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SINOPSIS


La fotografía, como toda forma de arte, busca transmitir emociones y sensaciones. Y ese es el objetivo que persigo en cada toma: hacerte sentir lo que yo siento y mostrarte mi visión personal del mundo a través de la cámara. Para lograrlo es necesario una buena técnica, mucha práctica y, sobre todo, dar vía libre a tu creatividad. A través de este recorrido por mis fotografías inéditas, te enseñaré:




•	
 Mis tips imprescindibles para cada estilo de fotografía.


•	
 Cómo organizar una buena sesión de fotos.


•	
 El secreto de cada imagen: los datos técnicos y la historia que se oculta detrás.


•	
 Los rincones más impresionantes que he descubierto en mis viajes.


•	
 Los mejores trucos para lograr resultados espectaculares.


•	
 Mis consejos para desarrollar tu creatividad y hacer que tus fotografías hablen.






INTRODUCCIÓN


Me llamo Marcos Alberca y soy fotógrafo profesional. Principalmente enfoco y oriento mi trabajo a las redes sociales. En este libro hablaré un poco acerca de mi historia, pero, sobre todo, de mi fotografía y cómo ha ido evolucionando con el paso del tiempo y también de cómo han influido en ella los viajes que he realizado por diferentes países.

Ya desde muy niño me sentía atraído por la fotografía; podría decirse que esta pasión siempre ha estado ahí. Sin embargo, fue hace unos pocos años cuando decidí dar el salto y dedicarme de forma completa a ello. Mi historia no es más que la de un joven inconformista que decide emprender su propio camino de manera poco usual, abandonando los estudios y dejando un trabajo para dedicarse a lo que le gusta, y que con el tiempo logra prosperar y encontrar su hueco en el mundo.

Si tuviera que definirme con una palabra sería «aplicado». Constantemente me propongo metas; estas hacen que pueda poner dirección a mi camino y, con el tiempo, darme cuenta si voy por el lugar correcto. Cuando me planteo algún objetivo, me gusta implicarme mucho y hacer un estudio detallado del plan para poder conseguirlo. No solo es trabajo y esfuerzo, sino que hay una gran estrategia detrás. Pienso que a partes iguales hay que utilizar la cabeza y las manos. De nada sirve elaborar mentalmente el plan perfecto si luego no se lleva a cabo. Del mismo modo, difícilmente puede conseguirse un objetivo por mucho que se trabaje duro si no hay una estrategia que lo planifique.

Sed bienvenidos a mi primer libro de fotografía. Espero que lo disfrutéis.

¿QUIÉN ES MARCOS ALBERCA?

Primeros años

El arte ha estado presente en mi vida desde muy pequeño. Siempre me ha atraído la música, la pintura, la fotografía, y todo lo que tuviera que ver con el acto de creación. En mi casa he tenido la suerte de poder sentirme cómodo para poder desarrollar mis inquietudes. Era un niño bastante proactivo, tenía la necesidad de crear cosas, tocar instrumentos, pintar todo lo que podía. Incluso, antes de definirme como fotógrafo, ya sentía curiosidad por hacer fotos con el teléfono móvil de mi padre. Visto desde fuera podría interpretarse como si hubiera sido un niño travieso o con las cosas poco claras, pero lo cierto es que realmente estaba jugando, experimentando y aprendiendo.

Tal y como acabo de comentar, mi primer contacto con la fotografía fue cuando era pequeño y jugaba a hacer fotos con el móvil de mi padre. Durante los viajes largos en coche solía pedirle el teléfono para entretenerme y, a diferencia de la mayoría de niños, que lo hubieran querido para jugar, lo que yo usaba era la aplicación de la cámara. La cámara tenía algo que me fascinaba
 : podía darle a un simple botón y capturar de forma indefinida el paisaje que estaba viendo. Eso me abría un montón de posibilidades. Para mí era como un juego o un experimento. Hacía la foto, la veía y la borraba para no llenar la memoria del teléfono.

Años más tarde empecé a experimentar con la impresora que teníamos por casa. Colocaba hojas, figuras y objetos en el cristal para fotocopiar y crear collages.
 Era mi forma de expresión, ya que no disponía ni de cámaras, ni de un móvil por mi temprana edad. Mis padres insistían en llevar estas «creaciones» al colegio, para mostrarlas a mis compañeros, pero yo les decía: «No lo van a entender».

En mi infancia también recuerdo una fuerte atracción por construir o crear. Me encantaba jugar con todo tipo de materiales y herramientas. No necesitaba juguetes, simplemente un montón de objetos o recursos que tuviese a mi alcance y me ponía a transformarlos.

La pintura me empezó a gustar un poco más tarde. Mi madre me apuntó a clases de dibujo. Aprendí las nociones básicas, pero enseguida me aburrí, por lo que pedí que me quitasen. Sin embargo, continué aprendiendo por mi propia cuenta. Con los años me empezó a gustar más y más, tanto como para llenar cuadernos enteros con dibujos que aún guardo.


Hobbies,
 deportes y aficiones

Una de las cosas más bonitas de mi infancia ha sido poder disfrutar de mis aficiones. Desde pequeño hasta el día de hoy he adorado el deporte. He podido practicar cerca de veinte deportes diferentes, entre ellos esgrima, hockey sobre patines (lo practiqué durante ocho años), atletismo (fui varias veces medallista en mi ciudad y llegué a campeonatos nacionales) e incluso aprendí a hacer mortales en una escuela de circo, cuya actividad recuerdo con especial cariño.

Aparte del deporte, el arte y la naturaleza han sido los otros dos pilares que recuerdo con más afecto durante mi infancia y adolescencia. La fotografía, aunque estuvo presente desde bien pronto, no era de mis actividades favoritas; fue más adelante cuando sentí una atracción más profunda.

Cuando tenía ocho años, mis padres compraron una cámara semiprofesional para el trabajo y los viajes. Ahora lo pienso y me siento afortunado por haber tenido oportunidad de haber podido usar una cámara desde pequeño
 , ya que mis padres depositaron en mí la confianza necesaria como para saber que no iba a estropearla. No me preocupaba por los modos de uso, ni los parámetros ni la técnica; buscaba tomar fotografías que al enseñarlas notase cierta sorpresa o aprobación por parte de mis espectadores, generalmente mis padres, que me apoyaban incondicionalmente en mis creaciones.

A los diez años tuve mi primera cámara de vídeo (que también podía hacer fotos). La compré con mi dinero gracias a lo que había conseguido ahorrar con unos anuncios publicitarios de televisión en los que había participado. Esta cámara fue lo que me despertó la pasión por el mundo audiovisual.

Inicios en las redes sociales

Con trece años, en 2009, descubrí el mundo de YouTube. Por aquel entonces era una plataforma que yo usaba para ver vídeos curiosos, típicos de gatos o caídas graciosas. Empecé a subir mis primeros vídeos haciendo montajes. La verdad es que no llegaron a tener visitas, pero me divertía bastante haciéndolos.

Al año siguiente, con catorce, creé un nuevo canal en YouTube con la intención de viralizar mis vídeos. Publicaba vídeos de las acrobacias que hacía. Le dedicaba mi máximo esfuerzo a crear vídeos para que la gente los viese, y a pesar de notar un cambio notable en las visitas, no terminó de cuajar.

Con quince años comencé a publicar mis primeras fotografías en Flickr (una plataforma para compartir fotografías y vídeos), con el fin de crear mi propio porfolio y poder almacenarlas. Las tomaba con un móvil, ya que no me podía permitir una cámara de fotos. Hacía las típicas fotos de mi mascota, de atardeceres, de plantas o de cualquier cosa que me resultase curiosa.

En 2012, con dieciséis años, me compré mi primera cámara de fotos. Era una cámara compacta y sencilla. Recuerdo que me la llevaba a todos lados: cuando hacía deporte, de viaje, reuniones familiares, etcétera. Comencé a hacer mis primeros fotomontajes con Photoshop y subía los resultados a Tuenti sin especial repercusión.

A su vez, me creé un tercer canal de YouTube intentando aplicar todo lo que había aprendido durante los años anteriores. Esta vez subía contenido a cámara superlenta con montajes más elaborados y con vídeos guionizados. De nuevo hubo un incremento en las visitas, pero aun así fue un «fracaso». No obstante, no me iba a rendir con mi idea de triunfar en la plataforma, así que seguí intentándolo.


Con diecisiete años, en 2013, me creé mi cuenta actual en Instagram (@marcosalberca), y comencé a publicar fotografías de mi mascota, de viajes y de amigos, hasta que un año más tarde decidí borrarlas todas y plantear de nuevo una cuenta enfocada a la fotografía artística.

Ya cerca de cumplir los dieciocho me compré mi primera cámara réflex. Con esta cámara aprendí a usar los parámetros. Subía las fotografías a mi cuenta de Instagram de forma habitual buscando un crecimiento exponencial. Mi meta era llegar a los 200 seguidores (superando los 30, 75 y 100 seguidores que tenía en mis otras redes sociales). A partir de aquí tomé la decisión de comenzar un camino profesional hacia la fotografía.

En 2016, con diecinueve años, creé mi actual canal en YouTube (Marcos Alberca).

Mundo laboral y YouTube

A día de hoy podría decir que apostar por la fotografía y por YouTube ha sido una de las decisiones más arriesgadas de mi vida. Dar este paso implicó abandonar otros estudios y dejar mi trabajo fijo. Al principio sentí un poco de incertidumbre sobre mi futuro, pero tenía claro que la fotografía era mi pasión y quería hacer de ello mi trabajo.


Mi entrada al mundo laboral no empezó ahí. Desde los once años había hecho trabajos de actor, y posteriormente durante mi adolescencia empecé a ayudar en la empresa familiar. El primer trabajo que hice realmente relacionado con la fotografía fue cuando comencé a hacer mis primeras sesiones de fotos a los dieciocho años recién cumplidos, cuyos precios eran ridículamente bajos. Por una sesión de fotos podía cobrar unos cinco o siete euros. El motivo de trabajar tan barato era porque acababa de empezar y me costaba encontrar clientes. Jugaba con la oferta y demanda de mi barrio; conforme me pedían más sesiones fui subiendo los precios gradualmente. Establecí una estrategia para darme a conocer que consistía en hacer sesiones a condición de que incluyesen mi nombre a modo de créditos en la red social en la que subiesen las fotos, de tal manera que los clientes potenciales se fueran multiplicando. Poco a poco mi nombre iba sonando.

Aparte de las sesiones de fotos también grababa videoclips a cantantes poco conocidos, muchos de ellos de manera gratuita para poder crearme un porfolio digno de presentar a futuros clientes.

Más adelante me creé mi canal principal de YouTube «Marcos Alberca», donde subía contenido didáctico sobre fotografía y vídeo. Un año más tarde decidí abandonar los estudios para dedicarme cien por cien a la fotografía y redes sociales. Encontré un trabajo fijo de fotógrafo para hacer las fotos del catálogo de una marca de ropa, pero un año después me di cuenta de que no era lo que yo quería y también lo dejé.

Reconocimiento y resultados

Después de cuatro años en YouTube el canal ha crecido hasta alcanzar más de dos millones de seguidores. Por supuesto no ha sido algo que ha llegado de la noche a la mañana. Han sido muchísimas horas invertidas hasta que empezara a dar sus frutos. Para que os hagáis una idea, en el primer mes en YouTube conseguí 60 suscriptores, cifra que casi superó a mi otro canal, lo que me hizo bastante feliz. Un mes después eran 200, y así siguió subiendo con los vídeos que publicaba. Me sentía muy cómodo subiendo contenido que me llenaba, y todo ello sin prisa, pero sin pausa.

Podría decir que el canal de YouTube ha sido lo que más puertas me ha abierto. Me ha permitido lograr la visibilidad suficiente como para hacer que algunas marcas se puedan fijar, conseguir viajes organizados con el Ministerio de Turismo de varios países, y conocer gente increíble del mundillo. Digamos que no ha sido un resultado instantáneo, sino que tras años de trabajo se van consiguiendo cosas poco a poco
 ; de hecho, al principio no tenía ni el canal monetizado, era un simple hobby
 que acompañaba a mi vida. Más tarde vi la oportunidad de vivir de lo que quería e invertí todo mi tiempo en ello.

A menudo me suelen hacer la típica pregunta de: «¿Cómo empezar en la fotografía?». La respuesta es simple: «empezar». ¿Qué quiero decir con esto? Normalmente cuando vas a iniciar algo te preparas un plan mental de cómo hacerlo, pero yo recomiendo no esperar más, empezar en ese mismo instante. Lo primero es inspiración, necesitáis ver obras de otras personas, también lugares, objetos o personas que visualmente os llamen la atención, lo suficiente como para desarrollar las ganas de tomarle una foto. Después, por supuesto, os harán falta dos cosas: la parte práctica y la parte técnica. La parte práctica implica tener un dispositivo para tomar las fotos, y aquí llega la segunda pregunta importante: «¿Qué cámara me compro?». No importa qué cámara os compréis para empezar a hacer fotografías, de hecho, incluso se puede empezar a hacerlas con el móvil, el resultado sigue dando una imagen. Comprad según lo que se ajuste a vuestro presupuesto y con el tiempo ya iréis mejorando el equipo, pero de momento para empezar cualquier cámara vale. En cuanto a la parte técnica, es muy importante aprender, hacer estudios, cursos, o experimentar y practicar por vuestra propia cuenta.

Mi fotografía

Si tuviese que identificar mi estilo de fotografía con una sola palabra sería «fuerza». Pienso que mis fotografías tienen una carga, ya sea narrativa o visual, con la que intento que puedas estar varios segundos mirándola sin que te aburra. Trato de que el ojo se pasee por toda la imagen sin cansarse.

No considero que entre mis fotografías haya mucha relación, ya que hay una gran variedad de géneros (retratos, paisajes, fotomontajes, etcétera). Encontrar un estilo propio de fotografía es tan simple como hacer caso a tu interior en cuanto a la toma de decisiones. En otras palabras: hacer lo que te gusta.
 Si os gusta hacer fotografías solo en blanco y negro, adelante; si preferís hacer fotos solo de noche, adelante. Poco a poco iréis encontrando qué es lo que realmente os apasiona, pero para ello debéis probar todos los estilos y géneros que os resulten atractivos, y más tarde podréis crear contenido con vuestro propio estilo.

Seguro que os pasa con algunos cantantes, que al escuchar apenas unos segundos de la canción ya sabéis quién es, y no solo por su timbre de voz, sino por su estilo. En la fotografía sucede lo mismo, es como una identificación personal que te hace diferente a los demás. Podría decirse que es la visión personal del mundo a través de una cámara, y por supuesto de un programa de edición, cuyo cometido es también importante en este ámbito.


Mi fotografía va variando, avanzando y evolucionando.
 Hay gente que piensa que hay que hacer siempre lo mismo, y cada vez mejor. Pero no es así, y podréis comprobarlo a lo largo de este libro, en el que me acompañaréis por un viaje cronológico. Veréis que paso varias veces por ciudades repetidas, pero el estilo de las fotos cambia notablemente. No es que de repente me guste otra cosa, sino que estoy experimentando, ya que, si en su momento hice una foto A, no vuelvo para repetirla, sino para buscar una foto B diferente.

Cómo transmitir con la fotografía

¿Cuál es el objetivo de la fotografía? La fotografía en sí es un arte, y como toda forma de arte se busca transmitir emociones y sensaciones al espectador. Se trata de hacer sentir, tratar de que las fotografías hablen por sí solas sin tener que dar explicaciones.
 Pensad en la mejor fotografía que hayáis visto nunca. Estoy seguro de que no es una fotografía banal y carente de significado. Esto no quiere decir que la fotografía busque ser compleja y llena de elementos, sino que los elementos que haya en ella sean de interés.

Para lograr una buena fotografía es conveniente tener unos mínimos conocimientos en cuanto a teoría y práctica que te permitan guiar y elegir la imagen que quieres tomar. Por ejemplo, una fotografía demasiado oscura puede ser un fallo de un principiante o una elección voluntaria de un fotógrafo experimentado. Lo que cuenta es la intencionalidad de la fotografía, ya que artísticamente hablando no tenemos los conceptos de correcto o incorrecto, sino si la fotografía funciona o no. Con esto de funcionar me refiero a que si el mensaje llega al receptor. La fotografía no es solo arte, sino una forma de comunicación, más concretamente el mensaje (un mensaje que debe ir dotado de significado). Este mensaje debe ser descifrado por el espectador, pero si no hay mensaje, o está demasiado confuso, puede no funcionar como imagen.

A lo largo de mi carrera como fotógrafo me he inspirado en múltiples fotógrafos y fotógrafas, los cuales me han ayudado a entender los límites de la fotografía. Me han enseñado que realmente se pueden lograr imágenes increíbles tras tener tu puesta en escena o porción de la realidad, encontrando tu propia visión junto a la iluminación, la narración visual, la creatividad y la técnica.

TIPOS DE FOTOGRAFÍA: MIS CONSEJOS BÁSICOS

En la fotografía existen numerosos géneros según lo que aparezca en la imagen. Generalmente, los fotógrafos se especializan en alguno de ellos. A medida que vas conociendo estos estilos, podrás decidir cuál te gusta más y cuál quieres aprender más en profundidad. En mi caso mis favoritos son el retrato y el paisaje urbano. No obstante, he probado la gran mayoría y me gustan casi todos. A continuación, os doy algunos consejos para según qué foto queráis tomar:

Paisaje natural

La fotografía de paisaje trata de destacar lugares de la naturaleza y hacerlos únicos.


•	
 Una vez hayáis decidido el lugar que queréis retratar, deberéis buscar el mejor ángulo para sacarlo.


•	
 Utilizad la regla de los tres tercios para que no se vea aburrido: dividid la imagen en tres líneas horizontales y verticales, y colocad los puntos de interés en las intersecciones.


•	
 Vuestro mejor aliado puede ser el trípode.


•	
 La edición os puede ayudar a sacar unos colores interesantes para vuestra fotografía.


•	
 Recomiendo utilizar grandes angulares o angulares para paisajes amplios o incluso algún zoom para captar detalles.

Paisaje urbano

Para este estilo de fotografía, deberéis analizar qué característica queréis destacar de la ciudad.


•	
 Si queréis transmitir tranquilidad o retratar los edificios, podéis buscar un lugar alto y sacar un skyline.


•	
 Si preferís mostrar el barullo o los coches en movimiento, haced la foto a pie de calle rellenando con muchos elementos.


•	
 Valorad hacer la fotografía nocturna con un trípode para añadir textura con todas las luces de la ciudad encendidas.

Retrato

Lo más importante en un retrato es la mirada, ya que es lo que hará que una persona pueda transmitir sentimientos a través de la imagen.


•	
 Seleccionad personas con miradas interesantes, poses interesantes o incluso una vestimenta interesante.


•	
 Recordad enfocar al ojo para conseguir la mayor nitidez.


•	
 Con objetivos de gran apertura (f/1.2 - f/1.8) podréis lograr el efecto del fondo desenfocado, eso puede ayudar a centrarnos en el retrato en sí.

Moda

Es similar al retrato, pero en este caso vamos a destacar sobre todo el estilismo y la vestimenta de los modelos.


•	
 Utilizad una iluminación favorable para focalizar la atención fundamentalmente en las prendas.


•	
 Buscad una pose que muestre bien la textura y los colores de la ropa.

Macro

Trata de mostrar aquellos detalles minúsculos que no podemos apreciar a simple vista.


•	
 Para hacer fotografía macro existen objetivos especiales.


•	
 Para que este tipo de fotografías resulten interesantes, recomiendo, si es posible, añadir textura con, por ejemplo, gotas minúsculas: podéis rociar las plantas con un pulverizador y se creará un efecto bonito.

Productos o gastronomía

Tanto la fotografía de producto como la gastronómica tienen un carácter y un fin comercial, por lo que el elemento protagonista debe destacar de la mejor forma posible. Se trata de cautivar visualmente al espectador.


•	
 Debéis cuidar el estado del objeto para ahorrar trabajo en posproducción.


•	
 Tenéis que estudiar muy bien la iluminación para hacerlo más bonito.


•	
 Los colores y todos los pequeños detalles deben llamar la atención para que la foto del producto sea cautivadora.

Os recomiendo investigar y buscar técnicas como fuente de inspiración. Por ejemplo, ¿sabíais que en las fotos de tortitas (pancakes)
 ponen cartones entre ellas para que parezcan más mullidas?

Fotografía nocturna

En este caso las imágenes se toman en condiciones de baja luz, ya sea exterior o interior, así que la clave es la larga exposición.


•	
 Siempre que vayáis a hacer fotografía nocturna, debéis tener en cuenta que, al disponer de poca luz, necesitaréis un objetivo muy luminoso (apertura amplia).


•	
 La ventaja de usar un trípode es que podéis bajar la velocidad de obturación mucho sin que salga movida la fotografía.


•	
 Además, el trípode os permitirá hacer una larga exposición si hay objetos móviles luminosos en la imagen, como, por ejemplo, una carretera con coches: el efecto que creará es una estela.

Fotografía con móvil

Utilizar un móvil como cámara tiene sus limitaciones frente a cámaras más profesionales, no obstante, os puede servir como herramienta o si estáis empezando a practicar la fotografía.


•	
 Para hacer una buena fotografía con el móvil, hay que aplicar la misma teoría que con una cámara (composición, creatividad, etcétera), pero teniendo en cuenta sus limitaciones.


•	
 Si buscáis una buena iluminación, un escenario atractivo y algún elemento de interés podéis hacer una buena creación con ambos aparatos: la diferencia será la calidad final y las dificultades para tomar la fotografía, pero el resultado será francamente similar.

CÓMO ORGANIZAR UNA SESIÓN DE FOTOS

A menudo me preguntan cómo hacerse un plan para tomar fotos. Cuando te planteas hacer una sesión de fotos, ya sea de retratos, de paisajes, o de cualquier otro estilo, es necesario tener en cuenta varios factores.

En primer lugar, debéis hacer un plan basado principalmente en las horas de luz
 de que disponéis. Es importante no ir ajustado de tiempo para poder cumplir todos los objetivos que os hayáis planteado para la sesión.

También es básico tener en cuenta a las personas involucradas:
 maquilladores, estilistas, ayudantes, etc. Si no se dispone de ayuda para organizarlo todo, no es complicado hacerlo uno solo o que algún amigo eche una mano.

El día anterior recomiendo acudir al lugar
 de las fotos para visualizar el espacio del que se dispone y las características que pueda tener.

Según el lugar, necesitaréis unos elementos
 u otros. Como parte del equipo deberéis valorar, por ejemplo, la opción de llevar trípode si vais a hacer una larga exposición, flash
 si necesitáis alguna iluminación extra, o directamente pensar el atrezzo
 dependiendo del escenario.

Analizar la escena el día del shooting


Empezad por elegir el fondo
 que os gustaría utilizar. Yo suelo caminar por el lugar en círculos intentando captar ―a modo de visión 360°― todas las posibilidades e imagino hacia dónde puedo disparar desde el mejor encuadre. Os recomiendo probar varios y verlos en cámara. No siempre se ve igual en la realidad que en la imagen.

Combinad un primer plano
 con fondos interesantes (que no se solapen los colores, que haya contraste, etc.).

Si vais a trabajar con un modelo,
 analizad sus perfiles, detalles y todas sus características, así podréis destacar mejor lo que más os llame la atención.

Buscar la mejor iluminación

Como ya sabéis, la luz es la base de la fotografía, y además artísticamente hablando hace que sea más o menos interesante según la uses. Primero debéis valorar si vais a utilizar luz natural o artificial.


•	
 Si vais a fotografiar con luz natural, hay que tener en cuenta qué momento del día es el más favorable para el lugar escogido (día nublado para eliminar sombras, atardecer o amanecer para conseguir tonos dorados, luz azul para una luz tenue, etc.).


•	
 Si es luz artificial y podéis moverla, entonces utilizad un esquema de luces que pueda funcionar: buscad una luz principal para iluminar al elemento protagonista y una luz de contra para darle profundidad si queréis destacar al mismo. Utilizad una luz de contra solo para destacar la figura o la acción, o una luz lateral para darle misterio (hay un montón de esquemas de iluminación en internet).

Buscar un sentido narrativo

Las fotografías vacías terminan aburriendo, por lo que es fundamental darles sentido. Intentad transmitir emociones o algún mensaje dentro de vuestra fotografía. A través de la pose, a través de la composición, de los colores, de la puesta en escena, del orden de los elementos, etc.

Aportar creatividad

Pensad que en el mismo lugar que estáis puede haber pasado otra persona para hacer una fotografía. Utilizad la imaginación para hacer una fotografía creativa y que no sea como la de los demás, una fotografía que sea única y llamativa. Podéis inspiraros en otros artistas, pero por supuesto sin copiar. A veces simples objetos de la vida cotidiana
 pueden tener un gran papel en la fotografía.


•	
 Analizadlos teniendo en cuenta cómo se comporta la luz a través de ellos para proyectar sombras o colores.


•	
 Observad la textura que tienen para aplicarla en la imagen. Por ejemplo, si colocáis delante de la lente un objeto con textura, color o reflejo podréis sacar una fotografía interesante.

Configuración de la cámara

Para poder dominar vuestra cámara necesitáis conocer su funcionamiento. De esta manera podréis conseguir lo que queráis a través de los ajustes. Poned en práctica la teoría que habéis aprendido para poder usar técnicas diferentes o simplemente para que no haya errores. Si aún no sabéis manejar los parámetros o utilizáis un móvil sin ajustes, tratad de conseguir una exposición (cantidad de luz) óptima.

En la fotografía existen tres parámetros fundamentales que forman el triángulo de exposición. Puede que suene difícil, pero es realmente simple: tenemos la velocidad de obturación, la apertura y el ISO.


•	
 Velocidad de obturación: es el tiempo que tarda en hacerse la foto. Viene dado en fracciones de segundo, por lo que 1/640s será más rápido que 1/20s. Cuanto más rápido, más congelaremos la escena.


•	
 Apertura: viene dado por el objetivo y, como su nombre indica, nos permite abrir o cerrar el objetivo para que entre más o menos luz. Cuanto más abierto, más luz y más desenfocado el fondo.


•	
 ISO: es la sensibilidad para captar la luz. Cuanto más alto, más luz habrá en tu fotografía, pero por ende creará más ruido (factor indeseable).

Todas las fotografías que veréis en el libro irán acompañadas de estos parámetros para que podáis observar cómo se hizo cada imagen.

Disparar

El momento de hacer las fotos requiere mantener una atención constante entre los conocimientos que se tienen y lo que está pasando alrededor. Intentad ser rápidos si algún elemento convierte en bello el momento, o encontráis alguna pose que os gusta más del modelo, o simplemente pasan unos pájaros que rellenan la escena. Mi consejo es que siempre que vayáis a hacer las fotografías tened en mente dar el cien por cien, esforzaos al máximo para ver qué sois capaces de hacer.

Siempre que estéis haciendo fotografías puede haber factores variables y aleatorios (el clima, la luz, el elemento al que fotografías, etc.), por lo que deberéis adquirir con la práctica la capacidad de improvisación. Con esto me refiero a que a veces no siempre se tiene lo que se espera, pero por ello no hay que decepcionarse o rendirse, sino que hay que tratar de sacar el máximo partido a lo que se tiene.
 Si los colores de los que disponéis no os gustan, podéis optar por hacer un blanco y negro; si los elementos que hay no son los que desearíais, tenéis la opción de utilizar un programa de edición, etcétera.

Editar la imagen

La edición en fotografía es vital. Es un proceso técnico y creativo que permite corregir errores y potenciar tu fotografía.
 Primero tratad de arreglar todos los errores para dejar una fotografía neutra (balance de blancos correcto, enderezada, etc.) y después llega la hora de darle personalidad a la foto: cread ambientes interesantes a través de los colores, añadid elementos para crear un fotomontaje si precisa, o haced que la iluminación destaque más.


****


Ahora que ya conocéis las claves básicas que hay que tener en cuenta para cada tipo de fotografía y lo que considero importante a la hora de organizar bien una sesión, os animo a empezar a practicar. A continuación, en las siguientes páginas, vais a ver los resultados de las imágenes que he ido tomando en los últimos cuatro años. Están organizadas cronológicamente, de manera que se puede apreciar mi evolución como fotógrafo con el paso del tiempo.

Las fotos recogidas en este libro han sido imágenes de varios estilos que me han resultado interesantes a lo largo de mis viajes y del paso del tiempo.






VESTIGIO


 Cómo hacer una fotografía con humo


¿Alguna vez os ha pasado que al hacer fotos hay una de ellas que tiene algo especial? Es exactamente lo que me ocurrió con esta.

Recuerdo que saqué cerca de doscientas fotos en aquella sesión. El resto de imágenes me gustaron, pero esta era diferente: me atrevería a decir que fue la primera fotografía con técnica que me transmitió algo.

Ese día habíamos quedado el modelo y yo para la sesión, pero no queríamos ir al típico parque, sino que buscábamos algo más original. Por aquel entonces no estaba muy visto entrar a explorar sitios abandonados y hacer fotos con humo. Encontramos un lugar que parecía bastante interesante: había grafitis en las paredes, las habitaciones estaban totalmente a oscuras, a través del techo roto se filtraba la luz y, para nuestra sorpresa, había un chasis de un coche abandonado que parecía que había sido quemado. Ya os imagináis... un parque de atracciones para un fotógrafo.

En esta sesión tuvimos que tener en cuenta varias cosas:


01 	
 Planificar una coreografía
 : tuvimos que pensar cómo íbamos a hacer cada foto, ya que el humo desaparecía a los dos minutos aproximadamente y con la máscara no podíamos improvisar las poses ni comunicarnos bien.


02 	
 Utilizar el modo ráfaga:
 es esencial para captar muchas formas diferentes del humo en tan poco tiempo.


03 	
 Prestar atención a las condiciones externas:
 el lugar no estaba ventilado por lo que teníamos que alejarnos en cada fotografía para que el modelo no desapareciese entre el humo.

Finalmente, salió como esperaba y logré una imagen que llama la atención desde el primer momento, imponente, con cierto dinamismo y a la vez estabilidad. Para conseguirlo, el secreto es buscar un ángulo ligeramente contrapicado,
 siguiendo una composición triangular con la base debajo, y crear un gran contraste de colores y texturas
 entre el fondo (claro y suave) y el modelo sobre el chasis (oscuro y con mucha textura).

Para hacer fotos con un elemento móvil (como el humo, en este caso), recomiendo utilizar el modo ráfaga para poder captarlo de varias formas. El humo puede ayudar a dar profundidad a la fotografía, ya que forma un camino entre el protagonista y el fondo.
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THE SHARD


 La técnica del sobreencuadre


The Shard es el edificio más alto del Reino Unido. Desde que se construyó, estuvo en mi punto de mira como uno de los lugares que debía visitar en Europa.

El día que tomé esta fotografía, me encontraba en Londres con mi familia. Cuando íbamos de camino a visitarlo, me pareció verlo entre los barrotes de una valla. Ahí estaba, un verdadero monstruo de 95 plantas. Era uno de los edificios más altos que había visto nunca. Estuve un buen rato mirándolo. Mi familia me insistió para que continuásemos andando, pero les pedí que esperasen porque tenía que tomar una fotografía.

Mi hermano me dijo: «¿Por qué no esperas a que lleguemos y así puedes hacer la foto desde más cerca?». A lo que yo respondí: «No hace falta acercarse para hacer una foto mejor, lo importante es buscar una composición interesante».


El hueco de la valla era realmente pequeño, y necesitaba que pasase alguien caminando por la calle situada abajo para completar mi fotografía, así que permanecí allí hasta que pasó un señor vestido de negro. Ahí quedé satisfecho. Pensé que había captado lo que yo sentía en ese momento: un gran edificio imponente frente a una persona pequeña a través de un sobreencuadre.


Después de sacar la fotografía, fui directo a la base del edificio, pero me di cuenta de que desde abajo la vista no me gustaba, ya que no podía apreciar los detalles y su forma real a causa de la perspectiva. Para poder apreciar bien el edificio era necesario alejarse.


La clave de un buen encuadre es encontrar el equilibrio de los elementos.
 Esto significa no cortar elementos importantes y dejar espacio o aire con el margen de la foto.

Para que una fotografía parezca hecha en primera persona creando la sensación de subjetividad, podemos utilizar el recurso del sobreencuadre: crear un cuadro sobre nuestra imagen (en este caso, usando la valla, aunque se pueden utilizar ventanas, puertas, un agujero en la pared, etc.).
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ALEGORÍA


La clave de una exposición prolongada


Sin duda, uno de los lugares más emblemáticos de Londres es el Tower Bridge. Lo que buscaba ese día era hacer una fotografía que pudiese plasmar la esencia de Londres, por eso no podía faltar uno de sus típicos autobuses rojos de dos plantas.

Estuve casi una hora dando vueltas por el puente buscando el ángulo adecuado y, al final, me decanté por el lugar desde el que tomé la imagen por varios motivos:


01 	
 Se mostraba de forma protagonista la fachada
 más conocida de este puente.


02 	
 Se podía apreciar el reflejo del sol
 en el autobús para darle más brillo.


03 	
 Tenía un punto de fuga
 para varias líneas como la barandilla, las líneas de la carretera, los coches y las personas.

Me atrevería a decir que esta fotografía es una de las que más he tardado en hacer en toda mi vida.

Teniendo en cuenta que quería conseguir una imagen natural (sin Photoshop), debía esperar a que pasase un autobús a una velocidad adecuada (para lograr esta estela con una exposición larga), sin coches detrás o en la misma acera en la que me encontraba para que no me taparan la vista del autobús. Tenía que ir tanteando a qué velocidad saldría mejor la fotografía, además de acertar el disparo.

Finalmente, conseguí el resultado que quería, y años más tarde me di cuenta de la suerte que tuve con aquel atardecer, ya que he estado en Londres más veces y todos los días estaba nublado. Por eso el mejor consejo que puedo daros es:


Aprovechad el momento y haced esa fotografía que tenéis en mente en cuanto veáis la oportunidad, pues nunca sabréis si esa luz se volverá a repetir.


Para hacer una larga exposición de día, podéis utilizar filtros ND: oscurecerán la imagen como otro parámetro más sin que este afecte al color.
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ULTERIOR


 Lograr lo imposible con un fotomontaje


Tras tomar la imagen de la página anterior, esa misma noche decidí hacer una versión nocturna que se acercaba más a mi estilo de fotografía: el estilo urbano moderno.
 Hay algo que quiero destacar de Londres y es que la iluminación que utilizan de noche es luz blanca. Puede parecer una tontería, pero en la mayoría de ciudades el alumbrado público suele ser anaranjado, algo que afecta en fotografía ya que los colores que se captan no son los mismos.


Con iluminación LED, los colores se ven más fieles a la realidad y, al combinar varias luces, el resultado es más natural.


Teniendo en cuenta lo difícil que había sido conseguir que el autobús estuviera en el momento y el lugar adecuado en la foto anterior, la idea de captar dos autobuses altos a la vez iba a ser prácticamente imposible. Así que decidí hacer un fotomontaje con varias imágenes de líneas de distintos autobuses añadiendo el modelo, Marc, que tuvo que estar ahí de pie un buen rato hasta que conseguí la toma perfecta.

El lugar era idóneo: parece que el modelo está en medio de la carretera, pero realmente se trata de una bifurcación, por lo que los coches pasaban separados por ambos lados. De esta forma, las luces creaban la sensación de «envolver» a Marc, el modelo. Sin embargo, las luces no solo son un recurso estético, sino que además cumplen una función en la composición:


Las luces a distintas alturas, apuntando al centro, guían la mirada y nos llevan hacia nuestro protagonista.


Cuando añadáis un elemento a la fotografía, intentad que tenga el mayor número de funciones posibles. En este caso, las luces son un recurso estético, funcional en cuanto a composición, iluminan al modelo y aportan el color y dinamismo a la imagen.

Por ejemplo, añadir un bote de humo, además de ser atrezzo,
 puede aportar color, rellenar parte de la imagen para equilibrar la composición y dar profundidad a la fotografía.
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DUALIDAD


 Ordenar para crear


¿Sabíais que Budapest surgió de la unificación de dos ciudades?: Buda (que está en el lado de la montaña) y Pest (que se encuentra en una zona más llana). En esta imagen, podemos apreciar las dos partes. La fotografía está tomada desde Buda (para ser más exactos, desde el bastión de los Pescadores) y apunta hacia Pest, concretamente hacia el Parlamento.

He de admitir que, el día que llegué a esta ciudad, mi intención era quedarme cerca del Parlamento para fotografiarlo, pero, tras hacer varios intentos, me di cuenta de que las imágenes que estaba logrando eran como simples postales: una foto objetiva de un monumento que podría hacer cualquiera.

Cuando vi esta escena, me hizo reflexionar y darme cuenta de que no hace falta encontrar los elementos más bonitos para sacar una toma perfecta, sino que debemos crearla nosotros mismos ordenando los elementos en la propia imagen.

En esta fotografía, podemos apreciar varios elementos ubicados en dos modos: luz y sombra. Ordenándolos por distancia, tendríamos:


01 	
 Dos sobreencuadres (uno iluminado y otro en forma de silueta).


02 	
 La silueta de una persona.


03 	
 El Parlamento actuando como fondo.


Crear capas de elementos hace que nuestra fotografía adquiera cierta profundidad, ya que obliga al ojo a ordenarlas por distancias.


El efecto no sería el mismo si hubiera utilizado solo dos capas, como podrían ser un modelo y un fondo. Y otra característica que hace que esta fotografía sea llamativa es la simetría
 : transmite por sí sola una sensación de equilibrio y orden.


Antes de hacer una fotografía, los pasos que recomiendo dar son los siguientes:

•	Observar toda la escena primero.

•	Detectar los elementos que más interesan.

•	Elegir la perspectiva.

•	Pensar cuál es el momento adecuado según la luz.

•	Imaginar cómo se va a editar la fotografía posteriormente.
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SUNTUOSIDAD


 Buscar un ángulo diferente


El Parlamento de Budapest es uno de los edificios más impresionantes que he visto nunca. Por fuera me pareció increíble: un edificio neogótico de 96 metros de altura y 268 de longitud frente al Danubio. Pero por dentro, para mi sorpresa, es una verdadera maravilla. Combina estilos neogóticos con renacentistas, y está lleno de esculturas, detalles en cada milímetro de su interior, alfombras de colores, lámparas gigantes de cristal y paredes de oro.

Normalmente, cuando voy a visitar un monumento, no suelo hacer demasiadas fotos dentro, ya que me gusta centrarme en lo que cuenta el guía y observar cada rincón. También me ocurre esto porque no me suelen transmitir nada visualmente, solo la historia que representa. Pero esta vez sacar la cámara fue inevitable: necesitaba plasmar todo aquello que estaba viendo porque era espectacular.

Volví al hotel casi con cien fotos del interior del Parlamento. Saqué tomas en cada sala, menos en la de la corona porque estaba prohibido. Me hubiera gustado poder dedicar más tiempo a pensar cada fotografía, pero, al ir con un guía y con tiempo, las fotos tenían que ser muy espontáneas.

Recuerdo que, en el momento en que hice esta fotografía, me quedé varios segundos embobado observando el techo: no podía parar de fijarme en cada detalle y, a la vez, mi mirada no dejaba de desviarse hacia el centro. Intenté captar esa sensación de que estás atrapado en la fotografía. ¿Y cuál es la clave para logarlo?


La multitud de patrones que se repiten y la simetría hacen que el ojo compruebe instintivamente cómo se repiten por toda la fotografía, creando esa sensación de atracción.


En este caso, además, la combinación de colores complementarios produce un efecto agradable.

Utilizad ángulos diferentes en vuestras fotografías, ya que, si disparáis siempre desde la altura de los ojos con la cámara recta y paralela al suelo, todas las fotografías serán muy parecidas.
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DIVINIDAD


 El punto de luz que ilumina todo


Una de las excursiones que hice en Polonia fue para visitar una mina de sal. Estas minas se encuentran en Wieliczka, ciudad perteneciente al área metropolitana de Cracovia. Lo que no me esperaba era encontrar una catedral y capillas construidas con la propia sal tallada. El suelo, las paredes, el techo, la mesa, la cruz e incluso las grandes lámparas de la catedral, que parecían de cristal, estaban hechas de este material. Todo esto a cien metros bajo el suelo.

Acabábamos de ver la capilla grande, la cual era espectacular: una cavidad gigante llena de lámparas colgantes, cuadros tallados en las paredes, esculturas de sal, decorados a lo largo de todo el suelo... Pero estaba todo iluminado de forma uniforme, no había misterio, no me inspiraba. Entonces, cruzando una de las pasarelas de la mina, pasé junto a una sala que no estaba incluida en la visita. Al principio, pasé de largo con la mirada fija en un punto, pero me paré a pensar en lo que acababa de ver, retrocedí y volví a fijarme. «Tengo que hacer una foto a esto», pensé.

No dudé ni un segundo en sacar la cámara, aunque mi grupo seguía avanzando. Me di cuenta de que el tipo de luz que había era totalmente lo que representaba: luz celestial.
 Cuando pensamos en la palabra «celestial», se nos vienen a la mente las nubes con rayos de luz dispersos. Pues es lo que sucede en esta fotografía. Lo que en realidad hace que esta escena transmita es:


01 	
 El punto de luz reducido
 que ilumina todo progresivamente desde el centro. Probablemente, si hubiese estado todo iluminado por igual, no me habría llamado la atención.


02 	
 Otra de las razones por la que me sentí atraído por esta escena es la combinación de colores
 , como el gris de la sal con la luz azulada de la cruz, que en mi opinión encajan muy bien.


03 	
 Para terminar, el reflejo del suelo
 de sal pulido ayuda a devolver parte de la luz y conseguir que la fotografía no se apague por la parte inferior. Sucede algo parecido con los días lluviosos. También puedes poner agua en el suelo y aprovechar para sacar el reflejo con simetría.

Guiaos por lo que sentís cuando vayáis a elegir qué fotografiar. Ir a París no significa tener que volver con una fotografía de la torre Eiffel, a lo mejor te transmite más un callejón que apenas sea transitado. No tengáis miedo a hacer fotos a cosas menos comunes.
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SERENDIPIA


 Retrato con profundidad


¿Si os dijese que he ido a un bosque de plantas exóticas en la otra punta del país para tomar esta imagen, os lo creeríais? Puede que sí, o quizá no, pero al menos pensaríais que he buscado un lugar bonito para hacer esta fotografía. Pero la realidad es que este escenario es una simple rotonda llena de plantas que vi a lo lejos, que me parecieron interesantes.

Para elegir las localizaciones no me guío por la popularidad o por lo bonitas que sean en su conjunto, sino que elijo el espacio que quiero sacar y lo interesante que puede llegar a ser en mi fotografía.La rotonda y los alrededores eran bastante poco atractivos, pero justo esos tres metros cuadrados eran increíbles: plantas rosas frondosas llenas de textura.

Normalmente, no me gusta hacer fotos con luz dura
 (sol despejado, por ejemplo), pero aquí lo aproveché para proyectar la sombra de la planta en el rostro de Paula, la modelo. Mi luz favorita para hacer retratos es la luz difusa,
 propia de los días nublados, pero en este caso no me habría permitido hacer una foto así.

La luz dura genera contrastes y poca información en las sombras. Crea misterio y tensión.

La luz difusa permite lograr una textura más uniforme. Existen difusores para convertir la luz dura en luz suave.

Aparte de la sombra de la cara, lo que hace especial este retrato es la profundidad que se crea al situar los elementos a distintas distancias:
 la planta ocupa el primer plano de forma enfocada, después se encuentra la modelo y detrás, de nuevo, la planta, pero esta vez desenfocada.

Aprovechad al máximo los recursos que tengáis para hacer una fotografía, pues las mejores imágenes no tienen por qué estar tomadas en los lugares más bonitos del mundo. Hay que aprender a ver, aparte de mirar.
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ARMONÍA


 Expresar con la gama colores


El día que tomé esta imagen quería desplazarme a otra época fotográficamente hablando, por lo que todos los elementos debían estar acordes: la ropa, el estilismo, el fondo y el atrezzo.
 En un principio, la idea era retratar a un chico moderno de barrio con aires de vándalo en una zona edificada con aspecto de los años noventa. Pero, mientras hacía las fotos, me di cuenta de que no me llamaban nada la atención: podía reflejar esa idea en mis fotografías y pasar desapercibidas, pero no conseguía transmitir nada.

En ese momento, vi un campo de flores con colores muy vivos: violetas, amarillos y los verdes de los tallos. Al final, las elegí como decorado porque es un elemento atemporal. Por ejemplo, un edificio, un teléfono móvil o un coche puede delatar en qué época nos encontramos.

Violeta, amarillo, verde, azul y color piel eran los colores de inicio. Pero, en la imagen final, los colores no coinciden con los que estoy describiendo porque en la edición eliminé dos de ellos.


Los colores armónicos son aquellos que funcionan bien juntos y producen un esquema de color atractivo a la vista.


Las personas que me siguen desde hace tiempo sabrán que el color verde no me gusta. De hecho, me atrevería a decir que en el noventa y nueve por ciento de mis fotografías no aparece, simplemente porque pienso que casi nunca combina con el resto de colores (al menos el verde típico de un césped bien cuidado). La mitad de las flores eran amarillas, pero decidí dejarlas blancas porque la combinación de colores que resultaba no me gustaba.


En esta fotografía quise crear una combinación de colores fríos y armónicos, excluyendo el verde, para dar una sensación de orden.


Utilizad los colores para ayudar a transmitir aquello que tenéis en mente: tensión, calma, calidez, etc. Os invito a investigar sobre la teoría del color.
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SERENIDAD


 La importancia del detalle


A día de hoy, la imagen resultante de esa sesión no me transmite nada, y no la guardo como una fotografía para recordar porque pienso que tiene una atmósfera muy forzada y poco natural. De ahí, la importancia de transmitir. La fotografía es arte y tiene finalidades estéticas y comunicativas. Sin embargo, si hay alguna fotografía que marcó un antes y un después en cuanto a la narrativa visual, es esta.

Hasta este momento, estaba acostumbrado a preparar un escenario «perfecto» para disparar, pero esta vez sentí que tenía que adelantarme y retratar el proceso. Se había creado de forma inesperada un escenario bonito durante la preparación de la sesión después de haber pintado al modelo con pinturas fluorescentes. Por eso, esta fotografía me abrió los ojos y me di cuenta de algo esencial: no siempre hay que colocar todo perfecto,
 sino que hay que fijarse en el entorno, pues hay una infinidad de elementos que nos pueden llamar la atención
 y, si es así, a los espectadores también.

Siempre que queráis resaltar algo, como, por ejemplo, objetos secundarios en la imagen, recomiendo hacerlo a través del contraste, ya sea por la iluminación, el color, el movimiento, etc. En este caso nos fijamos en los dos protagonistas, pero a la vez la mirada se centra en la acción (pintarse), o la lámpara y las persianas.

Antes de hacer una fotografía, observad a vuestro alrededor: a veces, las cosas interesantes se esconden en detalles diferentes a los elementos protagonistas.
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ABSTRACCIÓN


 El secreto de la fotografía minimalista


El día que tomé esta imagen, se había convocado una reunión de fotógrafos y modelos en Mallorca para crear contenido visual. Yo llevaba un buen rato observando esta especie de cueva, contemplando la inmensidad de la roca que formaba un puente. Me pareció un escenario muy interesante, pero me faltaba un modelo, así que le pedí a uno de los chicos que acudió a la reunión que se sentase con su cámara a mirar fotografías. De esta manera, pude captar de forma espontánea la escena: una fotografía minimalista y natural, con la que busco transmitir la idea de reflexión y sosiego.


Esto es exactamente lo que me rondaba por la cabeza en ese momento. Me había tomado unos días de descanso en un lugar tranquilo y quería plasmarlo en mi obra. Cuando quieres transmitir algo en una fotografía, tienes que plantearte primero cómo lograrlo. Buscar situaciones que hablen sin palabras. En este caso, las claves para conseguirlo fueron:


01 	
 El lugar amplio,
 proporcionalmente más grande que el protagonista, sin movimiento y sin gente alrededor, sugiere calma.


02 	
 El modelo distraído
 está con alguna actividad, lo que muestra que es ajeno a lo que sucede alrededor.


03
 	En esta pose, está sentado,
 por lo que sugiere tranquilidad y falta de prisa.


04 	
 La ausencia de color
 proporciona neutralidad.

Todos los elementos de la imagen están previamente estudiados para apoyar la causa final: transmitir aquello que tenemos en mente.

Cuidad vuestras fotografías con cada detalle. Pensad en la idea para vuestra fotografía y en cómo reforzarla: peso visual, composición, color, poses, edición, etc.
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FOTOGRAFÍA PICTÓRICA


 Cómo aprovechar la luz natural


En esta fotografía mi objetivo era hacer algo distinto: quería mostrar que el retrato no siempre consiste en colocar a un modelo enfrente de la cámara con un fondo desenfocado y ya.

Esta vez me dejé llevar por la inspiración que me llegaba de esta cueva acuática. La luz me recordaba a la pintura barroca: una cortina de luz cenital,
 que en este caso iluminaba a la modelo. Siempre me ha gustado la iluminación que usaban Caravaggio y Rembrandt en sus obras. Un dato curioso es que hoy en día usamos el nombre de Rembrandt para referirnos a este tipo de luz.

A veces, cuando quiero hacer un retrato, primero parto de la persona, y voy buscando poses y lugares donde ubicarla según se vea más interesante. Pero, cuando hice esta foto, sucedió al revés: encontré el escenario perfecto para integrar a la modelo. Las rocas oscuras creaban contraste con el color de piel iluminado por el esquema de luces formado naturalmente:


01 	
 Un gran agujero en la parte superior de esta especie de cueva.


02 	
 A la derecha de la foto, un poco de luz llega desde otro orificio en la roca.


03 	
 En la rodilla, podéis ver la luz principal y el contraluz que se genera.


Este esquema de luces naturales da profundidad a la figura.


Para captar una iluminación completa con luz natural debes contemplar las fuentes de luces de las que dispones (el sol, una ventana, un reflejo, etc.), y alinearlas a tu favor moviéndote tú y el modelo hasta conseguir un esquema interesante.

Salid de vuestra zona de confort e inspiraos en el cine, la pintura, los libros o en cualquier otra fuente de creatividad. Esto os ayudará a abrir la mente para crear cosas nuevas.
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FOCALIZACIÓN


 Dirigir la mirada del que observa


Mi amigo Soul y yo decidimos escalar a una de las azoteas con mejores vistas de Madrid. El panorama era increíble no solo hacia el exterior del edificio (también se puede observar en la fotografía de la página siguiente), sino que todo el escenario sobre el edificio era interesante.

Estas escaleras me llamaron la atención inmediatamente: no sé si era el color o la distribución de los hierros creando un punto de fuga. De cualquier forma, sentía la necesidad de tomar una fotografía ahí.

Las escaleras eran el escenario, pero hacía falta algún elemento al que dirigir la mirada. La clave era colocar a una persona dirigiéndose a cámara con la mirada y con el cuerpo. El objetivo que tenía en mente era crear una especie de tensión o autoridad por parte de la persona retratada. Quería generar una sensación de persecución hacia el espectador.
 La composición de esta fotografía hace que la mirada se dirija hacia los ojos del retratado. Se convierten en el foco de todos los elementos.


Este efecto se consigue porque todas las líneas de la fotografía llevan al centro, donde encontramos sus ojos mirándonos.


Como dato curioso comentaré que si os fijáis bien puede que, seguramente, esta imagen os recuerde a la portada de una película mundialmente conocida: Spiderman.

Los elementos naturales que encontramos en un escenario pueden desempeñar funciones técnicas o de composición para nuestra fotografía. En este caso, unos hierros que sirven para evitar caídas me han servido para dirigir el punto de fuga.
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IMPONENTE


 La clave está en el enfoque


Desde pequeño uno de mis sueños siempre ha sido viajar a Nueva York porque es una ciudad llena de edificios imponentes y luces por todas partes. En Madrid, mi ciudad, no dispongo de edificios de tales dimensiones, pero tenemos las Cuatro Torres (cuya denominación oficial es Cuatro Torres Business Area), que han sido para mí una zona recurrente y fuente de inspiración dentro de la arquitectura moderna de mi ciudad.

Ya había realizado muchísimas fotos a pie de calle, mostrando con planos contrapicados de estos edificios, pero esta vez buscaba algo más plano. Me alejé varios kilómetros para poder mostrar las torres de forma más objetiva y con un enfoque en segundo plano, inspirándome en algunos fotógrafos de Nueva York que sigo.

Lo principal de esta fotografía para mí eran las torres, pero conmigo delante, enfocado y en el centro, les estoy robando protagonismo y atención. Seguramente hoy en día hubiese tomado la fotografía de forma diferente:


01 	
 Enfocaría las torres.


02 	
 Elegiría una pose de contemplación a las mismas, para ayudar a centrar la atención en ellas.


El enfoque consigue nitidez en la parte elegida, y esto hace que concentres tu atención ahí
 , por lo que hay que seleccionar bien qué queremos poner como protagonista y qué queremos que sea secundario. Todos los artistas evolucionan con el paso de los años y a mí me ha ocurrido también. Mi fotografía ha ido cambiando y estoy seguro de que seguirá haciéndolo en el futuro.

A la hora de plantear una fotografía tenéis que daros cuenta de si cumplís el objetivo que buscabais. Una imagen puede ser buena de muchas maneras (originalidad, técnica...), pero el objetivo que se busca o se cumple o no se cumple. Ejemplo: quizá queréis transmitir tristeza en una fotografía; puede que sea buena, pero si no transmite aquello que buscabais, no será perfecta.
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EXPLORA


 Cómo integrar un elemento ajeno a la imagen


Uno de los viajes más especiales que he hecho, sobre todo porque fue la primera vez que viajé a América del Sur, fue a Ushuaia, la ciudad más austral de Argentina y la segunda del mundo. No tenía ni idea de los paisajes naturales que me esperaban.

Uno de los primeros días hicimos una excursión desde el hotel al Cerro Alarken, el lugar exacto donde tomé esta fotografía. Recuerdo que hacía tanto viento que no nos podíamos quedar demasiado tiempo de pie porque literalmente salías volando. Daba bastante impresión estar en un sitio tan alto con ráfagas de aire tan fuertes.

Era increíble el patrón que creaba el liquen a lo largo de la roca del suelo, así como lo brillante que estaba gracias a la lluvia que había caído escasos minutos atrás. La cordillera con las cimas cubiertas de nieve y rociadas por las nubes en movimiento resultaba impactante.

Sin lugar a dudas, estas vistas a las montañas eran espectaculares, pero inconscientemente lo que más me llamó la atención fue un aguilucho de cola rojiza que merodeaba por los bosques patagónicos. Lamentablemente, no pude captarlo con la cámara en el lugar que quería, por lo que tuve que integrarlo con posproducción.

A la hora de integrar algún elemento, si deseamos que quede natural y discreto, debemos hacer lo siguiente:


01 	
 Hacer coincidir la luz
 de procedencia con la imagen.


02 	
 Incluir algo coherente con el lugar de la imagen.


03 	
 Hacer coincidir la temperatura de color
 con la imagen.


04
 	Hacer coincidir el ruido o el enfoque
 con la imagen.


05 	
 Elegir un tamaño coherente con la imagen.

No tengáis miedo de editar vuestras fotografías. La fotografía es arte: una forma de expresarse a través de la creatividad. Cambiad los colores, inventad, borrad o haced lo que consideréis. Siempre y cuando sea un reportaje que no pretenda mostrar la realidad al cien por cien.
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SALVAJE


 Fotografiar naturaleza estática


En esta ocasión nos encontrábamos junto a lo que llaman «El faro del fin del mundo», el mismo al que se refería Julio Verne en su primera obra publicada después de su muerte. Era un lugar especial, me daba la sensación de que estaba en una película continuamente. Íbamos en un barco cruzando el Canal Beagle (os invito a que lo busquéis en internet para haceros una idea de dónde nos encontrábamos) contemplando la hilera de montañas que se pueden ver al fondo de la imagen, el mar chocando contra los islotes y toda la fauna ocupándolos. Seguramente hayáis pensado que son pingüinos, pero realmente son unas aves llamadas cormoranes imperiales que conviven con las gaviotas y los lobos marinos de la fotografía.

Era la primera vez que veía tanta fauna variada en su hábitat natural. Siempre me han gustado los animales, a pesar de no haberme especializado en este estilo de fotografía. No obstante, estuve mucho más tiempo disfrutando de las vistas que haciendo fotos.

En cuanto nos acercamos a este islote, me fijé en que en el centro de la zona plana había un lobo marino rociado por un rayo de luz que hacía brillar su pelaje. Me recordaba a la iluminación cenital de un escenario.

A la hora de hacer fotos de naturaleza estática es muy importante plantearse qué objetivo usar y qué encuadre elegir. En este caso:


01 	
 Usé un objetivo relativamente amplio
 para sacar gran parte de la escena.


02 	
 Paracentrar la mirada en este animal, lo coloqué justo en el medio
 .

Si no queréis que vuestras fotografías queden igual que las del resto, tenéis que ver, no solo mirar.

Intentad mostrar en la fotografía vuestro propio punto de vista. En una misma localización y en un mismo escenario, la visión de cada fotógrafo es única y por tanto las imágenes que capturen también lo serán.
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CAUTIVADOR


 La esencia del fotomontaje


En esta ocasión, nos encontrábamos a más de 2.000 kilómetros de la foto anterior, en Bariloche, más exactamente en Villa Llao Llao, con vistas al lago Perito Moreno. Sin duda, para mí es uno de los paisajes más encantadores que he visto; era como un cuento.

En aquel lugar se podían ver todos los elementos ideales de la naturaleza en una sola imagen: vegetación, agua, montañas, nieve... Lo único que eché de menos en ese momento fue el atardecer, ya que por temas de organización y horarios no pudimos hacer las fotos en la hora dorada. La hora dorada es el momento en el que se pone el sol y aparecen esos colores cálidos tan característicos del atardecer. Es el momento con más color del día.


Es verdad que, además del atardecer, también echaba en falta una montaña en el centro de la escena. Lo sé, sé que estáis viendo una montaña en medio de la fotografía, pero la realidad es que ahí no estaba esa montaña. He integrado la montaña años después con edición. Voy a explicar por qué.

Existen dos versiones de esta fotografía (la original y el fotomontaje). La original representa tal cual el paisaje natural que cualquier persona que vaya puede encontrar. El paisaje en sí es precioso (más abajo se puede apreciar en la fotografía),pero notaba que le faltaba algo, específicamente en la composición. Sentía que era un escenario vacío, echaba de menos algo en el centro donde convergen el resto de montañas y hacia donde apunta la hilera de plantas secas del agua. Por eso hice este fotomontaje, quería crear algo más mágico y cautivador.


La clave de la composición es encontrar un equilibrio entre los elementos, ya sea rellenándolo o dejándolo vacío.
 En este caso, la foto original estaba mal compensada, ya que estaba muy cargada de la mitad hacia abajo y muy vacía en la parte superior, por ello decidí completarla con otra montaña y nubes.

Un recurso muy utilizado, sobre todo en la fotografía de eventos, es hacer un reencuadre posterior, es decir, recortar la fotografía para conseguir una composición diferente. Por ejemplo, de un plano general demasiado estrecho puedes conseguir un plano medio correcto.
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TENEBROSIDAD


 El contraste con diferentes texturas


Continuábamos nuestro viaje por el sur de Argentina cuando llegamos a este lugar. En cuanto lo vi, me pareció una integración interesante dentro de la naturaleza. Muy acertado en cuanto a colores y materiales. Me hubiese gustado disponer de más tiempo para tomar las fotos, ya que las que hacíamos tenían que ser improvisadas. Al estar en un viaje grupal y turístico, visitábamos varios lugares en períodos cortos, pero imaginad qué increíble hubiera sido contar con modelos, atrezzo,
 iluminación extra, etc.

Esta fotografía consigue ser especial por algunos de sus detalles:


01 	
 La madera
 daba ese toque rústico y el cartel iluminado con luz cálida hacía un contraste de colores complementarios con el cielo (azul y naranja).


02 	
 El agua
 enriquece la composición por su textura y el reflejo.


03 	
 Y por último el cielo,
 que termina de rellenar la escena por arriba. Este detalle beneficia y perjudica a la fotografía al mismo tiempo: está bastante cargada porque tiene muchos elementos y texturas diferentes. Pero las nubes
 dan esa sensación de tenebrosidad, como envolviendo la escena e integrando todo.

Recomiendo acceder a las localizaciones con tiempo para analizar la escena en cuanto a los ángulos que vais a usar para el encuadre, la iluminación y pensar bien la fotografía que vais a tomar.
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MÁGICO


 Fotografiar el cielo estrellado


Nuestro periplo seguía aún por Bariloche. Un día hicimos una excursión nocturna para llegar al Refugio Berghof, que es el edificio que aparece en la fotografía. Lo curioso de esta ruta fue que nos lideraba un perro de la calle. Por lo visto en Bariloche hay más de cincuenta mil perros, de los cuales casi la mitad andan solos por las calles sueltos o sin dueños. Uno de esos perros se había hecho amigo de nuestro guía y se sabía el camino hacia el refugio. De camino me iba fijando en las vistas a la ciudad; es algo que me gusta hacer siempre que viajo, ver la ciudad desde un punto alto para observarla,pero esta vez fue diferente: llegué a la cima y las vistas más impresionantes no estaban abajo, sino arriba.

Al ver esta fotografía seguramente pueda pensarse que es un fotomontaje, ya que en páginas anteriores he integrado elementos que no estaban en la imagen original. En esta fotografía no hay nada extra añadido, así es como se veían las estrellas desde San Carlos de Bariloche.

Esta imagen es un claro ejemplo de larga exposición,
 y las claves para lograrla son:


01 	
 Utilizar un trípode.



02 	
 Bajar el ISO
 para que la imagen tenga poco ruido.


03 	
 Cerrar la apertura
 para conseguir más nitidez.


04 	
 Usar una velocidad muy baja:
 en este caso, 30 segundos para ser exactos.


05 	
 Utilizar el enfoque manual
 para ser más preciso.

Para lograr un resultado aún más espectacular, podéis aclarar un poco la imagen con un programa de edición.
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ARRAIGO


 Captar con nitidez un fondo nocturno


Llevaba mucho tiempo queriendo subir a una azotea para hacer de nuevo fotografías de las Cuatro Torres. Pero cuando me encontré allá arriba, me di cuenta de que lo interesante no eran las torres, sino el escenario que en el que me encontraba.

En cuanto vi la red, pensé en el concepto de atrapar. No dudé ni un segundo en echármela por encima mientras mis amigos miraban extrañados lo que estaba haciendo. Les expliqué que de alguna manera reflejaba un poco cómo me sentía con mi estilo de fotografía: atrapado. Me daba la sensación de que estaba tocando techo y necesitaba hacer cosas diferentes. Veía todas mis fotos iguales, sin esencia, aburridas.

Esta fotografía me ayudó a abrir la mente y a convencerme a mí mismo de que no siempre hay que hacer lo típico, sino que a veces hay que dejarse llevar y hacer lo que realmente sientes. Muchas personas tienen miedo a expresarse en la fotografía, y al final todos acaban haciendo lo mismo para no ser juzgados. La fotografía es arte,
 una forma de
 liberar tus pensamientos y forma de ver el mundo a través de las imágenes,
 no tiene por qué ser siempre elementos mostrados de forma objetiva.

En la innovación encuentras el interés real, y en este caso todas las fotografías que tantas ganas tenía de hacerle a las Cuatro Torres las acabé descartando y me quedé solo con esta, la única que después de tiempo me sigue transmitiendo algo y a día de hoy se ha convertido en una de mis favoritas.

En esta ocasión decidí sacar tanto las torres como al protagonista de la imagen enfocados. Para conseguirlo, hay que elegir una apertura alta para lograr mucha profundidad de campo
 (parte de la imagen enfocada). Para conseguir una iluminación correcta e interesante, tuve que poner un foco para iluminar el primer plano de la fotografía, ya que al ajustar la cámara para sacar adecuadamente las luces de las torres se quedaba oscuro lo demás.

Ayudaos de elementos para sumar a la carga narrativa. Muchos elementos tienen connotaciones que podemos aprovechar para transmitir en nuestras fotografías.
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HALLOWEEN


 La importancia de la luz en un fotomontaje


Mi amigo Alberto y yo tenemos la costumbre de hacer cada año una foto para Halloween. En esta ocasión íbamos paseando por las calles buscando inspiración a ver qué se nos ocurría, y en cuanto vimos la fachada de este restaurante de comida rápida con esta decoración no dudamos ni un segundo en plantear ahí nuestra fotografía de Halloween.

Una de las cosas que me gustan de hacer una fotografía temática cada año es que con cada captura nueva intentas mejorar la de los años anteriores, ya que con el tiempo vas viendo fallos e intentas corregirlos.

Lo sorprendente de esta foto es que tuvo coste cero. El fondo era un escaparate que nos encontramos. No teníamos maquillaje a mano, así que decidí añadírselo en edición con Photoshop, al igual que el fuego. Es lo que digo siempre: para hacer una foto interesante solo hay que saber buscar y pensar una idea.


La clave para dar naturalidad a un fotomontaje es cuidar la iluminación:



01 	
 Si añadís fuego, que haya luz cálida proyectada
 donde la habría si el fuego fuese real. Si os fijáis, la parte de la izquierda de la cara es más naranja que la de la derecha.


02 	
 Si añadís objetos, deben estar iluminados con la luz global
 de la fotografía.

Con el tiempo va cambiando el estilo, la técnica, los gustos, los trucos… de cada fotógrafo. Si queréis comprobar vuestra propia evolución, no hace falta que utilicéis la misma temática, simplemente podéis hacer una foto cada año en el mismo lugar que frecuentáis en vacaciones.
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DUBÁI


 Esperar al momento idóneo


Uno de los mejores viajes de mi vida, lleno de experiencias, lugares para grabar y fotografiar, gente increíble y una gastronomía exquisita, ha sido el de Dubái. Si tuviera que ponerle un pero a esta maravillosa ciudad es que al encontrarse en medio del desierto hace mucho calor durante todo el año y hay sol todos los días.

El tema del sol en fotografía es muy importante para mí. No me gusta la luz dura, no me gusta el sol directo, ya lo he comentado; siempre intento buscar días nublados, atardeceres, hora azul, o simplemente crear sombras. Por esta razón, la mayoría de fotografías que tengo de Dubái son de noche o al atardecer, que es cuando se pueden ver más colores y los edificios se vuelven más interesantes.

Dubái tiene una arquitectura espectacular. Sin duda, esta es otra de las razones por las que volvería a esta ciudad. Se pueden encontrar edificios modernos altísimos (incluyendo el más alto del mundo, el Burj Khalifa, con 830 metros), construcciones modernas de la arquitectura islámica y grandes obras de infraestructura, como las islas artificiales, que están construidas con millones de metros cúbicos de arena y roca.

Esta fotografía está hecha desde una de estas islas artificiales (Palm Jumeirah), donde había unas vistas increíbles hacia Marina de Dubái y uno de los atardeceres más bonitos que he visto.

Buscad el momento apropiado del día para la fotografía que queráis hacer. La iluminación natural varía constantemente: puede haber una luz diferente al amanecer, durante el día, al atardecer y por la noche. Observad cómo se comporta la escena con cada una de estas iluminaciones.
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PARADOJA


 Cómo lograr un efecto de luz envolvente


Como solo estuve apenas una semana en Dubái y durante el día hacíamos un montón de planes, tenía la sensación de que estaba perdiéndome hacer un montón de fotos. Así que decidí pasarme una noche entera haciendo fotografía nocturna por toda la ciudad y aprovechar a ver el amanecer frente al Burj Khalifa. Estaba tan impresionado que lo grabé todo para mi canal de YouTube. Recuerdo que terminé supercansado, pero no lo cambiaría por nada. Dubái de noche es otra ciudad completamente diferente. Me atrevería a decir que es todavía más impresionante. Había luces por todas partes. Al igual que en Londres, utilizan luz blanca, por lo que los colores en las fotos se asemejan más a la realidad.

Esta foto la hice al principio de la noche y me pareció curioso encontrar un barco de madera entre las barcas y yates lujosos del puerto. Me resultó atractivo ese contraste de materiales, formas, colores y conceptos.

Me gusta dar profundidad a las fotografías, es decir, situar algún elemento en primer plano y algún otro en el fondo. Cuando planeaba la captura, decidí que utilizaría como fondo todos esos edificios con luces azuladas que me fascinaban, y en cuanto vi el barco distinto al resto supe que era la pieza que me faltaba para completar esta«línea» de elementos.


Para lograr un reflejo más nítido del agua, se debe bajar la velocidad de obturación para hacer una larga exposición. Esto creará un efecto espejo en el agua.


Haced vuestras fotografías en RAW, ya que conservarán más información para cuando llegue la hora de editarlas. Se recuperan mejor las sombras y las luces. También podréis ajustar con más precisión la temperatura de color.
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FUERZA


 Capturar un instante


Desde siempre me han gustado todos los tipos de fotografía, aunque tengo preferencia por unos más que por otros. Para mí la acción es la misma: encontrar alguna situación o elemento que me inspire y captarlo. Por eso no puedo cerrarme a hacer un solo tipo de fotografía, y por esta razón os muestro en esta ocasión una de las fotos que hice durante un concierto, el de Zetazen.

Los conciertos en general me parecen un buen escenario para hacer fotografías, ya que la iluminación se centra en el cantante (los focos apuntan siempre hacia el artista). Esto lo puedo usar en mi favor: simplemente debo analizar el esquema de luces que se forma y cuándo crea algo interesante. Además, suele haber un montón de colorido, y si el iluminador elige bien los colores, puedes sacar una gama bonita.

Para tomar esta fotografía recuerdo que estuve unos diez minutos en un punto exacto, esperando a que se diesen varios factores necesarios para lograr la imagen que yo quería:


01 	
 Zetazen, el cantante, debía acercarse al público.


02
 Necesitaba que coincidieran los colores magenta y azul simultáneamente.


03
 Era fundamental que se encendiese la luz a la contra, por detrás, sobre el cantante, para que se crearan como rayos crepusculares.


Hay algo muy importante en la fotografía, y es saber cuándo realizar el disparo. Del mismo escenario pueden salir múltiples tomas dependiendo del momento.
 En este caso, al ser un concierto, hay que tener paciencia y atención para lograr capturar el gesto más significativo para la imagen. En el caso de un paisaje, también ocurre, hay que esperar a tener la mejor iluminación posible para fotografiarlo.

Probad varios estilos de fotografía. Os ayudará a descubrir qué es lo que os gusta, abriréis la mente y aprenderéis conceptos que en el terreno fotográfico desconocíais.
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INSÓLITO


Lograr un efecto circular


La escultura que aparece en la fotografía está ubicada en Seúl, capital de Corea del Sur. Hice este viaje porque fui a visitar a un amigo de Cantabria, Oceans, que estaba estudiando allí. Aunque mi objetivo principal era ir en busca de fotografía de exploración urbana, al final de todo el reportaje esta es una de las imágenes que más me llama la atención.

Estoy seguro de que al observarla surgen un montón de dudas acerca de lo que se está viendo. Para mí el resultado es la imagen de algo extraordinario hecho con cosas ordinarias.
 Me explico: es una escultura peculiar creada completamente a partir de utensilios de cocina usados (ollas, sartenes, cacerolas, coladores, etc.), es decir, objetos cotidianos de la vida diaria que, unidos de una manera especial, dan como resultado una imagen artística, chocante. Cuando vi esta escultura por primera vez, me pasó exactamente lo mismo, vi de lejos algo atractivo, pero al acercarme me topé con la sorpresa de lo cotidiano, y por esa razón quise hacer una foto y generar el mismo sentimiento.

Cuando viajo, voy siempre con la cámara encima por lo que pueda encontrarme, nunca se sabe lo que puede llamar tu atención o sorprenderte en un lugar totalmente nuevo. Por eso prefiero cargar con la cámara y todos los objetivos antes que arrepentirme de no haber tomado una imagen que me ha cautivado.

Para hacer fotografías recomiendo guiarse por los sentimientos. Está bien aplicar toda la teoría que se sabe, pero al fin y al cabo es arte y no somos robots, tenemos que dejarnos llevar por las emociones que nos causa el entorno e inspirarnos para fotografiarlo.
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SIGILO


 La importancia de la perspectiva


Además de visitar a mi amigo Oceans (el modelo de esta fotografía), fui a Seúl para conocer la cultura asiática y hacer fotos por la ciudad, ya que compartimos la misma afición. Seúl es una de las ciudades más increíbles para hacer rooftop photography,
 que literalmente significa hacer fotos desde las azoteas.
 Ahora mismo es mi estilo favorito de fotografía. He de decir que las fotos a pie de calle también me gustan, pero me resulta apasionante ver las ciudades desde edificios altos (por supuesto, con las medidas de seguridad necesarias y evitando todo peligro).


Aquella ciudad era para mí como un parque de atracciones, fotográficamente hablando. Había edificios increíbles por todas partes, vistas espectaculares desde todos ellos y un montón de construcciones curiosas que no había visto por Europa.

Cada centímetro de la ciudad me parecía atractivo, necesitaba retratar todos los ángulos posibles. Así que volví a casa con cerca de cinco mil fotos. Era una aventura constante recorriendo los rascacielos.


A la hora de sacar fotos desde una azotea hay que cuidar la composición,
 ya que al apuntar al skyline
 y colocarlo en el medio de la imagen puede quedar vacía de mitad para arriba.Por eso conviene compensar con objetos que haya cerca,
 con el protagonista, o con el ángulo del fondo para rellenar la imagen con los edificios.

Tratad de crear contrastes para destacar elementos frente a otros. Por ejemplo, en esta foto la figura del modelo se ve clara porque todo el fondo es gris, pero él va vestido de negro. Esto se puede aplicar a múltiples fotografías, ya sea por la diferencia de colores, de formas, o de luces, entre otros recursos.
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ATARAXIA


Lograr nitidez en fotografías nocturnas


Lo que más me gusta de hacer fotos en las azoteas es la calma que encuentras viendo el resto de la ciudad desde las alturas.

Es una sensación difícil de describir. A pie de calle suele haber mucho barullo: coches, ruidos, luces, conglomerados de personas. Pero desde arriba todo se ve diferente: me encanta observar la ciudad viendo los coches y las personas como unidades minúsculas moviéndose libremente. Ahí arriba no hay ruido, es como si el tiempo no pasase. Para mí es una forma de evadirme, encuentro la paz y disfruto haciendo arte con mi cámara. En esta foto intenté plasmar todo esto.

Cuando la gente ve estas imágenes, tiende a pensar que somos unos vándalos, que vamos a destrozar o robar cosas, que corremos peligros innecesarios, pero no es así. Nuestro objetivo es conseguir fotografías únicas sin tocar o estropear lo de los demás.

Para conseguir una buena fotografía nocturna, debes elegir bien el escenario al que disparar. Debes fijarte en la iluminación. Al bajar el tiempo de exposición, entrará más luz en las zonas ya iluminadas.
 En este caso, el primer plano estaba casi completamente oscuro, mientras que el fondo y la estructura se iluminaban con las farolas, lo que hace que se vea con mucha claridad y lo demás se mantenga como una silueta.

Cread relaciones de tamaños para generar unas sensaciones u otras. Por ejemplo, en esta fotografía al mostrar la antena frente a la persona obliga a comparar y sentir que la persona es insignificante, eliminando el protagonismo o superioridad en la escena.
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HIPNÓTICO


El efecto de un contrapicado


Algo que me gusta mucho de Seúl son los elementos de arquitectura moderna que se pueden encontrar en algunos edificios. Lo que muestra la fotografía es un árbol de Navidad colgado del techo de un hotel. Lo interesante de la captura es que la fotografía está hecha de forma contrapicada, es decir, de abajo arriba.


Es una fotografía muy simple, pero que concuerda con lo que transmite: armonía, que se logra gracias a la composición simétrica.
 La peculiaridad de este recurso es conseguir que ambos lados de la fotografía tengan el mismo peso. Es una simetría de reflexión con un eje imaginario en la mitad vertical de la imagen, es decir, que si plegásemos la imagen por la mitad coincidirían los detalles.

No suelo hacer fotografías de este estilo porque siempre me han parecido muy simples en el sentido de que no puedo intervenir en ellas, salvo en el proceso de edición.
 El escenario ocupa el cien por cien de la fotografía. No obstante, en este caso la imagen transmite una emoción, y eso es lo que realmente importa.

Hay que fijarse en todo lo que tenemos a nuestro alrededor: los patrones y figuras geométricas pueden aprovecharse para generar una composición interesante.
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RAMÉ


Cómo captar una estela de luz


Cuando pensaba en ir a Corea, me imaginaba justo la imagen que estáis viendo. Tenía muchísimas ganas de ir a esta ciudad para hacer una fotografía así.

Seúl tiene unos colores muy peculiares de noche, está todo lleno de luces y tonalidades distintas, es diferente a otras ciudades que he visitado. En Madrid, por ejemplo, por la noche hay luz naranja en su mayoría; en Londres y Dubái, la luz es blanca; pero Seúl es una mezcla de un montón de colores que la hacen más interesante.

Tuve que dedicar varias horas hasta conseguir la fotografía que quería, ya que es una larga exposición y dependía del movimiento de los coches. Había muchísimos coches que circulaban por aquel cruce y necesitaba que pasasen rápido haciendo esa curva doble que puede verse en el centro de la imagen. Las estelas de los coches aparecen automáticamente al pasar por la escena durante la toma de la imagen. Cualquier luz que pase delante de la cámara será registrada en la imagen, por lo que un punto en movimiento saldrá como una línea.


Aplicad técnicas diferentes a vuestras fotografías para enriquecerlas y otorgarles una personalidad única. No es lo mismo tomar una fotografía a un coche congelando la imagen que haciendo un barrido. Investigad, descubrid y aplicad nuevas técnicas.
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ÉXTASIS


 Reflejos neón


Recuerdo que paseaba por las calles de Seúl atento a cada centímetro que veía por si encontraba algo interesante para fotografiar. Todo lo que visualizaba era nuevo para mí: la estética, los colores, la arquitectura… Todo era diferente a la cultura occidental. Una verdadera fuente de inspiración para crear nuevas obras. Creo que la fotografía y, en general, el arte son estímulos que nos hacen sentir, nos provocan emociones distintas y abren nuestra mente.

Este «vórtice» que aparece en esta fotografía es un arco de luces programado que encontré en la entrada de un hotel. Las luces seguían un patrón que cada cinco minutos se repetía. Había un montón de patrones y colores diferentes, pero casi ninguno me gustaba. Finalmente capté estas líneas, que aparecían una vez por ciclo, por lo que solo tenía una oportunidad cada cinco minutos.

Cuando hagáis una foto con luces bastante brillantes como podría ser un neón o leds (el caso de esta imagen), hay que ajustar bien la cámara para que no pierdan color, por lo que habrá que cerrar algunos pasos la apertura.
 Es preferible hacer la foto un poco subexpuesta (menos luz de lo normal) para luego recuperarlo con la edición.

Cuando pasas por una crisis creativa, recomiendo viajar, da igual si es a la otra punta del mundo o a pocos kilómetros de vuestra ciudad. Lo importante es ver cosas nuevas que os ayuden a abrir la mente.
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DISTOPÍA


 Ciudad gris


El edificio desde donde tomé esta fotografía mide cerca de 200 metros. Pocas veces en mi vida he tenido la oportunidad de subir a un edificio tan alto. Tiene vistas panorámicas de toda la ciudad de Seúl. De hecho, se ve la Lotte World Tower, que es el quinto edificio más alto del mundo.

No obstante, yo preferí fotografiar lo que había detrás: capas y capas de incontables edificios con distintos colores, alturas y texturas. Es cierto que en Seúl hay un problema de contaminación (algunos expertos dicen que la mayoría proviene de China), y se puede apreciar a simple vista. Hay como un manto de neblina constante que cubre día tras día la ciudad. Esto fue lo que me inspiró a hacer esta fotografía: los colores tan tenebrosos crean una sensación distópica, que envuelven la panorámica de la urbe.


A veces lo que parecen obstáculos, como puede ser una masa nebulosa atrapando los edificios y oscureciéndolos, puede convertirse en un recurso interesante y original para una fotografía.

Gracias a la neblina del ambiente, los edificios más lejanos pierden nitidez y claridad. Esto es bueno para esta fotografía, ya que ayuda a plantear cierta profundidad en ella. La profundidad ayuda al ojo a pasearse a lo largo de la imagen para comparar detalles. En este caso, en una línea vertical.

Para comprobar si la composición de una imagen funciona, prueba a darle la vuelta a la imagen y confirma que sigue funcionando.
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INGRÁVIDO


Fotografiar bajo presión


Esta foto la hice en la misma localización que la anterior, pero, como se puede observar, no tiene nada que ver. El enfoque es totalmente diferente. En esta imagen hay orden, colores suaves, es minimalista, transmite dinamismo y a la vez paz. En la fotografía anterior destacaba más el caos y estaba sobrecargada de elementos. No siempre el lugar te condiciona a hacer una cosa u otra, simplemente tienes que buscar qué quieres proyectar en tu fotografía. En este caso me inspiró la libertad que teníamos ahí arriba, lo feliz, sosegado y lleno de energía que me sentía.

Sin embargo, no fue nada fácil hacer estas fotografías a contrarreloj. Teníamos apenas un par de oportunidades para disparar, ya que era el único día que podíamos subir allí arriba y la luz escaseaba por momentos. A menudo se tiende a pensar que trabajar bajo presión puede ser una mala opción ya que no se es capaz de plasmar todos los conocimientos y se escapan detalles. Pero he de decir que, en mi caso, no es del todo cierto: la presión me obliga a meditar mejor qué fotografía quiero obtener y a no disparar sin pensar.


Si alguna vez tenéis que hacer alguna fotografía bajo presión, como por ejemplo en algún evento, os recomiendo haceros un planteamiento previo.
 Por ejemplo, si fuese una boda


01 	
 Dejar claro en alguna anotación las fotografías que debes captar obligatoriamente.


02 	
 En el momento de disparar, hacer una foto al aire y comprobar que tienes los ajustes deseados


03 	
 Y a continuación puedes disparar una ráfaga para luego tener dónde elegir con más comodidad.

Conoced bien los parámetros de vuestra cámara antes de disparar. Por ejemplo, para congelar el movimiento de esta foto utilicé una velocidad alta. Si hubiera querido dejar rastro de su movimiento, tendría que haber bajado la velocidad.
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INEFABLE


Fotografías en primera persona


No podría describir lo que se siente al estar ahí arriba, por eso decidí hacer esta foto, para que el que la mirara se pusiera en mi piel solo con verla. La clave de la fotografía artística es que te haga sentir. En este caso puede ser vértigo, impresión o admiración, pero eso da igual, el caso es sumergirte en la fotografía y que te haga reflexionar.

En ocasiones, lo que transmite una fotografía está muy claro. Este sería el caso cuando un fotógrafo quiere expresar tristeza y lo hace de forma directa plasmando una imagen objetivamente triste. Sin embargo, otras veces el sentimiento no queda reflejado de una forma tan explícita, sino que se deja al espectador que interprete lo que ve a partir de sus experiencias personales. Por ejemplo, la fotografía de un niño en lo alto de un acantilado a algunos les puede transmitir sensación de miedo y a otros de libertad. Todo depende de la interpretación de cada uno. Esto no solo pasa en la fotografía, sino en el arte en general.


Para crear una imagen con sensación subjetiva tiene que mostrarse lo que verías en primera persona, de tal manera que transmitas lo que ves, centrando la imagen en el paisaje, pero añadiendo el detalle de alguna parte del cuerpo que verías también.


Al igual que en el cine y en la música, en fotografía el mensaje puede ser más o menos evidente. Vosotros decidís cómo plantearlo, así que tenedlo en cuenta a la hora de diseñar vuestras fotografías.
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SUPERFLUO


 Autorretrato estético


Esta fotografía es uno de mis autorretratos favoritos, pero también debo decir que se trata de uno de los que menos sentido y trasfondo tiene artísticamente hablando. Eso no quiere decir que la fotografía quede anulada y tachada de vacía. Es cierto que no aporta un mensaje, pero no significa que no pueda transmitir sensaciones. Al tomarla me dejé llevar más por la parte estética.


01 	
 Busqué una combinación de colores
 interesantes.


02 	
 Incorporé un contraste de luces y sombras
 atrayente.


03 	
 Apliqué la técnica
 necesaria para una calidad óptima: larga exposición con trípode para no perder detalle.

Cuando analizamos una fotografía y desciframos un mensaje estamos guiándonos por la razón, pero en el arte también cuentan los cinco sentidos. Podemos complacer al ojo sin pensar en el mensaje, pero podemos pecar de superfluidad.

Cuando hago retratos a gente desconocida por la calle no siempre busco un mensaje para mi fotografía, simplemente utilizo mis conocimientos sobre composición, color y técnica para crear un retrato bonito
 y que aquella persona se vea bien. Es una situación distinta al crear una foto artística llena de emociones y con un mensaje claro.

Encontrad el balance entre lo estético y lo que queréis transmitir con una fotografía. Igual que aburre una fotografía vacía, tampoco es agradable ver una fotografía «fea» por mucho mensaje que tenga.
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VENTURA


 Cómo hacer que un color se convierta en protagonista


Estaba realmente feliz de poder encontrar en Seúl tantos sitios para fotografiar y tan diferentes a los que estaba acostumbrado en Madrid. Me encontraba en un estado continuo de ventura. Disfrutaba cada segundo haciendo lo que más me llena. Podía caminar sobre los lugares que literalmente había soñado con ver. Sentía que era mi momento, que podía explayarme en mi disciplina, y así lo hice.

Recuerdo que los días se me hacían eternos. Mi amigo Oceans y yo madrugábamos bastante y salíamos a disparar fotos todo el día y parte de la noche. No me importaba nada ir cargado con una mochila de más de diez kilos a la espalda. Llevaba las dos cámaras, cinco objetivos y dos trípodes.

Me hubiese gustado quedarme mucho más tiempo allí, no solo un par de semanas, sino varios meses. Hacer un estudio de los lugares que quería fotografiar y llevar todo pensado para crear mi contenido (y no tan improvisado como fue). Pero en parte es lo que asumes en este estilo de fotografía: la improvisación.


Un recurso interesante para la composición de la fotografía es la repetición.
 En este caso, he jugado con la repetición del color. Puesto que en el edificio existía una línea roja luminosa, utilicé un palo de luz del mismo color. Esto hace que sea agradable para el ojo. Por ello, los patrones y las simetrías funcionan muy bien.

Encontrad motivación e ideas para vuestras fotografías. Esto no significa que para fotografiar haya que estar feliz, simplemente hay que sentir la fuerza para transformar los sentimientos, ya sean alegres o no, en ideas y llegar a su resolución.
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CONTICINIO


 Los contrastes de la noche


Si pudiera quedarme solo con tres fotos de Corea, esta sería una de ellas. El interés de esta escena se adquiere en la noche, ya que durante el día es un paisaje urbano completamente gris. La oscuridad nocturna hace que gane detalle, ya que es posible apreciar cada ventana encendida y cada faro de los coches en la carretera. Cosa que de día sería imposible ver, sería un edificio plano con todas las ventanas iguales y del mismo color.


01 	
 Es conveniente hacer un estudio mental de cuándo destacan más los elementos según su iluminación.


02 	
 No tienes la misma luz por la mañana, a mediodía, al atardecer o a la noche. Cada momento tiene una luz particular.


03 	
 En los paisajes urbanos la iluminación artificial de la noche ofrece los mayores contrastes.

Cuando me voy de viaje, me doy cuenta de que no solo intento aplicar todo lo que he ido aprendiendo en mis fotos, sino que con la práctica voy desarrollando mis conocimientos y reflexionando para aprender más. No es como un examen, sino más bien como un entrenamiento. Viajar te abre la mente y aprendes a admirar nuevos elementos que no eran familiares.

Haced varios intentos de cada fotografía; disparad varias veces con sutiles diferencias. Si os conformáis con el primer disparo, nunca sabréis si podríais haber mejorado esa toma.
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INMERSO


Hacer fotografías con niebla


En esta azotea de Seúl me sentí como si estuviera dentro de una película. No sé si era por la combinación de colores, las vistas o la neblina que había en el ambiente, pero era puro cine. Las luces rojas que aparecen en la imagen, que se encienden por la noche o cuando hay niebla, sirven para avisar a los aviones y los helicópteros de la presencia de un edificio.


En mi fotografía desempeñan una función de
 atrezzo
 activo (un aparente fondo que realmente toma un papel importante en la imagen, pero de forma sutil): varias luces que se repiten en la imagen aportan el color rojo intenso e iluminan parte de la escena.
 Si este escenario no hubiese tenido estos puntos de luz tan intensos, tan rojos, probablemente no hubiese hecho la foto, ya que saldría muy diferente.

A veces el interés de una fotografía está en los pequeños detalles que encuentras en la escena, por eso la observación es el primer paso a la hora de tomar una fotografía. Hay que fijarse en todo: los colores, los patrones, las luces, las sombras, si hay elementos móviles, etc. Es muy importante determinar qué es lo interesante de una determinada combinación de elementos que encontréis para dar con vuestra fotografía ideal.

La niebla en una fotografía puede aportar misterio. Nos hace reflexionar acerca de la forma y textura del objeto o escenario que cubre. Con la edición podemos acentuar aún más este efecto para crear más contraste.

Las condiciones meteorológicas se suelen calificar de «buen tiempo» y «mal tiempo». En fotografía nunca hay malas condiciones para fotografiar, ya que lo diferente llama la atención, por lo que una ventisca, un paisaje con niebla o incluso el granizo podrían resultar atractivos.
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VÉRTIGO


Sensaciones extremas


Nos encontrábamos a más de cuarenta pisos del suelo buscando encontrar estas vistas únicas de la ciudad de Seúl. Si hay algo que no puedo permitirme en mi trabajo es el vértigo. No había sido nada fácil acceder a este lugar, pero eso me aseguraba la exclusividad de esta fotografía. Hace años que me cansé de hacer las típicas fotos en los típicos lugares. Cuando comienzas a dedicarte a la fotografía, trabajas a menudo en sitios o localizaciones más conocidos por la gente, parece que así es más fácil conseguir su aprobación, pero luego te das cuenta de cuál es tu propio estilo, como si hablásemos de ropa.

A lo que me refiero con todo esto es que me gusta ofrecer cosas distintas a mi público, no quiero que vean la misma foto que hacen miles de fotógrafos, sino que quiero abrirles la mente con nuevas sensaciones. ¿Alguna vez habíais sentido vértigo con una fotografía?


En cuanto a la composición de esta fotografía, cabe destacar la perspectiva usada poco usual de una ciudad. Es un plano picado (tiro desde arriba hacia abajo).


Guarda fotografías que te inspiren para recurrir a ellas a la hora de crear otras nuevas. Desde la inspiración, pero no desde el plagio.
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MONDO


Armonizar los diferentes planos de una fotografía


Me encontraba ya en la recta final de mi viaje a Seúl cuando tomé esta imagen, la última de este paseo fotográfico por la ciudad.

Aparentemente puede parecer un lugar bastante simple y una toma nada especial, pero la verdad es que yo encontraba la calma mirando hacia allí. Hice la fotografía desde el mismo lugar que la anterior, pero expresa algo totalmente distinto. Por eso insisto tanto en las perspectivas y en las formas de ver las cosas.

Mientras que la anterior causaba impresión, esta transmite paz. Hay otro detalle que debemos tener en cuenta al hacer la comparación: ¿es peor? En mi opinión, no. Una fotografía con estas características es menos llamativa (apuesto que subiendo las dos a Instagram esta tendría muchos menos likes),
 pero no significa que sea peor ni más aburrida. Simplemente son diferentes.


01 	
 Esta es una imagen simétrica, ordenada por capas de luz con un elemento en el centro.



02 	
 Podría decirse que prácticamente tiene solo un solo color con distintas luminosidades
 .

Acostumbrad al ojo a ser crítico, aprended nuevos estilos e inspiraos en obras variadas.
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FRÁGIL


 Retrato con objetos cotidianos


Aquel día, la modelo Lyudmila y yo habíamos quedado para grabar un vídeo para mi canal haciendo unos retratos. Pero no iban a ser unos retratos cualesquiera, sino que la condición que nos pusimos fue realizarlos utilizando objetos caseros.

En esta fotografía, el elemento que empleamos es ni más ni menos que una mosquitera. Puede parecer raro, pero este objeto le da profundidad a la fotografía y, a la vez, textura.
 Al ser de color blanco y rellenar con ella gran parte de la imagen, la tela tiene bastante peso en el mensaje, ya que transmite paz, pureza, bondad, inocencia.

Recuerdo que el momento de hacer la foto fue un poco incómodo. Imaginaos la situación: un fotógrafo y una modelo en medio de un parque con una mosquitera cubriendo la cabeza de ambos. Nunca había probado a hacer una foto, así por lo que tuve que improvisar. Además, el viento no estaba por la labor de ayudar, y solo tenía una mano para colocar la mosquitera a mi gusto. Finalmente, recurrí a lo que Steve McCurry llama «ojo dominante», es decir:


Colocar el ojo de la persona en la parte central de la imagen.


Para ello, la función de la tela en cuanto a composición sería crear un marco difuso con el fin de ayudar a dirigir la mirada hacia el centro, donde encontramos el ojo mirándonos fijamente.

Dentro de casa podemos encontrar múltiples objetos que podríamos utilizar en fotografía. Desde un vaso lleno de agua que deforme el ángulo de visión a través de él, hasta una linterna a través de un colador o rallador de queso para formar texturas.

No dejéis de practicar porque creáis que no es el mejor lugar o no disponéis de la mejor vestimenta o atrezzo.
 Intentad aprovechar al máximo los recursos que tengáis en ese momento. Mirad lo que se puede hacer en un parque cualquiera con una simple mosquitera.
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FALSO MISTERIO


 Dar textura según el tipo de luz


Esta fotografía la realicé en un lugar abandonado. Se trataba de una sala muy grande y fría y con columnas enormes que seguramente había sido un parking
 . Al estar abandonado, no tenía ninguna instalación eléctrica, por lo que la única iluminación con la que contaba eran los rayos de sol que entraban por unas pequeñas rendijas. Normalmente habría descartado un sitio así de oscuro y sucio para hacer un retrato, pero esta vez me atrapó aquella luz misteriosa. Tenía algo muy especial que no había visto nunca: la luz era tan intensa que rebotaba en el suelo, que hacía de reflector, e iluminaba al modelo.

Hugo, el modelo, y yo habíamos tirado unos minutos antes una bengala para tomar unas fotos. Al no estar bien ventilado el lugar, las partículas se quedaron suspendidas en el aire. Y en eso consiste la magia de esta imagen:


Las partículas en suspensión ayudan a dar textura y, además, el rayo de luz aporta una dirección muy marcada.


El escenario es perfecto para elegir a un sujeto misterioso, pero esta vez quise centrarme en la iluminación:


01 	
 Luz principal:
 la luz más importante en la toma, ilumina al elemento protagonista.


02 	
 Luz de relleno:
 como su nombre indica, rellena las sombras para reducir contraste.



03
 Luz de contra:
 perfila los bordes para dar profundidad.

Como dije ese día, acababa de hacer lo que llamo «Urbex» limpio. Lo llamo así ya que busco una iluminación suave, cuando generalmente en la exploración suelen ser lugares abandonados y por ende con una iluminación poco cuidada. Esto puede afectar a nuestra fotografía.

A veces, un lugar puede influenciarnos a la hora de hacer una fotografía: se suelen elegir elementos que sean acordes al escenario. Mi consejo es que rompáis con lo establecido. Por ejemplo, para hacer fotos en la playa, se da por hecho que hay que hacerlas en bañador, pero… ¿por qué no utilizar mejor un vestido dentro del agua?
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ESPEJISMO


 Buscar la simetría con elementos diferentes


Hacía ya muchos años que soñaba con visitar esta ciudad: Nueva York. Es posible que la irresistible atracción que siente la mayoría de la gente por este lugar se deba al cine. Nueva York es la ciudad donde se han rodado el mayor número de películas del mundo (a día de hoy casi dos mil). Por eso pasear por sus calles resulta familiar y cada calle es un escenario que has visto antes en la gran pantalla.

Lo que sentí al estar allí apenas puedo explicarlo con palabras: era una ilusión que no cabía en mí. Al fin y al cabo, estaba cumpliendo un sueño, podía disfrutar de la ciudad acompañado de mi cámara y quedarme con muchos recuerdos para siempre.

Me quedaba totalmente absorto mirando todo mi alrededor, en todas partes veía una buena foto, todo tenía una iluminación interesante y todo era bonito. No me lo podía explicar, era como un paraíso para la fotografía. Llegué a la conclusión de que, si tuviese que rodar una película, elegiría esta ciudad.

Si os fijáis, el cielo no aparece oscuro del todo, a pesar de ser una larga exposición nocturna. Esto ocurre cuando se realiza la fotografía antes de la oscuridad total. Después de la puesta de sol hasta la oscuridad, hay una fase llamada hora azul
 , y es buen momento para hacer fotografías.

Cuando hagas una larga exposición pon el temporizador, ya que al pulsar el botón puede que muevas mínimamente la cámara y afecte a tu fotografía.
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NUMEN


Retratar elementos arquitectónicos


La fotografía de arquitectura siempre me ha llamado la atención. Encuentro muy interesante la mezcla y cantidad de diferentes formas geométricas que se pueden encontrar en múltiples estructuras creadas por humanos. Las posibilidades son prácticamente infinitas.

Esta maravilla se encuentra en una estación de metro de Nueva York llamada Fulton. La verdad es que nunca me lo había planteado, pero para los principiantes recomendaría comenzar con este estilo (fotografía arquitectónica), ya que te ayuda a entrenar el ojo para buscar un elemento destacable en la escena y sacar una fotografía óptima.


Normalmente sabes que el lugar que vas a fotografiar es interesante cuando sientes que podrías quedarte varios minutos contemplándolo sin cansarte. La fotografía se basa en focalizar y dirigir atención a distintas partes de la imagen.


Las líneas, las curvas y las demás figuras geométricas hacen que resulte más fácil conseguir una obra armónica.


Para esta fotografía solo he tenido que:


01
 Encontrar el ángulo adecuado.


02
 Elegir bien mi lente: un gran angular.


03
 Utilizar una buena técnica: controlar los parámetros para exponer bien la imagen y no tener ruido ni trepidación.

Una de las formas de dar profundidad a una foto es utilizar algún tipo de contraluz. Esto iluminará los bordes y nos dará sensación de 3D.
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VISIÓN


Direccionar la mirada a través de los planos


He pasado por varias etapas artísticas en mi carrera como fotógrafo. La forma de ver las cosas cambia, ha habido mejores y peores épocas de producción a lo largo de mi vida. Momentos de más inspiración y momentos de sequía. Seguramente a vosotros también os pase, y no os preocupéis, es totalmente normal.

En el momento de tomar esta foto pasaba por una fase en la que buscaba hacer algo diferente, probar cosas nuevas. Mi objetivo era sacar el puente de Manhattan, un elemento arquitectónico archiconocido. Pero pensad en cuántos millones de turistas al año pasan por ese puente y le hacen fotos. ¿Por qué iba a querer hacer una fotografía igual que la de los demás? Recuerdo que, al asomarme por este agujero, pensé: «¿Cómo puedo captarlo de una manera original?». En ese momento me di cuenta de que la escena que buscaba era la que tenía delante de mis ojos: un sobreencuadre tras otro sobreencuadre que atrapan al puente.


Para conseguir varios elementos a distintas distancias de la cámara, se debe cerrar (número f/ alto) la apertura y así se consigue mayor profundidad de campo. Por el contrario, para desenfocar el fondo habrá que usar una apertura abierta (un número menor).


No adaptéis vuestro criterio a las redes sociales, la fotografía va mucho más allá. La fotografía en Instagram generalmente es fotografía moderna y llamativa. Probad a ir a exposiciones de fotografía: encontraréis verdaderas maravillas.
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ETÉREO


 Elementos para crear dinamismo


Este día lo recuerdo como uno de los más fríos que he vivido nunca. Supongo que, cuando vas a esquiar, te abrigas para estar en la nieve, pero, cuando quieres salir a hacer fotos en una ciudad, no te imaginas que el frío vaya a llegar a esos niveles.

En cuanto vi este lugar me llamó la atención. Es el puente de Manhattan en Nueva York, el mismo de la foto anterior, pero desde otro ángulo. En esta ocasión decidí hacer una foto utilizando la estructura como parte de la composición, además de nuestro protagonista (mi amigo Soul). Traté de encajar su figura entre todas las líneas diagonales que hay en la imagen, y, para que destacase, le coloqué en el hueco en el que el cielo estaba de fondo.

La realidad es que en ese momento no estaba nevando: la nieve en movimiento la coloqué con Photoshop para darle profundidad y dinamismo a la fotografía
 . Al estar el suelo nevado, introducirla estaba justificado y era coherente con la imagen.

Si hay algo que me hubiese gustado cambiar de esta foto es la iluminación. Me suelen gustar mucho los días nublados por su luz tan suave, pero esta vez creo que era demasiado tenue y hacía que los objetos resultaran excesivamente planos por todos lados. Tuve que añadir sombras y luces en toda la fotografía. Quizá una luz más fuerte y cenital hubiese hecho más interesante la fotografía.


Intentad conseguir el mejor resultado posible con las condiciones que tengáis. Al día siguiente volví para intentar repetir la fotografía por si había mejor luz y mi sorpresa fue que era aún peor: más tenue y ni siquiera había nieve.

[image: Imagen 45]





LÓBREGO


 Iluminar con pequeños puntos de luz


Esta es la tercera y última foto del puente de Manhattan; he querido hacer esta selección para mostrar cómo tres imágenes del mismo elemento pueden ser completamente diferentes. Es como escuchar tres canciones de amor: puede que el tema sea el mismo, pero hay muchas formas de expresarlo.

En este caso, el puente aparece sombrío, tenebroso, incluso da la sensación de estar desolado, aunque dependiendo del espectador puede transmitir otras sensaciones. Probablemente de las tres fotos esta sería la que pondría en mi salón, porque al tener tan poco color es fácil que pase desapercibida y así cumpla mejor la función de decorar sin atraer demasiado protagonismo.

La fotografía de la página anterior me parece más comercial, más moderna. Eso implica que probablemente con los años me guste cada vez menos. En cambio, esta es muy simple y clásica y, aunque no sea mi mejor fotografía, sé que no voy a cansarme de verla. Ya lo he comentado anteriormente, pero insisto en que me encanta la fotografía nocturna, en la que predomina en gran parte la oscuridad y hay pequeños brillos a lo largo de ella. Me gustan esos contrastes. Es curioso porque cuando más inspirado estoy para hacer fotografías de este tipo es cuando estoy más feliz. Irónico pero cierto.

Las fotografías deben seguir alguna dirección imaginaria para poder entretener al ojo. Me explico: las líneas hacen de guías para poder mirar a través de ellas,
 y en el caso de esta imagen lo que hacen es guiarte por el puente terminando en la ciudad. A su vez, la sombra del puente también te guía hacia la ciudad, que es el punto de fuga. Tratad de guiar la vista hacia algún elemento para enriquecer vuestras fotografías.

No os frustréis si no conseguís encontrar vuestro propio estilo: hacen falta muchas horas y muchas tomas para conoceros a vosotros mismos como fotógrafos. No sabréis cuál es vuestra comida favorita hasta que no hayáis probado, incluso repetido, una gran variedad de platos.
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EXORDIO


Captar la puesta de sol


Este viaje a la ciudad de mis sueños lo hice con el menor de mis hermanos, César. Nunca pensé que llegaría a tomar esta fotografía. ¿Quién me iba a decir que algún día le haría una foto en ese lugar a la persona que me había animado a comprar una cámara? Así es: César fue quien que me convenció para dar este paso y adentrarme en este mundo de la fotografía.

Si tuviera que describir aquel atardecer con una palabra sería «mágico». Había unas vistas increíbles, una luz espectacular, y estaba rodeado de mis amigos y mi familia. Por si fuera poco, estaba haciendo lo que más me gusta: fotografía.

Al hilo de cómo surgió esta imagen, retomo algo que ya he comentado con anterioridad: la inspiración está muy ligada a la felicidad y a las emociones fuertes. Aunque esto no significa que las personas felices o tristes vayan a crear obras más interesantes, os aseguro que son estímulos que hacen funcionar la mente del artista. Por supuesto, deben ir acompañados de esfuerzo y del conocimiento de la materia.

Puede que os hayáis fijado en el color de esta fotografía, y es que resulta que es una combinación agradable. Colores fríos con colores cálidos. Más concretamente colores complementarios (azul y naranja). Esta combinación crea un equilibrio, aunque en este caso predominan los tonos fríos.
 Esperé a que bajase el sol para tener más parte azulada y transmitir la «reflexión» de nuestro protagonista.

Cuando tengáis un break
 o una crisis de creatividad descansad la mente. No os forcéis. Encontrad estímulos que sean llamativos, como arte en distintas formas: música, pintura, novelas, películas, etc.
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ENERGÍA


 Conseguir una textura metálica


Estuve horas y horas en este lugar. Sabía que había muchos lugares por visitar, pero era como estar atrapado. No podía moverme de allí, sentía que lo que estaba viendo era único y quién sabe si se volvería a repetir. Estuve en este lugar de día, en la hora dorada, en la hora azul y por la noche, el momento en el que tomé esta fotografía. Era simplemente espectacular. El escenario que tenía ante mí era el de las típicas fotos que te pones de fondo de pantalla cuando eres un niño, y lo tenía delante de mis ojos, así que necesitaba capturarlo de por vida.

Cuando me preguntan cómo hago este tipo de fotografías, me paro a pensar y contesto: «¿Qué he hecho yo de manera diferente a lo que habría realizado otro fotógrafo en el mismo lugar?». Respondiendo a la pregunta inicial, diría que lo principal, sin contar la base técnica que todo fotógrafo debe adquirir, sería el encuadre elegido.

Está claro que hay una lista innumerable de cosas que un fotógrafo tiene en cuenta a la hora de capturar una imagen, pero creo que lo que nos distingue es la parte de la realidad que capturamos.

Pienso que lo que hace especial a esta fotografía no solo es la composición (regla clásica de los tres tercios divididos en la arena, agua, y la ciudad), sino el contraste que crean estas tres partes con texturas diferentes y sensaciones distintas.

La clave para mejorar en alguna destreza, y específicamente en fotografía es dedicarle mucho tiempo. Adquirid teoría, ya sea de estudios, cursos, o internet, y aplicadla a la práctica. Analizad vuestros trabajos anteriores para ver los fallos y evitarlos en próximas fotografías.
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VOLÁTIL


 Cómo hacer fotografías aéreas


La primera vez que monté en un helicóptero sentí una mezcla de emoción y miedo. Claramente la primera predominaba sobre la segunda, ya que había un factor extra: estábamos en Nueva York. Ya he dicho que me fascinan los edificios altos, las calles llenas de vida las veinticuatro horas del día, los temporales que tintan de lluvia y nieve la ciudad, y los artistas que puedes encontrar dentro de ella.

Al prepararme para el vuelo, tuve dudas sobre qué objetivo elegir, ya que solo me había llevado de viaje tres focales fijas, es decir, no tenían zoom.
 Para decidirme, tuve que tener en cuenta lo siguiente:


01 	
 Al no haber montado nunca en helicóptero, no sabía a cuánta altura volaríamos y, por supuesto, no quería que las fotos me quedasen ni muy «lejos» (14mm o 35mm), ni muy «cerca» (50mm o 105mm).


02 	
 Mi vuelo estaba programado entre el atardecer y la hora azul, por lo que necesitaba un objetivo luminoso, pero a la vez preferiblemente corto por la inestabilidad del helicóptero.


03 	
 Finalmente salí de dudas cuando vi que alquilaban objetivos en la empresa que organizaba el vuelo: elegí un 24-70mm f/2.8 estabilizado.

Lo importante es que teníamos veinte minutos para hacer fotos y vídeos en un trayecto único con poca luz, en movimiento y a cinco grados centígrados bajo cero. Para mí sobrevolar esta ciudad fue una de las mejores experiencias que he vivido nunca y, por supuesto, tenía que llevarme algún recuerdo.

Cuando dudes entre ópticas, preferiblemente usa la que tenga un campo de visión más amplio, ya que siempre puedes recortar.
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FUGAZ


Capturar elementos temporales


Algo que suelo hacer cuando hago fotografía es reflexionar. Siempre me tiro horas y horas pensando cómo puedo mejorar mis tomas, cómo puedo captar imágenes diferentes y llamativas. En una ocasión llegué a la conclusión de que hay elementos fijos y elementos temporales. Está claro que puede llegar un día muy lejano que vayas a París y te encuentres que la Torre Eiffel no está, pero no es lo normal. Esto es lo que llamo elementos fijos, aquellos de los que todo el mundo dispone para fotografiar.


Para esta imagen en concreto encontré mi elemento temporal, es decir, algo que en un periodo de tiempo indeterminado dejará de estar ahí.
 En este caso, se trata de esta fuga de vapor frente al edificio más alto de la ciudad, el One World Trade Center. Duró literalmente solo dos días. Si otra persona quisiera ir a este mismo lugar y hacer esta foto, no podría, ya que las fugas de vapor en Nueva York son impredecibles y van cambiando de calle.

Capturar ambos elementos, el fijo y el temporal,
 en mi opinión y, sin lugar a dudas, enriquece la fotografía.
 Otros elementos temporales podrían ser unos pájaros pasando, una sonrisa, o incluso un desastre natural.

Cuando tengáis algún elemento que dificulta la visión (humo, vapor, niebla, etc.), tratad de captarlo en densidades distintas, es decir, que haya partes que dificulten la visión del escenario y partes que no, ya que si el elemento está presente en toda la imagen, este no se apreciará, sino que parecerá un filtro.

Buscad elementos temporales y captadlos. Os aseguraréis de tener imágenes únicas.
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CLÁSICO


 Fotografía callejera



El estilo
 street photography
 consiste en captar la esencia de una ciudad a través de la cámara
 : retratar a sus habitantes realizando acciones cotidianas, casi como documentar su forma de vida. Aparentemente, esta fotografía parece captada con esta intención, pero no es del todo así, ya que el modelo era consciente de que le iba a fotografiar.

Llevaba varios días pasando por este skatepark
 de película. Me parecía fascinante y el escenario adecuado para hacer una sesión. El problema es que en Nueva York no conocía a ningún modelo. Así que un día entré al skatepark
 y le pregunté a este chico, que se llamaba Dimitri, si podía sacarle unas fotografías haciendo skate,
 y él me sorprendió con un amable «sí». Lo único que me faltaba era decidir el ángulo para tomar la imagen: parecía un set de película hecho para salir bien desde todos los lados.


La profundidad de campo (desenfoque) funciona tanto para el fondo como para los elementos del primer plano.
 Lo que aparece enfocado es simplemente una distancia determinada a la cámara, es decir, que si el enfoque está bloqueado a los objetos a 2 metros de la cámara, todo lo que esté delante y detrás del objeto estarán desenfocados. Por ello, la valla y el fondo están desenfocados, pero el modelo no.

A veces me preguntan cómo tengo la valentía para abordar a la gente por la calle y decirles si puedo tomarles fotos. Yo creo que, en general, las personas somos sociables por naturaleza. En este caso, si nos ponemos en el lugar de este joven, si alguien viniera y nos preguntara si puede tomarnos unas fotos, creo que la mayoría diríamos que sí porque nos están proponiendo educadamente algo que a mi parecer es bueno.

Cuando veáis alguna persona interesante y queráis retratarla, acercaos y, con una sonrisa, preguntad. Esta táctica os abrirá un gran abanico de posibilidades para hacer retratos en sitios nuevos.

La vergüenza solo sirve para perder oportunidades: no tengáis miedo de pedir amablemente la participación en tu obra.
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SUSPICAZ


 Sacar el mayor partido a un modelo


¿Nunca habéis escuchado aquello de que las miradas hablan? Seguro que os ha pasado con algún amigo cercano o un familiar, con el que os entendéis en ciertos momentos sin decir ninguna palabra, solo con la mirada.

Con la gente por la calle me ocurre algo parecido. A veces noto ciertas emociones en la mirada de las personas. Esto es muy enriquecedor para mí a la hora de hacer retratos, ya que, cuando vuelvo a ver determinadas fotografías, puedo recordar aquello que me transmitían las miradas, los ojos, y en cada caso es diferente.

El modelo de esta fotografía es el mismo chico de la anterior, Dimitri. Estuve hablando un poco con él y me contó su historia. Me pareció muy interesante, así que quise captar su esencia en una imagen. En esta ocasión, quería olvidarme del skate;
 quería retratarle a él, sin que estuviera realizando ninguna acción.

Siempre que hago fotos a personas, busco una chispa, algo que las distinga o las haga interesantes. A veces es su forma de vestir, de moverse, su mirada, o incluso aquello que están haciendo.


Para hacer fotografía de retrato es importante saber dirigir a los modelos, ya que, según qué pose le indiques, la fotografía transmitirá una cosa u otra.
 Para ello, es conveniente imaginar la pose y hacerle una demostración para que sea más precisa. Ten en cuenta todos los detalles: mirada, manos, colocación del cuerpo, actitud, etc.

Aprended dirección de pose para ayudar a los modelos a logar la escena que tenéis en mente y comunicaos de la mejor forma que podáis para entenderos bien.
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SINCERIDAD


 Captar la esencia de una mirada


La fotografía de retrato con el tiempo se ha convertido en uno de mis estilos favoritos: me parece realmente interesante captar una expresión única en una imagen. Pero, como ya he comentado, más interesante me resulta hacer fotos a desconocidos. No es lo mismo retratar a profesionales o personas con las que tienes cierta confianza que a gente que se muestra transparente ante la incertidumbre de alguien que les apunta con una cámara. Por la calle siempre voy buscando ese tipo de miradas únicas que hablan por sí solas.

En las calles de Nueva York encontré a este señor cuya expresión me llamó mucho la atención. No pude evitar hacerle esta foto en el momento en que me miró. ¿Alguna vez habéis escuchado eso de que los ojos son el espejo del alma? Está claro que la mirada expresa emociones y lo que siente la persona sin necesidad de palabras.

Para hacer un retrato de street photography
 es conveniente buscar entre todas las personas algo especial. No es como los retratos normales, en los que le explicas al modelo cómo quieres que pose, sino que buscas la naturalidad y los gestos ya vienen dados. Cuando encuentres a la persona indicada, espera a ver algún gesto llamativo y único.


Antes de hacer fotos improvisadas, debéis tener bien asimilada la técnica para poder trabajar con seguridad de forma espontánea.
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ESPIRITUAL


Integrar elementos imposibles


Esta es la primera y única fotografía de este libro hecha y editada con un teléfono móvil. Además, es una de las más difíciles que he tomado, ya que no contaba con ningún tipo de ayuda. Os pongo en situación: eran apenas las seis de la mañana, me encontraba solo en medio del Pirineo aragonés con una silla, un trípode y una mochila con todo lo necesario para hacer la foto (la silla es el elemento clave para hacer este tipo de fotografías en las que alguien aparece «levitando»).

Mi idea era hacer la fotografía al amanecer, cuando los rayos de sol bajos crean un paisaje interesante y colorido, pero se me complicó más de lo que esperaba. Si queréis probar a hacer alguna fotografía similar, el proceso es el siguiente:


01 	
 Se coloca la silla o algún objeto móvil en la escena.


02 	
 Hay que subirse encima en alguna posición que quede natural y tomar la primera foto.


03 	
 Hacer otra captura del fondo sin la silla y sin la persona.


04 	
 Finalmente, editarlas con un programa de edición: hay que poner una fotografía encima de otra y después borrar la silla, de tal manera que en el hueco que deja el objeto se vea el fondo de la otra imagen, que encajaría exactamente con lo que había detrás de la silla.


Es importante utilizar un trípode o, al menos, que la cámara no se mueva, de esta manera nos aseguraremos de que el fondo de las dos fotografías coincida.
 Esto es necesario para poder colocar una encima de otra al editar la imagen.

Investigad viendo tutoriales en internet, podéis aprender un montón. Si esto se hizo y se editó con un móvil, imaginad la de posibilidades que hay de hacer creaciones interesantes.
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MÍSTICO


 La luz en el retrato


Cuando empecé a hacer fotos, pensaba que necesitaba buscar una localización interesante para lograr una toma interesante. Sin embargo, realmente, hay muchas más cosas a tener en cuenta, como, por ejemplo, la iluminación.


Una buena iluminación puede convertir una escena ordinaria en un lugar interesante.


Sucede igual en el cine. Una vez se ha escogido la localización donde se va a grabar, el equipo de iluminación y dirección de fotografía se encarga de convertirlo en interesante para la cámara.

Esta foto surgió porque hacía poco me había llegado un miniproyector que había comprado por internet para ver películas en la pared, pero decidí darle un uso alternativo para sacar una fotografía con una luz especial. Quería una foto simple, con un fondo blanco y poca distracción para poner énfasis en la expresión de la cara.
 Nos centramos mucho en la pose, con la que quería transmitir paz mental a través de la calma y la relajación del modelo.

El flash no deja de ser una luz extra para nuestra fotografía, y un gran aliado para nosotros. La pregunta no es cuándo usarlo, sino cómo usarlo. Un flash bien utilizado siempre puede ayudarnos de alguna manera. Desde el punto de vista artístico, el flash no trata de iluminar la escena, sino de hacerla más interesante. Por ello, debemos probar varias técnicas que no consistan en apuntar directamente en el sentido de la foto.

Cuando utilicéis flash en una fotografía, probad a rebotar la luz en alguna pared, ya que si apuntas directamente con él al modelo la imagen tendrá una luz demasiado plana.
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MODA


 Trabajar con modelos profesionales


En esta ocasión, estaba en mi ciudad, Madrid, dispuesto a grabar un vídeo con algún desconocido: mi idea era convertirle en modelo. Me encontré con Alima, la modelo de la foto, y su amiga Claudia, y les pregunté si querían participar. Casualmente, para mi sorpresa, eran modelos.

Fuimos a una tienda, elegimos algo que pudiera encajar con su estilo y comenzamos a disparar. Fue una sensación rara pero satisfactoria el poder crear contenido con una persona que no conoces de nada, pero que se dedica a esta profesión. Se notaba que sabía desenvolverse ante la cámara: sus poses iban dirigidas a sacar una fotografía bonita y no tanto a transmitir emociones con la mirada.

Creo que para hacer buenos retratos es necesario que haya una buena comunicación entre el modelo y el fotógrafo,
 crear una conexión suficiente para entenderse bien y estar en sintonía para llevar la idea a la foto. Alguna vez he hecho fotos con gente que no me escuchaba: al final cada uno tira hacia un objetivo distinto y entonces la conexión se pierde. Es muy importante escucharse mutuamente para trabajar en equipo por una meta común.

Cuando hago fotografía de retrato, suelo utilizar modelos con poca experiencia o ninguna, pero cuando trabajo con modelos profesionales se nota en dos aspectos: en la facilidad de adaptación a lo que les transmito y en la capacidad de improvisación cuando no les doy una idea previa.

A la hora de preparar la vestimenta de los modelos, tened en cuenta su actitud, su figura y todos los detalles que podáis potenciar. Por ejemplo, en esta imagen, para destacar el pelo de la modelo busqué ropa que estilizase su figura.
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ALICIENTE


 Siluetas a contraluz


Me encontraba en Londres, junto a mi amigo Román. Estábamos buscando hacer una fotografía interesante en este centro comercial. Años atrás había ido ya a ese lugar y había captado una imagen de la que no estaba muy orgulloso porque la técnica no era demasiado buena. Así que quería repetirla, pero esta vez logrando un resultado más profesional, técnicamente hablando.

En esta ocasión, las superficies de cristal creaban reflejos por todas partes. Acababa de llover y estaba todo muy limpio y claro, el cielo nublado generaba una iluminación uniforme muy curiosa. Teníamos un escenario perfecto:


01 	
 Me ofrecía la posibilidad de hacer un sobreencuadre
 para dirigir la mirada hacia el centro.


02 	
 Las
 líneas
 ayudaban a la composición.


03 	
 El
 degradado
 de iluminación desde las zonas oscuras hasta el cielo creaba una pantalla de luz difusa.

Solo nos faltaba un protagonista, así que le dije a Román que se subiese al último piso para capturar una silueta con su cuerpo. Normalmente, al fotografiar una silueta, tenemos la figura en sombra total y una parte iluminada, pero en este caso la claridad procedía de dos fuentes: la luz directa y la luz reflejada.
 Esta última tenía menos fuerza y eso aportaba un rango de luces más amplio.

Transformad el lugar según vuestra imaginación. Por ejemplo, este centro comercial era colorido, alegre y con luces. Según la perspectiva, el objetivo que uséis, la edición y algunos otros detalles puedes convertirlo en un sitio totalmente diferente.
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TRÍADA


Escala de blanco y negro


Mis viajes a Londres siempre me han servido para mejorar mi composición fotográfica a través de la práctica. Si tuviese que destacar algo de Londres es que, al tener un clima lluvioso y nublado, la mayor parte del tiempo la iluminación es suave, sin sombras muy marcadas. Depende de los gustos de cada uno, pero para mi fotografía es una ventaja. Lo es malo que en cualquier momento puede ponerse a llover y no siempre es agradable trabajar bajo la lluvia.

En esta ocasión, iba concienciado para intentar hacer cosas nuevas en cuanto a composición, que no pareciera que hago siempre la misma foto en lugares diferentes. Así que planteé una foto en este arco formando un triángulo imaginario con personas.

Lo interesante de ese lugar era la iluminación: desde aquel ángulo se creaba una escala de iluminaciones diferentes: una silueta, un short light (
 iluminación colocada casi detrás del sujeto creando un gran contraste)y un sujeto bien iluminado, todo esto en un escenario en el que destacan el negro y el blanco en estado puro, ocupando así todos los rangos.


En cine se utilizan de forma continuada
 short light
 y
 broad light:
 el primero para iluminar una pequeña parte del rostro y el segundo para iluminar gran parte del rostro.


Apuntad en el móvil o en algún sitio las localizaciones que os gusten de cada ciudad para hacer fotos, así si volvéis podéis llevar una ruta organizada.
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PENUMBRA


Sacar el mayor partido a la lluvia


Al comienzo de este libro ya vimos otra foto en esta misma localización de Londres (página 23), pero en realidad no se parece en nada. Esta fotografía tiene un enfoque totalmente diferente:


01 	
 En esta imagen buscaba algo más contrastado.


02 	
 Necesitaba imprimir algo con más personalidad.


03 	
 Mi objetivo era conseguir un toque misterioso.

La ciudad estaba curiosa: la lluvia dejó el suelo mojado y se reflejaban todas las luces de los coches y del puente; las luces violetas iluminaban el techo y las nubes dejaban algunos claros en el cielo.

En el momento de hacer la foto ya tenía clara la edición: quería darle un aire sombrío a lo Gotham City. La edición en esta fotografía adquiere un gran papel, ya que la original transmite otra sensación diferente. Ya sabéis que me gusta probar diferentes estilos para tener un repertorio muy variado. Al igual que no soy partidario de escuchar un solo estilo musical o ver un solo género de cine, no podría aferrarme a un mismo estilo de fotografía para siempre.

La clave de la edición de esta fotografía es encontrar una combinación de colores partiendo de los originales. Según la paleta de colores elegidos, la fotografía puede transmitir una cosa u otra.
 Valorad cada color para conseguir la sensación que deseáis, pero manteniendo la naturalidad.

Para hacer fotografías con reflejos en el suelo o en el agua, debemos tener en cuenta que lo que se muestra es aquello que tiene luz, por lo que un buen reflejo se conseguirá con algún objeto luminoso o iluminado.
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SÍNTESIS


Sesión de fotos con animales


Aquel día hice mi primera sesión de fotos con un caballo y, a pesar de mi alergia, salió bastante bien. Me encantan los animales desde pequeño, pero no suelo incluirlos en mi fotografía. Supongo que en mi ciudad y en los lugares que viajo no hay una fauna realmente llamativa. Uno de mis sueños es viajar a lugares salvajes exclusivamente para retratar animales exóticos.

Esta fotografía es una novedad dentro de este libro, es la primera y única en la que aparece un animal en un espacio controlado y no en su hábitat natural. Es cierto que el caballo aparece en segundo plano, ya que lo que buscaba era darle protagonismo al retrato, en este caso, de Ámbar, la modelo.

La dificultad de esta sesión de fotos consiste en que los animales son bastante poco predecibles. A pesar del excelente comportamiento y la calma que tuvo este caballo, en general nunca sabes cómo va a moverse y cómo va a salir un animal en una fotografía, por lo que existe un factor de espontaneidad
 a tener en cuenta.

Si queréis hacer una fotografía similar a esta, en la que aparezcan una persona y un animal, deberéis dar las directrices al modelo mientras estáis atentos en todo momento al animal.
 Tendréis que estar muy preparados para presionar el disparadorjusto cuando se alinean ambos según habíais pensado u os llame la atención.

Para hacer fotos con animales, debéis tener paciencia y hacer que estén a gusto en todo momento (hablarlos con calma, utilizar comida o premios), ya que es la manera que tendréis de comunicaros con ellos.
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CONFIANZA


Proyectar patrones de luz


Desde hace mucho tiempo sigo al fotógrafo italiano Alessio Albi. Su técnica fue la que me inspiró a la hora de tomar esta fotografía. Este fotógrafo siempre utiliza algún artilugio para proyectar pequeñas luces en el rostro de sus modelos
 , y me parece que se obtienen unos resultados increíbles.

Así que decidí hacer algo similar: utilicé un rallador que tenía por casa. El efecto que se generó hace que la imagen sea muy interesante por varias razones:


01 	
 Le da más textura a la fotografía.


02 	
 Hace que se iluminen zonas donde había menos información debido a las sombras.


03 	
 Al estar los puntos de luz en la zona oscura da lugar a que se cree un contraste que llama la atención.

A veces, para hacer una foto distinta solo hay que añadir algún elemento que, aunque aparentemente no tenga nada que ver, intervenga, ya sea en la iluminación, en el color, como parte del atrezzo
 o como parte de la escena. En la creatividad todo vale, el caso es probar y ver los resultados.

Aunque en ocasiones penséis que algo puede no quedar bien, intentadlo y analizadlo. Puede que os sorprenda y le acabéis dando un uso que no esperabais.
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INSTANTE


 Las claves de la fotografía rápida


La historia de esta fotografía es bastante curiosa. La hice inconscientemente, ni siquiera estaba tomando fotos. Simplemente llevaba la cámara en la mano después de haber grabado un vídeo. Entonces le vi pasar y, automáticamente, encendí la cámara, apunté y disparé. Este reflejo instintivo tiene cierta explicación: llevaba un tiempo en busca de un color azul verdoso que quería contrastar con una persona con el pelo blanco, y vi la oportunidad perfecta. En apenas un segundo me pareció la escena idónea para fotografiar. Las claves de esta imagen son:


01 	
 Una iluminación cenital pero suave.


02 	
 Un fondo oscuro proporcionado por el autobús, que crea contraste con la persona.


03 	
 La persona en sí, con su vestimenta elegante y la propia acción de caminar llevando ese sobre.

Suerte que con un disparo tuve suficiente para conseguir lo que quería. El caso es que después llegué a mi casa y me olvidé de esta foto hasta que, meses después, la vi en el disco duro y la edité. Me gustó bastante a pesar de su sencillez.


Para hacer una fotografía rápida, es necesario conocer al detalle tu cámara y la técnica.
 Con el tiempo se va adquiriendo práctica a la hora de trasladar las ideas a la imagen de forma veloz.

Practicad mucho para aumentar vuestra velocidad. En algunas ocasiones, os dará ventaja a la hora de enfocar, ajustar la cámara y encuadrar vuestra idea sin apenas demoraros.
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TERNURA


 Capturar el atardecer


Dicen que los niños siempre dicen la verdad. Yo pienso que esto se podría extender al lenguaje no verbal, es decir, los gestos de los niños son cándidos, puros, no tienen maldad y están llenos de ingenuidad. En esta escena vi y entendí, sin necesidad de palabras, el amor entre una madre y una hija. Me pareció precioso el momento: el atardecer, las siluetas y la flor que le entrega la mujer a la pequeña. Al fin y al cabo, una fotografía trata de contar historias. En este caso yo tuve la suerte de encontrarme la historia ya hecha, solo tenía que fijarme y disparar.

Este tipo de situaciones también te abre la mente, ya que a lo mejor nunca hubiese preparado una fotografía así porque la ternura no es un tema que trate a menudo en mis fotografías. Sin embargo, en aquella ocasión sí que me gustó intentar transmitir la emoción que reflejaba la estampa. Creo que hoy en día podría plantearme volver a hacer alguna obra de este tipo tratando más en profundidad este sentimiento.


Para poder sacar partido al color luminoso de los atardeceres, es preferible ajustar la cámara con poca exposición, ya que si no el cielo saldrá blanco debido al exceso de luz.


Para transmitir una emoción, hay que ponerse en la piel del espectador y analizar la escena desde fuera. Por ejemplo, esta fotografía transmite ternura porque por parte de la madre hay varios detalles que lo muestran, como el hecho de que se agache para estar a la altura de la niña y hacerla sentir en igualdad, y que le entregue algo que sabe que la hará feliz, entre otros.
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INESTABLE


 Cómo fotografiar una tormenta


No mentiría si dijese que esta es la primera y única vez que conseguí captar un relámpago en una de mis fotografías. Hay que estar en el lugar y el momento adecuados y con lo necesario (cámara y trípode) para tomar una fotografía así. Me encontraba en mi casa, según lo que muestran los metadatos eran las dos de la madrugada, y recuerdo que me desperté por una fuerte tormenta. En vez de dormirme de nuevo, salí a la terraza a contemplar los relámpagos. Siempre me han parecido increíbles, pero tan fugaces y aleatorios que nunca había podido retratar uno. Así que, sin pensármelo dos veces, saqué mi cámara, el trípode, un paraguas y un abrigo.

El truco para fotografiar un rayo es bastante sencillo: no hace falta disparar en el momento exacto. Pensad que es un haz de luz, y para la fotografía lo básico que hace falta es eso mismo, luz. Así que lo único que hay que hacer es esperar el momento en el que aparezcan muchos relámpagos y disparar con una velocidad de obturación muy lenta
 (treinta segundos, por ejemplo). De esta manera, si en ese lapso de tiempo ha caído un rayo, quedará captado en la fotografía.

Para captar una fotografía así, y en general para hacer una larga exposición, debemos mantener la cámara totalmente estable, ya sea con un trípode o similar. Recomiendo tomar la foto con un disparador remoto o con el temporizador para evitar el movimiento al pulsar el disparador.

Tuve la suerte de que el rayo no se salió del encuadre y eso hizo que guardase la foto: no me hubiese gustado que hubiera salido a la mitad o cortado. En un futuro me gustaría captar un rayo, pero con una ciudad de fondo.

Para este tipo de fotografías es necesario tener paciencia, no siempre sale a la primera. Recuerdo que estuve cerca de una hora disparando continuamente hasta que conseguí este resultado.
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INCORPÓREO


 Lograr un efecto impactante


Siempre me han gustado los montajes con Photoshop, sobre todo si es una pequeña parte de la foto la que va editada y el resto es real. En esta ocasión, buscaba captar una imagen interesante con aquel fondo de piedra lisa, pero no tenía nada de atrezzo,
 y estaba cansado de salir «normal» en mis propias fotografías, así que ese día decidí hacer algo un poco diferente.

Al principio no tenía pensado que mi cara desapareciera, de hecho, hice la fotografía y no fue hasta que llegué a casa cuando la miré y pensé: «Esta foto es demasiado normal, ordinaria». Así que decidí borrar mi cara y entonces fue cuando la fotografía tomó vida: empecé a sentirme atraído por ella porque me hizo reflexionar. Es raro, ¿no? ¿Cómo es posible que sea más interesante la falta de un rostro que la foto en sí? La respuesta es sencilla: cuando contemplas una imagen, hay varias cosas que «esperas» encontrar: en un paisaje, que el horizonte sea recto, que el sol brille, que el cielo despejado sea azul, etc. Igualmente, cuando miras la foto de una persona, también esperas que tenga rostro, pero, si no lo tiene, entonces se crea un plot twist
 mental (choque al ver algo inesperado) y eso hace que te pares a pensar, la sorpresa de lo inesperado te hace reflexionar. Es un recurso muy sencillo pero práctico.


Esta técnica te permite realizar una infinidad de creaciones. Haz dos fotografías desde un trípode sin mover la cámara y combínalas con la edición. Puedes lograr levitar, desaparecer o mezclar objetos, entre otros.


Cuando emplees esta técnica, intenta hacer las fotografías en el menor tiempo posible, ya que, aunque no se haya movido la cámara ni el escenario, puede haber leves variaciones en la iluminación, en el cielo o en algún otro elemento.

[image: Imagen 65]





ÍMPETU


 Fotografías con fuego


Para mí la fotografía es una especie de reto interior. La siento como si se tratara de un deporte y mi objetivo fuese superarme cada día. No pretendo ser el mejor, sino saber más que ayer, y para ello es necesario avanzar y dar los pasos adecuados.

Cuando tomé esta fotografía no estaba preparado para hacer este montaje, pero algo me decía que tenía que intentarlo: hay que romper las barreras del «no puedo hacerlo» y quitarse el miedo a las críticas de los demás.
 Decidí aplicar todos mis conocimientos y esforzarme al máximo.

Una fotografía es la suma de una multitud de detalles que se deben tener en cuenta. Al igual que en el cine, hay detalles que crees que son casualidad, pero en realidad todo está pensado. Que el protagonista vista de blanco o de negro ya traslada un mensaje en la narración visual. En la fotografía pasa lo mismo: debéis cuidar cada detalle para lograr enriquecer la imagen. Desde el fondo que se elige, la pose, la orientación de las cosas, la iluminación, la composición, el atrezzo,
 etc. En esta sesión llevé gafas de sol y comprobé que en la foto se viese reflejada mi mano: así, en la edición reflejé el fuego en los cristales para así justificar y dar credibilidad al montaje.


Para hacer un montaje con fuego, recomiendo hacer varias fotografías a algún fuego controlado para tener muchas imágenes de recursos que luego te pueden servir para crear una llama que se ajuste a lo que buscas.


Fijaos y analizad cada detalle una y otra vez, podréis corregir errores y potenciar aquellas cosas que lo necesiten. Cuando dudéis de una fotografía, guardadla y miradla durante varias ocasiones en un mismo día: así os familiarizaréis con ella y veréis más rápido los errores.
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ILUSIÓN


 Jugar con el efecto espejo


En mi viaje a China descubrí lugares increíbles. No era para nada lo que me imaginaba. Cuando tomé esta fotografía, me hallaba en el Centro de Deportes de la Bahía de Shenzen admirando su innovador diseño. Me sentía como si estuviera caminando por el futuro. Todo parecía hecho por ordenador, como si tuviera un diseño de vectores. Nunca antes había visto una estructura tan curiosa, y la verdad es que era de agradecer. Cuando haces fotos de arquitectura, llega un momento en el que ya has visto tantos edificios y rascacielos que tienes la sensación de que todos se parecen entre ellos. Por esta razón, ver un diseño diferente es agradable y reconfortante para la vista, te abre la mente y te obliga a pensar nuevas perspectivas para sacarle el máximo partido.

He de admitir, sin embargo, que siempre me pasa lo mismo: al principio tomo fotos de algún lugar, las veo y luego me doy cuenta de que son muy ordinarias. Entonces es cuando toca pensar y reflexionar para volver a repetirlas, pero meditando y calibrando mucho mejor la toma. Debo sacarle todo el potencial al lugar, pues nunca sé si volveré otra vez.

Con el fin de enriquecer esta fotografía, al ver que la estructura era interesante desde el suelo hacia arriba, pero no hacia abajo, enseguida busqué algún elemento que reflejase para crear esta simetría. En el caso de no haber encontrado nada, habría utilizado la pantalla del móvil como espejo.


Utilizad los reflejos para crear simetrías. En esta fotografía podemos ver la estructura en la parte de arriba, mientras que la de abajo es el reflejo de la luna de un coche.
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EQUILIBRIO


 Retratar la naturalidad


Ya sabéis que soy una persona que se fija mucho en todo, que va mirando de un lado a otro continuamente, y más cuando estoy de viaje en algún sitio diferente o especial. Cuando me cruzo con las personas, siempre las miro a los ojos para intentar descubrir alguna información a través de sus miradas. En cierto sentido, busco capturar aquellas emociones que me han parecido interesantes.

Durante mi viaje por China, estaba en medio de la montaña, dentro del templo Hongfa, cuando me encontré con este amable señor. No me atreví a disparar sin más porque me encontraba en un espacio un tanto delicado y con una cultura diferente, por lo que previamente le pregunté en su idioma: «Wǒ kěyǐ gěǐ nǐ zhàoxiàng ma» (que significa «¿Puedo tomarte una foto?»). El anciano me respondió positivamente con una sonrisa, y fue exactamente el momento en que sonrió ―gesto que me llamó la atención― al escucharme hablar en su idioma cuando instantáneamente hice clic en el disparador. A veces prefiero la naturalidad antes que buscar una pose interesante para hacer una fotografía impactante.


Otros de los detalles que me convencieron para hacerle esta fotografía fueron la pose y el lugar en que estaba sentado. Si os fijáis, está colocado en la esquina apoyado sobre la columna, lo que aporta una simetría general: los brazos, las piernas, la columna, las rayas de la ropa, los ladrillos del fondo, incluso su forma del pelo, la sonrisa, las gafas y las sandalias. Al final, todos son motivos que pueden pasar desapercibidos por sí solos, pero están ahí y el conjunto apoya la composición de la fotografía.

Cuando vayáis de viaje, intentad ir con la cámara a mano (siempre que sea seguro, claro), pues nunca se sabe cuándo vas a toparte con algo de interés.
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SOPOR


 Composición vertical


Si hiciera una lista de los momentos favoritos que guardar en mi memoria, este estaría incluido en ella sin duda. El día que accedimos a esta azotea frente al Centro Financiero Ping An (el cuarto rascacielos más alto del mundo) fue uno de los más increíbles de mi vida. Aquella ciudad de noche era espectacular, parecía sacada de un videojuego.Cuando me propusieron ir a China, ni por asomo esperaba disfrutar de unas vistas como aquellas ni tener la posibilidad de hacer fotografías en un lugar así. Estaba viviendo un sueño. En el momento no te das cuenta: te encuentras feliz, sacas la cámara e intentas aplicar todo lo que has aprendido a lo largo de los años anteriores para llevártelo como recuerdo en forma de fotografía, pero con el tiempo ves esas imágenes y sientes y recuerdas lo que viviste allí.

Con la mayoría de mis viajes tengo un sentimiento recurrente. Aunque las primeras veces que visito un lugar siempre son especiales, me encantaría volver de nuevo a muchos de ellos, pero de forma más organizada, sabiendo de antemano lo que tengo que visitar y ver para conseguir mejores creaciones. Sin embargo, también pienso que todavía tengo una larga vida por delante y primero quisiera cumplir con la lista infinita de lugares increíbles del mundo que quiero visitar acompañado de mi cámara.

Ante la decisión de tomar la foto en vertical u horizontal, debemos valorar el escenario y elegir qué interesa más. En el caso del cine está estipulado grabar en horizontal, pero en la fotografía se tiene la libertad de elegir. Para un conjunto de edificios o paisajes, suelo utilizar un encuadre horizontal, pero en retratos y edificios en solitario suelo usar un encuadre vertical.


Sed autocríticos a la hora de editar. Comparad reiteradas veces la foto editada con la original y sed honestos en decidir si vais por buen camino o no. No hace falta editarla bien a la primera. Rectificar es de sabios.
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PLENILUNIO


 Fotografías panorámicas


Me atrevería a decir que esta es mi fotografía de paisaje urbano favorita. No solo por la foto en sí, sino también por lo preciosas que eran las vistas en la propia realidad. Con una fotografía solo puedes captar una porción de lo que ves en determinado momento, pero os aseguro que estar allí viendo esto era una locura. Todos los edificios tenían patrones de luces que cambiaban de color y de forma, eso le daba mucha vida a la ciudad. Estuve un buen rato probando con encuadres diferentes y esperando a que los edificios creasen una combinación de colores interesantes. A todos estos elementos se añadió la presencia de la luna y ese color rojizo que tenía aquella noche. Me resultaba incluso irreal la composición en general, pero no hay nada añadido.

Algún día me gustaría hacer una exposición con mis fotografías y llenar una sala solo con las que están hechas desde azoteas de las ciudades en las que he estado. Es algo que no puede faltar cuando visito un sitio nuevo: necesito una vista panorámica para ubicarme y conocer cómo está distribuida la ciudad y la estética que tiene. Además, creo que es una táctica interesante porque puedes encontrar los edificios importantes o los más altos fácilmente.


Para hacer una fotografía panorámica debemos primero seleccionar el abanico de edificios de interés. Podemos omitir algunos del horizonte para concentrar la atención en los más llamativos. Elige un objetivo que se ajuste a tu selección y dispara.


Si queréis sacar una fotografía cuyo contraste de iluminaciones es tan grande que no podéis exponerlo correctamente, haced varias fotos con un trípode usando valores distintos para luego juntarlas con Photoshop y elegir la parte que queráis de cada foto.
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ABSTRAÍDO


 Desenfocar para dirigir la mirada


¿Quién dice que lo correcto es enfocar al sujeto? En la fotografía y en el arte no hay cosas correctas o incorrectas, sino cosas que se ajustan o no a lo que se quiera transmitir.

En el momento de hacer esta foto mis ojos estaban haciendo exactamente lo mismo que mi cámara. Apuntaban hacia una silueta desenfocada porque en lo que quería realmente fijarme era en el fondo de la escena. Sin embargo, la figura de una persona con aquella cámara que se inmiscuía en la composición ayudaba a rellenarla. Si la imagen se hubiese tomado al revés (el sujeto enfocado y el fondo desenfocado), ya no transmitiría lo mismo.

Para mí lo que esta fotografía nos cuenta es que la intención del fotógrafo es desviar nuestra mirada hacia lo que apunta la cámara, en este caso, la ciudad. Otra de las razones por las que enfoqué el fondo es porque tiene más textura y genera más interés que el primer plano: hay cientos de edificios con luces y el fondo se va desvaneciendo.


Cuanta más apertura tiene el objetivo (menor número f/), más desenfocado estará el fondo. En este caso, utilicé un objetivo bastante luminoso (gran apertura) en su máxima apertura para lograr ese desenfoque.


Este estilo lo trabajo poco, pero me gusta mucho. Suelo hacer un estilo más comercial o, al menos, es lo que muestro en mis redes sociales. Sin embargo, tengo bastante más contenido que no subo y guardo para alguna futura exposición. En este libro también hay algunas fotos inéditas que nunca había subido por el simple hecho de que no encajan con el perfil de mi cuenta.

Un elemento que aparecerá desenfocado debe iluminarse de la misma manera que uno enfocado. La sensación que nos da la luz sobre el elemento será la misma esté o no desenfocado.
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BALANCE


 La regla de los tres tercios


Nos encontrábamos en una de las azoteas más altas de Shenzhen, con unas vistas increíbles. Después de un buen rato, ya había fotografiado la panorámica de todo el edificio. Llegó entonces la hora de buscar algo diferente, pues todos los que subimos habíamos sacado fotos bastante parecidas. Fue en ese instante cuando me puse a mirar a través de todos los objetos que había en la azotea: tubos de ventilación, cables, ventiladores, focos, escaleras, etc. Y entonces encontré estos pasamanos de unas escaleras. Era el sobreencuadre que estaba buscando. En esta imagen se combinan varios factores:


01 	
 Es una fotografía bastante clásica y simple, pero que funciona.


02 	
 Capta una silueta y los colores de atardecer.


03 	
 En la composición se aplica la regla de los tres tercios (dividir imaginariamente la imagen en tres partes iguales en el eje horizontal

y en el vertical, y las intersecciones serán los puntos de interés).


04 	
 El sobreencuadre ayuda a focalizar la atención de lo que contiene dentro, en este caso, sobre nuestro protagonista.

La fotografía, a veces, es como las matemáticas: solo necesitas juntar los elementos necesarios y sumarlos para obtener un resultado óptimo. Por supuesto, tampoco hay que pecar de saturar la imagen: nuestra visión artística y crítica debe servirnos para valorar si vamos por buen camino o no.

Como dijo Aristóteles, la virtud está en el término medio entre dos extremos, el uno por exceso y el otro por defecto. Esto en fotografía se traduce en no hacer una fotografía vacía, ni tampoco demasiado sobrecargada.
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SEMPITERNO


 Captar detalles a contraluz


Mentiría si dijese que alguna vez me he cansado de la fotografía o me he replanteado dejarlo. A menudo, me aburro de las cosas y necesito cambiar de actividad: me ha ocurrido con los deportes, los estilos musicales, etc. Sin embargo, con la fotografía esto no me sucede. Creo que, en parte, por esta razón me quise dedicar a esta disciplina. Puedo dedicarle un montón de horas, ya sea por trabajo o por hobby,
 porque me llena plenamente. Me gusta tanto ver fotos como hacerlas. Intuyo que es como ponerse en la piel de un director, que disfruta haciendo una película y se siente orgulloso de haber creado una obra, pero igualmente disfruta del cine como espectador.

China me ayudó mucho a abrir los ojos y a pensar de forma diferente a la hora de disparar. Hay un choque cultural muy grande, tanto en la estética del lugar como en la gente y sus costumbres. Evidentemente, esto es enriquecedor para un artista; por ello siempre recomiendo viajar. Podría estar horas describiendo lo bonita que era la estampa de este paisaje, pero creo que una imagen vale más que mil palabras. Con esta fotografía se cierra el viaje a Shenzhen.


Los objetivos no logran su mayor nitidez en su máxima apertura, por lo que para obtener gran detalle del escenario conviene cerrarla
 . En el caso de esta fotografía, quise obtener al máximo el detalle, pero manteniendo un poco el desenfoque del fondo, por lo que ajusté la apertura en un punto medio para conseguir ambas.

Antes de hacer una foto, haced un repaso mental de lo que debéis tener en cuenta: que los ajustes sean los correctos, plasmar una idea creativa, estudiar la composición, lograr una buena iluminación, etc.
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FUSIÓN


 Contraste con colores primarios


Puede que mi ligera vestimenta engañe a la lógica, ya que estábamos nada más y nada menos que a -10 ºC. Esta imagen la tomé en medio de una carretera nevada de Kiruna (Suecia). Íbamos a observar las auroras boreales, pero el cielo estaba tan nublado que se hacía complicado verlas. Cada vez que parábamos para sacar las cámaras del maletero y poníamos la luz de emergencia para ser vistos, se creaba una combinación de colores muy interesante.


El rojo y el azul son colores luz primarios, y juntos crean un contraste interesante, ya que uno transmite calor y otro frío.
 Me pareció muy interesante hacerme un autorretrato envuelto por este choque de colores.

Hay una virtud muy importante en fotografía: saber adaptarse a lo que se tiene en cada momento. El arte consiste en juntar todos los conocimientos que se han adquirido e intentar sacar fotografías con los recursos disponibles en esa situación. Hay belleza en todos los lugares, solo hay que saber apreciarla. A veces está en una luz, en una sombra, un color, una textura, una forma, etc. Si domináis vuestra cámara y la teoría, podréis hacer creaciones muy interesantes con muy poco.

Las claves para hacer un autorretrato como este son:


01 	
 Utilizad un trípode: para disparar, existen controles remotos o apps para el móvil si vuestra cámara tiene wifi.


02 	
 Desde el lugar en el que os vayáis a colocar para la foto, enfocad al trípode: una vez que coloquéis la cámara en posición, la distancia será la misma.


03 	
 En la primera toma, comprobad el encuadre y el enfoque, y continuad haciendo fotos.

El color también es parte de la innovación. Según una combinación u otra podrás conseguir transmitir armonía, tensión, frialdad, etc.
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AVIZOR


 Jugar con un fondo desenfocado


Barcelona para mí es una ciudad especial. Tiene algo. Era la sexta vez que la visitaba (en esta ocasión, para hacer una entrevista), pero, por supuesto, fui acompañado de mi cámara por lo que pudiera suceder. Uno de mis amigos tenía un contacto en la ciudad y nos facilitó el acceso a su terraza con estas magníficas vistas. Nos permitió hacer allí una al atardecer.

Al principio, mi objetivo era sacar el monumento de la Sagrada Familia, pero, al estar aún en obras, la composición me resultaba como vacía, le faltaba fuerza. Decidí entonces cambiar el elemento principal y salir en la foto ―un retrato― optando por dejar el monumento en segundo plano (la basílica se ve desdibujada al fondo).

A veces un buen fondo no funciona bien como protagonista, pero sí como un buen segundo plano. Ya depende del fotógrafo el cerrar o abrir la apertura para hacer que salga más o menos enfocado en la escena.

Mi postura es muy importante en esta composición: al mirar hacia un lado se distrae la atención del que observa la fotografía para que precisamente se centre en la Sagrada Familia, en lo que hay detrás. Intento restarme importancia y además así aprovechar la luz lateral para crear un ligero contraluz en mi rostro. Como sabéis, cuando se usa la luz natural no podemos dirigirla a nuestro gusto, sino que tenemos que ubicarnos y movernos nosotros. Buscad el ángulo adecuado para tener la luz que deseáis.


ara obtener una luz suave natural, aprovechad los días nublados, los amaneceres y los atardeceres. La luz dura es propia de los días soleados.
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TEMPLE


 Cómo lograr el retrato perfecto


La persona que aparece en esta fotografía se llama Sofian (ya le hemos visto en la fotografía de la página 35). Es modelo profesional y la verdad es que se sabe desenvolver en múltiples situaciones. Yo lo noto no en cómo sale retratado en la fotografía, sino en cómo se adapta a las indicaciones que le damos los fotógrafos. Esa es la verdadera profesionalidad.

Esta captura está tomada en Tenerife, donde estuve haciendo fotos a cerca de cincuenta personas. Un par de segundos es lo que tardas en detectar el talento para posar. La capacidad para transmitir con la mirada es un punto a favor.

Si comparamos esta fotografía con la anterior que hemos visto nos damos cuenta de que son totalmente diferentes. En esta el mensaje es diferente. Lo que sí es cierto es que en ambas el modelo encubre su verdadera personalidad, es decir, es como un actor que debe meterse en su papel.

Cuando haces fotos a una persona debes tener en cuenta dos cosas:


01 	
 La fotografía debe ser correcta en cuanto a enfoque, ajustes, etc.


02 	
 El retratado tiene que verse bien para resaltar alguna emoción o su belleza.

A veces las personas nos dejamos guiar más por cómo salimos retratados, en lugar de juzgar la fotografía en sí. Hay que encontrar un término medio para que ambos aspectos sean óptimos.

Mostrad vuestro trabajo a los modelos para conseguir un feedback
 y llegar a una idea conjunta de cómo se ve mejor. Preguntad sus preferencias sobre perfiles, ángulos, etc., y por otra parte analizad y buscad los puntos fuertes para destacarlos.
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CAOS


 Detener el movimiento


Esta es una de mis fotografías a desconocidos favorita. Estaba grabando un vídeo para la red social TikTok y buscaba a alguien en la calle con el fin de hacer una fotografía otoñal. En principio puede que parezca un fotomontaje, pero lo hice con hojas reales lanzadas al aire para crear esta atmósfera y dar profundidad.


Para captar elementos totalmente congelados, debemos centrarnos en el tiempo de exposición. Como podéis ver en los parámetros, es una fracción de segundo con un número alto, es decir, un instante muy breve para hacer la fotografía. De esta manera captaréis los objetos totalmente parados.


Era una fotografía arriesgada, pero si salía bien quedaría una imagen interesante. Y así fue: la toma resultó como esperaba y la chica quedó contenta. Es justo lo que me reconforta de este tipo de trabajo con la gente: llegar, sorprenderles, y comprobar su reacción final al ver el resultado.
 Para mí es entregarles un regalo en forma de esfuerzo y dedicación.

Recuerdo que las primeras veces que preguntaba a la gente me daba mucha vergüenza. Tenía miedo a la respuesta o a que las fotografías resultantes no fueran de su agrado. Pero con el tiempo vas ganando suficiente confianza en tu trabajo como para mostrarle las fotos y esperar que les gusten.

Confiad en vuestro propio trabajo y valoraos. No hagáis caso a las malas críticas que pretenden ofender, sino a las críticas constructivas que ayudan a mejorar y aprender.
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ESENCIA


 Crear una fotografía con fuerza


Estaba de vuelta en Nueva York por segundo año consecutivo, pero esta vez iba en busca de una fotografía diferente. El año anterior ya había sacado todas las tomas «típicas», pero ahora quería algo más personal, deseaba encontrar detalles que no capté en el viaje anterior. La localización es el mismo skatepark
 que utilicé como escenario en el viaje anterior (páginas 119 y 121), pero con una visión muy diferente. Esta vez solo me interesaba la acción y la iluminación para crear mi historia.

Esta luz tan especial que brota de entre dos edificios apenas duraba cinco minutos. Solo tenía que esperar el momento adecuado y disparar. Este fue el resultado: minimalista, clásico, sencillo, pero con gran fuerza.
 Esta palabra siempre me ha gustado para referirme a mis propias fotografías. De hecho, cuando me preguntan qué busco transmitir en mis trabajos, contesto que en general es «fuerza», como una especie de atracción que obliga a quedarse mirándolas.

Las fotografías que se observan durante dos segundos y ya no se quieren volver a ver no me atraen. Lo que me gusta es perderme en las fotografías y seguir las líneas haciendo un circuito visual que me entretenga.


Las fotografías en blanco y negro tienen la característica de centrarse más en la iluminación y en la composición, ya que no se muestran los colores de la realidad. Elige composiciones interesantes y que tengan un fuerte contraste de luces y sombras.


Para hacer una fotografía interesante, buscad los contrastes entre sombras y luces. Encontrad un equilibrio que sea llamativo para el ojo.
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CENIT


 Fotografías en primera persona de noche


Recuerdo con especial cariño este momento. Fue la primera vez que me subí a un rascacielos en Nueva York, a pesar de haber estado el año anterior (entonces no lo conseguimos). Era algo que me parecía inalcanzable, pero ahí estaba. Sentado, con mi cámara y con las vistas a la ciudad ante mis ojos. No cabía en mí de la emoción, estaba eufórico. Hice esta fotografía para compartir lo que sentía en primera persona, buscando la belleza del momento y aprovechando las luces que tenía a mis pies. Era increíble estar ahí arriba, me sentía como en una nube. Lástima que solo pudimos quedarnos dos o tres minutos en la azotea, aunque fue más que suficiente para generar un recuerdo para toda la vida.


Cuando vi la hilera de luces en la fachada del edificio, enseguida pensé en añadir algún elemento iluminado para aprovecharlas.
 Si no hubiesen existido esas luces, no habría tomado la fotografía con mis piernas ahí, ya que la iluminación que hubiesen tenido habría sido bastante pobre.

Hay una pequeña anécdota sobre esta azotea… Justo al sacar la cámara, escuchamos un ruido y nos asustamos. Rápidamente nos asomamos a ver qué sucedía. El pomo de la puerta de la salida de emergencia se estaba moviendo. La puerta se abrió y, tras unos segundos de nervios, aparecieron dos adolescentes que habían subido como nosotros para sacar unas tomas.

Me gustaría destacar que hacer este tipo de fotografías no es un juego, hay riesgo y ha habido accidentes. Cuento con la seguridad necesaria en cada toma, por lo que pido que tengáis cuidado en este aspecto y toméis todas las medidas necesarias.

Se puede acceder a muchas azoteas solicitando un permiso en la entrada de los edificios de cualquier ciudad.
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LÚCIDO


 Luces y sombras


Creo que esta es la iluminación más rara que he fotografiado nunca. Los que me conocéis, y también ya lo he comentado en este libro, sabréis que no me gusta hacer fotos con luz dura (luz directa del sol). Pero esta vez fue diferente. La luz del sol no llegaba de manera directa, sino que la mitad del cielo estaba cubierta de nubes, que proyectaban una sombra gigante sobre la ciudad. Como he dicho en páginas anteriores, el contraste genera interés, y ese juego de luces y sombras fue clave para colorear mi paisaje.


El Empire State (que aparece en el centro) es uno de los edificios más emblemáticos de Nueva York y no podía faltar en mi reportaje. Al principio, cuando llegamos al lugar, la iluminación era muy aburrida y estuve a punto de no tomar ninguna foto, pero justo se abrió el cielo y vi mi momento. No me gusta hacer fotos por hacer. Sé que eso supone que puedo perder la oportunidad de sacar la foto que quiero. Pero si siento que no es el momento, es que no lo es. Si es necesario, volvería otro año y esperaría a la escena adecuada para volver a retratarlo. Finalmente, quedé contento con el resultado porque había conseguido una iluminación poco habitual.

En mi idea estaba destacar el contraste entre las luces y sombras de los edificios. En la foto original y en la realidad existía ese contraste, pero, como me gustaba el concepto, traté de acentuarlo aún más con la edición. La edición es una gran aliada para nuestra obra, ya que puede potenciar nuestra idea.


Según la iluminación, los objetos pueden verse de una forma u otra. Observadlos y analizad en qué situación se verán mejor para vuestra fotografía.
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PLÁCIDO


 Fotografiar un skyline


Esta fotografía fue tomada segundos después de la anterior: las nubes continuaron su camino envolviendo la ciudad como una manta. Por supuesto, esto generó una sombra total sobre los edificios y liberó unos haces de luz al final del paisaje. El contraste creó la silueta perfecta del skyline
 de Nueva York. Para mí, una fotografía simbólica de la ciudad. Al encontrarnos lejos y a gran altura, los edificios sobresalían con una perspectiva frontal: una vista neutra que no aparenta ni superioridad ni inferioridad frente a los edificios, lo cual genera calma y orden. Era justo como me sentía yo allí arriba. Estaba en estado de paz, disfrutando de las vistas con una sensación esperanzadora al ver luz al final del paisaje.

En esta fotografía ocurrió algo bastante curioso: se creó una silueta sin llegar a ser el atardecer aún, con el sol alto. Es una falsa silueta, ya que la oscuridad no viene de un contraluz, sino de la sombra provocada por las nubes.
 Esto me pareció curioso y único, por lo que considero esta fotografía especial.

Este tipo de fotografías simples tienen sus pros y sus contras. En mi caso siento que nunca serían mis fotografías favoritas, pero sin embargo no me cansaría de verlas jamás. Es una sensación similar a la música clásica. Nunca me canso de escucharla, pero no tengo preferencia por ella. Supongo que oscilamos entre buscar lo «correcto» y lo «original».

A la hora de transmitir algo con vuestras fotografías no se trata de buscar lo más impactante, sino de ser efectivo en la sensación que se quiere crear en el espectador.
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TENAZ


 Escoger los elementos de la composición


Aquella noche en Nueva York fuimos en busca de un lugar diferente, un escenario atractivo para hacer una fotografía urbana. Tras intentar subir a varias azoteas, conseguimos acceder a una con vistas al One World Trade Center. El edificio aparece de fondo. Aparentemente puede parecer que no es un elemento esencial, pero no es casualidad que salga ahí: quise dejarle su espacio en la foto, como a la luz roja, el bidón de agua, la red de nubes y nuestro protagonista. Todos son elementos importantes por igual, cada uno desempeña su función y juntos hacen que esta fotografía tenga fuerza:


01 	
 Si quitásemos las nubes, perderíamos textura.


02 	
 Si no estuviera la luz roja, perderíamos la combinación de colores.


03 	
 Si quitásemos el rascacielos de fondo, faltaría profundidad en la foto.


04 	
 Si no apareciera nuestro protagonista en el bidón de agua, perderíamos el objeto de interés.

Por ello, todos los elementos que aparecen en una fotografía deben apoyar al objetivo general.
 No me gusta rellenar las fotografías con elementos irrelevantes, sino que intento ajustar lo que tengo para otorgarles diversas funciones y lograr lo que busco. En este caso, el objetivo era destacar la actitud imponente del protagonista.

Buscad y aprended sobre narración visual. Os servirá a la hora de contar historias en vuestras fotografías.

[image: Imagen 82]





MURRIA


 Crear distancia


Si hay algo de lo que me he dado cuenta en este último viaje a Nueva York es que me he pasado mucho más tiempo observando que haciendo fotos. Esto no es algo negativo, al contrario. Para mí es un beneficio, ya que la fotografía nace de la percepción de elementos interesantes para el ojo, y dedicarle el tiempo necesario me permite saber cuándo es el momento de disparar.

En esta ocasión, estábamos en un ferry que navegaba por el East River alejándose de la costa de Manhattan. En la parte de atrás se encontraba un humilde señor que miraba con anhelo la ciudad. Me surgieron mil preguntas sobre qué estaría pensando en aquel instante, quién era, cómo había llegado hasta allí, su historia, etc. El sombrero y la mirada melancólica le hacían único en aquel lugar. Me pareció una persona realmente interesante, por eso no dudé en sacar mi cámara y captar este momento. Suerte que había una ventana para crear un sobreencuadre y justificar con una composición interesante esta escena.

Cada sentimiento se puede plasmar en la obra de formas diferentes. En este caso quise expresar la melancolía a través de una mirada fuera de cámara en un lugar con colores fríos y un pájaro único representando la soledad.
 La posición de nuestro protagonista no está en medio, está en un lado para desequilibrar el peso visual, como echando en falta a alguien en el hueco restante.

Buscad elementos icónicos para facilitar la lectura de vuestra fotografía: la silueta de una persona, un pájaro, una bicicleta, un edificio conocido, un símbolo, etc.
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VORÁGINE


 Una fotografía dentro de otra


Si hay alguna fotografía en este libro la cual hubiese dudado en conseguir por su dificultad, sería esta. Probablemente, Times Square es la zona más famosa de Nueva York. Nosotros estábamos justo arriba y no me lo podía creer. Había visto miles de vídeos y películas rodados en esa plaza. El año anterior había pasado allí horas viendo espectáculos callejeros y haciendo street photography,
 pero aquel día la tenía a mis pies. Seguramente, será la única vez en mi vida que acceda a ese lugar y que pueda tomar una foto similar, pero es lo bueno que tiene este arte, que las imágenes perduran para siempre.

No sabría bien cómo describir la escena que estaba viendo. Aquello era como una multitud de luces, edificios, colores, carteles luminosos, coches, gente pasando y sirenas de coches de policía y ambulancias. Realmente, era la visión del caos y es lo que me hacía sentir. Yo por norma pienso que sobrecargar una imagen es un error, pero aquí lo hice adrede para transmitir esa sensación de condensación de elementos, intenté sobrecargar la imagen todo lo que pude jugando con el ángulo y los colores.

En esta fotografía traté de enseñar la metaficción del momento: la foto de la foto. El instanteque conseguimos subir a la azotea y comenzar a fotografiar lo que nos interesa. Para poder sacar la fotografía en el móvil correctamente, primero tomé una foto con el móvil, la abrí desde la galería para que fuese fija y bajé el brillo al mínimo para poder apreciar los colores. Con la otra mano hice la fotografía del plano general.


No busquéis lo correcto, solo lo que se adapta a vuestras necesidades. Por ejemplo, si buscáis la calma y pureza total, no tengáis miedo en sacar una fotografía casi totalmente de color blanco.
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OBLICUA


 Jugar con diferentes volúmenes para dar profundidad


Mi objetivo como fotógrafo es llegar a tener un repertorio amplio de fotografías con estilos diferentes y variados. Me gusta aprender cada vez más e innovar para no hacer siempre lo mismo. Cada año está bien intentar hacer la fotografía del mismo lugar e intentar mejorarla, como ya os comenté. Sin embargo, yo prefiero buscar nuevos destinos y aplicar el nuevo conocimiento. No me imagino a Picasso repitiendo cada año el Guernica para ver si le sale mejor.


La fotografía, igual que la pintura, es arte y considero que cada obra es especial y única desde el mismo momento en que se crea.


Estábamos en una azotea de Manhattan contemplando el atardecer, y al lado contrario se levantaba este mural de edificios tintados por el sol creando un patrón con esta perspectiva oblicua tan curiosa. Esto sucede porque Nueva York está construido a modo de cuadrícula. La gran mayoría de las calles son rectas y los edificios encajan en cada casilla. Por ello esa alineación se mantiene desde todas las vistas, y si se mira en diagonal los edificios aparecen como en esta fotografía.


El contraste de luces crea un efecto de profundidad en este patrón de edificios.
 Pero, por el contrario, si hubiese sido una fotografía nocturna, los edificios habrían salido todos prácticamente iguales.

Analizad el entorno para encontrar detalles que pueden provocar vuestro interés a la hora de fotografiar. Observad todos los elementos y qué relación tienen entre ellos.
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EXPEDITIVO


 Hacer un retrato de perfil


Según el diccionario de la Real Academia Española, expeditivo significa: «Que actúa o se ocupa de algo con rapidez, sin enredarse en trámites u obstáculos». Así es como describiría la fotografía que practicamos mis amigos fotógrafos y yo. Buscamos ideas y les ponemos fecha y lugar. Nada de dudar: el tiempo es lo más valioso y hay que aprovecharlo a nuestro favor. Soul, la persona que aparece en esta imagen, junto con Oceans, otro amigo fotógrafo que habéis conocido en las fotografías de Seúl, han sido y son grandes referentes en mi fotografía urbana.

Hacer viajes en grupo hace que aprendáis unos de otros, y es algo maravilloso poder compartir con los demás aquello que descubres. Dicen que las personas que vibran en la misma frecuencia se atraen, y estoy seguro de que hay algo que hace que sientas motivación desarrollando alguna actividad (como la fotografía en mi caso) cuando te rodeas de las personas adecuadas. Rodeaos de gente con las mismas inquietudes. Aprenderéis juntos y os ayudaréis mutuamente.

Hoy soy quien soy y estoy donde estoy gracias a la gente que me rodea, pues me apoyan y generan el espacio necesario para desarrollarme como persona y artista utilizando mi esfuerzo y dedicación.

Para iluminar un retrato de perfil, al igual que de frente, se busca la profundidad, por lo que tratad de iluminarlo en perpendicular al eje de los ojos. Si lo ilumináis igual que un retrato de frente, pero el modelo se gira, puede que quede una iluminación demasiado plana.
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INSIGNE


 Crear efectos espectaculares


A estas alturas, os habréis dado cuenta de que en mi fotografía, en general, no aparece una gran cantidad de colores. Pero, como dije anteriormente, también me gusta hacer cosas nuevas y diferentes. En este caso, quería expresar felicidad y calma con una imagen, tal y como me siento desde que descubrí mi profesión. Y en honor a ello hice esta fotografía.

Probablemente sea el fotomontaje más atrevido y difícil que he hecho hasta la fecha. Tiene casi cincuenta capas de Photoshop entre globos, nubes y efectos. Se trata de una imagen que tomé desde mi propia casa, con una silla y solo diez globos, los cuales cloné por toda la fotografía y cambié de color en el proceso de edición.

Realmente esta idea surgió por un cliente que trabaja en una marca de móviles reconocida y que me encargó una fotografía en la que mostrara el móvil, pero quise ir más allá; no me iba a conformar con una toma ordinaria. Me pregunté a mí mismo: «¿Qué objeto podría representar felicidad?». Entonces fue cuando pensé en los colores, así que fui al bazar más cercano en busca de objetos que pudieran servirme y allí vi una bolsa de globos. Así es, los globos se usan en la mayoría de celebraciones y los relacionamos con momentos alegres.


Para hacer el análisis de la iluminación, debemos, si se puede, apuntar la iluminación en el momento del disparo, o si no, observar dónde se encuentran las sombras naturales y deducir que la luz viene del lado contrario.


Relacionad términos en la vida real para proyectarlos en fotografía con las mismas connotaciones.
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