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La composición como lenguaje universal



Cada día se realizan millones y millones de imágenes. La inmensa mayoría pasan inadvertidas a pesar del esfuerzo de su autor en efectuar el mejor trabajo posible.



En buena parte de estas imágenes anodinas falla la claridad del mensaje, falta reforzar la comunicación con una composición adecuada. Nuestro cerebro izquierdo está intentando acertar la mejor combinación posible de diafragma y velocidad mientras la otra mitad lo que desea es, simplemente, plasmar lo que percibe.



Componer no es una ciencia exacta, es un arte que requiere trabajo, adaptarlo a nuestra visión personal y lograr que los dos hemisferios trabajen armoniosamente. Las normas rígidas que hemos leído sobre este tema complican el trabajo de nuestra parte emocional y cuando intentamos olvidarlas la cosa tampoco mejora.



Es necesario estudiar con calma la forma en que nuestro cerebro interpreta una fotografía para ser capaces de transmitir a otras personas nuestro mensaje de manera clara y concisa. De esto trata, realmente, la composición. Una vez que lo hemos aprendido podemos dejar a nuestra intuición que dirija la toma y disfrutar completamente del proceso, incluso a un nivel inconsciente.



Llevo muchos años haciendo fotografías, los suficientes para tener decenas de carpetas llenas de diapositivas. En una diapositiva se acababa el proceso de creación, no hay ajustes en ampliadora, no existe el recorte. Lo que figura en ella se incluyó en el momento de la toma; por eso era necesario un conocimiento reflexivo y continuado de lo que queríamos conseguir y una crítica del resultado. Cada vez que se activaba el disparador disminuía la cuenta bancaria y eso animaba más a pensar que a disparar compulsivamente como veo ahora.



Las fotos que muestro en este libro mantienen este espíritu de trabajo que no me ha abandonado, en su mayoría son Only RAW
 o tienen algunos ajustes para resaltar ciertas partes, como hacía en la ampliadora con película en blanco y negro. Se presentan tal cual se obtuvieron en su enorme mayoría aunque en algunas fueron necesarios mínimos recortes o eliminar pequeños elementos ajenos a la imagen. Tampoco me ha abandonado la certeza de que la fotografía, en realidad, busca transmitir sensaciones, comunicarnos con los demás. A lo largo del libro analizaremos la mejor forma de conseguirlo, respetando el estilo personal de cada autor.
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Óptica de 70-200 mm 1:2.8 a f/5,6 durante 1/60 s con ISO 800. Iluminación con dos unidades de flash.






 Así vemos





AL FINALIZAR ESTE CAPÍTULO, HABRÁS APRENDIDO:





•La diferencias entre la forma en que ve la cámara y nuestro ojo



•La verdadera importancia de nuestro cerebro en la visión



•Cómo se fija la información importante en nuestras neuronas



•Las bases de la toma de decisiones



•La forma en que percibimos la realidad



•Que nuestro cerebro procesa diferentes informaciones en partes distintas de su anatomía



•A analizar qué partes de la escena nos llaman más la atención



•Que cada persona reacciona ante una imagen de forma diferente



•A valorar la formación personal a la hora de interpretar una fotografía




 La percepción y la fotografía




 Analizar la forma en que nuestro cerebro percibe la realidad es una labor que puede parecer ajena al mundo de la fotografía, pero que considero vital para avanzar con paso firme en este arte.



La fotografía es un lenguaje visual y como todo lenguaje consta de una serie de normas gramaticales y ortográficas que es necesario conocer mínimamente para transmitir lo que deseamos. Es cierto que podemos aprender una lengua sin saber escribirla pero precisamos que otras personas nos enseñen esas normas. Es imprescindible tener las claves básicas del código para hacernos entender, incluso de forma oral. Como individuos tenemos la capacidad de hablar para comunicarnos, pero las diferentes lenguas son un patrimonio de nuestra especie.



El lenguaje visual es mucho más universal en su código que las lenguas escritas. Nada que ver con las enormes diferencias gramaticales y fonéticas entre el español y el chino, por ejemplo. Una buena parte de las imágenes serán interpretadas de forma correcta por personas muy alejadas culturalmente.



Una lista de la compra la puede hacer cualquiera, pero escribir o recitar una poesía que emocione está al alcance de un porcentaje de la población muy reducido. Por eso vamos a dedicar este primer capítulo a entender las normas que rigen la información que obtenemos a través de una imagen, cómo la analizamos y cómo reaccionamos ante ella. Nos adentraremos en las razones biológicas que consiguen que una imagen sea trivial o perdure en nuestras retinas y sacaremos conclusiones muy útiles para expresarnos con mayor claridad y eficacia, plasmando de la mejor forma posible nuestro mensaje.
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Lo que uno ve es una parte fundamental de lo que uno sabe, y la alfabetización visual puede ayudarnos a ver lo que vemos y a saber lo que sabemos
 .




Donis A. Dondis







 La cámara



En el siglo XV Leonardo da Vinci sentó las bases teóricas de la cámara oscura. Este era un efecto, conocido desde hacía muchos siglos, que se producía al oscurecer una habitación por completo y abrir un pequeño orificio hacia el exterior, lo que producía que el mundo real iluminase la pared opuesta de forma invertida.



El descubrimiento quedó reducido a un cajón de dimensiones más manejables que transmitía la imagen a un cristal. Sirvió durante mucho tiempo a los pintores para plasmar el dibujo con una perspectiva y realismo muy superiores a los que podemos apreciar en la pintura de los siglos anteriores.



Hace ya casi doscientos años que Niepce consiguió sustituir ese vidrio por una placa que reaccionase a la luz y permitiese obtener copias de la realidad de forma permanente.



Con el tiempo, el pequeño orificio fue sustituido por ópticas de creciente calidad que posibilitaban enfocar un plano concreto y ofrecían una nitidez muy superior. Estas lentes permitían una mayor o menor ampliación del sujeto fotografiado en función de su distancia focal.



Para regular la cantidad de luz que recibía el material sensible, y exponerlo adecuadamente, se creó el obturador, un dispositivo que se abre sólo durante el tiempo que desee el fotógrafo. Además, se dispuso en el interior de los objetivos un mecanismo que variaba el diámetro a través del que podía pasar 
 la luz, llamado diafragma, y que de paso también controlaba la extensión de la zona de nitidez de la escena.
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La elección de los parámetros de exposición adecuados permite obtener la máxima calidad de nuestro archivo y preservar el máximo de detalles posible. También tienen repercusión en el aspecto final de la toma. Para captar el movimiento de la plaza y del humo que salía de los puestos elegí un tiempo de exposición largo, lo que implicó cerrar bastante el diafragma para reducir la luz que llegaba al sensor.




Óptica de 18-55 mm 1:2.8 a f/10 durante 4 s con ISO 200.




De esta forma, según la luz disponible y la sensibilidad de la película cargada, el fotógrafo elegía el tiempo de exposición y el diafragma para conseguir una exposición adecuada de la emulsión a la luz. En función de sus gustos estéticos podía jugar en un rango de combinaciones de velocidad y diafragma que proporcionaban la misma exposición final.




 El ojo



El ojo es una estructura que la evolución ha moldeado durante millones de años haciéndola cada vez más compleja. Su misión es lograr que la luz que reflejan los objetos alcance la retina. En la superficie de esta contamos con 
 células que reaccionan a las diferencias de intensidad lumínica (bastones) y a los colores verde, azul y rojo (conos). La mayor parte de estas células se concentran en una pequeña superficie llamada fóvea.




¿Todos vemos los mismos colores?



La mayoría de los mamíferos tienen sólo dos tipos de pigmentos en sus conos (opsinas), así que los perros, gatos, ardillas, ovejas, vacas… ven de forma diferente a nosotros. Nuestra especie ha añadido un tercer pigmento y eso nos permite distinguir mejor tonalidades en la zona del rojo, posiblemente para mejorar nuestra capacidad de diferenciar las frutas maduras.



En caso de no sintetizar alguno de estos pigmentos nos encontramos ante patologías como el daltonismo, que provoca confusión entre la gama de tonos rojo-verde y puede reducir hasta 100 veces el número de tonalidades diferenciables (de 1.000.000 para una persona sana a 10.000 para un daltónico grave). Aproximadamente un 2% de los hombres y un 0,25% de las mujeres sólo tienen dos tipos de pigmentos en sus conos.



Entre un 10 y un 15% de las mujeres añaden una cuarta opsina a sus capacidades, que les permite captar más claramente tonos situados entre el rojo y el verde.





Cuando ponemos nuestra atención en un objeto fijamos su imagen óptica en la fóvea. Por eso es muy difícil leer un texto en la penumbra, dado que no contiene bastones nos resulta complicado discernir estructuras finas en un ambiente de escasa luminosidad.



En muchas ocasiones se intenta relacionar los componentes mecánicos de una cámara con el proceso de captación lumínica de nuestro ojo, lo que supone simplificar mucho el complejo mecanismo de la visión humana.



En este contexto la lente de la cámara y la córnea del ojo compartirían la misión de conseguir enfocar la luz en un mismo plano, sea el sensor o la retina. Detrás de la lente fotográfica se dispone el diafragma, que comparte cometido con el iris. Por último, la retina equivaldría a la película o sensor de nuestra cámara. A través del nervio óptico la señal llegaría al cerebro que podría almacenar la información como hacen las cámaras digitales en sus tarjetas. Pero existen diferencias notables. Así, mientras la superficie de la retina es curvada la del sensor es plana. Nuestro sistema visual se basa en dos ojos que proporcionan un resultado tridimensional. Algunos equipos pueden ser sensibles a longitudes de onda más amplios que el ojo, como espectro infrarrojo o ultravioleta. La cámara es capaz de acumular luz durante periodos prolongados de tiempo, de muchas horas, mientras el ojo necesita más luz para transformarla en impulsos nerviosos
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La lluvia que percibía a simple vista eran pequeñas gotas que empapaban el equipo, pero un tiempo de exposición adecuado los captó como puntos brillantes bajo la luz de las farolas. Los halos alrededor de las bombillas eran también imperceptibles a simple vista y son fruto de la óptica.




Óptica de 24-70 mm 1:2.8 a f/4 durante 1/10 s con ISO 800.





El rango tonal



Las cámaras actuales son muy inferiores al ojo humano para analizar información en las luces y en las sombras. Si la escena tiene mucho contraste, nuestro ojo se adapta para ofrecernos una visión adecuada tanto en las zonas más densas como en las más claras. Como fotógrafos tendremos que decidir qué parte del espectro registramos. Podemos centrarnos en las luces y dejar las sombras sin detalle o lo contrario. Esto es una decisión técnica, pero también creativa pues la forma en que el cerebro codifica la escena es muy diferente, como iremos viendo a lo largo de este libro.



Gracias a la tecnología digital podemos comprimir este rango tonal a partir de varias exposiciones y mantener información en ambos extremos tonales siempre que el soporte sobre el que lo visualicemos (papel, pantalla…) lo permita. Por supuesto esa decisión también influirá en la forma en que percibimos el resultado final.
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Mis ojos eran capaces de captar detalle en las sombras de la roca y en la parte más iluminada del cielo, pero los sensores actuales no lo son. Para reducir el enorme contraste de la escena recurrí a un filtro degradado inverso, más oscuro en la parte del cielo y transparente en la inferior.




Óptica de 17-55 mm 1:2.8 a f/8 durante 1 s con ISO 200. Filtro degradado inverso de 2EV y polarizador en portafiltros Lucroit.





 El cerebro



La gran diferencia de la visión humana respecto a la que obtiene una cámara es que nuestros ojos son simplemente los órganos de captación lumínica, correspondiendo al cerebro su interpretación dinámica. El cerebro no se limita a recoger la información que recibe del ojo, sino que se encarga de traducir todos los datos para poder hacernos una composición de la situación. Aproximadamente un 50% de la información total que tomamos de nuestro entorno es visual, siendo retenida durante un segundo en nuestra memoria y luego desechada en su casi totalidad.



El cerebro es el encargado de volver a invertir la imagen captada por el ojo para que sea similar a la realidad. También cubre el hueco del nervio óptico, una zona que carece de receptores. Para evitar una zona negra en nuestro campo visual se inventa la información que le correspondería. Regula de forma constante nuestro “ajuste de blancos” eliminando las dominantes de color de la luz que nos rodea y recrea el color que supone que tienen los sujetos.



El tamaño de lo que vemos sobre la fóvea y, por tanto, con mayor resolución equivale al tamaño de una uña a un metro distancia; para lograr que todo 
 aparezca igual de nítido ordena a los ojos que se muevan, consiguiendo que toda la escena se proyecte progresivamente sobre la fóvea. Estos movimientos se llaman sacádicos, duran entre 20 y 200 milisegundos y pueden cubrir hasta 30 grados. Una vez en posición los ojos permanecen en ella durante unos 250 milisegundos para iniciar de nuevo el proceso. La mayoría del tiempo no miramos la realidad de forma estática, nuestros ojos se mueven, en busca de las partes que a nuestro cerebro le parecen más interesantes de una escena para construir un mapa mental. La percepción de que toda la escena se capta en color es una ilusión cerebral, ya que esta sólo se obtiene con la mayor claridad posible en la pequeña fóvea. Esta estrategia permite optimizar los recursos, ya que si observáramos toda la escena en alta resolución el diámetro del nervio óptico sería superior al del globo ocular y sobrecargaría masivamente al cerebro con información poco útil.




Y sin embargo se mueve



Lo más curioso es que mientras los ojos se mueven la imagen aparecería borrosa si no fuese porque el cerebro también se encarga de estabilizarla y mostrarla nítida a través del enmascaramiento sacádico, que descarta por completo la información que se sitúa entre dos movimientos sacádicos.



Para demostrarlo es suficiente con mirar alternativamente ante un espejo la imagen de nuestro ojo derecho e izquierdo. Nosotros no notaremos estos movimientos, pero sí percibiremos claramente los de cualquier otra persona que realice el experimento. Gracias a este enmascaramiento sacádico, el sistema ojo/cerebro no sólo oculta la fluctuación del ojo, sino que, además, lo hace de forma transparente y no somos conscientes ni tan siquiera de que se haya ocultado algo.
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Las espinas del árbol funcionan como puntos que dirigen los movimientos del ojo de manera ascendente por la línea que forma el tronco del árbol hasta llegar a las ramas.




Óptica de 17-55 mm 1:2.8 a f/8 durante 1/20 s con ISO 200.




Además de estos movimientos amplios, nuestros ojos están en un constante estado de oscilación a un ritmo de 60 por segundo. Estas microsacadas tienen una pequeña amplitud y son imperceptibles. Su utilidad reside en actualizar la imagen que se proyecta en bastones y conos de la retina. Sin ellos, al mirar fijamente a un punto se perdería el estímulo enviado al cerebro ya que estas células sólo responden a cambios de luminancia.



Por otro lado el cerebro centra su actividad en obtener información útil, filtrando infinidad de datos que estima que carecen de interés. Algunos temas atraen de modo inexorable nuestra atención, como sujetos que tienen mucho brillo, ángulos marcados, un color muy saturado, el movimiento… y especialmente textos y caras. La forma en que nuestro cerebro localiza la información depende en gran medida del tipo de datos que busque. Poder predecir cómo se va a observar una imagen es crucial para el fotógrafo.



En este sentido es muy interesante el experimento que realizó Alfred Yarbus utilizando el cuadro Un visitante inesperado
 de Ilya Repin. Se solicitó a los voluntarios que valoraran la edad de las personas del cuadro y en este caso, los ojos se centraron especialmente en las caras de las personas, excelente indicador de ésta. En el momento en que se les pidió que valoraran la situación socioeconómica la mirada se centró en la vestimenta. En la tercera pregunta, más compleja, debían valorar el tiempo que hacía que el visitante
 se había ido. Para intentar obtener esta información los voluntarios se valieron de la línea visual que unía las miradas de los protagonistas de la pintura.



Nuestro cerebro se ha especializado en mantenernos vivos y ve lo que precisa ver, ni más ni menos. Pero sea lo que sea lo que captan nuestros ojos lo interpretaremos bajo la influencia de nuestra mentalidad, personalidad, preferencias y estado de ánimo. Tamizamos de forma subjetiva toda la información para intentar sobrevivir, por eso necesitamos entender claramente los procesos de visión, para poder prever la respuesta del observador de nuestras fotografías.



Si algo caracteriza a nuestra especie es su capacidad de establecer propiedades abstractas de todos los objetos que nos rodean. A partir de éstas podemos organizarlos en categorías que simplifican el trabajo de relacionarlos y estructurarlos. Es un trabajo que se le da especialmente bien a nuestro cerebro por motivos de economía; cuanta menos energía consuma en su quehacer más nos quedará disponible para sobrevivir un día más en un mundo caótico. Por eso los fotógrafos necesitamos un esfuerzo voluntario para no encasillar lo que vemos, para analizar la realidad, no limitarnos a intuirla.




 Toma de decisiones



El cerebro es realmente complejo, recibe una cantidad de información que podría bloquear su funcionamiento si no priorizase de alguna forma cuál es realmente relevante. Su método para decidir qué información es digna de 
 considerarse para justificar una decisión posterior se fundamenta en dos sistemas diferentes. El premio nobel Daniel Kahneman los denominó Sistema 1 y Sistema 2.
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Las luces intensas de la imagen captan la atención de nuestro cerebro que quiere descifrar lo que estamos viendo; las personas también son importantes y compiten por la atención, equilibrando la toma.




Óptica de 18-55 mm 1:2.8 a f/5 durante 1 s con ISO 200.




El Sistema 1 tiene como misión resolver los problemas con el mínimo esfuerzo posible, actúa de forma automática y basándose, sobre todo, en las emociones. Cuando nos enfrentamos a tareas que necesitan una cierta racionalidad y concentrar el esfuerzo recurrimos al Sistema 2. Así el Sistema 1 nos permite desenvolvernos en la vida diaria con un gran ahorro de energía, sin atención dirigida, aunque paguemos el precio de sufrir intuiciones que pueden ser poco racionales.



Nuestro Sistema 1 ha evolucionado para creer, no para dudar y siente pánico ante la incertidumbre, por lo que prefiere inventar bonitas historias a partir de unos pocos datos que nada pueden tener que ver con estas conclusiones. El escepticismo constante, dudar de todo continuamente, es muy costoso emocionalmente y por eso es más frecuente el fanatismo y el dogmatismo.
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Óptica de 18-55 mm 1:2.8 a f/5,6 durante 1/60 s con ISO 200.






 
 FOTOS PASO A PASO





 La paciencia da sus frutos



Vimos esta telaraña a última hora de la tarde, con apenas luz disponible y demasiado cansancio para dedicarle unos minutos. Los días eran fríos y era posible que a la mañana siguiente amaneciese con niebla.



Y allí estábamos a primera hora, aguantando el frío bajo una niebla que apenas permitía ver un par de metros y madurando en la cabeza qué pretendía transmitir en mi imagen.



Intenté una primera toma vertical pero la tela de la izquierda se mezclaba con la puerta y apenas destacaba. Un flash hubiera hecho un buen trabajo, pero no tenía uno disponible.



La composición horizontal reducía la importancia del cielo y también ese problema en las sombras. Eliminé la parte vertical de la reja y coloqué un hierro casi en cada tercio. Esperé hasta que una pareja con su perro se perfiló sobre el cielo.



Seguía sin gustarme, volví a incluir la reja horizontal arriba, cerrando la toma, enmarcando y moví la cámara hasta que el centro de la telaraña central se destacó sobre un hueco de cielo entre las ramas otoñales. Pasó un perro y disparé. Su color no llamaba la atención, apenas destacaba.



Cambié un poco la posición del trípode para que estuviese más paralelo a la reja y que no hubiese diagonales en la parte superior. En lugar de tapar la papelera decidí que formase parte de la composición y seguí esperando de rodillas. Probé alguna foto pero las personas o no pasaban por el lugar adecuado o había más elementos en movimiento que ensuciaban la composición. Al cabo de un rato se acercaron estas dos personas, justo cuando avanzaban el paso disparé para que tuviesen un poco de dinamismo y gracias a un tiempo de exposición prolongado incrementé esa sensación.



En un primer nivel de lectura la imagen representa una telaraña con algunas personas al fondo. Si la analizamos a un segundo nivel encontraremos muchos simbolismos. La reja y la telaraña son símbolos de lo que nos retiene, lo que nos apresa. La pareja caminando hacia el horizonte, hacia el espacio más libre de la fotografía que corresponde al cielo azul y limpio. Es una imagen de esperanza, de la elección, de la libertad hacia lo desconocido.
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El ser humano tiene tendencia a construir historias más fáciles de recordar. En este caso el Sistema 1 interpreta que la persona es un marinero en un puerto. A partir de poca información, como el espacio y la vestimenta, pensamos que tal vez esté saliendo de su trabajo. El mar al fondo corrobora la historia. Los tonos grises son perfectos para enfatizar otros tonos más vivos. Si nos fijamos veremos que no son tonos neutros, sino que se tiñen con sutiles variaciones en función de su entorno y de la luz que reciben.




Óptica de 16-35 mm 1:4 a f/5,6 durante 1/180 s con ISO 100.
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Una vida sin análisis no tiene objeto vivirla para el hombre
 .




Sócrates






En nuestra vida diaria utilizamos sobre todo el Sistema 1, ahorra energía y tiempo de procesado. Para mejorar como fotógrafos necesitamos aprender a convivir con el Sistema 2, el encargado de tomar decisiones razonadas, con el que tendremos en cuenta todas las estrategias para la comunicación de nuestro mensaje.



El mercado se aprovecha del Sistema 1 para incitarnos al consumo más despreocupado. Podemos encontrar ejemplos en la carta del restaurante. Los precios no suelen indicar la moneda, así parece que son cifras frías, no dinero lo que gastamos. El plato que es más rentable suele tener una descripción más larga, estar situado en el lado derecho y contar con una dosis mayor de espacio alrededor para que destaque mejor. Siempre hay un plato exageradamente caro que nos invita a creer que el resto son más asequibles de lo que asumiríamos sin su presencia, es lo que los psicólogos llaman efecto ancla. Si el restaurante es caro los precios estarán debajo de cada producto, no alineados a la derecha para evitar que los podamos comparar de forma sencilla. Esto es algo que nos interesa como fotógrafos, por ejemplo a la hora de distribuir las copias en una exposición o en un álbum.
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La imagen nos transmite la impresión de que a estas mujeres les queda un largo camino por delante. La sombra parece dar fe del camino recorrido. El momento de la toma, con los pies elevados, refleja el movimiento. Los cables y el entorno aportan información sobre el modo de vida que reafirma nuestros pensamientos. La carretera cortada, en un cambio de rasante, hace que el camino se pierda en la distancia. Todos los elementos fueron elegidos para montar esta historia para el espectador; en realidad, entraron en una casa unos pocos metros más adelante.




Óptica de 18-55 mm 1:2.8 a f/5,6 durante 1/400 s con ISO 200.




Algunos estudios avalan que el mundo del cerebro está gestionado por nuestras emociones. El sistema límbico, más primitivo y profundo, es el responsable de nuestras decisiones. Una vez tomadas, se limita a informar a la corteza cerebral, donde reside nuestro yo consciente, nuestro pensamiento, para que justifique, casi siempre de forma racional
 los motivos por los que actuamos así. También son la puerta para que los recuerdos se fijen. Es algo a tener en cuenta la próxima vez que discutamos sobre creencias o intentemos comunicar algo con nuestras fotos. Si una fotografía no logra inducir alguna emoción o sensación habremos perdido la oportunidad de comunicar nuestro mensaje.




 La Gestalt



Una buena parte de nuestro conocimiento actual sobre la percepción humana y como interacciona con el significado visual que le otorgamos se lo debemos a la psicología de la Gestalt, que surgió en Europa en el primer tercio del siglo XX. Desarrolló ingeniosos experimentos para comprobar la manera en que se materializa el fenómeno de la percepción. Demostraron que el principio 
 básico de la organización perceptual es que el todo supera a la suma de las partes. Las personas no percibimos simplemente energía del ambiente a través de nuestros órganos sensitivos (ondas de luz y sonido, presión, sabores…). Nuestro cerebro participa en el acto de aprehender la realidad, pero intenta ahorrar energía y esfuerzos, de ahí su tendencia a minimizar las pequeñas diferencias entre elementos (asimilación), mientras exagera otras diferencias que considera importantes (contraste). La percepción analiza estos componentes y los organiza en estructuras, como pueden ser formas, objetos, secuencias… Gracias a ello podemos ver las formas de las letras de este texto y reconocer palabras. En un primer estadio se configuran totalidades, constituidas por una parte bien delimitada, la figura, y otra indiferenciada y periférica que no suele atraer la atención, que denominamos fondo. Entre el sujeto y el fondo se crea un contraste que el cerebro exagera. Es algo que hacemos también cuando en un retrato desenfocamos el fondo con un diafragma muy abierto. En realidad estamos ayudando a nuestro cerebro a distinguir mejor el sujeto y el fondo, ya que la falta de definición en el fondo aumenta el contraste visual.
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Incluso en una imagen con tantos elementos como esta identificamos, casi de inmediato, el círculo que forma la noria. El resto de la escena, simplemente, hace de marco de este sujeto, que al ser también más claro identificamos fácilmente como figura.




Óptica de 8 mm 1:2.8 a f/2,8 durante 1/20 s con ISO 6400.




Nuestros ojos sólo son aptos para discernir sensaciones, como el brillo, contraste, degradación tonal… Pero en un nivel superior nuestro cerebro distingue objetos separados del fondo por muy difusa que sea la frontera. Estas figuras, además, son dotadas de tamaño, textura, masa estimada, localización espacial…



Mientras la realidad es tremendamente variable tendemos a apreciar la identidad de formas, tamaños, colores… con mucha coherencia aunque las condiciones de observación de nuestra retina sean muy distintas. Sabemos que una camisa es blanca tanto si la contemplamos a plena luz del sol, a la sombra de un frondoso árbol que la tiñe de verde o dentro de una discoteca con luz ultravioleta. Una moneda la veremos redonda aunque su perspectiva realmente trace una elipse en nuestros ojos. También nos es posible mantener nuestra valoración del tamaño con independencia de la distancia al sujeto. Un 
 barco en el horizonte proyecta una imagen muy reducida, mientras que si está cerca ocupa mucho más que nuestro campo visual completo, pero dado que nuestro juicio sobre su tamaño apenas cambia hemos de deducir que nuestra percepción no se basa sólo en la información de la retina sino también en el análisis del sujeto. Cuando no somos capaces de determinar la posición exacta del elemento que observamos, o está influido por otros elementos, podemos sufrir ilusiones ópticas.
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Nuestro cerebro interpreta esta imagen como perteneciente a un círculo mayor, añadiendo los elementos que necesita para simplificar lo que está viendo, consiguiendo así que su análisis y fijación sea más eficiente.




Óptica macro de 105 mm 1:2.8 a f/9,5 durante 1/8 s con ISO 100. Iluminado a contraluz a través de un metacrilato blanco.





El valle inquietante



Los bebés demasiado reales no son los preferidos de los niños. Incluso en los adultos producen rechazo. Por eso los maniquíes no son realistas. Nuestra empatía crece al parecerse el sujeto a nosotros, pero cae de repente si es demasiado real. Un cuerpo humano que no se mueve o una mirada estática se asocian con la enfermedad o la muerte y nos generan una inquietud cercana al miedo.



A esta sensación que percibimos se la denomina valle inquietante
 y está siendo tenida muy en cuenta a la hora de diseñar robots, personajes de videojuegos o de películas.





La experiencia previa puede hacer que la balanza se incline hacia un lado de la ilusión o hacia el otro, lo que nos indica que la respuesta a los estímulos no es simplemente innata, sino aprendida. Por eso las expectativas que tengamos, nuestros intereses o necesidades, alterarán la percepción de un acto, que para otros observadores puede tener diferente interpretación. Es algo que saben bien los publicistas, en ausencia de más información nos decantaremos por la marca que más resuene en nuestra cabeza. Por eso es tan importante la necesidad de crear marca para muchas multinacionales que venden productos dispares. También será interesante para los fotógrafos crear una imagen corporativa.
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No sabemos cómo son las cosas, sólo sabemos cómo las observamos o cómo las interpretamos. Vivimos en mundos interpretativos
 .




Rafael Echeverría







Las partes forman el todo



Sólo necesitamos ver una parte del todo para que nuestro cerebro lo reconozca en su conjunto. En el texto que ponemos abajo se activan diferentes circuitos de la memoria y conseguimos leerlo sin grandes dificultades a pesar de las erratas que hemos introducido.




3 ste t3xto 5e puede l33r anuque tenga fa1ts




En ocasiones el proceso puede ser más complejo y estaríamos ante un acertijo que apreciamos especialmente por el aliciente que suscita en nuestras neuronas. Nuestro interés aumenta si tenemos que resolver una parte de la historia que se nos presenta. Un historia que crearemos a partir de nuestra propia experiencia personal, de nuestras vivencias pasadas. En estos intersticios de nuestra memoria es donde la imaginación campa a sus anchas y el observador se involucra emocionalmente. Es un buen modo de crear fotografías, incluyendo sensaciones o sentimientos que ayuden a la memoria a guardar la experiencia.






 [image: image]




Los diseñadores de maniquíes saben muy bien que el parecido con una persona real no puede ser demasiado alto para evitar que nuestra atención se desplace del producto que intentan vendernos. El uso de un diafragma abierto colabora a separar el maniquí de los carteles del fondo y centrar el interés.




Óptica de 24-70 mm 1:2.8 a f/2,8 durante 1/125 s con ISO 100.





 Aprender a ver



Nuestros ojos nos ofrecen una interpretación directa de la realidad, sin necesidad de codificar una serie de símbolos como sucede con la palabra escrita o incluso con la oral. A veces es suficiente ver un objeto para poder evaluarlo por completo. Sin duda confiamos en nuestros ojos porque dependemos de ellos en gran medida para movernos y recabar información útil del entorno.



El 80% de nuestra percepción visual es fruto de la actividad cerebral, siendo el 20% responsabilidad de nuestros ojos. Por eso cuando vemos unas líneas trazadas en un papel podemos atribuirle sensación espacial, aunque la realidad carezca de esa tercera dimensión. Si ese mismo dibujo lo observa un miembro de una tribu primitiva será necesario un cierto entrenamiento para que comprenda el código, mientras, sólo verá la imagen bidimensional que en realidad es.



Cuando somos pequeños nuestro cerebro todavía tiene pocas cosas almacenadas en la memoria y necesitamos inventar historias para cubrir los huecos de nuestra escasa experiencia. La realidad se muestra más transparente, más clara a estas edades, ya que nuestro cerebro no la distorsiona en función de nuestros conocimientos. Quizá esa sea una de las 
 razones que limitan la creatividad del fotógrafo cuando se enfrenta a ambientes muy conocidos; solemos encontrar más posibilidades cuando estamos de vacaciones, en sitios diferentes a nuestro ambiente habitual.
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Cuando estamos de viaje hasta una hoja con gotas puede ser un buen motivo fotográfico. La coloqué cuidadosamente para crear una línea que conduce, en diagonal, hacia la parte más clara del fondo. Retiré todas las que había con un tono más claro para que el ojo no divagase en ese recorrido. Un diafragma abierto crea una zona nítida muy estrecha que ayuda a identificar claramente cuál es el sujeto de la toma y cuál el fondo.




Óptica de 24-70 mm 1:2.8 a f/4 durante 1/10 s con ISO 100.
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Realicé esta imagen para ilustrar un reportaje sobre la vendimia. Me interesaba destacar el entorno de algunas fincas y las labores de cuidado de las viñas. Por eso elegí un tiempo de exposición que dejase el tractor movido, evitando que el cerebro se fijase en los ojos del conductor, que además ocupan la posición central en la toma. Si la cara estuviese nítida recibiría toda la atención en detrimento del entorno, para mí más importante.




Óptica de 16-35 mm 1:4 a f/5,6 durante 1,5 s con ISO 100. Filtro degradado y polarizador en portafiltros Lucroit.





Cada trabajo unas necesidades



El cerebro sólo utiliza la información que necesita para cada actividad y desecha el resto. Si estamos leyendo un libro, interesados en su contenido no seremos conscientes de la calidad del papel, de la forma de las letras, de cómo son los márgenes. Nuestro cerebro sustituye los símbolos de las palabras por pensamientos. Pero si estamos recabando datos para editar un libro sí que analizaremos el gramaje del papel, la tipografía, su tamaño, cómo se distribuyen las fotos, cuántas columnas tiene el texto…



Cuando voy por el campo con otros amigos fotógrafos se sorprenden de la enorme cantidad de insectos que veo. Es normal, voy buscándolos mientras ellos miran hacia arriba, bien lejos en busca de aves que fotografiar con sus teleobjetivos. Si llevo montado un angular para fotografiar paisaje tampoco veo insectos con tanta facilidad. La atención se focaliza en lo que nos interesa y desecha el resto de la información recibida, al no ser útil para la labor en que estamos concentrados.






 Esta capacidad infantil hemos de intentar recuperarla para que nuestro trabajo sea más productivo. Debemos hacer un esfuerzo para analizar la realidad bajo un prisma diferente al que usamos habitualmente, de forma mecanizada. Acercarse a un mismo objeto con una disposición distinta nos permitirá obtener resultados diferentes. La realidad en sí misma se nos escapa, siempre la filtramos a través de nuestras experiencias y prejuicios. Por eso es tan importante adquirir todos los conocimientos que podamos, para poder encontrar diferentes planos de visión, interpretación de un mismo objeto o situación. Somos capaces de formar imágenes mentales, de analizarlas, volver atrás en su proceso de elaboración y obtener nueva información de ellas en un desarrollo de creación interno.



En nuestras primeras etapas con la cámara estamos tan obsesionados en manejar adecuadamente sus botones y menús que dedicamos toda nuestra capacidad mental a eso. Es un proceso de adaptación normal que no debemos desdeñar ni infravalorar. Nos llevamos imágenes sin habernos parado a examinar la escena y valorar qué es lo que nos atrae de ella. Componemos de forma totalmente instintiva y, generalmente, poco acertada. Cuando nos enfrentamos a un tema que deseamos fotografiar analizaremos primero cuáles son nuestras sensaciones y relaciones con él. Forzar a nuestro cerebro a interpretar una situación de diversas maneras mejorará nuestra creatividad y ofrecerá visiones distintas al observador de nuestra obra final. Esta actitud necesita, como todo, entrenamiento. Somos fotógrafos a tiempo completo, no sólo cuando llevamos la cámara. La observación constante de la luz, las texturas, la relación entre los objetos, etc. nos aportará un buen punto de partida para construir un mensaje más claro.




Ejercicio



Es muy recomendable plantearse un proyecto cercano para intentar desbloquear nuestra actitud; fotografiar algo como puede ser nuestra propia ciudad nos obligará a analizarla de otro modo, a profundizar en situaciones que vivimos con frecuencia, a buscar en lugares que visitamos a menudo.



Si nos sentimos con fuerza podemos cercar todavía más el espacio disponible y limitarlo a nuestro barrio, nuestra casa o, incluso, una habitación. Necesitamos 10 o 15 fotografías lo más variadas posibles que definan nuestro entorno, nuestra visión del mismo.






 Hemisferio derecho e izquierdo



Lograr una fotografía requiere un cierto nivel de destreza para configurar los parámetros de nuestro equipo y gestionar los ordenadores que manejamos. Esta habilidad depende del hemisferio izquierdo. Las funciones del lenguaje articulado, la escritura, la organización de la sintaxis, el control motor del aparato fonoarticulador, las matemáticas, el procesado de información usando el análisis, la memoria verbal, la atención focalizada, el control del tiempo, la toma de decisiones y la memoria a largo plazo son competencias que se vinculan a áreas cerebrales ubicadas en esta región. Los test de inteligencia miden, sobre todo, la actividad de este hemisferio. Es decir, que para leer el manual de nuestra cámara, decidir el diafragma que vamos a emplear y recordar para que sirve cada menú requerimos los servicios de esta parte izquierda del cerebro.



Por otro lado, es importante una cierta preocupación estética, pues es la mejor manera para empatizar rápidamente con los observadores de nuestras 
 fotos. Los conocimientos y habilidades que se precisan están dirigidos por el lado derecho de nuestro cerebro que procesa los sentimientos, las emociones, la creatividad, la intuición y las habilidades artísticas y musicales. Este hemisferio gobierna tantas funciones como su homólogo, pero no las gestiona de forma analítica sino de forma integradora, no es un pensamiento lineal. Centraliza facultades ópticas no verbales, sentimientos, habilidades visuales y sonoras no lingüísticas, interpreta la situación y las estrategias del pensamiento sumando sonidos, imágenes, olores y sensaciones, transmitiendo su opinión como un todo. Nuestro lado derecho cerebral piensa y analiza mediante imágenes, por eso dibujar, leer, meditar o realizar ejercicio físico son actividades más frecuentes entre quienes desarrollan más actividad en este hemisferio.



Los hemisferios comparten información de observaciones sensoriales por medio de un paquete nervioso llamado cuerpo calloso
 , ya que son muy pocas las tareas que están organizadas simplemente por un hemisferio. En la inmensa mayoría de las personas la capacidad del lenguaje está dirigida por su hemisferio izquierdo que controla lo que se dice, mientras el lado derecho contextualiza lo que oímos. Es el lado derecho el que nos permite entender 
 una metáfora y el lenguaje gestual de la otra persona siendo, por tanto, el responsable de la interpretación final que podamos hacer.
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La parte que utiliza nuestro cerebro para leer los carteles de este negocio no es la misma que utilizamos para valorar los colores y las implicaciones emocionales de las personas que salen en la fotografía. Intentamos interpretar las relaciones entre los personajes, pero también hacemos lo mismo con los textos legibles. Los colores armonizan entre sí, transmiten calidez e invitan a quedarse.




Óptica de 16-35 mm 1:4 a f/5,6 durante 1/45 s con ISO 200.





En realidad…



Investigadores de la Universidad de Utah realizaron un estudio mediante resonancia magnética (concretamente Resonancia Funcional Cerebral) y llegaron a la conclusión de que no existe evidencia de que un hemisferio domine claramente al otro. Encontraron que si bien ciertas áreas están localizadas en un hemisferio no se ha demostrado ningún patrón de que un hemisferio esté más conectado o activo que el contrario en cada persona. Esto confirma mi planteamiento de que cada tarea necesita de la actividad conjunta de todo el cerebro para desarrollarse óptimamente. Si vamos por la calle y reconocemos un rostro entre la multitud será gracias al lado derecho, mientras recordar su nombre será tarea del izquierdo.



Posiblemente sean otros factores no estudiados todavía los que provocan que ciertas personalidades otorguen una mayor importancia a los resultados ofrecidos por unas estructuras cerebrales sobre otras. Por eso algunas personas están más acostumbradas a usar razonamientos analíticos y lógicos mientras otras son más intuitivas. El escritor científico Daniel Pink ha definido que el primer grupo es más propenso a convertirse en ingenieros o abogados mientras el segundo preferirá ser animador o consejero. Se trata de una estrategia de pensamiento enfoque izquierdo o derecho que conlleva una actitud ante la vida.
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Estas dos imágenes contienen los mismos elementos, una escalera, una puerta y una pared. Las diferencias de colocación, del ángulo de la toma, del tono de los escalones harán que nos mostremos más conformes con una u otra. Cada fotógrafo justificará su decisión, argumentando en función de distintas consideraciones. La verdad es que sus sensaciones harán que elija una en detrimento de la otra según predomine su cerebro izquierdo o derecho.




Óptica de 18-55 mm 1:2.8 a f/5,6 durante 1/20 s con ISO 200




Y el problema es que la comunicación entre ambas partes de nuestro ordenador central está poco cableada. Para manejar nuestro equipo necesitamos que nuestro hemisferio izquierdo haga su parte y el derecho la suya. Saber si la profundidad de campo es la adecuada depende del contexto, del lado derecho, saber a qué botón darle para cambiarla del izquierdo. Interpretar un rostro y su expresión es tarea del derecho, pero analizar detenidamente la luz del flash que incide sobre su nariz y saber modificar su potencia y las sombras que proyecta es función del lado contrario.



Este es el motivo por el que algunos fotógrafos son muy técnicos y les cuesta mucho expresarse de forma clara, mientras otros tienen una faceta muy artística pero con graves carencias en cuanto a la calidad de la toma. Es imprescindible manejar con soltura la cámara, entender la parte teórica y practicar cada parámetro que tengamos disponible hasta que su uso sea mecánico, como el aprender a conducir. Llega un momento que nuestro cerebro usa la cámara como una extensión de nuestra mano y eso nos permite analizar los elementos realmente importantes de la escena: las características de la luz, la distribución de los elementos, la expresión de un retrato, la forma en que ilumina un flash… Si nuestras fotos salen quemadas, trepidadas, desenfocadas y no podemos solucionarlo mecánicamente, hemos de dedicar parte de nuestro tiempo fotográfico a realizar ejercicios con la cámara que nos permitan avanzar en esta dirección. Mientras toda nuestra energía se dedique a resolver problemas del equipo, nuestro hemisferio izquierdo estará tan ocupado que el derecho no podrá observar si estamos cortando los pies de la persona, o tiene una fea rama 
 saliendo detrás de la cabeza, o un coche de color llamativo en el borde del encuadre. La mayor parte del contenido de este libro se basa en intentar que el hemisferio derecho cumpla con su trabajo de conseguir plasmar lo que sentimos, pero para eso hace falta un esfuerzo deliberado para saber lo que realmente nos interesa transmitir.




La soledad es buena consejera



El cerebro se comunica con nosotros y nos puede indicar que hay una buena imagen. Para escucharlo es mejor estar solo, sin necesitar responder a preguntas, atender a otras personas o tener un horario que cumplir. Algunas imágenes nos asaltarán por su evidencia, las detectaremos de inmediato por su fuerza. Pero la mayoría de nuestras fotos tendremos que asaltarlas, conquistarlas poco a poco mediante el método de ensayo y error. Para poder estar seguros de que hemos agotado nuestra capacidad es mejor estar trabajando y no charlando animadamente sobre nuestra próxima compra de material fotográfico.
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Encontré esta escena en Marruecos, se trata de un veterinario comprobando la salud del ganado. Di varias vueltas por los alrededores intentando encontrar una composición que pusiese orden entre los distintos elementos. Al final caí en la cuenta de que la sensación de caos de esta cuadra era lo que me había llamado la atención. Opté por una imagen en la que todo gira en torno a la vaca, punto central de la foto, al que se dirigen casi todas las miradas. A veces lo difícil es analizar qué es lo que nos induce a tomar una imagen.




Óptica de 18-55 mm 1:2.8 a f/5,6 durante 1/80 s con ISO 200.





 Analiza los atractores visuales



En una imagen suele existir algún elemento que atrae de inmediato la atención, a esto le llamo un atractor visual. Puede ser la parte más clara de una foto oscura, la más oscura de una clave alta, una mancha de color complementario al fondo, una zona enfocada frente a otra desenfocada… tenemos recursos variados para atraer la atención, en función de nuestro vocabulario compositivo y del mensaje final, como iremos viendo en los capítulos sucesivos.



Existen ciertos atractores visuales que podemos denominar biológicos. La nuestra es una especie social que posiblemente ha desarrollado su inteligencia a medida que los grupos se hacían más grandes. En este contexto de agrupaciones cada vez más complejas se hace muy importante conocer las intenciones de los demás. Las neuronas espejo han evolucionado precisamente para entender cómo se sienten los otros miembros de nuestra especie y por extensión las de otras a las que atribuimos nuestra forma de sentir. Algunos elementos de una escena llaman más nuestra atención, bien sea porque estimulan más nuestras emociones o porque culturalmente esperamos más información de ellos.



Como consecuencia si en una imagen aparece un rostro intentaremos desentrañar lo que sus ojos y músculos de la expresión están comunicando. Miraremos en la dirección en que se encaminan sus ojos sin poder remediarlo. Y cuando en esa trayectoria apenas quede espacio nos sentiremos un poco enclaustrados. Esta forma de sentirnos atraídos por la mirada es consustancial al ser humano y no podemos evitarla, por eso es una constante en el arte de todas las culturas. Se ha simplificado bajo el nombre de la regla de la mirada. Quizá el nombre de regla no sea muy afortunado, pero nos permite jugar con la sensibilidad del espectador en función del espacio visual del retratado. Además la inmensa mayoría de los retratos no intentan crear tensión, si no que tratan de mostrar la cara más tranquila y amable del retratado, de ahí que cumplir la “regla” de la mirada sea más frecuente en las tomas convencionales.



Desde luego el cuerpo humano, en especial el rostro, será un atractor visual para la inmensa mayoría de las personas. Nuestro cerebro tiene zonas 
 dedicadas exclusivamente a reconocer caras. Nos cautivarán los ojos de otros animales, especialmente los mamíferos que comparten algo de nuestra forma de sentir, especialmente los más sociables como un perro, un delfín, un chimpancé… Sistemáticamente nuestro cerebro extrapolará a estos rostros las características humanas similares. Igualmente lo hará con especies mucho más alejadas biológicamente como los insectos o los peces y con objetos inanimados cuando tenemos ocasión. Por eso es fácil ver caras en las formas de las nubes o en meras manchas de humedad en la pared e incluso atribuirles sentimientos; nuestro cerebro no sabe estar mucho tiempo sin elaborar pensamientos.
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El rostro de este regatista llama de inmediato la atención, analizamos su rostro y postura corporal y luego continuamos la observación por otros elementos, la vela y el fondo. Elegí a este participante en concreto porque el color cian del pantalón es el complementario del rojo del chaleco y de los adornos de la vela. La niebla que difumina los contornos oscuros del fondo ayuda a identificar al sujeto, mucho más nítido y contrastado.




Óptica de 70-200 mm 1:2.8 a f/4 durante 1/1600 s con ISO 400.




Hay una serie de atractores visuales que podemos denominar culturales ya que dependen de nuestro saber. Si retratamos a un relojero en su taller, es muy posible que un amante de los relojes se sienta más atraído por un modelo raro que está encima de la mesa que por el propio artesano.



Nuestra curiosidad ante una imagen determina la manera en que nuestro cerebro la gestiona. No olvidemos que nuestro órgano de visión es el cerebro y es este el que ordena al ojo los puntos en que ha de detenerse y cuándo ha 
 de abandonarlos. El recorrido visual que hacemos de un paisaje, por ejemplo, es distinta si estamos buscando algo, a alguien o deseamos recabar una información concreta sobre el tipo de árboles que lo pueblan.
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Me gustaron los tonos otoñales de este bosque de ribera, contrastando con el azul del agua. Para incrementar la saturación empleé un polarizador. Mientras hacía la toma vi que se acercaba un agricultor y supe que tenía que modificar algunas cosas para adaptarme a un nuevo atractor visual. Como iba vestido en tonos oscuros reduje el efecto del polarizador para conseguir un mayor contraste con el agua. También bajé la cámara para que el río saliese por una esquina. Disparé justo en el momento en que inicia su entrada en el puente, en esa frontera psicológica entre el río y la tierra.




Óptica de 18-55 mm 1:2.8 a f/5 durante 1/15 s con ISO 200. Polarizador en portafiltros Lucroit.




Nuestro cerebro no se queda fijado indefinidamente a un elemento sino que fluye por la escena. El flujo es el modo en el que la mirada del espectador se desplaza de una parte de la fotografía a otra. Las líneas ayudan mucho a pasar de un atractor visual de la composición a otro. Las líneas pueden ser reales como las vías de tren que se unen en la distancia o ser sólo visuales, no reales.



Es misión del fotógrafo ser capaz de determinar cuáles van a ser los principales atractores visuales y enlazarlos entre sí por medio del lenguaje compositivo. Se puede ir dejando atractores visuales, a modo de miguitas de pan, para que el ojo se desplace por toda la composición hasta salir de ella (composición abierta) o fijar el interés en una parte, de tal forma que cualquier intento de alejarse de ella sea vano (composición cerrada).



No interpretamos una fotografía del mismo modo que la realidad, el cerebro emplea diferentes estructuras neuronales, por eso es interesante analizar los atractores visuales en la pantalla de nuestra cámara. Tenemos que hacer el esfuerzo consciente de examinar hacia dónde se encamina nuestra mirada al observar la imagen, entender el motivo y determinar si es lo que necesitamos.
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El principal estímulo de la imagen es el texto de la visera, que leemos de inmediato. La dirección de la gorra nos lleva al escenario donde seguimos leyendo, haciendo un esfuerzo. Las manchas de colores también reclaman interés y pasamos de una zona a otra en una especie de bucle que logra que la composición sea cerrada, no nos arrastra fuera de ella.




Óptica de 18-55 mm 1:2.8 a f/3,6 durante 1/15 s con ISO 3600.
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El helecho del primer plano atrae la mirada, nos informa del viento que hacía durante la toma y proseguimos el recorrido visual por el camino, hasta donde se pierden los escalones. Las ramas que cubren el sendero, entrelazadas entre sí, nos mantienen dentro de la toma, evitando que salgamos hacia las zonas más claras del cielo, otro importante atractor visual. Conocer como recorrería el espectador la imagen me permitió colocar la cámara en un punto bajo para que el helecho tenga más protagonismo, justo en el punto que no se solapa con el camino. Que la escena se difumine hacia el punto donde finaliza el camino es fruto de la ligera niebla y de un diafragma que mantiene un primer plano nítido pero levemente desenfocado el fondo. Transmite la sensación de querer permanecer en este idílico rincón.




Óptica de 17-55 mm 1:2.8 a f/8 durante 1/3 s con ISO 200.





El efecto Stroop



El texto escrito es otro importante atractor visual. Si en la toma tenemos texto el cerebro lo leerá, y si está en otro idioma o es complejo se detendrá mucho más tiempo que si lo lee sin problemas. Por eso es importante determinar si el ojo se bloquea en una palabra desenfocada o demasiado llamativa por su color o situación cuando no es lo que buscamos. La mejor opción para mejorar la memorización de un texto es estudiarlo con una tipografía de difícil lectura.



Stroop coloreaba palabras como verde, rojo o azul con tonos que diferían del significado de la propia palabra y solicitaba a los voluntarios que nombrasen el color que veían. De este modo se comprobó un incremento muy notable en el tiempo de reacción y en el número de errores cometidos. Por ejemplo, las personas necesitan más tiempo para nombrar el color de la tinta azul de la palabra impresa rojo que si la tinta es azul y se utiliza para imprimir la palabra azul.



El motivo por el que se produce este fenómeno es porque la lectura es un proceso automatizado por nuestro cerebro mientras nombrar el color no lo es. Por eso definir el color en lugar de leer la palabra es muy complicado cuando ambos están en contradicción.






 Si nuestro mensaje se ve debilitado con la composición actual, porque el ojo se dirige hacia donde no deseamos, hemos de intentar realizar los cambios que resuelvan el problema.




 Teoría del observador



En buena parte de la Modernidad se ha considerado al mundo como un ente perfectamente definible en el que sería posible obtener respuestas totalmente objetivas a cualquier cuestión que se plantease. A partir de las leyes naturales y con ayuda del pensamiento lineal se podría contestar cualquier pregunta de forma racional. Tan sólo necesitábamos avanzar un poco más en el conocimiento del funcionamiento de las cosas mientras el sujeto se erigía en punto central de la existencia.



Pero la llegada de la Posmodernidad introduce el concepto de relativismo del propio mundo, se entiende ahora que todo lo que nos rodea es algo inabarcable, variable y dinámico donde no todo está al alcance de la razón y depende en buena medida del propio observador, como demuestra la Física Cuántica.



Albert Einstein no sólo avanzó en las teorías de Newton al dotarnos de una nueva definición del espacio, del tiempo y de la materia, también colocó al observador en el centro de cada análisis científico. Nunca podremos ver el mismo arco iris que otra persona, aunque estemos al lado, porque las gotas que lo producen dependen de la posición del observador. La teoría Cuántica de Max Planck ahonda más en esta relatividad y demuestra que el mero hecho de examinar una partícula y obtener alguna información de la misma, como su velocidad o posición, modifica la variable no observada, y en ocasiones también la que medimos.



En el contexto que nos ocupa hemos de asumir que cada persona responderá de una forma determinada ante una imagen en función de sus conocimientos, de su trayectoria vital, de sus intereses… No pueden existir leyes universales absolutas para que una imagen sea percibida de una forma determinada por cualquier persona. Incluso el estado de ánimo de un mismo observador será crítico a la hora de evaluar la imagen. La cultura que lo rodee, su momento histórico también influirán en sus gustos, de la misma forma que algunos alimentos que nos encantan podrían ser considerados como repugnantes en otras épocas o sociedades. Las propias expectativas influyen en la experiencia y tienden a materializarse, por eso si creemos que algo no nos gustará será difícil cambiar de idea y viceversa. Los estudios que analizan la forma en que escudriñamos una imagen demuestran que 
 cada persona tiene un patrón propio, casi tan característico y diferenciador como pueden ser sus huellas digitales.
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La forma de la píldora, su llamativo color, brillo y posición funcionan como poderosos imanes para nuestro cerebro. Podemos intuir que la inmensa mayoría de la población considerará esa pastilla como un atractor visual. Lo que sin duda variará será la respuesta de cada uno; no será lo mismo para un persona sana que para una enferma que quizá reconozca alguno de sus tratamientos. Para un paciente polimedicado sin duda será una metáfora de cómo está su pastillero cada mañana.




Óptica macro de 105 mm 1:2.8 a f/5,6 durante 1/90 s con ISO 100.





Iluminada con flash a través de difusores.
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Fuera del observador no hay nada
 .




Humberto Maturana






Pero sí que podemos prever cómo se comportará la mayoría de la población ante una de nuestras fotografías en función de patrones establecidos en su sociedad y de las características propias del cerebro humano, de su forma de recabar información y de sus propias limitaciones y prioridades. Físicamente sabemos que solemos empezar a mirar una imagen por la parte izquierda, avanzando hacia la derecha. A nivel cognitivo nuestro cerebro da prioridad a ciertos elementos con los que crea una historia fácilmente recordable, con independencia de si es cierta o no. Priorizamos la facilidad del uso de la información a su veracidad, preferimos mantener nuestras creencias más arraigadas aunque las evidencias las contradigan.
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La primera escena cuenta una historia muy diferente a la segunda. Los elementos son los mismos, pero su disposición no lo es. La segunda imagen podría ilustrar muy bien el fenómeno de alquiler de casas particulares a turistas, que les alejan de los hoteles tradicionales. La otra es una invitación a pasar la noche en uno.



Nuestro cerebro analiza inconscientemente cada imagen y extrae sus conclusiones. Afortunadamente somos previsibles y es factible adivinar cómo reaccionará la mayoría de las personas, pudiendo reforzar nuestro mensaje disparando en el momento adecuado.




Óptica de 17-55 mm 1:2.8 a f/4 durante 1/140 s con ISO 200.




De esto trata la composición, de facilitar en la medida de lo posible los puntos de referencia adecuados para que el mensaje que pretendemos transmitir sea reconocible por el espectador. Aunque hemos de asumir que una vez emitido el mensaje cada persona lo recibirá de forma diferente en función de su propio yo y de las circunstancias de su vida. Sin duda la sintaxis visual es compleja, pero eso no impide que podamos estudiarla y definir sus elementos constituyentes y cómo se relacionan. En última instancia, sólo podemos fotografiar lo que somos y sólo podemos sentir lo que ya tenemos dentro cuando observamos una imagen. Ante una imagen compleja sólo algunos observadores podrán analizar todas sus implicaciones y relaciones y lo harán siempre bajo el prisma de su educación y de sus convicciones, no de las del fotógrafo. Una fotografía se basa en dos interpretaciones, la del fotógrafo ante la realidad y la del observador ante el resultado. Entre ambas y la realidad puede existir un gran abismo.
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No puedes expresarte a menos que tengas un sistema previo de pensamiento y percepción; y no puedes tener un sistema de pensamiento y percepción a menos que tengas un sistema básico de vida
 .




Louis Sullivan, arquitecto
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Óptica de 17-55 mm 1:2.8 a f/5,6 durante 1/15 s con ISO 400. Flashes con filtros cálidos.






 
 FOTOS PASO A PASO





 Aportando luz artificial
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Encontramos esta capilla en un entorno idílico pero en una hora donde la luz estaba muy alta y era muy dura. Había muchos elementos (campana, flores, puerta, cepillo…), difíciles de encajar en una única fotografía. Decidí centrarme en el que me pareció más llamativo: el cepillo.



Me coloqué de forma que mi sombra se proyectase sobre la madera para evitar el fuerte contraste, pero eso fue insuficiente para que la cámara captase el interior de la iglesia y yo no quería un fondo negro.



Dirigí un flash a través de un difusor hacia el altar, sin embargo el techo seguía quedando en tonos demasiado oscuros.



Empleé otra unidad para arrojar luz sobre esa zona, pero con menos exposición que el flash principal para que la atención no se dispersase sobre la parte superior.



En la última iluminé con los dos flahses.



El texto funciona como un potente atractor visual. El enfoque selectivo lo separa del fondo. Una vez visto el primer plano la figura del santo destaca por estar casi tocando al cepillo y por ser de color azul, complementario del naranja. Además esta zona de contraste tonal se sitúa sobre el punto áureo inferior izquierdo. Los pocos trazos de rojo y verde también se equilibran entre sí y proporcionan un toque de colorido.



La deliberada oscuridad de las vigas superiores evitan que la atención suba hacia esa zona, reteniendo el suficiente detalle para que no salga negra, con lo cual conseguimos una composición cerrada donde destacan claramente los dos elementos que nos interesa mostrar, pero sumergidos en su entorno.





 
 La cultura y el cerebro



Es indudable que vivimos en un mundo físico, pero la interpretación de esta realidad física depende de nuestro yo, de nuestro sistema sensorial y de su traducción en estímulos nerviosos. Conceptos como el frío, el calor, el rojo, el verde, lo suave, lo áspero, lo amargo o lo ácido serán captados por cada persona de forma diferente en base a sus posibilidades biológicas.



Un catador de vinos seguramente dispone de una estructura en sus órganos del gusto y del olfato más precisa que una persona normal. Es capaz de apreciar más matices que la media. Pero a la hora de apelar a estas sensaciones, de comunicar sus impresiones necesita de una cultura que le dé amparo y permita dar nombre a cada percepción. Oír correctamente no implica que podamos componer música. De la misma forma que ver no conlleva que estemos preparados para crear mensajes visuales inteligibles y de calidad.



Las expectativas también modifican el modo en que interpretamos la información. Unas gotas de lluvia cayendo no tienen el mismo significado para un agricultor, para un jubilado que da pan a las palomas en el parque o para un ajetreado oficinista que ha dejado tendida la camisa que necesita ponerse esa misma tarde. Si entramos en una sala de exposiciones o en el cine con el ánimo predispuesto es mucho más fácil que el contenido consumido sea de nuestro agrado que si presuponemos que no será una buena obra. Un medicamento amargo es mejor tolerado si su efecto beneficioso es rápido.



Somos una especie social, podemos beneficiarnos de los errores y aciertos de muchas generaciones que nos precedieron y que marcan una particular forma de interpretar la realidad en cada época social. No valoramos una puesta de sol igual si estamos tranquilamente con nuestra pareja o si volvemos cansados de nuestro trabajo. La información cultural es vital para traducir la información sensorial en recuerdos, pero también es un fino filtro que elimina aquellas partes que considera inadecuadas o impropias. Un tamiz que va variando en cada etapa social de la humanidad.
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Una estatua intenta transmitir la idea de perdurabilidad de la persona homenajeada. Basta un breve movimiento de cámara para que nuestro cerebro se haga una idea de lo efímero del paso del hombre. Es una imagen que para algunas personas tendrá un problema en la captación, pero para las que gustan de buscar un segundo nivel de interpretación estará llena de sugerencias.




Óptica de 18-55 mm 1:2.8 a f/5,6 durante 9 s, tres de los cuales se movió el trípode para conseguir el efecto deseado.





 Cuanto mayor sea nuestro conocimiento cultural más facilidad tendremos para expresar nuestras emociones a través de imágenes y más fácil será reconocerlas en la obra de otra persona. Si en una época determinada un cierto color, como el índigo, se reservaba a los personajes más importantes de un cuadro será imprescindible conocer el código para entender bien algunas pinturas. Como desconocemos los valores de muchas culturas primitivas nos resulta imposible, desde nuestro actual momento social interpretar sus mensajes. ¿Qué pretendía contar el creador de las pinturas rupestres de Altamira a sus compañeros prehistóricos? Podemos conjeturar sobre su objetivo pero sólo los que estaban en posesión de las claves oportunas en su momento podían realmente saberlo.
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Los buenos artistas son el resultado del arte que han consumido
 .




Austin Kleon






El fotógrafo no sólo debe poseer una buena cultura visual, todo saber nos enriquece también a la hora de crear buenas imágenes. He conocido a grandes fotógrafos y todos ellos tenían en común su curiosidad y gran bagaje cultural en disciplinas muy variadas. Además el conocimiento profundo de un tema nos permitirá contextualizarlo, analizarlo y aportar una parte de nosotros mismos cuando lo fotografiemos.
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Óptica de 24-70 mm 1:2.8 a f/2,8 durante 1/20 s con ISO 3200.






 La disposición espacial





AL FINALIZAR ESTE CAPÍTULO, HABRÁS APRENDIDO:





•A valorar la importancia de la composición para el hombre



•Que la Naturaleza repite con mucha frecuencia ciertos patrones más eficientes



•Que la Matemática también genera los mismos patrones



•El uso de estas proporciones en la Historia del Arte



•A manejar la regla de los tercios, del horizonte y de la mirada



•A colocar los elementos siguiendo otras disposiciones menos conocidas



•Cuándo es razonable seguir las convenciones fijadas y cuándo apartarse de ellas




 
 La composición en nuestro ADN



Como seres humanos tenemos una percepción estética que viene dada por nuestra genética y por nuestra formación. El sentido compositivo forma parte de cada persona en mayor o menor medida. Cuando nos encontramos con una composición adecuada apreciamos con claridad el mensaje y reaccionamos emocionalmente.



Los estudios sugieren que incluso los individuos sin conocimientos en artes visuales otorgan calificaciones más altas a pinturas originales que a copias. Estas observaciones sugieren que una obra estéticamente agradable será aquella en que la disposición que el artista considera más adecuada es también preferida por los no artistas. Estos hallazgos encajan bien con el principio de Pragnanz de la psicología Gestalt (también llamada corrección visual
 ) y proporciona una evidencia del universalismo de la experiencia estética. Este axioma explica que lo percibido por un individuo es mucho más que la suma de la información que generan sus sentidos.



La interpretación y entendimiento de estas capacidades innatas y aprendidas ha ocupado a los grandes maestros de la pintura durante buena parte de nuestra historia, desde que nuestros antepasados comenzaron a pintar en las cavernas hace unos 40.000 años con la intención de contar una historia importante mediante imágenes. Grandes genios como Giotto o Leonardo da Vinci simplemente encontraron algunos de los patrones que regulan nuestra visión del mundo y la plasmaron de la mejor forma que supieron.
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Los colores, la repetición de los árboles, la distribución de la luz, las proporciones del marco… son valores estéticos universales que se traducen en sensaciones al llegar a nuestro cerebro. Nuestro ojo recorre la escena guiado por las líneas que forman los árboles, mientras la claridad de la casa funciona como un potente atractor visual. Como fotógrafos necesitamos conocer cuál es el mensaje que realmente emitimos con cada variación de los elementos que forman parte de nuestras tomas.




Óptica de 50-140 mm 1:2.8 a f/5,6 durante 1/80 s con ISO 400. Polarizador en portafiltros Lucroit.




Giotto (1267-1337) dio un vuelco importante a la pintura anterior a su época mediante el uso de la perspectiva y del incremento de la paleta cromática con el fin de plasmar la naturaleza de la mejor forma posible. Leonardo da Vinci avanzó en el camino iniciado por Giotto pintando la Última Cena, en la que la figura centrada de Cristo atrae todas las líneas de la imagen mediante una compleja composición matemática. Tras ellos Sandro Botticelli aprendió a emplear colores vivos y composiciones más elaboradas y complejas. Caravaggio (1571-1610) profundizó poderosamente en el estudio de la luz y la sombra. Jan Vermeer (1632-1675), alcanzó un detalle tan perfecto en sus paisajes urbanos que casi parecían fotografías, gracias al uso de la cámara oscura para trazar el dibujo y completar después la pintura en el estudio. Las conclusiones alcanzadas han dado fundamento a una serie de reglas que han prevalecido hasta la actualidad.



Este afán por disponer de la mejor forma posible los elementos de una imagen ha entretenido a las culturas occidentales y orientales que llegaron a conclusiones muy similares, como no podía ser de otro modo.
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Estas dos imágenes sólo se diferencian en unos pocos pasos de distancia y apenas las separan unos minutos, los que estuve esperando a que las nubes cubriesen por completo el fondo del árbol. En la primera toma, las ramas lo superan claramente por encima, compitiendo en importancia con el monumento. Las líneas diagonales de la segunda implican una mayor sensación de verticalidad al tiempo que dirigen más eficientemente la mirada.




Óptica de 10-24 mm 1:4 a f/6,4 durante 1/100 s con ISO 400. Polarizador en portafiltros Lucroit.




Pinturas como las del genial autor japonés Hiroshige (1797-1858) tienen enormes coincidencias con otros pintores occidentales, más allá de las paletas de color que empleaban ambas culturas. La disposición del horizonte, el uso de líneas y del espacio, evitar zonas luminosas y la atención a las esquinas eran similares a las que habíamos validado como correctas en Europa.




 La proporción áurea



Durante muchos siglos los artistas han indagado sobre el tamaño adecuado para los elementos de sus producciones. Han sido muchos los que han buscado las proporciones perfectas en la Naturaleza como forma de inspiración. En este largo camino nos encontramos con la proporción áurea.



Los egipcios fueron los descubridores de la proporción áurea a través de sus dotes de observación. La crecida del Nilo destrozaba todas las marcas que delimitaban las tierras y urgió crear un sistema para adjudicar a cada propietario su terreno cuando las aguas se retiraban. Buscaron métodos sencillos de medición y se percataron de que un hombre medía prácticamente lo mismo de alto que entre las puntas de las manos con los brazos extendidos en cruz. También observaron que el ombligo de un recién nacido divide su cuerpo en dos partes iguales. La proporción áurea, pasó de Egipto a Grecia y de allí a Roma. Después de encontrar este canon que le daba armonía a la Naturaleza, el siguiente paso fue su reproducción con fines artísticos.



Los griegos continuaron desarrollando la ciencia matemática y Platón escribió “Es imposible combinar bien dos cosas sin una tercera, hace falta una relación entre ellas que los ensamble, la mejor ligazón para esta relación es el todo. La suma de las partes como todo es la más perfecta relación de proporción”.



Algo más de un siglo después el genial Euclides en su obra Los elementos, recoge la primera fórmula conocida sobre la proporción áurea que definía como una proporción entre medidas, concretamente como la división armónica de una recta en media y extrema razón, un guiño a la frase de Platón.
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Se dice que una recta ha sido cortada en extrema y media razón cuando la recta entera es al segmento mayor como el segmento mayor es al segmento menor
 .




Euclides






En un lenguaje más sencillo el número áureo es el valor numérico de la proporción que guardan entre sí dos segmentos de recta a y b (a más largo que b), que cumplen la siguiente relación:




a+b/a = a/b





Esto quiere decir que la proporción entre las dos partes en que dividimos una línea es idéntica a la del segmento mayor respecto a la línea en su totalidad.
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La separación entre las espirales de la concha del caracol mantiene una proporción cercana al número áureo. Esta espiral ha sido utilizada como referencia a lo largo de la Historia del Arte en muchísimas obras.




Óptica macro de 105 mm 1:2.8 a f/13 durante 1/100 s con ISO 100. Flash.




Esta proporción sólo se consigue cuando se divide de una forma concreta la línea, y su importancia ha sido tal en la historia que la Matemática le ha asignado la letra griega Φ Phi
 (pronunciado fi). Es un número algebraico irracional (decimal infinito no periódico) cuyos primeros dígitos son 1,618033988749.



Más tarde Marco Vitruvio Polión (80-70 a.C.-15 a.C.), arquitecto, escritor, ingeniero y tratadista romano consideró que la Arquitectura debería imitar a la Naturaleza. De la misma forma que un pájaro o una abeja construye su nido, los seres humanos deberíamos construir nuestras casas con materiales naturales. En sus estudios profundizó en las relaciones geométricas del hombre. Así un hombre de pie y con los brazos extendidos se puede inscribir en un cuadrado o en un círculo si separa las piernas, lo que lo llevó a la definición de un canon del cuerpo humano perfecto: el Hombre de Vitruvio, que más tarde adoptaría también Leonardo da Vinci. De esta forma tenemos al cuerpo humano inscrito en el círculo y el cuadrado, que eran también los patrones geométricos fundamentales del orden cósmico. Leonardo dibujó las formas humanas siguiendo las recomendaciones de Vitruvio, pero de tal forma que la razón entre el lado del cuadrado y el radio del círculo en que se inscribe es áurea.




 Esta división asimétrica tiene unas propiedades matemáticas y estéticas ciertamente interesantes, hasta tal punto que en 1509 el monje y matemático Luca Paccioli la rebautizó con el nombre de divina proporción
 en el libro del mismo nombre en que aporta cinco razones para considerar como divino al número áureo:



•Su valor único, en consonancia con la unicidad de Dios.



•Los tres segmentos los asocia a la Trinidad.



•Dios y Phi
 son inconmensurables.



•La autosimilaridad del Phi
 es comparable a la omnipresencia e invariabilidad de Dios.



•De la misma manera en que Dios dio ser al Universo a través de la quinta esencia, representada por el dodecaedro, el número áureo dio ser al dodecaedro.



Sin duda no son razones de peso para la sociedad actual, pero nos dan una visión de la gran importancia que ha tenido este número en la Historia del Conocimiento y sus profundas implicaciones en la Historia del Arte y, por tanto, de nuestra cultura heredada.



Pocos años después, en 1525, el pintor Alberto Durero publicó su libro Instrucción sobre la medida con regla y compás de figuras planas y sólidas
 , en el que describe detalladamente la forma de trazar una espiral basada en la sección áurea y que, también, se conoce con el nombre de espiral de Durero
 .
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El punto de vista de esta imagen se eligió cuidadosamente para que el sol estuviese en el centro de una espiral áurea que discurre casi paralela al tronco principal y finaliza en la rama más larga. Percibimos esta disposición como armoniosa, quizá por estar expuestos a ella reiteradamente o por formar parte de nuestra percepción como especie.




Óptica macro de 60 mm 1:2.8 a f/11 durante 1/320 s con ISO 200.




El primer uso conocido del adjetivo áureo, dorado, o de oro, como lo conocemos actualmente, lo hace el matemático alemán Martin Ohm en 1835, de una forma que parece sugerir que el término ya era habitual en la época, “Uno también acostumbra llamar a esta división de una línea arbitraria en dos partes como éstas la sección dorada”.



Hasta 1900 los textos de matemáticas que trataban el tema utilizaban como símbolo para representar el número áureo la letra τ, del griego τομή, que significa ‘corte o sección’. En este año el matemático Mark Barr le adjudicó la moderna denominación de Φ o ϕ en honor a Fidias, ya que ésta era la primera letra de su nombre escrito en griego (Φειδίας). Fidias recibió tan alto honor por el gran valor estético de sus esculturas, propiedad que ya por entonces compartía el número áureo.




 
 La sucesión de Fibonacci



Leonardo de Pisa, más conocido como Fibonacci, fue uno de nuestros mejores matemáticos. Difundió por Europa el sistema de numeración decimal árabe. Pero aquí hablaremos de un problema que resolvió en su Libro de los ábacos
 (Liber abacci
 ), utilizando la sucesión que lleva su nombre para calcular el número de pares de conejos n meses después de que una primera pareja comienza a reproducirse. Las condiciones del experimento serían que los conejos están aislados por muros, empiezan a reproducirse cuando tienen dos meses de edad, tienen un periodo de embarazo de un mes y dan a luz dos retoños.



Este es un problema matemático puramente teórico, ya que en realidad, el conejo común europeo tiene camadas de 4 a 12 individuos y varias veces al año, aunque no cada mes, pese a que la preñez dura 32 días. El resultado es que el número de individuos de la población de conejos del problema es una sucesión matemática en la que cada número es el resultado de sumar los dos anteriores partiendo del 1:




1 – 1 – 2 – 3 – 5 – 8 – 13 – 21 – 34 – 55 – 89 – 144 – 233 – 377 – 610 – 987 – 1597…





Esta sucesión la podemos encontrar de forma real en la Naturaleza, como en la denominada Ley de Ludwig, que registra el hecho de que la mayoría de las flores tienen un número de pétalos perteneciente a la sucesión de Fibonacci. La cala, por ejemplo, tiene un solo pétalo, la euphorbia
 tiene dos, el lirio tres, la jara cinco. Otras flores más complejas como las margaritas y los girasoles pueden tener 13, 21, 34 o 89. También son números de Fibonacci los que se forman en nuestro árbol bronquial al ir dividiéndose hasta los alveolos.
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Muchas son las flores que tienen cinco pétalos, quizá por eso sea tan difícil encontrar un trébol de cuatro hojas. Las zonas más nítidas de la flor y las más claras funcionan como atractores visuales. Los movimientos del ojo continúan por la línea vertical que crea la hoja más larga.




Óptica macro de 105 mm 1:2.8 a f/8 durante 1/1000 s con ISO 200. Difusores.




Lo curioso es que si dividimos dos números correlativos de la sucesión de Fibonacci obtenemos una aproximación cada vez más precisa al número Phi
 .



La Biblia también parece que incorpora las proporciones estéticas de sus autores. Dios le dio a Moisés instrucciones para construir un Arca con proporciones 5x3, dos números de la sucesión de Fibonacci que da un número bastante aproximado a Phi
 .



También podemos construir un rectángulo áureo con los números de esta sucesión.





 Construir una espiral a partir de la sucesión de Fibonacci



Creamos un rectángulo de tal forma que sus lados sean dos de los números de la serie.
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Siguiendo la serie numérica vamos dividiéndolo en cuadrados.
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Unimos los vértices de estos cuadrados y obtenemos la espiral áurea.
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Es decir, que el número áureo existe en la Naturaleza como respuesta a problemas muy diversos y también en el incorpóreo mundo de los números. Asimismo reside en uno de los instrumentos que más suele agradecer el oído humano, el piano, que tiene un registro tonal de siete octavas. Cada octava la forman 13 teclas, 8 son blancas y 5 son negras repartiéndose en grupos de 2 y 3. Todos números de la sucesión y que forman la cadencia que satisface nuestro sentido de la armonía musical.
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Miguel Ángel sacó esta impresionante obra de una piedra que varios artistas anteriores habían desechado por tener algunos agujeros artificiales, fruto de una intervención inadecuada. No fueron capaces de ver una composición que, sin embargo, el joven Miguel Ángel sacó a la luz y que debe parte de su belleza a la proporción áurea.




Óptica de 10-24 mm 1:4 a f/4,5 durante 1/60 s con ISO 400.





 Curiosidades matemáticas de Phi




El interés matemático de Phi
 ha sido enorme a lo largo de la Historia y dado que durante la mayor parte de ella los estudiosos no hacían la absurda diferenciación actual entre conocimientos científicos y humanos, transmitieron este atractivo a las obras que se creaban en muchos casos en un ambiente de secretismo masónico. Obras transcendentales del Arte y que marcaron una impronta a la producción posterior fueron La Gioconda
 y La última cena
 de Leonardo da Vinci, El David
 y La Sagrada Familia
 de Miguel Ángel o El nacimiento de Venus
 de Sandro Botticelli.



Y no es de extrañar ya que Phi
 es realmente curioso como número incluso para nuestras mentes más modernas, veamos algunos ejemplos.



Dados 10 números sucesivos de Fibonacci, su suma es siempre múltiplo de 11.




21+34+55+89+144+233+377+610+897+1.597=4.147=11x377







 89+144+233+377+610+987+1.597+2.584+4.181+6.765=17.567=11x1.597





Siendo además el resultado igual a multiplicar por 11 el séptimo número de la sucesión.



Y esta inclinación por Phi
 no es cosa del pasado. El genial pintor Salvador Dalí también compartía interés por la ciencia y con la ayuda del matemático rumano Matila Ghyka trazó las líneas de una de sus obras más conocidas, Leda Atómica
 . Su composición y los objetos que contiene guardan una estricta proporción entre sí y respecto al cuadro al completo, y se distribuyen sobre las cinco puntas de un pentagrama áureo.



Dentro de los movimientos de vanguardia del siglo XX existía una escuela dentro del cubismo llamada Sección Áurea que llevó las matemáticas a la pintura. Marcel Duchamp lideró este interesante movimiento en que participó el español Juan Gris.



El arquitecto suizo Le Corbusier hizo uso de la proporción áurea en muchos de sus trabajos. Incluso diseñó un nuevo sistema de medidas basado en ella y usando como patrón de referencia la medida del hombre (Modulor) en lugar del metro.



En algo tan moderno y ajeno a la estética como la Bolsa también se utilizan los conocimientos de Fibonacci. Entre las herramientas que utilizan los analistas para intentar predecir si un valor cambiará de tendencia están las proyecciones de Fibonacci.




 La sección áurea en la Naturaleza



Puede parecer que el número áureo es una curiosidad matemática. Es lógico pensar que es un mero pasatiempo sin ningún interés práctico. No obstante, si observamos el mundo que nos rodea podemos llegar a la conclusión de que la importancia histórica de este número está realmente basada en el mundo real y que no es una creación humana, sino que simplemente hemos sido capaces de percibir su existencia. Lo mismo sucede con la sucesión de Fibonacci. A partir de la proporción áurea se consigue una espiral logarítmica frecuente en la Naturaleza.



Estudios como los del Dr. Fechner demostraron que nuestra percepción de la belleza se incrementa al aproximarnos a la proporción áurea. Esta noción de 
 belleza y perfección es aplicable a estructuras arquitectónicas, pinturas, partituras musicales, fractales y personas.
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Los girasoles tienen espirales que rotan hacia la derecha y hacia la izquierda. Su número está dentro de la serie de Fibonacci, 21 y 34. La Naturaleza ha encontrado así un modo eficaz de evitar que las nuevas hojas bloqueen la luz a las viejas, sin importar lo que crezca la planta. Es una elegante solución de empaquetado que obtiene su máxima eficacia cuando el ángulo de rotación de las hojas corresponde a la fracción decimal del número áureo (0,61803). También es la mejor manera de optimizar la superficie de exposición a la lluvia.



Incliné mucho la cámara para conseguir que la marcada línea visual que forman las nubes atravesase el centro de la flor, facilitando la visualización y proporcionando un fuerte dinamismo.




Óptica macro de 105 mm 1:2.8 a f/6,7 durante 1/125 s con ISO 100.




En los violines, la ubicación de las efes
 (los orificios que tiene en la tapa) se relaciona con el número áureo. También lo encontramos en la estructura de los cristales, en la espiral de las galaxias y en la concha del nautilo.



Igualmente en la distribución de las hojas en un tallo, la disposición de los pétalos de las flores y la relación entre las nervaduras de las hojas de los árboles. También la relación entre el grosor de las ramas principales y el tronco, o entre las ramas principales y las secundarias (el grosor de una equivale a Φ tomando como unidad la rama superior). La cantidad de pétalos en las flores sigue a Fibonacci, así existen flores con 3, 5 y 8 pétalos y también con 13, 21, 34, 55, 89 y 144. Lo mismo sucede con la cantidad de espirales de una piña (ocho y trece espirales), flores o inflorescencias.




Para saber más de Phi




Para que las hojas esparcidas de una planta o las ramas alrededor del tronco tengan el máximo de insolación con la mínima interferencia entre ellas, deben crecer separadas en hélice ascendente según un ángulo constante y teóricamente igual a 360° (2 - ϕ) ≈ 137°. En la práctica las plantas lo reproducen con una pequeña desviación respecto al valor teórico, aunque no todas las plantas se benefician con un máximo de exposición solar o a la lluvia, por lo que se observan otros ángulos constantes diferentes.



La Vía Láctea, podría tener cuatro brazos espirales mayores. También los ciclones tropicales forman espirales logarítmicas. Encontramos una aproximación a las espirales logarítmicas en las galaxias espirales. La división de Cassini, la separación existente entre los anillos interiores y exteriores de Saturno, está en la razón áurea de su tamaño total. Algo más sorprendente, y pendiente de ser comprobado, es que un agujero negro pasaría de calentarse a enfriarse cuando el cuadrado de su masa dividido entre el cuadrado de la velocidad con que rota da como resultado Phi
 .



La maniobra de aproximación del halcón a su presa sigue la espiral logarítmica, al igual que la ruta de los insectos hacia las luces artificiales. Muchas superficies de falla, donde el suelo se desliza, tienen esta forma.



Si bien la sucesión de Fibonacci nació de un problema empírico sobre conejos, las abejas macho tienen un árbol genealógico que coincide con los supuestos de aquellos conejos. Así es, los zánganos nacen de huevos no fecundados (partenogénesis), mientras las abejas hembra proceden de huevos fecundados. De esta forma un zángano tiene una madre, pero no padre. Su madre tuvo dos progenitores, una hembra y un macho. Entonces tendría tres abuelos, dos hembras y otro macho. Si subimos un escalón nos encontraríamos con cinco progenitores, y así sucesivamente se iría cumpliendo la sucesión de Fibonacci.



El doctor Jasper Veguts, ginecólogo en el Hospital Universitario de Lovaina, sostiene la teoría de que un útero normal ha de tener una proporción cercana a 1,618.



En algo tan involucrado con la vida como es la estructura del ADN encontramos una espiral áurea. Cada ciclo de la espiral de la doble hélice mide 34 ángstroms de largo por 21 ángstroms de ancho. Ambos números pertenecen a la serie de Fibonacci, y su ratio, 1.6190476, se acerca muchísimo a Phi
 (1.6180339.).



En los recién nacidos el ombligo divide el cuerpo en dos partes iguales, en un cuerpo desarrollado normalmente, la relación entre la parte superior del cuerpo de la cabeza al ombligo y entre esta y la planta de los pies cumple la denominada media y extrema razón, propia de la sección áurea.
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 CÓMO CONSTRUIR UN RECTÁNGULO ÁUREO CON REGLA Y COMPÁS




Vamos a trazar un rectángulo áureo con regla y el compás. Partimos del segmento DA, que se prolonga hacia la derecha. Trazamos el cuadrado ABCD y hallamos M, el punto medio del segmento DA. Sobre este punto llevamos la distancia MB hasta cortar al segmento horizontal en E. Completamos el rectángulo áureo CDEF.
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El rectángulo AEFB, situado al lado del cuadrado original también es áureo, ya que una de las características básicas de un rectángulo es que son autorreproductivos.



Esta característica de replicación se materializó en el Partenón, siendo la proporción áurea el elemento que unifica todas las medidas de los elementos arquitectónicos causando esa sensación de armonía intemporal.




 La sección áurea en el arte



Desde su descubrimiento muchos han sido los artistas que han recurrido al número áureo en ramas que a priori nos pueden sorprender.
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 EN LA ARQUITECTURA




La afirmación de Heródoto al contemplar la pirámide de Gizeh de que “el cuadrado de la altura es igual a la superficie de una cara” es posible únicamente si la semisección meridiana de la pirámide es proporcional al triángulo rectángulo, donde 1 representa proporcionalmente a la mitad de la base, la raíz cuadrada del número áureo a la altura hasta el vértice (inexistente en la actualidad) y el número áureo o hipotenusa del triángulo a la apotema de la Gran Pirámide. Medidas recientes y más precisas muestran que los lados de la pirámide se aproximan mucho a triángulos áureos.



La relación entre las partes, el techo y las columnas del Partenón, en Atenas (s.V a.C.) están vinculadas a Phi
 como demostró Jay Hambidge, de la Universidad de Yale.



En la Capilla Pazzi, accesible desde el claustro de la basílica de la Santa Croce (Florencia), un edificio de pequeñas dimensiones y con un pórtico cubierto por bóveda de planta circular, Brunelleschi empleó la medida de la proporción áurea en el diseño de su planta y fachada.
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La catedral de Florencia fue diseñada para ser la más grande de su tiempo (actualmente sólo la superan otras cuatro en tamaño). La magnífica cúpula de Brunelleschi tiene ocho arcos decorativos, un número de la sucesión de Fibonacci. La proporción áurea también está presente en el diseño de la fachada principal y en la magnífica torre.




Óptica de 10-24 mm 1:4 a f/6,4 durante 1/160 s con ISO 200. Polarizador en portafiltros Lucroit.






 La pirámide de Keops



De acuerdo con las medidas originales de esta pirámide 230,35 metros de longitud media de base y 146,7 metros de altura original, el doble del perímetro dividido por la altura daría el número Phi con una exactitud de dos decimales.



Por otro lado la superficie de los cuatro lados dividida entre la superficie de la base de la pirámide se obtiene el número Phi con una exactitud de 3 decimales.





También encontramos estas proporciones en otras estructuras humanas tan dispares como Stonehenge o la Torre Eiffel. Parece que posee una belleza intrínseca que ha acompañado a nuestra visión del arte durante buena parte de nuestra existencia como especie.
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 EN LA MÚSICA




El método formal del compositor Bartók está estrechamente ligado al número áureo; su sistema cromático se basa en las leyes de la proporción áurea y especialmente en la serie numérica de Fibonacci. Está presente en las sonatas de Wolfgang Amadeus Mozart, en la Quinta Sinfonía de Ludwig van Beethoven, en obras de Franz Schubert y de Claude Debussy. Lo más factible es que estos compositores compusieran sus obras basándose en equilibrios de masas sonoras y no de forma matemáticamente consciente.
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La salida del sonido de los instrumentos de cuerda se produce a través de unas hendiduras en forma de f. Su ubicación exacta, la del cordal, la del mástil y los tamaños de las dos zonas del cuerpo y del mástil se establecen en proporción a Phi
 .




Óptica de 17-55 mm 1:2.8 a f/8 durante 1/50 s con ISO 200. Flash en ventana con filtro cálido.
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 EN LA PINTURA Y EN EL CINE




En el cuadro Leda atómica
 , de Salvador Dalí, hecho en colaboración con el matemático rumano Matila Ghyka.



El número áureo aparece en las relaciones entre altura y ancho de los objetos y personas presentes en las obras de Miguel Ángel, Durero y Leonardo Da Vinci, entre otros. También en la obra Guernica
 , de Picasso, y en las proporciones de nuestras tarjetas de crédito.



En las estructuras y tiempos de las películas El acorazado Potemkin
 e Iván el Terrible
 de Serguéi Eisenstein.
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 EN LA POESÍA




El escritor Rafael Alberti escribió un soneto dedicado a Phi
 .
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Óptica de 18-55 mm 1:2.8 a f/6,3 durante 1/200 s con ISO 200. Polarizador en portafiltros Lucroit.






 
 FOTOS PASO A PASO





 Luces y sombras



Las nubes cobraron un especial interés mientras fotografiaba estos modernos menhires. La luz era algo plana, poco se puede pedir en estos días tan nublados.



Pero si la fortuna nos encuentra trabajando es más fácil sacarle partido. Después de un rato buscando una composición que me convenciera, empezaron a llegar nubes cada vez más oscuras y tétricas y el sol asomó fugazmente por el horizonte. Sabía que no iba a durar mucho por lo que me apresuré. Casi todo el peso visual se concentraba en el lado izquierdo y la torre del fondo no aportaba nada.



Cambié unos pocos metros el trípode hacia la derecha hasta que los menhires se alinearon por el lado izquierdo, lo suficiente para que los consideremos una línea, equilibra con los menhires de la derecha, sobre todo por el más pequeño, cuyo peso visual se acrecienta al estar muy cerca del borde. El punto de vista sitúa la parte alta de las ventanas en la misma línea del horizonte. La piedra de la izquierda mantiene su ventana en esa línea y acaba en el tercio superior. La foto me gustó y sabía que había captado un momento de luz irrepetible.



Enseguida la luz cambió de intensidad, pero vi que unos niños venían jugando y que quizá encajasen en la composición, incluyendo escala y un momento humano interesante. Quise dotar de mayor interés a las flores, la floración también es un momento fotográfico, y bajé la cámara para darles la importancia que deseaba. En esta ocasión la parte más clara del cielo lo ocupa el centro de una espiral áurea; en su vertical se sitúa el niño corriendo y en el recorrido curvo de la espiral parece que se acoplan las flores. La piedra de la derecha también se fija a ella. La línea de nubes se desplaza casi hasta el tercio superior para que su peso no fuese excesivo y compitiese excesivamente con el primer plano.



Desde el punto de vista del color se trata de una serie de tonos cálidos armónicos, continuos en el círculo cromático, donde la camiseta del niño atrae la atención por ser azul, un tono frío que actúa de acento y expande la paleta de colores por la derecha.
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 El uso de la espiral áurea en nuestra cultura



Dado que la Naturaleza parece que ha encontrado algunas ventajas en estructuras que se adaptan al canon 1:1,618, es posible que nuestra especie haya elegido como mejores parejas a las que tuviesen proporciones físicas cercanas a estas. Esto podría haber supuesto una enorme presión evolutiva sexual que conlleva que el Homo sapiens
 prefiera estructuras áureas frente a aquellas que no lo son.



Adrian Bejan, profesor de la Universidad de Duke, tiene una teoría que propugna que las formas cercanas a Phi
 facilitan mucho la tarea de transferir información visual a nuestro cerebro. Esta ayuda extra rebaja su carga de trabajo y consumo, produciendo un placer al que podríamos denominar belleza.



Sea como sea el descubrimiento de Phi
 y su constante uso en todas las artes y su relativa generalización en la Naturaleza suponen una enorme influencia en nuestra cultura. Todo hombre es fruto de su ambiente cultural en mayor o menor medida, incluso aquellos que pretenden vivir alejados del mismo. Para los más conformistas mantenerse cercanos a los cánones generales disminuye su nivel de angustia vital, y por tanto, aceptar la estética que ha marcado la espiral áurea es algo ya inconsciente pero real. Cuando nos acostumbramos a mirar fotos basadas en la espiral áurea, esa estética nos cala de tal manera que acabamos aplicando este esquema a nuestras propias fotografías sin darnos cuenta.



Los sensores de nuestras cámaras, especialmente los cuadrados, no tienen proporciones áureas (suele ser 1.5) así que las normas deberían ser sólo una ayuda compositiva que nos brinde la seguridad de la continuidad cultural. Pero si tenemos un motivo para salirnos de este camino debemos hacerlo para no cerrarnos a nosotros mismos las puertas de la creatividad y de transmitir lo que deseemos como consideremos más oportuno.




 Regla de la mirada



Es posible que el cerebro humano creciese como respuesta a la progresiva complejidad de nuestros grupos sociales. Se hacía necesario interpretar los gestos del resto de la manada y principalmente de la mirada, lo que requiere de un centro de cálculo mayor. Algunos estudios confirman que el volumen del cerebro es proporcional al tamaño de la manada en todos los primates, incluida nuestra especie. Según los cálculos realizados nos correspondería interactuar en grupos de unas 100-150 personas, que son las habituales en las tribus no contactadas y en las formaciones militares de combate. También es el número de personas que solemos conocer con detalle.



Durante una conversación entre dos personas podemos percibir como cada una observa la otra de una forma precisa y rítmica. Desde la temprana infancia 
 utilizamos los movimientos oculares de los demás para inferir sus estados mentales. Somos particularmente sensibles cuando alguien dirige su vista hacia nosotros, pudiendo detectar un desplazamiento de unos pocos milímetros en la mirada de un espectador alejado. La mirada se correlaciona con muchos factores interpersonales, como el atractivo, la autoridad y la sinceridad percibida.



[image: image]




Situar ojos con espacio libre hacia la dirección de la mirada permite al observador recabar información del entorno. Si optamos por situarlo cerca del borde, la sensación es de agobio, de encarcelamiento, de constricción. Es importante tener este concepto claro a la hora de colocar nuestros modelos en una parte o en otra de la fotografía para conseguir transmitir lo que deseamos.




Óptica de 17-55 mm 1:2.8 a f/4 durante 1/200 s con ISO 200.




Por ese motivo tendemos a ojear en la misma dirección que otra persona, incluso en la que mira un animal para intentar obtener información útil. También lo hacen los depredadores que cazan en manada para adivinar lo que están tramando sus compañeros. A fin de cuentas la curiosidad es una poderosa sensación, y si algo es interesante para alguien también podría ser útil para nosotros. Si el objeto observado está fuera del encuadre la curiosidad se verá incrementada, ya que no se ve satisfecha. Es un recurso para añadir interés a una toma, pero también una pequeña frustración para el observador.



[image: image]




Tendemos a humanizar todo lo que vemos, por eso nos resulta imposible no hacer un paralelismo entre el gorila y la persona desenfocada. A pesar de que no le vemos los ojos seguimos su mirada y nos vemos sumergidos en algunas reflexiones sobre nuestra situación en el mundo.




Óptica de 18-55 mm 1:2.8 a f/3,6 durante 1/15 s con ISO 1250.




Por eso es interesante que en nuestras imágenes dejemos espacio en la dirección de la vista del sujeto para permitir al espectador cumplir con su necesidad innata. A esto se le llama regla de la mirada, una regla que nos ayudará a componer con claridad, a tomar decisiones fundamentadas. Evidentemente cualquier forma de arte es una expresión subjetiva y nada nos obliga a seguir esta recomendación. En algunos casos podemos buscar otra reacción del observador que se aleje de las sensaciones que hemos descrito, apartarnos de una imagen predecible para poder contar nuestro mensaje de forma subjetiva. Cuando tomes este camino procura que sea por un buen motivo ya que la regla de la mirada transmite las sensaciones que hemos descrito en la inmensa mayoría de las ocasiones de forma clara y en todas las culturas.




La regla del movimiento



Una aplicación de esta norma es la regla del movimiento que recomienda dejar más amplitud en la dirección en que se mueven los sujeto para que tengan espacio a donde ir, en realidad para permitir al observador curiosear el lugar al que se dirige, siempre más interesante que aquel de donde procede. Somos una especie curiosa y viajera.






 Regla de los tercios



La denominada regla de los tercios es una forma de ordenar los objetos que conforman la imagen. Para ello fraccionaremos la toma mediante dos líneas horizontales y verticales equidistantes a los bordes y entre sí, que dividirán nuestra foto en nueve partes iguales. Esta partición no es más que una simplificación de la sección áurea que logra una división del rectángulo de nuestra foto en partes proporcionales y agradables de ver.



Los puntos en que confluyen estas líneas serían los idóneos para ubicar los elementos principales que deseemos destacar del resto. Si incluimos otro elemento secundario procuraremos colocarlo en el punto situado en la diagonal opuesta. Su importancia se considera tan elevada que estas intersecciones se conocen también como puntos fuertes o áureos, y estas líneas las podemos encontrar sobreimpresas en los visores de muchos equipos. Si no es tu caso puedes poner una pegatina transparente sobre la pantalla y dibujar en ella las líneas con un rotulador indeleble. Nada nos impide adaptar nuestra imagen a la regla en el momento de editarla, pero será mediante recorte y desperdiciaremos parte de la superficie, y si hemos dejado algo importante fuera del encuadre no podremos recuperarlo.
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La línea del horizonte se hizo coindicir con el tercio superior de la imagen. Los tonos claros del sol equilibran la masa de algas de los dos tercios inferiores, especialmente el brillo del tercio central.




Óptica de 10-24 mm 1:4 a f/8 durante 1/13 s con ISO 200. Polarizador y filtro degradado neutro inverso en portafiltros Lucroit.




La regla de los tercios es muy utilizada gracias a su simplicidad y alta eficacia. Por eso se emplea en todo tipo de escenas como retratos, paisajes o bodegones de forma profusa. Nuestra cultura visual colectiva está llena de ejemplos donde se emplea con acierto, así que componer de esta forma es una apuesta segura para conseguir atractivo en nuestras fotografías.



En muchos foros en los que compartimos nuestras imágenes son habituales ese tipo de comentarios que nos advierten de que nuestra imagen estaría mucho mejor si determinado sujeto estuviese en uno de estos puntos áureos. Pero no hay ninguna norma que sea obligatoria, el único que decide donde poner cada cosa es el fotógrafo. Eso sí, si nos alejamos demasiado del camino más frecuentado es mucho más complicado hablar con otros viajeros y a veces será necesario conocer otros idiomas para entendernos.




Así miramos



Cuando tenemos una conversación solemos fijarnos en los ojos de nuestro interlocutor. Si mantenemos esta buena costumbre al hacer fotografías, lo que tendremos será un sujeto totalmente centrado y muchas probabilidades de haberle cortado los pies y dejado un montón de espacio vacío (o incluso quemado) en el cielo. Aplicar la regla de los tercios sistemáticamente en nuestras primeras imágenes será un buen ejercicio para evitar estos problemas e ir aprendiendo que una cosa es cómo vemos y otra bien distinta como lo fotografiamos. Pronto nos daremos cuenta de que bonito no significa siempre fotogénico.



La regla de los tercios nos facilita ver mejor el entorno en el que se ubica la acción, permitiendo que nuestra vista recorra toda la imagen de forma natural.







 El Autofocus



La mayoría de la gente tiene configurada su cámara con el punto central para enfocar, en ocasiones esto no puede ni siquiera cambiarse. Es otro motivo de que existan tantas fotos con la cabeza de nuestro modelo en el centro mismo del encuadre. Si no podemos modificar el punto de enfoque suele ser eficaz apretar parcialmente el botón de disparo hasta lograr que la cámara enfoque, si no levantamos el dedo de esta posición intermedia la cámara no volverá a intentar enfocar y podremos variar la composición a nuestro gusto. Cuando los ojos estén ya en el punto áureo apretaremos por completo el disparador.



El sistema también funciona en las réflex si preferimos seguir usando el punto central, uno de los más precisos, el lugar de los secundarios siempre que tengamos el AF en posición de un único disparo. Si está configurado en enfoque continuo tendremos que cambiarlo.



Una opción muy interesante, que cada vez es más frecuente, es disociar el botón de disparo del de enfoque. Así enfocaremos de forma automática en un botón específico y mientras no cambiemos la distancia con el sujeto podremos disparar sin necesidad de que la cámara pierda el tiempo enfocando antes de cada toma. Aunque cuando no hay prisa os recomendaría enfocar manualmente.
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El cielo de esta circumpolar ocupa los dos tercios superiores, estando la estrella polar justo en el centro del tercio superior, alineado con la parte más alta de la roca.




Óptica de 14-24 mm 1:2.8 a f/4 durante 45 min con ISO 100.
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Óptica de 17-55 mm 1:2.8 a f/3,2 durante 1/5 s con ISO 200. Flash con filtro cálido y difusor de 75 cm.






 
 FOTOS PASO A PASO





 Modelando con luz



Este teléfono rústico forma parte de la decoración de la cantina de una casa rural en la que reina un ambiente cálido.



En la primera toma intenté equilibrar el timbre y el teléfono con las luces del fondo y el tejadillo. Demasiadas cosas y demasiada luz en el fondo nos dispersan del motivo central.



Cambié de posición el teléfono y el timbre en una composición más cerrada y me di cuenta que las tejas no aportaban nada útil. Quizás porque el tejadillo dentro de la casa resulta extraño, nos choca y hace que nuestro pensamiento se quede ahí. En una situación de contraste que rompe la normalidad.



Opté por un formato horizontal que confiere más protagonismo al teléfono. Ahora lo que fallaba era la luz. Era muy cenital y no me servía para aportar textura a la madera.



Un flash a través de un difusor me permitió reducir la exposición del fondo, reduciendo su importancia al tiempo que daba volumen y textura al teléfono.



Lo cambié de posición, un poco más atrasado y lateral, para conseguir iluminar mejor el auricular y que destacase más. En el fondo hice algunos cambios de botellas en la fila superior para que sus brillos no se situasen tan cerca del borde y equilibrasen mejor el teléfono.



El teléfono se comporta como un punto de interés, casi centrado que se equilibra por medio del timbre de su izquierda y de la línea diagonal de la mesa sobre la que descansa. La posición del auricular, una diagonal, nos lleva hacia la parte más clara del fondo. El enfoque selectivo, logrado con un diafragma muy abierto, consigue que el fondo se desdibuje y tenga un aspecto más interesante que ver una mera botella al tiempo que mantiene la atención en el primer plano.



Aunque no lo parezca la composición mediante tercios también está presente. La parte vertical del teléfono ocupa el tercio vertical central y la estantería superior, la de las botellas más claras, el tercio superior.
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 Regla del horizonte



Cuando trabajamos con paisajes en los que es visible el horizonte, la sugerencia general es la de ubicarlo en uno de los tercios para conseguir un cierto grado de armonía.



Si lo situamos en el tercio superior destacamos la tierra y si lo hacemos en el inferior el cielo, con independencia de que la imagen sea horizontal o vertical.



Esta recomendación para fotografía de paisajes ya la podemos encontrar en la obra Remarks on rural scenery
 , de John Thomas Smith, publicada en 1793, aunque es posible que su origen sea muy anterior.
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El cielo y el castillo ocupan el tercio superior de la imagen. El horizonte delimita la zona de prados cercana, y por encima de ellos, se proyectan las ruinas de la construcción. Las ovejas se distribuyen simétricamente a los lados del tercio horizontal inferior, sobre el eje vertical central.




Óptica de 105 mm 1:2.8 a f/6,3 durante 1/30 s con ISO 100. Polarizador y filtro degradado en portafiltros Lucroit.




Es importante que nuestros horizontes no estén caídos o tendrán un aspecto descuidado y puede que oigamos una vez más el viejo chiste de que el mar se está vaciando. Para ello podemos utilizar el nivel digital de nuestra cámara o móvil, las líneas de referencia para aplicar la regla de los tercios o adquirir uno de plástico que se coloca en la zapata. Incluso, en fotos donde no tenemos una línea de horizonte, nuestro cerebro nos avisará de que la imagen está torcida.




Ya lo hago después



Otra opción es rotar la imagen en el ordenador. Pero salvo rotaciones en múltiplos de 90° será deteriorando la calidad del archivo, especialmente en los detalles más finos. Nuestros píxeles son cuadrados y están alineados, si rotamos uno se mezclará con los adyacentes para calcular el resultado final y esto hará que se pierdan los bordes más delicados.






 Si nuestra visión personal de la escena nos lleva a inclinar la fotografía, lo que se llama técnicamente plano holandés, sería recomendable que esta inclinación sea manifiesta. Que quede perfectamente clara nuestra intención y no haya posibilidad de confundirla con un error. Al ser humano las ambigüedades no le gustan y suele optar por la explicación más sencilla, que suele ser que uno se ha olvidado nivelar la cámara. Sin embargo, un ángulo más pronunciado se interpretará como algo intencionado que nos obligará a buscar el motivo que llevó al fotógrafo a tomar esta decisión. Una vez más el Sistema 1 de nuestro cerebro está ahí para ahorrar energía y tiempo de procesado a nuestro sistema nervioso.
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Si queremos inclinar la cámara es mejor hacerlo de forma manifiesta, que no pueda confundirse con un error o dejadez. La diagonal de la unión de las piedras inferiores, una zona de alto contraste que funciona como atractor visual, continúa con la del borde de la puerta, desde donde nos atrae la mirada la zona más clara del exterior, otro atractor visual.




Óptica de 16-35 mm 1:4 a f/8 durante 1/6 s con ISO 100. Polarizador en portafiltros Lucroit.





 ¿Romper las reglas?



En el capítulo anterior hemos estudiado el modo en que nuestro sistema nervioso interpreta la realidad y la aprehende. No es algo variable, no la podemos cambiar a nuestro antojo. No podemos decidir que algo luminoso o un texto no llamen nuestra atención. Esto lo saben bien los publicistas. Un sabor amargo puede indicar toxicidad del alimento y nos induce un gesto reconocible para cualquier humano, como también podemos reconocer las expresiones de risa o burla. Incluso sabemos interpretar los movimientos de la cola de un perro. Nuestros cerebros eligen la información que consideran útil y la gestionan según sus patrones, no lo podemos evitar, pero sí es posible anticiparnos a sus reacciones comunes y ofrecer un mensaje más claro que atraviese sus barreras de forma directa.



En este capítulo hemos visto como muchos artistas han intentado descifrar ese modo de ver el mundo que tiene nuestro cerebro y algunas reglas derivadas de la proporción áurea que han sido probadas con éxito en numerosas situaciones. Pero estas normas compositivas están destinadas a inspirar nuestra creatividad ofreciendo un punto de apoyo sobre el que construir nuestra imagen. No son una plantilla que nos impide pintar fuera de los límites de la misma. Son los cimientos sobre los que construiremos un edificio estable. Son, ante todo, una actitud ante los recursos que están a nuestra disposición. Además, cumplir estas sencillas recomendaciones no siempre garantiza un resultado idóneo, puede haber circunstancias que consigan mejores resultados dejando a un lado esta distribución espacial. De hecho hay muchas situaciones en las que es preferible alejarse de la regla de los tercios o de la mirada.



Como vimos, nuestra percepción nos invita a ver en la dirección de la mirada ajena por eso, la regla de la mirada recomienda dejar más espacio hacia ese lado que en 
 el contrario. Pero si nosotros deseamos transmitir la angustia de un refugiado, de un preso en la cárcel, de un niño llorando… es posible que lo consigamos mejor si dejamos esos ojos en el borde del fotograma y más aire en el contrario.
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Encontramos un congreso de coches antiguos y me llamó mucho la atención la gran cantidad de símbolos brillantes que tenía éste. No quería que el conductor atrapase la atención, así que opté por recortar sus ojos, la parte que más información proporciona. Además elegí un diafragma abierto para dejarlo desenfocado y centrar la mirada en la parte nítida.




Óptica de 18-55 mm 1:2.8 a f/4,5 durante 1/500 s con ISO 200. Polarizador en portafiltros Lucroit.




Aunque esa distribución en realidad no está rompiendo ninguna norma, simplemente está haciendo un uso diferente de la misma, lo importante es lo que transmitimos en función de donde colocamos los elementos, los sentimientos que provocamos. Si dejamos espacio hacia donde mira será distinto que si está al borde del cuadro. Simplemente hemos encontrado formas de equilibrar los elementos de la escena para proporcionar una cierta armonía, pero si nuestra decisión es la de apartarnos de esta convención estaremos creando una cierta tensión dinámica que, si no aporta nada al mensaje, se verá inconscientemente como negativa por el observador.



Presentar los elementos en los tercios supone un mayor dinamismo y un espacio mejor distribuido, pero el centro de la imagen tiene también una enorme atracción y si pretendemos que el protagonista de la foto tenga un aspecto estático y bloquear el deambular de la mirada será una buena decisión colocarlo en el centro geométrico de la escena. De nuevo utilizamos la misma norma, aunque en otra dirección. Es común la regla de los tercios en fotografía, pero hay otras formas de disponer las composiciones, muy frecuentes en el mundo de la pintura como por ejemplo la composición en equis, en diagonal, triangular, en L…




El origen de la regla de los tercios en la fotografía



Es difícil seguir la pista al enorme auge que tiene la regla de los tercios entre los fotógrafos. Lo que está claro es que los libros antiguos no la mencionaban siquiera y que su presencia se incrementó notoriamente con la llegada de Internet. Los foros y redes sociales la han encumbrado de forma excesiva y muchos la consideran un dogma de fe. Por consiguiente muchos otros se sienten legitimados para romperla
 y expresar así su rechazo a las convenciones sociales.



Un posible origen de la regla de los tercios aplicada a la fotografía se sitúa en un colegio americano con alumnos conflictivos donde un profesor decidió enseñarles fotografía como forma de integración social. Dado que su sentido estético no estaba muy desarrollado pudo simplificar la sección áurea para que tuviesen una base sobre la que componer y evitar así el instinto de situar los rostros en medio de la foto, cortando los pies.







 ¿Qué sonido hace un reloj?



Supongo que todos coincidiremos en que un reloj antiguo hace tic-tac. Si oímos a alguien decir tac-tic nos sorprenderá y consideraremos que está equivocado. Por el mismo motivo preferimos correr en zig-zag que en zag-zig. Escuchamos las campanadas de fin de año como ding-dong, jamás como dong-ding. Nos asusta King Kong, jugamos al ping-pong y comemos un Kit Kat.



La razón es que en indoeuropeo prevaleció la estructura de vocal cerrada precedida de vocal abierta. Por eso la encontramos en español, en inglés, en alemán… de forma reiterada. Nuestro cerebro se ha acostumbrado a la sucesión de vocal débil seguida de vocal fuerte y cuando encuentra otro esquema le resulta extraño, le produce una cierta sorpresa. No es más que nuestro Sistema 2 desperezándose de su letargo.



Lo mismo le pasa a las imágenes, en la era de internet estamos expuestos a composiciones muy repetitivas que crean una cierta estética visual, alejarse de ella tendrá sus ventajas e inconvenientes.
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En forma de T
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En triángulo
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Ovalado
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En diagonal
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En forma de L



Efectivamente, considero que no se pueden romper las normas de percepción, están basadas en nuestra manera de captar la realidad y eso no podemos transformarlo. Lo que sí podemos es ir en contra del uso habitual de ciertas normas, que dada la facilidad con que se soslayan y el enorme orgullo que demuestran quienes pretenden romperlas nos hace creer que más que denominarlas normas deberíamos llamarles consejos para principiantes. De esta forma las ubicaríamos en el lugar que realmente ocupan y los encargados de su destrucción estarían más contentos al poder acceder al nivel avanzado del divertido arte de la composición.
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Es difícil encajar esta imagen en la regla de los tercios, más allá de la ubicación de la cabeza y del cuerpo del niño. Podría ser un ejemplo de ruptura de la regla de los tercios, pero el que vea la imagen no podrá dejar de mirar en la misma dirección del niño hasta encontrar la fuente. Esta fuente, la parte más clara de la toma, contrasta con la más oscura de la puerta del fondo. La línea de los adoquines también lleva la mirada hacia el mismo punto. Podemos escapar de una determinada disposición espacial de la toma, pero no de la forma en que nuestro cerebro escudriña una fotografía. A un segundo nivel de interpretación el pequeño chorro plantea un símil con la corta edad del niño.




Óptica de 16-35 mm 1:4 a f/5,6 durante 1/10 s con ISO 400.




Basta con comprar una cámara para ser fotógrafo. No hace falta más que leer un manual para tener exposiciones correctas. Pero eso no garantiza en modo alguno tener imágenes que transmitan lo que deseamos. La fotografía en sí misma no es arte, igual que el lenguaje no es equivalente a poesía. Para rellenar este hueco de formación se ha recurrido durante mucho tiempo a las llamadas reglas de composición
 , una aproximación sencilla y superficial de un saber mucho más elaborado que permitía a los fotógrafos aferrarse a imágenes que consideraban que ya tenían una buena composición. Por desgracia estas normas sólo conseguían tomas repetitivas y homogéneas y que los fotógrafos con más inquietud o conocimientos alardearan de 
 romperlas. La composición es un saber complejo y que ha de adaptarse a cada artista, a su manera de ver la vida; una regla fija e inmutable no sirve de nada si no se entiende el contexto en que puede ser útil y aprendemos a alejarnos de ella justo cuando deja de ser aplicable. Algunos teóricos sostienen que la composición es algo instintivo, que no se puede enseñar. No estoy de acuerdo, muchos de mis alumnos tienen un talento especial para estructurar la imagen, pero todos ellos mejoran la claridad de su mensaje cuando profundizan en el estudio de cómo comprende la realidad nuestro cerebro. Eso sí, no es un aprendizaje rápido basado en cortos vídeos de YouTube con algunas fórmulas sencillas para memorizar. No, es este un proceso de ensayo y error, de análisis de muchas obras, de atención plena a lo que hacemos, un camino largo y en constante evolución que se aleja de recetas estereotipadas y que sabe cuándo ceñirse a lo que se espera por parte del cliente o de la sociedad y cuándo los vientos permiten navegar en aguas más profundas. Si queremos formarnos en composición es necesario un esfuerzo amplio y continuado. O aprendemos composición de verdad o será contraproducente encorsetar nuestras obras en unas pocas reglas rígidas y previsibles de las que no sabremos escapar cuando el mensaje lo necesite para alcanzar con precisión el corazón del espectador.



Lo que sucede es que la mayoría de las imágenes hacen un uso convencional de estas normas generales y, por tanto, cuando encontramos situaciones que se apartan del uso generalizado producen un cierto nivel de curiosidad, contienen un factor de sorpresa añadido para el espectador. No obstante tiene que haber algo más para que se entiendan este tipo de fotografías, simplemente utilizar una norma en dirección opuesta a la general no conseguirá mejores fotos, y si nuestros clientes o amigos no encuentran motivos para nuestra decisión puede que no estén contentos con el resultado y no aprecien nuestro arte como se merece. Aunque quizá no sea culpa suya, si no queremos hablar en el idioma del interlocutor la comunicación es más difícil.



Una de las normas que imperan en el mundo del retrato es el uso de focales largas que mantiene una cierta estética en las proporciones del rostro. Es muy raro ver retratos serios realizados con angulares extremos, se reservan casi siempre para una visión caricaturizada. Pero imaginemos un retrato fetichista en donde deseamos resaltar poderosamente el tamaño de los tacones de la modelo. Sin duda unos enormes zapatos cercanos a la cámara captarán de inmediato la atención del público al que se dirige este mensaje, mientras producirá un cierto rechazo en las personas que tengan otros gustos estéticos. La teoría del observador vuelve a estar presente. Cada uno busca en la imagen lo que corroboran sus creencias y rechazará las contrarias. Sin duda este cambio de óptica ha logrado que un elemento secundario sea el protagonista, pero, ¿hemos roto alguna norma? Creo que no, quizá algún sentimiento puritano, pero no hemos logrado vencer la forma en que percibimos. Sólo hemos trasladado el punto de interés porque en este caso no era el rostro de la modelo, sino sus zapatos.
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El equilibrio en esta fotografía se consiguió eligiendo un punto de vista en que el sol se sitúa en la zona vertical de la roca del primer plano, dos masas de colores muy contrastados entre sí. En el lado horizontal se consigue el contrapeso gracias al monte del fondo, con la Torre de Hércules destacando levemente sobre el horizonte. Es una imagen en que todas las partes señaladas están más cerca de los bordes de lo que recomienda la regla de los tercios, pero no por eso evitamos la forma en que nuestra mente analiza lo que le presentamos y establezca sus propias normas. La distancia del borde superior hasta el sol (20% de la altura total) es muy similar a la que ocupa el mar, lo que también contribuye, en buena medida, al equilibrio de la imagen.




Óptica de 50-140 mm 1:2.8 a f/5,6 durante 1/32000 s con ISO 200.
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El horizonte ocupa el centro geométrico del encuadre, pero las piedras, las olas, las nubes y el sol consiguen equilibrarse entre ellas y el resultado es una toma muy compensada, en la que ningún elemento destaca por encima del resto. La sensación que se transmite es de armonía, de equilibrio, a pesar de la fuerza de los elementos. La mayor parte de la ola y el contorno de las rocas se distribuyen por el contorno de una espiral áurea que tiene su centro en el sol,




Óptica de 17-55 mm 1:2.8 a f/5,6 durante 1/80 s con ISO 200. Polarizador y filtro degradado en portafiltros Lucroit.




Hace muchos años leí un libro de composición de John Shaw, unos meses después tuve la ocasión de visitar una importante exposición fotográfica. Una foto llamó mi atención, era un desierto en el que el horizonte partía en dos la imagen. Evidentemente contravenía la regla de los tercios. Con las ínfulas que confiere la juventud pasé un buen rato criticando aquella imagen que transmitía el mismo peso a las dunas que al cielo. En aquel momento un clarísimo error del autor de aquella obra y un motivo de orgullo para mí, que conocía la sagrada regla de la división del horizonte. Con ese reparto no se sabía quién era más importante, si el cielo o las dunas. Al cabo de un buen rato de pensar en ello me di cuenta de mi estupidez. Sin duda el autor decidió ubicar allí la línea de horizonte, con suma precisión, porque el desierto es enorme y monótono. Nada destaca, todo continúa durante cientos de kilómetros de clima extremo. La composición de esa fotografía no era tan mala, simplemente yo no había entendido nada. No había roto la regla del horizonte, la había adaptado a su mensaje con la habilidad de un artesano alfarero que añade agua en función de la densidad del barro que maneja, no de una proporción inalterable que lo dejaría excesivamente duro para trabajar en un día demasiado caluroso. Hoy yo también hago lo mismo cuando capto el reflejo de un paisaje en un lago de aguas tranquilas o cuando entiendo que el peso de las olas de una tormenta equilibra un cielo tenebroso sin que ninguno sea en sí mismo el sujeto principal de la toma, sino su unión.



En todos los libros de composición nos muestran cómo establecer relaciones entre los elementos de la escena para que la mirada discurra de un modo predecible, logrando enfatizar aquellas partes que nos interesan e ignorando las menos importantes o las que contienen defectos. Es lo que hacemos casi siempre en nuestras fotos. Ahora tratemos de mostrar el enorme caos que impera en una estampida de búfalos perseguidos por un león, de una explosión, o de un bosque tropical lleno de especies diferentes. Quizá en esta ocasión sería mejor observar detenidamente el visor para confirmar que estas relaciones entre elementos no están presentes. ¿Estamos rompiendo la norma o utilizando exactamente los mismos recursos para llegar a un público determinado? Sin duda lo importante es que el mensaje llegue. Si pretendemos mostrar el caos no permitamos que el ojo tenga un camino 
 fácil, que se pierda en la imagen como lo hicieron esos pobres búfalos en la sabana corriendo por mantener su vida a salvo.



En definitiva, si queremos continuar el camino trazado, que todo encaje en las posiciones que se esperan nos vendrá bien utilizar una proporción conocida por todos que facilitará la interpretación final. En aquellos casos que deseamos transmitir otra sensación en el observador necesitamos una dosis de impredecibilidad que sorprenda y estimule al Sistema 2 a pensar qué sucede. Eso sí, si lo despertamos es mejor que sea por una buena causa o usará todo su potencial para criticar severamente nuestra osadía. Sólo si la cultura visual del espectador entiende que nuestro trabajo es bueno obtendremos su aprobación. Por ejemplo, si nuestra composición se basa en una relación de Pareto (80/20) será muy fácil que nos diga que no cumple la regla de los tercios. Esto pasa sobre todo en las redes sociales donde la gente que ha leído un poco se considera en posición de la verdad y no entiende que la estética va mucho más allá de poner un elemento importante en un punto áureo. En general la ignorancia es muy atrevida y no vale la pena intentar defender una imagen que la mayoría de nuestros amigos
 no es capaz de entender. Para un martillo todo son clavos, y para alguien que sólo conoce la regla de los tercios todo debe encajarse en ella. Debemos utilizar las reglas como estrategia inicial para lograr diseños equilibrados en nuestras primeras aproximaciones a una imagen. Con ellas podremos liberar nuestra mente de dudas y concentrarnos mejor en la escena. A medida que avancemos tendremos cada vez más claro en qué medida hemos de seguir por ese camino o necesitamos apartarnos para transmitir otras sensaciones. Como en el arte no existe nada correcto o equivocado tenemos plena libertad para distribuir como necesitemos los elementos en función de lo que deseamos expresar. Colocar los principales componentes de una escena sobre los tercios logra una aproximación predecible y normalmente satisfactoria, al mismo tiempo que libera el proceso creativo para lograr mejoras con cambios más o menos drásticos. Serán nuestras valoraciones personales las que acaben ubicando cada cosa en el sitio en que consideremos, de forma intuitiva.



De todas formas son tantas las proporciones agradables que es muy difícil que una foto no encaje en alguna de ellas. Quizá el que esté rompiendo tan agresivamente alguna norma está yendo al regazo de otra que desconoce. Es realmente difícil ser oveja descarriada con tantos caminos en nuestra geografía que acaban convergiendo en Roma. No se pretende seguir una rígida receta con ingredientes pesados y medidos, lo que se busca es entender el resultado que nuestras decisiones pueden causar en el espectador. El ojo del observador no se va a fijar en la parte desenfocada de la imagen, se centrará en la nítida por mucho que nuestras necesidades creativas y artísticas se obsesionen en negarlo.
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La monotonía cromática sólo tiene como aliciente la bruma de primera hora de la mañana. El ojo sigue un camino diagonal que se inicia en la zona más iluminada del primer plano y continúa hacia la esquina superior derecha, atraído por el sol. No hace falta una colocación concreta de los elementos para que la composición sea adecuada, pero tenemos que conocer cómo funciona nuestra percepción para saber cuándo podemos alejarnos del terreno conocido.




Óptica de 70-200 mm 1:2.8 a f/6,7 durante 1/60 s con ISO 100.






 Tengamos una buena historia para contar



Imagina que te secuestran al subir a tu vehículo. Una patrulla de policía se sitúa detrás de ti durante un rato, pero no puedes llamar su atención. Al parar en un semáforo se te ocurre una idea: pasar en rojo. Seguramente los agentes detengan el vehículo y al explicarles la situación opten más por apresar al delincuente que por sancionar nuestra falta. Saltar la forma en que visualizamos una imagen, romper las normas equivale a avanzar con el semáforo en rojo. En estos casos sería mejor tener una buena historia que contarle al agente…





Conocer los preceptos que se han utilizado a lo largo de la Historia del Arte, y su aplicación en la fotografía, considero que puede ayudarnos mucho a lograr imágenes agradables y aceptables en la inmensa mayoría de las ocasiones. También necesitamos entender los motivos por los que estas normas han ocupado ese lugar de honor. Esto nos permite utilizarlas en direcciones diferentes a las habituales, según nuestros intereses, sin que veamos asfixiada nuestra creatividad, potenciando nuestra visión personal de la escena que queremos trasladar.



En el fondo estoy convencido que los patrones de disposición geométrica sólo sirven para iniciarnos en el mundo de la composición, como los ruedines de la bicicleta que tanto nos apoyan al principio como nos limitan después. No existe este reglamento en el arte, por eso es imposible de romper. Simplemente hay fotos que transmiten y otras que no, pero para llegar a conseguir comunicar tenemos que comenzar conduciendo con prótesis en nuestra rueda trasera, aunque por otra parte mantenerla toda la vida nos impedirá sentir el viento en la cara. Aprendamos a mantener el equilibrio en cualquier terreno de forma inconsciente y veremos como los demás permanecen casi quietos mientras nosotros avanzamos a una velocidad que no pueden ni imaginar. De todas formas seguro que criticarán que el viento que movemos les molesta y que no debemos ir así por los caminos. No tenemos ninguna regla que garantice una foto interesante, incluso componer con precisión puede ocasionar una foto aburrida. Por fortuna nuestra visión personal, nuestra creatividad y nuestro sentido artístico lograrán que sepamos cuando debemos apartarnos de las formas más manidas para alcanzar un resultado más interesante. Sólo necesitaremos estudiar composición y disparar muchas fotos.



Si entramos en cualquier museo de obras de calidad veremos que todas las buenas imágenes están bien compuestas, por definición, y que cualquier imagen bien compuesta encajará con total perfección en diferentes teorías del diseño, aunque las ubicaciones espaciales de sus elementos propugnen cosas contrapuestas.




 Otras formas y límites de la disposición geométrica de los elementos



Como hemos comentado el mundo no acaba en la regla de los tercios, afortunadamente. Ya sabemos que hay vida más allá del cabo Fisterra. Así que vamos a ver otras proporciones, otras reglas si preferimos el nombre, que podemos utilizar para distribuir los elementos de la escena. Dada la profusión con que se usa la sección áurea y su hermana menor, la regla de los tercios, las fotos que se basan en ella son muy predecibles, estáticas y rígidas. Por eso consideramos más atractivas las imágenes que están algo desplazadas de estas posiciones.



Una forma compositiva que desplaza ligeramente el centro de interés es la regla de la simetría dinámica. En ella se trazan las diagonales de la escena y se 
 unen en ángulo recto con el vértice opuesto. Aunque los puntos que obtenemos son muy cercanos a los que propugnan la regla de los tercios y la sección áurea, los de la simetría dinámica consiguen una mayor tensión y pueden resultar más atractivos para determinadas tomas.
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Los puntos fuertes se sitúan ligeramente más hacia la esquina que con los tercios. La diferencia, en cualquier caso, es pequeña. Lo que marca realmente la diferencia es la colocación de elementos de interés sobre las diagonales, imprimiendo un interesante dinamismo a la composición.
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La ola que entra entre las piedras se ubica sobre la diagonal mayor de la imagen, al tiempo que las aristas de las piedras lo hacen sobre las diagonales menores. El punto fuerte inferior coincide con la zona de contacto entre la piedra y el mar. El horizonte apenas supone un 15% de la toma, pero su color y dramatismo bastan para conseguir el equilibrio.




Óptica de 16-35 mm 1:4 a f/9 durante 1/2 s con ISO 100. Polarizador y filtro degradado en portafiltros Lucroit.




Otro método, también familiar, es el de los tercios basados en la espiral áurea; traza dos líneas verticales y otras dos horizontales, creando tres zonas de proporciones áureas. Además la zona central también lo es de cualquiera de las laterales. Es una composición donde los elementos se comprimen hacia el centro.
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Si trazamos las líneas por los centros de las espirales tenemos otra disposición áurea que desplaza los puntos de interés hacia el exterior. Es una composición que descomprime el centro.



El método diagonal, desarrollado por el profesor Edwin Westhoff que, después de estudiar muchas fotografías, pinturas y grabados, observó cierta tendencia a colocar los puntos de interés a lo largo de las diagonales de los cuadrados 
 mayores en que se puede dividir la composición. La investigación realizada por Westhoff ha demostrado como Rembrandt ubicaba los ojos y las manos sobre las diagonales con precisión.



Si superponemos estas formas de calcular los puntos de interés por medio de tercios tendremos que todas ellas se sitúan en una zona bastante limitada de la imagen.
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Proporción cordobesa



Esta proporción surge como la relación entre el radio de la circunferencia circunscrita al octógono regular y el lado de éste, siendo su valor numérico de 1,306562964. El arquitecto Rafael de La Hoz (1924-2000), la encontró de forma reiterada en su estudio de las proporciones de la Mezquita de Córdoba y otros edificios de esta ciudad andaluza.



En 1951 la diputación de Córdoba realizó un test a los estudiantes de arquitectura. Se les pidió que dibujasen un rectángulo ideal. La mayoría trazó un rectángulo menos esbelto que el áureo con una proporción de 1,3. Al repetirse el experimento con personas nacidas o residentes en Córdoba se mantuvo el resultado con una precisión que desbordaba la casualidad estadística. Al estudiar las tallas militares y figuras en relieves y mosaicos romanos se confirmó que los cordobeses han proporcionado las figuras humanas según la ratio 1,3 desde tiempos romanos prefiriéndola a la áurea. Un claro ejemplo de que los gustos de una sociedad influyen en nuestra forma de percibir el Arte e incluso la propia realidad. La proporción cordobesa es muy frecuente en la fotografía de paisajes, permitiendo una cantidad importante de primer plano y mantener el cielo con presencia, o viceversa.





Una proporción a la que estamos muy expuestos es la de la raíz cuadrada de dos, con una ratio de 1,41. Es la que usamos en los tamaños de papel DIN. Fue elegida porque permite doblar la superficie de un rectángulo o dividirla manteniendo las proporciones de forma infinita. En la práctica logra que un A4 tenga la mitad de superficie que un A3 y este que un A2, y a su vez que un A1. Es un formato muy cercano al de la regla de los tercios, con una ratio de 1,5, pero que permite otorgar más interés a una parte del horizonte, el cielo o el primer plano, que a la otra.



Si seguimos el principio de Pareto dividiremos la escena en una proporción 20-80, una medida estadística que se encuentra en muchos sistemas complejos y que establece que el 80% de la importancia de cualquier sistema se debe al 20% de sus elementos. Da una ratio de 1,25 y resulta en un canon muy interesante cuando tenemos un sujeto de gran importancia al que no nos interesa rodear de cielo y otros elementos que pudieran distraer la atención.
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Si queremos incluir menos fondo podemos basarnos en el Principio de Sturgeon, que consideraba que el “El 90% de todo es basura” llegamos a una ratio 1.1. Así nos 
 concentramos en el 10% realmente importante y el restante, la “basura”, intentamos que no atraiga la atención relegándola a una superficie muy baja. También puede suceder que esa pequeña superficie sea suficiente para equilibrar el resto.
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La línea que marca el reflejo en el agua se sitúa en el tercio inferior, mientras el sol ocupa la parte central del tercio izquierdo. El sol queda equilibrado por la piedra del tercio inferior derecho, creándose una marcada línea visual entre ambos.
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Las partes más significativas de la piedra se sitúan sobre las líneas de los tércios, ocupando dos de los puntos áureos.



A veces la simplificación de las normas, su busqueda en la totalidad de la imagen, nos impide ver la esencia de las mismas, escondida entre los elementos que la componen.



[image: image]




El horizonte se ha colocado en los 2/10 superiores; la enorme presencia de ese sol basta para que aun así tenga un poderoso atractivo. En los 2/10 inferiores se sitúa la base de la piedra con algas, equilibrándola.



En la imagen completa el sol se comunica visualmente con las piedras gracias al reflejo dorado de estas y a las líneas de la arena, que se repiten al mismo tiempo que disminuyen de tamaño.



Esta sería una visión acertada de la foto, pero en realidad la toma es más compleja.



Estamos ante dos tomas en una misma imagen, una panorámica y una cuadrada




Óptica de 16-35 mm 1:4 a f/11 durante 1/3 s con ISO 100. Polarizador y filtro degradado en portafiltros Lucroit.




También tenemos el arte de la sesquiáltera o de la hemiola, que en latín y en griego vienen a significar “todo y mitad”. Es la proporción entre el 6 y el 4. En su origen proportio sesquialtera
 se refiere a la disminución del valor relativo de las notas, y se usaba para indicar la sustitución de tres notas imperfectas por dos notas perfectas. Aplicado a la fotografía nos daría una ratio de 1,5, al dividir la escena en tres partes y quedarnos con dos. Es la proporción que tienen la mayoría de los sensores APS y Full Frame
 del mercado actual.



Sin duda tenemos muchas proporciones para elegir la que más nos guste, con la que nos sintamos más cómodos y que podamos atribuirle un nombre para defender la imagen en Facebook. Incluso si queremos justificar que nuestro horizonte esté en el mismo centro de la toma podemos recurrir a la proporción del Tatami. Está basada en el tamaño de la alfombrilla con que cubren los suelos en China y Japón y que tiene una proporción de 50-50.





	


 Proporciones más frecuentes (recopiladas por José Benito Ruiz)







	


Nombre




	


Porcentaje




	


Ratio







	

Sturgeon



	

90% - 10%



	

1,11






	

Benito



	

84,7% – 13,3%



	

1,18






	

Pareto



	

80% - 20%



	

1.25






	

Cordobesa



	

76,9% - 23,1%



	

1,31






	

Raíz de dos



	

71% - 29%



	

1,41






	

Sesquilátera



	

66% - 33%



	

1,5






	

Áurea



	

61,8 % - 38,2%



	

1,62






	

Tatami



	

50% - 50%



	

2










 Mi interpretación



Como vemos existen demasiadas proporciones conocidas para que, hagamos lo que hagamos, no podamos justificar nuestra decisión con alguna. A muchos observadores ponerle nombre a las cosas les da la impresión de que las dominamos, así que es posible que no nos recriminen salirnos de la habitual regla de los tercios, siempre que recordemos citar la regla
 seguida.
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Estos son todas las líneas en que podemos situar el horizonte en función de las proporciones que hemos visto en la sección anterior. Es difícil escapar de todas sin que se parezca demasiado a alguna, ¿verdad? Pues no las hemos puesto todas…



Pero, ¿no será que en realidad esta profusión de proporciones entre las partes de la imagen obedece a algo más profundo para nuestra psicología?



Podemos encontrar obras hermosas y atractivas con la regla áurea, la proporción de Pareto, la del tatami… Y cada una de ellas debe su interés a la forma en que se disponen sus elementos, a la proporción que tienen. Así que tiene que existir algo más que la distribución del horizonte para conseguir una imagen atractiva. Para un pintor es sencillo determinar geométricamente donde sitúa su horizonte, para los fotógrafos casi siempre es un problema que se resuelve a ojo o con la escasa ayuda de las líneas del visor. Podemos olvidarnos de la calculadora al realizar una toma, pero no el hecho de que determinadas proporciones resultan más armoniosas e interesantes que otras. En función de su contenido, necesitaremos mayor cantidad de cielo o de tierra. Un cielo muy dramático puede necesitar sólo un 10% de la superficie para equilibrar un suelo neutro, mucho mayor. Las sensaciones de equilibrio, de paz y armonía suelen ubicarse en proporciones mucho más cercanas al 50%. Precisamente, atender a las sensaciones que provoca una línea más alta o más baja, ser consciente de ellas, será lo que mejores resultados nos proporcionará a la hora de optar por una proporción u otra.
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Los elementos de la fotografía se distribuyen por las diagonales. El árbol que pintamos con piedras queda enmarcado por las diagonales que salen de las aristas inferiores. El horizonte se sitúa de forma simétrica, equilibrando. Los surfistas y su sombra también ocupan lugares cercanos a los puntos fuertes.




Óptica de 17-55 mm 1:2.8 a f/6,3 durante 1/25 s con ISO 200. Polarizador en portafiltros Lucroit.




Evolutivamente hemos aprendido a evitar a los depredadores, que podían ser terrestres o aéreos. Nuestros antepasados prestaban especial atención a cualquier movimiento en la periferia de su campo visual, por donde aparecía el peligro. Instintivamente dirigían su mirada en esa dirección para determinar con precisión si realmente era necesario huir o no. Los individuos que no lo hacían así, simplemente, tenían menos posibilidades de llegar a la etapa reproductiva y perpetuar su comportamiento.



Quizá por ello seguimos teniendo un especial interés por los bordes de una imagen, por sus límites y por sus esquinas. Los elementos cercanos a ellas adquieren un mayor protagonismo. Como nuestro cerebro es experto en inventar teorías para todo, se construyó un cuerpo de conocimiento basado en las proporciones que ha influido en el Arte y, a su vez, en la forma en que vemos la realidad. Estamos continuamente expuestos a unas proporciones que acaban influyendo en nuestros gustos, como ya vimos que sucede en Córdoba. Estos elementos necesitan un cierto aire alrededor para que no resulten demasiado esquinados, trasladando un cierto agobio. Los estudios experimentales parecen coincidir en que se necesita al menos un décimo del 
 espacio total para separar un elemento de las esquinas si queremos que nuestro cerebro funcione con su Sistema 1, sin hacerse demasiadas preguntas.



A medida que nos acercamos a un tercio de esa distancia la comodidad aumenta. En cualquier caso basta con acudir a cualquier concurso o exposición para observar que la célebre regla de los tercios
 no está presente de forma habitual. Es más frecuente que un elemento sea equilibrado con otro, con independencia de su situación espacial.



Una vez localizados los puntos de interés cercanos a los bordes intentamos progresar por la imagen mediante nuestros movimientos sacádicos, necesitamos otros puntos a los que dirigir nuestras retinas. Si en la imagen existen líneas visuales o reales que faciliten esta progresión será más fácil que el ojo no se pierda.
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Las personas y la barca llaman de inmediato nuestra atención a pesar de no estar en ninguno de los puntos fuertes de las disposiciones espaciales que hemos visto hasta ahora. Su situación cercana a la esquina les proporciona un gran interés. Además son el tono más oscuro de la toma y el contraste tonal también le gusta al ojo. Una vez que recopilamos la información de las personas nos dirigimos a las instalaciones industriales y al fondo, la parte más clara del horizonte, también muy alejado de la regla de los tercios.



El vano del pórtico encaja con el centro de los tercios áureos, delimitando el tercio inferior la línea de los tejados de los talleres y la parte inferior de la grúa.




Óptica de 80-200 mm 1:2.8 a f/8 durante 1/2500 s con ISO 200.




En los próximos capítulos nos adentraremos en el mundo de la composición, mucho más allá de la simple distribución geométrica y conoceremos muchas más normas, que casi siempre equilibran estas imágenes. Formas de componer que parecen ir en dirección contraria a las ya vistas y que justifican alejarse del trillado escenario de la composición basada en reglas simplificadas que no atienden al mensaje, sólo a la forma. En general, el que cree que rompe las normas sigue sin entender que la composición trata de la manera en que captamos la realidad y eso depende sólo de nuestra genética y de nuestra cultura, no de disponer el horizonte más arriba o más abajo. Lo único que se puede romper son los estereotipos de que hay que componer de determinada forma en cualquier situación.



Así que vamos a ello, la disposición espacial de los elementos es sólo una pequeña porción de lo que necesitamos conocer para tener vía libre a expresarnos con claridad.
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Óptica de 17-55 mm 1:2.8 a f/5,6 durante 1,3 s con ISO 200.






 Los fundamentos de la composicion





AL FINALIZAR ESTE CAPÍTULO, HABRÁS APRENDIDO:





•Que la composición es un lenguaje



•Cuáles son los elementos gráficos que estructuran la composición



•La enorme importancia del color



•A relacionar los diferentes colores de forma armónica



•Las implicaciones del color en nuestra cultura



•Cómo valorar los conceptos de textura, escala o movimiento



•A observar el ritmo de una toma



•Cómo determinar el peso visual de cada elemento



•Podrás elegir qué valor de armonía o contraste beneficia más a tu imagen



•Que cada toma tiene un momento más propicio para realizarse




 
 El lenguaje de la composición



La composición es la manera en que establecemos los elementos de una imagen para comunicar un mensaje, un sentimiento o una sensación.



Siempre se relaciona con una serie de normas que hemos de intentar cumplir para que nuestras imágenes sean “buenas”. El problema es que cuando observamos imágenes de otros autores o analizamos las nuestras encontramos que muchas de ellas están muy alejadas de estos estereotipos. Afortunadamente la composición es algo más que una disposición geométrica de los elementos.



Pero para poder transmitir nuestras ideas o sentimientos hemos de tener a nuestra disposición un lenguaje. Hemos de incorporar a nuestro vocabulario una serie de nuevos vocablos que nos permitan avanzar con independencia del momento en que nos encontremos en nuestra carrera artística. Cuando buscamos una palabra en el diccionario observamos la enorme precisión que ha puesto su redactor en cada entrada. Esta precisión la necesitaremos para descubrir nuestro estilo y expresarnos ante nuestro público. Aprendemos a escribir entendiendo que las letras, que no son otra cosa que símbolos, se pueden unir entre ellas para formar palabras. Descubrimos que estas palabras son las mismas que en nuestro lenguaje hablado designan los objetos que nos rodean y las acciones que realizamos. De esta forma entendemos que podemos comunicar lo mismo de forma oral o escrita y comenzamos a beneficiarnos de ello. Pero este sistema de comunicación, tremendamente arbitrario, ha desembocado en más de 3.000 lenguas incompatibles entre sí. Frente a esta torre de Babel el lenguaje de la imagen es más universal y accesible. Igual que saber leer y escribir no presupone poseer capacidad creativa, entender el lenguaje visual tampoco, pero es necesario conocerlo para poder comunicarnos mejor.



[image: image]




[image: image]




Después de muchos años conviviendo con nuestra gata aprendí su lenguaje gestual. Sabía que este animal estaba a punto de irse y aproveché el momento para captar su estado de tensión justo antes de marcharse. Es importante saber el idioma de nuestro interlocutor para sacar el máximo partido posible a la conversación.




Óptica macro de 105 mm 1:2.8 a f/5,6 durante 1/1000 s con ISO 100.




Aprender normas maquinalmente conlleva resolver las escenas de manera mecánica y repetitiva. Puede ser cómodo en un primer momento, conseguiremos tomas correctas y aceptadas por la sociedad en que nos movemos, pero no seremos capaces de proseguir el camino sin saber el motivo por el que se han establecido y, sobre todo, las razones por las que es mejor usarlas en la dirección contraria a la mayoritaria. Saber escribir supone conocer las definiciones más frecuentes de las palabras, pero ser poeta a veces implica su uso en forma de metáforas, en unos contextos muy diferentes a los habituales. La comunicación visual posee elementos básicos que conviene manejar con soltura para lograr nuestro objetivo, pretendamos ser artistas o, simplemente, documentar la realidad de la mejor forma posible. Una composición pobre de un gran sujeto dará como resultado una foto sin interés. Pero gracias a la composición podemos conseguir grandes fotos a partir de sujetos, por sí mismos, poco interesantes.



Es importante destacar que no existen reglas absolutas en ningún modo, pero sí que podemos prever lo que ocurrirá si disponemos los elementos de cierta manera o de otra. Aunque será el propio receptor el que analice y descifre la imagen a la sombra de su propia personalidad y capacidad, incluso aceptando que ambos puedan ver lo mismo (que sus ojos tengan la misma sensibilidad) su respuesta perceptiva dependerá de sus criterios subjetivos.




 Elementos visuales de una composición



Cualquier imagen la podemos describir en función de los elementos tangibles que la componen y que son comunes a todas las obras y momentos históricos del Arte. Estos elementos básicos, los fonemas del lenguaje compositivo son: punto, línea, plano, forma, volumen, luz, espacio, textura y color. Cada autor 
 elegirá unos u otros en función de sus intereses y podrá manipular en cierta medida los que pretenda resaltar especialmente.




 El punto



Teóricamente el punto es dentro de la composición la unidad mínima de comunicación, el equivalente a una letra de una frase. El resto de los elementos básicos de la composición tienen su origen en el punto, que por definición es un elemento estático.



[image: image]






El punto es el elemento plástico básico
 .




Wassily Kandinsky






Teóricamente es un elemento pequeño y separado de otros. En la práctica es aquel elemento aislado que atrae la atención sin importar su tamaño y que convive con otros elementos como líneas, colores… a los que puede dominar o estar subordinado a ellos. Puede transmitirnos idea de distancia si conocemos su tamaño real o podemos compararlo con el entorno. Si existen varios puntos se crean relaciones visuales entre ellos y su situación relativa en el encuadre puede variar por completo la forma en que los apreciamos. Situar un punto en el centro geométrico aporta sensación de equilibrio que se pierde al desplazarlo hacia los extremos. Si tenemos puntos similares en el encuadre a medida que los vamos separando se forman líneas visuales que los comunican y obligan al ojo a trasladarse por la escena fotografiada.



Quizá la pasión que tiene la humanidad por la luna se deba a que es un punto luminoso en la enorme bóveda celeste. Su brillo, tamaño y cambios periódicos atraparon nuestra atención durante las largas noches en las que sobrevivir fue un logro diario durante muchos milenios.



Basta un único punto para estructurar, a un nivel básico, el espacio. Según su posición podemos originar sensaciones de orden y equilibrio o de 
 inestabilidad. Cuando tenemos varios puntos nuestro ojo intenta agruparlos y ordenarlos; cuanta mayor es su proximidad más fácil y evidente es esta conexión. Este fenómeno es utilizado en la técnica del puntillismo para dar impresión de volumen o espacio.
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Esta gaviota sobrevolando las enormes olas de un temporal se comporta como un punto, además es un atractor visual que capta de inmediato la atención. Además sirve de escala para que podamos hacernos una idea del tamaño de las olas.




Óptica de 70-200 mm 1:2.8 a f/5,6 durante 1/500 s con ISO 100.





Ejercicio



Busca un paisaje en que predomine una o varias rocas y realiza unas cuantas tomas modificando la posición de estos puntos con el fin de observar como nuestro ojo se mueve por la composición. Si por donde vives no abundan tanto las piedras como en las montañas y costas gallegas, puedes hacer lo mismo con una señal de tráfico, que son más universales, con una persona paseando solitaria por una playa o con una gaviota volando sobre un cielo azul. Si nos gusta la cálida luz del atardecer el sol puede ser nuestro sujeto. Si no quieres salir de casa utiliza alguna fruta encima de la mesa de la cocina. En realidad todos estos elementos se comportan de la misma forma, no dejan de ser puntos, es sólo la escala del fondo la que varía.






 La línea



Una línea está formada por una sucesión de puntos conectados, es pues unidimensional. La línea transmite dirección y puede unir o asociar otros elementos. Cuando tenemos dos puntos en una composición, entre ellos se puede crear una relación que conlleva una línea visual.
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Una línea es un punto que camina
 .




Paul Klee






Las líneas son un elemento crucial en una fotografía, podemos utilizarlas para dirigir la mirada en la dirección que nos interese de modo ordenado y previsible. Nuestro cerebro percibe una línea dominante hasta que finaliza, por eso es un buen aliado compositivo. Las líneas conectan las diferentes partes de la escena de forma intuitiva y transparente. El cómo seguimos una línea depende de su entorno, pero suele ir de un centro de interés hacia donde no hay nada; los bordes del cuadro también funcionan como atractores de una línea.
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El camino de este espigón conduce la mirada hasta llegar al mar, de ahí pasamos a la isla, que se comporta como un enorme punto, apenas unido al camino.




Óptica de 24-70 mm 1:2.8 a f/11 durante 3 s con ISO 100. Filtro degradado inverso en portafiltros Lucroit.




No siempre se trata de entes físicos. La repetición de elementos, un dedo que señala en una dirección o una mirada, pueden crear una línea imaginaria que nuestra mente prolongue. Estas líneas imaginarias son especialmente importantes y hemos de tenerlas muy en cuenta. Al principio nos costará incluso ver líneas reales, como las de una carretera, una valla o los cables telefónicos. Con el tiempo será más fácil descubrir que, desde cierto punto de vista, los elementos que se repiten forman un trazo discontinuo que dirige al espectador hacia una determinada parte. Sólo hemos de saber lo que tenemos que buscar e irá apareciendo cada vez con más frecuencia.
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Los embellecedores de esta puerta son puntos, pero su sucesión repetitiva los convierte en una línea visual, reforzada por las líneas de la madera.




Óptica de 24-70 mm 1:2.8 a f/5,6 durante 1/180 s con ISO 100.




Las líneas son tan importantes a la hora de conducir la mirada que hemos de vigilar bien los cruces que se producen entre ellas, denominados fusiones. Existen fusiones neutras, que no modifican la forma en que visualizamos la imagen. También podemos encontrar fusiones negativas que son capaces de bloquear el ojo y evitar que siga observando el resto de la fotografía, creando conflictos entre los componentes de la composición o arrastrando el ojo hacia un lugar inadecuado. Asimismo este fenómeno sirve para captar la atención sobre este lugar de la imagen en una fusión positiva. Cuando miremos a través del visor hemos de estar muy alerta a la confluencia de las líneas, y modificar nuestra posición cuando sea preciso.
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El cruce de líneas de los troncos más visibles de los árboles es un fuerte punto de interés visual, un potente atractor reforzado por la zona más clara de la toma. Esta combinación atrae la mirada rápidamente.




Óptica de 24 mm 1:2.8 a f/8 durante 1/640 s con ISO 100.




Tenemos líneas rectas y curvas. Las primeras aportan rigidez y las segundas dinamismo. Su significado en función de la posición relativa que ocupe puede tener diferentes lecturas. La línea recta expresa estabilidad, vigor, seguridad y se suele considerar en nuestras sociedades como más masculina mientras la curva expresa voluptuosidad, indecisión y movimiento y se relaciona con lo femenino.



La horizontalidad nos evoca estabilidad y tranquilidad, potencia las sensaciones estáticas. La verticalidad dinamismo y percepción de movimiento. Si son convergentes suponen un camino que guía al ojo, como sucede al ver una vía de tren. Podemos intensificar el efecto con el empleo de lentes angulares.
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Elegimos un día señalado para que la rosa de los vientos apuntase el sol en la puesta. Para nuestro ojo es difícil resistirse a una línea tan definida que lo conduce a la parte más brillante.



Aunque a simple vista no lo parezca, se han colocado elementos siguiendo la proporción de los tercios. El mar y el cielo se inician en el tercio superior, dejando el cuadrado inferior para la tierra. En el rectángulo superior el cielo ocupa un 80% de la altura dejando el 20% restante para el mar, otra proporción conocida. Por su parte la estrella ocupa todo el ancho del cuadro justo en el tercio inferior.




Óptica de 17-55 mm 1:2.8 a f/6,3 durante 1/30 s con ISO 200. Filtro degradado inverso y degradado normal en portafiltros Lucroit.




Las diagonales son las que más sensación de movimiento pueden representar, poseen gran impacto visual y rompen la estabilidad aportando perspectiva. Aunque no abundan tanto como las horizontales y las verticales siempre podemos convertir estas en diagonales simplemente inclinando la cámara.



Una línea irregular sugiere movimiento, impaciencia e inquietud. Estas sensaciones se refuerzan si está inclinada, aunque si es en exceso puede parecer que se cae.



La capacidad que tienen las líneas de encauzar la mirada se intensifica con las curvas que permiten al ojo explorar la imagen de forma menos directa que las rectas, ya que necesitamos más tiempo para seguirlas. Las curvas en S son más dinámicas e interesantes y tienen un cierto carácter sensual. El movimiento de una línea en Z consigue un efecto similar a la curva en forma de S aunque con más energía y dinamismo. El punto ideal para empezar estas líneas en S o en Z es la esquina inferior de la toma, a partir de ahí podemos probar otras colocaciones y elegir la que más nos satisfaga.



Si no tenemos claro por dónde empezar y existen una o varias líneas pueden ser el punto de partida para iniciar nuestra sesión fotográfica, incluso a veces una línea es la propia protagonista de una imagen.
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Inclinar la cámara puede servirnos para evitar elementos indeseados o para forzar la aparición de líneas visuales, como en este caso. Una exposición larga transformó el agua en líneas reales que refuerzan el interés.




Óptica de 24-70 mm 1:2.8 a f/8 durante 1/3 s con ISO 100. Polarizador en portafiltros Lucroit.





Ejercicio



Elige uno de tus bolígrafos preferidos, colócalo cerca de una ventana y trata de conseguir todas las fotos que seas capaz de manera que se perciba una línea. Si prefieres el trabajo duro sal a un bosque e intenta retratar algún árbol tomando su tronco como una línea desde diferentes puntos de vista. Un río o una carretera son también buenas opciones. Los edificios, los dibujos de la acera o las grietas de un muro quizá sean más accesibles si vivimos lejos del campo.



Una curva especial es la que tiene forma de S, permite un discurrir tranquilo y sosegado por la escena. La idea de este ejercicio es buscar esta figura en un río, un sendero, una vía de tren o una carretera y componer la fotografía para que salga desde el lado corto y desde el lado largo de la toma, así como desde la esquina, valorando a continuación las diferencias.
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Óptica de 17-55 mm 1:2.8 a f/11 durante 1 s con ISO 200. Polarizador en portafiltros Lucroit.






 
 FOTOS PASO A PASO





 Ordenando el caos
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Los bosques antiguos, con mucha madera en el suelo, son un auténtico caos compositivo. Nuestra misión es encontrar una estructura que guíe la mirada, pero intentando mantener esa sensación de desorden, de naturaleza en estado puro.



Para lograrlo hay que pasear mucho, pararse en muchos sitios y probar diferentes estrategias. No todo es fotogénico, a veces nos detendremos sólo por deleite, sin conseguir llevarnos una foto que poder mostrar.



En una de estas paradas me gustaron los dos troncos caídos de las esquinas, llenos de musgo y que me pareció que podían dar un primer plano interesante. Demasiados elementos, no lograba canalizar la atención.



Probé un encuadre vertical. La línea del árbol intenté equilibrarla con la línea del camino que se adivina a su izquierda, ambos me llevarían al árbol vertical. Demasiado peso visual en el lado derecho.



Cambié de sitio para evitar la línea del camino. A medida que iba eliminando elementos las cosas se aclaraban algo más. Un punto de vista más bajo lograba dar más protagonismo al árbol del primer plano, a los musgos. Sin embargo la toma me parecía demasiado estática, muy poco atractiva.



Moví el trípode unos pasos a la izquierda y lo bajé todavía más. Encontré una fuerte diagonal, que arranca con un cruce de líneas, muy atractiva que confiere interés al primer plano. El espectador sigue con su mirada el árbol caído y, justo cuando se acaba, puede continuar por los verticales desde un punto que casi coincide con el centro de la imagen. Las diagonales de la esquina superior derecha equilibran la fuerte línea del suelo y cierran la imagen por arriba. El cruce de líneas entre las ramas verticales y el árbol del centro suponen un punto importante en la forma de apreciar la imagen.



La composición se basa en un esquema de equilibrio dinámico donde el árbol sigue la diagonal principal y la piedra del fondo ocupa uno de los puntos fuertes. Cromáticamente es una selección de colores armónicos entre el verde y el amarillo, muy densos gracias al polarizador utilizado que eliminó los reflejos.





 
 La forma



Cuando las líneas se van conectando generan un plano, un contorno, encarnan así una forma, que ya posee dos dimensiones. Las formas básicas son el cuadrado, el triángulo y el círculo, cada una comunica diferentes impresiones, bien sea a través de nuestras percepciones psicológicas o de manera arbitraria.



Lo habitual es que las formas se distingan a través de su superposición. Las que cubren a las más lejanas las percibimos como dominantes, al tiempo que favorecen la visión tridimensional de la escena y evita que los objetos parezcan pegados al fondo. La figura más adelantada se hace más presente e importante por estar completa.



Estos contornos elementales definen tres direcciones básicas. El cuadrado reproduce la horizontalidad y la verticalidad, un referente espacial para la búsqueda del equilibrio. El triángulo la diagonal, que denota falta de estabilidad y, por tanto, tensión y amenaza. El círculo conlleva la idea de curva, de repetición y eternidad.
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 EL TRIÁNGULO




Es la forma más sencilla de construir, bastan tres puntos no alineados para encontrar un triángulo. Son muy frecuentes y, en ocasiones, se forman simplemente con dos líneas apoyadas en uno de los lados del visor. Si ponemos uno de sus lados paralelo al suelo dará la sensación de estabilidad. Si es el vértice el que se dirige hacia abajo será manifestación de dinamismo y energía.



La fuga que percibimos en los objetivos angulares al fotografiar construcciones constituye un triángulo, bien sea por la disminución del tamaño de los sujetos que finalizan en un vértice del triángulo o por la perspectiva al realizar la foto desde muy cerca.
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 EL CÍRCULO




Los más frecuentes son los reales ya que para verlo con claridad no basta con insinuarlo sino que ha de estar casi completo. Los asociamos con flores y elementos artificiales. Un círculo aísla su contenido del exterior, lo protege y separa del entorno. Frecuentemente hace que nuestra atención se centre hacia su interior, aunque a veces es el entorno del círculo el motivo de interés, por eso es tan usado para viñetear las fotos (generalmente en forma de elipse).
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La salida de la cadena del ancla tiene forma circular, coincidiendo su centro con el de la imagen. La cadena forma una línea visual que nos dirige desde la esquina inferior hacia el mundo exterior. Se evitaron cuidadosamente las zonas más brillantes del agua para impedir que la mirada se dirigiese hacia ellas.




Óptica de 17-55 mm 1:2.8 a f/3,5 durante 1/100 s con ISO 200.
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 EL RECTÁNGULO




Si bien los podemos encontrar en la Naturaleza son mucho más habituales en las estructuras artificiales. Solemos tender a alinearlos con los bordes del visor, con lo que cualquier fallo puede ser detectado fácilmente. Si no queremos que estén paralelos, conviene mostrar bien nuestra intención con un ángulo que consideremos que no es fruto de un error inconsciente. Un rectángulo no goza de la falta de formalidad de un triángulo, es serio y estático.
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Nuestro cerebro simplifica al máximo la información para hacerla más fácilmente asimilable. Esta imagen en realidad se reduce a un rectángulo incrustado en la pared y a un triángulo que sale de la arista y a su vez lo forman más rectángulos.




Óptica de 16-35 mm 1:4 a f/5,6 durante 1/45 s con ISO 100.





 El volumen



En escultura se denomina así a una estructura tridimensional y a aquellas partes que la poseen. Podemos percibirla en el mundo real gracias a nuestra visión estereoscópica, sin embargo en pintura y en fotografía el volumen se sugiere mediante medios que transmiten sensaciones tridimensionales, de las que carece el lienzo o el papel. Por eso es necesario recurrir al engaño para expresar en una fotografía la solidez, el peso, el volumen, en definitiva, de los objetos que fotografiamos. La ilusión de estar ante un elemento tridimensional se obtiene en buena parte gracias a la perspectiva, que manipulamos gracias al claroscuro.



La historia de la pintura ha sido, en buena medida, la historia del estudio de la representación del volumen por medio, fundamentalmente, del modelado y la perspectiva escorzo. Podemos comprobar como al realizar una imagen en una escala de tonos grises, las zonas más claras se hacen más evidentes y se acercan, mientras que las sombras nos adentran en la penumbra y parecen alejarse. Este modelado puede abarcar desde contrastes muy bruscos, como en el claroscuro más intenso hasta las gradaciones más sutiles que permite la técnica del sfumato
 . Si a una forma la representamos sólo por su contorno se apreciará como plana. Será necesario que reflejemos las 
 diferencias entre las luces y las sombras de la iluminación que nos permite visualizarla para llegar a percibir su volumen.
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Esta pequeña seta se iluminó gracias a dos cartulinas, una blanca para reflejar luz en el lado izquierdo y otra negra para oscurecer el lado derecho. De esta sencilla forma conseguimos dar volumen al sombrero un día nublado en que todo parecía plano.



El sombrero y el pie se ubican sobre las líneas de los tercios, dejando algo más de espacio hacia el lado derecho, hacia donde se dirige la hoja del suelo, cuya punta también está cercana a un punto de interés.




Óptica macro de 105 mm 1:2.8 a f/8 durante 1/5 s con ISO 100. Polarizador en portafiltros Lucroit.




El problema de la perspectiva no fue correctamente resuelto hasta finales de la Edad Media en que se desarrolló la matemática necesaria para entender el denominado punto de fuga, aquel en que convergen todas las líneas de profundidad. Fue Filippo Bruneleschi (1377-1446) el que abordó científicamente la formulación de las primeras reglas en 1413; a partir de este momento nos asomamos a una radical evolución de la historia de la pintura.



El contraste tonal entre colores cálidos y fríos ayuda en este sentido, ya que los primeros parecen más próximos al espectador que los segundos. Situar una figura en la parte inferior de una obra consigue el mismo resultado respecto a las que están arriba. Las superposiciones nos dan idea de cual está por detrás o por delante. La superposición adecuada de líneas y formas nos permite determinar el espacio que ocupa un objeto en relación al espacio que lo rodea, es decir, su volumen y por tanto su tercera dimensión. Los objetos iguales se perciben de menor tamaño conforme se alejan.




Ejercicio



Los huevos han sido un tema muy habitual en las academias de Arte para que los dibujantes aprendan a representar los tonos, las formas y los volúmenes. Vamos a continuar esta tradición, así que te propongo que abras la nevera y coloques un huevo encima de la mesa de la cocina, sobre un fondo que sea de tu agrado.



Haz una primera foto con la luz disponible y, luego, modifícala con folios blancos o un poco de papel de aluminio a modo de reflector. Observa cómo se modifican las sombras, cómo cambia la sensación de volumen en función de tu intervención. Cómo van variando las sombras, las luces y los tonos intermedios.



Si tienes un flash puedes utilizarlo directamente o usar un reflector. Prueba diferentes posiciones y analiza los enormes cambios que puedes conseguir con pocos medios.



Si eres alérgico a los huevos, o quieres algo más avanzado, puedes contar con una mandarina, un limón o una naranja para realizar el mismo ejercicio. En esta ocasión cuentas con la textura de su piel como un elemento de composición a tener en cuenta. ¿Cómo tienes que ubicar la luz para que resalte más?



Si recurrimos a las calas, unas hermosas flores que puedes conseguir en cualquier floristería, se nos presenta un verdadero parque de atracciones en sus líneas, sus texturas, sus tonos y su transparencia. Una sola cala da para estar entretenido unas horas si tenemos el día inspirado.






 El color



El color puede definirse, desde un punto de vista utilitario, como la sensación que percibimos desde nuestros ojos como respuesta a la estimulación por las diferentes longitudes de onda del espectro visible a los conos, las células sensibles al color de nuestra retina. A veces asumimos que el color es algo inherente a los objetos, la hierba es verde, la nieve blanca o el mar azul, pero no es así. El color es una percepción subjetiva a partir del patrón de la luz que alcanza nuestra retina, una interpretación de nuestro propio sistema visual (que incluye al cerebro como ya sabemos). Tenemos células sensibles a tres colores primarios que son el verde, el rojo y el azul. La mezcla de estos colores primarios da lugar a los secundarios.



Cuando hablamos de color nos podemos referir a su matiz, brillo o saturación. Conviene definir estos conceptos para aprender a distinguir las propiedades del color. 
 El brillo no es otra cosa que la interpretación subjetiva de la intensidad luminosa de la luz que nos permite ver los objetos. Cuanto más brillo percibamos más claro será el matiz y cuanto menos brillo más oscuro. En realidad es la característica vital de la visión, sin un mínimo de intensidad lumínica no podemos ver ninguno de los otros elementos. Nuestra visión es capaz de apreciar pequeñas variaciones tonales que, sin embargo, no podemos reproducir de forma artificial con nuestra actual tecnología. Es el motivo por el que las artes gráficas y la fotografía se ven obligadas a trabajar con una paleta tonal más reducida que la que encontramos naturalmente. El valor del brillo está modulado, como no podía ser de otra manera, por nuestro cerebro. Un periódico a la sombra un día soleado nos parecerá más claro que una camisa negra al sol, aunque realmente sus valores tonales se invierten.



El matiz es lo que diferencia al verde del rojo o del azul. Viene dado por la longitud de la onda que ilumina al sujeto pero también por las características de su superficie. Si absorbe todas las longitudes de onda excepto las que identificamos como rojo, este será el único color que lograremos ver. Pero si la luz que nos permite verlo no contiene rojo será imposible advertir ese color. Si el sujeto absorbe todas las ondas visibles lo identificaremos como negro. Si las refleja todas como blanco. Las longitudes de onda más corta, sobre los 450 nm transmiten un matiz azul, las de onda media, sobre los 560 nm, matices verdes, mientras que las más largas, unos 700 nm, nos proporcionan los matices rojos. El matiz tiene una enorme vinculación con las emociones ya que de forma innata o social les asignamos un significado.



La saturación define la pureza de color respecto al gris, su densidad. Los tonos puros son simples y directos, muy usados en la cultura popular y por los niños. A medida que pierde pureza también pierde expresividad pero gana en tranquilidad. Quizá por ello las consultas de nuestros dentistas no estén pintadas de rojos vibrantes.



A medida que el color es más puro lo percibimos como más saturado y más cargado de emoción. Un color muy saturado es vital y alegre, primitivo y explícito, sobre todo cuando tenemos pocos colores sobre fondo neutro. Los 
 colores desaturados, como los que produce un día con niebla, son sutiles y elegantes.
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A veces el propio color es el protagonista de la toma, como en este puesto ambulante de pañoletas. Moví la cámara a la vez que disparaba para que los tonos se mezclasen entre ellos al tiempo que perdía protagonismo el vendedor. La masa neutra de su figura adquiere un gran peso visual al estar tan cerca del borde del marco, equilibrando así toda la masa de vivos colores.




Óptica de 18-55 mm 1:2.8 a f/5,6 durante 1/8 s con ISO 200.
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Matisse señaló una vez que un centímetro cuadrado de azul no es lo mismo que un metro cuadrado del mismo azul. El tamaño de la superficie cambia el tono. De la misma manera, un círculo azul no es lo mismo que ese mismo azul cuadrado. El contorno también cambia todo. Y eso es sólo el principio. Cualquier tono está modificado por su textura, por todos los tonos que le rodean, por el espacio que la imagen está creando, por la luz en el cuadro y sobre el cuadro […]





John Berger






En nuestra sociedad cambiamos los colores de nuestra ropa en cada estación y cada persona elije su vestuario en función de su escala preferida, intentando expresar en muchas ocasiones su estado de ánimo a través de su indumentaria.
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La combinación de colores vivos en la ropa resulta muy atractiva, sin embargo, la alegría que nos transmite contrasta con la dureza de la vida que intuimos a partir de su retrato. Es una imagen en que el factor más destacable es el contraste.




Óptica de 70-200 mm 1:2.8 a f/4,8 durante 1/250 s con ISO 800.




Se suelen dividir los colores en tonos cálidos y fríos. Los cálidos abarcan la gama entre el amarillo y el rojo violeta pasando por los naranjas. Son los tonos de la hoguera de la caverna, del sol que nos calienta, de ahí su nombre y que los asociemos a cosas agradables. Los colores fríos, por su parte, van del amarillo verdoso al violeta pasando por el azul. Son las tonalidades de la niebla, del hielo, de la luz de la luna y de la noche.



Los colores cálidos son estimulantes, nos dan idea de movimiento, parece que se despegan de la superficie, por eso nos parecen más cercanos, vitales y alegres. Los colores fríos parecen retroceder y representan alejamiento, reposo, relajación, intimidad o incluso tristeza. A los tonos cálidos también se les llama activos y a los fríos pasivos.



La saturación del color intensifica estos estados de ánimo. Si hay poca luz sólo los tonos más saturados preservan su intensidad, mientras el resto se vuelve 
 más pastel, y por tanto, más íntimo. Una simple gasa o una media de nylon delante de nuestra óptica reducen la intensidad del color. Una parte crucial de nuestro proceso de edición es la de decidir si mantenemos el color o convertimos a blanco y negro (aunque realmente se trata de una conversión a una escala de grises). La ausencia del color hará que interpretemos la imagen de forma diferente.




El aspecto de los colores



A pesar de que puede ser poco intuitivo la percepción de un color no es invariable y está influida por varios factores:



•El color de fondo produce cualidades opuestas sobre los que están por encima.



•Mirar una mancha de color influye en como veremos la siguiente.



•Nuestro sistema visual corrige las dominantes de la luz ambiente, a medida que cambiamos esta, nuestros receptores varían en la misma proporción.



•Una mancha de color homogéneo la percibimos como tal, con independencia de que esté situada bajo la luz o a la sombra.



•Cuanto más pequeño sea un objeto de color menos perceptible es ese color.






 El círculo cromático



Durante muchos siglos, hemos intentado aprender cómo mezclar los colores para obtener la mayor gama posible de tonos para diferentes usos en la pintura, tintes de ropa, cerámica, etc. Fruto de este estudio es la conclusión de que podemos seleccionar unos pocos colores, llamados primitivos o primarios, cuya mezcla en determinadas proporciones origina el resto. Los colores secundarios se obtienen al juntar dos primarios. Si combinamos un primario con un secundario logramos un color terciario.



Llamamos círculo cromático, o rueda de colores, a una representación ordenada y circular de los colores de acuerdo con su matiz o tono. En este círculo se representan los colores primarios y los derivados de su mezcla. Podemos realizar un círculo representando todos los tonos intermedios, degradados, o simplificarlo mediante un número determinado de escalones, normalmente entre 6 y 48. La idea de representar así los colores se la debemos a Isaac Newton. En los círculos de 12 colores podemos ver los colores primarios, secundarios y terciarios.



En 1436 Alberti en su De pictura
 representó una rueda de color con los cuatro colores que se consideraban primarios en aquella época (amarillo, verde, azul y rojo). Nuestro sistema actual se descubrió en el siglo XVII.
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El círculo cromático clásico considera primarios los tonos puros del amarillo, azul y rojo. Su influencia en el Arte ha sido muy fuerte durante muchos siglos y ha teñido nuestra cultura visual colectiva hasta la actualidad. Por eso lo usaremos en el análisis de las imágenes de este libro.



El modelo tradicional considera primarios el rojo, amarillo y azul, RYB por sus iniciales en inglés. Fue popularizado a partir de 1810 gracias al libro Teoría de los colores
 , de Goethe. A pesar de que su uso en la práctica presenta algunos problemas, sigue siendo objeto de estudio en las Escuelas de Arte. En este modelo los colores pigmento opuestos son azul-naranja, rojo- verde y amarillo-violeta. Es el método que se sigue utilizando para elegir los colores de maquillaje, de una web o de una obra plástica. El gran avance de su obra frente a la precursora de Newton fue considerar que la percepción del color no depende sólo de las características de la luz o de los sujetos, sino fundamentalmente de nuestra percepción. Esta mezcla proporciona naranjas muy claros mientras los verdes y los violetas son más apagados.




 Pero la fisiología y la ciencia siguieron avanzando para dar lugar al círculo cromático natural, basado en la distribución de los colores que conforman el segmento de la luz natural que percibe nuestro ojo, sus componentes son casi todos colores espectrales. Gracias a la fotografía en color, a la base teórica legada por Newton y a la escuela alemana de Artes y Oficios, la Bauhaus, contamos con la representación cromática más precisa de nuestra historia.
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Círculo cromático RGB. Los colores primarios son el rojo el verde y el azul. Los secundarios son el cian, amarillo y magenta.



Fruto de este esfuerzo es el modelo RGB, con los primarios rojo, verde y azul, los mismos colores a los que reaccionan las células sensibles de nuestros ojos. Así encontramos que los pares opuestos son amarillo-azul, verde-magenta y cian-rojo. El blanco y negro también serían colores opuestos, pero sin notas de color. En el modelo aditivo de color el blanco se obtiene al mezclar todos los primarios, y el negro al eliminarlos. Al combinar ambos conseguimos un círculo en escala de grises. El modelo RGB es el que usan nuestros monitores y cámaras digitales, en estos dispositivos partimos de una superficie oscura que se va aclarando con la luz que recibe hasta llegar al blanco puro. Para imprimir, dado que el papel es normalmente blanco, se recurre a pigmentos que lo van oscureciendo hasta llegar al negro. Los primarios de este modelo sustractivo son el cian, el magenta y el amarillo. Al mezclarlos deberíamos obtener el negro puro, pero por motivos tecnológicos las tintas no pueden ser perfectas y por eso se añade un cuarto color, el negro, que complementa el sistema CMYK por sus siglas en inglés.
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Síntesis aditiva de colores, la mezcla de todos los primarios produce blanco. Si no aportamos ningún color mantenemos el negro.




La economía también influye en el color



Añadir negro a nuestras impresoras supone también un importante abaratamiento de los costes de impresión. En el modo RGB cada tono está definido por las proporciones de sus primarios. En el modo CMYK un mismo tono lo podemos conseguir mezclando las tintas de color o sustituyendo parte de estos caros pigmentos por una determinada cantidad de pigmento negro, cuyo coste es mucho más asequible.
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Síntesis sustractiva de colores, la mezcla de todos los primarios produce negro. Si no aportamos ningún color mantenemos el blanco.




 Armonías de color



A partir del círculo cromático podemos elegir una serie de colores para nuestra obra, en función de las sensaciones que deseemos transmitir. Los colores pueden estar relacionados por medio de la armonía o del contraste.



Si la gama tonal es de colores parecidos, con variaciones suaves, y que tienen situaciones próximas en el círculo cromático, hablaremos de armonía. Si elegimos tres colores próximos en la rueda estaremos ante una paleta de colores análogos y suelen funcionar bien, quizá porque son combinaciones muy frecuentes en la Naturaleza.



Un caso particular es el del color monocromático en que a partir de un color elegimos diferentes tonalidades en función de su intensidad. En realidad no se trata de un grupo de colores sino uno solo y de sus diferentes tonalidades en términos de luminosidad.



Si buscamos una combinación armónica de tonalidades elegiremos aquellas que tengan una parte de color común. La sensación de contraste la conseguiremos al mezclar colores cálidos y fríos o cuando estén muy alejadas en el círculo cromático.



El máximo contraste lo tendremos con los colores complementarios, que ocupan situaciones opuestas en el círculo cromático. El uso de tonos complementarios es muy frecuente en algunas estéticas como el look 
 Blockbuster
 americano en que se tiñen, moderadamente, las sombras de azul y las luces de naranja. Si usamos dos colores y sus complementarios estamos ante una armonía doble de complementarios.



Una selección muy frecuente es la de colores equidistantes entre sí, tres tonos escogidos formando un triángulo equilátero sobre el círculo cromático. Es lo que se denomina una tríada. Una variante, que también proporciona tres colores, es la de complementarios divididos. En esta se eligen los tonos adyacentes al complementario del tono elegido que no queda, de esta forma, tan neutralizado por su complementario.
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El otoño es una época en la que las hojas de los árboles también caen al mar. Encontré esta embarcación con el color complementario al naranja de las hojas un día nublado que confería una tonalidad verdosa al agua. Coloqué un filtro de densidad neutra para conseguir un mayor tiempo de exposición, uniformizando las masas de color.




Óptica de 17-55 mm 1:2.8 a f/7,1 durante 5 s con ISO 200. Filtro neutro y polarizador en portafiltros Lucroit.




En las tétradas combinamos cuatro colores separados entre sí 90° en el círculo.



Si en nuestra composición tenemos dos tonos que no combinan entre sí conviene separarlos mediante un tono neutro como pueden ser los verdes o los marrones.
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— Señor Matisse, ¿por qué pinta usted?





— Para traducir mis emociones, mis sentimientos y las reacciones de mi sensibilidad en términos de color y forma, cosa que no puede hacer ni la cámara fotográfica más perfeccionada, incluso en colores, ni el cine
 .




Henri Matisse







Ejercicio



Sal a la calle y busca escenas donde tu color preferido sea el protagonista, no importa el contenido de la foto, sólo que tu color destaque claramente. Otro día puedes buscar armonías basadas en tu color favorito. Para acabar encuentra tomas donde a nuestro color se oponga su complementario. Como apreciarás, los colores están ahí afuera y en este tipo de fotografías son más fáciles de hallar de lo que pensamos.
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Óptica de 17-55 mm 1:2.8 a f/3,2 durante 1/13 s con ISO 400. Filtro degradado y polarizador en portafiltros Lucroit.






 
 FOTOS PASO A PASO





 Armonía de color



El paseo marítimo de A Coruña es muy frecuentado por deportistas durante todo el año. Quise reflejar ese uso con la Torre de Hércules dominando la escena y una velocidad lenta que eliminase protagonismo a las personas y quedarme sólo con la idea de movimiento que caracteriza cualquier actividad física.



Una composición al atardecer con el faro en el centro dejaba mucho espacio vacío por encima. La falta de nubes no ayudaba y los corredores cobraban demasiada importancia.



Probé un cambio de posición, colocándome en el carril bici para forzar a las bicicletas a pasar por el carril de la derecha; alguno protestó por mi presencia en el medio de la vía, pero son gajes del oficio.



La camiseta azul combinaba bien con los tonos de la farola, era un buen sujeto, pero venía en la dirección contraria a la que me interesaba, la escena queda muy densa en la parte izquierda.



Seguí experimentando con otra bicicleta que tenía las ruedas de color azulado, complementario de los tonos anaranjados de la farola.



Los rosados de la puesta iban haciéndose más densos y el monumento ya estaba bastante iluminado. En pocos minutos el cielo se pondría muy oscuro y la iluminación quedaría quemada. Pero cada vez pasaban menos ciclistas, o había algo al fondo que restaba interés, o iban con ropas que no me convencían. Por fin pasó este con un maillot rojo y la luz encendida.



La disposición de los elementos fijos tiene un esquema triangular. La parte más saliente del faro está en la diagonal principal, mientras la farola, que la equilibra, se ubica en una diagonal secundaria.



Intenté disparar cuando la rueda trasera entró en el visor, al principio me pareció que el ciclista quedaba demasiado hacia el borde, sin embargo la imagen me parecía equilibrada.



Al analizarla vi que la línea visual que traza el borde de su espalda se continúa desde la esquina de la imagen y finaliza en la base del faro, justo en su centro. Además, la distancia del manillar al borde es casi la misma que la de la farola al suyo. ¡Por eso parecía armónica!



Cromáticamente es un esquema de tonos cálidos que van desde un rojo azulado en el suelo al naranja de la piedra, equilibrados con tonos complementarios verdes de la vegetación y azulados del cielo. Un ciclista azul, como el que buscaba al principio, no tendría una gama tonal tan armoniosa.
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 Luminosidad y contraste



Cada objeto refleja una cierta cantidad de la luz que recibe en función de las características de su composición y de la calidad y dirección de la luz que lo ilumina. Es una cantidad de luz que puede ir desde el blanco al negro. Cuanto más abundantes sean los tonos y más cercanos a los extremos, más sensación de contraste tendremos.



Los valores tonales son suficientes para que nuestro cerebro entienda la realidad de las formas que observa. Una escena a la que suprimimos el color es comprensible sin problemas. Nuestro sistema visual es mucho más sensible a los tonos que nuestras mejores películas o sensores.



Como sucede con todos nuestros sentidos, la valoración tonal la hacemos de manera relativa y no absoluta, por eso un tono claro lo identificaremos como más claro si cambiamos el fondo a un tono más oscuro. Los tonos claros se expanden sobre fondos oscuros que se comprimen. Una habitación clara se nos antoja más grande, si la pintamos más oscura se nos hará más pequeña a la vista.
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Los tonos oscuros del suelo contrastan con los claros del cielo. Además, tenemos un contraste entre los azules y naranjas, complementarios. También encontramos contraste entre lo nítido y lo borroso, entre las líneas rectas y las curvas. Los reflejos y la textura del suelo conducen la mirada sobre la curva de la vía, que canaliza la mirada y nos invita a recorrer toda la imagen hasta llegar al cielo.




Óptica de 24-70 mm 1:2.8 a f/4 durante 1/8 s con ISO 400.






 Peso visual de los colores



Goethe estableció una teoría clásica del color en la que los tonos armonizan mejor sus superficies cuando están en función inversa a su brillo relativo.



Rojo y verde tienen casi el mismo brillo (el principal problema para los daltónicos) y, por tanto, armonizan en una proporción de 1:1. El azul es la mitad de brillante que el naranja y necesitamos el doble de naranja que de azul para equilibrar sus pesos, relación 1:2. Entre el amarillo y el violeta tenemos una relación de 1:3.





Una gama tonal oscura transmite pesadez, angustia, zozobra, alerta, mientras que si lo que destacan son los tonos claros la percepción será la contraria. Los tonos cercanos al gris serán neutros.



Si en la toma destacan los tonos cercanos al negro hablamos de una clave baja. Si abundan, sobre todo, los blancos sería una clave alta.



Como norma general, las partes más claras captan la atención; es importante su distribución en la escena para no arrebatar protagonismo a aquello que deseamos resaltar.




La percepción de contraste



La sensibilidad a la luz es común entre los animales, incluso la euglena, una protista unicelular, tiene manchas oculares que le permiten captarla. Los seres humanos perciben la intensidad lumínica, pero son mucho más sensibles al contraste. Cuando la intensidad varía lentamente, como al atardecer, notamos que la potencia de la luz está cambiando, pero nos resulta mucho más sencillo determinar diferencias de brillo entre un objeto y otro al compararlos (percepción de contraste).






 Psicología del color



Cada color nos transmite sensaciones diferentes; hemos de tenerlo en cuenta a la hora de decidir integrarlo en nuestra imagen y de intensificarlo o atenuarlo en la edición. Dependiendo de factores geográficos, culturales, vivencias personales… interpretaremos de una u otra forma un color. Wolfgang von Goethe (1749-1832) se opuso a la visión meramente física de Newton en su tratado Teoría del color
 , considerando que el concepto de color también depende de la percepción del observador. Sus trabajos tuvieron continuidad con Eva Heller. En su libro Psicología del color
 demuestra que nuestros sentimientos se relacionan con el color en una experiencia universal que tiene sus raíces en el lenguaje y en el pensamiento.



Además, desde muy pequeños la sociedad nos educa para establecer ciertas relaciones cromáticas. Por ejemplo asociamos el rojo con la prohibición, con las señales de peligro, con la acción de los botones de Internet. El verde se constituye en el color de la Naturaleza, de los envases de productos ecológicos, de la abundancia, de la esperanza. El negro es el color de la muerte y de los trajes elegantes. Raramente vemos el negro en un envase de alimentos; en ellos, más bien, abundan sobre todo los tonos cálidos.
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 Para el ojo humano, todo lo visible tiene un color. Es probable que incluso los ciegos de nacimiento sueñen en color. El color es un fenómeno óptico, y también tiene un lugar, construido para él, en la imaginación humana
 .




John Berger






La importancia del color es tanta que, en un experimento, las personas que utilizaban un plato del mismo color que la comida comían más que aquellos cuyo plato tenía diferente color. Si el color de la vajilla y el del mantel eran similares, la gente repetía con menor frecuencia. Los platos azules se utilizan para conseguir que las personas a dieta ingieran menor cantidad de alimento. Al contrario, el amarillo y el rojo abren el apetito y serán buenos aliados del dueño del restaurante donde nos sentemos a comer.



Otro estudio analizó de qué manera influye el color de nuestra habitación en las horas que dormimos. Si nuestras paredes son azules la media será de casi ocho horas mientras que si son grises apenas rozarán las seis horas y cuarto. El color púrpura todavía reduce más el descanso, hasta algo menos de seis horas, nos costará más dormirnos y tendremos más pesadillas. A cambio este color incrementa la frecuencia de las relaciones sexuales (quizá por ello duerman menos).



[image: image]




Tendemos a considerar que el rojo es un color demasiado osado para pintar nuestros hogares, pero puede ser acogedor, pues nos remite al calor del fuego. Los tonos más suaves como el salmón, el coral o el melocotón son muy elegantes y sobrios.



El punto de fuga de las líneas coincide en el centro de la imagen, la zona más luminosa, hacia donde nos dirigen las paredes (un marco) y la alfombra del primer plano. Progresamos por la estancia hasta llegar a la zona de descanso.




Óptica de 18-55 mm 1:2.8 a f/4 durante 1/4 s con ISO 1600.
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 ROJO




El rojo puro es el color de la sangre, el más enérgico y excitante, tanto que si ocupa un área muy grande puede ser incluso violento. Conlleva acción y movimiento. No todos los animales son sensibles a esta longitud de onda, pero nuestra especie se vio favorecida por la evolución y aprendió que es el color de muchos frutos maduros y con el que nos advierten de su toxicidad algunos insectos y plantas. En la mayoría de los idiomas es el primero, o uno de los primeros colores, en tener asignado un significado propio. Según algunos estudios vestir de rojo puede hacernos mucho más atractivos, ya que se relaciona con la sexualidad. La mayoría de los coches deportivos de alta gama son rojos. Muy utilizado por empresas que comercializan productos de consumo o que desean transmitir dinamismo. En los casinos se apuestan más fichas de este color, con independencia de su valor real. También lo encontramos en los dados y en las cartas.
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 AMARILLO




El amarillo es el color de la luz, del calor. El único tono que se aclara al hacerse más denso y logra hacerse más visible. Excitante y evocador de la voluntad. Su potencial es tan grande que algunas empresas de comida rápida nos abren el apetito con él y nos invitan a comer rápido para dejar sitio a 
 nuevos clientes. Es el color del optimismo, de la amabilidad y también de los emoticonos. Pero también de los celos, de la envidia y de la avaricia (nada menos que dos pecados capitales). A los herejes se les asesinaba en la horca con una cruz de este color. Es el color de los sindicatos amarillos
 y de la prensa amarilla
 . Combinado con el negro consigue un gran contraste visual, por eso las señales que indican la presencia de sustancias tóxicas, explosivas o radiactivas muestran signos negros sobre fondo amarillo. Estos colores también los podemos ver en las avispas, que prefieren que nos mantengamos alejados. Es el color del oro y se asocia en algunas culturas con la opulencia.
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Un flash iluminando desde la parte alta produce un degradado en la escala tonal de la flor y tiñe de amarillo la escena. El pétalo doblado tiene un recorrido muy próximo a una espiral áurea que finaliza en la marcada diagonal de la línea que sale por la esquina superior. Tanto las líneas, como la disposición y la saturación del tono hacen converger la atención en el mismo punto.




Óptica macro de 85 mm PC 1:2.8 a f/16 durante 1/60 s con ISO 100. Flash a través de un difusor.
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 NARANJA




Mezcla de rojo y amarillo comparte sus características, expresa dinamismo, juventud, alegría y diversión. Hasta la llegada de las naranjas a Europa este color no tenía nombre propio, incluso Goethe tenía que recurrir a la mezcla de rojo amarillento para denominarlo. La naranja llegó de la India con los cruzados. Su nombre original, nareng
 se convirtió al francés como orange
 , con lo que su exotismo quedó reforzado al compartir nombre con el oro (en francés or
 ).
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Podemos apreciar dos partes bien distintas, la inferior con una textura pinchante, con mucho detalle y la superior con formas suaves. Es un ejemplo de contraste por textura con una gama tonal armónica de colores anaranjados. El desenfoque del primer plano ayuda a centrar la atención en las setas.




Óptica macro de 105 mm 1:2.8 a f/11 durante 1/8 s con ISO 200.




Es un color muy visible (sobre todo fluorescente) en condiciones de oscuridad o niebla. Su alto contraste con el azul lo hace idóneo para pintar embarcaciones y teñir flotadores y chalecos salvavidas. En los anuncios se abusó tanto de él que ahora lo asociamos con publicidad no deseada. También es el color de la diversión (Baco vestía túnica naranja) y de los plásticos de los años 70, por eso no suele asociarse con artículos caros o de prestigio como puede ser un coche.



Muy usado en menaje infantil para fijar la atención de los niños y que coman mejor y, también, por grandes marcas dirigidas al público juvenil. Su combinación con el negro es la que más contrasta, como podemos apreciar al ver las señales de tráfico en zonas de obras. Solemos nombrar como rojo muchos tonos de naranja como los del atardecer o los de las tejas de los edificios. Epi, el personaje de Barrio Sésamo, luce una cara naranja y un carácter desenfadado, mientras Blas, más serio y formal tiene una cara amarilla.
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 AZUL




Es el color frío por excelencia, el color de la noche, de la calma y el reposo. Puede volverse más cálido si contiene algo de amarillo o de rojo; es lo que sucede en los cielos del atardecer y anochecer. Es el color que asociamos con 
 el mar y con el cielo. Lo vinculamos con la seriedad, con el conocimiento y con la seguridad, por eso es tan frecuente en los logotipos de las empresas que buscan nuestra confianza como entidades bancarias y de la salud. En caso de Facebook se eligió porque su fundador, Mark Zuckerberg, sufre de daltonismo y es el color que mejor distingue. También es el color favorito de los políticos a la hora de elegir traje o corbata.




El azul en el Arte



La necesidad de disponer del color adecuado en la paleta de un artista ha supuesto un reto tecnológico y económico para muchos pintores. Un claro ejemplo lo podemos tener con el azul intenso que se obtiene triturando el lapislázuli, una piedra semipreciosa extraída en minas de Afganistán, también llamado azul ultramar por su lejano origen. En el antiguo Egipto adornaba los escarabajos sagrados. Fue el color elegido para el manto de Jesucristo y la Virgen María en los cuadros más lujosos. Su luminosidad y características de brillo encandilaron a muchos artesanos durante siglos. Durero vendió varias obras a cambio de este pigmento, cuyo precio llegó a cuadriplicar el del oro. Vermeer arrastró el presupuesto familiar hacia la ruina por su dependencia obsesiva por el atractivo lapislázuli. El color azul, uno de los más difíciles de obtener, logró ser sintetizado en 1704, azul de Prusia, en 1806, azul cobalto, y en 1870 se consiguió el azul ultramar, justo a tiempo para que los impresionistas lo incorporaran a sus producciones.



Para un fotógrafo encontrar el tono adecuado en la Naturaleza puede obligarle a adquirir muchos conocimientos sobre meteorología y el entorno físico donde abunde. La alternativa: crearlo digitalmente, es otra opción, pero creo que mucho menos satisfactoria; un sucedáneo para el alma de un artista.
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El horizonte delimita una proporción de 80/20, dado que la zona del mar tiene un enorme peso visual y se necesitan muchas estrellas para compensar las rocas.



Se evitó la contaminación lumínica con un ajuste de blancos bajo, de 4500 K. Las rocas se iluminaron con una linterna cálida para conseguir tonos cálidos en el primer plano y fríos en el fondo.




Óptica de 17-55 mm 1:2.8 a f/3,5 durante 4 min con ISO 200.
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 VIOLETA




Es un color que suele producir tristeza y evocar el misterio, quizá por ello sea el color más místico y usado en muchas religiones. Era el color de los poderosos que podían comprar los caros vestidos teñidos con la mucosidad de un molusco. En ciertas épocas históricas en Roma sólo podía llevar túnica púrpura el emperador, su esposa y el heredero. Llevar algo de este color sin estar autorizado se castigaba con pena de muerte.
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La contaminación lumínica, de color rojizo, se mezcla durante unos momentos con la tonalidad de la hora azul y da, como resultado, un violeta-magenta. La estructura, una réplica de la catedral de Santiago, se iluminó con flash y linterna cálida justo en el momento en el que aparecían visibles las primeras estrellas; en la parte inferior, la contaminación de la ciudad impide que las podamos ver. La fuga de las líneas, que parten de las esquinas inferiores, nos invita a llevar la mirada hacia el cielo en una composición abierta que refuerza la posición elevada del final de la torre.




Óptica de 17-55 mm 1:2.8 a f/2,8 durante 1/30 s con ISO 200.




Este tinte gozaba de una gran estabilidad en un tiempo que los pigmentos se degradaban rápidamente. Este aspecto eterno lo convirtió en el color místico y religioso por excelencia.



Resulta curiosa la proximidad fonética entre las palabras violeta
 y violencia
 , y es bastante probable que esta relación tenga que ver con el color púrpura ya que, históricamente, el púrpura violado era el color de los poderosos. Debido a esto el color violeta se convirtió, junto al nombre de la púrpura, en el color del poder y la violencia.
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 VERDE




Es la mezcla de azul y amarillo, dos opuestos que se equilibran. Es el color de la vegetación, de la frescura. Dependiendo de la cantidad de sus componentes puede ser cálido (más amarillo) o frío (más azul). Es el color de muchos quirófanos donde es importante la tranquilidad de las personas que trabajan en él (además, la sangre se nota menos en este color).
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La luz de mediodía iluminaba a contraluz esta hoja contra un río que refulgía al rebotar en las piedras. Todos los nervios de la hiedra convergen en uno de los puntos fuertes de una composición basada en tercios. Además, se modificó la posición de las del fondo para reforzar la fuga de líneas hacia ese punto. Es una composición monocromática basada en las texturas de la hoja y en el efecto de los puntos de luz desenfocados del fondo. Probé con varios diafragmas hasta encontrar el que daba el efecto más interesante, pues muy desenfocado ganaba demasiada importancia.




Óptica macro de 105 mm 1:2.8 a f/11 durante 1/90 s con ISO 100
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 BLANCO




Mezcla de todos los colores, símbolo de inocencia, pureza, bondad, amor, humildad y espacio. El color de las batas de médicos y docentes, también de panaderos y carniceros. Es el color que menos gente considera como favorito, pero es el más usado por la mayoría de los pintores. Nuestro alimento básico en la infancia, la leche, es blanca. El origen del universo surge con la luz. La reina Isabel de Inglaterra viste de este color en su discurso de apertura del parlamento. Es el color del duelo en Asia, más próxima a la idea de reencarnación. Una paloma blanca es la encarnación del Espíritu Santo y los ángeles son representados casi siempre vestidos de blanco y con alas de ese color.
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Cuando el sujeto y el fondo son del mismo color es necesario colocar con precisión la fuente de luz si buscamos delimitar los contornos y generar tridimensionalidad. En el procesado se intensificaron la textura del papel y el contraste. También se aplicó un viñeteado blanco buscando destacar las figuras y una mayor sensación de amplitud.




Óptica macro de 105 mm 1:2.8 a f/13 durante 1/2 s con ISO 100. Luz led continua.
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 NEGRO




Ausencia de color y de vida, por eso se asocia con la muerte. Aunque también con la elegancia y el poder. La ropa negra nos hace parecer más delgados, es un color que estiliza y puede aportar elegancia e incluso sensualidad. Por otro lado tiene connotaciones muy negativas, relacionándose con la tristeza y la mala suerte. El cordero sacrificado para conseguir un don es siempre blanco y los chivos expiatorios negros.
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La fotografía de objetos negros sobre fondo negro es un excelente ejercicio de iluminación. En realidad, la separación del sujeto principal se consigue llevando el negro a tonos mucho más brillantes como en esta pluma, en que los bordes del plumín reflejan por completo la luz y realmente se reproducen como un blanco sin apenas detalle.




Óptica macro de 105 mm 1:2.8 a f/9,5 durante 1 s con ISO 100. Flash y difusores blancos.
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 GRIS




Color neutro que carece de fuerza y de carácter. Color camaleónico que depende de los tonos que lo rodean para parecer más claro o más oscuro. Esta falta de personalidad se asocia con la indiferencia y la inseguridad. No es 
 ni frío, ni cálido, no es espiritual, ni material. La diversión y colorido del carnaval finaliza con el miércoles de ceniza. Es el color de los días de poca luz, de los días grises
 .
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Los que vivimos en el norte de la Península conocemos bien los días grises y lluviosos. Creo que forman parte de nuestro carácter. Por eso elegí esta imagen del museo Guggenheim de Bilbao, aunque tengo otras con cielos azules esta es mi preferida porque creo que refleja el alma de la ciudad. Las gotas de agua en primer plano son uno de los centros de atención que la barandilla canaliza hacia el museo, fácilmente reconocible. Trabajar con angulares tan amplios obliga a estudiar detenidamente que no se corten partes importantes.




Óptica de 10-24 mm 1:4 a f/5,6 durante 1/40 s con ISO 800. Polarizador en portafiltros Lucroit.




La ropa de los huérfanos, de los ancianos acogidos en asilos y de muchas órdenes sometidas a voto de pobreza era gris.




 Textura



La textura es una propiedad de la superficie externa de un cuerpo. Es una cualidad que se capta a través del tacto, así se define con términos que aluden a este sentido: suave, áspero, liso, duro, rugoso… Ella misma puede ser el tema de una fotografía. Descontextualizar el sujeto de su superficie puede crear sorpresa cuando no somos capaces de interpretar lo que estamos viendo.



Pero los sentidos de la vista y el tacto están muy interconectados a nivel cerebral desde la infancia y, por eso, percibir una textura podría evocar una 
 respuesta emocional. Un niño que ve un objeto nuevo intenta tocarlo de inmediato, incluso chuparlo. Al ver una fotografía del pelaje de un gato podemos recordar sensaciones vividas al acariciar al nuestro y rememorar la percepción de suavidad de su pelaje. También tenemos texturas visuales que no son táctiles, como las líneas de un libro. En la edad adulta seguimos intentando corroborar que las sensaciones visuales son correctas, que lo que creemos suave a través de nuestros ojos lo es también al tocarlo. Es por ello que encontramos tantos carteles de prohibido tocar
 , que reducen drásticamente nuestras experiencias en la mayoría de los museos, una necesidad evidente para mantener protegida la exposición a largo plazo. La sociedad reprime considerablemente nuestra experiencia táctil, es de mala educación tocar a un desconocido. A veces se ve incluso mal tocar a familiares cercanos, o incluso a nuestra pareja si no es en un escarceo sexual. Nuestro mundo actual limita en buena medida uno de nuestros sentidos más interesantes a la experiencia visual.
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Las algas en el mar siempre me gustan, a la hora de la puesta de sol forman una tríada: azul —verde— naranja. Así que cuando descubrí esta zona decidí volver más tarde, con la marea más baja y situé la cámara muy cerca para destacar su textura y la de las piedras.



Dejé el borde de la piedra en uno de los tercios y el límite de las piedras oscuras, que actúan de zona de transición justo en el medio de la imagen. Encima se ubican el mar y las rocas más sobresalientes. En realidad estamos ante una imagen formada por dos partes bien definidas, que podrían funcionar bien por separado y que, en conjunto, se equilibran correctamente.




Óptica de 17-55 mm 1:2.8 a f/11 durante 1/2 s con ISO 200. Filtro degradado y polarizador en portafiltros Lucroit.




Es tan importante esta percepción que la palabra textura se utiliza en áreas muy dispares como la música, la pintura o la informática para definir una impresión concreta. Como fotógrafos no es raro hablar de la textura de un paisaje, haciendo alusión al arbolado de una montaña o a las crestas de las olas en un temporal. Las diferencias entre las texturas pueden mejorar la percepción que tenga el espectador sobre la profundidad y la perspectiva de la imagen.
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Nos resulta imposible no intentar entender qué es lo que le pasa por la cabeza a esta estatua. La textura y el gesto de su cara le aportan unas connotaciones a nuestro juicio que forman parte de nuestra genética.




Óptica de 18-55 mm 1:2.8 a f/5,6 durante 1/180 s con ISO 200. Polarizador en portafiltros Lucroit.




La textura puede formar estructuras repetitivas denominadas patrón, y los humanos estamos realmente interesados en ellos. Encontrar patrones en la Naturaleza nos ha permitido sobrevivir durante muchas generaciones y también recordar datos importantes.



Parece que nuestros cerebros están programados para comparar los elementos de patrón e intentar descubrir las diferencias. Nuestro reto es el de capturar las variaciones del patrón ya que, contra toda lógica, lo que nos atrae es la falta de confirmación de nuestras expectativas. Las obras del hombre pueden tener patrones geométricos, como en un paisaje urbano, mientras que la Naturaleza suele ser más aleatoria y los patrones más difíciles de interpretar.




 La escala



A la hora de realizar nuestra foto podemos jugar con la escala, con la relación que establecemos entre la imagen y la realidad o entre sus partes. La podemos encontrar en los planos y mapas para reproducir una proporción entre lo representado y lo real.
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Después de buscar varios encuadres que evitasen la figura del pescador, me di cuenta que esa presencia confería una escala humana a este amplio paisaje. Cambié el trípode de posición y esperé un rato a que la espuma de las olas que rompían detrás le hiciese más visible.




Óptica de 17-55 mm 1:2.8 a f/7,1 durante 5 s con ISO 200. Filtro degradado y polarizador en portafiltros Lucroit.
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La ausencia de elementos de referencia nos impide apreciar el verdadero tamaño de esta sucesión de dunas. Incluir, simplemente, las huellas de uno de sus habitantes nocturnos aporta la escala y vemos la arena de otra forma.




Óptica de 70-200 mm 1:2.8 a f/5,6 durante 1/30 s con ISO 100.




Si eliminamos cualquier objeto conocido, las formas que percibimos carecen de tamaño, no sabemos si lo que observamos es grande o diminuto. Puede ser un recurso muy interesante en fotografías más abstractas. Cuando fotografiamos objetos conocidos, de uso común, ellos mismos determinan la escala del resto del conjunto. En otras tomas donde no tenemos referencias conocidas introducir un elemento cuyo tamaño podamos intuir puede transmitirnos la sensación de escala que permita apreciar el tamaño de lo observado. Ante un valle poblado de árboles no podremos saber el tamaño real de estos; podrían ser sequoyas en un paisaje enorme o pequeños arbustos en un espacio mucho más reducido. Una persona al lado de uno de estos árboles, un oso, un vehículo, una carretera… darían la relación de escala para interpretar el conjunto adecuadamente si es lo que pretendemos. La sección áurea no es más que una fórmula sobre la que basar la escala de varios elementos de forma armónica. Esta búsqueda de la belleza fue evolucionando hasta la más moderna del arquitecto Le Corbusier, que utilizaba como medida de referencia el tamaño del ser humano. Sobre este módulo establecía el tamaño adecuado de los techos, ventanas, puertas…



Podemos distinguir entre la escala externa y la interna.



La escala externa es la relación que existe entre nuestra imagen y su medida real. El propio tamaño de la imagen es importante; no sentimos lo mismo ante una araña o una serpiente impresa a un tamaño de seis centímetros en una revista que si la vemos proyectada en una gran pantalla, especialmente si les tenemos fobia.



La escala interna relaciona el tamaño de un objeto con los que le rodean dentro de la imagen, y es la responsable de la gramática de los planos fotográficos.




El hombre, medida de todas las cosas



En el siglo V a.C. Polycleytos, escultor griego, estableció una proporción basada en una cabeza humana para determinar el modelo de cuerpo humano perfecto, que debía medir 7,5 veces el tamaño de la cabeza. Se mantuvo el tiempo suficiente como para que Miguel Ángel la utilizase en su obra más célebre, el David
 . A día de hoy seguimos viendo esta proporción como muy hermosa, aunque otros autores como Praxíteles o el mismo Leonardo da Vinci prefirieron la de 8. Los conocidos y alargados cuerpos de El Greco se caracterizan por usar la de 11 cabezas.






 Podemos jugar con ella modificando la distancia ente el objeto y la cámara o cambiando la distancia focal de nuestro objetivo. Un sujeto cercano fotografiado con un angular crecerá de proporción respecto al fondo, mientras lo contrario sucederá con un teleobjetivo fotografiando un sujeto lejano.




 El movimiento



Nuestro cerebro está especializado en realizar cálculos de movimiento y puede crearlo, incluso, en imágenes que carezcan del mismo a través del análisis de los puntos y líneas que contiene. Por eso el desplazamiento real o sugerido de los elementos de la composición determina la forma y el orden en que leemos la imagen; normalmente seguiremos con nuestra vista su dirección, como vimos en la regla del movimiento. Gracias a este espacio donde el sujeto va a discurrir, nuestro cerebro puede recabar información para construir una historia y contestar inconscientemente a algunas preguntas: ¿qué va a hacer?, ¿hacia dónde va?, ¿existe alguna dificultad?… Podemos representar de forma fidedigna el movimiento en el cine o en la televisión, pero en una imagen estática sólo es posible sugerirlo.



En fotografía la velocidad de obturación y los barridos pueden proporcionar sensaciones que no siempre son reales, sino recreadas. Una manera muy eficaz de plasmar dinamismo es utilizando tiempos de exposición prolongados. El sujeto irá dejando huella de su paso por el sensor y así se reflejará con fidelidad esa sensación de cambio de posición. Es importante que la cámara esté firmemente sujeta o el movimiento de la escena entrará en competencia con el propio de la cámara y el resultado no será el idóneo.



Otra opción es utilizar la técnica de barrido. Con una velocidad baja mantenemos al sujeto en la misma posición del visor mientras este se mueve. El resultado es un fondo movido mientras nuestro motivo se mantiene reconocible. El barrido ha de hacerse girando la cámara en la misma dirección y velocidad del movimiento. No es una técnica que salga a la primera y la constancia dará sus frutos.
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Un tiempo de exposición suficientemente prolongado proporciona movimiento en las hojas y en el agua. La cascada se sitúa en el centro de una composición diagonal entre la zona más oscura de la esquina inferior izquierda y la más clara de la superior derecha. El agua de lluvia aporta una densidad importante a la pureza del color, intensificada con un filtro polarizador. La mirada fluye desde la poza a la parte más luminosa del cielo, compensada por la masa oscura del árbol.




Óptica de 10-24 mm 1:4 a f/9 durante 5 s con ISO 200. Polarizador en portafiltros Lucroit.





 Con elementos más estáticos puede ser de ayuda el efecto zooming
 . Para ello será necesaria una óptica zoom
 cuyo anillo de focales iremos girando durante la exposición. Aparecerán líneas que convergen en la parte central de la composición. Estas dirigirán la atención del observador y darán esa sensación de movimiento que buscamos. Cerrar un poco el diafragma y colocar el foco de interés en el centro del visor pueden ser buenos puntos de partida para probar.



Si nos gusta la edición podemos montar varias imágenes en una única formando una foto secuencia. Si la cámara está sobre un trípode nos aseguraremos una mejor fusión, aunque no es imprescindible. Disparamos en modo ráfaga para conseguir el máximo número de tomas de la imagen. Es interesante utilizar tiempos de exposición que congelen el movimiento del sujeto en cada toma.



Congelar el movimiento también puede ser una gran opción si disponemos de suficiente luz para disparar a velocidades muy altas. Nuestro ojo no puede percibir la mayor parte de lo que ocurre en un suceso de alta velocidad, por eso se hace muy interesante disponer de una imagen en que podamos recrearnos. Gotas en el aire, radios de una bici estáticos… son buenos indicios del movimiento para nuestro cerebro. El flash puede ser un gran aliado para lograr congelar eventos muy rápidos cuando la luz es insuficiente o si la velocidad máxima de obturación es todavía escasa.
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La necesidad de nuestro cerebro de codificar lo que vemos en patrones sencillos nos induce a atribuir sensación de movimiento a esta estatua que representa a un surfista, gracias a su marcada posición de desequilibrio biológico. Igualmente, las formas rítmicas de la balaustrada recuerdan las olas del mar. La distancia de la figura al marco es la misma en la parte superior que en la inferior, centrándola en el plano vertical.




Óptica de 17-55 mm 1:2.8 a f/8 durante 1,3 s con ISO 200.





 Ritmo



La previsibilidad hace que la vida humana sea más sencilla. Desconocer qué nos puede pasar puede ser divertido un rato, pero a la larga causa estrés a la mayoría de las personas. La repetición de elementos similares suele ser agradable. Por eso son atractivas muchas canciones, las flores o el piar de un pájaro. Podemos encontrar el ritmo también en la arquitectura o en la danza.



El ritmo se consigue mediante la repetición a espacios regulares de líneas o formas. Es un factor tan poderoso que puede ser el único aliciente de la imagen. Pero también es, por definición, muy previsible y, por tanto, algo monótono. Así, si algún elemento rompe el ritmo será rápidamente identificado y se le prestará un interés especial. La ruptura de la secuencia que hemos intuido trastoca la armonía y crea tensión que canaliza la atención hacia el elemento disruptor. A fin de cuentas será la oveja negra de la composición y puede ser peligrosa, por eso nuestro Sistema 2 se activará para interpretar la situación. Si el ritmo lo rompe una figura humana tenemos la estructura de una imagen con muchas posibilidades de ser atractiva.
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Estas piedras se suceden en la composición evitando la superposición entre ellas y procurando que la más lejana quedase a ras del horizonte. La direccionalidad de las piedras nos ayuda a recorrer la fotografía de izquierda a derecha, siguiendo la diagonal de las rocas. Los bordes afilados nos aportan sensaciones táctiles y al mismo tiempo son atractores visuales que guían nuestra mirada.




Óptica de 50-140 mm 1:2.8 a f/8 durante 3 s con ISO 200. Polarizador en portafiltros Lucroit.




Para insinuar ritmo conviene utilizar al menos tres elementos, aunque cuantos más tengamos mejor. El formato apaisado acompaña la sensación de estabilidad y suele ser más utilizado en estas tomas que el vertical. El uso de teleobjetivos nos permitirá aislar los elementos similares al tiempo que se comprimen visualmente entre ellos. En caso de que ocupen toda la superficie de la toma interpretaremos que ésta continúa más allá, aunque no sea cierto.




 El espacio positivo y negativo



El espacio positivo es el sujeto de nuestra imagen, el centro de atención de nuestra mirada, el que contiene lo primordial. El espacio negativo es el telón de fondo del tema principal. Si buscamos armonía en nuestra imagen casi siempre se logrará con una parte equitativa de espacio positivo y negativo. Al igual que una obra de música guarda un equilibrio entre el sonido y el silencio, nuestras fotos han de buscarlo en función de lo que queremos contar.



El espacio negativo es una masa de color, normalmente uniforme, que se sitúa por detrás del sujeto y que, como su nombre indica, no aporta información relevante. Si presentase algún detalle importante, a la hora de leer la imagen dejaría de comportarse como espacio negativo y se convertiría en espacio positivo, con información. Pero tampoco tiene porque ser siempre un color sólido, podría ser una textura o un patrón repetitivo como las olas del mar.
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Los bordes de esta cueva marroquí, vistos desde el lugar adecuado, nos recuerdan la figura del continente africano. Un ejemplo de que, a veces, la importancia del espacio negativo es superior a la del positivo, incluso el motivo para apretar el disparador.




Óptica de 18-55 mm 1:2.8 a f/7,1 durante 1/125 s con ISO 200. Polarizador en portafiltros Lucroit.




Esta ausencia de contenido no significa que carezca de interés, su misión es la de equilibrar la imagen y que su mensaje sea más obvio. Un sujeto destaca más claramente si está rodeado de vacío en lugar de luchar con otros elementos que puedan atraer la atención. Si bien el espacio negativo ha de pasar desapercibido, su presencia debería aportar un significado diferente al sujeto. Poner demasiado espacio negativo puede arruinar nuestra fotografía, mientras que en su justa medida contribuye a evocar sensaciones como calma, abandono, aislamiento, tranquilidad, recogimiento o paz, con un aspecto minimalista. En este contexto el espacio negativo no es algo superfluo que podamos eliminar. Al contrario, es un ingrediente vital a la hora de definirlo para centrarnos en el motivo principal, por contraste entre la diferencia de información entre ambos. También consigue otorgarle más peso al sujeto al focalizar de forma clara el centro de interés.



El color y el tono del espacio negativo son básicos. Los colores claros transmiten la sensación de tranquilidad y levedad, mientras que los oscuros causan zozobra y tensión. Usar tonos complementarios puede hacer que destaque todavía más el asunto que nos ocupa, especialmente si el fondo tiene tonos pasteles.
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Objetivo de 16-35 mm 1:4 a f/5,6 durante 1/180 s con ISO 100. Polarizador en portafiltros Lucroit.






 
 FOTOS PASO A PASO





 Buscando el punto de vista



La luz dura de mediodía no es la que más suele gustar a los fotógrafos, sin embargo es la que tenemos disponible muchas veces cuando estamos lejos de casa y no podemos elegir. A cambio tiene otras ventajas como la saturación de color y las sombras definidas que nos ofrece.



Después de dar bastantes vueltas a la Torre del Agua pensé en introducir algo de la vegetación de los árboles cercanos para contextualizarla. En un primer momento elegí un ejemplar inclinado que dispuse casi paralelo a la curva del edificio. El resultado fue que teníamos demasiado peso visual en la izquierda.



Para equilibrar la escena y resaltar la verticalidad, dejé una de las farolas en la parte alta, pero al ser tan clara restaba interés a la construcción.



Probé a alejarme y que la farola bajase de posición. El resultado iba encaminado, pero necesitaba reducir peso arriba y trasladarlo abajo.



La solución fue incluir una fila de farolas, una línea visual de tonos blancos cerrando la composición hacia la torre. La sensación de verticalidad se consigue gracias al gradiente de tonos cianes que nos proporciona un sol muy alto y que el polarizador resalta.



Es una composición algo compleja, basada en el punto de fuga. La línea imaginaria que genera la farola continuaría hasta la parte alta del edificio. Su mástil hace lo mismo por la esquina superior derecha. El resto de las farolas fugan a un punto de esa diagonal situado justo en la vertical central de la torre. La parte alta del edificio, a su vez, se ubica en el tercio superior. Para conseguir que todas estas líneas coincidiesen fue necesario esperar a que los semáforos se pusieran en rojo para colocarme con el trípode en medio de una carretera de varios carriles justo a la hora de comer. Todas estas líneas diagonales aunadas con un plano fuertemente inclinado aportan dinamismo.



Los tonos anaranjados de las hojas castigadas por el sol, de las partes rojizas de las ventanas y el cian del cielo forman una combinación de complementario. Dejan ver una zona degradada de tonos rojizos que dan la impresión de que la torre se proyecta hacia arriba.
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 La sensación de calidad de un libro



Cada doble página de una publicación tiene una maquetación propia que hemos de cuidar a fin de que resulte estéticamente interesante. La ausencia de espacio vacío puede llegar a ser muy agobiante y no invita precisamente a sumergirse en la lectura. Cuanto más hueco tengamos en los márgenes más percepción de calidad tendremos de la edición (a igualdad de condiciones restantes). Pero, además, la legibilidad depende también mucho del espacio vacío entre caracteres y entre líneas.





Si colocamos el motivo en la parte inferior se traslada la acción hacia la superior y aporta sensación de libertad, de volar. Si lo ubicamos en la dirección que el sujeto está mirando nos invitará a seguir su mirada. Situarlo por detrás de los ojos añade angustia, opresión y agobio. Cuando se encuentra por debajo del espacio positivo parece levitar.



La pintura japonesa utiliza mucho el espacio negativo, incluso tienen una palabra que lo define: ma
 .




 Equilibrio y peso visual



Tenemos la capacidad de conocer el peso aproximado de un objeto a partir de su aspecto. Algo grande y oscuro nos parece más pesado que algo pequeño y claro. Cuando vemos un cuerpo analizamos de forma instintiva su estabilidad; para nosotros es importante no caernos y trasladamos esta percepción a todo nuestro entorno.



Cuando vemos una imagen nuestro inconsciente adjudica un peso particular a cada elemento que la compone, un peso visual y decidimos si su centro de gravedad está estable o tiende a caerse. Si las diferentes áreas de la composición se compensan mutuamente estaríamos ante una imagen equilibrada. Evidentemente este concepto, como casi todos los que manejamos, está muy influido por nuestra personalidad y cultura visual.



El peso de cada elemento dependerá de factores como su tamaño, forma, textura y ubicación. Una buena forma de valorar el equilibrio de nuestra toma es rotarla 90° y 180° y estimar si su centro de equilibrio se desplaza sustancialmente.



Cuanto más grande sea la figura mayor peso visual le adjudicamos. Una forma situada en el centro de la imagen, sobre las líneas centrales o las diagonales, aporta estabilidad. A medida que se aleja hacia los extremos del soporte incrementa su impresión de peso y, por tanto, su desequilibrio. Los elementos situados arriba o la izquierda pesan más que abajo o a la derecha. Las formas geométricas y densas son más pesadas que las de bordes difusos y tonos más 
 transparentes. Si son irregulares aumentan su densidad siempre que sus contornos sean definidos, no si son simples manchas. La complejidad y la irregularidad crean imágenes más complicadas de entender y atraen más la atención al tiempo que disminuyen la sensación de armonía.
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En una composición con un grupo de elementos iguales, el que se encuentra aislado es el de mayor peso visual.
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La zona iluminada parece sostener el peso de los edificios. El eje vertical separa las zonas de luces y sombras. La parte iluminada más baja de las galerías se ubica justo en el centro de la foto. El amarillo y el azul se equilibran mutuamente, incluso aunque giremos la imagen, las masas de color se compensan.




Óptica de 70-200 mm 1:2.8 a f/5,6 durante 1/8 s con ISO 200. Polarizador en portafiltros Lucroit.




Si la orientación del elemento es horizontal será más liviano que si la disponemos en diagonal, y mucho más que si lo hacemos en vertical. Las formas agrupadas parecen cohesionadas y parte de una unidad, mientras que las dispersas se ven más desequilibradas.



En nuestra cultura leemos de izquierda a derecha y nuestra vista se fija mucho más en el lado derecho. Por eso la publicidad suele situarse en páginas impares, para intentar conseguir más impacto. Así los precios de las páginas de la derecha suelen ser más costosos para el anunciante que las de la izquierda.



Los colores claros pesan más que los oscuros, porque nuestra percepción es que irradian más luz. Una zona negra necesita más tamaño para equilibrar una zona blanca. Los colores cálidos y los saturados aportan mayor sensación de peso que los fríos y los menos saturados.
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Los colores claros pesan más que los oscuros porque irradian luz haciendo que la superficie parezca mayor. Los colores cálidos pesan más que los fríos. Los colores saturados pesan más que los menos saturados.



Un tono claro sobre fondo oscuro es más denso que uno oscuro sobre fondo claro. Sobre un fondo neutro será más pesado el tono que contraste más sobre el mismo, incluso, aunque su superficie sea menor.



Jugar con el equilibrio supone la posibilidad de mostrar sensaciones de paz y armonía o desplazar la zona de interés hacia una zona concreta. Si queremos una foto dinámica, arrolladora, es preciso que la mirada se mueva hacia el sujeto que nos interese; variar el centro de equilibrio en esa dirección consolidará el mensaje. Para reforzar este desequilibrio y crear tensión podemos utilizar diferentes técnicas:



•Buscar que las líneas reales o visuales se dirijan a un punto concreto.



•Agrupar sujetos semejantes para que se comporten como una unidad de peso, como un todo.



•Utilizar diferentes texturas por medio de la luz.



•Diferenciar zonas de nitidez entre diferentes planos.



•Buscar el contraste con la iluminación.



•Usar el contraste cromático.



•Romper las proporciones de sujetos conocidos.



Esta forma de acercarnos al equilibrio de los pesos visuales es muy gráfica, pero en el mundo real serán tantos los elementos en juego que tendremos que fiarnos de nuestro instinto para colocar cada cosa en su sitio, para dar con el encuadre más acertado. Con la práctica, esta habilidad se irá desarrollando cada vez más. Sin duda saber lo que buscamos conseguirá que sea más fácil encontrarlo. Además, aunque nuestro cerebro persiga el equilibrio eso no quiere decir que nuestra obra tenga que facilitárselo, por supuesto. Pero hemos de interiorizar lo que el Sistema 1 va a valorar y saber despertar, cuando sea necesario, el Sistema 2. Si una imagen es muy asimétrica nuestro cerebro se pondrá a funcionar para intentar entender el porqué. Una imagen simétrica no crea esa necesidad. Generar equilibrio o tensión es una decisión que ha de tomar el fotógrafo y, por tanto, solamente a él le compete estimar si la imagen está bien o precisa nuevas modificaciones.
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La mirada de este cisne y el ave del medio de la escena crean tensiones entre los elementos. Esperar a que se fuese el invitado y que el cisne mirase hacia la derecha simplifican la fotografía y aparece más armónica. La niebla desvanece los contornos de las montañas del fondo proporcionando una gama cromática de tonos azulados.




Óptica de 10-24 mm 1:4 a f/7,1 durante 1/10 s con ISO 200. Polarizador en portafiltros Lucroit.





 [image: image]





1. Equilibrio perfecto


Se logra mediante dos manchas muy similares ubicadas de forma simétrica respecto al centro de la imagen. Trasladan sensación de equilibrio, pero el resultado puede ser algo predecible y monótono.




2. Equilibrio por equivalencias


Sustituye una de las figuras por otras dos más pequeñas pero de superficie equivalente. El resultado es más dinámico al romperse la simetría.




3. Equilibrio por contrapeso


Usamos una figura mucho más pequeña, pero su situación cercana a la esquina logra equilibrar los pesos resultando más dinámica.




4. Equilibrio cromático


Repartimos la superficie de las figuras proporcionalmente a su peso cromático. Basta una superficie pequeña de rojo para equilibrar el malva.



El equilibrio puede ser simétrico o asimétrico. Decimos que es simétrico cuando el peso se reparte a ambos lados de la composición, como sucede con las alas de una mariposa, que tienen una simetría horizontal, o con un reflejo en un lago que tendría una simetría vertical. Este patrón predecible causa en nuestra percepción una armonía estética, un orden.



Pero también nos podemos encontrar elementos que no tienen la misma forma o color a ambos lados de un eje de simetría y que, sin embargo, se equilibran entre sí perfectamente, generando dinamismo y vitalidad. Si dos áreas tienen el mismo tamaño y tono parecen estar en equilibrio. En caso de que aumentemos la superficie o elijamos un matiz más denso, la atención se dirigirá a esta parte de la imagen. Es decir, que algunos elementos serán más relevantes que otros en la escena, es un fenómeno que los pintores vienen llamando atracción. La posición también juega su papel y los elementos que estén cercanos al borde serán mejores atractores que los del centro.
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La cultura musulmana más ortodoxa prohíbe la representación de la figura humana y recurre a hermosos motivos geométricos y a la simetría. En estas tomas es muy importante nivelar la cámara horizontal y verticalmente para evitar que las líneas se inclinen. Si no conseguimos un paralelismo total del sensor respecto al motivo lo podremos corregir en el procesado, pero a costa de disminuir algo la calidad de la toma. Los tonos más claros del tercio superior y su diseño equilibran los delicados tonos de los dos tercios inferiores, aportando luminosidad y verticalidad. A su vez la proporción entre los amarillos y los azules, complementarios, también es muy armoniosa.




Óptica de 18-55 mm 1:2.8 a f/5,6 durante 13 s con ISO 200.





 Simetría



Son muchos los estudios que demuestran que un rostro simétrico hace más atractivo a su portador y se asocia con un carácter dulce y tranquilo. A medida que crece la asimetría consideramos a la persona más ruda y complicada. Obviamente esto no es así, pero nuestra memoria genética hace este primer diagnóstico y será el conocimiento más profundo de la persona la que nos proporcione más información. Es algo importante que hemos de sopesar al iluminar un retrato.



Una cara muy asimétrica resultará más bondadosa con una luz que deje en sombra las irregularidades mientras una cara simétrica se realzará con una luz frontal suave. Si pretendemos romper la simetría de un rostro un contraste alto, de 5:1 o 7:1 será capaz de anular los rasgos naturales.



La simetría es una poderosa herramienta de composición. Se puede usar para captar un reflejo perfecto, para distribuir las columnas de un palacio o las líneas de un tren. Es un recurso muy utilizado en arquitectura. Nos agrada la simetría, aunque también se nos hace a veces aburrida cuando vemos lo mismo a ambos lados de una línea, ya que por definición elimina la tensión. Precisamente, para evitarla se puso tan de moda la regla de los tercios que anula las simetrías centrales. Aunque la simetría no tenga una enorme capacidad para impactarnos visualmente, nos cautiva por la tranquilidad que evoca y por la poca atención que muchas veces suscita entre los fotógrafos.




 
 La atmósfera



Se denomina así al ambiente que refleja nuestra fotografía, depende de las condiciones de luz y de la meteorología. Es cierto que podemos modificar la atmósfera de nuestra toma con el procesado, pero los mejores resultados siempre se consiguen con una captura de calidad. Con la atmósfera adecuada es posible describir muchas de nuestras percepciones sensitivas.



Los días de calor van acumulando una enorme cantidad de calima y pequeñas partículas en suspensión. Los rayos oblicuos del sol no son capaces de atravesarlos íntegramente y sólo las longitudes de onda del rojo y del naranja lo logran. Si esta es la atmósfera que deseamos, podemos potenciarla eligiendo una temperatura de color alta que añada más tonos anaranjados.



Las noches frías suponen que, muchas veces, el vapor de agua condense encima de ríos o masas de agua produciendo mañanas neblinosas. Esta atmósfera se puede intensificar con un ajuste de temperatura bajo que añada azul y más sensación de frío.
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Aunque cada vez es más frecuente simular el aspecto de la luz mediante programas de edición, yo sigo prefiriendo salir a hacer fotos los días en que la Naturaleza me proporciona las condiciones que deseo. Cuando planifico una imagen y consigo plasmarla como la imaginé, el nivel de satisfacción que tengo no lo consigo con unas horas en Photoshop
 .




Óptica de 18-55 mm 1:2.8 a f/7,1 durante 1/1000 s con ISO 200.





 Los días nublados y fríos transmiten desasosiego e intranquilidad, una percepción que es posible reforzar con una desaturación parcial o completa de la imagen.




 Blanco y negro



La fotografía se inició reproduciendo la realidad en escala de tonos grises; la posibilidad de captar el color vino mucho después. Pero la necesidad del artista de plasmar sus ideas sin que el color afectase a la forma en que percibimos el trabajo final, me inclina a pensar que si Niépce y Daguerre hubiesen inventado directamente las diapositivas en color, no tardaría mucho tiempo en desarrollarse la técnica adecuada para prescindir del mismo.



El color, como hemos visto, posee unas connotaciones que conllevan que nuestro cerebro reciba la información de una determinada forma. Su ausencia deja espacio y tiempo para que el ojo se mueva a través de la composición de un modo, a veces, muy diferente. Por eso las imágenes en las que las líneas, las texturas, las formas, las sombras, las siluetas, los contrastes, los patrones, la atmósfera… son muy importantes o interesantes suelen ser buenas candidatas a este acabado que las hará resaltar sin las distracciones del color. A veces el sujeto y el fondo tienen una tonalidad muy similar, pero con distinta luminosidad. En estos casos el blanco y negro destacará claramente al sujeto principal y dejará de confundirse con el fondo. Pero si la esencia de la composición es la relación entre los colores que la constituyen, suele ser una mala decisión eliminarlos. Por el contrario puede suceder que dos colores sean claramente diferentes (como el rojo y el verde) pero su traducción a blanco y negro los iguale en términos de brillo, sería un buen método para ocultar, para desplazar la atención de unas zonas a otras. Por ejemplo, una amapola que resulta muy visible en un prado verde en blanco y negro apenas llamará la atención.



En una foto en clave alta, abundan los tonos muy claros, que aportan calma y serenidad. En una clave baja, predominan los tonos oscuros, evocan sentimientos más duros y violentos.



Existe también un factor sentimental con el blanco y negro, que nos aproxima (quizá más a los que nacimos antes de los 70) a nuestra infancia, a aquellos álbumes que carecían de presupuesto para disparar con película en color. La ausencia de color confiere un aire retro, casi romántico, que puede beneficiarnos para realzar ciertos sentimientos. Además es un recurso utilizado en publicidad, donde el color ha saturado las mentes de los compradores y se muestran más proclives a mirar los anuncios donde la novedad atrae la mirada. Con cada temporada los tonos de los maquillajes, de la ropa, las combinaciones de colores… evolucionan, cambian al compás de la moda, por eso una toma en blanco y negro es más intemporal, más íntima y profunda. Muchos de los retratos icónicos de la Historia están realizados en blanco y negro y esto está imbricado en nuestra cultura visual, que eleva la categoría de estas fotografías de manera instintiva. Si profundizamos en el tema, creo que la ausencia de color en la ropa, en la piel, nos permite concentrarnos en la expresión, en el carácter del protagonista.
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Cuando fotografías a una persona a color, fotografías su ropa. Pero cuando fotografías a una persona en blanco y negro, fotografías su alma
 .




Ted Grant






Para muchos fotógrafos es la opción desesperada. Cuando la imagen no acaba de funcionar en color, el ruido es muy evidente o las luces son muy complicadas de ajustar por su contraste o equilibrio de blancos, la convierten a blanco y negro. Lo ideal es aprender a ver qué fotos pueden resultar mejor en color o en blanco y negro durante la toma e intentar que la luz sea la 
 adecuada para plasmar aquello que tenemos en mente. Si el color es importante quizá la luz frontal sea buena elección, si lo es la textura será mejor volver con el sol más bajo. Es una decisión significativa y el procesado por sí solo no sacará lo mejor de la escena. Nuestro cerebro transforma las sensaciones visuales de textura en sensaciones táctiles, y el blanco y negro le permite percibir muchísimo mejor estas impresiones en ausencia de color, por eso la luz es vital a la hora de la captura. Si nos gusta el blanco y negro deberemos realizar un esfuerzo constante para ver la realidad en forma de matices de luz abstrayéndonos de su color. Este entrenamiento nos facilitará encontrar los motivos cuando la cámara nos acompaña. Una conversión desesperada, probando efectos aquí y allá, creo que nunca será una buena forma de plasmar nuestro mensaje.




Blanco y negro químico



Si optas por la fotografía química te recomiendo adquirir un kit de filtros para tu cámara, habitualmente cuentan con cuatro colores: rojo, amarillo, azul y verde.



Su funcionamiento es sencillo, dejan pasar las longitudes de la luz de su tono y bloquean las del complementario. Así un filtro naranja sirve para oscurecer el cielo y darle un gran protagonismo a las nubes. Si deseamos destacar los tonos verdes de un campo el filtro verde los tornará más claros, oscureciendo los rojos.
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Oviedo es una ciudad donde se utiliza mucha ropa de pieles. A mí esto me parecía de otra época, y cuando vi a este perro esperando en la puerta de un restaurante pensé que una foto en blanco y negro potenciaría ese mensaje. Esperé un rato a que alguien rellenase el espacio vacío de la zona derecha y cuando salió este padre con su hijo, disparé aprovechando sus ropas oscuras y que se alineaban con las personas de la barra, creando dos ambientes muy diferenciados.




Óptica de 50 mm 1:1.8 a f/2,8 durante 1/4 s con ISO 200.





Contraste y gama tonal



El contraste es la diferencia entre la parte más clara y más oscura de la fotografía, mientras la gama tonal es el número de tonos que existe entre ambos. En general, se aprecia mucho que la fotografía en blanco y negro contenga estos dos valores con una riqueza tonal importante. Si reducimos la gama tonal, la foto suele interpretarse como más agresiva. Para mucha gente es una foto más contrastada, pero si no hemos variado la densidad del blanco y del negro, ambas tendrían el mismo contraste y diferente gama tonal.



Las imágenes en blanco y negro han sido viradas desde muy pronto en la Historia de la Fotografía. Al principio se añadían sustancias al proceso de revelado químico para sustituir los haluros de plata y mejorar la permanencia de los tonos en las copias. Con el tiempo se constituyó como recurso estético de gran importancia. Así nacieron los acabados al sepia, al selenio, al hierro, al platino… Si queremos reproducir estos virados químicos hemos de considerar que el cambio de tonalidad era más acusado en las zonas más oscuras que en las claras.







 Procesado en B&N



Muchas cámaras tienen diferentes modos de disparar en blanco y negro, algunos muy bonitos, pero yo os recomendaría disparar en RAW. Los archivos RAW sólo contienen valores de luminosidad, el color se añade en el programa de revelado, lo que nos permite aumentar o reducir la luminosidad de cada tono por separado, opción que desaparece si la conversión la realiza la propia cámara. Además tienen de 12 a 16 bits de profundidad de color en lugar de los 8 bits de un JPEG. Por eso un RAW contiene muchísima más información de tonalidad que un JPEG de la misma escena y las tomas que genera la cámara las vemos mejor, con más fuerza
 , Reducir la gama tonal o aumentar el contraste es muy sencillo, pero hacer lo contrario puede provocar posterizaciones y que el ruido sea más evidente. Asimismo, los acabados que aporta el fabricante de la cámara a veces son fácilmente reproducibles en el revelado y podemos enriquecerlos con muchos presets
 disponibles en la red. Sin duda puede ser más sencillo utilizar un modo preestablecido en nuestra cámara, pero será ella la que decida el aspecto final, desechando toda la información que no considere útil, opinión que quizá no compartamos más adelante. Yo prefiero, sin duda, controlar este proceso con la máxima información disponible.



Las escenas que tienen un gran colorido pueden traducirse a blanco y negro por medio de una capa de ajuste en blanco y negro en nuestro programa de edición. Podremos adecuar el brillo de cada color hasta que las partes que nos interesen destacar aparezcan con la tonalidad que queremos. Programas como Silver Efex
 nos permiten emular un sinfín de películas, granos y jugar con la gama cromática de nuestro archivo magníficamente.



Tomas con colores muy similares tienen un margen de ajuste muy inferior. En estas yo suelo convertir el modo de color RGB, el habitual en nuestras fotos, al LAB. Dentro del modo LAB el canal L contiene la luminosidad de la escena. Los canales a y b retienen la información de color, por lo que al eliminarlos conseguimos una escena con una gama tonal muy amplia con gradaciones muy suaves. Suelen contener poca densidad en la parte izquierda del histograma, pero el método de Rob Carr o el de Greb Gorman resuelven este problema al mismo tiempo que destacan la textura.






 El momento



Toda fotografía inmortaliza una parte de la Historia, pero sólo algunas son captadas en un instante que las hace únicas por la coincidencia temporal y espacial de sus elementos. Cuando se consigue uno de estos momentos suele trasladar tanta energía al espectador que el resto de la composición pasa a un segundo plano.



Se atribuye al fotógrafo francés Cartier-Bresson haber acuñado el concepto del “instante decisivo”, aunque es posible que el verdadero padre de la frase fuese su representante o el cardenal de Retz que en el siglo XVII escribió “no hay nada en este mundo sin un instante decisivo”. En su etapa más juvenil la mejora de las emulsiones y de las ópticas facilitaron las instantáneas de la vida real, algo alejado de las complejas y estereotipadas poses de estudio de las décadas anteriores. Cartier estaba muy interesado en retener momentos de la vida que, si no fuera por la presencia del fotógrafo, quedarían perdidos para siempre. Para él era importante que ese instante capturado fuese el que reflejase el clímax de la acción, en el que se conjugaban a la perfección todos los elementos. Con el tiempo perduró dentro del concepto del instante decisivo sólo este sentido de 
 la oportunidad de disparar en el apogeo de una acción, dejando de lado la perdurabilidad del momento en sí mismo. Una pena, porque muchas imágenes ya sólo quedan en nuestro recuerdo, difuminándose como fantasmas en la mañana porque no los hemos inmortalizado con una toma que las mantuviese a salvo de la bruma del olvido.
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Óptica de 50 mm 1:1.8 a f/8 durante 1/350 s con ISO 100. Polarizador en portafiltros Lucroit.






 
 FOTOS PASO A PASO





 ¿Blanco y negro o color?



Supe de esta estatua funeraria a través de internet y, la verdad, me impresionó su calidad y también la crudeza de su mensaje; así que en uno de nuestros viajes le hicimos una visita corta.



En la primera aproximación incluí todo el entorno y la totalidad del monumento. Utilicé un gran angular para que la distorsión de las líneas de la lápida me condujesen a las figuras, que tienen poco detalle.



Elevé el punto de vista para incluir sólo las estatuas, el detalle se incrementa pero el enorme volumen de la base atrae mucho la atención. Se va nublando poco a poco y opto por un plano corto que incluya solo el beso, pero es muy estático y poco atractivo.



Esperamos un rato a que saliese de nuevo el sol (a veces hay suerte) y probé con un plano holandés, muy inclinado, en donde la línea que forma la pared del cementerio se corta con la línea de fondo negro que delimita ambas figuras y se cruzan en la mejilla del moribundo.



La toma de detalle estaba solucionada, pero la general seguía sin gustarme. Cambié de posición, haciendo equilibrios con cuidado sobre la tumba, e intenté compensar las figuras con la estatua del fondo, que impasible mira hacia otro lugar. Quizá una metáfora para un segundo nivel de lectura de la fotografía. Un rayo de sol atravesó una gruesa capa de nubes generando un gran contraste vertical y supe que la copia final tenía que ser en blanco y negro.



La línea que delimita la parte más clara de la cúpula del fondo coincide con uno de los tercios, que se prolonga hacia la zona de contacto de las figuras. Debajo, el otro tercio atraviesa la zona de transición entre la luz y la sombra, dando la impresión de que la vida está siendo absorbida desde la cabeza hacia los pies. El corazón de la víctima, el centro de la vida, también se colocó en el centro de la composición.
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 Innumerables seguidores de Cartier-Bresson darían, a lo largo de los años, un valor casi desmedido a la cualidad de pulsar el obturador en el momento oportuno y reducirían el “instante decisivo” solamente a la mera acción temporal, dejando de lado otros componentes también importantes. En realidad una escena es posible que tenga muchos momentos representativos, muchos instantes decisivos que aportan diferentes visiones a lo largo del tiempo y del propio espacio.
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Tú miras a través de la cámara, pero lo que estás buscando es el reflejo de tu propio estado de ánimo
 .




Alberto García-Alix
 .





Como fotógrafos deberíamos ser capaces de trabajar con rapidez, tomar decisiones complejas en poco tiempo; esto garantiza que podamos captar más momentos efímeros. En estas imágenes el momento puede ser tan importante que anule la composición, a fin de cuentas es muy difícil componer cuando una escena muta a gran velocidad delante de nosotros. En cualquier caso, saber que tiene potencial, que esperando podremos obtener algo de ella nos permitirá adelantarnos a los hechos y prestar algo de atención a la composición, aunar momento y estética visual, sin duda, dará un impulso a la imagen. Si encontramos una hermosa calle bañada con una bonita luz podemos, por ejemplo, visualizar dónde quedaría mejor una persona y esperar, pacientemente, a que la suerte tenga a bien cumplir nuestros caprichos. Curiosamente un alto porcentaje de las situaciones de este tipo que he vivido he tenido a los hados a mi favor. En muchas especialidades de la fotografía se prima el valor del momento, como algo intrínseco y exclusivo, denostando los valores compositivos. Considero que una imagen con un momento interesante siempre puede mejorar si la composición es buena. Es un valor que añade, nunca resta.
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El flash puede ser un excelente aliado en escenas de acción. Su brevísimo destello permitió congelar las gotas de agua que saltaron al entrar el ciclista en el río. El resto de la escena se subexpuso varios pasos para impedir que las zonas donde daba el sol llamasen demasiado la atención. Gracias a ello, al gesto y a los llamativos colores de la ropa, conseguimos el protagonismo del ciclista en plena acción.




Óptica de 17-55 mm 1:2.8 a f/5,6 durante 1/125 s con ISO 800. Dos flashes de mano en cajas de luz a plena potencia.





 La narrativa y la retórica visual



Cuando escribimos utilizamos las palabras y las normas sintácticas para unirlas y que nuestro mensaje tenga sentido. Para expresar algo de forma poética o persuadir con nuestro discurso recurrimos a la retórica.




 Buscando la mayor expresividad, la narrativa desarrolló una serie de recursos literarios que son totalmente aplicables al lenguaje visual. Podemos emplearlos para darle profundidad a nuestra imagen, dotarla de un segundo nivel de interpretación basada en los conceptos que el fotógrafo y el observador manejan, más allá de lo evidente que muestra el contenido de la toma.



Los recursos retóricos más frecuentes son:




•Antítesis,
 relacionamos elementos que son opuestos.




•Elipsis,
 se elimina parte del mensaje pero manteniendo íntegro su sentido.




•Eufemismo,
 sustituye un elemento por otro de connotaciones menos negativas.




•Hipérbole,
 la exageración total de lo que transmitimos.




•Ironía,
 mostramos lo contrario a lo que deseamos dar a entender, pero dejando entrever lo que realmente pensamos.




•Metáfora,
 identifica un término real con otro imaginario con el que guarda una cierta relación de semejanza.




•Metonimia,
 designa una cosa con el nombre de otra con la que existe alguna relación. Puede designar el contenido por el continente, un producto con su lugar de procedencia, un objeto con la materia que los constituye, etc.




•Paradoja,
 unimos conceptos que aparentemente son contradictorios pero que encierran una realidad oculta.




•Prosopopeya,
 atribuye cualidades propias de los seres animados a los inanimados.




•Sinécdoque,
 designa un objeto con el nombre de una de las partes o viceversa.




•Oxímoron,
 unimos un elemento con otro que posee un significado contradictorio u opuesto.




Ejercicio



Muchas veces necesitamos que nuestras fotos evoquen sentimientos o emociones más allá de lo evidente. Por eso te propongo que elijas cuatro de los recursos anteriores y busques una o varias imágenes que los ilustren.
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Óptica de 70-200 mm 1:2.8 a f/11 durante 1/60 s con ISO 200. Flashes en cajas de luz.






 Nuestros recursos





AL FINALIZAR ESTE CAPÍTULO, HABRÁS APRENDIDO:





•Que una imagen sólo puede tener un centro de interés



•Las repercusiones del encuadre en la forma de ver la fotografía



•A crear sensaciones por medio del enmarcado



•La importancia de determinar el punto exacto donde colocar la cámara



•Que lo simple suele ser más eficaz



•La diferencia entre el espacio positivo y el negativo y su importancia



•Cómo influye el formato en la toma



•La forma en que la focal relaciona el sujeto y el fondo



•A valorar los factores técnicos de exposición también como valores estéticos



•Que la luz tiene unas propiedades que pueden reforzar o estropear una instantánea



•A valorar la importancia de la sombra y sus características



•Cómo aportar volumen mediante la perspectiva



•La relevancia del número de elementos




 
 Localiza el centro de interés



Llamamos de este modo a la parte de la composición que más destaca. No tiene porque estar en el centro; evidentemente, esta palabra sólo sugiere que su importancia es vital, pero ha de corresponder con aquello que deseamos que atraiga la atención de inmediato. En la composición podemos tener varios elementos que capten el interés, pero entre ellos se genera inconscientemente una estructura compositiva que establecerá un centro de atracción común para todos ellos.



Si queremos que en nuestra foto destaque un rostro pero el espectador no lo aprecia como algo importante algo estamos haciendo mal. En realidad toda la ciencia compositiva sirve para construir un entramado alrededor del centro de interés, que lo enfatice y no haya ninguna duda de lo que el observador está viendo.



Poner a una persona de tez oscura contra una pared negra puede no ser una buena idea si lo que pretendemos es destacar la expresión de su cara, pero puede ser muy afortunada si se quiere acentuar sus ojos o sus dientes; incluso en una lectura más profunda de la fotografía podría ser una gran imagen para sugerir la idea de xenofobia, de que su población está ahí pero no se ve. Por eso es importante tener claro qué nos incita a realizar la toma y cuál va a ser el verdadero centro de interés.



No siempre es lo primero que se ve; pero ha de ser el destino final de la mirada, el que aclara el mensaje que estamos transmitiendo. Que nuestro ojo se mueva por la fotografía buscando puntos visuales que lo guíen no está en contradicción con la existencia de un único eje de atracción. La suma de todas estas miradas, el conjunto de elementos que tienen importancia y nuestro ojo les dedica un tiempo es a lo que llamamos centro de interés.



En un retrato de grupo podemos detenernos un rato en la expresión de cada persona; vamos mirando la escena pasando de una a otra, si hemos hecho 
 bien nuestro trabajo de composición el conjunto de todos estos retratos se verá como un auténtico retrato de grupo. Imagina que en una salida fotográfica hacemos una foto de todos los participantes y ponemos a los propietarios de una marca en un grupo a la derecha y a los de otra en el lado opuesto. Seguiríamos teniendo muchos retratos individuales, pero el centro de interés ya no sería un retrato de grupo sino la competencia entre los usuarios de equipos diferentes.
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Cuando las condiciones son adecuadas en los valles de montaña, la humedad del aire condensa en forma de nieblas en el momento en el que el sol deja de calentarlo. Este es uno de esos días; tenía un bonito fondo y sólo necesitaba un motivo de interés en el primer plano. Encontré una yegua con su potro mamando pero, a pesar de mi paciencia al acercarme, tuve que conformarme con retratar sólo a la madre. En la imagen es evidente la marcada línea visual que une al animal con el sol a través de la niebla.




Óptica de 17-55 mm 1:2.8 a f/5,6 durante 1/25 s con ISO 200. Filtro degradado en portafiltros Lucroit.





Retrato o paisaje, decide



En las vacaciones es muy frecuente realizar retratos utilizando como fondo los paisajes que visitamos. No es muy conveniente tener varios centros de interés compitiendo en la imagen. Si deseamos destacar el paisaje quizá sea mejor no poner delante a nuestra pareja. Si lo que buscamos es llevar un bonito retrato para casa será buena idea que ocupe una parte importante de la composición mediante un tamaño adecuado, una iluminación diferenciada o manteniendo el fondo ligeramente desenfocado con un diafragma abierto.





En ocasiones veremos fotografías con un potente valor estético por su atmósfera pero que carecen de un claro centro de interés. Además de hacer fotos bonitas debemos cuidar todos los elementos para contar lo que queremos sin ninguna duda. Si una persona no tiene claro qué es lo que tiene que mirar, sus ojos vagarán por la imagen sin encontrar lo que busca y se cansará al cabo de unos segundos. Considero que una foto aburrida no es una buena forma de comunicarnos, por eso resaltar de la mejor forma posible ese centro será de gran ayuda. Cuanto más fuerte sea el centro de interés más posibilidades tenemos de perdurar en el recuerdo del que vea nuestro trabajo.



Algunos temas tienen más fuerza que otros; no es lo mismo unos ojos humanos derramando lágrimas ante un niño muerto que los de una araña acechando a una mosca. Con las expresiones humanas empatizamos mucho más. Si tenemos demasiados elementos en la composición también habrá más dificultad para percibir lo importante; de ahí que cuanto más simplifiquemos, mejor. Incluso si nuestro aliciente es únicamente documental será mejor añadir un centro de interés claro para conseguir además un valor histórico.



La posición del sujeto en la escena, su contraste, tono, textura, relación con las líneas y los planos lo harán destacar en mayor o menor medida.



Algunas imágenes juegan con el centro de interés escondiéndolo de una primera valoración que se descubre al analizar con más detalle la imagen. Este efecto sorpresa es muy interesante y obliga a dedicar a la foto más tiempo del normal, pero también corremos el riesgo de que al final la imagen no se interprete adecuadamente o que nuestro centro no resulte tan interesante como nos gustaría.




 El encuadre



Cuando estamos ante la realidad nuestro ojo puede pasear por el espacio sin más límites que los que impone la física de los cuerpos opacos. Pero al fotografiar la realidad se ve limitada por cuatro lados. Mirar por el visor consigue poner fronteras al entorno. Esta dimensión física de lo que vamos a captar en el sensor y lo que queda más allá de sus bordes es a lo que denominamos encuadrar la fotografía.



Elegir el motivo de nuestra imagen es realmente algo imprescindible para el resultado final. Pero es igual de importante decidir qué dejamos fuera. Al principio todos los fotógrafos intentamos captar todo lo que nos rodea, incluir en una única toma la inmensidad del espacio. Cuanto más tratamos de decir 
 en una foto más probable resulta que no digamos nada. Por eso tenemos que aprender a priorizar, a determinar qué es lo importante y lo accesorio. Qué transmite realmente el mensaje qué deseamos trasladar y a diferenciarlo del ruido que lo enturbia. Elegir qué mantenemos y qué descartamos es una decisión crucial que hemos de tomar de forma reflexiva y deliberada porque una vez realizada la exposición no podemos modificar su contenido, sólo eliminar partes cercanas al borde mediante un reencuadre, pero sin poder modificar el diafragma, ni la focal ni el punto de vista.




[image: image]




[image: image]





Óptica de 70-200 mm 1:2.8 a f/5,6 durante 1/1500 s con ISO 200. Filtro degradado y polarizador en portafiltros Lucroit.






 
 FOTOS PASO A PASO





 El momento decisivo



La zona de costa que tenemos cerca de casa es muy fotogénica; cuando tenemos temporales suelo salir a hacer fotos. Así que me dediqué a intentar obtener las olas más altas durante un rato. El resultado no me convencía; quizá faltaba un elemento que diera idea del tamaño de las olas.



Cuando amainó un poco el viento pasaron algunas gaviotas, las incluí en el encuadre, pero no ocupaban la posición que me gustaría, destacando contra el cielo.



Continué intentándolo y, de repente, se abrió un poco el cielo y salió el sol. Era imposible mantener textura en la parte más clara, así que la atención se dirigía directamente hacía ese lugar, realzado con las nubes oscuras que lo rodeaban. Me pareció que destacaba demasiado.



En unos minutos las nubes iban cambiando y disminuyendo la intensidad de la luz solar. Se formó un círculo que rodeaba el punto de partida de la fuente que ilumina la escena.



Vi que se acercaban varias gaviotas y reencuadré rápidamente para una fuese la protagonista.



El horizonte se sitúa en el 60% de la composición para equilibrar un cielo tan potente.
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A pesar de que la fotografía cuenta con un halo de honestidad, interpretamos la realidad desde el mismo instante en que decidimos lo que incluimos en el encuadre y lo que evitamos. Dejar fuera la carretera y la torre elimina información que hace que la vivienda parezca más aislada. ¿Cuál crees que pondrían en una agencia inmobiliaria?, ¿y en un artículo que critique los efectos de las líneas de alta tensión sobre la salud humana?




Óptica de 50-140 mm 1:2.8 a f/5,6 durante 1/250 s con ISO 200. Polarizador en portafiltros Lucroit.




En la época de la fotografía química muchos fotógrafos incluían los bordes del negativo en el positivado para demostrar que no se había reencuadrado la toma. Algunas personas prefieren capturar más información de la que consideran necesaria y recortar en la edición posterior. Es una buena opción si la imagen se destina a imprenta o álbumes digitales en los que se procederá, con frecuencia, a un guillotinado mínimo de entre 2 y 5 mm de algunos lados de la toma. Si hemos ajustado mucho es posible que se pierda algún elemento importante. Creo que es esencial encuadrar con precisión, estar alerta durante la exposición, pero que tampoco es ningún pecado recortar algún elemento periférico porque no lo hemos podido evitar o, simplemente, porque no teníamos un objetivo más largo a nuestra disposición.



Excluir lo accesorio es un buen recurso. Podemos lograrlo con focales más largas, moviéndonos, desenfocando lo que no deseamos que aparezca nítido o, simplemente, moviendo a otra parte el sujeto para buscar un fondo adecuado. Debemos ser muy conscientes en el momento de la captura de que ningún elemento estorba al interés general, especialmente en los límites del cuadro. Un trípode nos permitirá tomarnos el tiempo necesario para verificarlo.



Muchas personas siguen considerando la fotografía como un documento verídico, pero la mera decisión de qué fotografiar ya implica una selección personal y, por tanto, un sesgo en la realidad. Mostrar una u otra parte con la idea de ocultar lo que queremos descartar conlleva mucho de mentira y muchos lo hacemos de forma consciente, quizá sin maldad, pero llevados por nuestra forma de afrontar esta realidad y de intentar evocar un ideal.
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Todo uso de la cámara implica una agresión





Susan Sontag






Eliminar ciertas partes de la realidad también refleja nuestra relación con el sujeto. En una bucólica escena de un bosque otoñal con una hermosa cabaña iluminada por una luz de puesta de sol y rodeada por un arroyo cristalino 
 podemos optar por, dar esa sensación de paz y apacible naturaleza o incluir el desagüe del cercano pueblo que contamina las aguas sólo unos metros más abajo de donde hemos decidido cortar la escena. Esto depende de lo que deseamos contar. Gary Ladd definía así la fotografía: “Consiste en poner en relieve lo atractivo y ocultar lo no deseado o innecesario”. En efecto, nuestra misión no es llenar todo lo posible el encuadre, plasmar todo lo que tenemos a la vista; nuestro cometido es analizar lo importante, lo definitorio y suprimir lo accesorio. A veces eso supone realizar varias fotos para poder reflejar diferentes matices, pero en cada toma sólo podemos contar una historia, o por lo menos comenzarla, porque se puede presentar una historia abierta.



Cuanto más llenemos el encuadre con el sujeto más interés tendrá, pero también hemos de pensar si su entorno aporta información importante. Es cierto que la vieja expresión de menos es más tiene gran utilidad a la hora de encuadrar; sin embargo ese menos ha de ser la porción más pequeña de la realidad que deseamos transmitir y contener todos los elementos de nuestra particular visión. Antes de apretar el botón tendríamos que respondernos a unas sencillas preguntas, ¿el contenido de la imagen explica lo que deseo comunicar?, ¿hay algo que distraiga?, ¿puedo organizar mejor los elementos?
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Girando la cámara y buscando la posición adecuada pude componer de tal forma que de las esquinas salgan líneas que se dirigen al punto de fuga. En la esquina tendríamos una cruz, un punto de interés de fuertes connotaciones en nuestra cultura. La línea que insinúa eleva nuestra mirada al cielo, que actúa de separación entre las dos zonas, la clara y la oscura, en equilibrio. Las nubes más claras de la parte inferior ayudan a equilibrar la imagen, que recuerda vagamente la forma del Yin y Yang
 .




Óptica de 16-35 mm 1:4 a f/5,6 durante 1/2000 s con ISO 100. Polarizador en portafiltros Lucroit.





 Enmarcar



El marco de nuestra fotografía define los elementos cercanos al borde de la composición. Para nuestra especie las zonas de transición son muy significativas. El propio límite físico de la foto reviste una gran importancia.



Los bordes, bien aprovechados, sirven de referencia absoluta a todos los elementos que integran la composición. Variar el ángulo de nuestro particular marco puede transformar un tranquilo horizonte nivelado en una fuerte diagonal que intensifica el poder del temporal. Las líneas que parten de los bordes del encuadre atraen la atención de inmediato, por eso tendremos en consideración cómo interaccionan los límites del visor con el contenido visual.
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La fotografía trata sobre descubrir lo que puede suceder en el borde. Cuando pones cuatro bordes alrededor de algunos hechos, estos cambian
 .




Garry Winogrand






Además el marco separa la obra de la pared y del contexto en que se ubica. Esto es algo a lo que estamos muy acostumbrados a ver cuando vamos a un museo. En muchas ocasiones el propio marco de una pintura es otra obra de arte. Esta costumbre se rompe con frecuencia con obras sin marco o con parte de la imagen sobre los cantos. Es una forma diferente de exponer o tal vez se elija porque aporta sencillez.



En nuestras fotos también podemos incluir marcos que centren la atención del observador en el sujeto que deseamos resaltar. Una rama, una ventana, una puerta, un árbol… las posibilidades son infinitas. Nos permiten crear una separación de planos que aporta profundidad, tridimensionalidad y nos facilita entrar en la escena como si de una ventana se tratase. En muchas películas y series de televisión utilizan una zona desenfocada en primer plano que cumple igual misión; es un recurso que se denomina marco sucio. El marco, evidentemente no tiene porque ser una forma geométrica perfecta, puede ser como deseemos y en ocasiones su interés es también muy alto.



El marco fija tanto la atención del espectador que muchas fotos antiguas incluían una zona oscura en la periferia del retratado para aumentar la expectación y distraer la atención del fondo. Es una costumbre que todavía se conserva y muchos fotógrafos incluyen este enmarcado digital en la edición de sus fotos. Incluso los colores del paspartú que elijamos para mostrar la impresión o el del fondo de pantalla han de ser debidamente valorados, 
 ya que no es lo mismo un fondo negro que uno blanco, que tenga textura o recurramos a un degradado.
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Podemos optar por enfocar el marco y dejar el fondo desenfocado o al revés, lo que se suele llamar en cine un marco sucio, muy empleado en los diálogos. Otra opción es mantener los dos planos nítidos.




(Izquierda) Óptica de 18-55 mm 1:2.8 a f/6,4 durante 1/15 s con ISO 200.





(Arriba) Óptica de 24-70 mm 1:2.8 a f/8 durante 1/1000 s con ISO 100.





 Revisa los límites de la imagen



Como ya hemos visto, al estudiar la disposición geométrica de los elementos de la escena, los bordes de la imagen son muy significativos. Hemos de evitar que se cuelen elementos indeseados en la zona limítrofe de la composición. La existencia de masas de color intenso o muy luminoso atraerá la atención y será difícil reconducir la vista hacia nuestro interés. Algunos elementos desenfocados o cortados pueden resultar indeseablemente llamativos y desplazar la atención hacia lo que no queremos que resalte.



Igualmente hemos de analizar de forma metódica las zonas en que el sujeto se funde con el fondo y en las que pueden empastarse o confundirse.





 Atención al fondo



En los retratos hay que tener especial cuidado con que las farolas, los árboles o cualquier estructura vertical no salgan de la parte trasera de las cabezas, dándoles el aspecto de ciervos con cornamenta, comportándose como una fusión negativa. También debemos tener muy en cuenta las líneas horizontales. Las líneas son poderosas autopistas para el recorrido visual y, seguramente, nos chocará verlas cortando las cabezas o el cuello. Un horizonte que atraviesa la parte trasera del cuello es una metáfora poco afortunada y que debemos evitar cuando no deseemos, expresamente, recurrir a ella.






 Punto de vista



Cuando comprimimos las tres dimensiones de la realidad en las dos que conforman nuestra fotografía podemos establecer relaciones entre los elementos que la componen que pueden no existir en la realidad. Es la posición de la cámara la que va a lograr este efecto y, por tanto, hemos de estudiarla con calma para evitar problemas indeseados y buscar relaciones que nos beneficien. Es posible que unos pocos centímetros arriba o abajo separen un elemento, evitando la continuidad entre ellos y propiciando su aislamiento. También podemos tapar una llamativa señal roja tras un árbol si nos ponemos en el lugar adecuado.



Las correlaciones que se producen entre las partes de nuestra composición dependen claramente de la focal que utilicemos. Por eso es importante determinar con precisión el lugar idóneo y seleccionar a continuación el objetivo que cubre la escena que queremos. No es una buena opción escoger una focal y situarnos a continuación. De esta forma no tendremos capacidad de elegir la posición idónea y nuestra imagen será susceptible de mejora.



La pérdida de las tres dimensiones crea planos en la fotografía que pueden ser paralelos, diagonales o superpuestos. Los planos paralelos, cuyo contenido es equidistante al borde de la imagen, enfatizan la bidimensionalidad de la imagen, nos trasladan la idea de tranquilidad e introspección pero son estáticos y quizá aburridos. Los planos en diagonal implican una sensación de retroceso y aportan velocidad y dinamismo. Con la superposición se plasma la profundidad y el espacio retrocede al verse oculto.
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Los sitios muy concurridos son un foco de distracciones. Estuvimos un buen rato esperando a que la parte cercana al perro y su dueño estuviese vacía. El animal, con su tono claro y su cabeza girada hacia nosotros, atrae la atención mientras la oscura diagonal de su amo dirige la mirada hacia la catedral.



Espacialmente la cabeza de la persona está en el centro de una espiral que también pasa por varias esquinas de la catedral y por su cima.




Óptica de 10-24 mm 1:4 a f/8 durante 1/180 s con ISO 200. Polarizador en portafiltros Lucroit.




Fotografiar a la altura de los ojos siempre causa fotos repetitivas; hemos de buscar puntos más altos o más bajos si deseamos evitarlo. Fotografiar a una altura comprendida entre el metro y medio y los dos metros logrará fotos previsibles y descriptivas. Variar esta altura permite descubrir aspectos poco habituales y, por tanto, un cierto grado de sorpresa. Tenemos que evitar limitar nuestra visión a imágenes preconcebidas por nuestro cerebro. Analizar con detenimiento el punto en que colocamos la cámara nos deparará impresiones diferentes, quizá más lejos, más cerca, más a la derecha o a la izquierda, más alto o más bajo nos está esperando una gran imagen, mucho mejor que la que intuimos en un primer momento. Mejor no quedar con la duda y probar, que no cuesta mucho esfuerzo dar unas vueltas alrededor de la escena observando todos los elementos y cómo se relacionan. Probablemente haya varios puntos óptimos donde la posición de la cámara y la focal utilizada hacen encajar todas las piezas de nuestra particular visión del sujeto, quizá uno o ninguno. Pero esta búsqueda nos hará encontrar la mejor alternativa, y a veces estará a sólo unos pasos de distancia, o incluso a unos centímetros si hacemos macro.



Algunas fusiones, como las líneas que contienen la composición o la mezcla tonal, pueden apartar al observador del camino que nos interesa que recorra su mirada, también elementos de color inadecuados como una papelera, una señal o un contenedor de basura. Variando la posición de la cámara casi 
 siempre podemos encontrar un punto de vista más conveniente. Lo contrario también sucede con frecuencia; un determinado ángulo puede lograr que una fusión en su lugar oportuno sea el vector de interés de la toma. Movernos permite cambiar el fondo sustancialmente y adoptar la zona que prefiramos en función de su textura, su color, su homogeneidad…
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En la toma se distribuyen las líneas de los mástiles siguiendo las diagonales. La más alta en el centro y las otras dos sobre las diagonales de los vértices. Se aprovechó un momento de viento para captar la figura en marcada diagonal, evitando que le arrancase el gorro. El cielo y el agua tienen una dominante azulada, mucho más saturada en el gorro y la bufanda que son un claro punto de interés. Coloqué la cámara lo más baja que pude, para realzar los palos, pero sin que la cabeza tocase con los cascos.




Óptica de 16-35 mm 1:4 a f/4 durante 1/250 s con ISO 100. Polarizador en portafiltros Lucroit.




A veces oímos decir que una focal modifica la perspectiva, pero no es cierto. La única forma de cambiarla es variar el punto de vista. Lo que permite una focal más abierta es captar más escena, pero desde la misma perspectiva.
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Un punto de vista muy bajo realza los tonos de las hojas secas del tercio inferior. El chico aporta un interesante factor humano, equilibrado por el tronco del árbol y contrastando en el hueco más claro de la escena para incrementar su importancia. Se intentó evocar la sensación que tenemos al pisar las hojas otoñales.




Óptica de 18-55 mm 1:2.8 a f/3,6 durante 1/60 s con ISO 200. Polarizador en portafiltros Lucroit.




Podemos dividir los puntos de vista en:




•Picado,
 si la cámara está bastante más alta que el sujeto. Es un desacierto muy frecuente al fotografiar niños o animales si no queremos restarles importancia. No sería un error fotografiar así un campo de refugiados donde precisamos transmitir la fragilidad de unos niños que viven una situación angustiosa y delicada.




•Cenital,
 si la cámara está a 90° por encima del sujeto. Un ángulo tan alto se traduce en la pérdida de perspectiva y generalmente en la eliminación del horizonte.




 •Contrapicado,
 con la cámara por debajo del sujeto, que se ve agrandado y aumenta la sensación de poder.




•A ras de suelo,
 mostrando un ángulo inusual que atrae la atención precisamente por lo excepcional.



Ubicar la cámara evitando intersecciones inadecuadas de líneas o el empaste de tonos o todo lo contrario si eso enriquece el mensaje, es una elección nuestra. Lo importante es ser consciente de su existencia para tomar las decisiones oportunas, especialmente cuando se sitúan cerca de los bordes o de las esquinas.
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Las paredes de adobe son muy atractivas, pero si incluimos una de las personas que habitan la vivienda ganan interés. La textura de la pared es muy sugerente por ser muy clara y por la repetición de los huecos que presenta, pero de inmediato la mirada se dirige a la persona, vestida con colores intensos. La saturación alta de la ropa contrasta con los tonos ocres del resto de la escena. Se sitúa en medio de la composición, pero con suficiente espacio libre en la dirección del movimiento que marcan las líneas de la barandilla.




Óptica de 18-55 mm 1:2.8 a f/3,6 durante 1/60 s con ISO 200. Polarizador en portafiltros Lucroit.





 Simplifica



Un pintor mejora su trabajo añadiendo pintura al lienzo. Un cuadro completamente blanco puede venderse por un buen precio en algunas galerías de Arte, pero para la mayoría de la gente es una tomadura de pelo. El pintor ha de añadir pinceladas, poner pigmento, para que su trabajo prospere. Al genial Miguel Ángel se le preguntó acerca de sus métodos para esculpir obras tan colosales como su David y respondió que se limitaba a eliminar todo lo que sobraba, hasta que sólo quedaba la escultura. Es algo que compartimos con este Arte; nuestra misión es descartar todo lo superfluo, quedarnos con la esencia.



Esto es lo mismo que recomendaba Robert Capa en su célebre frase: “Si tus fotografías no son lo suficientemente buenas, no estás lo suficientemente cerca”. Con una óptica fija la acción de aproximarnos elimina de forma instantánea todos los elementos que supongan un obstáculo, centrando la atención en lo importante y resaltando mucho el primer plano.



Hasta la invención de la fotografía sólo algunos individuos con gran talento y dedicación podían representar la realidad de forma reconocible. La cámara puso esta posibilidad al alcance de muchas personas que consideran que esta facilidad de uso menoscaba el Arte. Por eso procuran complicar todos los procesos creativos y de la toma. Prefieren utilizar cuatro flashes cuando en realidad pueden ser suficientes dos, emplean procesados complejos donde no son necesarios… todo con la vana pretensión de que su obra sea más artística. Interpretan que el Arte ha de seguir siendo complejo y doloroso y creo que es simplemente una forma de luchar contra sus propios complejos. Considero que un pensamiento interesante materializado de forma clara es el único camino para captar el interés y progresar artísticamente, con independencia de los medios utilizados. A fin de cuentas Picasso utilizaba 
 todo tipo de técnicas en sus cuadros y no las desdeñaba por ser un simple carboncillo o una vasija de barro…
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Casi siempre relacionamos simplificar con reducir al máximo los componentes que van a aparecer en la imagen. Evitar los elementos muy cercanos al borde y situarlos de forma armónica, equilibrándose entre sí, puede ser suficiente. La toma con sólo dos piedras prescinde del ritmo, de la escala y, sobre todo, del reflejo de las nubes que aporta un degradado de azul a rojo muy interesante. Nuestra mirada va de piedra en piedra y nuestro cerebro capta una forma definida. Según estudiaba la Gestalt el todo es más que la suma de las partes y percibimos un camino de piedras separadas regularmente.




Óptica de 24-70 mm 1:2.8 a f/5,6 durante 6 s con ISO 100.




Cuantos menos elementos tenga la composición menos peleas habrá entre ellos y más fácil será que el mensaje llegue nítido y definido. Si algo no contribuye a esta tarea hemos de quitarlo sin remordimientos. Si podemos decir lo mismo con menos palabras será más sencillo que se entienda. Es frecuente llenar el visor con muchos elementos que sólo aportan información superflua. A veces con acercarnos a uno y eliminar el resto es la mejor forma de simplificar, quedarnos con una única característica determinante en lugar de intentar ofrecer todas ellas. Nuestro cerebro es experto en sintetizar la enorme cantidad de datos que recibe. Cuando ponemos un color saturado sobre un fondo gris este se tiñe del color complementario a aquel, intentando neutralizar el estímulo, simplificándolo en última instancia. Una caricatura bien realizada puede reflejar mucho mejor a una persona que su fotografía y es debido a que sus características más definitorias se exageran y se excluye cualquier información no esencial.



Todo esto no quiere decir que tengamos que recurrir a escenas simples con poco juego. No. Significa que cada uno de los elementos aporta un matiz al mensaje, lo integra en algo más grande e importante. Si queremos fotografiar un bosque no tenemos porque contentarnos con un único árbol, pero cada uno de los que salgan en la foto ha de contribuir a destacar que el sujeto de la toma, su centro de interés, es el bosque, no un árbol aislado.
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La extrema complicación es contraria al Arte
 .




Claude Debussy






Simplificar no está reñido con contextualizar. Aportar información valiosa es algo que agradecemos, si en nuestra imagen lo queremos o necesitamos hacer, ha de ser bajo la premisa de que añada capas de comprensión al mensaje, no de adornarlo hasta el punto de hacerlo ininteligible. En muchas ocasiones, simplificar es ordenar lo complejo.




 No todo lo que vemos es fotogénico



A veces nos encontramos con una situación atractiva a primera vista, pero a pesar de nuestros esfuerzos parece que no conseguimos que destaque como 
 pensábamos. Nuestro cerebro percibe las cosas de una forma que es muy distinta a la que podemos transmitir en nuestra foto, por eso algunos momentos que nos parecen muy interesantes al vivirlos es posible que no sean fotogénicos. Si tras un rato tenemos la sensación de que no hemos encontrado el sujeto de nuestra toma puede que lo que tengamos delante no sea más que un buen fondo. Es momento adecuado para buscar algo que capte de verdad la atención y hacerlo destacar sobre ese fondo. Cada persona tiene su propio proceso creativo que hemos de conocer para que pueda expresarse libremente. Lo que para una persona no tiene interés para otra puede ser un gran motivo, incluso una metáfora de un concepto mucho más elevado.
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Me resultó curioso que en medio de la zona peatonal de una ciudad estuviesen estos sofás, aguardando al servicio de recogida de basura al lado de la papelera. Esperé a que oscureciese y se encendieran las farolas. Los colores de toda la escena son muy armónicos y la luz artificial aporta un punto de interés. La disposición espacial se basa en una clara composición en U. La línea ascendente la marcan los sofás, continúa por la farola y fuga por la línea de las viviendas. La parte inferior queda reforzada por el contenedor, creando una sólida base que equilibra el enorme peso de los edificios de piedra. El borde del contenedor forma una línea de fuga que continúa por la fachada, mientras su tapa se alinea con la base del sofá y la parte inferior del cuadrado superior de la imagen.




Óptica de 16-35 mm 1:4 a f/5,6 durante 1/2 s con ISO 100. Polarizador en portafiltros Lucroit.




Pasa también con los retratos, algunas personas salen bien en todas las imágenes. Da igual que tengan una mueca o un gesto que en otra persona se vería horrible, a ellos les queda natural y favorecedor. O por el contrario, algunas personas son muy atractivas físicamente pero no quedan bien en las imágenes. Normalmente se debe a que están demasiado pendientes de la imagen; es algo que después de un rato de sesión se diluye y pueden salir mejores tomas tras 15 o 20 minutos.




 
 Elegir el motivo



Cuando sea posible elegir el motivo que defina a un grupo de elementos similares hemos de tener especial cuidado para escoger al más representativo. Si estamos en un prado alpino rodeado de flores seguramente buscaremos a la que esté en su mejor punto de floración, con los colores más bonitos, salvo que deseemos expresar la idea de su decadencia. Si florece a gran altura quizá un ejemplar que esté cerca de la nieve sea el más conveniente para nuestro relato.



Hemos de dedicar el tiempo necesario a elegir el mejor motivo disponible. Buscar su mejor ángulo, la adecuada relación con el fondo y con los otros elementos. Es un tiempo que invertimos, no que gastamos. Además de un acicate para la observación y el disfrute de buscar. Un motivo inadecuado arruinará el resultado final o nos arrastraría a pasar muchas horas en el proceso de edición.
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Cuando vi el color del turbante de este hombre, el de la funda de su tableta y el fondo supe que ya contaba con un interés cromático. Son una armonía de complementarios partidos. Esperé hasta que giró un poco para que se viese la foto que estaba realizando. Confiaba en que tendría una nueva oportunidad sin gente distrayendo en el fondo, pero fue imposible; unos instantes después continuó su camino. La composición fue instintiva y se basa en la dirección de la mirada del protagonista hacia la tableta, el retratado comparte el color de su turbante, y después visualizamos el entorno.




Óptica de 18-55 mm 1:2.8 a f/5,6 durante 1/30 s con ISO 320.





 Espacio negativo



En general cuando vemos una fotografía nos encontramos con tres elementos bien definidos, el borde, el espacio positivo y el negativo.



El borde, o marco, define los límites físicos de la imagen y la separa de la pared en que se ubica. Los niños son ya muy conscientes de los límites del papel y consiguen unas composiciones muy estéticas. Por desgracia para los fotógrafos esta capacidad la perdemos casi todos en la adolescencia, quizá por el creciente predominio del hemisferio izquierdo.



El espacio positivo es nuestro protagonista, el centro de atención, lo que nos apetece fotografiar y los elementos que lo acompañan.



Entre ambos está el espacio negativo, una zona entre ambas que no contiene información relevante para interpretar el mensaje, pero que a pesar de ello también influye en el resultado final. Yo lo comparo con una buena banda sonora en una película. Si es buena nadie repara en ella, pero influye en nuestro ánimo de la forma que el director quería.



Llamarlo espacio vacío sólo hace referencia a que el ojo no debe afianzarse en él, sino que ha de servir de trampolín de una zona a otra. Pero un espacio negativo bien usado tiene un enorme peso visual, su tonalidad, colocarlo en un lugar u otro, darle un mayor o menor tamaño puede modular 
 sustancialmente el mensaje. Un retrato con un fondo blanco no transmite lo mismo que si fuese negro. Un motivo pequeño rodeado de mucho espacio negativo sugiere calma, paz, soledad, fragilidad… Su misión es similar a la de los silencios en una obra musical, sin su presencia cambia sustancialmente.
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El blanco suele ser el color negativo por antonomasia, el color de las páginas del papel en donde hacíamos nuestros dibujos. Para conseguirlo recurrí a un frío día de niebla buscando el punto de vista en que no se viese ninguna de las ramas de los árboles que rodeaban la hoja. El sol, atravesándola, incrementa la saturación de los tonos que contrastan claramente con el fondo. Los brotes del tallo aportan ritmo a lo largo de la diagonal que conduce a la hoja, ubicada en la confluencia de la diagonal menor.




Óptica macro de 105 mm 1:2.8 a f/8 durante 1/800 s con ISO 200.




El espacio negativo ayuda a aclarar cuál y cómo es el sujeto, arrastra al ojo hacia el espacio positivo y le da una mayor importancia al hacerlo más visible. Es la forma natural de trabajar de nuestro cerebro, se fija en algo y anula el entorno. Pero ante una imagen plana le cuesta más y, por eso, es importante simplificar su trabajo; aportando ese espacio negativo hacemos resaltar lo que nos interesa. Esto es especialmente cierto si tiene un color complementario del positivo; este contraste ayuda todavía más al cerebro a localizar el verdadero centro de interés.



El espacio negativo delante de la mirada del sujeto nos invita a observar en su misma dirección, como veíamos al hablar de la regla de la mirada. Si lo situamos en la dirección contraria, por detrás, el resultado es más opresivo y dramático.




 Explora la relación entre el sujeto y el fondo



Un fondo inadecuado puede echar a perder la mejor de las imágenes, por eso hemos de analizarlo con esmero y verificar que resalta el mensaje, en lugar de apagarlo. El espacio negativo, en cuanto que carece de información, es un recurso muy efectivo para aportar protagonismo al motivo principal. Pero en muchas ocasiones el fondo será mucho más confuso y necesitaremos lidiar con él hasta que no atraiga la atención más de lo que merece.



Un buen fondo puede ser decisivo para que una fotografía sea memorable, incluso conformarse como el verdadero protagonista. También consigue 
 comunicar información valiosa del entorno que caracteriza al motivo fotografiado. Una toma macro de los ojos de una rana logra ser muy interesante; igualmente lo sería incluir el hábitat en que desarrolla su vida, la vegetación, sus presas, sus depredadores. Un gran primer plano de la mano de un artesano puede contarnos las dificultades de su trabajo, pero integrarlo en su taller, con sus herramientas, las piezas en construcción posiblemente cuente todavía una mejor historia. Estos datos adicionales que aportamos han de ser secundarios, han de estar ahí, pero sin hacernos dudar del motivo que nos ocupa.
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La lluvia satura de color las hojas otoñales de Londres, lo que ya es un buen motivo en sí mismo. En el primer encuadre la columna y su reflejo quitan protagonismo a la hoja. Al desplazar el punto de vista ligeramente podemos eliminar esos elementos. Un diafragma abierto mantiene el interés en el primer plano pero nos permite contextualizar la escena.



La hoja y su reflejo quedan contenidas en una espiral áurea que pasa por el borde de la ventana y finaliza en la arista de la puerta.




Óptica de 18-55 mm 1:2.8 a f/4,5 durante 1/60 s con ISO 250. Polarizador en portafiltros Lucroit.
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Hubo que saltar la valla que evita que los turistas puedan caer al río para encuadrar la cascada saliendo de las esquinas inferiores y resaltar su verticalidad. Las nubes hacen lo mismo por la parte superior y sus formas parecen replicar la textura del agua. La composición está muy centrada en la diagonal mayor y los tonos del cielo y de la tierra son complementarios.




Óptica de 16-35 mm 1:4 a f/13 durante 1/2 s con ISO 100. Polarizador en portafiltros Lucroit.




La cámara por sí sola capta un trozo de realidad sin interpretación alguna. Si nuestra flor tiene una hoja marchita o a nuestra modelo se le ha estropeado el maquillaje, el error se reflejará en la toma con independencia de que lo hayamos visto o no. En eso los pintores tienen ventaja, si no quieren ver una rama que estorba en el fondo, simplemente no la dibujan. Nosotros necesitamos un esfuerzo consciente de la atención para verlo y otro acto 
 voluntario para retirarlo o buscar un punto de vista en que no aparezca. Nuestro cerebro está ocupado en cuestiones técnicas, sin duda, pero hay que alejarse lo suficiente de estas dificultades para poder abarcar también las estéticas.




El bokeh y las luces



Las luces brillantes que están desenfocadas aparecen en nuestro visor con la forma del diafragma seleccionado. Si está completamente abierto serán redondas y grandes, a medida que lo cerramos reflejarán la forma de las palas del diafragma y reducirán su tamaño. Los resultados más interesantes se obtienen a contraluz, especialmente cuando la fuente de luz está baja. Es muy frecuente que los fotógrafos de macro elijan las frías mañanas de rocío para intensificar el efecto gracias a las gotas de agua. Cuando el sol se alza sobre el horizonte la magia desaparece.






 El formato



Las proporciones entre los lados de nuestra imagen, así como su orientación tienen una enorme importancia en su lectura posterior, de esta forma hemos de analizarlo en cada toma. Las imágenes verticales suelen leerse de abajo arriba y las horizontales de izquierda a derecha. Las fotos cuadradas son más acertadas para sujetos simétricos. Las panorámicas horizontales se aproximan más a la forma en que vemos la realidad.



Nuestra cámara tiene una determinada proporción (normalmente 3:2 o 4:3) y muchos fotógrafos defienden que la composición ha de adaptarse a los tamaños que ha establecido el fabricante de su sensor o emulsión. Creo que es un enorme error. Lo importante siempre es el mensaje final, no respetar los límites impuestos. No pasa nada por recortar una imagen en nuestro programa de edición o en nuestra ampliadora. Siempre se ha hecho y muchas de las imágenes icónicas que conocemos contenían más información de la que el autor consideraba idónea. No debemos confundir el formato en que capturamos la imagen con la forma final en que lo mostramos; es una decisión personal que hemos de realizar bien durante la toma o cuando la estamos revelando. En cualquier caso se necesita bastante experiencia para desechar partes de la imagen que ojeamos por el visor; salirnos del estricto margen que nos impone, es un ejercicio que a veces es preciso practicar hasta que sea instintivo.



[image: image]




[image: image]




La toma horizontal nos permite incluir más porción del paisaje, pero es la vertical la que centra la atención en la torre y resalta su verticalidad. Las piedras del primer plano marcan un punto de interés que nos dirige la mirada hacia la parte superior. A pesar de su pequeño tamaño la flor destaca por su color, acento del verde dominante.




Óptica de 24 mm 1:2.8 a f/11 durante 1/10 s con ISO 100. Polarizador en portafiltros Lucroit.





 Podemos elegir el formato en el momento de componer simplemente girando la cámara o hacerlo en el revelado, pero en este caso perderemos una parte importante de la misma y la calidad en ampliaciones grandes se resentirá. Por eso es preferible meditar un poco antes de disparar.
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 FORMATO HORIZONTAL




También llamado apaisado (derivado de la palabra país
 ) por ser el más habitual en la modalidad de paisaje, aunque nada nos impide las vistas verticales, claro. La foto es más ancha que alta. Es el formato más frecuente por nuestra fisiología. Observamos lo que nos rodea en formato horizontal y, también, nos es más sencillo mover la cabeza de izquierda a derecha que de arriba abajo. Por otro lado la ergonomía de las cámaras también lo favorece, ya que es más fácil sostener la cámara en horizontal que en vertical.



Un rectángulo horizontal nos da sensación de estabilidad. El horizonte o cualquier otra línea horizontal o vertical pueden funcionar como un eje que 
 dividirá la imagen en dos partes que conviene que tengan una relación afín a nuestros intereses. Si se encuentra en el centro invita al espectador a comparar las dos partes y buscar una simetría que si no encuentra puede ser motivo de frustración. Si está hacia un extremo del cuadro dará mayor protagonismo a la otra parte, sea este el cielo o el primer plano.
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Los formatos más frecuentes



Nuestra cultura visual está más acostumbrada a unas proporciones que a otras a las que estamos menos expuestos normalmente. Mantenernos dentro de ellas nos permitirá comunicarnos de forma más transparente y alejarnos de lo habitual, crear un cierto grado de sorpresa y originalidad.



El formato horizontal más frecuente es el 3:2, el de la película de toda la vida y el que incorporan la inmensa mayoría de las réflex digitales. Las compactas y las televisiones antiguas suelen compartir la proporción 4:3, menos horizontal que la anterior. En los tiempos de la película contábamos con el formato de 8x10, casi cuadrado, y con unas dimensiones que equilibran muy bien el alto y el ancho. La proporción de 1,41:1 es la que sigue la norma DIN para el papel, la tenemos presente en el día a día y eso supone una apuesta segura. El canon áureo, 1,618:1, hace predominar el lado largo y presenta un interesante efecto estético.



El formato 2:1 es muy agradable y proporcionado permitiendo un corto recorrido visual. Las televisiones de gama alta incorporaron la relación 16:9, que si bien no suele usarse mucho con fines fotográficos es la ideal si el destino es ver las imágenes en el salón de nuestra casa, aprovechando al máximo la pantalla. El cine optó por un formato diferente, el 2,39:1, al que también nos hemos acostumbrado y una apuesta segura para nuestras panorámicas. Si queremos obligar al ojo a recorrer la imagen de forma claramente horizontal nuestra elección podría ser el formato 3:1, más allá del cual la imagen ya puede parecernos excesivamente baja en relación a su anchura.
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El formato rectangular se refuerza con otro rectángulo en su interior que ocupa casi la mitad de la toma. Tenemos un contraste entre dentro y fuera, entre los tonos fríos de la calle y los cálidos de la puesta de sol. La línea visual de la persona de fuera nos conduce a las del interior, equilibrando la imagen.




Óptica de 35 mm 1:2.8 a f/8 durante 1/15 s con ISO 200. Polarizador en portafiltros Lucroit.




En un retrato este formato nos permitirá incluir mayor cantidad de aire, de espacio negativo, en la dirección de la mirada o, si preferimos, constreñirlo contra un lado. Esa configuración se presta tanto a dejar espacio vacío como a un fondo con información.



Es el formato apropiado para incluir una foto a doble página en una revista o verla en la televisión.
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 FORMATO VERTICAL




Conocido con el nombre de retrato por adaptarse a la forma tradicional de reproducir la figura humana de cabeza y hombros. También es el idóneo para fotografiar a una persona de cuerpo entero, ya que si optamos por hacerla en horizontal la cara tendría muy poca información sobre sus gestos.



Este formato realza las líneas verticales, contrariamente al anterior que resaltaba las horizontales. Exagera el primer plano en las tomas de paisaje, ya que incluye una mayor cantidad del mismo. Refuerza la sensación de altura de un árbol, un acantilado o de una montaña. También intensifica las diagonales y sintetiza la imagen eliminando lo accesorio.



Es el más conveniente para incluir una foto a página completa en una revista o en un álbum (salvo que sea apaisado).




Ejercicio



Mira en tu archivo qué tipo de fotos abundan más. Seguramente más de dos tercios de las imágenes serán horizontales o verticales. Te propongo realizar durante un mes sólo las fotos que menos tienes para compensar un poco las cuentas y forzar a tu cerebro a buscar composiciones distintas, especialmente las panorámicas y cuadradas.
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Los valores que destacan en la foto son el ritmo y la verticalidad. Una toma vertical nos permite ver los tres niveles de colocación de la ropa. La primera línea, cercana al centro de la toma, coincide con la mirada del mercader, alineada claramente con los maniquíes del primer plano.




Óptica de 18-55 mm 1:2.8 a f/4 durante 1/60 s con ISO 4000.
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 FORMATO CUADRADO




No es un formato muy habitual en las cámaras y, salvo las de 6x6 y las polaroid, no se ha implementado mucho, pero nada nos impide adoptar esta relación recortando nuestras tomas o ampliando sólo una parte de las mismas. Este formato de negativos comenzó allá por 1929 de la mano de Rollei, recogiendo el testigo Hasselblad en 1948 que lo asoció definitivamente al arte de la fotografía de mano de muchos grandes autores. Puede que haya sido el propio formato cuadrado inicial el ingrediente secreto del éxito de Instagram, más allá de los filtros que incorporaba. Fotografiar algo circular en un soporte cuadrado proporciona una gran armonía. Esta configuración simplifica el encuadre ya que no sobra tanto espacio más allá del sujeto que podemos ubicar cómodamente en el centro.



Se presta a la simetría sobre los ejes horizontal y vertical, lo cual genera estabilidad, serenidad y solidez, alejando la idea de dinamismo. Es un formato poco visto, y por tanto, con un cierto componente de interés por sí mismo en cuanto a originalidad.



El punto de mayor atracción se desplaza al centro, que se convierte en un lugar de especial importancia en este contexto, especialmente si evitamos líneas diagonales en la toma. Llenar por completo el encuadre suele ser más eficaz, incluso, que en los otros formatos. Pero no hemos de descartar la opción de situar el punto de interés cerca de una esquina. Romper las expectativas de la persona que mira la imagen puede despertar su atención. De hecho, la mayor parte de las estrategias compositivas en este formato están dirigidas a escapar de la tiranía armónica que transmite de forma instintiva.




Girar en la mejor dirección



Al fotografiar en vertical podemos girar la cámara hacia la izquierda o hacia la derecha. Si trabajamos con tiempos de exposición muy cortos carece de importancia, pero con velocidades críticas podemos estabilizar más la cámara si la rotamos a la derecha ya que nuestros brazos estarán más pegados al cuerpo.



En muchos trípodes es más engorroso trabajar en formato vertical, ya que hay que desplazar la cámara del eje central de la rótula. Hace años que descubrí los soportes en L para acoplar mis cámaras a las rótulas y evitar este problema. Su precio es actualmente muy asequible y os recomendaría adquirir uno si todavía no lo tenéis.
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Opté por un formato cuadrado para realzar más la cara de este niño, situada justo por encima del centro de la imagen, mientras los ojos se ubican por encima del tercio superior.



Es una foto rápida, intentando capturar la expresión, con pocos tonos entre los que destacan los azules del gorro, complementarios del naranja del fondo, mientras el rojo del plástico contrasta con el verde de su camisa, que asoma por la manga.




Óptica de 70-200 mm 1:2.8 a f/2,8 durante 1/125 s con ISO 1600.
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 FORMATO PANORÁMICO




Es el que prevalece en las televisiones, con una proporción de 16:9. Pocas cámaras fotográficas lo tienen a pesar de que, curiosamente, es el más próximo en su versión horizontal a nuestra forma de percibir el mundo que nos rodea. Con estas proporciones las tomas verticales son muy raras y poco vistas. En fotografía digital es relativamente sencillo unir varias imágenes para conseguir formato más panorámico que el que proporciona la cámara. En caso de incluir elementos cerca de la cámara será preciso rotarla sobre el punto de no paralelaje (más conocido, erróneamente, como punto nodal), de esta forma será mucho más sencillo casar con precisión cada sección.



Componer en una toma panorámica exige más atención, sobre todo si es vertical. Es un formato que incrementa mucho el recorrido visual del espectador, que se recrea explorando los detalles de la imagen, por lo que 
 recomendaría que los extremos no contengan mucha información para no desequilibrar un formato de por sí complejo de estabilizar. Nuestra visión es peor en los extremos, supone un gran esfuerzo fijar la vista en ellos, así que en esas zonas no esperaríamos encontrar elementos especialmente importantes. El punto de vista se vuelve esencial para establecer las relaciones entre los distintos componentes y debemos analizarlo con calma. Hay que intentar previsualizar la imagen final, pues sólo la veremos cuando se procese en nuestro ordenador y ya será demasiado tarde para añadir o eliminar cosas.
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A pesar de contar con un angular extremo necesité cinco tomas para conseguir la imagen de esta hermosa bifurcación del río que vuelve a confluir en el margen inferior izquierdo. El ojo recorre la escena a través del discurso del agua.




Óptica de 16-35 mm 1:4 a f/8 durante 1/3 s con ISO 100. Polarizador en portafiltros Lucroit
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Óptica de 16-35 mm 1:4 a f/13 durante 1,5 s. Polarizador en portafiltros Lucroit.






 
 FOTOS PASO A PASO





 Mal tiempo: ¡buenas fotos!



La cascada que se forma en este río depende mucho de las lluvias, tiene un recorrido muy corto y enseguida vuelve a bajar con poca agua. Así que para encontrar las piedras mojadas elegimos un día nublado y lluvioso que evitase los tonos más brillantes de las rocas al tiempo que reflejaban el entorno, buscando una toma más monocromática.



La primera aproximación fue una imagen horizontal donde se viese la segunda cascada unos pocos metros más abajo. La zona más oscura en la parte inferior y que la bruma producida por el agua no saliese cerca de una esquina, no acabó de convencerme.



En la toma vertical se solucionan estos problemas; las piedras en medio del agua equilibran la fotografía, pero perdemos la sensación de amplitud de la realidad. Además creamos dos planos verticales que compiten en interés.



Así que moví el trípode un poco más abajo, aunque la zona estaba muy resbaladiza, e intenté encuadrar con esas piedras en primer plano, manteniendo la masa rocosa del lado derecho, que me había gustado desde el principio.



La ambigüedad del agua en el primer plano me llevó a incluir más roca que evita que se viese la masa blanca de la esquina inferior. Una visión más amplia que nos muestra el entorno del río y transmite importancia a la poza que forma el relieve de rocas. Ahora la composición es más estable. Una roca equilibra a la otra y el agua de la cascada inferior a la de la superior. Las piedras pequeñas del primer plano se sitúan en el centro del tercio medio inferior, dejando los tercios superiores para las piedras más grandes de forma escalonada, la izquierda finaliza en el primero y la derecha en el segundo.
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 Consideraciones para realizar fotografías panorámicas



Si existen elementos en primer plano necesitarás rotar la cámara sobre el punto de entrada en la pupila de la óptica.



Procura no utilizar ópticas por debajo de los 24-35 mm para evitar distorsiones que compliquen el cosido.



Utiliza enfoque manual para que el plano de enfoque no varíe entre tomas.



La exposición y el ajuste de blancos han de estar en modo manual o podemos obtener distintos resultados en cada imagen.



En una panorámica horizontal es mejor disparar en vertical para conseguir más superficie. En este caso, contar con una zapata en L será de gran ayuda.



Hemos de solapar entre un 20% y un 30% las tomas para facilitar la labor al programa.



Disponer de nivel en el trípode y en la rótula evitará que vayamos inclinando la toma mientras giramos.





Formatos demasiado panorámicos son complicados de ver en una pantalla, que dejaría mucha zona negra en los bordes y sujetos diminutos imposibles de apreciar. En papel nos pasaría lo mismo: demasiado desperdicio y poca capacidad de ver los detalles a no ser que imprimamos copias realmente grandes. Las panorámicas que tienen una proporción más alta que 3:1 o 4:1 suelen verse demasiado desproporcionadas e incrementan estos problemas.



Otra ventaja de unir varias fotografías es que conseguimos un archivo más grande y que, por tanto, contiene más información de cara a mejorar una impresión de gran tamaño.




 La nitidez



Es la cualidad de una imagen en que los elementos fundamentales se distinguen bien, no son confusos. Es una cuestión técnica que depende de la calidad de nuestro equipo, de dónde enfoquemos y de qué diafragma usemos. La nitidez quizá sea de los valores más sobreestimados por los propios fotógrafos. Invertimos en ópticas caras, cargamos con trípodes pesados, empleamos cables disparadores y enfocamos con precisión increíble para optimizarla, eso sin contar el esfuerzo informático para conseguir una máscara de enfoque perfecta.



Aunque la nitidez es, ante todo, un recurso estético de primer orden, las zonas fuera de foco pueden adquirir una belleza que por sí misma justifique una fotografía de un sujeto poco agraciado. El Sistema 1 cerebral se muestra muy cómodo recabando información de las zonas más nítidas y dirige el movimiento del ojo hacia otras similares. Las zonas que se ven más definidas atrapan de inmediato nuestra mirada. Esperamos que los ojos de un retrato, los pistilos de 
 una flor, o el producto que pretendemos vender estén nítidos. Lo principal está enfocado, es algo que se ha instaurado en nuestra cultura visual. Esto lo podemos utilizar para que un alejado mendigo, que ocupe una pequeña superficie del fondo de una imagen, pueda competir en peso visual con unos novios desenfocados en primer plano. También para bloquear ese movimiento instintivo de nuestra mirada y obligar al Sistema 2 a salir de su letargo, a analizar los motivos por los que la imagen carece de enfoque. A apreciar las sensaciones que le evocan esos colores y formas tenues que se mezclan armoniosamente.
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La textura delicada de esta seta destaca en todo su detalle gracias a la calidad de un objetivo macro. Moví un poco las hojas para tapar algunas partes más feas y para que la diagonal de los nervios condujese al pie del ejemplar, creando así una V que confiere un gran dinamismo al partir de la punta de la hoja, cuya curvatura le permite mantener foco y, por tanto, atraer la atención.



Estamos ante una composición triangular, cerrada y basada en dos puntos nítidos con un tercero, una superposición positiva del tallo, muy claro, con la línea de la hoja.




Óptica macro de 105 mm 1:2.8 a f/11 durante 1/2 s con ISO 100. Polarizador en portafiltros Lucroit.
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Emplear diafragmas cerrados, objetivos muy angulares o enfocar a la distancia hiperfocal, maximiza la profundidad de campo y nos da la sensación de que toda la escena está nítida. La lluvia confiere tonos más saturados a las superficies.



Las fuertes líneas curvas del edificio y de las nubes se refuerzan con la distorsión que proporciona un objetivo ojo de pez, dando una fuerte sensación de dinamismo y contraste.




Óptica de 8 mm 1:2.8 a f/8 durante 4 s con ISO 200.




Elegir qué elementos saldrán definidos y cuáles no es, sin duda, una poderosa herramienta que mostrará qué fragmentos de la escena son más importantes para el fotógrafo y cuál es su actitud ante la ausencia de texturas definidas en aquellas partes donde no le interesó retenerlas. Además, las zonas desenfocadas pueden resultar en manchas de color que equilibren la composición.




 La distancia focal



Las interrelaciones de los elementos compositivos dependen claramente de la focal que utilicemos. La geometría obedece a nuestra distancia focal. Por eso es importante determinar con precisión dónde nos vamos a situar y elegir a continuación el objetivo que cubre la escena que deseamos.
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Los ojos de pez distorsionan las líneas, esto podemos corregirlo en la edición, pero a mí me gusta el efecto que crea y no suelo modificarlo. En esta ocasión exagera la curvatura de las formas redondeadas del ayuntamiento y de la plaza que contrastan con la arquitectura circundante.




Óptica de 8 mm 1:2.8 a f/4 durante 1/15 s con ISO 200. Polarizador en portafiltros Lucroit.




Los teleobjetivos tienden a comprimir la escena, a anular la separación entre el primer plano y el fondo, mientras que los angulares la hacen más patente. Un tele nos permite mostrar mucho menos fondo que un angular y como consecuencia restringir la información que aportamos y aislar más al sujeto. Los angulares conseguirán que las líneas de la imagen converjan sobre el punto de fuga de forma más acusada cuanto menor sea su focal. Esto conlleva implicaciones psicológicas en el observador. Una fotografía de calle realizada con un angular le introducirá en la acción, le hará adentrarse en la escena por el efecto de profundidad, mientras que la misma toma con un tele le mantendrá a una cómoda distancia de lo que se muestra, puesto que será una visión más plana.



El uso de focales extremas, grandes angulares o teleobjetivos largos, construyen imágenes de gran impacto inicial; este enseguida se perderá si abusamos de él una y otra vez. Los ojos de pez son objetivos que enamoran en los primeros días, ofrecen un gran ángulo en situaciones de poco espacio y enfatizan poderosamente el primer plano y las líneas, pero pronto nos cansan y acaban en el fondo del armario. Es mucho mejor sorprender con ángulos y puntos de vista inusuales que con recursos físicos. Las ópticas macro permiten aislar partes del sujeto poco conocidas y a veces impresionantes.



No existe una óptica para cada situación. Podemos utilizar un gran angular para un retrato si nuestra pretensión es integrarlo en un espacio. Un 50 mm nos centrará más en su rostro, mientras un 300 mm conseguirá extractarlo del 
 fondo y centrar mucho más la atención en la persona que en el entorno. Podemos lograr buenos resultados con grandes teleobjetivos en paisajes o interesantes retratos con un ojo de pez. Lo importante es lo que deseamos transmitir y el lugar donde se coloca la cámara.




Utiliza una focal



La verdad es que los objetivos zoom actuales son de muy buena calidad y mucho más ligeros que cargar con todas las ópticas que abarcan. Además, nos ahorran cambiar constantemente de objetivo con un coste muy inferior.



Su problema es que la vagancia de nuestro cerebro nos insta a variar el anillo del zoom para abarcar aquello que queremos encuadrar, sin tener en cuenta los cambios de perspectiva, que son tan importantes.



Por eso propongo que utilices una focal concreta durante un día, puede ser una determinada óptica o una posición del zoom fija. Analiza como varía la escena al acercarte, al alejarte, cómo se relacionan los elementos entre sí. Al día siguiente utiliza otra focal, pero bastante distinta de la anterior y repite el ejercicio.
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A pesar de que relacionamos la fotografía de paisaje con los objetivos angulares nada nos impide utilizar teleobjetivos. En este caso me permitió comprimir unos acantilados muy alejados con una ola rompiente mucho más próxima y eliminar información que no aportaba nada útil. El lejano paisaje se transparenta a través de la ola, sin perder el punto de unión con el horizonte.




Óptica de 300 mm 1:2.8 a f/10 durante 1 s con ISO 200. Teleconvertidor 1,4x.




Un factor importante de nuestros cristales es la nitidez que ofrecen, siendo su precio casi siempre proporcional a ella. En cualquier caso el interés de muchas fotografías reside también en la calidad de las zonas desenfocadas que logran guiar la vista hacia las nítidas. La forma en que se mezclan entre sí los desenfoques determina la calidad del bokeh
 de las ópticas, y es un parámetro muy a tener en cuenta si recurrimos con frecuencia a diafragmas abiertos.



En ocasiones se confunde la distancia focal con la perspectiva, como ya hemos visto. En realidad el único sistema para variar la perspectiva es cambiar la cámara de posición. Una focal más corta abarca más ángulo pero no interfiere en las relaciones de perspectiva.




 Tamaño del sujeto



Podemos modificar el tamaño relativo del protagonista al incluir mayor o menor cantidad de fondo. Un sujeto que no aparece entero, sino recortado y grande, tendrá un mayor impacto que si lo mostramos muy pequeño en relación a su entorno.



Ambas opciones son válidas, sólo que hay que pensar en función de qué hacemos tal elección.



Una mariposa en la mano de un niño, por ejemplo, tendrá diferente impacto si la fotografiamos con un angular que si la realizamos con un teleobjetivo. En el primer caso la mariposa se verá muy grande y el niño a lo lejos, empequeñecido. En el segundo caso las proporciones entre ambos serán más reales y el insecto cederá interés frente al niño.
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Acercarme mucho al trabajador me permitió que su tamaño sea similar al del enorme edificio del fondo. Eliminar la parte inferior de la toma nos hace sentir el vértigo de su mirada hacia el vacío. La importancia del empleado se realza todavía más gracias al contraste entre la saturación de su ropa y la niebla, de color complementario, que difumina el resto de la toma. La cabeza se ubica simétrica al vértice del rascacielos, ambos en puntos fuertes.




Óptica de 18-55 mm 1:2.8 a f/6,4 durante 1/180 s con ISO 200. Polarizador en portafiltros Lucroit.





 Limita las tonalidades



Cuando limitamos conscientemente el número de colores que conforman nuestra fotografía, o su saturación, podemos reforzar la composición. El color influye profundamente en nuestro cerebro y aportar menos información cromática simplifica, casi siempre, la comunicación.



Si elegimos un día nublado los tonos serán mucho menos saturados que con luz directa a mediodía. Bajo la niebla o la lluvia los tonos todavía serán más pasteles al reducirse el contraste. También podemos convertir la imagen a blanco y negro para conseguir el efecto bajo cualquier condición climática. Al eliminar el color quitamos una capa de información que puede ser redundante y complicar excesivamente el mensaje. La fotografía nació en escala de grises, es verdad, pero creo que si hubiese nacido en color habríamos inventado también la forma de representar la realidad en blanco y negro debido a 
 nuestra capacidad de sintetizar. En ausencia de color el protagonismo lo adquiere la luminosidad y el contraste, dos elementos muy importantes para que el ojo se dirija a donde nos interese. Para muchos el arte fotográfico es sinónimo de blanco y negro; no conciben la fotografía artística ni el mensaje profundo en color.
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Este pueblo se camufla con su entorno. Es curioso lo rápido que vemos al trabajador que sube el fardo. Las líneas del camino, su tono claro y la posición, justo en un ángulo, atraen al ojo de forma implacable. Después la anarquía de las construcciones le hace vagar buscando información adicional.




Óptica de 70-200 mm 1:2.8 a f/5,6 durante 1/70 s con ISO 100.





La fisiología



Oliver Sacks era un importante neurólogo que realizó un estudio en dos remotas islas de la Micronesia, Pingelap y Pohnpei, donde muchos de sus habitantes sufren una alteración genética que les impide apreciar el color y ven en blanco y negro. La luz les resulta molesta, por lo que muchos son pescadores nocturnos o tejedores. Ante su insistencia en sacar adelante sus investigaciones, uno de sus pacientes le indicó que quizá estaba demasiado preocupado por eso que llamaba color y que lo estaba apartando de las cosas importantes. Tal vez sea cierto; sus tejidos, de extraños colores cobran una especial belleza basada en contrastes y patrones cuando los vemos con poca luz, ya que nuestras células sensibles al color no funcionan en esas condiciones.






 Tiempo de exposición



El obturador regula el tiempo durante el cual la luz alcanza el sensor de nuestro equipo y determina de forma crítica el aspecto de la imagen si ésta contiene elementos en movimiento. No obtendremos el mismo efecto fotografiando unas nubes que se acercan hacia la cámara si disparamos a 1/500 s que si lo hacemos durante 30 minutos. Este es un potente recurso creativo que proporciona tres opciones: congelar al sujeto con tiempos muy breves, magnificar el movimiento con tiempos más largos o elegir una velocidad intermedia.



La capacidad de congelar la acción depende también de la velocidad del sujeto, de su ángulo respecto a la cámara, de la focal empleada y de la distancia a la que se sitúe de la cámara. Si estamos con un teleobjetivo fotografiando algo muy rápido que se mueve perpendicular a nosotros, quizá sea preciso subir 
 demasiado la sensibilidad o renunciar a la profundidad de campo de un diafragma más cerrado. Como decía mi abuela “no todas las conveniencias caben en el mismo saco”. En la mayoría de las ocasiones hemos de priorizar un parámetro de la exposición y ajustar el resto como sea necesario.
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El incremento de exposición varía el aspecto del agua, crea líneas en el cauce del río y convierte las piedras en puntos más definidos y atractivos. Nuestro ojo encuentra un camino más fácil de recorrer desde el primer plano hasta las lejanas montañas nevadas.




Óptica de 16-35 mm 1:4 a f/8 durante 1/60 s y 4 s con ISO 100. Polarizador y filtro de densidad neutra de 8 EV en portafiltros Lucroit.





El barrido



Cuando el sujeto se está moviendo podemos seguirlo con nuestra cámara a su misma velocidad mientras accionamos el obturador. Si el tiempo seleccionado es suficiente, el motivo saldrá relativamente estático mientras el fondo se vuelve borroso. A esta técnica se le llama barrido de movimiento.



Si el fondo es muy variado, en el resultado final veremos muchas estelas por detrás del motivo. Las manchas en el sensor también dejarán estelas, así que mejor lo limpiaremos antes de probar. En caso de que el movimiento sea horizontal quizás sea una buena alternativa realizar el barrido con trípode y así evitaremos oscilaciones verticales que pueden desfigurar al sujeto.



Los tiempos de exposición muy breves apenas alterarán el fondo, mientras que si son muy largos se hará mucho más difícil ejecutar el barrido; un buen punto de partida puede ser 1/30 de segundo que iremos modificando en función del resultado.





En caso de que la luz sea excesiva, para conseguir tiempos de exposición adecuados a nuestros intereses estéticos, disponemos de filtros de densidad neutra para alcanzar esta sensación de borrosidad, que además de estar producida por el sujeto puede deberse al movimiento voluntario de la cámara o al accionamiento del zoom.




 Diafragma y enfoque selectivo



El diafragma de nuestro objetivo nos permite determinar qué zona sale nítida. Diafragmas muy abiertos, números bajos como f/2,8 tienen poca profundidad de campo, mientras los más cerrados como f/16 dan mucha más. A igualdad de distancia, las focales más cortas ofrecen también más profundidad de campo. Los planos de enfoque alejados de la cámara presentan más profundidad que los más cercanos.
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Un diafragma bien elegido proporciona la profundidad de campo adecuada para que el primer plano y el fondo estén a foco. El contraste era muy fuerte y realicé tres imágenes con diferentes exposiciones para captar toda la gama tonal.




Óptica 17 mm 1:2.8 a f/8 durante 1/80 s con ISO 200.




Elegir diafragma ha de ir más allá que conseguir una exposición correcta, es también una decisión creativa. Un fondo con demasiada información generalmente resulta llamativo en exceso. Un problema que podríamos solucionar abriendo más el diafragma o alejando al sujeto del mismo. A esta decisión se la denomina enfoque selectivo y permite mantener la atención sobre la parte enfocada.



En otras ocasiones, como en fotografía de paisaje preferiremos toda la escena nítida, enfoque total, para lo que necesitaremos diafragmas muy cerrados y enfocar a la distancia hiperfocal de nuestra óptica con el diafragma seleccionado.



En fin, el plano de enfoque es una cuestión más a decidir en nuestro proceso creativo; tendremos que pensar si enfocamos el sujeto, el fondo y cuál es la profundidad de campo idónea.




 La exposición



En función de los parámetros de captura (tiempo de exposición, diafragma y sensibilidad) y de la luz disponible podemos lograr que nuestra foto tenga unos tonos que correspondan a la escena real, más claros o más oscuros. La 
 exposición no es una cuestión meramente técnica sino que conlleva consideraciones estéticas y, por tanto, compositivas. Dejar que texturas presentes en una exposición normal se quemen o vuelvan negras por completo puede atraer la atención a partes diferentes de la imagen, o que el ojo se mueva a través de ellas por caminos diferentes.
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En las tomas en que abundan los tonos claros, es importante exponer correctamente para que haya información en el lado derecho del histograma. De lo contrario será necesario incrementar la exposición en el procesado, lo que podría hacer más visible el ruido.




Óptica 120-300 mm 1:2.8 a f/8 durante 1/400 s con ISO 200. Teleconvertidor 1,4x.




Las tomas más oscuras se vuelven más tétricas y teatrales, sobre todo si la escena tiene un contraste alto (clave baja). Incrementar la exposición las hace más angelicales, transmiten pureza, especialmente si el contraste es bajo (clave alta).



Muchos fotógrafos se limitan a verificar que el histograma de su cámara contiene la información de la escena, pero lo importante es lograr que destaquen determinados elementos. En formato RAW llevar el histograma todo lo posible a la derecha, sin que ningún componente significativo pierda información, garantiza la máxima calidad. Por eso si la escena cabe ampliamente en la gama tonal que permite nuestro sensor, considero que, lo más adecuado es sobreexponer después en la edición, a no ser que las sombras sean importantes, ya que mostrarán menos detalle y más ruido que si deliberadamente exponemos para ellas a costa de las luces más altas, que se irán a blanco puro.




 El trípode



Para muchos fotógrafos el trípode es un accesorio fotográfico. Para mí es un elemento cuyo empleo marca un punto de inflexión en la calidad artística de las fotos. Utilizar el trípode es lento y engorroso, lo sé y por eso lo recomiendo. Nos hace dedicarle un tiempo mínimo a cada toma por lo que, si no tenemos claro que el motivo compensa el esfuerzo, seguiremos nuestro camino y las posibilidades de encontrar algo más atractivo aumentan.



Con su ayuda podemos realizar cambios en el diafragma y tiempo de exposición, y determinar los más apropiados para nuestros intereses. También resulta fácil cambiar elementos del fondo, el ángulo de toma, la perspectiva… manteniendo el resto de parámetros igual.



Es conveniente colocar el trípode una vez que hemos analizado la composición y sabemos cuál es el punto de vista más adecuado. Si abrimos primero el trípode lo más seguro es que elijamos la posición más cómoda para disparar, no la idónea. Nos permite mirar tranquilamente la imagen obtenida en la pantalla de la cámara y realizar una nueva foto variando el parámetro que determinemos que podemos mejorar.
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Un trípode y unas botas de agua me sirvieron para mantener la posición hasta que las olas comenzaron a rodear la piedra del primer plano. Sin su ayuda tampoco sería posible emplear un tiempo de exposición tan largo y perdería su efecto.



La piedra del primer plano crea una fuerte línea diagonal, que finaliza en uno de los vértices de las del fondo. Para equilibrar el enorme peso visual de la zona inferior y del horizonte se optó por ubicar este ligeramente descentrado (40 y 60%). Un cielo menos dramático quizá se vería muy vacío.




Óptica de 17-55 mm 1:2.8 a f/11 durante 3 s con ISO 200. Filtro degradado y polarizador en portafiltros Lucroit.





 
 RAW



La mayor parte de los sensores actuales captan una gama tonal que supera la capacidad del formato JPEG. Es frecuente que su rango dinámico sea de 12-15 EV, excesivos para los 8 bits por canal que puede gestionar el viejo JPEG. Por eso recomiendo tomar nuestras imágenes, al menos las más contrastadas, en formato RAW. Nos evitará que las luces más altas se quemen por completo convirtiéndose en atractores visuales que quitarán, en muchas ocasiones, protagonismo al centro de interés.



Otra ventaja del RAW respecto al JPEG es que podemos determinar la respuesta cromática y de luminosidad del archivo final, sin depender de los parámetros asignados por nuestra cámara en el momento de la toma. Saber si +3 de contraste y +2 de tono es lo conveniente al tema es difícil, sobre todo si trabajamos con poco tiempo; es mucho más sencillo ajustar el brillo, saturación, tono y contraste con calma delante de un ordenador con una pantalla grande, sobre todo si está correctamente calibrada y perfilada.
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El enorme contraste entre el cielo y el agua es imposible de superar con un filtro degradado, debido a la irregularidad de la zona de transición entre luces y sombras. Por fortuna el sensor de mi cámara tiene un rango dinámico suficiente para no perder textura. Una adecuada exposición (totalmente derecheada) y un procesado con doble revelado permitieron recuperar el aspecto de la niebla subiendo por el valle al amanecer.




Óptica macro de 105 mm 1:2.8 a f/4,8 durante 1/180 s con ISO 100. Polarizador en portafiltros Lucroit.





 
 La luz
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 SU IMPORTANCIA




La materia prima de nuestras fotografías es la luz, sin ella es imposible que nuestro sensor materialice la escena que pretendemos. Podemos aportarla, variarla, limitarla, ampliarla… pero su calidad tendrá un gran peso específico en el resultado final. Curiosamente no se considera un elemento compositivo en las teorías clásicas, pero su importancia a la hora de resaltar determinadas características es vital.



No hay buena o mala luz, hay condiciones de iluminación que permiten resaltar lo que vemos, que nos proporcionan una visión sugerente o agradable. Además una luz bonita, hermosa, puede llegar a ser el verdadero protagonista. Si la luz es buena puede ser incluso indiferente el sujeto fotografiado. Una buena foto no depende casi nunca de lo que fotografiamos, depende de nuestra visión y de la forma en que está iluminada. Por eso, en aquellos momentos en que la suerte nos procura una luz atractiva sólo tenemos que buscar algo con rapidez para no perder la ocasión, cualquier cosa valdrá. Es este el motivo por el que un fotógrafo debe conocer la luz, las formas de modificarla y de crearla de manera artificial.



Existe luz adecuada para transmitir una sensación, una idea, un sentimiento y luz que no es la más acertada para ello. Asegurarnos de que las características de dirección y calidad de la luz refuerzan las impresiones que queremos mostrar es tan o más importante a veces que el propio sujeto. Por supuesto, un tema perfecto se echará a perder con una luz inadecuada.



Quizá los habitantes de los países más nórdicos aprecien más que los mediterráneos las luces intensas de nuestro mediodía, llenas de color y sombras 
 densas, muy alejadas de las que dominan en buena parte de sus paisajes, con luces más mortecinas y tonos más pasteles. Suele suceder que lo escaso es más apetecible por su rareza y, por ello, es posible que nosotros prefiramos las sutilezas de los tonos que predominan cuando el sol está cercano al horizonte. En esos minutos disponemos de unas sombras alargadas y unas dominantes de color cálidas que resaltan todo lo que tocan. Poco podemos hacer para conseguir esa luz, más allá de planificar nuestra sesión para estar en el lugar correcto a la hora y época del año precisos. Es viable confiar en la suerte, algunos tienen mucha, pero esta suele favorecer a los más preparados.
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Mirar las nubes y determinar la dirección del viento me permitió aprovechar los breves momentos en que el sol iluminaba la escena. El punto de vista y el uso de un angular generan fugas que magnifican el ángulo de inclinación del monumento y nos hacen subir la mirada hacia el centro de la toma.




Óptica de 10-24 mm 1:4 a f/7,1 durante 1/320 s con ISO 200. Polarizador en portafiltros Lucroit.





Entender la luz natural



Busca un lugar tranquilo y bonito y fotografíalo cada tres o cuatro horas un día despejado desde el amanecer hasta después de la puesta. Observa las enormes diferencias que se crean, el modo en que percibimos ese paisaje simplemente al variar la posición del sol.
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 CALIDAD DE LA LUZ




A la hora de identificar la calidad de la luz hemos de observar, paradójicamente, la forma de la sombra que proyecta tras los objetos que ilumina.



Si la sombra tiene unos límites muy definidos, sin apenas gradación entre la zona iluminada y la oscura, denominada penumbra, estaremos hablando de una luz dura. No importa la densidad de esta sombra para que sea dura, eso no varía la clasificación. La sombra puede ser muy tenue, pero si aparece de forma abrupta será una luz dura.



Por su parte la luz suave proporciona una amplia zona de penumbra que hace muy difícil establecer dónde se inicia. Este tipo de luz procede de fuentes de gran tamaño con respecto al sujeto. En cambio, en la luz dura, las fuentes son pequeñas.
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La mayoría de los fotógrafos de paisaje preferimos las cálidas luces del amanecer y la puesta, pero el sol alto y frontal consigue una gran saturación de colores y desplaza la zona de máxima polarización hacia el horizonte.




Óptica de 24-70 mm 1:2.8 a f/8 durante 1/60 s con ISO 100. Polarizador en portafiltros Lucroit.




En el caso de las luces difusas apenas hay sombras y todo en su entorno presenta un nivel de iluminación muy similar. La luz difusa es originada por fuentes muchísimo más grandes que el sujeto.



El sol en un día despejado es una fuente de luz dura, los rayos que emite son paralelos entre sí y ello permite que existan sombras muy definidas. Si tenemos unas cuantas nubes en el cielo serán ellas las que iluminarán también la escena, aumentando el tamaño de la fuente y suavizando las sombras. Si el cielo está totalmente cubierto los rayos paralelos provenientes del sol cambiarán de dirección al atravesarlas y el resultado es que al sujeto le llega la luz de todas partes dejando de tener una sombra marcada.
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 DIRECCIÓN DE LA LUZ




El ángulo con el que incide la luz sobre la escena es muy importante y puede cambiar por completo la forma en que la analiza nuestro cerebro. Nos permite resaltar o disimular ciertas características del sujeto. Desde el punto de vista del fotógrafo podemos dividir la dirección de la luz en varios grupos.




•Luz frontal:
 Incide sobre el sujeto de forma frontal y por tanto se sitúa detrás del fotógrafo. Las sombras se proyectan detrás del sujeto y obtenemos una imagen plana, sin volumen. Es la luz que proporciona un flash encima de la zapata, normalmente muy insulsa. Sin embargo el color se muestra más vivo y saturado y las imperfecciones de la piel se suavizan.




•Luz lateral:
 La iluminación procede desde un lado del sujeto. Es muy adecuada para resaltar las texturas, que cobran especial interés. A cambio el color tiene una pérdida importante de saturación. Cuando esta luz se sitúa muy baja consigue separar al sujeto del fondo, dando la sensación de volumen. La podemos encontrar justo antes de la puesta de sol o poco después del amanecer.




•Luz tres cuartos:
 A medio camino entre las dos anteriores, preserva parte del color de la luz frontal y de las texturas de la lateral. Si está bastante alta podemos emular la luz que usaba Rembrandt en su buhardilla para pintar. En sus cuadros la sombra de la nariz llegaba hasta el labio. Si la dejamos algo más baja, y, por tanto, la sombra no toca el labio hablamos de iluminación de lazo.




 •Luz cenital:
 La fuente luminosa está justo encima del sujeto. Las sombras son muy marcadas y profundas, puede servirnos para ocultar los ojos tras la sombra del arco supraciliar. Estamos muy acostumbrados a verla en nuestras casas, ya que la luz de las lámparas se sitúa muy por encima de los rostros. La observamos a mediodía en verano si estamos relativamente cerca del ecuador terrestre. Es una buena luz para conseguir dramatismo.
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Luz frontal. (De 5h a 7h)



Luz lateral. (3h o 9h)



Luz de tres cuartos. (De 7h a 9h o de 3h a 5h)



Luz kicker
 o de recorte. (De 9h a 11h o de 1h a 3h)



Luz de contra. (De 1h a 11h)



Luz cenital (Encima del sujeto)



Luz nadir (De 3h a 9h bajo el sujeto)




•Luz nadir o contrapicado:
 La luz ilumina al sujeto desde abajo. Es poco frecuente en la Naturaleza y poco realista a no ser que incluyamos la fuente de luz en la toma. La podemos encontrar en una hoguera, en el reflejo de un lago… Las sombras se proyectan hacia arriba y el resultado es un poco tenebroso ya que se ha usado mucho en el cine para iluminar a los personajes más malvados.




•Contraluz:
 El sol o nuestro flash se dirigen hacia la cámara desde detrás del sujeto. Cuando este es opaco podemos obtener su silueta si exponemos para la luz. Es un buen aliado si fotografiamos objetos 
 transparentes como una gota de agua o la niebla. Se suele usar mucho en retrato para resaltar la transparencia del pelo.
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La niebla y la luz crean una interesante atmósfera en la que los árboles parecen emerger de un sueño. Busqué el sol en el centro del encuadre para resaltar su importancia. La fuerte pendiente de sus raíces, partiendo de la arista y recorriendo la diagonal refuerza la sensación de altura de este magnífico ejemplar. La claridad de la parte superior nos invita a recorrer sus ramas en una composición abierta que recoge toda la información de la toma.




Óptica de 12-24 mm 1:4 a f/8 durante 1 s con ISO 200.





•Recorte:
 Se sitúa algo un poco más ladeada que el contraluz, con la intención de perfilar los objetos sobre un fondo más oscuro. Es una luz muy usada por su interés efectista, sobre todo en retratos, combinada con otra situada en tres cuartos en dirección opuesta.




Estudia la luz



Dedica una temporada a reflexionar sobre la iluminación de las fotografías y los cuadros que te gusten. Analiza si es dura o difusa, cómo son las sombras, de dónde procede, cuáles son sus características de color y la atmósfera que recrea. Realiza la misma tarea con las fotos que no te gustan en absoluto. Poco a poco irás haciéndote consciente de la luz que te rodea, un conocimiento que ya nunca te abandonará y te servirá para lograr mejores imágenes.
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 COLOR DE LA LUZ




La luz del sol varía en su temperatura desde los tonos cálidos que posee cuando está cerca del horizonte (debido a la absorción una fracción de las longitudes de onda más corta por parte de la atmósfera) a los azules de un mediodía despejado. Las nubes y las zonas de colores vivos aportan su propia coloración a las sombras. La luz artificial no es casi nunca blanca; tenemos tonos totalmente rojizos en algunas farolas, anaranjado en las velas, amarillos en las bombillas de filamento, verdes en las fluorescentes…



La tonalidad de la luz aporta sensaciones a la escena y podemos buscarla intencionadamente para resaltar ciertas características. Debemos aprender a valorar estas dominantes, a gestionarlas mediante filtros, flashes o el ajuste del equilibrio de blancos. El equilibrio de blancos es una herramienta creativa que nos permitirá hacer más cálida una puesta de sol o más fría una escena con niebla.




Ajuste manual del equilibrio de blancos



Muchos fotógrafos opinan que se puede cambiar sin problema la temperatura de color con posterioridad a la toma sin problemas. Esto suele ser cierto. El problema surge cuando la dominante es muy marcada y no nos deja apreciar bien el histograma. Este puede aportar una información poco fiable e inducirnos a llevarnos una toma con algún canal quemado o a subexponer en buena medida la toma y que contenga más ruido. De hecho, en situaciones de fuerte dominante puede ser muy recomendable corregirla con un filtro físico para evitar modificar en exceso las curvas de corrección.



Si trabajamos en JPEG debemos elegir la temperatura de color más adecuada, ya que su modificación posterior es más delicada y supone pérdida de calidad del archivo final.
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 INTENSIDAD DE LA LUZ




La intensidad de la luz disponible no afecta a sus valores estéticos y es la que determina la exposición. En caso de que haya poca será imposible utilizar ISO bajo con diafragmas cerrados y tiempos de exposición cortos. Si hay demasiada tendremos que recurrir a un filtro de densidad neutra para que el agua de una cascada, por ejemplo, tenga aspecto sedoso.
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En las tomas nocturnas con contaminación lumínica es muy importante la elección del ajuste de blancos, especialmente si la iluminamos con linternas. Un ajuste de 4000 K redujo el color rojizo del cielo para que tenga una tonalidad más azulada. La iglesia se iluminó con una linterna cálida y, por tanto, sale de color neutro, mientras para el crucero se empleó una muy cálida que hace juego con las nubes añadiendo dramatismo y conectando ambas zonas, dejando la iglesia en medio. Que el campanario no sobresalga del bosque y el crucero sí refuerza la idea. En estas fotos es más fácil determinar manualmente la temperatura de la toma, lo que simplifica la elección de las fuentes de luz que mejor se adapten a nuestra visión. Trabajando así, la pantalla de la cámara nos permitirá ver el resultado final con suficiente fidelidad y como se relacionan las diferentes fuentes de luz.




Óptica de 16-35 mm 1:4 a f/5,6 durante 30 s con ISO 1600.




Es importante recordar que la exposición es un valor técnico, pero que ha de estar supeditado a lo que queremos comunicar. Si preferimos tonos más densos o dramáticos, subexponer la toma, aún asumiendo un incremento de ruido, puede resultar interesante. Por el contrario, obtendremos tonos pasteles sobreexponiendo respecto al valor que sería el idóneo para preservar al máximo el rango tonal del sensor.




 La perspectiva



Nuestras fotografías logran que un espacio real, tridimensional perdure representado sobre una superficie plana, un papel, un monitor… Pero en la mayoría de los casos pretendemos que nuestras fotos mantengan esa sensación de profundidad para resaltar diferentes planos. Lo conseguiremos en buena medida conociendo los diferentes tipos de perspectivas.



Es muy habitual referirse a la perspectiva hablando del efecto que producen los objetivos. Es un error. Por variar el objetivo o modificar el zoom no 
 alteramos la perspectiva, sólo el ángulo de captación de la realidad. Al variar la focal tenemos un nuevo encuadre de la escena, para encontrar una nueva perspectiva habrá que cambiar la cámara de posición. Al hacerlo así se modificarán las relaciones entre los elementos de la composición y su vinculación con el fondo. Una vez determinada la posición adecuada será necesario elegir la focal que nos permita encuadrar sólo lo necesario. Hacerlo al revés es un mal hábito que nos impide entender cómo interactúa cada parte del todo. A veces será suficiente mover unos pocos centímetros la posición del trípode o doblar las rodillas; en otras, como paisajes de grandes dimensiones, incluso habrá que recorrer varios kilómetros.
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Óptica macro de 100 mm a f/5 durante 1/5 s. Polarizador en portafiltros Lucroit.






 
 FOTOS PASO A PASO





 La importancia del fondo



La luz y el fondo son dos elementos que tienen una importancia crucial en la composición de una imagen.



Elegimos un día frío y lluvioso para buscar este tipo de setas que suelen salir entre los musgos. Como era previsible los musgos estaban en su punto. Sólo fue necesario escudriñar un poco el suelo para encontrar este ejemplar con un pie más curioso que el resto de los que vimos. Su pie tortuoso la convierte en un espécimen particular, diferente, así que quise realzarlo con la luz.



En la primera toma el fondo destroza por completo la percepción de color del motivo. Por eso coloqué unas cuantas hojas otoñales como fondo. Estaban demasiado lejos y la luz que recibía la seta no era la misma que la del entorno, por lo que salía muy oscuro. Además la luz era muy homogénea y se perdía volumen en el sombrero. Así que adelanté todas las hojas y con una cartulina bloqueé parte de la luz para dar más volumen. Después de varios intentos alternando las hojas logré que se creasen varias zonas de luz y sombra. Los tonos del borde izquierdo son muy similares a los de la parte iluminada del sombrero, después viene una zona de sombra contra la que destaca la zona de luz y, finalmente, otra más clara para separar la zona oscura.



Desde el punto de vista cromático la ausencia de tonos amarillos separa lo suficiente los tonos verdosos de los musgos de los del fondo y del motivo, con tonos anaranjados, creando una composición armónica.



La parte más importante de la composición se sitúa por encima de uno de los puntos áureos, para incrementar más la sensación de verticalidad; parece una flecha que se dirige hacia arriba. Su peso visual se contrarresta con la masa de musgos más oscuros que tiene en su base.
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 PERSPECTIVA LINEAL




Las líneas paralelas en el mundo real parecen converger en un punto situado sobre la línea del horizonte, el llamado punto de fuga. Estimamos las distancias gracias a la reducción del tamaño que experimentan los sujetos cuyas dimensiones conocemos y, también, en función de cómo convergen las líneas de la escena. Si en una imagen vemos a dos personas adultas, una de las cuales es el doble de grande que la otra entenderemos que, en realidad, está 
 más alejada. Brunelleschi elaboró un método matemático para definir con precisión la perspectiva lineal.
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La mirada se canaliza a través de las líneas del suelo, de las paredes y del techo hacia el punto de fuga, muy cercano a la parte más brillante de la toma. Por el camino encontramos a los dos viandantes que fotografié justo cuando estaban cercanos a la zona más clara del suelo y procurando evitar que tocasen la pared lateral. El giro de la cámara marca una profunda diagonal que intenta transmitir dinamismo.




Óptica de 17-55 mm 1:2.8 a f/9 durante 1/2 s con ISO 400.




Un angular combinado con un punto de vista muy cercano al protagonista realza el efecto de la perspectiva lineal. Los teleobjetivos cuando se usan para fotografiar sujetos lejanos la reducen. En realidad lo que provoca que la perspectiva lineal sea más llamativa es la posición de la cámara respecto a los elementos compositivos, no la óptica empleada. Por eso las tomas realizadas en picado o contrapicado también acentúan el efecto de convergencia, mientras que si estamos a nivel del horizonte se reduce. Esto es debido a que cuando las líneas verticales no convergen es porque son paralelas al sensor y se hallarían en el infinito. Al inclinar la cámara conseguimos que el punto de fuga pueda encontrarse dentro de la imagen o cerca de su borde.
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 PERSPECTIVA POR SUPERPOSICIÓN




Los sujetos más próximos ocultan a los más alejados, es una de las principales formas en que nuestro cerebro percibe las distancias. Cuantos más sujetos se superpongan más resaltaremos el efecto.
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La superposición crea cuatro planos bien diferenciados entre el primer coche y el edificio. El autobús aporta color y movimiento, funcionando asimismo como plano de separación entre los coches y el fondo. Las columnas se sitúan sobre la línea de arranque de los parabrisas.




Óptica de 18-55 mm 1:2.8 a f/9 durante 1/13 s con ISO 6400.
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 PERSPECTIVA FORZADA




Consiste en ubicar algunos elementos para que en la fotografía parezcan mucho más grandes, pequeños, cercanos o lejanos respecto al resto. Crearemos ilusiones ópticas al situarlos, visualmente, en un plano que en realidad no les corresponde. Es una técnica que se usa en arquitectura; en la Antigua Grecia la parte superior de las columnas se estrechaba para hacer que parecieran más altas, y se sigue utilizando.
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 PERSPECTIVA ATMOSFÉRICA




La atmósfera absorbe parte de la luz, especialmente en longitudes de onda más cortas, por eso a medida que nos alejamos a través de un paisaje distante vemos los planos del fondo azulados, menos saturados y menos definidos, sobre todo si existe humedad. Las partículas en suspensión también dispersan la luz y contribuyen a magnificar el efecto que es más acusado cerca del horizonte pues ahí se acumula el polvo por efecto de la gravedad. De esta forma la perspectiva atmosférica, o aérea, nos permite trasladar la sensación de tridimensionalidad a nuestras imágenes ya que es algo a lo que nuestro cerebro ya está acostumbrado, aunque sea de modo inconsciente. Sabemos que los tonos fríos suelen estar más alejados; por eso al poner tonos cálidos en primer plano logramos que en la fotografía se identifiquen diferentes planos y aparezca la sensación de profundidad.





 La perspectiva atmosférica en la pintura



El fenómeno fue estudiado en profundidad por Leonardo da Vinci aunque puede apreciarse en algunas pinturas murales grecorromanas de Pompeya. Desde entonces muchos artistas han intentado plasmarlo en sus cuadros, como Velázquez o William Turner. Leonardo da Vinci comentaba al respecto:



“…Si acabas mucho y con gran detalle los objetos lejanos parecerá que están cerca en lugar de distanciados. Procura imitar con discernimiento, ateniéndote a la distancia de cada objeto y allí donde estén confusos y con rebordes poco definidos represéntalos tal cual son y no los acabes demasiado”.





Si bien la perspectiva lineal se puede potenciar, la atmosférica depende de elementos que no podemos controlar como son la lluvia, la niebla, la calima… Lo único que está en nuestras manos es modificar la distancia entre nuestro sujeto y el fondo; cuanto mayor sea más manifiesto será el efecto o utilizar filtros como el UV o el polarizador para reducirlo en cierta medida. Sin embargo, en el procesado cada vez son más las herramientas que nos posibilitan atenuar o resaltar esta percepción.
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Los días de tormenta en que el viento sopla desde tierra hacia el mar consiguen que las crestas de las olas tengan un aspecto magnífico. La neblina que se forma al enfriarse la atmósfera va creando numerosos planos horizontales muy bien definidos, dando mucha profundidad a la imagen. La línea lejana de tierra se colocó sobre uno de los tercios áureos. Entre la ola, efímera y fuerte, y el acantilado más alejado, sólido y permanente, se establece una relación por su similitud de forma y por el contraste de tonos que realza su situación dentro de la composición.




Óptica de 120-300 mm 1:2.8 a f/8 durante 1/6000 s con ISO 200.





La distorsión de lente



Los límites de la óptica y de la tecnología hacen que la mayoría de las lentes angulares curven las rectas hacia fuera (distorsión de barril) mientras los teleobjetivos lo hacen hacia dentro (distorsión de cojín). A este fenómeno es al que llamamos distorsión de lente y no tiene nada que ver con la perspectiva. Ésta depende solamente de la posición relativa entre los elementos que incluimos en la escena: cuanto más cerca esté un sujeto más grande parecerá en la toma.






 
 La luz como protagonista



La fotografía tiene su materia prima en la luz y ésta puede ser el motivo central, el tema de nuestra obra. Sin ella no podemos hacer fotografías y, sin embargo, le prestamos poca atención en general. En muchas ocasiones salimos a la calle y nos encontramos con una luz interesante, por su dominante de color azulado o anaranjado, por su increíble dureza que proporciona unas sombras nítidas y muy definidas… sea por lo que sea que nos resulte atractiva es un buen momento para buscar algo que fotografiar, por poco interesante que nos pueda parecer seguro que ese momento atmosférico crea una fuerte conexión con el espectador.
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Un punto de vista muy cercano con un ojo de pez distorsiona la forma en que solemos ver la realidad, atrayendo la atención sobre el primer plano y alargando la distancia al fondo. También curva las líneas que no pasen por el centro de la óptica. Es realmente increíble la paciencia que tienen los conductores ingleses con los fotógrafos que se ponen en medio de la calle.




Óptica de 8 mm 1:2.8 a f/2,8 durante 1/20 s con ISO 6400.
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Los rayos de sol que penetraban en esta iglesia son los protagonistas de la imagen. Para realzarlos más cogí polvo del suelo y lo lancé hacia la luz para hacer el halo más visible.




Óptica de 17-55 mm 1:2.8 a f/4,5 durante 1/4 s con ISO 200.
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Óptica de 17-55 mm 1:2.8 a f/2,8 durante 1/15 s con ISO 200.






 
 FOTOS PASO A PASO





 La vieja Regenta



Esta es una estatua que visitamos muchas veces mientras nuestra hija cursó sus estudios en Oviedo.



La luz artificial no era precisamente la mejor para destacar los rasgos de la cara de La Regenta, así que puse un flash con un difusor de 75 cm y un filtro cálido para igualar, dentro de lo posible, las temperaturas de color. Procuré que la estatua no tocase con el fondo, evitando un solape que haría perder interés a la toma.



La muralla no era muy atractiva, así que recorté la composición manteniendo la luna en la misma posición.



La cima de la catedral se perdía, aparecía cortada y sin apenas presencia. Además estaba allí porque quería sacar la luna en la composición. Tampoco me gustaba cortar la figura por la muñeca, parecía que estaba manca.



La solución fue cambiar a un formato horizontal, inclinando la cámara para que entrase todo lo que necesitaba. La composición se ciñe a las diagonales, la catedral va casi paralela a una de ellas, la luna se coloca sobre otra y la estatua queda delimitada por otras dos.



Si calculamos el punto de fuga de la toma comprobamos que la luna se sitúa justo en su vertical, buscando el equilibrio de la composición a pesar de su fuerte inclinación. La luna está justo a la altura de la cima de la torre y pasa por los ojos de la estatua en su paso hacia el punto de fuga, formando un triángulo rectángulo. Es algo que poca gente apreciará de forma consciente pero sí que lo notarán a un nivel más profundo.



En un segundo nivel de interpretación la estatua se funde con el negro de la noche, con la ciudad, Vetusta, con la bruma del paso del tiempo. La historia de La Regenta es una historia oscura que creo que queda reflejada en la imagen para los que hayan leído este imprescindible libro de nuestra literatura. Una obra que comienza sus páginas hablando de la ciudad y resaltando la torre de la catedral “índice de piedra que señalaba al cielo”.



Elegí un diafragma muy abierto para mantener el interés sobre el personaje, buscando el desenfoque del segundo plano. Esta velocidad me permitía obtener una luna redonda. Con un tiempo de exposición mucho más prolongado saldría en forma de elipse.
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 La textura



Llamamos textura a las características físicas de los objetos y que percibimos por medio de la vista y del tacto. Nuestro cerebro aprende desde muy pronto a tocar los objetos, incluso a lamerlos, para poder crear una base de datos de las cualidades asociadas a cada cosa que cae en nuestras manos durante nuestra infancia. Asimilamos pronto qué cosas son suaves o ásperas, frías o calientes… Más adelante nos basta con ver un objeto semejante, aunque no lo hayamos tocado nunca, para percibir sensaciones táctiles sólo con mirarlo. Algunos niños rechazan ciertos alimentos, incluso en su edad adulta, no por su sabor, sino por la textura que poseen o que su cerebro les atribuye, aunque nunca los hayan probado.



Un uso interesante de la luz es el de resaltar o amortiguar la textura de un sujeto, eligiendo las características de la iluminación que utilizamos. La luz baja y dura resalta la textura, mientras la luz frontal y suave la reduce. En general recibimos una primera impresión de todo lo que nos rodea por medio de la vista; en algunas ocasiones obtenemos más información a través de otros sentidos como el tacto o el gusto, pero normalmente tenemos que conformarnos con apreciar las estructuras de las cosas con los ojos.



Las texturas son capaces de influir en la forma que interpretamos una composición al transmitirnos percepciones positivas o negativas de los elementos que la constituyen. Por eso podemos alterar el valor subjetivo que presenta un objeto para el observador modificando la apariencia de su textura.



El aspecto que conferimos a las texturas está relacionado con la diferencia lumínica entre las elevaciones que reciben la luz y las cavidades que se sumergen en la sombra. Si el contraste es muy alto será sencillo percibir las características de la superficie, su rugosidad. Para los fotógrafos la iluminación es esencial en el aspecto de la piel, por ejemplo. No podemos iluminar de igual forma el retrato de una mujer con un trabajo al aire libre, cuando deseamos resaltar la dureza de su profesión, que cuando va de madrina a la boda de su hijo.
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Un ajuste de blancos muy bajo, unido a la subexposición, consigue tonos muy azules en el cielo de esta escuela abandonada. La textura y volumen del suelo se trabajó con una linterna, iluminando desde muy abajo y de forma paralela al suelo. Las tres losetas del primer plano se colocaron de forma que sus vértices apuntasen hacia la ventana, siguiendo la fuga que genera la inclinación del angular desde un punto de vista muy bajo. La disposición de los elementos se ajusta a los tercios áureos. Las baldosas arrancadas del suelo se distribuyen por el inferior, mientras la ventana se equilibra en el superior. Es un esquema cromático de tonos cálidos y fríos gracias al uso de una linterna de tono neutro (con el ajuste de blancos a 3200 K la vemos amarillenta).




Óptica de 14-24 mm 1:2.8 a f/5,6 durante 30 s con ISO 200.





 La sombra



Es la parte de la escena que no está directamente iluminada. Los elementos que iluminamos pueden proyectar su sombra sobre otros o sobre el fondo; esta penumbra aporta volumen a la escena. A su vez nuestros sujetos también suelen poseer una zona de sombra propia que le confiere forma y textura. La ausencia de sombra en la imagen, por el uso de una iluminación muy frontal, por ejemplo, proporciona una sensación muy plana, el volumen desaparece.




 Las sombras más duras suelen transmitir dramatismo y son muchos los fotógrafos de todos los tiempos que han basado su trabajo más en las propias sombras que en las luces. Es tan importante trabajar la luz de nuestra escena como las sombras, que guían la mirada del espectador, especialmente en temas en los que predominan los tonos más brillantes. Una sombra permite equilibrar el peso de otros elementos, su densidad. Incluso a veces es la protagonista de nuestra fotografía. Un gran espacio negativo puede ocuparse simplemente disponiendo una sombra sobre él y es importante fijarse también en ella para no cortarla si no lo consideramos imprescindible, ya que forma parte de la composición.



Nuestras primeras incursiones en la fotografía suelen ser en las horas centrales del día, que en nuestras latitudes mediterráneas proporcionan unas sombras muy marcadas y definidas. Cuando adquirimos un flash y lo colocamos en la zapata, la luz que conseguimos también tiene estas características. Por eso acabamos huyendo de las sombras más duras en favor de una iluminación más difusa que conlleva sombras menos evidentes. Con el tiempo acabamos entendiendo que ciertos sujetos y mensajes requieren de una luz y de unas sombras determinadas.



La sombra depende de la posición de la luz. A mediodía de verano, en el ecuador, aquella se encuentra justo debajo del sujeto; a medida que el sol está más bajo en el horizonte y nos alejamos del ecuador se hace más larga. Su dureza depende del tamaño relativo de la fuente luminosa y del sujeto. Una fuente mucho más grande que este dará unas sombras con bordes poco definidos. Si el día está completamente encapotado apenas veremos diferencia entre la zona más luminosa y la sombra. Un día con nubes y claros la sombra será algo más marcada, pero no tanto como si el día está despejado y el sol luce por completo. Lo mismo sucede con los emisores de luz artificial, la única diferencia es que con ellos podemos tener varios focos simultáneos generando distintas sombras. Esto puede utilizarse con fines creativos, mezclando diferentes tipos de densidad en las sombras. La densidad de la sombra, su grado de opacidad, depende de la separación entre el sujeto y el fondo donde se proyecta. Cuanto mayor sea esta separación más grisácea será la sombra, mientras cuanto más acerquemos el sujeto al fondo será más negra.



Durante el procesado, y dado que normalmente son las zonas más claras las que suscitan nuestro interés, es un buen recurso oscurecer aún más las sombras para remarcarlas e intensificar el contraste. Un caso extremo puede ser el de una silueta con la luz en contra de la cámara; como no queremos tener detalle de textura en el sujeto, suele ser beneficioso incrementar la 
 densidad de la parte izquierda del histograma con un ajuste que recorte esa zona que nos interesa mantener como negro puro. Nuestras cámaras cada vez tienen rangos dinámicos más amplios, lo que es muy de agradecer en la inmensa mayoría de las ocasiones, pero en otras será mejor prescindir de esta información que actúa como ruido de nuestro mensaje.
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Las estrellas y las ruinas tienen un fuerte componente de misterio que se aumenta de forma notable con la sombra bien definida de una persona vestida con capucha. Toda la escena se iluminó con linternas cálidas dejando la zona de la sombra más oscura para conseguir mayor dramatismo. Las líneas diagonales y las agresivas aristas de las ruinas contribuyen a reforzar esa sensación.




Óptica de 16-35 mm 1:4 a f/4 durante 30 s con ISO 6400.
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Óptica de 18-55 mm 1:2.8 a f/5,6 durante 1/60 s con ISO 200.






 
 FOTOS PASO A PASO





 La sombra como protagonista



Después de dejar el equipaje en el hotel salimos a dar una vuelta con nuestra cámara y me fijé en esta muralla de adobe bien orientada para la puesta de sol. Al lado se encontraba un campo con porterías donde estaban jugando al fútbol. Hice algunas fotos pero volví con tiempo para ver si seguían su partida bajo la anaranjada luz de la puesta.



La suerte esperada no se produjo, aunque dejaron una de sus bicicletas. La textura justificaba una foto, así que me puse manos a la obra. Al hacerla vi que la sombra, bien definida, también era una buena protagonista. En la segunda toma añadí más elementos a la composición, un edificio al que nos llevan las líneas de forma muy clara.



Para acentuar la sensación de movimiento giré la rótula casi 45° para forzar un triángulo en el suelo y eliminar parte de la zona más oscura del borde inferior izquierdo.



Ya tenía una foto que me gustaba, así que decidí simplificar al máximo la escena quedándome sólo con la sombra. La primera aproximación no dejaba ver las dos ruedas con claridad. La sombra oscura de la rueda delantera llama más la atención que la propia rueda.



La solución fue subir la cámara y que la rueda trasera saliese por una esquina, dejando algo más de espacio para una rueda delantera que dispone de más superficie y presencia. De esta forma ganan relevancia los arcos de las ruedas, la parte que mejor identifica una bicicleta. La fuga aporta dinamismo; primero vemos el arco de la rueda trasera, más grande y oscuro y después la rueda delantera, más fina y pequeña.



Las fotografías son una escala cromática de tonos cálidos. En las que sale el cielo, azul, actúa como tono complementario.
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 El contraste y la armonía



El movimiento de la Bauhaus (Alemania, 1920) llegó a la conclusión en sus estudios de que una imagen interesante está basada en el contraste. Parámetro que no hemos de considerar simplemente como la diferencia de brillo de sus elementos sino que se extiende a la separación del fondo, a la variación de textura, de formas, de iluminación… Abarca conceptos más abstractos como estrecho y ancho, mucho y poco, nuevo y viejo, estático y movimiento, transparente y opaco, pequeño y grande. Asimismo podemos tener contraste de color o de textura, incluso disparidad entre lo que estamos viendo en la imagen y lo que nuestro cerebro considera normal. Tenemos contraste de cantidad cuando usamos un color en una superficie grande y otro en una mucho más pequeña. Si los tonos son complementarios estaríamos ante un contraste de colores de esta clase. Existe, por supuesto, contraste entre tonos cálidos y fríos o entre tonos puros y pasteles.
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La calle divide la imagen en dos partes bien definidas a lo largo de sus diagonales. Por un lado están los señores mayores sentados y mirando cómo pasa la vida. En el otro una familia que se dirige activamente hacia un futuro incierto más allá del borde de la imagen. La altura de los ojos entre los dos grupos se conecta mediante una línea horizontal que facilita a nuestro cerebro pasar de un lado al otro.




Óptica de 10-24 mm 1:4 a f/6,4 durante 1/125 s con ISO 800. Polarizador en portafiltros Lucroit.




Lo contrario al contraste es la armonía, que consiste en el equilibrio y proporción entre las diferentes partes de un conjunto. La mayoría de las imágenes que vemos intentan influir en nosotros, para convencernos de algo, vendernos un producto… en esto la estrategia que mejor funciona es el contraste pues produce un efecto impactante y, en general, una lectura más rápida. La armonía juega en otra liga más introspectiva. Es lo que buscamos en la música que escuchamos para relajarnos y también la que pretenden muchos en la fotografía. No tenemos motivos para abusar del contraste y ser estridentes en todas nuestras imágenes. Una foto armónica tiene una belleza intrínseca que será apreciada por muchos, sobre todo por ser pocas las que vemos cada día. El ser humano está constantemente peleando con la gravedad para mantenerse en pie, por eso el equilibrio está firmemente arraigado en nuestro sistema nervioso.



Para alcanzar la armonía en la composición podemos recurrir a variaciones de un mismo color en diferentes tonos, combinar colores próximos del círculo cromático; también ayudará que la luz sea suave, que las formas sean 
 regulares, poco agresivas. Combinando tonos fríos, como azul y violeta, transmitimos algo de frío, e incluso sentimientos de angustia o tristeza. La mezcla de tonos cálidos, como naranja y amarillo, se interpreta como calor y alegría. Es un fenómeno que aprovechan los diseñadores de moda para elegir el colorido de la temporada de verano e invierno.




Ejercicio



Busca en tu ciudad, o en tu barrio dos sujetos que contrasten por algún motivo entre ellos e intenta que se separen claramente de un fondo que los englobe.
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El suelo del bosque otoñal es el protagonista de esta fotografía, con las setas típicas de esta estación y las hojas secas, que se van difuminando entre rocas con musgos y líquenes. Añadí la hoja amarilla del primer plano para completar la armonía de la gama tonal de naranjas a verdes.



Las setas se comportan como un punto de interés. Una vez analizadas, la mirada progresa a través del pasillo que forma la alfombra vegetal, evitando las piedras, hasta que alcanza la claridad y verticalidad de los árboles.




Óptica de 10-24 mm 1:4 a f/4 durante 1/2 s con ISO 200. Polarizador en portafiltros Lucroit.




Lo que no suele ser bien aceptado por el observador son las imágenes ambiguas, en las que se hace más difícil etiquetar con nuestro cerebro más vago, el Sistema 1. Si optamos por el contraste ha de ser evidente, y si elegimos la armonía también. La escuela de la Gestalt llegó a la conclusión de que el área limítrofe entre la armonía y el contraste es conveniente evitarla ya que da lugar a comunicaciones ambiguas y poco estéticas. Podría ser útil si pretendemos inducir estados de confusión en el espectador, pero en el resto de las ocasiones será más acertado que nuestra imagen se identifique claramente como perteneciente a una de ellas.



Imagen abierta y cerrada



Algunas imágenes contienen elementos que nos van guiando a lo largo de su superficie (imagen cerrada). Otras nos dirigen hacia el exterior de su marco, 
 hacia fuera, son las abiertas. Si el punto de fuga se encuentra en la fotografía puede obligar al espectador a recorrerlo, mientras que si se queda fuera de la imagen es fácil que nuestra atención vaya a su encuentro. Es una cuestión de estilo y de mensaje que la imagen sea abierta o cerrada. Una mirada interrogativa hacia fuera del marco puede despertar la curiosidad y mantener la atención.



[image: image]




La línea visual de los niños, intensificada por la posición de sus extremidades y por el contraste entre el fondo y los tonos vívidos de sus ropas, se continúa por la curva de la zona húmeda del suelo, una zona más oscura que hace de autopista para la atención. Nuestra mirada discurre desde la primera niña, con los tonos de mayor contraste, y continúa por toda la línea del cauce hasta el fondo.




Óptica de 70-200 mm 1:2.8 a f/5,6 durante 1/350 s con ISO 1600.




Las composiciones con sujetos muy centrados son muy apropiadas para componer imágenes cerradas. Las líneas diagonales ayudan a salir de nuestra foto.



Estos dos conceptos resultan muy útiles a la hora de montar exposiciones. Por ejemplo, al tener en cuenta cómo se sale de una imagen para que se pueda entrar en la siguiente siguiendo esa línea, o al colocar una imagen cerrada que intenta transmitir angustia en un pasillo estrecho y poco iluminado a fin de reforzar el mensaje mediante su contexto.
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Los colores pastel del edificio, en distintas luminosidades, forman una armonía de color que contrasta cromáticamente con el azul del fondo. Las líneas guían la mirada desde la zona más oscura de la periferia, un marco dentro de la propia imagen, hacia la parte más clara de la torre y hacia el cielo. Desde allí los bordes de la pared nos impiden salir de la imagen y volvemos a la torre.




Óptica de 10-24 mm 1:4 a f/4,5 durante 1/250 s con ISO 200. Polarizador en portafiltros Lucroit.





 Sensación de equilibrio



Nuestra percepción asigna un determinado peso visual a cada uno de los elementos que integran nuestras fotos. Esto es independiente de nuestra formación o experiencia, es algo innato y compartido por culturas muy distintas. Valoramos el peso y el volumen de cada sujeto instintivamente y lo comparamos con el resto. Es algo muy rápido y eficaz para lo que el cerebro está especialmente cualificado. Podemos imaginar que cada uno de estos pesos visuales está a un lado de la balanza, si el conjunto total está equilibrado el fiel de la balanza permanecerá en el centro.



Unas cosas pueden equilibrarse con otras en función de su color, textura, forma, situación… y estaríamos ante una imagen equilibrada que nos cuenta cosas muy diferentes a cuando la balanza se desplaza hacia un lado concreto por tener un peso muy superior al resto.



El peso tiene un fuerte componente emotivo; una persona lejana, por pequeña que salga su representación, es capaz de equilibrar una montaña lejana. Una pequeña mancha de color puede equilibrar un fondo homogéneo de su complementario. La luna sobre un cielo vacío puede servir de contrapeso a una casa. Si son similares valoramos como más pesado el objeto de mayor tamaño. Las superficies con textura pesan más que las lisas y homogéneas. Los colores cálidos, saturados o claros los percibimos como más densos que los fríos, desaturados y oscuros. Una forma aislada equilibra varias formas más pequeñas agrupadas.
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A pesar de su pequeño tamaño la silueta de este pajarito equilibra un fondo lleno de la textura de las olas del mar desenfocadas. La pata levantada y la cabeza elevada transmiten sensación de movimiento, de que está pronto a volar.




Óptica de 70-200 mm 1:2.8 a f/8 durante 1/8000 s con ISO 100.




También podemos incrementar el peso manteniendo el objeto nítido en lugar de desenfocarlo. Elegir un sujeto claro sobre fondo oscuro le dará más peso que si optamos por un sujeto oscuro sobre fondo claro.



Cuando procuramos transmitir armonía y serenidad suele ser buena idea que nuestra imagen sea muy equilibrada. Por el contrario las tomas que reflejen caos, tensión, movimiento suelen beneficiarse de un desequilibrio hacia el lado en que se materializa ese movimiento, sea real o imaginario.




 El número de elementos



No siempre podemos decidir cuantos elementos forman parte de la composición con precisión, pero su número conlleva una importante carga psicológica en el observador que es importante conocer para usarla en nuestro favor.



Fotografiar un único elemento lo transforma en el centro visual implicando un cierto grado de soledad, introspección o incluso agobio. El fondo y las relaciones de líneas y tonos con el resto de la composición aportarán una información adicional del personaje y su vinculación con el entorno. Un elemento se comporta como un punto de atracción visual. No hay otro lugar para donde mirar.
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La dorada y baja luz de un sol casi en el ocaso proporciona textura y color a una única flor, convirtiéndola en protagonista indiscutible.




Óptica de 70-200 mm 1:2.8 a f/5,6 durante 1/80 s con ISO 100.
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El fuerte contraluz crea una silueta que atrapa de rápidamente la atención; los tonos claros son un potente atractor visual, sobre todo si predominan tonos tan oscuros. Detectamos de inmediato el sujeto principal porque sabemos que está mirando a la cámara, a pesar de no ver sus ojos, y porque está tapando a la otra cabra.




Óptica de 70-200 mm 1:2.8 con tele convertidor 1,7x a f/5,6 durante 1/320 s con ISO 200.




Añadir otro elemento elimina la soledad. Si es similar parecerá que tiene compañía y les conferiremos la presunción de relación entre ellos, pudiendo ser de cariño, amor, amistad o confrontación en función de cómo se presenten. Dos elementos se vinculan entre sí por medio de una línea visual que los conecta. Si es horizontal o vertical será mucho más estática que si es diagonal.



El tres es un número muy interesante en una composición y en la cultura popular. Repetimos tres veces con énfasis un adjetivo para definir a alguien: “Es que es tonto, tonto, tonto…”. Tres eran los mosqueteros y los cerditos del cuento. En la religión también es un número muy usado. Tres elementos se materializan como los tres vértices de un triángulo y proporcionan una forma sencilla de componer manteniendo el interés y el dinamismo. Los vértices del triángulo pueden mostrar mucho movimiento si son muy asimétricos. Un triángulo equilátero con uno de sus lados paralelos al borde del marco será muy armonioso y equilibrado.



Más de tres elementos ya constituyen un grupo por derecho propio. Estaríamos ante un colectivo y en el punto inicial, en el uno. Cada elemento pierde su identidad en favor del grupo. En algunas culturas sólo tenían nombre para definir los tres primeros números y otro para cuando había más. Los niños sólo pueden determinar sin contar si tienen una, dos o tres cosas. Si fotografiamos muchos árboles estamos transmitiendo la idea de un bosque. Si hacemos lo mismo con muchos edificios mostramos una ciudad.
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Es muy raro que no encontremos relaciones entre tres elementos, aunque no sean muy similares y los simplifiquemos en una forma definida. Tres elementos fuerzan casi siempre una composición horizontal en la que suele dominar el más elevado o el más próximo.




Óptica de 10-24 mm 1:4 a f/5,6 durante 1/80 s con ISO 800.
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Cuando el número de elementos similares es muy alto y se encuentran relativamente cercanos los aprehendemos como una unidad; en este caso visualizamos varios grupos de lápices en función de sus colores.




Óptica de 16-35 mm 1:4 a f/5,6 durante 1/15 s con ISO 800.




Contar con un número par de elementos los equilibra en cierta medida y aporta un clima de tranquilidad, sobre todo si se disponen de forma simétrica. Los elementos impares crean cierto grado de tensión y añaden energía. Es curioso cómo afecta esto incluso a nuestra vida diaria, la inmensa mayoría de los precios son números impares. También suelen ser impares los aperitivos que nos ponen en un plato en el restaurante.
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Óptica de 16-35 mm 1:2.8 a f/4 durante 0,5 s con ISO 100. Filtro degradado y polarizador en portafiltros Lucroit.






 Nuestra actitud personal





AL FINALIZAR ESTE CAPÍTULO, HABRÁS APRENDIDO:





•Que debemos manejar la cámara con soltura



•La importancia del entrenamiento para avanzar



•Que hay momentos de calma y de prisa



•El enorme avance que supone trabajar sobre proyectos



•A valorar objetivamente la calidad



•La influencia de los sentimientos en la toma



•La manera en que el tiempo coloca nuestras fotos en el lugar adecuado



•Que quizá la originalidad está algo sobrevalorada



•Las bondades de cometer errores



•La mejor forma de realizar una crítica



•La importancia de compartir tu obra con otras personas



•A valorar o encontrar tu propio estilo




 
 Conoce tu equipo



La fotografía exige muy poco hoy en día para materializarse. Cualquier móvil obtiene imágenes de relativa calidad técnica sin necesidad de conocimientos previos. Pero que sea más sencillo no quiere decir que debamos obviar el aprendizaje de cómo extraer el mayor beneficio de nuestro equipo.



Si toda nuestra atención está puesta en cómo conseguir que el flash exponga correctamente será imposible pensar de una forma creativa. El cerebro procesa la información en serie y al estar centrado en algo obviará todo lo demás. Es necesario acometer nuestra actividad estética sin limitaciones técnicas. Para eso tenemos las lluviosas tardes de los domingos invernales. Practica todo lo que puedas con tu equipo para no necesitar pensar en cómo se hacen las cosas. Lee el manual con atención y memoriza todo lo que necesites saber de él. Todo.
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Para una foto como esta, en la que contamos con tiempo suficiente para realizar varias tomas y corregir los errores que detectemos, no es necesario un equipo de última generación. Sólo saber que queremos transmitir, exponer de forma correcta y colocar de forma adecuada los filtros. Las nubes de la parte superior funcionan como un viñeteado natural que ayuda a concentrar la atención en la línea del horizonte y en la textura del primer plano.




Óptica de 16-35 mm 1:4 a f/5,6 durante 70 s con ISO 200. Filtro degradado y polarizador en portafiltros Lucroit.





 Si un pintor compra un nuevo pincel que produce un cierto acabado mostrará una obra realizada con esa herramienta. La mayoría de los fotógrafos nos enseñan, orgullosos, sus objetivos. Estamos un poco obsesionados con la parte tecnológica. Seguramente conozcas a algún “fotógrafo” que se dedica a comprar material de forma continuada pero que nunca enseña ni una sola fotografía.



En algunas ocasiones necesitaremos un cuerpo mejor para poder disparar a sensibilidades altas con un mínimo de calidad. O tener un objetivo muy luminoso para conseguir un desenfoque que nos resulte atractivo. Sin duda la calidad técnica se beneficia de la inversión económica. Pero la inmensa mayoría de los fotógrafos que tienen una buena obra han luchado contra las limitaciones de su equipo y han ganado la batalla. Cambiar de cámara porque nos facilita las cosas, algunas cosas, es retroceder. Mejores cámaras no consiguen mejores imágenes por sí mismas.
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Las personas son las que hacen las fotos, no las cámaras. Al igual que un músico necesita practicar los fotógrafos también
 .




Harold Davis






No necesitamos obligatoriamente la última tecnología de autofoco para hacer retratos, ni para fotografiar una carrera de coches. Eso se hacía mucho antes de que se inventase aquella y tenemos obras maestras de fotógrafos que hicieron lo que quisieron con lo que tenían.



Muchas ópticas clásicas se venden a precio de saldo y son adquiridas por personas que les sacan un partido interesante a sus limitaciones. Algunos artistas incluso desmontan algunas lentes para evitar que corrijan ciertas aberraciones que suponen un aliciente para ellos. En general es mejor invertir el tiempo en practicar que en mirar catálogos de cámaras y objetivos.



Recomiendo comprar poco y usar mucho lo comprado. Es bueno pensar en si realmente vamos a abrir nuevas posibilidades, o mejorar sustancialmente la calidad de la toma, con cada pieza que nos apetece adquirir. Suele ser un buen antídoto para evitar seguir gastando dinero en material que a veces apenas usamos un par de veces.




 Calienta



Tras un periodo más o menos largo sin tomar fotografías nuestro cerebro se vuelve algo vago y necesita más tiempo para cumplir su trabajo. Todos los deportistas deben calentar sus músculos y articulaciones antes de la actividad y mantenerlos tonificados para obtener el máximo rendimiento. Nosotros también. Es imprescindible practicar con regularidad, todo lo que podamos. No necesitamos ni tan siquiera una cámara para ello. Simplemente con ver la escena y pensar en qué parámetros de exposición elegiríamos, cuál sería el encuadre, que óptica montaríamos… nuestro sentido visual se mantendrá en forma para conseguir los mejores resultados cuando lo necesitemos. Somos fotógrafos a tiempo completo, por eso valoramos la luz y el entorno constantemente, no sólo cuándo tenemos la oportunidad de accionar el obturador.
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Nuestros ojos deben medir, evaluar constantemente
 .




Henri Cartier-Bresson






Observar fotos de otros fotógrafos de una forma activa también es un buen ejercicio. Valora qué te gusta, qué cambiarías y qué decisiones técnicas tuvo que afrontar el autor. Es un buen entrenamiento que te preparará para el mundo real.
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Fotografiar con calma elementos de nuestra vida diaria nos permite automatizar procesos mentales; así no bloquearán nuestra creatividad en situaciones de prisa y nos dejarán centrarnos en las dificultades concretas de cada toma.



En este bodegón coloqué cuidadosamente los dientes de ajo en línea, evitando que se tocasen visualmente y dejando la misma distancia hasta los bordes.




Óptica macro de 105 mm 1:2.8 a f/9,5 durante 1/60 s con ISO 100.





 Analiza qué nos induce a hacer la foto



Podemos estar caminando durante horas por una ciudad o por un bosque sin que nada nos seduzca. En otros momentos los motivos nos asaltarán a cada paso. Es muy importante determinar qué es lo que ha llamado la atención de nuestro cerebro para que considere que es oportuno pasar un rato de nuestra vida inmortalizando ese momento.



Tenemos que encontrar el motivo que nos incita a fotografiar, analizarlo, describirlo y, dentro de lo posible, resaltarlo con nuestros recursos.
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Quien no quiere pensar es un fanático; quien no puede pensar, es un idiota; quien no osa pensar es un cobarde
 .




Francis Bacon






A veces nuestra parte emocional se encontrará extasiada ante un paisaje que es tan increíblemente hermoso como poco fotogénico. Mientras vivimos el momento son muchos los neurotransmisores cerebrales que nos impulsan a realizar fotos. Es importante mantener un registro gráfico de nuestro recorrido vital, como recuerdo personal y forma de comunicación con nuestros seres queridos más cercanos. En estas fotografías debemos ser más flexibles con las cuestiones técnicas y estéticas, su valor está en que nos sirvan de recuerdo.



Pero si nuestra intención es transmitir nuestra vivencia a personas que nada tienen en común con nosotros, hemos de analizar previamente y con esmero la toma. A veces este análisis nos llevará a demorarnos hasta encontrar un ángulo o un momento que expresen infinitamente mejor lo que deseamos. No es bueno hacer caso exclusivamente a nuestro cerebro más sentimental, también la parte más lógica ha de participar en la toma de decisiones fotográficas.



El método de algunos fotógrafos de sacar muchas, muchas, muchas instantáneas para luego escoger alguna no es el mejor sistema; la curva de aprendizaje será muy empinada y perderemos mucho tiempo que podemos dedicar a otra cosa. Además, es posible que la mejor composición de una puesta de sol no tenga la mejor luz que hemos disfrutado. La función de un fotógrafo no es la de sacar fotos de forma compulsiva. La misión de un buen fotógrafo suele estar más cercana a la meditación y a la previsualización de 
 la imagen final, analizando cómo será vista, anticipándose a su procesado e intentando sacar el mejor resultado posible de cada situación. Podemos, y debemos, aprovechar al máximo las posibilidades de cada oportunidad, pero cada disparo ha de ser premeditado, valorado y mejorado hasta que nuestra imaginación no sea capaz de encontrar un nuevo acercamiento. Una vez realizada la toma sólo podemos recortarla y editarla. En el mundo real un paso a la derecha, un destello de flash, un diafragma más cerrado, un tiempo de exposición más prolongado pueden producir efectos muy distintos, vías muy diferentes de sumergir al espectador en nuestra composición. Aprovechemos cada momento disponible con nuestra cámara de modo activo.
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Estuve intentando fotografiar con nitidez estas flores durante un buen rato, hasta que me di cuenta que lo que realmente me había atraído era su contraste con el de los helechos, una familia mucho más antigua en la evolución y que ocuparon nuestro planeta durante muchos millones de años antes de que apareciera la primera flor.



A pesar de su pequeño tamaño y del caos que las rodean, cautivan nuestra mirada gracias a su color magenta, complementario del verde y por haberlos situado en un punto importante (el centro de una espiral áurea que forman las ramas más cercanas) contrastando contra un fondo mucho más oscuro.




Óptica de 17-55 mm 1:2.8 a f/8 durante 1/30 s con ISO 200.





 Trabaja con calma cuando puedas



Lo sé, en ocasiones no hay tiempo para pensar. Pero cuando sí lo haya te recomiendo recapacitar con calma la composición, realizar una captura, estudiarla en la pantalla de la cámara para ver sus puntos flacos. No importa nuestra experiencia previa, seamos profesionales o hayamos empezado hace quince días a hacer fotos, examinar bien la imagen obtenida y mejorarla progresivamente nos ayudará a componer de forma instintiva y a cometer menos errores cuando realmente haya prisa. Los deportistas de élite también analizan cada uno de sus movimientos a cámara lenta para perfeccionarlos; a fin de cuentas, nuestro cerebro también necesita entrenar cada día en el arte de componer. Una primera impresión conlleva una composición rápida, normalmente menos eficaz que cuando llevamos unos minutos observando todas las posibilidades que tenemos. Decidir el encuadre, el fondo, la luz, el ángulo de toma… suele ser más un proceso evolutivo que una corazonada. A medida que vemos el resultado vamos limando las pequeñas asperezas, quizá una rama que estorba, un color que desentona en el fondo…
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Muévete y el camino se abrirá
 .




Proverbio Zen






Tenemos que agotar por completo nuestra imaginación en los días que disponemos de suficiente tiempo. Nos acercaremos y alejaremos, probaremos todos los ángulos que se nos ocurra con nuestros diferentes objetivos, con flash y sin él. En formato horizontal, vertical y cuadrado. No pasa nada por experimentar. Si estamos contentos con todas las fotos que contiene nuestra tarjeta cuando la conectamos al ordenador algo mal estamos haciendo. Una sola imagen no suele representar todas las facetas del modelo; lo ideal sería llevarnos tres o cuatro imágenes adecuadas de cada situación.
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Óptica de 18-55 mm 1:2.8 a f/6,3 durante 1/400 s con ISO 200. Polarizador en portafiltros Lucroit.






 
 FOTOS PASO A PASO





 El señor del desierto



Le pedimos a este hombre permiso para realizarle algunas imágenes y accedió a ello, así que le hicimos unas cuantas fotos.



Empecé por ubicarlo en su entorno, un plano general con los muros de las casas. Después un plano más cerrado donde se veían algunas casas al fondo. Seguía sin encontrar una foto que me gustase.



Probé a fotografiarlo casi a contraluz, para que sus rasgos se hiciesen más marcados, pero tampoco era eso.



Al final caí en la cuenta: me atraía su ropa y su esbeltez. El azul de su capucha, del cinturón y del cielo eran los complementarios de los tonos de su turbante y del entorno. Junto al verde de sus calcetines y de la cuerda de la cintura formaban una interesante armonía de color. Su aspecto enjuto queda resaltado con una imagen vertical.



Así que elegí una toma vertical contra un fondo neutro con una luz a unos 45°, punto de equilibrio para realzar la densidad de los colores y la textura de los años que reflejaba su cara.



Busqué un ángulo bajo que realzase su esbeltez y que la parte alta de su cabeza coincidiese con el hueco de la pared del fondo, justo donde el cielo se funde con la capucha.
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Organizamos un viaje a Tenerife para coincidir con la floración de los tajinastes, una planta preciosa y de gran altura. Una vez localizado el que me interesaba durante la tarde volví a última hora y le hice varias tomas durante la hora azul. A medida que la contaminación de la cercana ciudad se hacía más patente sustituí la linterna fría por una más cálida para equilibrar las temperaturas. Estuvimos delante de esta composición bastante tiempo, cambiando algunas cosas a medida que variaba la luz. Experimentar ayuda a depurar la idea inicial.



La forma del tajinaste se equilibra con la del montículo del fondo, que tiene casi su misma curvatura. Además apunta justo hacia el este. Hacia el norte las estrellas giran en una dirección y hacia el sur en la contraria, marcando una fuerte diagonal en el fondo.




Óptica de 17-55 mm 1:2.8 a f/4 durante 600 s con ISO 400.




Cuando ya no sepamos cómo mejorar un poco más la imagen, o simplemente cambiarla, es momento de buscar otra cosa y repetir el proceso. Seguramente de algunos errores habrás aprendido para no volver a caer en ellos, conocerás mejor lo que te gusta e irás superando nuevos obstáculos en tu evolución para encontrar tu propio camino y tu mensaje personal. En cualquier caso nuestra estética y la de la sociedad van evolucionando, lo que importa, lo que permanecerá durante generaciones son las reacciones del hombre ante sus propios sentimientos. Es en eso en lo que debemos trabajar para que nuestras fotos sigan siendo algo agradable de ver cuando pasen los años.




 No repitas continuamente lo que crees que funciona



Son muchos los autores, incluso los más experimentados, a los que el miedo a sacar una imagen imperfecta o incorrecta, les llega a bloquear la creatividad.




 Incluso algunos profesionales, que han logrado cierto éxito con un tipo de estética, repiten incansablemente lo que les ha funcionado y acaban en una rutina que capta en realidad la misma imagen ininterrumpidamente. Esto acaba por ser tan aburrido para el espectador como para el propio autor.



Tenemos que arriesgarnos y conseguir que varias de las fotos que hagamos no nos gusten nada. Una buena forma de avanzar puede ser practicar en una temática que jamás hayamos afrontado y para la cual aún no tendremos soluciones que nos fijen el rumbo. La experiencia adquirida nos ayudará a seguir progresando en las imágenes que forman el grueso de nuestra producción.
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La confianza es esa pequeña voz en tu cabeza que dice ¿no sería interesante si…? Y entonces lo hacemos
 .




Duane Michals






Es importante ver cómo otros autores se enfrentan a los mismos problemas que nosotros; su obra casi siempre estará a unos pocos clics de ratón en nuestro ordenador. No es que pretendamos plagiar su trabajo, ni mucho menos. Pero esta será una excelente manera de ampliar nuestra cultura visual, de adaptar nuestra base de datos a cualquier situación que se presente para conseguir resultados que mezclen nuestra visión personal con el camino recorrido por otras muchas personas que lo han paseado arriba y abajo mucho antes que nosotros. En eso estriba la originalidad de una sociedad donde es muy difícil innovar por completo, en mostrar nuestra actitud vital ante las situaciones que fotografiamos, y paradójicamente necesitamos conocer otras miradas, para auparnos sobre ellas y alcanzar a mirar un poquito más allá.



[image: image]




No me gustan las zonas quemadas en la imagen, atraen una atención que se ve frustrada si no tiene un interés real. Pero cuando vi el efecto del sol en las nubes altas busqué un primer plano para rellenar la escena, una farola, diseñada para emitir luz, me pareció que conformaba una bonita metáfora.




Óptica de 17-55 mm 1:2.8 a f/5,6 durante 1/4000 s con ISO 100.





 El pie de foto



Son muchas las discusiones que he presenciado acerca de si una obra de arte debe ser descrita por el autor. Para algunos la obra es la única fuente e interpretación, y para otros puede ser necesaria información adicional.



Sin duda una imagen puede valer más que mil palabras, pero ciertos términos abstractos como amor, cariño, soledad, pueden requerir más de mil imágenes para captar todos sus matices.



En ocasiones es el fotógrafo el único que sabe las condiciones del momento de la toma y no dispone de todos los recursos necesarios para que la fotografía llegue a comunicar todo lo que quiere captar.




 Por ejemplo, el cuadro de Trigal con cornejas
 fue el último que pintó Van Gogh antes de suicidarse. ¿No es cierto que conocer este dato nos aporta una significación muy diferente a que si hubiese sido pintado un año antes? Es este tipo de información la que sirve para ampliar el carácter de lo que vemos.



Un pie de foto debe completar el mensaje que de otra forma no queda del todo claro. Puede que no sea el mismo para un libro que para una revista o para una exposición. En cualquier caso siempre debería añadir un punto de vista que incremente el interés de ver la imagen. Pocas cosas me desesperan más que en el pie de foto me aclaren lo evidente. En realidad nada me irrita más que la visita de ciertas personas a los museos que únicamente leen los pies de fotos de cada cuadro sin perder un solo instante en mirar la obra, disfrutarla y valorarla.
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Es imposible no construir una historia alrededor de algunas imágenes, de hacerse preguntas, ¿está la persona hablando con alguien que sube?, ¿quizá agotado después de correr?, ¿valora el estado de la mar para ir a pescar?, ¿quiere suicidarse?



En estas situaciones en que no deseamos una imagen con varias interpretaciones el pie de foto es un instrumento ideal para aportar la información que la imagen no integra. El horizonte se situó en los 2/10 superiores, según el principio de Pareto, ya que el cielo no aportaba interés.




Óptica de 16-35 mm 1:4 a f/6,7 durante 1/125 s con ISO 100.





 Elige un proyecto y realízalo



Un proyecto es un conjunto de imágenes que definen una idea desde diferentes puntos de vista, es un concepto más amplio, más vivo y dinámico que una imagen aislada.



La producción de cada fotografía por sí sola es una labor mucho más sencilla que proponerse una serie con coherencia, más que por su extensión en el tiempo, porque nos obligará a proceder a una planificación más rigurosa, a ser más ordenados y a asumir ciertas capacidades de dirección. Enfrentar un proyecto nos exigirá una tarea importante de investigación, de organizar los conceptos, de definir los objetivos que perseguimos y materializar nuestras propuestas e ideas.



Elegir el tema es importante, ha de ser algo que atraiga nuestra intención e interés o es probable que no lo acabemos. No necesitamos elegir un tema transcendental, puede ser algo más banal pero que nos interese por algún motivo. El resultado final no será trivial si lo mostramos de una forma sugerente y nos implicamos en el tema. Si vale la pena el esfuerzo de realizarlo seguro que le gusta a muchas personas.
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A medida que avanza mi proyecto, fue cada vez más obvio que en verdad no importaba dónde optaba por fotografiar. El lugar sólo me daba una excusa para producir un trabajo. […] sólo se puede ver lo que se está dispuesto a ver, lo que la mente refleja en ese momento especial
 .




George Tice








 Ideas para proyectos



•Fotografía a todos los miembros de tu familia.



•Muestra todas las fases de la luna en escenarios distintos.



•Fotografía el color de tu ciudad.



•Fotografía la flora de una zona en estaciones diferentes.



•Elige un deporte y documenta las fases de su aprendizaje.



•Hazle un libro de recuerdos a una persona o colectivo desfavorecido.



•Contacta con un veterinario y retrata a los animales en consulta con sus dueños.



•Analiza las zonas de expansión de tu ciudad y fija su estado de cambio en los próximos años.



•Fotografía tu ciudad con detalle para perpetuar su momento presente.



•Fotografíate en las diferentes situaciones de tu vida: como padre, amigo, alumno, fotógrafo…



•Ofrece tus servicios a una ONG que precise divulgar sus actividades.



•Haz una serie que refleje relaciones sociales en la calle, en el mercado, en la escuela…



•Elige una fruta o varias y haz una serie de bodegones.



•Muestra cinco pueblos equidistantes de tu ciudad, sus parecidos y diferencias.



•Fotografía unos cuantos paisajes llenos de color en blanco y negro.



•Monta un carrete en una cámara antigua e intenta que todas las fotos sirvan para una exposición.



•Documenta algún oficio en riesgo de abandono.



•Busca una plaza y muestra su cambio estacional y diario.





Para construir un proyecto serio, sobre todo si es por medio de un contrato laboral o profesional, es conveniente demostrar la capacidad de llevarlo a cabo. La mejor manera de ganarse la confianza de un cliente o de una sala de exposiciones es mostrarles trabajos bien estructurados, coherentes y con una estética adecuada.



Puede ser una buena ocasión para probar nuevas técnicas o materiales. Plantearnos una serie de tomas panorámicas verticales de cascadas de nuestra comunidad sobre soporte químico, nos enfrentará a nuevos retos que tendremos que solucionar y nos permitirán avanzar un poco más como fotógrafos. Una vez finalizado, si es de nuestro agrado podremos compartirlo en salas de exposiciones, redes sociales, libros… Salir de nuestra zona de confort nos hará sentir más cómodos cada vez en ambientes que antes considerábamos hostiles, centrarnos más en compartir nuestra experiencia y menos en las dificultades que encontramos y que muchas veces utilizamos como mecanismo de defensa para quedarnos quietos.
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Es muy fácil quedar bloqueado en un proyecto sin saber muy bien cómo avanzar. Mi consejo es que en ese momento emprendáis otro diferente; no pasa nada por trabajar en varios frentes simultáneamente. Cada proyecto se irá nutriendo de sus hermanos y permitirán que nuestro cerebro procese toda la información que contiene y pueda, de repente, sugerirnos retomar la idea inicial, profundizar en ella, eliminar conceptos o ampliarlos. Tener proyectos a corto, medio y largo plazo nos permite tener siempre algo que hacer, trabajar en los momentos en que nuestra disponibilidad y ánimo lo permita.
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Cerca de nuestra casa se encuentra la ermita de O Porto, un lugar que últimamente está lleno de fotógrafos deseosos de llevar una imagen de este conocido rincón de las Rías Altas. Hace ya unos años me propuse hacer una serie de la capilla bajo diferentes situaciones de luz, de marea y de perspectiva. Realicé varias decenas de tomas en una época en que era sencillo evitar que saliesen personas en el encuadre.




 
 No necesitas proyectos



Seguro que te resulta chocante este título después de leer el apartado anterior.



La fotografía hoy en día, muy centrada en las redes sociales, en las exposiciones, en lo público, parece que sólo puede funcionar a partir de proyectos. Son muchos los talleres que se imparten para encontrar la coherencia de una idea entre las fotografías de los asistentes. Son demasiados los fotógrafos que están preocupados por no encontrar su propio camino, por no sufrir en el alumbramiento de un auténtico proyecto.



Pero no todos los fotógrafos necesitamos mostrar nuestro trabajo bajo esta forma definida. Yo he fotografiado siempre lo que me gusta, lo que me atrae y llama mi atención. Si fotografío mariposas sacaré sólo las que me gustan y tengan la luz y el fondo adecuados. Otra cosa es que me contraten para algo concreto y deba atender a todas las facetas de ese tema, pero en mi vida diaria, en mis fotos, seguiré fotografiando lo que me parezca bien. Pocas veces me he fijado trabajar en proyectos predefinidos, acabar uno y empezar otro o simultanearlos. Pero, a pesar de ello, he montado muchas exposiciones individuales y publicado libros.



Así que si no encuentras tu proyecto personal cuando lo buscas no sufras; quizá tarde en aparecer, pero mejor espéralo haciendo fotos que llenen tu corazón.
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En nuestros viajes encontramos las condiciones que hay en ese momento. Por mucho que planifiquemos muy pocas veces logramos lo que pretendemos. Es difícil plantearse un proyecto de este modo. En un viaje familiar a Londres llevé sólo una cámara sin espejo con un par de ópticas. Fotografiar de forma original la mítica noria con el Parlamento al fondo es complicado, pero quizá estar en el lugar y momento adecuados, ver las cosas a través de un ojo de pez y rotar la imagen obtenida evitaron una foto aburrida.




Óptica de 8 mm 1:2.8 a f/4 durante 1/750 s con ISO 200. Polarizador en portafiltros Lucroit.





 No te obsesiones con la calidad



Muchos fotógrafos viven obsesionados con los resultados que ofrecen sus equipos. No está mal que el ruido de nuestra toma esté controlado o que la nitidez sea máxima. Lo que es realmente malo es que el equipo nos impida progresar. El nivel de ruido de las peores cámaras actuales es muy inferior al que tenía en mis primeras réflex digitales. A pesar de ello en aquellos años se hacían fotos, y se vendían. Cuando me toca editar de nuevo alguna de mis viejas fotografías me maravilla el avance en el rango dinámico de los nuevos equipos. A veces se hacían necesarias dos o tres imágenes para montar una toma final con técnicas de HDR que hoy se solucionan en un único disparo.



Si esperamos por nuestro nuevo equipo, el que nos traerán los Reyes dentro de unos cuantos años, no avanzaremos en nuestra técnica ni tampoco artísticamente. El movimiento se demuestra andando y un fotógrafo necesita entrenar mucho su mano y su ojo para lograr resultados satisfactorios.




 Lo mismo nos sucede con la parte creativa; intentar hacerlo perfecto a la primera es un profundo error. Nuestro cerebro no funciona así, recuérdalo. Somos malos, como especie, en valores absolutos y nos movemos mejor en el mundo de la comparación. Haz una foto, analízala, busca sus puntos débiles, mejóralos y haz otra. Repite hasta que no sepas qué variar, hasta agotar tus ideas. Deja reposar las imágenes y en unos días o semanas míralas con curiosidad. Analiza, sin la presión de la inmediatez, cuál te gusta más, quizá, sorprendentemente, no sea ni la primera ni la última. Esta forma de trabajar nos obliga a superar los límites iniciales con nuevas ideas improvisadas, pero también genera confianza; tenemos una enorme cantidad de tomas diferentes para elegir.



Intenta fotos distintas cada día, algunas serán buenas, otras magníficas y la mayoría, la enorme mayoría, normales o malas. No pasa nada, es lo normal, todos funcionamos más o menos igual. Si generas contenidos con frecuencia, si trabajas con dedicación no tendrás tiempo para pensar en tu fracaso. En realidad sólo se fracasa cuando nos bloqueamos por miedo a no dar la talla.
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Suelo disparar con sensibilidades muy bajas, odio el ruido. Después de fotografiar en las dunas del desierto encontré a estos músicos calentándose bajo la luz de las estrellas con la vía láctea al fondo. Era necesario trabajar con un ISO que generaba mucho ruido en la cámara, pero aun así decidí tener una foto de calidad mediocre a perder un momento irrepetible para mí. Para iluminarlos y atenuar el fuerte contraste utilicé una pequeña linterna de luz muy cálida.



Los artistas ocupan el tercio inferior de la toma y el horizonte lo coloqué en la mitad de la fotografía para realzar la importancia del cielo estrellado.




Óptica de 16-35 mm 1:4 a f/4 durante 30 s con ISO 6400.





 El tiempo modificará nuestras nociones de calidad y buen gusto. Fotos anodinas las consideraremos como las mejores en unos años y las que más nos gustan hoy serán insípidas más adelante. Nuestros gustos cambian con la experiencia y la edad. Trabajar con constancia, como mejor sepamos, pero sin obsesionarnos ni compararnos será positivo para avanzar. Simplemente seguir avanzando, sin metas. Nuestro único logro debe ser poder expresarnos.




 Deja de pensar activamente



Los atletas entrenan hasta que sus músculos adquieren la memoria necesaria para realizar el movimiento con precisión, velocidad y fuerza adecuadas. Para ello aíslan cada fase y la repiten miles de veces. Una vez ese trabajo está realizado pensar en cómo tenemos que hacer cada proceso ralentiza al cerebro, todo surge espontáneamente y nuestro sistema reflejo soluciona los problemas de manera instintiva en el menor tiempo posible. En realidad entrenamos para no pensar.



Nuestro sentido de la composición funciona igual, tenemos que analizar cada imagen que hagamos, establecer qué es lo que ha fallado en ella y qué podríamos variar. También con las imágenes ajenas. Cuando hayamos convertido la composición en un acto reflejo podremos aislarnos del entorno, bloquear nuestro yo pensante y entrar en lo que se denomina estado de fase. Un momento en que la creatividad fluye y ningún problema técnico o estético nos detiene. Somos muchos los fotógrafos que disfrutamos durante el momento de la toma de una concentración absoluta que nos aísla por completo del entorno. Un estado de conexión total con el presente en que podemos estar durante varias horas y que apenas nos parecerán unos minutos. El estado mental en que me encuentro durante esta fase es idéntico al que siento durante la meditación.



Necesitamos pensar activamente para saber qué deseamos comunicar, cómo lo haremos, con qué recursos, en qué plazos, bajo qué luz… Después de la toma también nos hará falta para la selección y edición de todo el material. Pero durante esos momentos de materialización real de la imagen intenta dejar de pensar y, simplemente, siente el momento de apretar el disparador. Durante una temporada, no muy larga, entrené tiro con arco. Lo más importante que aprendí es que la salida de la flecha debe sorprenderte, no la soltamos deliberadamente, simplemente es atraída por el blanco. Lo mismo debe sucedernos con el sonido del obturador. Sólo podemos sentir o pensar, si optamos conscientemente por no pensar, nuestro hemisferio izquierdo cede el paso al derecho. Seguro que nuestra intuición, si la hemos entrenado cuidadosamente, hace un buen trabajo si la dejamos expresarse libremente. Lo mejor es probar y ver como todo encaja. Pensar es más lento que sentir, por eso cuando realmente tenemos prisa hay que limitarse a sentir. La vida es para ser vivida, no para ser pensada y la fotografía es un reflejo de esa realidad.
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La composición tiene que ser una de nuestras preocupaciones constantes, pero en el momento de fotografiar no puede ser más que intuitiva, ya que nos enfrentamos a instantes fugitivos en los que las relaciones son móviles
 .




Henri Cartier-Bresson






Este es un fenómeno que, en muchas ocasiones, se simplifica en exceso diciendo que las normas hay que olvidarlas. Es un concepto que puede inducir a error a muchos que empiezan en este mundo de la imagen. No es que nos olvidemos de ellas para no utilizarlas. Olvidarse de algo en pocas ocasiones supone un beneficio. A los fotógrafos más reacios al estudio puede servirles de disculpa para no mejorar sus conocimientos. No nos olvidamos de cómo se conduce, simplemente con el tiempo no somos conscientes de cada movimiento que hacemos con el volante o con los pedales, simplemente 
 deseamos aparcar y el entrenamiento ha logrado que lo hagamos de un modo mecánico. Una vez que se aprende a ver, a establecer el orden deseado, a componer es imposible olvidarse, como lo es todo aquello que se ha entrenado largo tiempo. Podremos estar menos ágiles si no repetimos los ejercicios, pero no lo olvidaremos. Con los años los sentidos se ralentizan y el cerebro también, por eso somos más torpes con los coches y otras máquinas, pero no olvidamos cómo se conduce, cómo se nada ni cómo se monta en bicicleta. Tampoco dejamos de identificar una buena foto, al contrario, las apreciamos donde antes no éramos capaces.
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Óptica macro de 105 mm a f/13 durante 1/60 s. En la última se utilizó un objetivo de ampliadora Schneider 50 mm Componon a f/8. Flash de mano y cartulinas blancas y negras.






 
 FOTOS PASO A PASO





 Aprovecha el motivo



En raras ocasiones una única fotografía define por completo todo lo que deseamos captar.



En la primera toma se muestra un objeto cotidiano, una pluma con su capuchón. Es una imagen general que define bien las características del producto, intenta plasmar la calidad del producto, de sus plásticos y del plumín. Una foto de catálogo.



En la segunda, vertical, conseguimos un mayor dinamismo mostrando los mismos elementos. La línea de la pluma y la del capuchón nos llevan hacia el plumín, que ocupa una posición cercana a una de las esquinas.



Una tercera foto, más cercana, permite observar con mayor detalle el plumín y el anillo del embellecedor. Se busca una fuente de luz suave y homogénea que muestre la buena factura del metal. El reflejo de una cartulina negra resalta el canal por donde baja la tinta.



Para darle mayor protagonismo al modelo concreto se utiliza una composición donde el plumín no está paralelo al sensor, buscando un enfoque selectivo del número 1911, que identifica con precisión la pluma entre los aficionados a estos útiles de escritura.



Una iluminación más rasante, hace que el bajorrelieve destaque.



Un fondo más cálido, la luz del flash reflejada en una cartulina y unas sombras en los lugares adecuados destacan la textura y apreciamos con gran precisión el canal de la tinta, las fornituras, el logo de la marca y el nombre del modelo. Los tonos dorados y negros transmiten sensación de elegancia.
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Un grupo de niños estaba jugando mientras hacía fotos, sólo estaba pendiente de conseguir una expresión que me gustase. Cuestiones como la exposición, enfoque o composición ya estaban decididas, previsualizadas antes en empezar, imaginé una foto y esperé hasta que conseguí algo parecido.




Óptica de 70-200 mm 1:2.8 a f/2,8 durante 1/180 s con ISO 1600.




Por eso no hagas caso de tan sabio consejo, no olvides la forma en que te gusta disponer los elementos de tus fotos, simplemente trabaja en ello hasta que no te cueste pensar en cada parte del proceso creativo y este pueda discurrir sin obstáculos. Recurrir a la repetición de ejercicios técnicos y enfrentarte a situaciones complejas en ambientes controlados te ayudará a ser más rápido cuando la realidad te lo imponga. El estudio y aprendizaje crean un importante número de conexiones neuronales. Estas conexiones están ahí, trabajando en la oscuridad, mientras estamos concentrados, pero de una forma diferente, inconsciente, sólo se manifiestan como intuición. Es el motivo por el que muchas veces encontramos la solución a un problema en que llevamos mucho tiempo trabajando justo cuando estamos pensando en otra cosa. La intuición no es más que la forma en que el hemisferio derecho se comunica con el izquierdo, que es el que controla el lenguaje. Por eso siempre la sentimos, nunca la oímos y nos resulta imposible transmitirla a otros con palabras.
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No es accidental que el fotógrafo se meta a fotógrafo, como no lo es que el domador de leones se meta a domador
 .




Dorothea Lange







 Humor



El hombre comparte con otros primates el sentido del humor, una especie de pegamento social definido como el modo de presentar, enjuiciar o comentar la realidad, resaltando el lado cómico, risueño o ridículo de las cosas. Aunque nadie sabe dónde se aloja el sentido del humor los niños lo manifiestan desde que cumplen unos pocos meses, junto al sentido de la justicia. El humor es asombro, fantasía, juego, sorpresa, un modo de quebrantar las normas sociales, incluso, a veces, comporta cierto grado de sadismo.



La comunidad científica considera como muy probable que nuestra risa evolucionara desde el jadeo que emiten los grandes simios cuando están 
 jugando. Ese sonido permite a la comunidad interpretar el carácter lúdico de la actividad y evitar que pueda volverse agresiva. Nuestros parientes más cercanos, chimpancés y bonobós, producen un sonido muy parecido a la risa. Al alejarnos hasta los gorilas y orangutanes encontramos un jadeo más primitivo. Incluso las ratas emiten ultrasonidos cuando se les hace cosquillas idénticas a las que producen cuando juegan entre ellas. El biólogo evolutivo Marc Bekoff, de la Universidad de Colorado en Boulder, considera como posible que todos los mamíferos tengan sentido del humor.
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Curiosamente el único vigilante que vimos fue este gatito. El desenfoque del primer plano centra la atención, pero no impide descifrar el cartel para que el espectador sea consciente del contraste entre lo que ve y lo que lee, una verdadera antítesis.




Óptica de 50-140 mm 1:2.8 a f/4 durante 1/60 s con ISO 200.




Por eso incluir en las imágenes un poco de humor predispone al observador a disfrutar y apreciar de forma diferente su contenido. A veces un simple punto de vista que relaciona sujetos discordantes puede ser suficiente.




 Reposo



Creo que la mayoría de nosotros espera impaciente el momento de ver el resultado de sus imágenes. Disparamos y observamos la pantalla de nuestra cámara inmediatamente. Sin duda es un avance importante. Recuerdo hace muchos años un viaje por el Pirineo en que una avería del obturador echó al traste más de 20 rollos de diapositiva. Lo descubrí al revelarlas. Detectar el problema habría sido inmediato con la réflex digital que adquirí unas semanas después de aquel incidente.



La pantalla está muy bien, es un gran avance, nos permite valorar la exposición gracias al histograma, si el foco y la profundidad de campo son los correctos, interpretar la composición una vez realizada la toma y la posibilidad de mejorarla al instante si el resultado no nos satisface.



Pero tenemos que mantener una cierta distancia temporal con nuestras fotos. Estar constantemente mirando la pantalla cuando los parámetros de la toma sabemos que son correctos nos impide abstraernos, interiorizar el mensaje y exponerlo correctamente.



Un ejemplo muy claro lo tenemos en el retrato. Definida ya la posición de los flashes, la exposición y la composición no es bueno mirar cada toma de forma compulsiva. Mientras lo hacemos perdemos la posibilidad de recoger mejores expresiones, disminuimos nuestra concentración y la del modelo. Además influiremos en la persona fotografiada que inevitablemente se fijará en nuestros gestos. Ya veremos las fotos con calma en el ordenador, lo importante es obtener el máximo beneficio posible de cada sesión y eso supone un tiempo máximo de disponibilidad o de cansancio que no podemos desperdiciar bajando en cada toma la mirada y volviendo a enfocar en la siguiente.




 El grado de implicación y de esfuerzo que tengamos ante una fotografía hace que las más complicadas supongan una mayor consideración para nosotros. Suelen ser las que al final enviamos a concursos o ampliamos a un tamaño mayor en un álbum. Es mucho más difícil apreciar los errores de estas imágenes cuando hace poco tiempo que las hemos hecho. Es mejor separarse de ellas temporalmente para no ser influidos por su dificultad.



Este alejamiento también permitirá que fotos “sencillas” brillen con la luz propia que les corresponde. Necesitamos de la distancia afectiva con el trabajo para valorarlo.
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El tiempo termina por elevar casi todas las fotografías, aún las más inexpertas, a la altura del arte
 .




Susan Sontag






La clasificación por estrellas en programas como el Lightroom
 debería ser un proceso dinámico. Aprovecha una lluviosa y fría tarde de invierno para mirar tus fotos de hace cuatro o cinco años, apreciar tus progresos y reclasificar las imágenes si lo estimas oportuno.
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Durante una bonita ruta de senderismo por los Alpes franceses las nubes bajas nos acompañaron todo el rato. El nivel de detalle que pude conseguir de estos archivos de mi primera cámara digital fue mejorando a medida que lo hacían los reveladores RAW. No podemos imaginar la mejora que puede suponer el desarrollo tecnológico; así que si una foto nos gusta mucho quizá sea mejor no borrarla, por si acaso, a lo mejor acabe en algún libro.




Óptica de 35 mm 1:2 a f/6,3 durante 1/200 s con ISO 200. Polarizador.





 
 No necesitas ser original



La cultura egipcia decoró sus monumentos durante miles de años con figuras humanas con la cabeza de lado y el cuerpo de frente. Es curioso que, a pesar de sus grandes avances en otras materias, no necesitasen dibujar a sus reyes en escorzo. La pintura tuvo que llegar al medievo para entender las leyes de la perspectiva y usarlas de forma intensa en sus cuadros. La conquista de unos autores se sobreponía a la de sus predecesores en el intento de lograr imágenes más y más reales, tanto en su aspecto como en sus materiales. Se apreciaba mucho la obra de los antecesores y se les tenía como referente.



La creación de las primeras galerías de Arte en Inglaterra alteró las reglas del juego. Hasta ese momento, para encargar una obra importante, se traía a un artesano de su país a trabajar en un proyecto concreto que el pagador establecía. En una exposición es necesario crear primero el cuadro y luego, en su periodo de muestra, que un comprador se sienta atraído a llevárselo consigo. En estas primeras exposiciones las representaciones de paisajes fluviales, con cascadas y árboles se vendieron de forma intensiva. La temática era una novedad y los clientes la demandaban hasta que se cansaban de ella y otra distinta ocupaba los primeros puestos de ventas.



Para muchos artistas el camino se convirtió en una búsqueda de nuevos temas y formas diferentes de representar a los clásicos, con la meta en el concepto de originalidad. Con la entrada en escena de la fotografía, hace casi 200 años, los pintores se vieron cada vez más libres de representar con fidelidad la realidad a medida que los procesos químicos se hacían más eficaces. Así aparecieron en la historia de finales del siglo XIX y XX muchas corrientes artísticas que valoraban especialmente la originalidad, lo nuevo, lo moderno. El artista rompió con la utilidad del arte, incluso con el público, y se encerró en un estrecho círculo alejado de una sociedad que no lograba entender su creación. Aunque hoy en día nos parezca raro, la idea de “obra artística” es muy reciente y se sustenta en el concepto de museo como garante de la conservación de lo “bello”. Personalmente considero que el arte es algo próximo e intuitivo sobre el que influimos en nuestras vidas diarias, no algo reservado para unas élites que han superado los ritos iniciáticos del aprendizaje artístico. Cuando el arte ha perdido su capacidad comunicativa o de emocionar, considero que ha de ser cuestionada su propia validez. El problema creo que lo retrata muy bien el cuento de El traje del emperador
 .



El movimiento pictorialista nació casi con la fotografía en un afán de lograr que el acto “mecánico” de tomar una imagen se pudiese considerar un acto artístico. Su evolución posterior se relaciona con la reacción de algunos artistas ante la comercialización de las cámaras para aficionados de Kodak y su 
 sistema de procesado industrial. La idea subyacente era conseguir un resultado diferente, fundamentalmente mediante el uso de técnicas de revelado que permitían una copia única, muy difícil de reproducir una segunda vez ante la enorme cantidad de parámetros que se manejaban. Esta discusión creo que sigue tan vigente como entonces y anima un buen número de debates en asociaciones fotográficas; de hecho, la podemos considerar como la esencia de los filtros de Instagram
 y de los plugins
 o complementos de nuestros programas de edición.
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Desde su aparición en varios anuncios televisivos este banco ha atraído a una multitud de turistas y fotógrafos a una zona de las Rías Altas que antes apenas recibía atención. Realmente es difícil hacer algo muy distinto a lo que hacen los demás, pero esta es mi versión.



Es una distribución sencilla basada en tercios áureos en donde la zona más brillante del cielo se equilibró con la más iluminada del banco. Esta zona de la madera cuenta con texto y dibujos, llamativos atractores visuales. De esta forma conseguimos crear una línea visual que nos lleva directamente de un punto al otro, compensando sus pesos.




Óptica de 70-200 mm 1:2.8 a f/4 durante 1/60 s con ISO 400. Filtro degradado y polarizador en portafiltros Lucroit. Flash en ventana con filtro cálido.




Desde luego, ser original por el mero hecho de serlo es algo que ha dejado de ser original hace ya mucho tiempo. Nada nos obliga a mantener ese rumbo. Si somos muy creativos es posible que esa sea nuestra visión fotográfica, pero otras personas somos más prosaicas y disfrutamos haciendo otra puesta de sol como tantos miles de ellas que se han realizado antes. Podemos repetir la obra de muchos que nos han precedido, aportando nuestra propia esencia en cada disparo, con la seguridad de estar creando algo nuevo y manteniendo la tradición de la mayor parte de la Historia del Arte: no romper por completo con los orígenes. Considera la idea de que la originalidad no tiene porque ser el fin de tus fotografías; la singularidad se halla en la forma de expresión de cada persona, que muestra sus diferencias vitales en cada acto de su vida. La realidad no es un concepto absoluto, cada ser humano genera por medio de sus sentidos y su intelecto el mundo en el que vive y evoluciona por medio de la interacción con los demás y consigo mismo.



No necesitamos sorprender a nadie para que nuestras fotografías sean interesantes, la gente está tranquila con su Sistema 2 en reposo y no conviene activarlo si no es por un buen motivo, ¿no crees? A fin de cuentas el concepto de originalidad es muy personal, tiene mucho que ver con la cultura del que lo califica. Como dijo Coco Chanel: “Sólo aquellos que no tienen memoria insisten en su originalidad”.



De todas formas nuestra creatividad infantil se ve trucada en muchísimas ocasiones por el miedo cuando somos todavía muy pequeños. Es buena idea apartarnos de lo que otros deciden que debemos pensar y volver a jugar con las ideas, con los objetos, con las formas… Es una experiencia siempre positiva que recomiendo a todo el mundo. Este proceso de juego sin finalidad permite encontrar la originalidad, siempre oculta a la búsqueda consciente.




 Aprende a reconocer tus errores



Son muchos los fotógrafos, y artistas en general, que se consideran muy críticos. Suelen predominar los que son más críticos con la obra ajena y no admiten sin objeciones los comentarios sobre su trabajo. Cuando mostramos nuestras imágenes nos exponemos a que otras personas las valoren. Es inevitable, pero también es lo maravilloso de poder acceder a otras personas: conocer su opinión y descubrir si hemos logrado conectar. Sólo podemos aprender algo nuevo cuando consideramos que no lo sabemos, de la misma forma que una puerta sólo se puede abrir si está cerrada. La humildad es una excelente herramienta para dudar de nuestro conocimiento, para desaprender lo que creíamos que era cierto pero que las pruebas se obstinan en refutar.



Cuando alguien está dispuesto a perder parte de su tiempo en realizar alguna apreciación sobre una de nuestras fotos es mejor escuchar atentamente, de principio a fin. No escudemos nuestro ego bajo disculpas sobre las complicadas condiciones en que hemos tenido que trabajar. Ese no es el tema que se valora. Debemos mostrar nuestro mejor trabajo de la mejor forma posible. Siempre. La gente sólo verá una imagen descontextualizada; no sabe si a la derecha había una señal de tráfico, si encima un tendal de la ropa o debajo un coche mal aparcado. Ni le interesa. Únicamente puede apreciar resultados y nuestras dificultades son problemas personales que hemos de resolver en el momento de la toma. No podemos proteger una foto deficitaria bajo el paraguas de las dificultades. Si había un bombardeo y peligraba nuestra 
 vida es evidente que no podíamos elegir cualquier punto de vista, pero si estorba una señal, si destroza el mensaje atrayendo una atención que no merece, tenemos que saberlo. Si lo sabemos y decidimos mostrarla ha de ser porque la imagen posea un valor intrínseco que logre mantener esa particularidad en un segundo plano.
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Cada persona tiene una historia detrás, unos gustos personales y unos intereses diferentes. Es imposible contentar a todo el mundo. Lo que para uno puede ser perfecto para otro podría resultar insufrible. Lo importante es disfrutar de nuestro trabajo y avanzar en la línea que nos interese, desarrollando nuestra forma de ver el mundo.




Óptica de 17-55 mm 1:2.8 a f/11 durante 1/25 s con ISO 200. Polarizador en portafiltros Lucroit.




Por eso procuro escuchar con calma todas las críticas, he aprendido mucho de ellas. Una crítica será positiva siempre que ofrezca un buen análisis sobre aciertos y errores, que dé alguna pista de cómo mejorar. Puede que sea más o menos amable, pero se distingue de una crítica negativa en que esta es sarcástica, no pretende ayudarnos y disfruta haciéndonos sentir mal. Una opinión personal puede ser muy amable o muy agresiva, pero en realidad no nos aporta mucho cuando solamente se basa en los gustos subjetivos del que la emite. Nos vendrá bien, exclusivamente, para conocer la aceptación de nuestro trabajo. Alguien puede decirnos que le encanta todo lo que hacemos o que no le gusta nada, que nuestra foto está demasiado editada o que está poco editada, que usamos demasiado los angulares, que usamos mucho los teleobjetivos… Las opiniones sólo reflejan eso, el gusto personal del que lo emite; no nos ayuda en la búsqueda de soluciones, no se basa en un análisis concienzudo de nuestro trabajo. Por eso después de escuchar todas las críticas y comentarios no puedo evitar sonreír con mucha gente que cree que sabe, que pretende aleccionarnos, de la que nunca veremos obra o de la que no escucha sus propios consejos. Son muchos a los que un árbol les impide ver el bosque, personas cuadriculadas, que han leído un poco y creen que saben mucho. Es fácil distinguirlas, ofrecen su dura opinión sin que nadie les pregunte, son despectivos con el trabajo ajeno, en sus frases abundan los pronombres y adjetivos posesivos de primera persona y, a veces, nos recomiendan adquirir nuevo equipo como el que, supuestamente, tienen ellos.




Ejercicio



Brooke Shaden (brookeshaden.com
 ) propone una práctica muy interesante que te recomiendo.



Elige 5-10 fotos que consideres que definen tu estilo, tu forma de fotografiar. Analízalas y apunta en una lista los adjetivos y sensaciones que intentas reflejar con ellas. Envía las imágenes a cuatro o cinco personas cuya opinión consideres de interés y pídeles que hagan su propia lista. Es posible que los comentarios de tus invitados sean semejantes a los tuyos o muy distintos. En cualquier caso seguro que tendrás un tema sobre el que pensar con calma y ajustar tu estrategia en el futuro.






 El humor y el relativismo son importantes cuando nos critiquen, a fin de cuentas cada uno verá algo distinto en cada fotografía. Cada uno se verá reflejado de forma diferente, por eso no es demasiado importante que los comentarios sean buenos o malos. Lo importante es oírlos sin reservas, dejarlos madurar en nuestra sesera y que ofrezcan sus mejores frutos en la siguiente sesión que hagamos. Si nuestras fotos no gustan y pretendemos vivir como fotógrafos, es importante determinar qué es lo que no funciona. Si no es el caso quizá nos dé igual ir contra corriente, pero normalmente una minoría de uno suele ser un loco, aunque de vez en cuando pueda ser un genio incomprendido. Genios hay pocos, así que será mejor creer seriamente que si todo el mundo nos sugiere ciertos cambios quizá tengan algo de razón. Al menos probemos a llevarlos a la práctica y analicemos si a nosotros nos agradan, ¡a lo mejor hasta tenían razón y la dolorosa crítica se convierte en un bien valioso!




 Mira fotos de otros autores



Es necesario estudiar el trabajo de otros fotógrafos, aunque este estudio ha de ser dirigido, es importante mirar, no limitarse a ver. Hemos de estudiar cada imagen, analizar qué decisiones ha podido tomar el autor, para qué, por qué, cuándo, dónde… Procura ver todos los trabajos que puedas de géneros bien diferentes, incluso de los que no practicas o los que no te atraen demasiado. Los libros y revistas pueden tener una calidad sesgada por los presupuestos de edición; acude a todas las exposiciones que puedas.



Algunas personas tienen continuamente buenas ideas, ideas geniales que a nadie más se le ocurren. Pero no es lo habitual, la mayoría de los fotógrafos necesitamos nutrirnos de otros. Como dice el refrán castizo, “de lo que se come se cría”. Para tener buenas ideas, también necesitamos consumirlas. Debemos digerirlas con los jugos de nuestra experiencia vital y de nuestro conocimiento, y utilizar estos aminoácidos para generar nuevas proteínas que fortalezcan también a otros autores en un ciclo sin fin del que la especie 
 humana se ha beneficiado desde mucho antes de habitar en cavernas. Tenemos que alimentar nuestra curiosidad, leer todo lo que caiga en nuestras manos. De esa forma podremos reconocer nuestros verdaderos intereses y profundizar en ellos.
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No importa demasiado la opinión ajena, no tiene por qué prevalecer sobre la nuestra si sólo es fruto de una valoración estética sin motivar. Quizá muchas personas aborrezcan un sol muy centrado con un mar tan bajo y unas nubes tan oscuras. A mí me recuerda un momento de mi vida, un lugar, una compañía y eso también es importante.




Óptica de 18-55 mm 1:2.8 a f/5,6 durante 1/800 s con ISO 200.
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Somos lo que comemos
 .




Ludwig Feuerbach, filósofo y antropólogo alemán
 .






Cómo realizar una crítica



Tenemos que aprender a criticar una imagen con fundamento; será más cómodo y efectivo hacerlo con el trabajo de otros autores al que no tenemos el apego que sí tenemos con nuestra obra, nuestras emociones no nos lastrarán. Es importante realizar una crítica positiva, que ayude a mejorar al que la escucha y a nosotros mismos por medio de la retroalimentación que logramos.



¿La foto te gusta, o no? Hazle caso a tus emociones, déjalas fluir. No hay que luchar contra nuestros sentimientos, algunas imágenes nos enganchan y otras nos producen rechazo instantáneo. Los sentimientos son nuestros, no están en la fotografía, que se limita a despertarlos. La siguiente parte es analizar por qué nos sentimos de esa forma.



Una crítica positiva empieza con una aproximación analizando el contexto de la imagen. ¿Qué llama la atención?, ¿cuál es el sujeto principal?, ¿forma parte de una serie?, ¿es comercial o un proyecto personal?, ¿tiene título?, ¿en qué género se podría incluir? Es importante entender el tema que trata pues todo debe estar condicionado al mensaje que se pretende transmitir. Tenemos que intentar entender cuál es el propósito de la imagen, o al menos cuál es el que percibimos nosotros. Una foto tenebrosa, oscura, no está subexpuesta, es, simplemente, una decisión del autor para realzar esa sensación.



Continuamos con los aspectos técnicos como focal utilizada, equilibrio de blancos, diafragma y tiempo de exposición. Los estimaremos en relación al mensaje que percibimos y observaremos si lo refuerzan o lo debilitan. Intentaremos valorarla en función de lo que el autor quiere decirnos, dando importancia a que todos los parámetros se hayan escogido en pro de un mensaje. No podemos pensar en cómo la haríamos nosotros, si nos gustaría más clara, más oscura, más nítida o con menos profundidad de campo.



El siguiente paso es ver si los elementos se distribuyen en el espacio reforzando ese mensaje. Analizar cómo se relacionan entre sí, cómo progresa la mirada hacia cada uno de ellos. No importa si están en un tercio o en el medio o en el décimo inferior. Lo que importa es si la composición aumenta la claridad del mensaje o lo diluye.



También consideraremos aspectos como la iluminación, su intensidad y calidad, el procesado, el punto de vista, el momento o el uso del color. Imaginar qué elementos dejó fuera el fotógrafo, cómo los eliminó, puede ser un buen ejercicio.



Si se trata de un retrato podemos estimar si la dirección es la adecuada. Miraremos si la pose, el vestuario, el fondo, la iluminación, la expresión y la mirada aportan contenido o lo dispersan.



Acabamos la crítica pensando en qué me sugiere la imagen, si es perdurable, si supone una visión novedosa, si puede influir en nuestra forma futura de trabajar, si el mensaje es claro o algún elemento lo distorsiona.



Es importante recordar que las apreciaciones no solicitadas no tienen por qué ser bienvenidas por muy amables que hayamos sido. Hemos de cuidar nuestra expresión, ser cordiales, correctos en la ortografía y la gramática y plantear opciones, no intentar dar pautas rígidas. Si el fotógrafo se opone en algo, si se defiende, creo que es mejor no rebatirlo y entrar en una confrontación que no aportará nada bueno a nadie.






 Por otro lado, lo bueno de tener pocas ideas, es que no se te olvidarán fácilmente y podrás trabajar en ellas con calma.



No importa el autor que elijamos, en ciencia no hay autoridades personales (sólo existen pruebas irrefutables en ese contexto histórico) y en las exposiciones no todo es Arte. Sé crítico con tu trabajo y con el de los demás. Nos tiene que dar igual quien haya hecho la foto. Aprende a dudar, sobre todo de lo que te cuentan, y analiza por ti mismo. Por lo que respecta a nuestras propias imágenes, se nos hace más difícil evaluarlas porque están aderezadas con nuestro esfuerzo y sentimientos hacia ellas. Será mejor buscar alguien que aporte una visión franca y formada. Escuchemos sus opiniones, apuntemos lo que sea necesario y con calma, veamos si hemos de cambiar algo en nuestra forma de captar imágenes. Es difícil diferenciar entre nuestras fotos y nuestro propio ego, así que nuestra amígdala se activará para defendernos activamente de estos “ataques”. Por eso es mejor escuchar en silencio y dejar pasar un tiempo prudencial, separarnos anímicamente de la crítica y valorarla. Este también es un buen motivo para no borrar las fotos demasiado pronto, a veces una toma de la que no esperábamos gran cosa se convierte en buenísima y al revés. Pero para verlo con asepsia hace falta tiempo, el trabajo del editor es muy diferente al del fotógrafo y se hace preciso mejorar en ambos campos.



Un buen método crítico es pensar cómo ganaría la imagen. ¿Quizá un poco más alto el cielo?, ¿o un poco más bajo?, ¿poniendo una piedra aquí?, ¿o sacando aquella mancha de color del fondo? Todas las fotos son mejorables, todas. Tu imaginación no tiene límites, ¿un hermoso unicornio pastando en este precioso prado? Si no eres capaz de imaginar nada que mejore la foto sonríe y piensa que no es tuya, ese es su problema. Si algún día es una foto tuya la que es perfecta me temo que estarás ante un problema realmente importante, el resto serán peores… Hasta que la revises pasado un tiempo (quizá un frío y lluvioso día de invierno) y sepas que ya no es perfecta.




 Muestra tu trabajo



Una exposición o un reportaje en una revista pueden suponer un cambio drástico en tu forma de enfrentar la fotografía. Te obligará a seleccionar lo mejor de tu trabajo, a ser analítico con él. A buscar un tema y a desarrollarlo. A colocar las fotos en un espacio concreto y someterte de alguna manera a la opinión del público.



Las fotos se comportan de forma muy diferente cuando las vemos una a una en la pantalla de nuestro ordenador, y cuando las colgamos en una pared o las circunscribimos al espacio de una revista.



En un reportaje necesitamos cubrir todos los aspectos esenciales del tema que tratamos. Hay que estudiarlo bien para descubrir cuáles son las fotos imprescindibles, cuáles son las mejores para apertura y cierre. Cuando empecemos a disparar iremos llenando de matices estos planteamientos esenciales. La idea inicial irá germinando hasta dar una visión personal al público. Mandaremos a la redacción muchas más fotos que las que finalmente se publiquen, pero si el diseñador conoce su oficio nos permitirá ver cómo se han elegido y cómo se distribuyen por las páginas, cuáles se ponen en página entera, o a doble página, cómo se combinan entre sí.



Si todavía no tenemos ningún cliente podemos hacer un álbum digital en papel con nuestro proyecto. Es un buen ejercicio para aprender a distribuir nuestras fotos en un espacio definido. Así nos distanciamos de nuestra visión personal en favor de un valor más elevado: la coherencia y la narrativa visual. Tendremos que tener en cuenta el pliegue central del libro para no estropear elementos esenciales. A partir de una diversidad de fotos intentaremos ubicarlas en función de su contraste, similitud, tonos, hilo argumental… necesitaremos fotos con márgenes suficientes para poder cortar un poco y 
 encajarla en la maqueta cuando las proporciones del libro no sean las de nuestro sensor.
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En todas las facetas de nuestra vida evolucionamos constantemente; si esperamos a que todo sea perfecto nunca haremos nada. Debemos dar lo mejor de nosotros mismos en cada momento, acometer los proyectos que podamos como mejor sepamos, aunque eso a veces signifique un salto hacia el vacío.




Óptica de 17-55 mm 1:2.8 a f/9 durante 2 s con ISO 200. Filtro degradado y polarizador en portafiltros Lucroit.




En las paredes de una sala de exposiciones deberíamos de hacer lo mismo. Cuando montamos una exposición mi compañera y yo, lo primero que hacemos es desembalar las imágenes, medir cada pared de la sala y pensar en qué orden deberíamos colocarlas. En cada sala las decisiones son diferentes. Tenemos que pensar en el paseo que darán la mayoría de los visitantes, en la luz disponible, en las sensaciones que ofrecen las paredes. No es lo mismo una sala cuadrada que una muy alargada. Si tiene ventanas puede cambiar mucho la luz de la mañana a la tarde. Vamos permutando de situación cada foto, colocándola en el suelo, debajo de la posición final que ocupará. Es una actividad que se retroalimenta. Al ver las relaciones que se establecen entre las imágenes las vamos cambiando. ¿Quizá alguna queda un poco sola?, ¿van muchas fotos verticales seguidas?, ¿la primera que se ve es de las mejores?, ¿se mantiene el hilo argumental? Entre mi compañera y yo siempre se entabla una saludable discusión de cómo lo deberíamos hacer. Su visión es muy distinta a la mía y constantemente aporta soluciones creativas y razonadas a 
 cada problema que yo no sabría encontrar por mí mismo. El resultado es mucho mejor si el trabajo se hace entre dos. Quizá tres personas sean demasiadas cabezas a pensar.



Cuando ya está más o menos claro el orden de las fotos toca decidir cómo las colgamos; pueden ir a la misma altura y equidistantes, o podemos jugar con las separaciones y alturas para evocar diferentes impresiones. Quizá cuatro fotos muy juntas reflejan mejor la sensación de agobio que intentamos manifestar con las imágenes. Es posible que separar una mucho del resto nos muestra el aislamiento de una persona o de un paisaje lejano. Una fotografía al lado de un extintor no se observa igual si la apartamos de él. Tampoco si está entre dos ventanas o en una pared muy estrecha entre puertas. No es el mismo orden en una pared blanca inmaculada que en una pared de piedra.



Debemos aplicar los principios generales de composición a la distribución de las imágenes y aprovechar el recorrido de la mirada para que el espectador progrese. Si en una foto el ojo discurrirá de izquierda a derecha y de abajo hacia arriba puede ser buena idea situar la siguiente más alta y a su derecha. De esta forma la mirada pasará de una toma a otra espontáneamente.



Los marcos delimitan el espacio de una fotografía. Elegirlos no es fácil y, la mayor parte de las veces, nos condicionan nuestros presupuestos. Si escogemos el mismo para todas, su color influirá de forma diferente en cada una de ellas. No es lo mismo un marco blanco con una foto de tonos oscuros o claros. Tampoco se verán igual los tonos más saturados que los pasteles. El mercado nos ofrece una enorme variedad de acabados, tipos de papel, formas de presentar… No será lo mismo un papel con textura en un marco de madera envejecido y sin cristal que un papel brillante laminado sobre un soporte de aluminio como el Dibond
 . Es conveniente hacer siempre una prueba antes de encargar la impresión y montaje de toda la exposición, y procurar observarla en unas condiciones de luz similares a la sala donde se colocará.




 Más difícil no es mejor



Es muy frecuente que los fotógrafos se vanaglorien de las dificultades de sus tomas, pero la realidad nos demuestra que el mayor valor está en la capacidad de emocionar al espectador.



Imagina que tienes que someterte a un trasplante. Una técnica quirúrgica compleja y delicada, sin duda alguna. ¿Pero te daría más confianza un cirujano que te detallase angustiadamente cada una de las dificultades que ha de sortear para que sigas vivo unos años más? ¿Quizá prefieras al que obvia esos problemas y se centra en los tuyos? Es su trabajo y suponemos que para un verdadero profesional no debería ser excesivamente difícil. En realidad lo importante es el resultado; las cuestiones intermedias sólo interesan al personal del quirófano.



Colocar cinco unidades de flash para fotografiar una mariposa es más complejo que poner sólo uno, lleva más tiempo y hay que hacer más medidas. Sin duda es más difícil, pero ¿la luz que obtenemos la podemos conseguir de otra forma más sencilla? Si existe, entonces tenemos carencias técnicas que hemos de solucionar, no presumir de ellas. Si no podemos conseguir el efecto buscado de otra forma, ¿de qué presumimos?, ¿no es este el hobby o la profesión que desarrollamos voluntariamente porque nos gusta? Nadie dijo que esto fuera sencillo.



Es inevitable que nos encariñemos más con una foto que tiene una gran preparación, una búsqueda de años de la luz perfecta, de un sitio alejado y caro de llegar, de una modelo que no ofrece mucha disponibilidad. Es normal, pero no atosiguemos a nuestros amigos con esos detalles, realmente no les interesa. Tampoco les importa excesivamente a nuestros clientes; seguramente han deducido esa dificultad a través del presupuesto. Este cariño 
 es algo que debemos mantener alejado de nuestras decisiones a la hora de elegir qué fotos son las más adecuadas para estar colgadas en una exposición o en cualquier otro proyecto. Es difícil, pero necesario, desapegarse de nuestra obra para poder valorarla y mejorarla.
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Quise hacer una foto de la Via Láctea con estas ruinas en primer plano. El cercano pueblo sólo contaba con una farola cuya luz era insuficiente para una exposición de menos de 30 s. Intenté iluminar con linternas, pero estaba demasiado lejos. Al final opté por lo más fácil: una larga exposición que permitiese que la débil bombilla iluminase con su luz rojiza las paredes y los árboles.




Óptica de 16-35 mm 1:4 a f/4 durante 1800 s con ISO 100.




Lo importante de un arte es que fluya, que nuestro cerebro desarrolle la actividad sin esfuerzo, sin cansancio y sin pensar. Eso es lo difícil realmente: disponer de tiempo y capacidad para lograrlo. Una vez conseguido, ya nada será difícil ni tendrá más mérito por ser más laborioso.




 Poco material es suficiente



Son muchos los fotógrafos que se obsesionan demasiado con su equipo. Dejan de realizar algunas imágenes por considerar que carecen de tal o cual adminículo. Recibo constantemente consultas de personas que dudan entre varias opciones de compra, pero he recibido realmente muy pocas sobre temas estéticos.



Es cierto que algunas veces una cámara con un autofocus mejor nos permitirá obtener más imágenes a foco, que si tiene una ráfaga más rápida será más fácil detener la acción en el momento preciso, una óptica macro facilitará más aproximación… Pero no olvidemos que muchos que nos precedieron trabajaron toda su vida con equipos espartanos y lograron resultados memorables. No nos bloqueemos por carecer de un material concreto, busquemos la forma de vencer la dificultad y disfrutemos con lo que sí tenemos, sacándole todo su partido, que es mucho. Esperemos a echar en falta algo cinco o seis veces antes de adquirirlo y nuestra espalda y el bolsillo nos lo agradecerán.



Cuando era joven solía llevar todo el equipo que tenía. Eran muchos kilos, más de 15 normalmente. Caminábamos mucho y a la vuelta estaba tan agotado que apenas realizaba nuevas imágenes. Un día lo tomé de descanso y tan sólo llevé la cámara y una óptica, creo recordar que era un 24 mm. Era más fácil agacharse, subir, bajar, mirar, mejorar… ese día aprendí que no volvería a 
 llevarme todo por “si acaso”. Sin duda he perdido fotos por no llevar alguna cosa, pero he podido obtener muchas otras gracias a estar en el lugar adecuado en el momento oportuno y con el ánimo descansado. Pruébalo. En las raras ocasiones que encuentres algo muy interesante que te es imposible fotografiar con lo que llevas encima, simplemente disfruta ese momento a través de tus ojos, no de un visor. Es también una gran experiencia que nos enriquece.
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Un diafragma bien elegido proporciona la profundidad de campo justa para que el primer plano y el fondo estén fuera de foto y la atención se centre en la seta. La luz se filtraba entre las ramas y se procuró que los bordes de la seta no tocasen con las zonas verdes para conseguir un fondo homogéneo a su alrededor.




Óptica macro de 105 mm 1:2.8 a f/9 durante 1/8 s con ISO 100.





 Disfrutar también es importante



No siempre podremos poner la cámara donde nos parezca mejor. Quizá no hay ningún sitio alto al que subirse y queríamos un plano más elevado. Puede que nos interesase un poco más bajo, pero el agua que cae de la cascada nos salpica la óptica. Tal vez es un poco más a la derecha, pero la profundidad del acantilado nos impide hacerla desde allí. Quizá la ropa de nuestro modelo no es la adecuada para ese fondo. Puede que su expresión facial no esté en consonancia con su mirada.




 La vida no es justa y en estas ocasiones, en que procuramos una gran imagen sin que la fortuna haya realizado por completo su labor, sentiremos su dureza. A veces iremos con una imagen claramente visible en nuestra cabeza pero se nos hace imposible porque llueve, hace sol o la calle está desierta. No todo va a ser perfecto, no todas las líneas van a converger donde sería deseable, los colores no siempre armonizan.



Tenemos la opción de trabajar para que todo sea perfecto si las condiciones son controlables o seguir esperando con paciencia la ocasión, en caso contrario.



Pero hemos de tener en cuenta que el tiempo que dedicamos a perfeccionar una escena lo detractamos del que podríamos dedicar a otras muchas. A veces es mejor parar, no obsesionarse con lo inalcanzable y aprovechar lo que el momento, nos brinda. Esta es la sabiduría que contienen muchas grandes tomas, especialmente de las que tienen un momento de gran fuerza. Si lo más importante de la fotografía es su momento el análisis compositivo pasa a un segundo plano para nuestro cerebro. Se llena con lo impresionante de lo que le mostramos y su análisis de lo visto no repara tanto en cuestiones más formales.
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Me atrajo la iluminación nocturna para resaltar la estructura dorada de esta estatua. Durante un buen rato esperé a que algún paseante cruzara por el círculo del suelo, pero ninguno estaba por la labor. Cuando la luz del cielo era ya mortecina me marché. Al menos logré que un grupito diese un aire de ciudad habitada.




Óptica de 24-70 mm 1:2.8 a f/2,8 durante 1/20 s con ISO 1600.




Y si nada parece salir bien, si todo se pone en nuestra contra, pero estamos viviendo una experiencia agradable, quizá sea un buen momento para relajarse, contemplar el paisaje y alegrarnos de que nuestra visión fotográfica esté por encima de la materia física. A fin de cuentas, ¿qué cosa hay mejor que saber que tenemos una foto esperándonos para ver la luz?
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El fin supremo de la ciencia es la verdad; el fin del arte es el placer
 .




Gotthold Ephraim Lessing







 Busca tu estilo personal



La inmensa mayoría de la información disponible es de tipo técnica. Sobre el estilo de las imágenes apenas encontraremos referencias. Una vez que dominamos nuestro equipo, controlamos la luz y sabemos lo suficiente de edición, es cuando podemos acceder al siguiente escalón: definir el estilo que llevamos dentro, el que nos identifica. El estilo personal es algo adicional a una toma y que permite que una imagen que hayamos generado nos sea atribuible por los que la observan y conocen nuestra producción.



Existen muchos estilos de hacer paisajes, retratos, bodas o productos. Pero ante una misma situación y buscando un estilo de, por ejemplo, años 30 o 
 fotografía de revista del corazón, dos fotógrafos obtendrán diferentes resultados. Eso es el estilo personal, nuestra marca propia. Existen millones de fotografías de árboles; pero la manera propia de realizar esa toma es la que te define, tu forma de enfrentarte a ese reto, los elementos que eliges y los que excluyes. Quizá el estilo no sea más que nuestra actitud ante lo fotografiado.
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Me encantan los bosques y los cursos de agua, también los días lluviosos y las sombras muy densas, pretendo idealizar la naturaleza que visito. Supongo que eso puede formar parte de mi estilo; en cualquier caso seguiré haciendo ese tipo de fotos hasta que dejen de apasionarme.




Óptica de 17-55 mm 1:2.8 a f/8 durante 1/2 s con ISO 200. Polarizador en portafiltros Lucroit.





[image: image]




[image: image]





Óptica de 18-55 mm 1:2.8 a f/8 durante 1/800 s con ISO 800. Polarizador en portafiltros Lucroit.






 
 FOTOS PASO A PASO





 La suerte también ayuda



Encontré a un grupo de chicos haciendo malabares con pelotas; la playa estaba llena de gente que ocupaba todo el encuadre, así que la primera decisión fue realizar una composición en silueta con el sol en el encuadre.



Para reflejar mejor el carácter de grupo integré a los tres miembros mientras intercambiaban las pelotas. Entre el sol y la pelota grande la mayor parte del interés se situaba en el lado izquierdo, casi estaba pidiendo un reencuadre cuadrado.



En la siguiente foto tenía tres personas casi en línea y otras tantas pelotas situadas en la vertical. Los malabaristas forman la base de un triángulo que tiene su vértice superior en las pelotas. Se ve más equilibrada, pero la actitud del miembro situado más a la derecha y esta linealidad no representa la acción como deseaba.



El otro problema era el sol, situado tan cerca del borde tiene un enorme peso visual y nos centramos demasiado en él. Decidí cambiar el punto de vista, bajarlo un poco más para que quedara detrás de uno de los protagonistas. La modificación es muy positiva y solucionamos los problemas anteriores.



Las pelotas y el sol se equilibran entre sí, en los puntos de interés de la diagonal. La pelota más grande, cercana al borde colabora a equilibrar la toma verticalmente. Al estar el sol más bajo también podemos retener más detalle de sus tonos.



Los torsos, la línea del horizonte y las pelotas se presentan unidas por la figura geométrica de un círculo, que confiere armonía a la escena.
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 Son muchos los fotógrafos que buscan su estilo durante muchos años, algunos ni siquiera logran encontrarlo. A veces pasa como con los bosques, mientras los buscamos sólo encontramos árboles, es necesario alejarse un poco para percibir el conjunto de nuestro trabajo y valorar los puntos comunes. Más que de buscar se trata de ser honestos con nosotros mismos e intentar crear como nos plazca. Esto no está en contra de escuchar a un público, pero ha de ser tu público, aquellos que conectan con lo que cuentas y cómo lo cuentas.



De vez en cuando hay que dedicar más horas a mirar nuestras fotos, las antiguas y las más recientes. Analizarlas con cariño pero con distancia y encontrar esas coincidencias que nos definen: ¿qué solemos fotografiar?, ¿con qué luz?, ¿fotos con muchos elementos o minimalistas?, ¿qué acabado aplicamos en el procesado?, ¿en qué formato? Quizá descubramos que nos apasiona fotografiar paisajes de bosques bajo la lluvia de días tormentosos, o los retratos muy íntimos con un grano marcado y una iluminación de flash de alto contraste, o capturar coches de carreras a alta velocidad con barridos increíbles y tonos súper saturados que contrastamos al límite en la edición. Hemos de ser honestos también al no atribuir a nuestro estilo posibles problemas técnicos que, simplemente, no sabemos resolver. Si los percibimos como habituales y siguen sin gustarnos, será buen momento para encontrar una solución a esta carencia que arrastramos.



Una vez que encontremos el factor común podremos reforzarlo si nos interesa, o buscar nuevos retos si esa forma de hacer las cosas ya no resulta divertida. A fin de cuentas es importante disfrutar con lo que hacemos. A muchos profesionales se les olvida esto cuando aceptan trabajos alejados de 
 su estilo, y acaban aborreciendo la fotografía hasta el punto de que desechan hasta sus propios proyectos personales. Los profesionales que suelen prosperar son los que de vacaciones siguen haciendo lo mismo: divertirse captando instantáneas.




Encontrando nuestro estilo



Un buen punto de partida para analizar nuestro estilo puede ser intentar responder a estas preguntas:



•¿Cuáles son tus temas fotográficos?



•¿Por qué los quieres fotografiar?



•¿Cuál es tu actitud ante lo que ves?



•¿Prefieres encontrar o buscar?



•¿Qué pretendes transmitir?



•¿Bajo qué tipo de luz trabajas con mayor frecuencia?



•¿Cómo lo fijas sobre la cámara?



•¿Cómo procesas la imagen?



•¿Cuáles son los colores, texturas y composiciones más repetitivos?



•¿Prefieres lo natural o lo producido?
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Uno encuentra su estilo cuando no puede hacerlo de otra manera
 .




Paul Klee






Podemos plantearnos crear un estilo propio de la nada, algo novedoso o aquello que ya funciona en el mercado, pero dudo que esa actitud logre que seamos más felices. El estilo surge entre las nieblas de nuestros recuerdos, se filtra en cada foto que realizamos de forma insidiosa hasta ocupar la totalidad de nuestra producción. Nuestro estilo, en realidad, es sólo una extensión de nuestra personalidad que plasmamos en la forma de expresarnos por medio de la imagen.



Tampoco es algo que deba preocuparnos mucho. A veces encontramos fotos que nos apasionan y no sabríamos decir nada de su autor. Quizá a otras personas les pueda pasar lo mismo con las nuestras ahora o más adelante. Además, tener un estilo muy personal puede encasillarnos en los trabajos que nos pidan, como les pasa a algunos actores con los personajes que interpretan una y otra vez. También puede limitar nuestra visión cuando nuestro estilo no sea el ideal para transmitir lo que sentimos ante el tema que estamos tratando.




 La edición



Mis primeros tiempos como fotógrafo están relacionados con el mundo de la diapositiva. No había margen de error en la exposición ni de posibilidad de edición posterior, como sí existía en película en blanco y negro o, en menor medida, en los negativos en color. Lo que se captaba en cada disparo era lo único que se podía mostrar en las charlas que impartía y lo que salía en las revistas en que publicaba por aquel entonces. Podía elegir entre una película u otra. No era lo mismo ir a los Pirineos a fotografiar hayedos en primavera que ir a los Picos de Europa a hacer una puesta de sol. La respuesta tonal de cada película era muy distinta. Fuji Velvia me ofrecía tonos verdes y azules saturados, mis Kodachrome 25 unos rojos y naranjas espectaculares con un detalle increíble, la Fuji Provia y Afga CT unos tonos más pasteles, quizá más adecuados para retrato. Pero no tenía mucho más donde elegir; la toma finalizaba con la captura y el revelado, no tenía más recorrido.



Y llegó la época digital.
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La edición de las imágenes también viene marcada por el estilo del fotógrafo, por sus temáticas y por sus sensaciones hacia los temas que trata. Debemos profundizar lo suficiente en el uso de los programas para realzar nuestro mensaje.




Óptica de 16-35 mm 1:4 a f/8 durante 1/3 s con ISO 100. Polarizador en portafiltros Lucroit.





 Primero apareció un escáner para diapositivas al lado del ordenador. Escanear las diapositivas me permitía fijarlas en el tiempo y protegerlas de ralladuras y de la humedad. Tuve que aprender muchas cosas para que lo que veía en la mesa de luz con mi lupa se pareciese a lo que mostraba mi pantalla. La gestión de color, la calibración de dispositivos se instauraron en mi flujo de edición simplemente para seguir haciendo lo mismo: respetar el momento que había presenciado con la máxima imparcialidad. A veces había que editar mucho una captura para conseguir la mejor correspondencia con su original.



El siguiente paso fue la cámara digital. Otro mundo muy diferente. Un modo distinto de plantear las tomas, posibilidades de experimentar, de jugar y de aprender en tiempo real. Mi concepto seguía siendo el mismo: mantener la máxima correspondencia entre lo que había visto y lo que mostraba. Para eso utilizaba Photoshop
 .



Con los años me fui dando cuenta de que, en realidad, no quería mostrar lo que había visto. Lo que pretendía era transmitir lo que había sentido al apretar el disparador. Entonces comencé a realizar ajustes por zonas para enfatizar aquellas que consideraba más importantes. Hice algunos cursos de revelado y edición en blanco y negro. Enseguida cambié la ampliadora en donde jugaba con la luz por el ordenador, que me permitía ajustes muy precisos y editables en todo momento. Desde entonces conservo una cierta dualidad. A veces me limito a revelar mis fotos con el panel básico de mi programa de edición, ajuste de blancos, exposición, contraste y brillo. En otras ocasiones recurro a varias capas de ajuste para resaltar ciertas partes de la composición. Puedo variar la luminosidad, el contraste, la saturación o la textura allí donde considero más adecuado para que el espectador pueda apreciar mejor lo que deseo contarle. Soy siempre sincero con el proceso que muestro. No hay ningún reparo en decir que una foto está muy editada. En las redes sociales suelo indicar qué se pretendía con la edición y en ocasiones el método utilizado. No me avergüenzo de editar mis fotos, no necesito demostrar nada, sólo comunicar lo que quiero y, lo importante, no es el cómo sino el porqué. Me da pena ver fotos que tienen una enorme postproducción que sus autores se obstinan en negar. Sinceramente no entiendo sus motivos. En estos tiempos las revistas, libros y 
 redes sociales están llenos de imágenes con un alto nivel de retoque que sus autores quieren identificar con la fotografía, beneficiarse de su historia. Creo que es un error. Una imagen digital, nacida entre las capas de ajuste de Photoshop, no debería olvidar que la fotografía debe buscar la excelencia en el momento de la toma. Pintar con luz donde había sombra, poner soles donde no los vimos, Vias Lácteas en un cielo que estaba nublado… no es fotografía. Esta actitud está sembrando la duda en la sociedad hacia las imágenes que hemos conseguido captar del natural con nuestro material fotográfico. No es que tengan mayor o menor valor, simplemente son otra cosa. Espero que pronto las imágenes digitales sean reconocidas como tales y ocupen su lugar, un importante lugar en la Historia del Arte.
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Aclarar ciertas partes de la toma y oscurecer otras genera un patrón de visualización de la imagen que puede variar enormemente al hacer resaltar unas zonas en detrimento de otras. En casos tan extremos como éste, conviene contar con un sensor con un amplio rango dinámico o recurrir a varias tomas para montar un HDR.




Óptica de 24-70 mm 1:2.8 a f/5,6 durante 1/8 s con ISO 100. Filtro degradado y polarizador en portafiltros Lucroit.





El reencuadre



Reencuadrar una imagen puede permitirnos una segunda oportunidad con una imagen. Quizá no teníamos un teleobjetivo más largo o la posibilidad de acercarnos más y tenemos elementos que no aportan valor añadido a la composición. Aunque la imagen original esté bien compuesta al editarla, quizá, nos hagamos conscientes de que dejar menos margen la favorece. Incluso en macro puede mejorar la profundidad de campo hacer una toma más alejada y eliminar el sobrante recortando con posterioridad. Tal vez nos pidan una imagen vertical y la hicimos horizontal. Inclinar la escena para hacerla más dinámica o nivelarla si por error salió torcida.



Hay muchos motivos para reencuadrar una imagen y todos son válidos. Al editar también ejercemos una labor compositiva que no finaliza hasta después de la impresión. Elegir un papel con textura o liso, unas tintas u otras, puede variar profundamente la percepción de la persona que observa una imagen. Lo mismo sucede cuando la colocamos en una exposición o en una parte concreta de una doble página.





Cuando vemos una imagen fija nuestro ojo recorre la escena con un patrón que depende de cada persona, pero que estadísticamente da preferencia al desplazamiento de izquierda a derecha y de abajo a arriba (sobre todo en las tomas verticales). Las líneas, los puntos de interés, las zonas de contraste y saturación actúan como potentes imanes, útiles para despertar el interés sobre lo que queremos destacar y prever cuál será el punto de entrada y salida de la imagen. Con la edición podemos acentuar los tonos de una parte de la escena para potenciar una composición o para desplazar la atención de unas zonas a otras, ocultando aquellas partes que atraen la mirada indeseablemente.



Por ahora el nivel de edición de mis imágenes considero que es bajo, pero quizá el tiempo me lleve a realizar ajustes más agresivos que transciendan la realidad que he observado. Desde luego, si eso da pie a comunicarme mejor lo haré. Hasta ahora no tengo ninguna objeción por hacer largas exposiciones con un filtro de densidad neutra en lugares públicos para evitar que se registre presencia humana cuando no me interesa. Si no lo tengo disponible, realizo varias tomas y las mezclo entre sí para conseguir lo mismo. Puedo utilizar filtros degradados para retener información de la luz del cielo o llevarme varias tomas para montar una toma HDR. Prefiero la primera opción, me agrada más trabajar con luz, el ordenador no me gusta tanto, pero el resultado final para el observador acaba siendo exactamente el mismo, o incluso puede tener más información y calidad la edición de imágenes. Para mí el único límite a la edición es la sinceridad, no engañar. Por cierto, ocultar información también es una forma de engaño.




 Fotografía tu entorno cercano



Es cierto que lo pasamos muy bien fotografiando en lugares lejanos y exóticos, que nos enriquecemos con ello. Pero también considero que la principal 
 misión de la fotografía es la de fijar y ordenar nuestros recuerdos. Recordamos a través de las imágenes que conservamos del pasado. Los rostros, las situaciones se desdibujan con la edad y nuestras fotografías pueden ayudarnos mucho a conservar nuestra historia vital. En parte la fotografía se popularizó con la llegada de las vacaciones a la clase media; era la manera de documentar los viajes y poder demostrar que uno se lo había pasado muy bien durante su periplo. Al final acabamos viajando, en muchos casos, para poder hacer fotos.



Fotografiamos poco nuestro entorno, nuestra calle, nuestro pueblo o la ciudad donde vivimos. Parece que permanecen fijos en el día a día pero, cuando echamos la vista atrás, nos damos cuenta que los últimos 25 o 30 años han sufrido un cambio importante que habría sido interesante documentar. Nos encantan las fotos antiguas de las zonas que conocemos, con sus gentes, sus viejos coches y los comercios de toda la vida que ya estaban ahí. El valor documental de una imagen muchas veces gana sentido con el tiempo. Valorar la biodiversidad del río por el que paseamos los domingos también puede ser de ayuda a algún estudio en el futuro. Es un derecho que quizá le estemos sustrayendo a las futuras generaciones porque consideramos estos temas poco interesantes.
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Cada aldea tiene una historia que podría preservarse por medio de la cámara
 .




Benjamin Stone






Todavía más valioso para nosotros es obtener imágenes de nuestros seres queridos. Fotografía a tus hijos, a tu pareja, a tus padres, a tu familia, como si te lo hubiese encargado un cliente muy importante. Compra equipo de iluminación para conseguir los mejores resultados que puedas en cada momento, aprende a usarlo si hace falta. Pasan los años y muchos fotógrafos nos arrepentimos de no retener nuestros recuerdos. Haz fotos informales de todos los momentos importantes, de los felices, de los tristes, de los emocionantes. No importa con qué; la cámara del móvil ofrece una calidad muy superior de la que pudieron disponer muchas generaciones que nos precedieron. Una cámara es siempre una cámara y un fotógrafo debe conocer la forma de sacarle el mayor partido. De todas formas siempre será mejor una foto trepidada que un recuerdo olvidado.



Todos los libros muestran la opinión de su autor, que debe ser materia de discusión. Pero me gustaría que aceptases este consejo como un dogma de fe. Por favor, documenta tu vida, tus emociones. Haz de vez en cuando un 
 álbum con ellas. Seguro que es la mejor herencia que podemos transmitir a nuestros hijos, a nuestros nietos y, quién sabe, a la sociedad.
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Mi pareja nos pinta a mi hija y a mí dibujos, camisetas e incluso algunas zapatillas. Una buena forma de guardar esos recuerdos de nuestra vida diaria es inmortalizarlos con una foto. Así mantendrán el aspecto de la pintura todavía fresca en nuestra retina y podremos utilizarlas para nuestros álbumes familiares. Como fondo elegí un mapa como símbolo de todo lo que les quedaba por recorrer.




Óptica de 50 mm 1:1.8 a f/2,8 durante 1/13 s con ISO 100.
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Cuando sentimos miedo disparamos. Pero cuando sentimos nostalgia, hacemos fotos
 .




Sunsan Sontag







Ejercicio final



Todas las fotos del libro han sido seleccionadas por contener varios elementos compositivos relevantes. Dado el carácter progresivo del aprendizaje, se han ido comentando aquellos aspectos que mejor ilustraban las imágenes. Por eso te invito a fijar los conceptos que has aprendido revisándolas desde el principio y haciendo un análisis más profundo y riguroso que el que se puede realizar desde un punto de vista pedagógico.



Después puedes seguir el estudio con otros libros, imágenes de la red o tu propia obra personal, pero nunca dejes de entrenarte para conseguir una nueva mirada cada día.
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Gabriel Brau nos ofrece una obra indispensable para concebir de manera definitiva el mundo de la imagen digital en color, un libro que permita dejar de hacer fotografías de colores, para crear verdaderas fotografías en color. El color es un componente fundamental y decisivo en nuestras fotografías. Estimula los sentidos, influye en nuestras emociones, y resulta esencial como parte de la comunicación dentro del lenguaje visual. Para el fotógrafo actual, descubrirlo como forma de expresión, comprenderlo para poder convertirlo en el auténtico protagonista de su imagen, y aprender a manejarlo en el entorno digital, se ha convertido en un objetivo imprescindible. Con un lenguaje preciso y didáctico, el autor nos introduce en el mundo de la fotografía en color para abordar temas como el significado expresivo de los colores, la creación de sinergias, contrastes y armonías como parte de la teoría del color, la construcción de imágenes basadas en la sintaxis cromática, o la gestión y edición de imágenes en el entorno digital. A todos los lectores y también seguidores de la colección FotoRuta, aficionados y profesionales de la fotografía, La magia del color en la fotografía digital les deslumbrará.
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[image: image]
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Por primera vez en la edición en lengua española, el aficionado y profesional de la fotografía puede encontrar una completa guía del flash de mano enriquecida con fotografías, diagramas y esquemas realizados especialmente para este nuevo libro de la colección FotoRuta.

José Antonio Fernández, desde la experiencia de sus numerosos cursos sobre esta temática impartidos en Aula Imagenat, aborda paso a paso, con todo detalle y a través de gran cantidad de ejemplos, el modo de sacar provecho a todas las posibilidades del flash en el mundo de la fotografía. Después de la lectura de esta obra ningún secreto de la iluminación con flash quedará fuera de tu alcance.
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Iñaki Relanzón, una de las figuras internacionales más representativas en fotografía y conservación, comparte con el lector su pasión por la naturaleza que se ha convertido en vocación única durante muchos años. El autor vuelca en estas 50 imágenes su mejor experiencia como fotógrafo y la técnica con la que ha conseguido reflejar estos momentos en sus muchos viajes por la geografía de España y del mundo.




Fotografía de naturaleza

 se convierte así en una guía para todo aficionado que quiera descubrir los resortes profesionales en esta especialidad y llegar a realizar imágenes similares a las que el autor desvela, paso a paso, en este libro que recoge lo mejor de su trayectoria.
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Hemos nacido para amar en cualquier etapa de nuestra vida. Queremos amor del bueno y sufrimos cuando no resulta de la calidad que esperábamos.

Amar es una conducta que hay que aprender, enseñar y practicar. Emociones como el miedo o la ira pueden acabar con una bonita relación. La comunicación o el sentido del humor deben estar presentes para no caer en el abismo del aburrimiento. Analizaremos lo aprendido en nuestras familias e integraremos constructivamente experiencias negativas que hayamos podido sufrir, por ejemplo, con la familia política o las ex parejas.

Aprenderemos a detectar las mentiras o la manipulación para salir de relaciones tóxicas antes de que su huella sea demasiado profunda. Veremos las claves para experimentar, por fin, el amor del bueno que tanto deseamos.




Mila Cahue es una gran psicóloga, una importante estudiosa de la conducta humana y una observadora fina e inteligente. Amor del bueno es un magnífico libro, escrito desde la experiencia, rigor y práctica profesional.


 Ma. Jesús Álava Reyes. (De su prólogo)
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Te gustaría aprender a encuadrar, iluminar y retocar las fotografías de producto más diversas? ¿Eres un fotógrafo aficionado avanzado o un fotógrafo profesional? ¿O quizá tu trabajo implica valorar y gestionar imágenes, o simplemente quieres aprender nuevas técnicas fotográficas? Si a estas preguntas has respondido afirmativamente, ¡entonces este libro es para ti! Esta obra pretende llenar una laguna que existe sobre la Fotografía de Producto: explicar, además del cómo se hizo una fotografía, también —y sobre todo— el por qué se hizo así y no de otra manera. Esto es clave para poder realizar cualquier proyecto en este campo. La fotografía de producto es muy amplia. Por eso se han escogido cincuenta fotografías -ordenadas de menor a mayor dificultad- que abarcan casi todas las técnicas fotográficas más utilizadas con las que te puedes encontrar en esta especialidad fotográfica. Cada una de las fotografías del libro se agrupan en cuatro secciones: objetivo y preparación, encuadre, iluminación, y postproducción que describen todos los aspectos esenciales para aprender, no a hacer esa fotografía, sino a realizar cualquier fotografía con esas características. En la introducción encontrarás información valiosa sobre todos los equipos necesarios en el estudio y como elegirlos; también una breve descripción de conceptos fotográficos importantes, esenciales para entender bien los ejemplos.
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