la serenidad que dan los tonos más pasteles de las puestas y de la enorme belleza de los reflejos en la superficie del agua. Estos reflejos los podemos potenciar con tiempos de exposición muy largos que reduzcan el oleaje y con composiciones más simétricas.

		

	
		Rayos de sol

		

		Las fotografías en las que el sol se filtra formando delicados rayos son muy interesantes. Para conseguirlas tenemos que intentarlo en días en que pueda brillar con intensidad, rebotando en el polvo o humedad. La niebla es nuestro mejor aliado, pero en su cantidad justa. Si tenemos demasiada, el sol no se verá y si es poca, la atravesará sin más. Suele ser más frecuente conseguir estas condiciones con el sol bajo.

		

		Ocultar un poco el sol con algún elemento evitará que se queme y lucirá más, incluso con aspecto de estrella si recurrimos a diafragmas cerrados de f/16 o f/22. Ocultamos el sol tras el objeto y nos movemos ligeramente, poco a poco. Justo cuando el sol empieza a asomarse veremos su aspecto estrellado.
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		El sol produce líneas de luz al ocultarlo parcialmente contra un objeto opaco. Este efecto y los destellos o flares pueden ser interesantes protagonistas de nuestra imagen.

		

		30 mm a f/13 durante 1/20 s con ISO 100. Filtro degradado invertido de dos pasos Lucroit.

		

		Un fondo más oscuro que la luz la hará resaltar, pero las condiciones serán complicadas para establecer la mejor exposición. Contar con un fotómetro puntual o revisar el histograma serán la clave para conseguir una buena toma. Los filtros graduados de densidad neutra nos pueden ayudar a controlar un excesivo contraste, mientras el polarizador reducirá un poco los brillos y aumentará la saturación. Si trabajamos con angulares extremos, podemos tener problemas de destellos dentro del objetivo (flares).

		

		Estas condiciones duran muy poco. Además, son difíciles de planificar, aunque estar atento a los avisos de niebla e intentarlo los días con más polvo en el ambiente lo harán un poco más fácil. Cuando la niebla sea muy densa podemos intentar subir en altura. Cuando sea poco densa, descender.

		

	
		Después de la puesta de sol

		

		Como ya vimos en el capítulo 3, llamamos hora azul al intervalo de tiempo en que el sol está entre -6° y -4° por debajo del horizonte. Por desgracia dura bastante menos de una hora, raramente más de 30 minutos (salvo que estemos cercanos a los polos), pero nos ofrece una preciosa luz azulada y muy difusa que aporta un especial interés al paisaje. La duración exacta depende de la época del año y de nuestra latitud y podemos consultarla en aplicaciones como las que mencionamos, destacando especialmente, por su amplia información, la española PhotoPills.

		

		
			[image: Illustration]
		

		

		Durante la hora azul podemos contrastar los tonos anaranjados de la luz artificial con su color complementario en el cielo. Las nubes disimulan la pérdida de redondez que sufre la luna con una exposición tan larga.

		

		16 mm a f/6,4 durante 15 s con ISO 200.

		

		En paisajes con horizontes despejados podemos disfrutar de unos deliciosos tonos pasteles en los que los azules se degradan con los tonos cálidos de la puesta o del próximo amanecer. En las ciudades el progresivo oscurecimiento del cielo se va solapando con el encendido del alumbrado público, edificios, monumentos, carteles… pudiendo disfrutar de un período de tiempo, relativamente corto, en que el cielo se tiñe de un precioso tono azul intenso sin que nuestro primer plano salga quemado. Un poco más tarde el cielo estará ya muy negro y no tendrá tanto interés y las zonas con luz artificial ya tendrán demasiado contraste y algunas partes se quemarán.

		

		Al incluir farolas o fuentes de luz muy intensas, lo normal es que se quemen. Ciertamente podemos hacer un HDR con varias tomas, pero el resultado no suele ser muy agradecido, no lo vemos como normal. Esta es cuestión de cultura visual, siempre hemos visto las farolas quemadas y ver la bombilla se hace raro. Imagino que con el paso del tiempo y la mejora de los sensores esta cultura cambiará y será habitual. Una buena opción para que esas zonas quemadas sean más estéticas es cerrar el diafragma al menos a f/11 para conseguir que dichas zonas adopten una forma estrellada. Así pues, nos encontraremos ante exposiciones con muy poca luz, y con diafragmas cerrados, lo que nos obligará a trabajar con tiempos de exposición bastante prolongados. El trípode será, una vez más, nuestro mejor aliado en estas tomas.
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		El contraste entre el cielo azulado y los tonos complementarios del alumbrado público aporta un gran interés a nuestras fotos de ciudades.

		

		40 mm a f/5,6 durante 6 s con ISO 200. Filtro polarizador Lucroit.

		

		Estos tiempos tan largos consiguen que salga movido todo lo que no esté totalmente estático. Las personas pueden difuminarse o perderse, los coches dejarán las estelas de sus luces blancas y rojas…

		

		

		Estelas de coches

		

		Las estelas que dejan los coches (car trails) son muy bonitas en nuestras fotografías de ciudades. Antes de empezar observa la frecuencia con la que pasan, es posible que algún semáforo cercano establezca una pauta que puedes aprovechar para conseguir tomas con más o menos coches en movimiento.

		

		

		El tiempo donde la luz del cielo es perfecta dura muy poco, hemos de tener todo preparado para sacar buen partido. Si tenemos varias planificaciones cercanas, podemos intentar abarcarlas todas, pero solo si están a una distancia a cubrir en el tiempo disponible. Primero haremos las orientadas hacia el este, que es donde primero se oscurece el cielo. Después las que tengamos hacia el sur y norte y, por último, las de la puesta. Nuestro ojo no es tan sensible a la luz en estas situaciones como nuestra cámara. Empieza haciendo alguna foto un poco después de la puesta y mira el resultado. Si el cielo está muy claro, aún faltará un buen rato. Sigue haciendo fotos cada tres o cuatro minutos y ve comparando los resultados. En realidad, el mejor momento se da cuando ya apenas distinguimos luz en el cielo y es fácil confundirlo con un cielo ya totalmente negro. A base de repetir este ejercicio tu cerebro acabará sabiendo cuando estás ante la mejor luz, aunque no seas capaz de percibirlo visualmente. Una vez que el cielo ya está negro creo que es mejor centrarse en escenas que no lo incluyan, salvo que te gusten los cielos tan oscuros, claro.
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		Las estelas que dejan los vehículos al moverse aportan mucho dinamismo. En esta ocasión en el cielo tenemos el Cinturón de Venus.

		

		37 mm a f/3,7 durante 1 s con ISO 200.

		

		

		La Luna

		

		La luna llena sale sobre el horizonte un poco después de ponerse el sol. La luz ambiente todavía nos permite fotografiar el paisaje sin que la luna se queme por completo, a medida que baja la luz del sol entramos en la hora azul en que destacará mucho contra un cielo azul, aunque ya no tendremos tanto detalle en tierra. Unos días después la luna se pone ya más tarde que el sol, por lo que estará sobre el horizonte con luz azul más tiempo.

		

		

		El momento en que se encienden las luces de la ciudad también es muy interesante, porque suelen hacerlo antes de la ahora azul, y podemos ver cielos con tonos anaranjados. Por eso estar con tiempo en cada localización es un ingrediente imprescindible para conseguir una buena cantidad de fotos diferentes. Podemos ir probando diferentes encuadres esperando el momento oportuno, a veces la foto que tenemos pensada ha de ceder su lugar a la mejor foto que es posible conseguir en el sitio y eso nos obliga a ir con la mente abierta e ir probando a medida que la luz va disminuyendo.

		

		Cuidado con los días nublados pues la hora azul en la ciudad empezará mucho antes. Si hay poca luz, el alumbrado se encenderá antes y el cielo puede acabar incluso negro al empezar la hora azul teórica. Cuanto más gruesas sean las nubes antes hemos de estar haciendo fotos. En alguna ocasión he tenido mi franja de hora azul unos pocos minutos tras la puesta.

		

		

		La exposición

		

		La luz varía muy rápido en estos momentos del día. Si hemos realizado una toma bien expuesta en la hora azul de la tarde y queremos repetirla unos minutos después será mejor que incrementemos el tiempo de exposición un poco o seguramente saldrá más oscura de lo deseado. Lo contrario nos pasará en la hora azul del amanecer, tendremos que ir reduciendo el tiempo de exposición.
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		Si estamos presentes en el momento en que se empiezan a iluminar las farolas podemos fotografiarlas, sin que se quemen demasiado, mientras aún no están a su máxima capacidad lumínica. Es una ventaja que estamos perdiendo con el alumbrado LED, cuyo encendido es casi instantáneo.

		

		27 mm a f/6,4 durante 1 s con ISO 800.

		

		Trabajando con tiempos de exposición de menos de cuatro segundos y para evitar trepidaciones, nos vendrá bien utilizar la opción de levantamiento previo del espejo, si contamos con ella. De no ser así, contamos con la opción de live view que lo elevará. En cualquier caso, incluyendo cámaras sin espejo, será muy importante recurrir a un cable disparador, o un retardo de disparo de dos segundos. Las aplicaciones de disparo desde el móvil también son muy útiles en estos casos.

		

		Cuando vayamos a fotografiar algún monumento con sus luces es importante saber si va a estar iluminado. En muchas ocasiones solo se utiliza el alumbrado en días festivos, en los meses más turísticos, en verano o en ocasiones señaladas.
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		Durante la hora azul ya son visibles las estrellas más brillantes. Un tiempo de exposición prolongado acentuará su importancia en la composición. Si fotografiamos en la dirección en la que se puso el sol también es posible incluir tonos anaranjados.

		

		42 mm a f/2,8 durante 575 s con ISO 200.

		

	
		Ríos y cascadas

		

		El agua en movimiento tiene una especial significación para casi todo el mundo. Cuando la luz es intensa podemos recurrir a tiempos de exposición cortos para congelarla o emplear filtros ND para conseguir que salga borrosa, formando una especie de bruma. Si la luz es escasa, será muy complicado congelar el agua y si recurrimos a un ISO muy alto, será a costa de perder un poco de definición en la toma. Es algo importante para planificar la toma. Yo suelo preferir las horas cercanas a la puesta de sol o amanecer para estas fotos o, al menos, ir a ellas cuando están a la sombra.
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		Muchos fotógrafos evitan acercarse al agua por miedo a mojarse, pero conseguir un primer plano próximo del agua puede ser un gran aliado en la composición. En este caso, además de mojado por la fina lluvia que arrastraba el viento, acabé tirado sobre una dura piedra después de un resbalón.

		

		16 mm a f/8 durante 0,5 s con ISO 200. Filtro polarizador Lucroit.

		

		Los musgos y las piedras húmedos son muy resbaladizos, lo que puede ocasionar que acabes en el agua con tu equipo; presta mucha atención cuando estés moviéndote y nunca lo hagas mientras estás pensando en la foto. Atiende primero a tu seguridad y cuando estés en una posición estable puedes ser creativo.

		

		

		Qué hago si se me moja el equipo

		

		Sumergir la cámara en agua dulce no es nada deseable, pero tampoco tan grave como hacerlo en agua salada. Intenta reaccionar lo antes posible, pero sin comprometer tu seguridad. Una cámara no compensa un daño personal y no podemos tirarnos a por ella sin comprobar el terreno.

		

		Lo primero que necesitas hacer nada más sacarla del agua es quitarle la batería para intentar que no se produzca un cortocircuito. No intentes comprobar que todo funciona. Ahora mismo no es la prioridad, sino secarla. Puede que al andar apretando botones consigas que entre todavía más agua. Abre todas las tapas que tenga, quita el objetivo y permite que salga el agua. Si tienes coche activa la calefacción para intentar que el aire caliente la evapore.

		

		En cuanto sea posible rodea el equipo con algo absorbente, lo ideal es emplear siempre gel de sílice, que no aporta polvo (como el arroz) que puede colarse por cualquier sitio de la cámara. Mete la cámara y el gel de sílice dentro de una bolsa de plástico con cierre hermético y extrae todo el aire que puedas. Sé precavido y compra varias bolsas de gel de generoso tamaño para estas emergencias o no podrán absorber toda la humedad que necesitas. Si el gel de sílice se satura puedes introducir las bolsas unos minutos en el microondas a su mínima potencia (o dejarlos bajo el sol unas horas) para regenerarlo y poder reutilizarlos.

		

		Manda la cámara a un servicio técnico de confianza sin intentar volver a poner la batería para ver si se solucionaron los problemas. Puede que funcione y que la humedad vaya corroyendo los circuitos y que acaben fallando al cabo de mucho tiempo.

		

		

		La mirada se dirige casi siempre a las zonas más claras de la imagen. Es algo que podemos aprovechar para componer utilizando el curso del agua como camino visual. Si sale el cielo puede que sea más claro que el agua, algo importante para impedir que compitan en interés. Podemos excluirlo directamente, utilizar filtros degradados, recurrir a técnicas de HDR para evitar que salga demasiado brillante o canalizar la composición a fin de que la mirada acabe justo en esa zona después de recorrer toda la imagen.

		

		La vegetación de los ríos y las piedras se puede incluir en el primer plano, incrementando el interés al aportar sensación de tridimensionalidad. En los bosques de hoja caduca el paso de las estaciones determina mucho el aspecto del rio y su caudal. Un otoño lluvioso y frío nos regalará hermosos tonos anaranjados. El invierno despoja de hojas y los troncos se reflejan en las olas creando patrones muy interesantes. La primavera nos trae verdes saturados y una gran variedad de flores.
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		La estela que deja el agua se comporta como una línea visual que finaliza en la esquina inferior derecha. Evité capturar parte del cielo para impedir que hubiese una zona más clara que el agua.

		

		24 mm a f/8 durante 1/4 s con ISO 200. 14 tomas: siete columnas y dos filas. Filtro polarizador Lucroit.

		

		En estas fotos utilizamos mucho el trípode. A veces no es fácil colocarlo en la posición que más nos interesa sin meter sus patas en el agua, pero siempre que puedas procura que estén apoyadas en algo sólido pues el golpeteo de la corriente puede provocar fotos trepidadas. Alarga primero las patas más finas, aunque disfrutes de menos estabilidad. Es importante que dentro del agua quede el menor número de uniones entre patas, sobre todo si son de rosca. Después de la sesión seca bien el trípode (también por dentro si le ha entrado agua).

		

		Los angulares son grandes amigos y parece que siempre se quedan cortos, pero no te dejes llevar por el ímpetu de querer abarcar todo en una sola toma, busca detalles para sacarle partido a tu teleobjetivo y conseguirás tomas también muy interesantes.

		

		
			[image: Illustration]
		

		

		Los helechos y los musgos son grandes aliados a la hora de crear diferentes planos en la imagen. El elemento humano también suele crear interés en el observador.

		

		16 mm a f/8 durante 6 s con ISO 100. Filtro polarizador Lucroit.

		

		

		Los remolinos

		

		En las pozas y zonas con corriente menos rápida se pueden formar remolinos que podemos capturar recurriendo a tiempos de exposición suficientemente largos. Nuestro mejor aliado será ir con el sol muy bajo, diafragmas cerrados, emplear filtros ND o hacer muchas fotos seguidas para combinar posteriormente. Analiza bien cómo se mueve el agua, buscando un poderoso centro de interés. Prueba a añadir algunas hojas secas, el efecto se hará más interesante y evidente.
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		Después de varios días de lluvia los ríos bajan con más agua y la vegetación que los rodea presenta unos tonos más amarillentos y saturados.

		

		16 mm a f/16 durante 1/4 s con ISO 200. Filtro polarizador Lucroit.

		

		Casi todas las fotografías de cascadas las capturamos de frente y desde abajo; si es factible buscar una posición lateral, la foto será algo más original. Fotografiando desde dentro el éxito estará casi asegurado. Puntos de vista muy cercanos, a nivel del agua, también son muy impactantes, pero nos obligarán muchas veces a fotografiar desde dentro del agua o a andar saltando entre piedras. Cuidado con caernos o con que se nos llene el vadeador si llevamos uno. Las raíces y piedras del fondo son muy resbaladizas y puede que haya alguna poza donde, de repente, no hagamos pie. El trípode lo usaremos como bastón en estas ocasiones para apreciar cambios bruscos de profundidad.

		

		Un polarizador será muy útil en estas fotos. Nos permite exposiciones algo más largas gracias a la luz que absorbe. Al eliminar los reflejos de la superficie del agua, es posible ver a través de ella y conseguir una mayor saturación de color en la vegetación.

		

		El viento mueve con mucha frecuencia las hojas, algo que determinará el tiempo de exposición. Un poco movido no suele ser un buen argumento, mejor nítido o suficientemente movido, lo malo son las zonas donde el espectador puede tener la duda de si es un error o un efecto deseado. Es fácil resolver estas situaciones sacando una foto sin filtro ND para conseguir que las hojas salgan nítidas y otra con el filtro para obtener la borrosidad en el agua, en la edición nos quedamos con la parte que nos interesa de cada toma.

		

		

		¿Qué tiempo de exposición es el ideal?

		

		No hay un tiempo perfecto que valga para todas las ocasiones.

		

		Los efectos muy sedosos se consiguen con tiempos de entre 5 y 30 segundos. Para mantener un poco las estelas del agua y una cierta sedosidad debemos seleccionar un tiempo de entre 1/4 s y 2 s. Tiempos más breves dan un aspecto bastante menos sedoso, más áspero. De todas formas, es conveniente probar con varios tiempos de exposición, buscando el mejor en función de nuestro gusto, de la velocidad del agua y de su recorrido. Incluso dos fotos con el mismo tiempo pueden ser muy distintas porque el agua es muy caótica. Sin duda estamos ante una buena ocasión para realizar un buen número de tomas.

		

		

		
			[image: Illustration]
		

		

		Los puntos de vista laterales suelen ser muy efectivos al estar mucho menos vistos que las tomas desde abajo y permiten integrar muy bien el entorno.

		

		16 mm a f/10 durante 20 s con ISO 200. Filtro polarizador Lucroit.

		

		

		

		FOTOS PASO A PASO

		

		
			[image: Illustration]
		

		

		Un tiempo de exposición demasiado breve, de 1/60 s, no logra aportar el grado de movimiento que me interesaba. Además, obligó a subir el ISO a 800, un valor discreto, pero que incrementa algo la sensación de ruido.

		

		
			[image: Illustration]
		

		

		Reducimos el tiempo de exposición a 0,4 segundos y variamos la composición para incluir un poco más la piedra inferior, a la vez que intentamos que el agua salga por la esquina inferior.

		

		
			[image: Illustration]
		

		

		Volvemos a variar, ligeramente, la composición para evitar que el agua toque el borde del cuadro en el centro de la imagen.
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		La esquina por donde sale el agua no tenía la presencia necesaria para compensar la cascada, así que opté por un encuadre horizontal y por subir el tiempo de exposición a 1 s para tener más aspecto sedoso en el agua y que hubiese una cierta continuidad de las zonas blancas. Gracias a eso pude reducir el ISO y contener un poco más el escaso ruido.

		

		

		Un cielo cubierto reducirá el contraste, ofreciéndonos una preciosa luz difusa. En los días de lluvia, todo se complica un poco, pero la saturación de color será fantástica y un motivo más para usar un polarizador. Nos vendrá bien un paraguas y una toalla de microfibra para secar el equipo entre toma y toma. Con viento es importante verificar que la lente frontal o el filtro están secos antes de cada toma, pues es muy frecuente que algunas gotas de agua acaben en ellos y nos estropeen la foto. Los diafragmas más cerrados las hacen más evidentes. Ten toda la paciencia del mundo en las exposiciones largas pues en muchas tendremos gotas en alguna parte inadecuada al acabar. Si es posible es mejor ubicarnos a favor del viento, no en su contra.
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		El fondo se mantiene en la sombra, mientras unos delicados rayos de sol atraviesan una gruesa capa de nubes, aportando volumen y textura al primer plano.

		

		35 mm a f/13 durante 0,5 s con ISO 200. Filtro polarizador Lucroit.

		

		Es fácil dejarse arrastrar por la belleza del paisaje y fotografiar desde el lugar más accesible y cómodo. Por eso es importante dedicar unos minutos a pasear por el entorno, buscando primeros planos de interés, ángulos de toma que resalten ciertos elementos, zonas que merecen una extracción con un teleobjetivo… Buscar es siempre nuestra prioridad al llegar a un lugar bonito, a no ser que la luz se pueda escapar.

		

	
		La costa

		

		En la fotografía de costa nuestro modelo es el mar, aunque puede que su papel principal lo comparta con las nubes, el cielo, playas, acantilados…

		

		Aunque el mar siempre nos ofrece muchas posibilidades, no debemos de subestimar la importancia de la planificación. Hemos de valorar no solo la dirección de la luz y dónde se pone o sale el sol, sino también la altura de las olas y el momento de la marea.

		

		La seguridad ha de primar en estas fotografías. Vivo en un pueblo costero y conozco demasiadas historias con un trágico final por no tomar las medidas necesarias o, simplemente, tener mala suerte y estar en un lugar inadecuado en un mal momento. No tentemos a la suerte y analicemos en todo momento si tenemos acceso a un lugar seguro en un tiempo suficiente. A veces vienen olas mucho más grandes de lo que el pronóstico predice y alcanzan lugares increíbles. Nunca pierdas de vista el mar por muy tranquilo que lo veas. Si caminas por zonas de acantilados ten en cuenta que el mar los socaba y que si te acercas demasiado al borde puede que no tengas suficiente tierra bajo tus pies. Verifica siempre que puedes estar en el lugar que te interesa para fotografiar. Si te vas a meter en el mar con vadeador sé especialmente precavido con las olas y con las pozas; si se inunda vas a tener un serio problema, son mucho más seguras las botas altas.

		

		Las mejores horas para la fotografía suelen ser cuando el sol está cercano al horizonte. Las olas enormes de los temporales son especialmente atractivas, pero no infravalores las pequeñas olas fotografiadas con velocidades lentas. Tampoco subestimes, jamás, la fuerza de un temporal. El viento puede complicar el acceso con vehículo, tirar árboles e imposibilitar que regreses. Puede derribarte, si no estás en una posición segura. Vientos de más de 90-100 Km/h exigen el máximo respeto. La noche es otro gran momento para escuchar el sonido del mar bajo las estrellas, o si hay suerte, mirar la Vía Láctea.

		

		Creo que en la fotografía de costa es donde más rentabilizamos nuestros filtros degradados. Nunca te dejes ninguno en casa cuando vayas a pasear por la playa, no pesan tanto y más de una vez los echarías en falta. Los degradados nos ayudarán a equilibrar la luminosidad del cielo y de la tierra y los de densidad neutra a suavizar la textura del agua y conseguir sedosidad y sensación de fuga en las nubes. El polarizador nos servirá para saturar el cielo y para eliminar reflejos en la superficie y en las zonas húmedas de las rocas. Si la toma es muy amplia puede que produzca un degradado bastante feo en el cielo. Podemos resolverlo con una toma con polarizador y otra sin él. En la edición unimos ambas fotos y saturamos el cielo moviendo los tiradores de azul y cian.
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		La seguridad siempre tiene que ser prioritaria. Incluso subido a una pequeña roca puedes acabar mojado.

		

		16 mm a f/8 durante 1/4 s con ISO 200. Filtro polarizador Lucroit.

		

		

		El trípode

		

		Con tiempos de exposición prolongados nos será muy útil el trípode. El ambiente marino es muy agresivo con los metales. Será imprescindible lavarlo en agua dulce y limpiarlo con cuidado después de cada uso, muy especialmente si las uniones entre patas son de rosca. Aun así, el paso del tiempo dejará cicatrices en nuestro equipo, es algo que debemos asumir. Procura enterrarlo lo suficiente en la arena para evitar que el mar lo tire. Si notas que vibra, presiónalo con la mano hacia el suelo de forma uniforme mientras realizas la toma para evitarlo.

		

		

		Necesitamos llegar a nuestra localización conociendo, al menos, el estado de nubosidad, la altura de las nubes y la sensación térmica. Esto nos ayudará a planificar la mejor fotografía y también a no pasar más frío del necesario. Compara diferentes predicciones en la aplicación Windy y no olvides estudiar las imágenes de radar para ver cómo se distribuyen las nubes.
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		Conocer la dirección del viento, la hora de la puesta y la pendiente de la playa permitió buscar el mejor lugar posible para fotografiar de lado las olas más fuertes de esta galerna.

		

		200 mm a f/5 durante 1/100 con ISO 200.

		

		Tenemos que conocer la altura de la marea, de las olas y la dirección del viento y del oleaje. Si el viento sopla desde tierra en dirección cercana a la perpendicular de las olas, tendremos unas crestas rotas por el aire de gran belleza. Pero para disfrutarlas tendremos que localizar una playa con la dirección adecuada del oleaje. Planificar es siempre mucho mejor que arriesgarse a ver lo que surge. Los días de fuerte viento crean olas más altas, pero también tenemos mar de fondo en donde las olas de altamar se van apilando a medida que se acercan a tierra y de repente se elevan mucho más de lo que parece. Hay un período entre olas que implica que unas son más altas que otras; normalmente tras un rato de olas más pequeñas vienen varias bastante más grandes, son las más fotogénicas y las más peligrosas.

		

		

		Tiempo de exposición para fotografiar olas

		

		Velocidades muy lentas, de 15 o 30 segundos, eliminarán casi por completo la altura de las olas y veremos un efecto muy sedoso. Tiempos más breves, de 1/2 a 4 segundos mantendrán la forma de las olas, pero con un apreciable efecto seda. Para conservar la forma en que rompen las olas, pero reflejando su movimiento, será mejor emplear un margen de 1/10 a 1/2 de segundo. Congelar por completo el agua en movimiento suele exigir al menos 1/125 de segundo. Estas recomendaciones solo son, evidentemente, un punto de partida y el ajuste definitivo lo haremos por ensayo y error en función de nuestros gustos, de la velocidad y altura de la ola, del ángulo con que la fotografiamos y de la distancia focal que utilicemos.

		

		Nos vendrá bien un cable disparador o poner un retardo en el disparo si manejamos tiempos de exposición de menos de 1/15 s y hasta unos pocos segundos.

		

		

		Valora el estado de la marea. Una playa puede tener un gran arenal en marea baja, pero convertirse en un acantilado en marea llena, impidiéndote salir de allí. Siempre que pases por un sitio estrecho más cercano al agua que el de tu localización, ten en cuenta que puede inundarse mucho antes de que el agua esté cerca de ti. Algunas olas pueden alcanzarte desde atrás; es buena costumbre la de fijarse en la humedad de la arena para saber si el mar llega más atrás de donde estás. Si la marea está bajando el peligro siempre es menor que si está subiendo, pero siempre hay el riesgo de que venga una ola de mayor rango e inunde nuestra posición; piensa que una ola puede subir varios metros el nivel del mar y tu piedra puede quedar muy por debajo de la superficie. Ten cuidado extremo si vas a entrar en una cueva. Si sube el agua no podrás salir fácilmente. Si el coeficiente de marea es alto, por encima de 80-90 el agua puede variar espectacularmente. Son días especiales para poder acceder a algunos sitios con la bajamar o fotografiar otros con agua en la pleamar.
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		Cada persona tiene un gusto estético determinado a la hora de valorar el tiempo de exposición ideal. En este caso recurrí a 0,8 s para mantener la forma de las crestas y que adoptasen una figura que recuerda a la del acantilado.

		

		20 mm a f/5,6 durante 0,8 s con ISO 200. Filtro polarizador Lucroit.

		

		Con el auge de los deportes de mar, como el windsurf y el surf, contamos con una extensa red de webcams que podemos consultar antes de acercarnos a nuestra localización e ir con una idea aproximada de cómo está. La orografía del lugar puede magnificar o reducir el efecto de las olas. Con una predicción de olas de 10 metros no es buena idea ir a una playa que va ganando profundidad muy lentamente, tendremos las olas rompiendo muy lejos. En este caso igual es mejor buscar una playa con mayor caída o un cabo que se adentre en el mar y fotografiar las olas de lado.
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		Con el mar muy revuelto se vuelve peligroso poner el trípode demasiado cerca del agua. Es momento de retroceder un poco y utilizar focales más largas.

		

		24 mm a f/6,7 durante 30 s con ISO 200. Filtro degradado inverso de dos pasos Lucroit y de densidad neutra de seis pasos de Haida.

		

		Darte una vuelta con calma antes de que la hora dorada apremie a sacar la cámara siempre será una buena opción. Te permitirá descubrir nuevas perspectivas y planificar todas las fotos de la sesión de forma eficaz. Será la mejor forma de encontrar elementos atractivos para incluir en tu primer plano y conseguir mayor interés y profundidad. En esos paseos ten en cuenta siempre la marea y cómo salir. La arena de la playa o las formas de las rocas también pueden ser protagonistas en primeros planos, así que no mires siempre a lo lejos. Como en todas las fotos es importante que el motivo, el centro de interés, esté bien claro para dirigir la atención del espectador. A veces, rodeados por tanto elemento y tanta energía, se nos olvida y los resultados obtenidos desmerecen la situación vivida.

		

		Procuraremos buscar una perspectiva para la toma que no sea la habitual de nuestra mirada, puede que, simplemente, elevarnos o agacharnos un poco marque profundas diferencias. Muchas veces las mejores fotos las hacemos en posiciones incómodas. Es momento para jugar con la composición, las líneas, las masas de color, las formas, el equilibrio, el ritmo… no nos limitemos a poner el horizonte en una posición predeterminada por rígidas reglas pensadas para principiantes. Analiza lo que ves y establece relaciones entre todos los elementos que incluyes en la imagen, cada decisión debe tener una motivación personal, debe gustarnos. No todo tiene que estar nítido, unas zonas desenfocadas pueden aportar una gran belleza, utiliza la hiperfocal cuando sea necesario y el desenfoque selectivo cuando sea más adecuado a tus intereses.

		

		Cuida de tu equipo, el mar es muy agresivo. El salitre es bastante corrosivo y la arena movida por el viento puede arañar tus lentes.
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		El enorme mar de fondo es el verdadero protagonista de esta fotografía. El cielo carece de interés. La roca del primer plano aporta profundidad y nitidez a la escena, dado que el tiempo de exposición de varios segundos elimina casi por completo la textura del agua y la bruma difumina el fondo.

		

		30 mm a f/8 durante 30 s con ISO 100. Filtro degradado de tres pasos Lucroit.

		

		Deja todo lo que no necesites en lugar seguro y limpia con cuidado el equipo cada vez que el agua lo alcance y en profundidad al llegar a casa.

		

		En el paisaje de costa puede ser útil cualquier distancia focal, pero si no quieres ir muy cargado será mejor que realices una buena planificación para saber con qué nos vamos a encontrar y cuáles son las posibilidades reales. Un gran angular nos permitirá incluir un gran espacio, pero restará protagonismo al plano medio. Los teleobjetivos nos permiten rellenar el encuadre con elementos, aislándolos del entorno, nos pueden servir para captar grandes olas rompiendo muy lejos o, combinados con exposiciones lentas, construir creaciones más pictóricas. La costa también te ofrecerá muchas posibilidades para realizar tomas panorámicas. En general un zum de 16 - 35 mm y otro de 70 - 200 mm cubrirán la inmensa mayoría de nuestras necesidades.

		

	
		Estrellas

		

		La fotografía del cielo nocturno es un auténtico descubrimiento para muchos fotógrafos, hasta el punto de que muchos acaban especializándose en esta faceta de la fotografía de paisaje. El gran enemigo para ver las estrellas es la contaminación lumínica, un problema cada vez más grave. La llegada de las luminarias led está complicando las cosas porque al ser su mantenimiento más barato anima a muchos políticos a seguir poniendo más y más farolas. La luna también impide que se vean las estrellas menos brillantes y las más cercanas a ella, por lo que es mejor elegir días de luna nueva o hacer las fotos antes de su salida o tras su puesta en fase de cuartos.

		

		Necesitamos una zona relativamente alejada de los grandes núcleos de población. Las estrellas más brillantes comienzan a ser visibles tras la puesta de sol, pero las más tenues necesitan que llegue el crepúsculo astronómico para hacer acto de presencia. A medida que vayan progresando los crepúsculos en la mañana, irán desapareciendo. Estos dos factores son imprescindibles en nuestros proyectos de fotografía nocturna.

		

		El giro de la Tierra produce el efecto de movimiento en las estrellas, más apreciable si dejamos un tiempo de exposición suficientemente largo. Incluyendo el polo norte o el sur en la composición, veremos que las estrellas forman círculos a su alrededor. Estas tomas se llaman circumpolares y suelen ser más espectaculares cuanto más largas son. Un mínimo de 5 minutos ya ofrece un rastro de estrellas (star trail), apreciable, pero lo mejor viene con exposiciones de más de 30 minutos.
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		Cada vez necesitamos apartarnos más de las ciudades y de los pueblos para disfrutar de la noche. En esta imagen se aprecia algo de contaminación lumínica procedente de un pequeño pueblo.

		

		24 mm a f/4 durante 30 s con ISO 400. Iluminada con Led Lenser.

		

		Los círculos se van haciendo más grandes a medida que nos alejamos de los polos. Si incluimos el este o el oeste en la toma los veremos como una línea diagonal, mientras las estrellas tienen diferente curvatura hacia ambos lados. Hacia el sur (hemisferio norte) veremos solo círculos concéntricos muy amplios y lo contrario pasará en el hemisferio sur.

		

		

		Cómo encontrar el polo norte

		

		La forma más sencilla es usando una brújula de aguja o una aplicación como PhotoPills. Pero encontrarlo visualmente es mucho más agradable.

		

		Necesitamos situar la Osa Mayor, una constelación fácil de identificar gracias a las siete estrellas que tiene, cuatro formando una especie de carro. Prolongando unas cinco veces la distancia de las dos más separadas (Dubhe y Merak) llegamos a la Estrella Polar (Polaris), que coincide casi exactamente con nuestro eje de rotación. La Estrella Polar está en el extremo de la Osa Menor, muy parecida a la Osa Mayor, pero en posición invertida y mucho más pequeña y menos visible.

		

		La posición relativa de la Osa Mayor, como todo el cielo, va cambiando con el paso de las horas y de las estaciones, por eso lo importante es memorizar su forma para localizarla.
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		El tiempo que mantengamos abierto el obturador modifica sustancialmente el aspecto final de nuestra imagen cuando tenemos estrellas en la composición.

		

		16 mm a f/4 durante con ISO 200. 5, 10, 20, 30, 40, 50, 60 y 70 minutos de exposición.

		

		

		Rastros de estrellas

		

		La forma de las estelas que forman las estrellas en exposiciones prolongadas depende de nuestra ubicación y de la orientación geográfica que tenga nuestra toma.

		

		
			[image: Illustration]
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		A medida que nos alejamos del norte, en el polo norte, y del sur, en el polo sur, las estelas se alargan. El este y oeste los identificamos porque las líneas son completamente rectas y tienen el ángulo de 90 - la declinación de nuestra posición.

		

		16 mm a f/4 durante 30 s. 45 tomas de 30 s. Flores y ermita iluminados con linterna Led Lenser.
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		Con angulares muy extremos podemos capturar varios puntos cardinales. En este caso apreciamos el norte en el centro de giro de las estrellas y el este en la línea diagonal que forman en el lado derecho.

		

		16 mm a f/4 durante 340 s con ISO 200 y 4300 K. Iglesia iluminada con linterna Led Lenser y suelo con Maglite.

		

		En los encuadres que incluyan el suelo necesitamos calcular su exposición para que no se queme ni salga demasiado oscuro. Podemos hacer una toma de 30 s con el diafragma más abierto posible a ISO 6400. Si está subexpuesta incrementamos el tiempo a un minuto, si está muy clara lo reducimos a 15 segundos. Valoramos el resultado y repetimos el proceso hasta conseguir que nuestro histograma presente la información que buscamos. A partir de ahí por cada valor ISO que queramos reducir para evitar el ruido incrementamos el tiempo al doble, siguiendo la ley de reciprocidad.

		

		Por ejemplo, si nuestra montaña está bien expuesta a ISO 3200 con f/2,8 a 30 segundos y deseamos disparar a ISO 100 aumentaremos el tiempo de esta forma:

		

		
			
				
				
				
				
				
				
				
			
			
					ISO
					3200
					1600
					800
					400
					200
					100
			

			
					Tiempo
					30 s
					60 s
					120 s
					240 s
					480 s
					960 s
			

		

		

		

		La exposición más corta a ISO alto también será muy útil para poder comprobar rápidamente que la composición de la imagen es acertada y que no contiene elementos indeseados o algunos que aparecen más recortados de lo que pretendemos. Si empezamos con una toma de 15 minutos, será muy lento conseguir resolver los problemas que aparezcan en ella y podremos llevar a casa bastantes menos fotos correctamente expuestas y compuestas.

		

		Es posible que la exposición adecuada para el suelo sea demasiado corta para conseguir unas estelas tan largas como deseamos. En ese caso podemos realizar varias tomas con el tiempo adecuado para las estrellas y juntar cielo y suelo luego en la edición.

		

		

		El ruido

		

		En fotografía digital el ruido será un problema en tomas muy largas, sobre todo en los meses más cálidos del año. Para reducirlo se recurre a tomas más cortas, de 30 segundos a 2 minutos, que después se combinan en la edición con programas adecuados. Conviene dejar el mínimo tiempo posible entre cada toma para evitar huecos en nuestro star trail. Yo suelo dejar el cable disparador en posición de bloqueo con un tiempo de exposición de 30 segundos, de esta forma al acabar una empieza la siguiente. Únicamente pierdo el tiempo de abrirse y cerrarse el obturador y subir y bajar el espejo. En mis cuerpos sin espejo el tiempo que no estoy captando las estrellas se reduce. Si activamos la reducción de ruido la cámara realizará un segundo disparo con la misma duración de la toma. Con tiempos largos, de minutos, puede limitarnos mucho y podemos prescindir de ella, aplicándola en el revelado del raw.

		

		

		Si preferimos estrellas nítidas y sin movimiento, tendremos que recurrir a tiempos de exposición suficientemente breves para que nuestro giro no se perciba en el movimiento relativo de las estrellas.

		

		En caso de trabajar con angulares tendremos más margen que con un teleobjetivo. También depende mucho de la orientación: hacia el norte (en el hemisferio norte) tenemos más margen que hacia el sur.

		

		Hay una regla sencilla para calcular el máximo tiempo de exposición para conseguir estrellas estáticas. Simplemente dividimos 500 entre la focal de nuestro objetivo (siempre en su focal equivalente en full frame) y el resultado nos indica los segundos que podemos tener el obturador abierto. Con un 14 mm tendríamos un máximo de 500/14 = 35 segundos, mientras que con un 50 mm el límite sería de 500/50 = 10 segundos. Si tenemos un objetivo APS de 35 mm (equivalente a 52,5 mm en full frame), el tiempo sería 500 / (35 x 1,5) = 9,5 segundos.

		

		Es una regla aproximada, pero algo generosa en cámaras con más de 24 megas. Cuantos más megas, más píxeles reciben la luz de una estrella y por tanto más evidente es el movimiento. En estos casos es mejor sustituir el 500 por 400. Si disparamos hacia el sur (en el hemisferio norte) o quieres realizar copias de gran tamaño, puede que incluso este 400 sea un valor optimista. Verifica el aspecto de las estrellas más rápidas en la pantalla de tu cámara y ajusta el tiempo de exposición en consonancia.
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		En este caso utilicé un 11 mm en APS-C que equivale a un 16 mm en full frame. Si aplicamos la regla del 500 obtenemos un tiempo máximo de 500/16 = 31 s. El pequeño tamaño al que se imprimirá en el libro también ayudará a que las estrellas se vean como puntos.

		

		16 mm a f/5 con ISO 3200 y 4100 K. Dos tomas, una de 20 s para las estrellas y otra de 1,5 s para la luz del faro. Iluminada con linterna Led Lenser y filtro cálido.

		

		Estas dos fórmulas son demasiado optimistas y suelen registrar las estrellas con un cierto movimiento. La altura de las estrellas (su declinación mínima) también influye en este tiempo de exposición. La regla NPF (desarrollada por Frédéric Michaud y La Société Astronòmique du Havre) es la más precisa, aunque complicando bastante el cálculo. Como siempre PhotoPills puede hacer este trabajo por nosotros de una forma muy sencilla, simplemente orientando la cámara de nuestro móvil hacia la zona que nos interesa fotografiar. El programa realizará todos los cálculos para ofrecernos el dato más fiable, teniendo en cuenta el tamaño del sensor, la longitud focal, el diafragma y la declinación mínima de las estrellas. La apertura a la que trabajemos también tiene importancia dado que determina el tamaño de cada estrella en el sensor. A f/2.8 el tamaño será más pequeño que a f/8 debido a que la difracción produce Discos de Airy que incrementan el tamaño de los puntos de luz, pudiendo caer en más de un fotocaptor.

		

		

		La regla NPF simplificada

		

		La fórmula NPF es bastante compleja, pero la podemos simplificar para hacernos una guía en Excel en función de nuestro equipo, aunque es mucho más sencillo recurrir a PhotoPills.

		

		t = (35N + 30P) / f.

		

		t = tiempo máximo de exposición, en segundos.

		

		N = apertura del objetivo, sin unidades.

		

		P = tamaño de un fotocaptor del sensor, en µm.

		

		F = focal del objetivo, en mm.

		

		Tienes más información y varias calculadoras por la web https://sahavre.fr/wp/regle-npf-rule/.

		

		

		El valor NPF es muy restrictivo y lo podemos ir incrementando hasta que el aspecto que obtengamos sea el que deseamos. A fin de cuentas, que veamos las estrellas como puntos o como líneas también dependerá del tamaño de la copia. Con reproducciones pequeñas, incluso podemos quedarnos con el valor de tiempo de la regla de los 500 sin problemas, pero si vamos a imprimir a un buen tamaño te recomiendo que te mantengas más cerca del valor de NPF, sobre todo en cámaras con sensores con muchos megapíxeles.

		

		Para conseguir que se reproduzcan la máxima cantidad de estrellas recurrimos a subir el ISO, valores de 1600 a 6400 suelen ser suficientes para capturar un buen cielo. Contar con diafragmas muy luminosos de al menos f/2,8 serán una gran ayuda para reducir el ISO todo lo posible, aunque en algunos casos pueden acarrear aberraciones cromáticas y de coma, algo a tener en cuenta al adquirirlos.

		

		Las estrellas tienen diferentes colores: las tenemos rojas, naranjas, amarillas y azules. Con un ISO alto, se quemarán y no apreciaremos el color. En general, es posible utilizar hasta ISO 800 sin problemas, pero por encima de ese valor casi siempre tendremos pérdida tonal. Si nuestro sensor es ISO invariante, será mejor dejar el ISO nativo, a no ser que saltemos al siguiente que tenga amplificadores reales y no por software; de lo contrario no mejoraremos la relación señal/ruido y perderemos los colores más brillantes.
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		PhotoPills nos permite calcular de forma muy sencilla el tiempo máximo de exposición para que las estrellas salgan como puntos. Si preferimos exposiciones más largas, es posible visualizar la forma de las estelas mediante la realidad aumentada.
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		Por encima de una cierta sensibilidad, que dependerá de las características de nuestro sensor y del diafragma, las estrellas perderán su color y saldrán blancas.

		

		8 mm a f/2,8 durante 320 s con ISO 6400 y 4500 K.

		

		En las tomas de larga duración nos mantenemos con valores ISO bajos combinados con un diafragma de f/2,8 o f/4 para conservar todos los colores que ofrece el firmamento.

		

		Con cielos nublados es evidente que poco podemos hacer, pero pequeñas manchas de nubes bajas en movimiento pueden ser un buen aliciente en una fotografía nocturna. Las estelas de los aviones también se hacen molestas para los amantes de los paisajes idílicos, sin presencia humana, pero cada vez es más difícil evitarlas. Por si fuera poco, los satélites artificiales pueden estar recibiendo luz mientras fotografiamos y también saldrán en la toma; en este caso normalmente van perdiendo intensidad a medida que entran en la zona de sombra de la Tierra, algo que no pasa con los aviones y sus luces parpadeantes.

		

		

		La seguridad es lo primero

		

		Procura visitar la zona con suficiente luz para detectar peligros y localizar primeros planos interesantes si los vas a necesitar. Lleva suficientes baterías en tu linterna para garantizar su funcionamiento todo el tiempo que puedas precisarla. El móvil ha de ir cargado y si lo vas a utilizar en las esperas lleva una batería externa.

		

		No vayas solo, por si sufres un incidente que complique la noche, un simple tropiezo que provoque una articulación rota puede ser una verdadera odisea. Además, la fotografía nocturna tiene mucho de juego y muchos ratos libres para charlar y pasarlo bien con alguien a quien aprecies. Rememoremos las charlas de nuestros ancestros bajo la luz de las estrellas. Si haces lightpainting (pintura con luz), la posibilidad de contar con un colaborador amplía de forma exponencial nuestras opciones.

		

		

		La humedad también es un gran enemigo de la fotografía de estrellas, existen calentadores para los objetivos que retrasan o evitan la acumulación de vaho en la lente frontal.

		

		Con focales muy largas apenas cubriremos una pequeña porción del cielo, lo ideal para conseguir una buena circumpolar en latitudes españolas es al menos un 24 mm. Cuanto más al norte o al sur fotografiemos más alta estará la proyección del polo y más ángulo de toma hará falta. Cerca del ecuador la circumpolar estará muy baja y no tendrá la belleza de la obtenida en latitudes medias.

		

		El ajuste de blancos es algo muy subjetivo, pero las fotografías en entornos de contaminación lumínica se beneficiarán de temperaturas bajas, sobre los 2500 - 3500 K, que dejarán el color del cielo más azulado.

		

		La mejor opción para conseguir estrellas nítidas es enfocarlas directamente. Podemos comprobar de día en qué parte del barril de enfoque se sitúa un plano de enfoque situado a unos 30 o 40 metros y memorizarlo o incluso marcarlo con rotulador. De noche apenas veremos; poner a alguien con una linterna dirigida hacia nosotros a 15 o 20 metros nos permitirá enfocar, simplemente moviendo el anillo, hasta que el foco de luz se vea lo más nítido posible.

		

		Incluir un primer plano en la composición hace posible enfocar sobre él con ayuda de una linterna, buscando una zona de buen contraste, bien sea de forma manual o con el autofocus (pasando después el enfoque a manual para evitar que la cámara vuelva a intentar enfocar). Disociar el botón de disparo del de enfoque también es una buena opción. Si esa distancia es mayor que la hiperfocal nos aportará más nitidez en las estrellas. Podemos trabajar también con la distancia hiperfocal, pero el aspecto de las estrellas en copias grandes o al ampliarlas en pantalla estará menos nítido de lo que conseguimos enfocando en un plano más alejado o sobre ellas.

		

		
			[image: Illustration]
		

		

		Si deseamos que las estrellas estén completamente nítidas será mejor no incluir elementos cercanos para poder enfocar directamente sobre infinito.

		

		19 mm a f/4 durante 1287 s con ISO 400 y 4500 K.

		

	
		Procesado de la Vía Láctea

		

		La Vía Láctea nos ofrece un magnífico fondo para nuestras fotografías de paisajes. Como ya hemos visto al hablar de ella, es visible todo el año, pero su zona más bonita, el centro, solo estará por encima del horizonte una época del año y a unas horas concretas que dependerán de nuestra posición. Los meses de junio a agosto son los más adecuados en el hemisferio norte, la Vía Láctea estará más alejada del sol y tendrá más horas de presencia en la noche. Las mejores temperaturas de estos meses también animan a quedarse trasnochando más que en los fríos meses del invierno.

		

		La luna puede ayudarnos a iluminar el paisaje, pero si está muy brillante reducirá significativamente la visibilidad de la Vía Láctea. Elije días cercanos a la luna nueva para tener algo de luz o los momentos en que la luna está muy cercana al horizonte.

		

		En las Rías Altas, por poner un ejemplo, el centro de la Vía Láctea comienza a verse el 21 de enero a las 7:17 de la mañana y apenas es visible unos minutos muy cerquita del horizonte hacia el SE. El arco completo lo veremos muy pegado al horizonte. El último día visible es el 12 de noviembre, en que lo veremos un par de minutos a las 19:50 hacia el SO, cruzando el arco casi por el cenit. A partir de ese momento el centro galáctico atravesará nuestro cielo durante el día y, por tanto, no lo podremos ver. Las condiciones serán distintas según la latitud, por lo que no tomes estos datos como referencia absoluta, sino para entender cómo va moviéndose por el firmamento. En latitudes por encima de los 50° las opciones para ver la Vía Láctea se reducirán. En cambio, en el hemisferio sur las mejores opciones estarán en torno a los -30°.

		

		Como vemos en la tabla el centro cada vez sale antes en la noche. Va ganando horas de visibilidad hasta alcanzar el máximo de mayo a julio. Va girando desde un azimut de 131° hasta alcanzar los 228°, por tanto, no podemos encontrarlo nunca fuera de ese margen.

		

		
			
				
				
				
				
				
				
				
				
			
			
					Fecha
					Inicio de la visibilidad
					Fin de la visibilidad
					Tiempo visible
					Azimut. Inicio
					Altura. Inicio
					Azimut. Final
					Altura. Final
			

			
					21-1
					7:17
					7:19
					2 m
					131,1°
					Horizonte
					131,4°
					0,2°
			

			
					21-2
					5:15
					6:46
					91 m
					131,1
					Horizonte
					148°
					10,3
			

			
					21-3
					3:25
					5:58
					153 m
					131,1°
					Horizonte
					160,9°
					15,5°
			

			
					21-4
					2:24
					5:54
					210 m
					131,1°
					Horizonte
					173,9
					17,4°
			

			
					21-5
					0:21
					4:54
					273 m
					131,1°
					Horizonte
					187,6°
					17,2°
			

			
					21-6
					0:39
					4:30
					231 m
					158°
					14,2°
					209,5°
					11,4°
			

			
					21-7
					0:13
					4:16
					243 m
					178,7°
					17,6°
					228,9°
					Horizonte
			

			
					21-8
					23:15
					2:18
					183 m
					192,4°
					16,6°
					228,9°
					Horizonte
			

			
					21-9
					22:10
					0:16
					126 m
					204,8°
					13,3°
					228,9°
					Horizonte
			

			
					21-10
					21:17
					22:18
					61 m
					217,8°
					7,2°
					228,9°
					Horizonte
			

			
					12-11
					19:50
					19:51
					2 m
					228,7°
					0,1°
					228,9°
					Horizonte
			

		

		

		

		En el hemisferio norte siempre saldrá hacia el este e irá moviéndose hacia el oeste, como el Sol. Comienza en una posición paralela al horizonte y va ascendiendo hasta quedar perpendicular, mientras en el hemisferio sur es al revés.

		

		Aprovechando todo este viaje por buena parte del firmamento podemos planificar algún elemento para que tenga el centro galáctico o el arco completo detrás.

		

		Si pretendemos capturar todo el arco, unos 180°, en una panorámica de una sola fila en el hemisferio norte tendremos que salir al campo desde finales de marzo hasta finales de mayo. A medida que pasa el tiempo el arco se va elevando más sobre el horizonte. En verano la Vía Láctea aparece ya muy alta (a primera hora más) y necesitaremos fotografiar la panorámica en dos filas o elegir las primeras horas de visibilidad. En julio y agosto podemos ver el centro integrado en líneas diagonales e incluso verticales, pasando la parte más alta del arco por el cenit.
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		A principios de mayo todavía se puede capturar una buena proporción de la Vía Láctea, bastante cercana al suelo, con una panorámica de una sola fila.

		

		16 mm a f/4 durante 20 s con ISO 3200. Panorámica de siete tomas.

		

		En el hemisferio sur hay algo más de margen, la Vía Láctea se puede ver paralela al horizonte desde febrero a junio al elevarse por el este y desde finales de junio a septiembre por el oeste antes de ponerse.

		

		Para observarla en condiciones óptimas hemos de esperar a que desaparezcan por completo las luces del sol, lo que se denomina crepúsculo astronómico (es el que he puesto en la tabla de más arriba); si las condiciones son muy buenas posiblemente podamos verla un poco antes todavía. La mejor opción que conozco para estas planificaciones es PhotoPills.

		

		

		La contaminación lumínica

		

		La polución lumínica del alumbrado de nuestras ciudades se propaga durante kilómetros e impregna el horizonte de una dominante amarillenta que dificulta mucho la fotografía de la Vía Láctea. Lo ideal es buscar una zona lo más oscura posible. Para encontrarla disponemos de webs especializadas como lightpollutionmap.info.
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		La verdad es que en algunas ciudades hemos de recorrer mucha distancia huyendo de la luz.

		

		

		Para fotografiar la Vía Láctea necesitamos tiempos de exposición bastante breves, de unos 20 s, para que las estrellas no salgan como rayas, sino como puntos. Para conseguir que capte bastante luz nuestro sensor y que salgan estrellas de menor brillo nos vendrá bien contar con aperturas bastante abiertas, lo ideal sería contar con al menos f/2,8. La sensibilidad la pondremos en al menos 3200 ISO y, si nuestra cámara gestiona bien el ruido, incluso en valores más altos. Si hay luz de farolas o de otro tipo, o tu cámara ya tiene un tiempo, puede que bajar el ISO sea lo mejor. Con grandes angulares podemos aumentar un poco la exposición, hasta los 25 s, pero si estamos con ópticas menos abiertas, puede ser necesario bajarla a 10 - 15 s. La opción de eliminación de ruido en la cámara para tiempos de exposición largos reducirá nuestras tomas a la mitad, porque realiza una segunda toma de la misma duración para establecer qué es ruido y poder eliminarlo. No suelo usarla y prefiero gestionar el ruido con programas específicos que dan muy buenos resultados. En tomas panorámicas sí que será imprescindible desactivarla.

		

		Si solo fotografiamos la Vía Láctea enfocaremos sobre las estrellas para obtener la máxima nitidez. Con un primer plano podemos enfocar a la distancia hiperfocal. Esta distancia hiperfocal no garantiza la máxima nitidez en el cielo, solo la razonable para un tamaño concreto de copia a una determinada distancia de visualización. Por ese motivo, si nuestro sujeto está más alejado de la distancia hiperfocal, será mejor enfocar directamente sobre él. Podemos iluminar con una linterna la zona donde está nuestro sujeto cercano o la distancia hiperfocal, utilizar el enfoque automático y pasarlo a manual para evitar que la cámara intente volver a enfocar cuando disparemos. Si el enfoque es sobre un plano muy lejano prefiero hacerlo con el live view. Amplío una zona donde haya una farola o una estrella brillante y muevo el barril de enfoque en modo manual hasta que se vea totalmente nítida.

		

		Para evitar trepidaciones hemos de contar con un trípode sólido, aquí un buen peso será un gran aliado. El cable disparador será muy útil, pero si es posible añadir un retardo de dos segundos en la cámara también nos servirá. No olvides cancelar el estabilizador del objetivo, si lo incorpora. Si el tiempo de exposición ha sido algo más largo de lo ideal o el trípode se ha movido, será de ayuda en postproducción algún plugin de enfoque como Topaz Sharpen AI o el Nik Sharpener Pro. Un enfoque adecuado en Photoshop también es otra forma de resolver, en buena medida, estos problemas.
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		El centro de nuestra galaxia aporta un fondo impresionante para cualquier toma nocturna. Es fácil caer en un exceso de edición que lo puede dejar muy irreal.

		

		16 mm a f/4 durante 20 s con ISO 3200 y 3800 K. Linterna cálida.

		

		El histograma ha de registrar suficiente información, no podemos pretender que esté pegado a la derecha, porque casi todo el cielo es muy oscuro y para lograrlo necesitaríamos tiempos de exposición demasiado prolongados o un ISO muy alto, lo que genera un mayor ruido. Si tenemos una toma iluminada por la luna hemos de procurar que el histograma tenga suficiente información en las sombras. Sin embargo, si iluminamos nuestra escena, el histograma sí que puede ir más hacia la derecha sin ningún problema. Un ajuste de blancos para luz muy cálida, en torno a 3200 – 3800 K nos vendrá muy bien para conseguir un cielo menos amarillento.

		

		De noche la luz de la pantalla puede ser realmente molesta, así que es mejor que bajes su luminosidad al mínimo. Debido a la oscuridad reinante el resultado se verá muy bien, pero no te fíes de su aspecto; confirma siempre la exposición mirando el histograma y el foco haciendo zum sobre las estrellas una vez realizada la primera toma.

		

	
		Aportando luz

		

		Si queremos fotografiar paisajes de noche, en que se vean las texturas del suelo, necesitamos algo de luz. Las noches con luna llena nos ofrecen una buena cantidad de luz que es capturada con niveles relativamente bajos de ISO. Unos pocos días, antes y después, también disponemos de una buena fuente de luz. Es importante recordar que el tamaño aparente de la Luna y del Sol son muy similares (por eso tenemos eclipses completos de Sol), por lo que la calidad de la luz que proporciona la Luna es siempre dura y si está alta sobre el horizonte tendremos una iluminación muy similar a la del Sol a mediodía, simplemente con menos intensidad. Las mejores oportunidades para aprovechar la luminosidad de la Luna las tendremos justo después de salir y un poco antes de ponerse, momentos en que tendrá una interesante dominante anaranjada igual que le sucede al Sol.

		

		Hay muchas ocasiones en las que preferiremos contar con nuestra propia fuente de luz para iluminar de forma más creativa. Para ello contamos con dos opciones, el flash y las fuentes de luz continua como focos o linternas.

		

		El flash es muy útil si necesitamos cubrir una zona de manera uniforme o congelar el movimiento gracias a su corta duración de destello. Es muy sencillo regular la cantidad de luz aportada a cada zona, bien ajustando la potencia en modo manual en cada destello o superponiendo varios. Su principal limitación es la de evitar que ilumine áreas que no deseamos, incluso utilizando cartulinas o teleflash. Con geles de colores podemos cambiar la temperatura del flash. Normalmente recurrimos a los CT-O (color temperature orange), cálidos, y a los CT-B (color temperature blue), fríos, para equilibrar la temperatura de color con la que hemos seleccionado en la cámara. También contamos con geles de colores para usar con fines creativos. Todos estos filtros los podemos encontrar en diferentes densidades: 1,1/2, 1/4, 1/8…

		

		

		Fotografiar la Luna

		

		La Luna es un buen motivo fotográfico, pero su iluminación es muy alta respecto al entorno cuando está alta. Lo ideal sería captarla en la hora azul. En este período el brillo del entorno es similar al que refleja nuestro satélite. Se mueve más rápido de lo que parece, por lo que las exposiciones han de ser relativamente cortas. Incluso con angulares saldrá con forma de salchicha si pasamos de 45-60 segundos de exposición.

		

		Con teleobjetivos solo incluiremos una pequeña porción del suelo, pero conseguiremos una mayor presencia de la Luna en la composición. Un buen punto de partida, para que no salga quemada, es un tiempo de exposición similar al ISO seleccionado con f/8. Por ejemplo, para ISO 100 podemos disparar a f/8 durante 1/125 segundo. Estos valores son una simple recomendación que variará en función de la distancia que nos separe y del estado de nuestra atmósfera.

		

		Cuando esté parcialmente tapada por nubes podemos reducir bastante el tiempo de exposición para incluir algo de terreno, ya que su sobreexposición resultará bastante más estética. Aunque la luna llena es muy atractiva, las fases de cuartos nos permiten apreciar mucho mejor las texturas de sus cráteres.
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		Un flash separado de la cámara me sirvió para aportar luz al primer plano y evitar que la estrella de mar quedase en sombra casi total. La luz se tamizó a través de un difusor de 75 cm.

		

		50 mm a f/8 durante 1/3 s con ISO 200. Flash en modo manual con filtro cálido. Filtro degradado inverso de dos pasos Lucroit.

		

		Una linterna, en general, aporta bastante menos luz a igualdad de tiempo, pero con ella controlamos muy bien las zonas que iluminamos y su brillo, bien recurriendo a una de pequeño tamaño o reduciendo el foco luminoso con una cartulina o con la propia mano. No congela el movimiento, lo cual en ocasiones es una ventaja. Necesitamos, normalmente, varias pasadas para que una zona quede bien, lo que nos permite aplicar más efecto en unas partes que en otras y un resultado más dramático.

		

		Según el tipo de luz que tenemos en la linterna podemos dividirlas en tres grupos: frías, cálidas y de colores. Es decir, lo mismo que hacemos con los filtros en el flash. Esos mismos filtros nos sirven para cambiar la temperatura de nuestra linterna, haciéndola más o menos fría.

		

		Las linternas cálidas y los flashes con un CT-O las usamos casi siempre con temperaturas de color bajas, de 2500 – 4500 K. De esta forma su color se neutraliza con el ajuste de la cámara y se ven blancas. También se pueden emplear con temperaturas más altas, de 5500 - 8000 K, para enfatizar los tonos cálidos que ya tienen. Entre mis preferidas en este campo están las Minimaglite con haz regulable que permite mucha precisión en la iluminación. Su pequeño tamaño la hace casi imprescindible para el primer plano, pero inútil en largas distancias. La mía todavía tiene bombilla de incandescencia (modelo Kriptón), que proporciona una luz más atractiva para mi gusto. En tamaños más grandes tenemos a su hermana mayor la 3D.

		

		Las linternas frías y los flashes con un CT-B las usamos casi siempre con temperaturas de color más altas, de 4500 – 8000 K. De esta forma, su dominante azulada se neutraliza con el del ajuste de blancos y se ven neutras, aunque también son útiles con temperaturas más bajas para enfatizar sus tonos azulados.

		

		

		¿Qué linterna necesito?

		

		Solemos creer que una linterna de gran potencia es la ideal, pero las más útiles son las de 300 - 400 lúmenes. Nos permiten iluminar con unas pocas pasadas elementos situados a unos pocos metros.

		

		Si necesitamos más precisión en lugares cercanos, incluso una linterna de 100 lúmenes puede ser la ideal. Es raro necesitar potencias de más de 1000 lúmenes, salvo si tenemos distancias considerables o superficies muy grandes, tienen el problema de que resulta complicado impedir que se noten las zonas de transición entre las distintas pasadas.

		

		Es importante que tenga control del haz de luz y de potencia para sacarle el máximo partido. Contar con un foco homogéneo y un borde algo difuso será de gran ayuda para superponer las pasadas. En cuanto a su temperatura, lo ideal creo que sería tener al menos una fría y otra cálida. Por desgracia la llegada del led hace que sea complicado encontrar linternas cálidas, por lo que puede ser inevitable adquirir también filtros CT-O. Es deseable que la luz no tenga dominantes verdosas, un color muy poco agradecido en la noche y difícil de corregir. Suelo usar varias Led Lenser, en función de la distancia y superficie que debemos iluminar, aunque la que más uso, con diferencia, es la P7.

		

		Tampoco hacen falta muchas más, según nuestra experiencia iremos sabiendo lo que nos es realmente útil. No compremos a tontas y locas; un par de linternas de calidad nos permitirán muchas horas de disfrute en el campo y durarán una eternidad.
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		Para iluminar grandes superficies o que estén muy alejadas será necesaria una linterna de gran potencia, en este caso de 3000 lúmenes.

		

		45 mm a f/3,5 durante 241 s con ISO 200 y 4500 K. Linterna Led Lenser con filtro cálido.

		

		Con menos potencia, tenemos la nueva Minimaglite con bombilla led, con las mismas ventajas, pero con luz fría. Existen marcas más asequibles de muy buena calidad como las Ultrafire, con ópticas bastante decentes y completamente metálicas.

		

		Iluminando el terreno por nuestra cuenta podemos determinar el aspecto del cielo, creando largas exposiciones con estrellas como trazas o reteniendo los preciosos tonos de la última parte de la hora azul. El factor limitante es la cantidad de luz máxima que exista en una parte de la composición, que puede ser la luna, las farolas o unos edificios iluminados. En ese tiempo disponible hemos de aportar la luz adecuada al resto de la escena. Cuanto menos tiempo tengamos más potencia será necesaria en nuestro flash o linternas. Una forma de solventar esta limitación es realizar varias fotos con el tiempo máximo que evite que partes importantes de la escena se quemen y realizar una imagen a partir de varias tomas, iluminando partes diferentes en cada una de ellas.

		

		El tiempo en que tendremos encendidas las linternas o la potencia del flash dependerá de la distancia a la que tengamos que iluminar, de su potencia, del color y brillo de la superficie, del nivel de carga de las baterías, de la calidad del aire, de la luz residual en el cielo, de la contaminación lumínica, de la luz que aporte la Luna… Demasiados parámetros para poder recomendar un simple punto de partida.

		

		La paciencia, las ganas de experimentar, de jugar con la luz, son la mejor combinación para disfrutar de nuestros errores y poco a poco habituarnos a nuestro equipo. Con el tiempo aprenderemos cuántas pasadas necesita un elemento cercano y uno alejado. Tampoco es una ciencia exacta y el margen de una foto aceptable es muy amplio. Es importante habituarse a mover la linterna de forma homogénea, a superponer las pasadas ligeramente y recordar que tenemos que insistir más en las partes más alejadas.

		

		Hacemos una primera prueba contando el número de pasadas aplicadas a cada zona, valoramos el resultado y repetimos. Reducimos su número donde veamos que ha quedado demasiado claro e insistimos en las zonas que veamos oscuras en la toma. En unos pocos disparos tendremos la foto a nuestro gusto. Es un tipo de fotografía en la que el ensayo y error son la única vía para progresar.

		

		

		Modo Live Composite

		

		Olympus incorporó en algunos modelos un modo de disparo que combina diferentes imágenes en tiempo real mientras realizamos una larga exposición. Tiene la enorme ventaja de que vemos directamente cómo influye la luz que aportamos y podemos insistir un poco más donde haga falta. La cámara solo añadirá luz en aquellas zonas que aumenten de brillo en las tomas sucesivas, pero sin alcanzar nunca un nivel de quemado. Así evitamos que se quemen zonas como las farolas o los edificios, al tiempo que seguimos aportando luz en aquellas que iluminamos con nuestras linternas o flashes.

		

		

		Hemos de procurar no dirigir nunca la fuente de luz hacia la cámara para que no se vea, lo ideal es taparla siempre, bien con una cartulina o con nuestro propio cuerpo. Nos vestiremos con tonos muy oscuros para impedir que nuestra silueta se registre y estaremos siempre en continuo movimiento.

		

		Es importante variar el ángulo con el que iluminamos para matizar el efecto que buscamos. Una luz lateral, de entre 45 y 90° respecto a la cámara, resaltará las texturas. Si preferimos realzar el color, la luz frontal será más adecuada. En este caso no tendremos que separarnos de la cámara, lo que facilita el trabajo y previene tropiezos. Las zonas más alejadas necesitan más tiempo que las más cercanas, cerrar el zum será muy útil. También podemos iluminar a contraluz para conseguir resaltar las siluetas o las transparencias. Incluir la propia fuente de luz puede ser un buen recurso estético.

		

		
			[image: Illustration]
		

		

		Utilizando un panel LED para iluminar los helechos con una temperatura de color en cámara de 5500 K logro mantener la pequeña cascada con tonos azulados, ya que su temperatura es mayor. Los cálidos dan la sensación de cercanía de la planta, reforzada por un desenfoque selectivo.

		

		30 mm a f/8 durante 1/2 s con ISO 100. Panel LED Iwata 5000 K.

		

		No pretendamos iluminar todo con una sola pasada o un solo destello, es mejor ir haciéndolo poco a poco, integrando la luz de forma más orgánica. Iluminando con tres pasadas (o destellos) desde el lado derecho y con una desde el izquierdo de forma lateral (o un múltiplo como 6 - 2) conseguiremos un bonito contraste. Cuatro y una (o un múltiplo como 8 - 2) realzará más el contraste y dos y una lo reducirá. Iluminar el suelo con la linterna muy baja, a unos pocos centímetros, hará que las pequeñas protuberancias del terreno cobren vida. Es mejor no iluminar desde muy cerca de nuestro encuadre, así no se quemarán los elementos más cercanos. Al separarnos unos metros la luz será más homogénea entre el primer plano y el fondo. Cuanto más amplio sea lo que fotografiamos, más tendremos que alejarnos para conseguir una luz homogénea con el primer plano. Otra opción, que exige más experiencia, es ser muy cuidadoso con el número de pasadas de luz que aplicamos en cada zona.

		

		

		FOTOS PASO A PASO

		

		
			[image: Illustration]
		

		

		Llegamos a esta playa al atardecer, aunque un poco temprano. La luz no era muy adecuada, pero intentamos componer con las piedras del primer plano, que atraen demasiado la mirada, alejándonos del arco.

		

		120 mm a f/11 durante 13 s. Filtro polarizador y de densidad neutra de seis pasos de Lucroit.

		

		
			[image: Illustration]
		

		

		Apartamos las piedras más sobresalientes y enfocamos sobre el resto para conseguir que la perspectiva atmosférica juegue a nuestro favor.
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		Un poco más tarde la luz era algo más dorada. Simplificamos el encuadre con una focal más larga, 170 mm, que centra más la atención en el arco.
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		Esperamos que llegue alguna ola algo más alta en un día con poco oleaje. Reduzco el tiempo de exposición a 3 s para intentar mantener algo de textura y aportar un plano medio con algo de interés.
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		Hice un pequeño hueco entre las piedras para bajar lo máximo posible el punto de vista. Cerrando más el zum todavía se le da más protagonismo a la roca del fondo. Aunque el tiempo de exposición es el mismo, el aspecto del agua ha variado: ¡cada ola es distinta! Obtenemos una zona clara que separa claramente las piedras del primer plano de la roca del fondo. Una composición muy diferente que puede gustarnos más o menos. Lo importante es conocer nuestras herramientas para llevarnos la foto que deseamos.

		

		200 mm a f/6,4 durante 3 segundos. Filtro polarizador y de densidad neutra de Lucroit.
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		Recurriendo a ISO alto, una linterna ilumina más de lo que parece. Si la superficie es demasiado grande podemos realizar una exposición corta para que las estrellas no salgan como líneas y otra más larga que nos posibilite iluminar lo suficiente. Después las unimos en edición.

		

		15 mm a f/2,8 durante 30 s con ISO 100 para el cielo y 213 s para el castillo. Linterna Led Lenser P7 con filtro CTO.

		

		Nuestras luces siempre son pequeñas en un paisaje, lo que se traduce en luces duras con sombras definidas. En caso de iluminar algo cercano, puede ser útil un difusor de 75 cm o incluso mayor, pero para grandes escenas es inviable suavizar tanto la luz. Para iluminar una cantera con luz suave necesitamos ir un día de luna llena con nubes, son las únicas capaces de proporcionar esas características lumínicas en un entorno muy grande.

		

		A la hora de aplicar luz hemos de considerar que las partes más claras siempre llamarán más la atención, es un importante recurso compositivo que puede funcionar muy bien incluso aunque zonas bastante extensas estén completamente negras. En este tipo de fotografías es algo que se percibe como normal. Lo contrario, una escena nocturna muy clara en todas sus partes, la percibiremos como diurna, aunque veamos estrellas en el cielo. Una vez más la costumbre y nuestra cultura visual limitan nuestras herramientas.

		

	
		Niebla

		

		Las nubes son masas de aire húmedo que se enfrían y no son capaces de mantener en suspensión el agua que contienen. La niebla es, simplemente, una nube que está en contacto con el suelo. Es más fácil que se produzca al descender las temperaturas durante la noche. De esta forma quedan en el aire gotas de agua muy pequeñas que limitan la visibilidad a menos de un kilómetro. Si la visibilidad es mayor, estaríamos ante una neblina o bruma.

		

		Las gotas de agua líquida en suspensión suavizan de forma muy interesante la luz y transforman por completo el paisaje, transmitiendo unas sensaciones muy diferentes, con tonos suaves y pasteles que reducen la nitidez y el contraste. Si es muy densa, apenas podremos ver a unos metros, pero a medida que el sol va calentando la atmósfera se va evaporando y haciéndose más transparente.
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		Las últimas horas de la tarde pueden ser muy interesantes para fotografiar niebla cerca de los acantilados. Al bajar las temperaturas el aire no puede soportar tanta humedad y se forman nieblas. En este caso nos es muy útil para incrementar la importancia del primer plano, contrastando con las rocas a contraluz.

		

		60 mm a f/8 durante 1/200 s con ISO 200.

		

		Planificar una toma con niebla no es una tarea sencilla. Es un fenómeno relativamente escaso que depende mucho de la orografía de un lugar. Algunos sitios son bastante famosos por sus nieblas, como Oviedo o Lugo, que amanecen con nieblas cerca de 100 días al año. A pesar de que, en ocasiones, puede ser persistente durante muchos días, lo normal es que dure unas horas. Londres, en comparación, tiene apenas 15 o 21 días de niebla espesa en el mismo período, un fenómeno que tiene poco de natural, estando muy relacionado con la contaminación ambiental.
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		Para estar en el lugar correcto a tiempo, necesitamos profundizar un poco en la forma en que se produce la niebla, ya que los avisos meteorológicos suelen predecir solo las más importantes. Los tipos de niebla que podemos encontrarnos son:

		

		•Niebla de irradiación , la más típica en los inviernos españoles. Con cielos despejados y vientos en calma, la temperatura a nivel del suelo se reduce y el aire se satura, sobre todo en zonas cercanas a masas de agua, que contienen más vapor de agua durante el día. A medida que la Tierra se calienta después del amanecer va desapareciendo.

		

		•Niebla de advección, que aparece cuando una masa de aire húmedo atraviesa una superficie más fría. Son típicas estas nieblas adentrándose en la costa desde el mar.

		

		•Niebla por evaporación , formada por una masa de aire frío que pasa sobre una masa de agua más cálida. El vapor que libera el agua caliente satura el aire frío que se encuentra encima. Es el origen de las nieblas en los mares o lagos humeantes.

		

		•Niebla de ladera , el aire se va enfriando al subir la ladera de una montaña hasta que se satura. Desde la base se aprecia una nube en su cima.

		

		•Niebla de montaña , en este caso es una nube a baja altura que tropieza con una montaña.

		

		•Niebla de mezcla , producto de la mezcla de dos masas de aire de características distintas, que al unirse generan una masa saturada.

		

		•Niebla frontal , cae lluvia desde una masa de aire cálido sobre aire frío y estable cercano al suelo.

		

		•Niebla engelante , es quizá la más fotogénica y la encontramos en días con temperaturas bajo cero que congelan las gotas de agua sobre el terreno. Cuando la niebla aparece por debajo de 10 °C bajo cero, se puede generar niebla formada por cristalitos de hielo que llamamos cencellada.
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		Los bosques situados en zonas elevadas pueden condensar el agua que contiene el aire en su continuo ascenso por la ladera de la montaña.

		

		21 mm a f/11 durante 1/40 s con ISO 200.

		

		Observando el pronóstico y entendiendo todas estas formas de originarse la niebla, será un poco más fácil planificar las fotos, pero mi experiencia es que casi siempre me la encuentro por sorpresa.

		

		Madrugar para estar en lugares cercanos a ríos o lagos antes del amanecer es un buen consejo cuando las temperaturas nocturnas descienden bruscamente. Aprovechar la tarde cerca del mar también me ha brindado buenas oportunidades. En zonas de montaña donde se ve la nube en la cima es más sencillo subir hasta que la densidad es la óptima, aunque casi siempre los mejores motivos están más arriba o abajo.
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		Los vientos húmedos que provienen del mar pueden chocar con la orografía y formar un mar de nubes. Es un fenómeno que se da con frecuencia en los bosques de laurisilva de las Islas Canarias.

		

		21 mm a f/8 durante 1 s con ISO 200.

		

		

		La calima

		

		Muchas veces llamamos calima a nieblas poco densas, en realidad brumas, pero el origen de la calima está relacionado con la presencia en la atmósfera de partículas muy pequeñas de polvo, cenizas o arena que se encuentran en suspensión. Puede ser de tipo A, si los elementos son propios del ambiente donde se forma, o de tipo B si son ajenos, como un incendio forestal. En España es un fenómeno frecuente cuando tenemos vientos que han atravesado el Sahara.

		

		

		Tenemos que procurar ser rápidos al fotografiar con niebla, sobre todo si está mecida por el viento o evaporándose. Cambia constantemente y las condiciones de luz son muy variadas. Enfocar puede ser complicado para el modo automático, porque puede que no encuentre zonas con un buen contraste; es posible ayudarla colocando el punto de enfoque en un árbol o una piedra más oscuros o simplemente recurriendo al modo manual. El aviso de enfoque (focus peaking), que realza los contornos definidos, también puede ser una gran ayuda. Los tonos claros dominantes engañarán a nuestro fotómetro que recomendará exposiciones entre 1 y 3 EV por debajo de lo ideal. Exponiendo con ayuda del histograma no tendremos ningún problema. Las líneas del gráfico estarán muy agrupadas, porque con esta luz apenas tendremos tonos muy oscuros. Seguimos intentando llevar el histograma lo más a la derecha posible, verificando los canales por separado y activando, como siempre, el patrón de cebra para confirmar que nada importante se está quemando.
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		La lluvia acentúa la saturación de color de estas hojas mientras la niebla difumina y tiñe de azul el fondo.

		

		105 mm a f/9,5 durante 0,5 s con ISO 100. Filtro polarizador Lucroit.

		

		

		Simular la niebla

		

		Sin duda es una opción menos interesante que la de verdad, pero te recomiendo que la pruebes a ver si te gusta. Puedes recurrir a soltar el vaho de tu respiración en la lente frontal del objetivo o en la trasera, aplicar una ligerísima capa de vaselina sobre un filtro UV o colocar una superficie muy blanca muy cerca del objetivo, cubriendo parte de la escena, con un diafragma bastante abierto.

		

		

		La niebla resalta la distancia; a medida que los objetos se alejan se difuminan hasta desaparecer. El contraste se reduce drásticamente y también la nitidez. Contar con un primer plano cercano con colores vivos puede ser un buen punto de anclaje para el observador.

		

		El movimiento de la niebla, capturado con tiempos de exposición prolongados, puede ser muy interesante. En zonas con nieblas de valle o en fenómenos de ladera podemos plasmar nubes en movimiento muy vistosas.

		

	
		Nieve y hielo

		

		Vivo en una zona de costa donde la nieve solo nos visita en contadas ocasiones y quizá mi visión sea demasiado idílica, pero para mí los paisajes adquieren un aspecto muy diferente cuando un manto de nieve los cubre.

		

		La nieve está asociada con el frío y con malas condiciones ambientales. Es algo a tener muy en cuenta al elegir ropa para salir a fotografiar. La ropa de montaña está diseñada para disipar la humedad y mantenernos calientes en movimiento. Los fotógrafos a veces necesitamos permanecer largos períodos de tiempo, incluso horas, para realizar nuestro trabajo y para esas condiciones la ropa deportiva puede no ser suficiente. La pluma, natural o sintética, es uno de nuestros mejores aliados con temperaturas bajo cero para retener nuestro calor. Ha de estar siempre combinada con una buena membrana que nos proteja del viento y de la lluvia. Vístete por capas y quita las que sean necesarias para no sudar. Solapar dos camisetas térmicas de calidad mejora mucho la evacuación de la humedad y puede marcar una enorme diferencia cuando hace frío de verdad.
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		Las primeras heladas añaden interés a un bosque otoñal. Un tiempo de exposición prolongado permite que la hoja en equilibrio en la rama destaque sobre un fondo blanco.

		

		125 mm a f/8 durante 2 s con ISO 100. Filtro polarizador Lucroit.

		

		Necesitamos mantener las manos calientes, pero también manejar pequeños diales, lo que es complicado de compaginar. La mejor opción para conservar el calor es utilizar unos guantes finos, de forro polar o seda, con unas manoplas gruesas por encima. Para hacer la foto nos quitamos las manoplas el tiempo imprescindible. No toques nada metálico sin guantes con muy bajas temperaturas o podrás quedarte pegado. Los guantes con costuras finas y preformados pueden ser una buena alternativa si el frío no es extremo. En algunos se puede retirar la protección de la punta de los dedos índice y pulgar, lo que es muy cómodo, pero si estamos muy por debajo de cero, es necesario llevar siempre otros más finos.

		

		La nieve refleja mucha luz solar: ten cuidado con tus ojos y procura utilizar gafas de sol con un buen factor de oscurecimiento. Un filtro de nivel tres puede ser el más adecuado o incluso de cuatro si estamos en montaña por encima de los 2000 metros.

		

		Moverse en estas condiciones también exige ser cuidadosos al conducir y al caminar. La nieve puede ocultar algún importante agujero en donde podemos caer con trágicas consecuencias. Es un accidente muy frecuente en alta montaña. Conviene contar con bastón para realizar una cata del suelo que vamos a pisar. Con nieve blanda pueden ser de ayuda unas raquetas para la nieve. Si nos encontramos con hielo en una rampa pronunciada los crampones serán nuestro mejor aliado. Estos accesorios precisan de un cierto aprendizaje, estar pendientes de nuestras fotos al tiempo que los estrenamos no es buena idea.

		

		La primera hora de mañana nos obsequiará con preciosos tonos azulados o anaranjados reflejándose en la nieve. La capa superficial estará más dura gracias al frío de la noche y puede ser más fácil llegar a nuestra localización. A medida que el día avanza es posible que la nieve se vaya fundiendo y sea más complicado caminar. Aprovechar los copos cayendo y los momentos posteriores a la tormenta también proporciona grandes oportunidades.
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		Siempre hemos de ser muy conscientes de donde pisamos, pero si estamos encima de nieve o hielo la atención ha de ser permanente.

		

		24 mm a f/8 durante 1/180 s con ISO 100.

		

		La cámara también sufre con el frío y es posible que lleguen a bloquearse. Las temperaturas inferiores a -15 o -20 °C pueden llevar al límite la resistencia de plásticos y metales, procura no golpearlos y trata todo tu equipo con enorme cariño. Con lluvia o nieve no dudes en recurrir a una funda impermeable, en el catálogo de Zecti, Dicapac o Manfrotto encontrarás algún modelo que se adapte a tu equipo. Si tu mochila no incorpora funda para la lluvia, deberías comprar una. Nunca metas la cámara por dentro de tu chaqueta, lleva la cámara a temperatura ambiente todo el tiempo que puedas para impedir condensaciones o que se congele vapor de agua dentro del equipo. En el coche déjala en el maletero en caso de que vayas a poner la calefacción. En el hotel no la dejes nunca cerca de los radiadores y no abras la mochila de inmediato para revisar las tarjetas, mejor sácalas en el exterior y también las baterías que necesites cargar. Evita siempre cambios bruscos de temperatura, tanto de calor a frío como al revés. La tapa del objetivo lo protegerá de salpicaduras. No soples sobre tu equipo o el vapor de agua puede formar hielo en la superficie o penetrar en el interior y congelarse.

		

		

		Las baterías

		

		El frío es especialmente cruel con las baterías, reduciendo muchísimo su capacidad de entregar energía. Las baterías de litio no son inmunes a este efecto, sino especialmente sensibles. Procura llevar suficientes unidades para sacarle partido a tu jornada en el campo.

		

		Es buena opción mantener las baterías en uno de tus bolsillos, a temperatura corporal, y sacarlas solamente para realizar el disparo. En realidad, las baterías no se descargan, así que si trabajas con una mientras la otra se calienta podrás ir alternándolas. La mejor opción es mantener una fuente de energía externa caliente a buen recaudo y conectada a la cámara mediante un cable.

		

		

		El frío se transmite muy bien a través del aluminio, ten cuidado si sueles llevar el trípode en la mano o puedes acabar con los dedos helados. Un buen protector térmico será imprescindible. Si tu trípode no lo incorpora mide el diámetro de la pata más gruesa y compra un aislante para tuberías en la ferretería. También hemos de tener cuidado con la nariz y la cara al mirar por el visor, procura que no toquen partes frías.

		

		La nieve es muy brillante y engaña al fotómetro muchísimo. La cámara creerá que la nieve es un cuerpo gris al que está llegando demasiada luz. Es posible que tengas que incrementar la exposición incluso tres o cuatro puntos por encima de lo que recomienda tu fotómetro. Si expones por histograma nada cambia: exponer lo más a la derecha posible sin que se queme nada importante.

		

		La nieve casi nunca es blanca de verdad, suele reflejar el entorno. El ajuste automático de blancos puede neutralizar dominantes que en realidad deseas en tu toma, como el reflejo azulado del cielo; en consecuencia, el histograma del canal azul no será realista. Procura realizar un ajuste manual de blancos en Kelvin o dejar un cierto margen en el histograma para evitar disgustos si no puedes ver los histogramas por canal.
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		La nieve adquiere el color de la luz que recibe, por eso las cimas se ven anaranjadas durante la puesta mientras la zona en sombra contrasta en azul.

		

		90 mm con f/8 durante 1/80 s con ISO 200.

		

		Nuestros equipos requieren un cierto contraste para enfocar lo que puede faltar en estas situaciones. Un elemento con buen contraste cercano al plano que desees enfocar será de una gran ayuda. En las condiciones más complicadas el enfoque manual, ayudado por un buen nivel de zum sobre la pantalla, será tu gran aliado.

		

	
		Bosques

		

		Los bosques suelen ser estructuras muy caóticas con muchísimos elementos por todos lados. Nuestra función casi siempre será la de intentar encontrar algo de orden y reflejarlo. Una piedra, una planta, un tronco caído pueden ser primeros planos muy interesantes cuando generan líneas visuales que nos adentran en la escena a partir de un punto de anclaje, proporcionando sentido a todo el conjunto. El desenfoque selectivo puede ser una gran herramienta creativa. También podemos limitarnos a mostrar ese caos en nuestras fotos, pero no suele dar tan buen resultado.
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		Facilitar al ojo del espectador la progresión dentro de la imagen, mediante líneas bien definidas, ayuda a establecer un cierto orden en la composición.

		

		26 mm con f/5,6 a 1/25 s con ISO 100. Filtro polarizador Lucroit.

		

		Tenemos bosques de hoja perenne y caduca. Pinos, abetos y especies de las selvas tropicales tienen el mismo aspecto durante todo el año. Pero los robles, hayas, abedules, chopos, cerezos… absorben parte de los pigmentos de sus hojas durante el otoño y cambian su aspecto por completo, decorándose con tonos en los que dominan los rojos, amarillos, ocres y naranjas. Poco tiempo después las hojas caen y las ramas quedan desnudas, aunque en algunas especies las hojas pueden desprenderse en la primavera con los nuevos brotes.
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		Las fotos aéreas de los bosques, sin un primer plano cercano, son una buena opción cuando los tonos otoñales inundan el paisaje. El valle se configura como una curva sinuosa que atrapa la mirada.

		

		70 mm a f/4 durante 1/180 s con ISO 100. Filtro polarizador Lucroit.

		

		El contraste bajo un bosque puede exceder ampliamente el rango dinámico de tu sensor. El sol filtrándose entre las ramas más altas mientras el sotobosque está casi negro es una situación complicada de resolver. Un HDR puede ser una solución, si las hojas no están mecidas por el viento. Fotografiar en días nublados es una opción, pero perderemos los ricos colores que se filtran a través de las hojas.

		

		

		Planificar la otoñada

		

		Encontrar un bosque caducifolio en su momento de máximo esplendor otoñal ofrece unas enormes posibilidades para el fotógrafo. Pero no es fácil. El momento perfecto variará según la latitud de la localización, su altitud, su orientación, las especies dominantes, las temperaturas de los meses anteriores…

		

		El mes de octubre suele ser el ideal en España, en Pirineos el puente del Pilar es un buen punto de referencia. Si nos situamos a más de 1500 metros seguramente necesitemos ir antes, sobre los 1000 un poco después. Los bosques cántabros y asturianos van más tarde y solemos tenerlos en su punto a finales de octubre o incluso principios de noviembre. En el Sistema Central la tercera semana de octubre puede ser el momento óptimo, dependiendo de la altitud. Los primeros árboles en ver su hoja amarillear suelen ser los de bosque de ribera.

		

		Si nos movemos hacia el norte del planeta podemos ver cómo se adelanta el otoño incluso a finales de agosto o principios de septiembre en sitios como Alaska, Groenlandia o Islandia. Las latitudes medias de EE.UU. cuentan con temperaturas más bajas que en Europa y la mejor época será entre la tercera semana de septiembre y las primeras de octubre. Japón va más atrasado que España y nos recibirá un buen otoño a mediados de noviembre. Los colores otoñales aparecerán en la Patagonia desde las últimas semanas de abril a las primeras de mayo.

		

		

		Con luz fuerte asume que tendrás zonas muy oscuras o quemadas y busca una composición que no magnifique el problema.

		

		La niebla convierte el bosque en un lugar mágico en donde las formas se difuminan y el entorno cambia de forma rápida con la caricia del viento y el calor del sol. Los rayos a través de las copas crean líneas visuales de gran impacto. El polarizador nos ayudará a eliminar brillos indeseados y aumentar la saturación de los colores.

		

		La lluvia limpia el polvo de las hojas y satura los colores del bosque. Un polarizador evitará reflejos y nos ayudará a retener la máxima pureza de los colores. No tengas miedo a salir con tu cámara en un día de lluvia, simplemente usa un paraguas y un buen calzado para conseguir vibrantes imágenes sin necesidad de manipularlas en la edición.

		

		En los bosques tropicales podemos tener problemas con la fauna. En ellos viven especies peligrosas de arañas, ofidios e incluso ranas que pueden ser tóxicas, si las tocamos con las manos desnudas. Intentaremos llevar siempre un calzado alto y bien cerrado y tendremos mucho cuidado con dónde ponemos los pies y las manos.

		

		El ambiente húmedo es exigente con el equipo. Las lentes se pueden empañar y será necesario limpiar con frecuencia el vaho con nuestro paño de microfibra. Conviene contar con una caja estanca, o al menos una bolsa de plástico, con bolsas de gel de sílice, para guardar el equipo cuando no lo usemos. Este gel se puede regenerar sometiéndolo a una temperatura de 150 °C en un horno o en el microondas a poca potencia para evitar que las bolsas exploten. Para saber que el gel ya está saturado se le suele añadir cloruro de cobalto que lo muestra azul cuando está seco y rosa cuando se hidrata. Otra opción es el violeta de metilo que dejará el gel seco de color naranja y verde al empaparse.
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		Incluir la base de los árboles y sus copas en una sola imagen supone rebasar el rango dinámico de casi todos los sensores actuales incluso en un día con niebla.

		

		16 mm con f/8 a 1/3 s con ISO 200.
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		Un primer plano interesante y que marque la progresión de la mirada puede ser un buen punto de partida para simplificar todo el caos que presenciamos.

		

		26 mm con f/4,8 a 6 s con ISO 200. Filtro polarizador Lucroit.

		

	
		Desiertos de arena

		

		Los desiertos de arena y los viajes a esas localizaciones suelen ser muy exóticos y atractivos, sobre todo para los que vivimos en zonas mucho más verdes. Transmiten un gran dramatismo y nos sumergen en el misterio del silencio.

		

		Necesitamos protegernos del sol con cremas ya que puede producir severas lesiones en la piel e incluso insolaciones y golpes de calor. La baja humedad del entorno nos obliga a hidratarnos incluso aunque no sintamos sed. Nunca veremos a ningún habitante del desierto de manga corta, la ropa larga evita la exposición de la piel y mantiene su humedad.

		

		Los cielos nocturnos son espectaculares en el desierto, porque suelen estar muy alejados de núcleos de población y la contaminación lumínica es nula. Pero ten en cuenta que por la noche las temperaturas pueden bajar muchísimo y necesitaremos gruesa ropa de abrigo.

		

		Las luces bajas del amanecer crearán un hermoso mosaico de luces y sombras, proporcionando sensación de volumen al tiempo que impregnan la arena de texturas con tonos cálidos. A medida que pasa el día el viento va en aumento y para la puesta de sol puede que ya sea un problema.
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		Es muy importante estar en la mejor posición posible con tiempo suficiente para tener todo preparado y recibir con calma los primeros rayos de sol. Es una luz que dura apenas unos minutos y que no podemos perder.

		

		110 mm con f/5,6 a 1/20 s con ISO 200.

		

		

		La arena y tu equipo

		

		Las partículas finas se cuelan por todas partes. Una vez en los delicados engranajes de tu equipo se comportan como fragmentos de lija que pueden averiar cualquier mecanismo. Deja siempre la cámara en tu mochila hasta que la vayas a utilizar y devuélvela a ella tan pronto acabes. Puede que contar con un filtro polarizador o un UV sea una buena idea para proteger el objetivo.

		

		Sustituir la óptica puede trasladar polvo al sensor, lo que podemos minimizar cambiándola con el sensor orientado hacia el suelo, protegido del viento con nuestro cuerpo y realizando el proceso en el menor tiempo posible. Recurriremos al mismo procedimiento para reemplazar la tarjeta.

		

		

		El sol alto elimina las texturas y el volumen, pero puede ser muy útil para transmitir la sensación de desolación, de un espacio enemigo de la vida. A mediodía, en verano, las temperaturas pueden subir ampliamente de los 40 °C, algo que puede afectar profundamente a la cámara si está mucho tiempo expuesta al sol, y también a ti, claro. Evita el verano para viajar a un desierto de arena: tendrás mejores oportunidades y pasarás menos calor.

		

		El problema en los bosques es el caos y en los desiertos es justo el contrario. Resulta especialmente importante encontrar algo que atraiga la atención del espectador y proporcione la sensación de escala como personas o animales o incluir primeros planos interesantes como plantas o rocas que aporten profundidad. Los desiertos de este tipo son lugares ideales para buscar patrones, texturas, líneas, formas… La mejor luz para crearlas puede durar apenas unos segundos, lo que provoca que tengamos que estar muy concentrados y trabajar rápido. Disponer de angulares y teleobjetivos nos puede ayudar mucho, en función de lo que vayamos encontrando.
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		Si tenemos algo de humedad en el ambiente podemos aprovechar el sol a contraluz para crear sensación de distancia y profundidad.

		

		1800 mm a f/5,6 durante 1/750 s con ISO 100.

		

		Esta uniformidad del entorno también hace recomendable llevar siempre un GPS para poder regresar a nuestra base si nuestra orientación espacial falla. Tendremos en cuenta la legislación del país en que nos encontremos pues pueden limitar su uso.

		

		

		No todo es arena

		

		Asociamos el desierto a la arena, pero no siempre es así. El desierto del Sahara, el más grande del mundo, está en su mayor parte cubierto de guijarros y trozos fragmentados de roca, lo que se llama un reg. A medida que el viento hace chocar las rocas más pequeñas se va produciendo polvo. Esta arena la mueve incansablemente el viento formando dunas cambiantes que se conocen como erg. Cada zona del desierto tiene su encanto y ofrecerá oportunidades compositivas muy diferentes.

		

	
		Fotografía arquitectónica y urbana

		

		La especialidad de fotografía de arquitectura es la encargada de obtener imágenes de los edificios, así como de su estructura y de su acondicionamiento. El edificio es el auténtico protagonista, mientras que en la fotografía urbana lo que destaca es el paisaje en su conjunto, no un edificio concreto. Los objetivos descentrables permiten corregir las fugas de las líneas verticales en la propia toma, algo que se puede realizar en la edición, pero con una cierta pérdida de calidad y de superficie de la imagen capturada. La luz es siempre nuestra principal materia prima y en la ciudad no es una excepción. Algunos edificios destacan mejor con un ángulo de luz concreto que hemos de averiguar. La iluminación del ocaso enciende el cielo y crea preciosos reflejos en las ventanas y en algunas cubiertas de edificios.

		

		La hora azul, en la que el cielo tiene la misma luminosidad que la luz artificial, genera grandes oportunidades creativas. Para aprovecharla al máximo, en el poco tiempo que tenemos en nuestros viajes, priorizaremos las tomas hacia el este (se ilumina antes al amanecer y se oscurece antes en la puesta), luego norte y sur y acabaremos con las orientadas hacia el oeste (se aclara más tarde en el amanecer y se oscurece después durante la puesta). Si el edificio posee iluminación artificial, valoraremos su color para ver cómo combina con los tonos del cielo.
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		Fotografiar durante la hora azul añade toda la gracia de las luces artificiales a nuestra imagen. Es interesante que el cielo no esté demasiado oscuro.

		

		18 mm a f/14 durante 10 s con ISO 200.

		

		

		Fuegos artificiales

		

		En las fiestas podemos tener nuestra ciudad iluminada con fuegos artificiales. Por desgracia es raro que el espectáculo coincida con la puesta de sol o con la hora azul.

		

		Un trípode será imprescindible. Los fuegos son bastante brillantes por lo que pondremos un ISO bajo con un diafragma de f/5,6 o f/8. Lo mejor es conseguir que varios fuegos exploten en nuestra exposición, lo que conseguiremos con un tiempo largo, de unos 15 - 30 segundos y tapando la lente frontal con una cartulina negra entre un fuego y otro. Si ponemos la cámara en modo B y contamos con un cable disparador podemos combinar muchos fuegos pequeños, si no coinciden en la misma zona, o unos pocos si son más grandes y luminosos, y acabar la exposición en cuanto consideremos que tenemos bastantes chispas en el encuadre.

		

		El humo colonizará muy rápido el cielo, por lo que los primeros fuegos serán los más interesantes en ese sentido; por desgracia, los más vistosos suelen ir mucho más tarde. Intenta situarte de tal forma que el viento arrastre el humo hacia fuera del encuadre y no hacia ti. Ten paciencia y ajusta el diafragma y la zona que estás fotografiando en función de los resultados que vayas obteniendo.

		

		

		El trípode y un nivel serán excelentes aliados para mantener las líneas en el ángulo deseado. Un filtro polarizador nos ayudará a reducir o eliminar reflejos en los cristales y a saturar el cielo, contrastando las nubes. Si capturamos un gran ángulo, es posible que aparezca un degradado poco agradable en el cielo y que sea mejor oscurecer el cielo en edición.

		

		Conviene estudiar la historia de los edificios que vamos a fotografiar para no dejarnos ningún elemento que los defina. Si el entorno es poco apropiado, puede ser una buena idea aislarlos por completo. En otras ocasiones el edificio se relaciona con los que lo rodean, conviviendo en armonía gracias a un buen trabajo de diseño, y los alrededores pueden ser imprescindibles para entender la obra.

		

		Pasear por la ciudad, buscar todos los puntos de vista posibles y diferentes ángulos que aporten información adicional es un trabajo imprescindible para conseguir imágenes interesantes y originales. Llegar al lugar con tiempo suficiente para explorar es siempre una necesidad en fotografía de paisaje.
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		Mantener la simetría cuando buscamos ese efecto puede ser complicado sin la ayuda de un trípode y un nivel. Incluso con su ayuda es frecuente tener que realizar pequeños microajustes en la edición.

		

		30 mm a f11 durante 4 s con ISO 200.

		

	
		La edición

		

		Desde sus orígenes la fotografía ha necesitado un proceso de revelado. Nada ha cambiado en este sentido en la era digital, pero se ha vuelto un proceso más sencillo y al alcance de cualquier persona que disponga de un ordenador y de los programas y conocimientos adecuados. En este capítulo veremos algunas técnicas para obtener los mejores resultados y aprenderemos como combinarlas para superar las limitaciones técnicas actuales cuando sea necesario.
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		Un teleobjetivo nos facilita extraer una porción del paisaje y concentrarnos en una pequeña parte que represente a la totalidad.

		

		123 mm a f/5 durante 30 s. Filtro polarizador Lucroit.

		

	
		Conceptos básicos de revelado

		

		Un archivo raw es una secuencia de unos y ceros que ha de ser interpretada para constituirse en una imagen. A este proceso lo denominamos revelado digital por el parecido que tiene con revelar los carretes químicos. En ambos casos pretendemos materializar algo que está oculto, de ahí el nombre común que le damos. Para conseguirlo necesitaremos un software adecuado que permita obtener la máxima calidad de nuestro archivo. No todos funcionan igual, ni todos ofrecen las mismas posibilidades y facilidad de uso para cada usuario.

		

		Es importante probar varios para sacar nuestras propias conclusiones. Los conceptos que expondré en este capítulo son generales para cualquier programa, aunque yo los ilustraré con Camera Raw que tiene exactamente el mismo motor de revelado que Adobe Lightroom. Disponemos de excelentes alternativas como Capture One, Luminar… e incluso reveladores de software libre como Darktable, RAW Therapee y los desarrollados por el fabricante de tu cámara.

		

		Es muy importante saber qué misión cumple cada tirador que nos ofrece el programa que empleemos y familiarizarnos con su comportamiento. Algunos resultados los podremos conseguir fácilmente con la información que aporta un determinado sensor, pero serán inalcanzables con otros.

		

		Contar con un monitor de calidad, con un rango tonal adecuado a nuestras necesidades y perfilado, será imprescindible para evaluar correctamente los cambios que realicemos. De nada servirá ver nuestra foto perfecta en un monitor que no reproduce correctamente los datos que contiene. Es importante reservar parte de nuestro presupuesto fotográfico para adquirir un buen monitor y un calibrador.

		

		Este capítulo se centra en algunas particularidades de la fotografía de paisaje y presupone un cierto conocimiento de los programas de edición y revelado. Si necesitas un manual específico para adquirir estos conocimientos puedes comprar el libro El arte del revelado en esta misma colección, en el que desarrollo ampliamente todo lo necesario para conseguir resultados de máxima calidad, desde la captura hasta la impresión, pasando por calibración de monitores, gestión de perfiles, descripción detallada de cada herramienta… En un libro como este no cabe ese nivel de detalle.

		

		▪ VALORAR LA TOMA

		Antes de empezar a mover un solo deslizador conviene dedicar unos momentos a examinar el histograma. Observaremos cuales son los tonos dominantes, dónde acaba y dónde empieza. Con un histograma que ha perdido los tonos altos será complicado, más bien imposible, recuperar información en las partes más claras de la fotografía. Si los tonos se concentran en el extremo izquierdo de la gráfica, el nivel de ruido será más apreciable, sobre todo si necesitamos subir su luminosidad. Pensaremos en qué zonas llaman la atención, qué partes son más claras y saturadas… Cuanto más profundicemos en esta valoración inicial menos tiempo perderemos después.
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		El histograma nos informa de que no tenemos ningún tono completamente negro ni quemado, la imagen contiene un buen nivel de detalle en toda la toma. Considero que las zonas más oscuras han de ser casi negras, que el cielo ha de mostrar el Cinturón de Venus bien visible y que las olas han de tener más contraste y una dominante azulada, por estar a la sombra.

		

		Pensaremos el aspecto que debería tener el resultado final. Los programas de revelado ofrecen muchas herramientas y si nos ponemos a tocar aquí y allá sin método será imposible saber si ya hemos llegado donde deseábamos.

		

		Conseguiremos resultados que nos pueden gustar, pero no serán consistentes.

		

		▪ AJUSTAR LA EXPOSICIÓN GENERAL

		Mi recomendación es usar el ajuste de exposición en la primera parte del revelado propiamente dicho. En caso de que la foto esté muy oscura será difícil, o incluso imposible, valorar sus elementos para poder decidir si los mantenemos o no. Tanto si está muy clara como subexpuesta nos resultará complicado realizar un correcto ajuste de blancos. Moveremos el tirador valorando únicamente los tonos medios, sin fijarnos ni en los más claros ni en los más oscuros, para los cuales contamos con otros ajustes.
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		La imagen está muy clara sin ningún ajuste, es una consecuencia de haber derecheado el histograma. De esta forma conseguimos el mayor detalle posible en las sombras con el mínimo ruido. Este aspecto desvaído es el que vemos en la pantalla de nuestra cámara al utilizar formato raw en una escena con poco contraste si maximizamos la exposición.
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		Reduzco la exposición observando solo los tonos medios y el aspecto que pretendo que tengan al finalizar la edición. El histograma se desplaza a la izquierda y desaparecen los tonos más claros, pero eso no es importante, nos ocuparemos de ellos más tarde.
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		El perfil de Adobe Paisaje aporta una paleta de colores que modifican sustancialmente la imagen. Es importante familiarizarnos con todos los perfiles disponibles para nuestra cámara y partir en cada imagen que revelemos del perfil que se aproxime más al resultado que deseamos obtener, como en este caso.
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		▪ ELEGIR EL PERFIL DE ENTRADA

		Un perfil de entrada define los colores disponibles para asignar a cada uno de los píxeles. Los neutros contienen tonos más pasteles, lo que ayuda a retener mucha más información en sombras y luces. Los perfiles de paisaje contienen más verdes y azules que los de retrato. Los perfiles vívidos priorizan los colores más saturados. Partir de un perfil que proporcione el aspecto deseado para nuestra imagen es siempre un buen comienzo, a no ser que comprometa la calidad de las sombras o de las luces.

		

		▪ CORREGIR LAS ABERRACIONES DE LENTE

		Nuestros objetivos no son perfectos y pueden sufrir de aberraciones cromáticas (más evidentes en las esquinas de la toma en zonas de fuerte contraste). Es muy importante corregirlas o serán mucho más evidentes al procesar la imagen. También podemos modificar las aberraciones geométricas que implica el uso de angulares o teleobjetivos, o acentuarlas con fines estéticos.
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		Es importante aplicar las correcciones ópticas y eliminar las aberraciones o pueden hacerse muy evidentes más adelante. Observamos sobre todo las esquinas en búsqueda de zonas de transición brusca entre luces y sombras. Si el perfil automático no hace un buen trabajo puede que tengamos que hacerlo de forma manual.

		

		▪ RECORTAR Y ENDEREZAR

		Son muchas las ocasiones en que recurrimos a recortar partes de la escena, bien sea por que no contábamos con la focal adecuada, porque se colaron elementos que no pudimos evitar o para mejora la composición. Lo ideal es eliminarlos lo antes posible porque su contenido puede afectar notablemente al histograma. Es posible que el horizonte esté inclinado o que deseemos un reencuadre con otro ángulo, esto también es mejor afrontarlo en esta fase.

		

		▪ AJUSTE DE BLANCOS

		La luz natural que ilumina la escena puede tener una dominante amarillenta o azulada, en función de la hora del día y de las condiciones meteorológicas.

		

		Si es luz artificial, utilizamos filtros o la luz ha sido filtrada por los árboles u otros elementos, también podemos tener que corregir la dominante verde – magenta. Este ajuste es también creativo y puede resultarnos de interés para crear dominantes en lugar de corregirlas.

		

		Tenemos disponibles diferentes opciones: luz de día, nublado, flash y sombra. Elegiremos la más cercana a las condiciones de la toma (o la que nos ofrezca la dominante que pretendemos). Como la luz no es igual en el ecuador que en otras latitudes será frecuente realizar pequeños ajustes en el deslizador de temperatura para dejar el resultado a nuestro gusto.
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		Introducir un perfil de Nublado modifica el histograma. Por la derecha, en las luces, resaltan los canales magenta y rojo, porque el cielo contiene esa fuerte dominante. Un ajuste con el cuentagotas en el agua o en la roca eliminaría las dominantes cromáticas presentes, algo que no deseamos.
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		Movemos un poco el tirador de Temperatura para que la montaña de tonos azules que sobresale coincida más a la izquierda y eliminar parte de esa dominante en el agua.

		

		También es posible poner directamente la temperatura de color en Kelvin; si estamos familiarizados con este método es el más rápido, pero poco intuitivo al principio.

		

		Valorar la forma en que acaba el histograma también puede indicarnos qué dominantes tenemos en la imagen. Si sobresale el color azul tendremos que reducirlo subiendo la temperatura. Si destaca el magenta habrá que añadir verde, su complementario.

		

		Si buscamos una representación fiel de la temperatura de color, podemos fotografiar una tarjeta de equilibrio de blancos con la misma luz que ilumina la escena y emplearla para realizar la medida con el cuentagotas y copiarla al resto de la serie.

		

		Cuando buscamos también una representación lo más fidedigna posible del color, nos vendrá bien una tarjeta para perfilar nuestro equipo y hacer una correcta gestión de color.

		

		▪ PARTE DERECHA DEL HISTOGRAMA

		Una vez establecido el aspecto de los tonos medios con el tirador de Exposición toca ajustar la parte derecha del histograma. Para ello contamos con Blancos e Iluminaciones.

		

		Iluminaciones intenta preservar los tonos en el extremo del histograma, creando tonos intermedios en las luces si es necesario. Blancos es más amplio, modificando incluso tonos medios, y lo emplearemos para delimitar el extremo del histograma.
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		Movemos Blancos hasta que las olas adquieren la luminosidad que consideramos adecuada. Al estar a la sombra entiendo que no deben ser completamente blancas. Manejar el tirador con la tecla ALT pulsada nos ayudará a encontrar el punto ideal.
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		Ahora toca el momento de rescatar información en las luces con Iluminaciones, el cielo recupera su color mientras las olas mantienen su luminosidad.

		

		▪ PARTE IZQUIERDA DEL HISTOGRAMA

		Para esta zona tenemos a nuestra disposición Sombras y Negros. Con Sombras aclaramos los tonos más oscuros y con Negros establecemos el límite del histograma.
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		Llevamos las partes más oscuras de las sombras del acantilado a un valor de negro absoluto. Al presionar la tecla ALT el programa nos muestra que píxeles tienen a 0 el valor de sus canales RGB.
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		Con Sombras oscurecemos un poco más la imagen, para darle un aspecto crepuscular. Los tonos medios están en su sitio. De haber partido de un valor de Exposición más alto ahora tendríamos una imagen con sombras muy diferentes; te invito a probar para ver la diferencia en tu monitor.

		

		▪ CLARIDAD Y TEXTURA

		Estos deslizadores incrementan las sensaciones visuales de textura. Claridad añade contraste en los bordes de los tonos medios, dando también una mayor sensación de nitidez. No debemos excedernos mucho con el deslizador porque pueden aparecer halos. Textura también incrementa el contraste, pero en zonas que presenten patrones finos.
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		Claridad conviene aplicarla viendo una buena parte de la imagen en pantalla o será fácil pasarnos del valor idóneo.
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		Textura, sin embargo, es mejor apreciarla con un valor de zum cercano al 100 % y observando zonas que contengan detalles finos.

		

		▪ CONTRASTE

		Ya hemos establecido el contraste general de la fotografía al colocar los extremos del histograma con Blancos y Negros. Si ya tenemos blanco y negro puro no podremos tener más contraste general, nada puede ser más claro o más oscuro.

		

		Lo que hacemos ahora con Contraste es desplazar los tonos medios hacia los extremos, pero respetando los valores más altos del histograma. Valores negativos incrementan los tonos medios reduciendo los más cercanos a los bordes. Valores positivos llevan los tonos medios a los extremos del histograma.
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		Ya tenemos ajustado el contraste en la derecha del histograma y en la izquierda. Contraste respeta en buena medida los extremos, modificando los tonos medios. Variamos el tirador hasta que veamos que los tonos más oscuros se muestran realmente negros o hasta que los blancos pierdan información.
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		▪ CURVAS

		Esta herramienta nos permite ajustar la luminosidad y contraste en zonas muy concretas de la imagen de forma muy sencilla. Al subir la curva aclaramos, al bajarla reducimos la luminosidad. Una forma de S incrementa el contraste y una S invertida lo reduce. Disponemos de ajustes por canales para realizar modificaciones de color.
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		Curvas en modo paramétrico es muy sencilla de utilizar. Simplemente he bajado Iluminaciones y Claros para recuperar color en el cielo y he modificado Oscuros y Sombras para aumentar un poco el contraste en las zonas del acantilado.

		

		▪ INTENSIDAD Y SATURACIÓN

		Al incrementar el contraste ya habremos mejorado mucho la densidad del color, pero si necesitamos aumentarla más (o reducirla) podemos recurrir a Saturación. Simplemente hace que todos los colores sean más puros.

		

		Intensidad consigue los mismos resultados, pero limitando su efecto en los tonos ya muy saturados y en los más cercanos a los de la piel humana.
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		Los ajustes anteriores ya han añadido mucha saturación a la toma respecto al raw original. Es posible añadirle un poco de Intensidad, evitando que el agua adquiera un aspecto irreal.

		

		▪ AJUSTES DE COLOR

		El Mezclador de colores nos permite actuar sobre la saturación, luminosidad y tono de una forma muy sencilla, dividiendo el espectro visible en zonas fácilmente delimitadas.
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		Bajar la luminosidad de magentas y azules mejora el aspecto de la toma. También se añadió un poco de saturación.

		

		▪ ENFOQUE

		Las imágenes digitales necesitan ser enfocadas (en general). Este es un proceso que consta de dos partes bien diferenciadas: el enfoque de entrada y el de salida. Con estos tiradores ajustamos el enfoque de entrada, cuya función es revertir parte de la pérdida de nitidez que introduce el sistema cámara-objetivo.

		

		▪ RUIDO

		El uso de valores ISO elevados y de tiempos de exposición prolongados favorece la aparición de ruido en la imagen. Puede materializarse en variaciones de brillo en los píxeles (ruido de luminancia) o de color (ruido de crominancia). Cuando el ruido es muy alto es imposible eliminarlo por completo sin reducir, a veces significativamente, la nitidez de las zonas con textura y de los bordes. Lo que pretendemos es alcanzar un equilibrio que oculte el ruido manteniendo un alto nivel de detalle.
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		Los parámetros del panel de detalle se configuran de forma más sencilla presionando la tecla ALT. Debemos tener la pantalla con un zum del 100 % y observar zonas nítidas de la toma.

		

		Yo suelo reducir un poco el ruido sobre el raw, bien sea con los programas de Adobe o con Capture One (algo más eficaz en esta tarea) y acabo el proceso con algún programa específico, como Nik Dfine (mi favorito dentro de Nik Collection), Noise Ninja. DxO Optics Pro o Neat Image Pro.

		

		▪ ELIMINAR MOTAS DE POLVO

		Una vez procesada la imagen es más sencillo apreciar la existencia de motas de polvo o de grasa en el sensor. Esta herramienta nos permite también clonar pequeñas partes que necesitemos eliminar de la toma.

		

		▪ AJUSTES LOCALES

		Con los filtros degradados podemos realizar ajustes que afecten solo a una parte de la fotografía, dejando el resto tal y como estaba. Serán muy útiles para reducir la luminosidad de nuestros cielos. Con los filtros físicos conseguimos que el histograma nos ofrezca información en luces y sombras, pero en ocasiones acabamos con un primer plano más brillante que el cielo.

		

		Es posible recurrir a utilizar otro filtro degradado durante la toma para solucionarlo, pero como normalmente esa zona no excede el rango dinámico del sensor, también lo podemos corregir con estos filtros digitales.

		

		El filtro Radial es muy versátil para equilibrar pequeñas zonas, resaltar otras y potenciar la iluminación, pudiendo llegar a sugerirla de forma muy eficaz.
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		El uso de un filtro degradado en la parte superior durante la toma oscurece el cielo y el mar aparece con más brillo del que le corresponde. Esto se puede solucionar disparando con otro degradado de menos densidad en la parte inferior. Para evitar ruido suelo realizarlo en la edición. Una vez situado el Filtro graduado he bajado Exposición y subido Iluminaciones para mantener los brillos rojizos del agua del primer plano. De paso he añadido algo de Textura y Claridad al agua. Los puntos indican la zona en que se realiza la transición, por debajo el efecto es del 100 % y por encima del 0 %.

		

	
		Edición en Photoshop

		

		Photoshop cuenta con muchas herramientas que nos van a posibilitar ajustes muy precisos en partes muy concretas de la imagen. Lo más adecuado es trabajar siempre con capas de ajuste, que permitirán volver a editar el efecto las veces que sea necesario o eliminarlo. Si no deseamos afectar a todos los píxeles contamos con las máscaras de capa.
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		Partimos de una imagen a la que le falta algo de contraste general. Destaca demasiado la piedra del lado izquierdo y el agua y poco las ramas. También le vendría bien algo más de saturación, pero solo en las hojas del primer plano.
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		Creamos una nueva capa de ajuste de Curvas. En el panel de Propiedades la ajustamos para incrementar el contraste, subiendo un poco los tonos claros y bajando las sombras. El rectángulo blanco que aparece al lado del símbolo de la capa es su Máscara de capa.
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		En la parte superior del panel de Capas encontramos el modo de fusión, que, por defecto, está en Normal, lo que incrementa la saturación. Si no lo deseamos podemos cambiarlo a Luminosidad.
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		En este caso lo dejo en Luz suave, que aclara los tonos altos y oscurece los bajos, potenciando el efecto de la curva. Como el resultado es muy pronunciado reduzco la Opacidad hasta un 43 %.
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		Creamos una capa nueva desde el menú Capa. Le pongo como nombre Oscurecer, modo Luz suave y activo la casilla de Rellenar de un color neutro.
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		Elijo un pincel de tamaño adecuado a la zona que deseo oscurecer, con bordes totalmente difusos y una Opacidad de entre el 5 y el 15 %. Pinto en color negro de tal forma que apenas se note el efecto. Es necesario ir pasando una y otra vez, acumulando el efecto, para oscurecer las partes que nos interesa: el agua y las rocas.
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		Con unas cuantas pasadas el efecto ya es evidente, pero sin que aparezcan halos o transiciones bruscas.
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		Creamos otra capa para añadir un poco de brillo a algunas partes, en este caso en modo de fusión Aclarar. Marcamos la casilla de Rellenar de color neutro.
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		Pinto con un pincel suave y de tamaño adecuado con una opacidad del 5 - 15 % y con pintura blanca en la parte de luz del tronco y sobre las hojas.
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		Para mantener un poco de orden, selecciono las dos capas y hago clic en el icono Crear grupo nuevo. Le pongo como nombre Dodge and Burn (Aclarar y Oscurecer si preferís en español).
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		Desde Selección / Gama de colores elijo la opción Muestreados. Hago clic sobre alguna de las hojas del árbol más anaranjadas. Selecciono el Cuentagotas que tiene el signo + y hago un nuevo clic en algunas hojas con tonos ligeramente diferentes. En la ventana se va mostrando la máscara que estoy creando, en blanco los tonos seleccionados y en negro los que no lo están. Modificando Tolerancia y Rango puedo refinar la selección.
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		Creamos una capa de Intensidad y se le añade como Máscara de capa la selección que ya tenemos. Podemos añadir zonas a esta selección haciendo clic en la Máscara de capa (queda resaltada con un rectángulo blanco) y pintando con un pincel blanco. Para eliminar el efecto pintamos en negro. Ajustamos Saturación e Intensidad en el panel de Propiedades.
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		Esta técnica, heredada del procesado en ampliadora, es muy eficaz y permite dirigir claramente la mirada del observador hacia donde predominen los tonos más claros y saturados.

		

	
		Máscaras de luminosidad

		

		En muchas ocasiones necesitamos realizar ajustes teniendo en cuenta la luminosidad de los píxeles. En Photoshop podemos conseguir una selección de luces, sombras o tonos medios desde Selección / Gama de colores. Por desgracia, la precisión que ofrece no suele ser suficiente.

		

		Afortunadamente contamos con el panel de Tony Kuyper (de ahora en adelante panel TK) que simplifica la creación de selecciones complejas.

		

		Es una inversión muy interesante a un precio bastante contenido. Para probar si encaja en nuestras necesidades, es posible descargar (gratuitamente) un panel muy simplificado, pero plenamente operativo. Lo encontraremos desde Plugins / Gestionar plugins. A partir de su instalación lo podemos activar desde Plugins y colocarlo en donde consideremos más cómodo.
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		El panel es muy sencillo. Simplemente hacemos clic sobre el cuadrado dividido en tres partes y se generan las máscaras de luminosidad.
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		El panel nos permite crear seis máscaras de luces, otras tantas de sombras y tres de medios tonos. Las zonas que vemos en blanco modificarán el resultado y las que están en negro lo dejarán oculto, de la misma forma que actúan las Máscaras de capa. Los tonos grises se seleccionarán a medias, cuanto más claros sean más efecto producirán. Para seleccionar el cielo y el mar en esta foto nos viene bien Luces 2.
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		En la parte inferior del panel podemos enviar la selección como máscara de una capa de curvas, niveles o brillo y contraste. También podemos sustituir la Máscara de capa que tenga la capa activa por la creada con el panel o guardarla como Canal. En este caso he optado por una Capa de curvas a la que le he añadido un fuerte contraste que solo actúa en las partes claras de la máscara. La zona de las piedras, en negro en la máscara, no será modificada.
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		Generamos de nuevo las máscaras y elegimos una de Sombras 3 para seleccionar las zonas oscuras de las piedras.
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		Creamos una nueva capa de Curvas con la máscara asociada y en el panel de Propiedades aumentamos el contraste. Solo estamos afectando a las zonas claras de la Máscara de capa.
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		Repetimos el proceso y elegimos Medios tonos 2.
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		Bajamos la curva para aumentar el dramatismo, pero sin alterar el aspecto de las luces altas ni de las bajas.

		

		Nik Collection

		

		Son muchos los conjuntos de filtros que nos permiten obtener efectos más pictóricos de nuestras fotos. El pictorialismo forma parte intrínseca de la historia de la fotografía y sin duda estamos en una época donde está cobrando un gran auge en la fotografía de paisaje. Vale la pena probar con calma los filtros que incluye esta colección. En algunos casos los resultados nos pueden parecer exagerados, pero bajando los tiradores o la opacidad de la capa puede aportar sutiles mejoras. Algunos de sus efectos pueden ser mucho más complicados de conseguir directamente en Photoshop.

		

		Desde Color Efex aplicamos el filtro Detail Extractor y modificamos los tiradores hasta conseguir un aspecto del agua más definida. También reducimos el contraste al subir las sombras y bajar las luces.
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		Aceptamos el resultado en Nik y se nos crea una nueva capa en Photoshop. Creamos una máscara de luminosidad con el panel TK y le aplicamos una Máscara de capa basada en Luces 1. Ya tenemos el agua más definida y las luces algo menos brillantes.
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		Volvemos a Color Efex y realzamos la vegetación con el filtro Foliage. Elegimos en Método el color que más se acerca al dominante, en este caso creo que es el 3.
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		Es posible añadir varios filtros, simplemente haciendo clic en Añadir filtro. Low Key potencia los tonos más oscuros y añade dramatismo.

		

		
			[image: Illustration]
		

		

		Añadimos otro filtro de Glamour glow, que desenfoca un poco las luces altas y añade saturación, aportando un aspecto más onírico. Los ajustes de casi todos los filtros de la colección son bastante intuitivos y es fácil familiarizarse con ellos en poco tiempo.
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		Si el resultado nos parece muy acusado siempre es más sencillo reducir la opacidad de la capa o usar una máscara de capa (a partir de la luminosidad o del tono) para que se aplique selectivamente.
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		Un filtro que puede resultar muy útil en esta colección es el Polarization (polarizador). Si utilizamos angulares muy amplios o realizamos una panorámica se nos creará una zona degradada en el cielo que resulta poco atractiva. En estos casos es mejor no utilizar nuestro filtro polarizador y oscurecer el cielo en el revelado bajando la luminosidad de los azules y aumentando su saturación. Sin embargo, este efecto es demasiado homogéneo. El filtro de Nik tiene el tirador de rotar que imita el efecto de girar el filtro polarizador en la propia toma, haciéndolo más coherente con la forma en que trabaja un polarizador de cristal.
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		Esta toma, como ya vimos en el capítulo 2, la realizamos sin filtro polarizador.

		

		En Color Efex añadimos el filtro Polarization y modificamos Rotar hasta que se oscurece más la parte superior que la inferior, tal y como sucede en la toma original. Incrementamos la Intensidad hasta obtener el resultado que nos parezca atractivo.
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		El resultado suele ser muy bueno incluso en zonas complejas, como entre las ramas de los árboles.

		

	
		Panorámicas

		

		En algunas ocasiones puede que el ángulo que cubre nuestro objetivo más angular no abarque la escena que nos interesa. También puede suceder que añada demasiadas distorsiones imposibles de corregir o que prefiramos un archivo generado a partir de varias tomas para poder imprimirlo a mayor tamaño. Una vez realizadas todas las tomas necesitamos un programa adecuado para unirlas o coserlas y obtener una imagen final sin que se noten las zonas de unión.

		

		Cuando en la composición no hay elementos en primer plano, a menos de unos cuatro o cinco metros, es relativamente sencillo capturar las fotos. Si hacemos las tomas a mano intentaremos rotar nuestro cuerpo sobre el eje del objetivo en lugar de mover este.

		

		▪ BUSCANDO LA PUPILA DE ENTRADA

		Para capturar un primer plano cercano tendremos que rotar la cámara sobre su pupila de entrada, también llamada punto de no paralaje, que coincide con la posición del diafragma. De esta forma evitaremos problemas derivados del cambio de posición del primer plano respecto al fondo en cada fotografía, lo que puede hacer imposible montarlas bien.

		

		

		Punto nodal

		

		Es muy frecuente oír que tenemos que girar el objetivo sobre su punto nodal, un error muy frecuente. En realidad, tenemos dos puntos nodales, ubicados en el eje óptico del objetivo y que sirven de referencia para medir cosas como la longitud focal. Un rayo de luz que entre por uno de los puntos nodales saldrá por el otro con el mismo ángulo. Como vemos los puntos nodales nada tienen que ver con el problema de paralaje en las panorámicas.

		

		

		Antes de nada, hemos de centrar el eje del objetivo sobre la abrazadera de apriete. En algunos platos esta posición viene marcada, lo que simplifica el trabajo, pero si no hemos de calcular la posición en que el eje del riel coincide con el del objetivo.

		

		Para rotar la cámara sobre el punto de no paralaje necesitamos retrasar el objetivo, para lo que será necesario algún tipo de riel y una zapata en L. Con angulares suele ser suficiente que tenga unos 14 - 20 cm. Si tenemos un trípode con sistema Arca Swiss no será difícil encontrar una regleta a buen precio. Conviene que tenga una escala en mm en uno de sus lados, aunque no es imprescindible. Si el objetivo tiene una focal muy corta es posible que se vea la parte que sobresale del riel. En estos casos es más eficaz adquirir un riel con una abrazadera móvil.

		

		Salvo en los pocos objetivos que tienen marcada la pupila de entrada, el punto de no paralaje se encuentra mediante ensayo y error. Montamos la cámara sobre el riel de tal forma que el centro longitudinal del objetivo se ubique sobre el mismo eje de giro de la rótula. Conviene marcar este punto para no tener que buscarlo en cada ocasión.

		

		Situamos un elemento alargado como una pinza o un rotulador un poco por detrás de la distancia mínima de enfoque del objetivo y de forma que se vea en la parte inferior del visor. Lo hacemos coincidir con un elemento destacado del fondo, como el borde de una ventana, una estantería… Cuanto más lejos esté mejor, pero unos dos o tres metros serán más que suficientes y el proceso resultará más sencillo. La idea es que ambos elementos estén perfectamente alineados entre sí y centrados en el visor.

		

		Al girar el conjunto cámara-objetivo hacia un lado observaremos que el rotulador y el punto de referencia en el fondo se separan entre sí. Si el rotulador se mueve hacia el lado contrario al que giramos la cámara tendremos que seguir retrasando el riel, alejando la cámara del punto de giro sobre el trípode. Si al girar la cámara a la izquierda el rotulador se mueve en la misma dirección tendremos que adelantar ligeramente el riel, acercando el objetivo al rotulador.

		

		Volvemos la cámara a la posición central y probamos de nuevo con el otro lado del visor, ajustando con cuidado la separación del riel hasta que encontremos el punto en que no se pierde en absoluto la alineación con el giro. Si nuestro riel tiene escala, podemos apuntar su posición y la distancia focal utilizada en una lista que guardaremos. Si no es el caso, podemos cortar una cartulina y marcar la posición en que debemos montar el conjunto tomando como referencia el borde de la mordaza de apriete y el extremo del prolongador.

		

		Muchos objetivos modifican la posición del diafragma al variar la focal. Si es nuestro caso deberemos repetir el proceso al menos en los extremos de la escala y en el centro. Normalmente la diferencia es muy pequeña, pero es conveniente conocerla. Con este método es posible hacer panorámicas de una sola fila sin problemas y que serán ensambladas muy fácilmente con cualquier programa del mercado.

		

		Para panorámicas de varias filas, con primeros planos muy cercanos, necesitamos ajustar la pupila de entrada también en el eje vertical, no solo en el horizontal. Para ello será muy útil una rótula específica, casi imprescindible en fotografía de arquitectura. Su peso suele ser considerable y su versatilidad para otras tareas muy limitada, por lo que su compra solo será recomendable si la vas a usar bastante. En caso contrario intenta no incluir primeros planos a menos de unos tres metros.
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		1. En las rótulas panorámicas tenemos que ajustar la zapata (1) sobre la mordaza para que el centro del objetivo coincida con el eje de giro del mástil vertical. El eje central del objetivo (2) y la pupila de entrada (3) las colocaremos sobre la vertical del eje de giro de la rótula.
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		2. Con un riel de separación apretamos la zapata (1) de forma que el centro del objetivo coincida con el eje de giro vertical. Retrasamos el equipo hasta que la pupila de entrada (2) se sitúa sobre el eje de giro de la rótula. Observa la diferencia que hay en la posición de la pupila de entrada de este objetivo (Nikkor 14 - 24 mm) respecto al de la ilustración anterior (Nikkor 16 - 35 mm).

		

		▪ RECOMENDACIONES PARA REALIZAR LAS PANORÁMICAS

		Es importante que tanto el trípode como la rótula estén nivelados o de lo contrario la toma se irá inclinando al girar y perderemos superficie al enderezar y recortar el resultado. En terreno complicado, en caso de hacer mucho este tipo de tomas, nos vendrá bien una base niveladora que facilitará que la base de la rótula esté bien nivelada sin necesidad de regular con precisión la longitud de las patas del trípode, algo que no suele ser sencillo. El proceso con este accesorio se simplifica mucho. Simplemente nivelamos la rótula del trípode con su burbuja, colocamos encima la rótula panorámica que también nivelamos y por último la cámara con el carril que permite retrasar el conjunto para que gire sobre el punto de no paralaje. Es mucho más sencillo nivelar la rótula del trípode y poner la base panorámica encima que colocarla entre el trípode y la rótula.

		

		Otra opción, que prefiero, es utilizar una base rotadora encima de mi rótula. Nivelo la rótula y simplemente libero la palanca de giro de la base rotadora para hacer las fotos. De esta forma se puede asumir un mayor desnivel al colocar las patas del trípode y solamente hemos de nivelar la rótula.

		

		Para conseguir una panorámica horizontal conviene realizar las fotos en vertical para luego unirlas. En este caso será necesaria una zapata en L para rotar la cámara sobre el eje de la rótula. En caso contrario, para montar una panorámica vertical, es más recomendable hacer las fotos en horizontal.

		

		La idea de emplear la menor focal disponible es tentadora, pero las distorsiones que pueden crear en los extremos de la fotografía pueden ser excesivas. Es mejor trabajar con distancias de 24 – 35 - 50 mm siempre que sea posible.

		

		Entre una toma y otra es necesario que exista un cierto solapamiento para que el software pueda encontrar puntos comunes y proceder al ensamblaje. Con los programas actuales suele ser suficiente un 20 % de repetición en cada fotografía, pero si el contenido es complicado puedes subirlo incluso al 50 %. En situaciones cambiantes, como olas rompiendo o nubes en movimiento, cuantas menos fotos hagas, mejor.

		

		Podemos crear una panorámica completa, de 360º, pero nos quedará muy alargada y estéticamente no será muy agraciada. Más allá de una proporción de 3:1 o 4:1 ya resultará demasiado estrecha a casi todo el mundo que la vea.

		

		Las condiciones de luz en cada toma pueden ser muy diferentes, lo que complicará el cosido si trabajas en forma automática. Mejor elige el tiempo de exposición, el diafragma, la sensibilidad y el ajuste de blancos en modo manual. Estudia el histograma de cada posición de la cámara para determinar la mejor exposición posible. Si el contraste es muy alto, es posible que también necesites un HDR. El enfoque también ha de efectuarse de forma manual, disociarse o bloquearse para evitar que en cada toma se realice en un plano diferente.

		

		Si la fotografía contiene cielo azul es importante no utilizar polarizador o tendremos un degradado tonal bastante feo y complicado de editar.

		

		

		Panorámicas esféricas

		

		En este tipo de fotografías pretendemos cubrir 360º en horizontal y 180º en vertical. Estas imágenes están destinadas a verse en dispositivos informáticos y se realizan con un objetivo ojo de pez. Se suele recurrir a rótulas especialmente diseñadas para cada objetivo, que garantizan que la pupila de entrada estará siempre en su posición adecuada.

		

		Si realizamos con mucha frecuencia imágenes compuestas por varias filas y columnas, que abarquen un ángulo muy amplio o que incluyan elementos arquitectónicos, una rótula panorámica (como esta Leofoto LEP-02) puede ser una buena inversión.

		

		
			[image: Illustration]
		

		

		

		▪ COMPONIENDO LA PANORÁMICA

		Unir las fotos es bastante sencillo con Lighroom, Photoshop o el programa que elijas si las tomas se han obtenido correctamente. Revelamos un archivo y copiamos los ajustes de revelado al resto de las imágenes. Es importante verificar que hemos encontrado una buena solución de compromiso entre las fotos que recibieron más luz y las más oscuras.

		

		Aparte de estas soluciones de Adobe contamos con grandes programas que nos ofrecen muchas más opciones de configuración y posibilidades de corregir problemas de la toma. Mis preferidos son Autopano y PTGui.

		

		Si optamos por Photoshop tendremos que abrir todos nuestros archivos raw y editar solo uno de ellos, teniendo en cuenta que los ajustes han de ser adecuados para todas las demás tomas. Casi siempre tenemos que elegir unos valores de compromiso entre las diferentes partes de la imagen final.
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		Elegimos con el botón derecho la opción de Copiar ajustes de edición, seleccionamos todas y se los pegamos al resto con la opción Pegar ajustes de edición.

		

		En las preferencias de Camera Raw elegimos ProPhoto o Adobe RGB1998 como espacio de color con una profundidad de 16 bits. Deshabilitamos la casilla de enfocar y si es necesario establecemos el tamaño de cada archivo y su resolución.

		

		
			[image: Illustration]
		

		

		Desde el menú Archivo / Automatizar accedemos a Photomerge. Añadimos los archivos abiertos y entre las opciones de Composición que se ofrecen elegimos la proyección deseada. La opción Automática suele dar buenos resultados. Cuando necesitemos conservar las líneas rectas (como los edificios de este caso) será mejor opción Perspectiva. Si abarcamos más de 120º, probaremos Cilíndrica y Esférica para elegir la que ofrezca un resultado que nos satisfaga más. Si no queremos que rellene los huecos que se crean desmarcamos la última casilla. Una de las grandes ventajas de Autopano y PTGui es que ofrecen muchas más proyecciones que éstas de Photomerge, para elegir la más idónea en cada caso.
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		Tras un tiempo, que varía en función de nuestro equipo y del tamaño de las imágenes, Photoshop alinea todas las imágenes y crea las máscaras de capa para cada una. Es importante comprobar que todo está perfecto y en caso contrario modificar a mano la posición o tamaño de la imagen que no encaje a la perfección. Ya solamente queda recortar y acabar de editar la imagen si es necesario.
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		Desde Lightroom el proceso se simplifica mucho, solo necesitamos seleccionar todas las imágenes de la panorámica y elegir Combinación de fotografías / Panorama haciendo clic sobre una de ellas con el botón derecho del ratón.

		

		
			[image: Illustration]
		

		

		En el panel de previsualización podemos elegir la proyección, si rellenamos los huecos vacíos de forma automática, si los recorta, ajustes automáticos y apilar el resultado con las fotos que lo componen.
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		HDR

		

		Cuando el rango de la escena excede el de captura, y no deseamos perder información ni en las luces ni en las sombras, podemos realizar varias tomas con diferentes exposiciones. Es importante modificar solo el tiempo de exposición, al variar el diafragma tendremos diferentes zonas de nitidez y será muy difícil o imposible montar la toma. Si cambiamos el ISO, cada toma tendrá un patrón de ruido diferente y no entrará más luz, que es de lo que se trata. En cámaras con ISO invariante, en realidad, estaremos repitiendo la misma toma, salvo que lleguemos a un valor ISO con filtro real (que ofrecerá también su patrón de ruido respecto a las anteriores).

		

		▪ HDR EN PHOTOSHOP

		Es conveniente saber como realizar un HDR en Photoshop pues en algunos casos rebeldes tendremos que recurrir a él. Si nuestro programa de revelado no tiene módulo de alto rango dinámico, ni tenemos un programa específico, también nos brindará un buen servicio.
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		La primera imagen de la serie la realizamos como siempre, llevando el histograma lo más a la derecha posible para que se no se queme ninguna zona que consideremos relevante. La fotografía estará muy subexpuesta, pero lo importante es que no se queme nada que sea de nuestro interés; en este caso las zonas de cielo entre las ramas.
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		En la siguiente toma incrementamos el tiempo de exposición dos puntos (algunos fotógrafos recomiendan tan solo uno, pero con las cámaras actuales considero que no es necesario) y tomamos otra. Tendremos las luces quemadas, pero más información en las sombras. Si el histograma se inicia de forma suave será suficiente con estas dos fotos.
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		En caso contrario repetimos el proceso hasta conseguir suficiente información en la parte izquierda del histograma, pues ya sabemos que es la mejor forma de evitar ruido en las sombras.
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		Es importante abrir las imágenes con un perfil muy amplio como PhoPhoto, o al menos Adobe RGB 1998, y no enfocar las imágenes.

		

		Una vez abiertas encontramos el módulo de HDR de Photoshop en Archivo / Automatizar / Combinar para HDR Pro. Abrimos los archivos abiertos y elegimos la opción de Alinear las imágenes.
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		Si entre las tomas existen elementos que se estaban moviendo podemos utilizar la opción de Quitar fantasmas. Haremos la adjudicación de tono en Adobe Camera Raw.

		

		Editamos la imagen resultante como ya hemos visto, sin miedo a subir las sombras o la exposición incluso con filtros graduados o radiales, pues contiene suficiente información para que no aparezca ruido.
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		En estas fotos en las que puede que todo quede demasiado plano suele funcionar muy bien el filtro Radial. Reducimos la imagen en pantalla y colocamos el centro del filtro (punto verde) cerca de la zona en la que penetra la luz, modificándolo para que llegue a las partes que nos interesa. Conviene subir Exposición, Sombras y Blancos para que sea más realista. También será un gran aliado para aplicarlo a zonas de pequeño tamaño.
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		Para que no se aplique a las sombras más bajas y se vea irreal, seleccionamos una Máscara de rango en modo Luminancia y eliminamos de la selección la parte de la izquierda, llevando el tirador de sombras a valores de 15 - 25. Si es necesario, mejoramos la integración con el tirador de Suavizado.

		

		▪ HDR EN LIGHTROOM

		Adobe ha incluido un interesante módulo de HDR en su programa Lightroom. Su funcionamiento es muy sencillo y los resultados suelen ser muy buenos.

		

		Seleccionamos todas las fotos que componen el HDR y con el botón derecho elegimos HDR desde el menú de Combinación de fotografías.
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		Conviene alinear siempre las fotos por si el trípode se ha movido entre una y otra. En caso de que existan elementos que puedan variar entre las tomas habilitamos la Eliminación de fantasmas. Tenemos varios niveles de corrección. Para ver las zonas conflictivas, marcamos la casilla de Mostrar superposición de eliminación de fantasmas. Aceptamos en Combinar.
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		Generamos un archivo raw con extensión DNG (formato abierto de Adobe) que es posible editar con normalidad. Ahora los tiradores tienen más latitud de ajuste; sin embargo, muchas veces son insuficientes para dejar la foto a nuestro gusto. En este caso tengo que mantener controlado el lado derecho del histograma para evitar perder las copas de los árboles, lo que supone que la zona de la cascada queda algo oscura.
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		Con el Pincel de ajuste aplico ajustes selectivos a la zona que se muestra en rojo (casilla de la barra de herramientas de Mostrar superposición de máscara), incrementando la exposición y las sombras y bajando algo las Iluminaciones.
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		La mezcla que podemos conseguir con este método nos ofrecerá resultados muy realistas.
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		▪ HDR CON MÁSCARAS DE LUMINOSIDAD

		El máximo control sobre las fotos que componen la imagen final la conseguimos utilizando máscaras de luminosidad. Es un método mucho más artesanal, pero los resultados obtenidos suelen compensar sobradamente el tiempo invertido. Algún programa de revelado, al margen del ecosistema de Adobe, también puede ser un excelente aliado para acabar nuestras imágenes de alto rango dinámico.

		

		Revelamos la foto menos expuesta para retener al máximo la información en las luces. Conviene subir todo lo posible las sombras para mejorar la integración.
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		En la toma para los tonos medios nos preocupamos solo de ellos, subiendo las sombras y bajando las iluminaciones un poco. Esta será nuestra foto base.
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		La foto más expuesta será la que usemos para obtener la información de la cueva y de las sombras. Bajamos todo lo posible iluminaciones para evitar artefactos.
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		Desde Archivo / Secuencias de comandos elegimos Cargar archivos en pila con la opción de Alinear automáticamente marcada. Desde Explorar seleccionamos todos los archivos que ya tenemos revelados.
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		Organizamos las capas. Tonos medios estará debajo, en medio sombras y encima de todo, luces. Desmarcamos la visualización de las capas superiores.
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		Elegimos una máscara de luminosidad que abarque las sombras, en este caso Sombras 3.
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		Añadimos una máscara de capa a la capa de sombras, que contendrá la selección realizada.

		

		Volvemos al panel de TK para aislar la zona del cielo, Luces 3 nos servirá de máscara de capa para Luces. Activamos la visualización de todas las capas.
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		Integramos las máscaras de capa seleccionándolas y subiendo Desvanecer en el panel de Propiedades hasta que no se noten bordes ni zonas de transición.
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		Integramos todo el trabajo con una nueva Capa de curvas situada encima de anteriores y la ajustamos para añadir un poco de contraste. El histograma indica que tenemos información en todos los píxeles. Partimos de un buen punto para acabar el procesado como consideremos más adecuado a nuestros intereses.
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		Apilamiento de enfoque

		

		Si tenemos un primer plano muy cercano a la cámara será imposible mantener nitidez en el fondo si está muy alejado. En estos casos resolveremos el problema con varias tomas, variando el enfoque de tal forma que la zona de nitidez se superponga en al menos un tercio entre cada una de ellas.

		

		Una vez más beneficiarnos de un programa, como PhotoPills, que nos ofrezca este dato será crucial. También es posible crear una tabla impresa con los datos de nuestros objetivos. Si no contamos ni con una cosa ni con la otra, podemos hacer una toma, ampliarla en la pantalla, verificar hasta dónde se aprecia nítido y realizar una nueva foto enfocando en ese plano. La profundidad de campo que genera hacia la cámara esta nueva toma se superpondrá lo suficiente con la anterior. Repetimos el proceso hasta obtener una fotografía con nitidez en todos los planos que nos parezca oportuno.
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		El apilamiento es una buena alternativa a la técnica de hiperfocal cuando deseemos realizar copias de gran tamaño garantizando una perfecta nitidez en todas las zonas.

		

		En la primera foto se enfocó sobre la parte final de la hoja del primer plano, en la siguiente en los musgos que resaltan contra el agua, seguimos por la roca del otro lado del río y finalizamos buscando foco sobre los árboles del fondo. Editamos una imagen y copiamos los ajustes al resto.

		

		En Photoshop, desde Archivo / Secuencia de comandos / Cargar archivos en pila, se nos abre el panel para cargar capas. Elegimos los archivos abiertos y seleccionamos la opción de alinear las capas, lo que es muy importante para que todo funcione bien.
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		Seleccionamos todas las capas (con la letra mayúsculas presionada) y buscamos Fusionar capas automáticamente en el menú de Edición. Optamos por Apilar imágenes y marcamos la casilla de Tonos y colores homogéneos.

		

		Ya tenemos nuestra foto nítida desde la primera toma a la última. Solo falta recortar los bordes que han quedado vacíos si no hemos elegido Áreas transparentes de relleno según contenido en el paso anterior.
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		Combinar tomas en diferentes momentos

		

		Las fotografías nocturnas pueden recibir muy poca luz, lo que conlleva zonas con poco detalle o mucho ruido. Esto es posible solucionarlo realizando una toma cuando todavía queda algo de luz y luego otra con luz artificial o la de la luna. Lo ideal es que el trípode esté quieto entre ambas capturas, pero si realizamos una toma similar podemos aprovechar el tiempo entre una y otra.

		

		El Cinturón de Venus luce en el cielo, mientras la vegetación todavía conserva textura y detalle.
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		Cuando las luces se encienden el edificio luce mejor, pero apenas conserva detalle en las sombras ni tampoco en las luces más altas.
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		Abrimos las dos fotos en Photoshop y las cargamos en una pila desde el menú Archivo / Secuencias de Comandos. Elegimos los archivos abiertos y alinear automáticamente.
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		Ponemos encima la capa con la foto nocturna. En el panel TK elegimos una máscara de luces en las que se seleccionen las partes claras de los edificios. En este caso Luces 2 deja fuera los árboles y el cielo.
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		Aplicamos nuestra selección como máscara y solo se visualizan las partes más claras de la capa.

		

		
			[image: Illustration]
		

		

		
			[image: Illustration]
		

		

		Las partes más quemadas las podemos oscurecer pintando con un pincel suave con una opacidad del 10 % en modo oscurecer sobre la máscara de capa que tenemos. De esta forma reduciremos progresivamente su luminosidad en el resultado final.
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		Añadir movimiento

		

		En ciertas ocasiones deseamos una exposición muy prolongada para registrar movimiento, pero puede que no contemos con un filtro de densidad neutra adecuado, que prefiramos hacer varias tomas en lugar de una para mantener controlado el ruido o que las situaciones de luz sean muy cambiantes y que no sea factible una única toma.

		

		Cargamos todas las fotos como una pila y seleccionamos las opciones de alinear y crear una copia inteligente.
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		Desde Capa / Objetos inteligentes / Modo de apilamiento elegimos Máximo y el programa elegirá los tonos más claros para mostrarlos.

		

		Nos aparece la suma de todas las hojas capturadas. Es un buen recurso cuando no llevamos filtros de densidad neutra.
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		También podemos hacer justo lo contrario si optamos por el modo de apilamiento Minimo. Desaparece todo lo que no esté quieto. Es un buena opción para quitar un buen porcentaje de la gente que ocupa un lugar muy concurrido. El apilamiento es una buena alternativa a una larga exposición cuando tenemos demasiada luz y no contamos con un filtro ND.
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		Trazas de estrellas

		

		Para capturar las trazas de estrellas (star trails) recurrimos a un ISO bajo con un diafragma abierto para capturar el máximo número de estrellas, pero sin que pierdan su color, que es el elemento que considero más interesante en estas imágenes. Podemos partir de ISO 200 con f/4 o ISO 100 con f/2,8. Si tu sensor tiene un gran rango dinámico te permitirá subir bastante de estos valores sin que se pierdan los azules, amarillos y naranjas de las estrellas.

		

		Sacar una sola foto con una exposición muy larga puede ser muy arriesgado. En ocasiones nos entran nubes en la composición, aparece una estela de un avión, movemos sin darnos cuenta el trípode, alguien enciende una linterna y expone una zona que no corresponde… Por eso en fotografía nocturna se suele recurrir a realizar muchas fotos, de entre 30 segundos y unos pocos minutos, que después se juntan. Además, conseguimos un nivel de ruido muy inferior ya que este es aleatorio en cada toma y al sumarse tiende a desaparecer.

		

		En el procesado activaremos las Correcciones de lente para evitar aberraciones cromáticas y corregir la distorsión del angular.
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		Ajustamos la temperatura de color. En este caso a 4300 K para reducir la contaminación lumínica de una ciudad cercana y en consonancia con la luz que utilicé para iluminar el primer plano.

		

		Exposición y Blancos forzarán la aparición de las estrellas de menor brillo, pero a cambio incrementan el ruido. Reducir un poco las Iluminaciones disminuirá el tamaño de las estrellas, pero ayudará a retener su color. Subir un poco el valor de negros ayudará a que aparezcan estrellas de menor magnitud. Claridad y Saturación son buenos aliados para realzar el contorno de los puntos y su color.
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		Si hemos iluminado el suelo es muy posible que los ajustes de esa imagen sean diferentes. La procesaremos sin tener en cuenta las estrellas, solamente el contenido que aportará realmente al resultado final.
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		Exportamos todas las fotos de la secuencia en una carpeta al tamaño que las vayamos a utilizar. Ya en Photoshop Cargamos archivos en pila desde Archivo / Secuencias de comandos. Desactivamos la opción de Alinear automáticamente.
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		Podemos recurrir a crear un objeto inteligente y cambiar su modo de fusión a Aclarar. Pero si necesitamos eliminar partes concretas de alguna toma, es mejor elegir todas las capas, excepto la de más abajo ya que nos sirve de base, con la tecla mayúsculas.

		

		Al cambiar el modo de fusión a Aclarar aparecen las partes más claras de cada imagen. (Imagen 1)

		

		Si durante la toma hemos captado algún elemento indeseado, como un avión, un satélite artificial o un coche que aparece en el horizonte, localizamos la foto en la que se ha registrado. (Imagen 2)

		

		Añadimos una máscara de capa y pintamos en color negro con una Opacidad del 100 % para eliminar el elemento que nos estorba. (Imagen 3)

		

		Es posible agrupar todas las capas de las estrellas en una carpeta para tener más sitio en el panel de capas. En el acabado final he incrementado un poco el contraste de los tonos medios y de las luces con dos capas de curvas con máscaras de luminosidad. También he recurrido a los filtros Detail Extractor y Pro Contrast de Color Efex.
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		Si no necesitamos tanto control sobre el resultado final contamos con programas muy interesantes. Mi preferido es StarStaX, de software libre, que corre en Windows, Mac y Linux. Tiene la ventaja de que rellena espacios vacíos entre una toma y otra, siendo casi imprescindible en cámaras con espejo y con disparadores que incluyen uno o varios segundos de retraso entre una toma y la siguiente.

		

	
		Procesado de la Vía Láctea

		

		La Vía Láctea necesita precisos tiempos de exposición para mantener las estrellas como puntos, del orden de 15 - 30 segundos, en función de la focal, con aperturas de f/2,8 o f/4, y un ISO de 3200 o 6400.

		

		El nivel de ruido suele ser mucho más apreciable que en otra clase de fotografías de paisaje. Es necesario un procesado bastante intensivo de este tipo de imágenes para que luzcan bien. Lo más difícil, en muchos casos, es no excedernos y acabar con un resultado demasiado irreal.

		

		La apariencia inicial es pobre, apenas se aprecia el centro galáctico, las nebulosas están oscuras y toda la foto tiene una fuerte dominante anaranjada. Transmite sensaciones muy alejadas del aspecto oscuro y azulado que atribuimos al cielo nocturno.
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		Partimos de un perfil muy neutro como Adobe estándar y activando las Correcciones de lente. Un revelado básico, con Ajuste de blancos a 3200 K, en el que subimos un poco la exposición, el contraste, las sombras, los blancos y los negros. En esta fase prefiero no utilizar las herramientas de Claridad y Textura, a pesar de ser muy eficaces, ya que añaden mucho efectismo si no las empleamos con moderación.
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		Ponemos un Filtro graduado para oscurecer una parte del suelo que se iluminó excesivamente y atrae demasiado la atención sobre esa esquina.
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		En el panel HSL bajamos la saturación de los colores cálidos: Rojo y Naranja. Subimos la Saturación del Azul y su Luminancia. Con esto reducimos la contaminación lumínica y mejoramos el aspecto del cielo sin que se nos empaste.
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		La dominante azulada no podemos conseguirla directamente con un ajuste de blancos más bajo, pues perderíamos mucha información y contraste. En su lugar creamos un Filtro graduado que afecte a todo el cielo. Subimos Contraste y bajamos un poco Sombras y Negros para seguir generando contraste. Seleccionamos un color azulado como dominante para el filtro. Cuanto más oscuro, más se notará su efecto.

		

		El resultado ya es mucho mejor y podría ser el punto final para muchos fotógrafos.
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		Trazamos un Filtro radial que afecte solo a la Vía Láctea. Elegimos la opción de Invertir para que se aplique dentro de la elipse y no fuera. Seguimos aumentando el contraste subiendo Iluminaciones y Blancos y reduciendo Sombras y Negros. Añadimos Textura y Claridad con valores inferiores a 25 - 30.

		

		En esta fase es donde hemos de decidir si nos inclinamos por un efecto suave (con valores bajos) o más pictórico (desplazando mucho los tiradores). Optaré por esta segunda vía para explicar el proceso, pero personalmente prefiero procesados menos agresivos.
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		Ya podemos recurrir a Textura y Claridad de forma genérica, su efecto se sumará al que aplica en el cielo el Filtro radial.
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		El cielo tiene mucho ruido, tanto de crominancia como de luminancia.
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		Reducimos primero el ruido de color hasta que desaparecen los píxeles rojos, verdes y azules por completo. Con el ruido de Luminancia hemos de ser más cuidadosos, si subimos mucho los valores perderemos textura en la piedra. Buscamos un punto de equilibrio, no se trata de eliminar por completo el ruido, solo de atenuarlo.
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		Abrimos la imagen en Photoshop y creamos una capa de Curvas en modo Multiplicar le ponemos como nombre Oscurecer y otra en modo Trama (la llamamos Aclarar) con sus máscaras de capa en negro. Las podemos incluir en una carpeta con el nombre de Aclarar y Oscurecer (o Dodge and Burn).

		

		Con un pincel en color blanco y una opacidad del 10 % pintamos sobre la Máscara de capa de Oscurecer para disminuir la luminosidad del cielo que no incluye la Vía Láctea, las zonas oscuras de esta y reducir la presencia de la hierba en el suelo. Hacemos lo mismo en la Máscara de capa de Aclarar para intensificar la luminosidad de las escaleras y de las zonas claras de la Vía Láctea (sus nebulosas).
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		Podemos seguir reduciendo el ruido con el filtro Nik Dfine. Para aplicarlo, creamos una instantánea (replica todas las capas visibles que contiene el documento) con el atajo de teclado Control + Mayúsculas + ALT + E. Si el perfil automático no ofrece buen resultado, podemos recurrir al Método manual y especificar la zona en donde el programa debe valorar el ruido.

		

		La reducción de ruido comporta una cierta pérdida de nitidez en zonas importantes de la imagen. Para evitarlo podemos crear una máscara de luminosidad de Sombras 1 o Sombras 2 y aplicarla como Máscara de capa para que la reducción de ruido solo se aplique en las zonas que más lo necesiten.
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		El procesado de la Vía Láctea es muy agradecido, pero siempre hemos de tener presente que no se trata de que impresione todo lo posible, sino que sea real. Es cierto que a simple vista no podemos verla tan bien como nuestra cámara, pero exagerar la edición puede ocasionar que la imagen parezca de otro planeta. Si el resultado no nos satisface, es posible rebajar el efecto aplicado en el revelado o atenuar la opacidad de las capas.
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