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La realidad suele presentarse como un laberinto caótico de ramas, luces y elementos que compiten entre sí. La labor del fotógrafo es la de abandonar la idea de limitarse a ser un espectador pasivo para convertirse en un constructor de la estructura visual. Mediante una decisión activa, el uso de un tiempo de exposición prolongado que transforma el agua, se limpia el desorden del río, transformando la corriente en una línea de fuga limpia y dinámica que guía la mirada.

Objetivo de 16-35 mm 1:4 a f/11 durante 2 s con ISO 200. Filtro polarizador.




Introducción

Si estás leyendo estas líneas, es muy probable que hayas pasado por la clásica frustración del entusiasta de la fotografía. Compras una buena cámara, te peleas con el manual de instrucciones, asimilas conceptos como el diafragma, el tiempo de exposición o la sensibilidad y, por fin, sales a la calle o al campo dispuesto a comerte el mundo. Sin embargo, al llegar a casa y descargar los archivos en el ordenador, descubres con desazón que las imágenes siguen sin ser lo que pretendías. No transmiten lo que sentías allí.

Es en ese punto muerto donde la mayoría decide buscar respuestas en los libros de composición. Y ahí es donde suele empezar el segundo gran malentendido.

Casi todos los manuales de composición se han escrito bajo un prisma analítico. Te enseñan a diseccionar una fotografía que ya está hecha, a menudo una obra maestra de un gran autor que tuvo la enorme fortuna de encontrarse con una escena perfecta. Te explican cómo las líneas diagonales conducen el ojo, cómo funciona el peso de las masas o por qué la Regla de los Tercios hace que la imagen sea equilibrada.

Y todo eso tiene sentido... en el sofá de tu casa. El problema surge cuando cuelgas la cámara de tu hombro y te sitúas en el mundo real.

En el barro, las cosas no funcionan así. En la vida real la escena suele ser caótica, hay demasiados elementos que compiten entre sí, no está nada claro qué es lo que de verdad importa y, para colmo de males, el tiempo y la luz suelen ser implacablemente limitados. En ese momento de tensión, las reglas tradicionales no te dicen qué es lo que tienes que hacer. Solo te dicen cómo debería verse el resultado final, pero no te ofrecen un mapa para llegar hasta él.

Por eso, este no es otro libro de composición. No pretendo que memorices esquemas rígidos ni que te limites a buscar plantillas que ya funcionen por sí solas en la naturaleza. Mi intención con estas páginas es ofrecerte algo mucho más valioso: un proceso activo y una metodología de supervivencia.

Como decía John Show, el papel de la composición no es otro que estructurar tu entorno visual. Cuanto más puedas controlar esa estructura, mejor fotógrafo serás. Y para controlarla, necesitas dejar de ser un mero espectador pasivo que reacciona ante lo que ve y convertirte en un constructor. Alguien que toma decisiones activas en cada paso.

En las páginas que siguen no vamos a analizar imágenes estáticas desde la comodidad de la teoría. Vamos a aprender a pensar en flujo. Vamos a transformar todas las herramientas que ya conoces, los filtros, el flash, las focales o el procesado, en recursos puros de diseño para que, la próxima vez que te encuentres frente al caos de la realidad, sepas exactamente qué decisión tomar para convertirlo en arte.



[image: imagen]

La labor del fotógrafo, su trabajo principal, comienza eliminando lo superfluo para dirigir la mirada del espectador. La estatua, inmóvil y nítida, actúa como el motivo principal que atrapa al ojo, mientras que el agua tratada mediante una larga exposición se funde en un fondo fluido y vertical. Las líneas arquitectónicas de la concha y los chorros dirigen el recorrido visual, invitando al lector a adentrarse en los principios de la composición.

Objetivo de 18-55 mm 1:2.8 a f/10 durante 3,5 s con ISO 200. Filtro polarizador y ND de 3 pasos.


Parte I. El cambio de enfoque

En este capítulo aprenderás:

• A entender la composición no como un conjunto de reglas fijas, sino como la gramática visual necesaria para ordenar tus ideas y expresarte.

• Cómo actúan el punto, la línea, la forma y la textura para dirigir la mirada del espectador y generar tridimensionalidad.

• Cómo cambia la lectura visual según incluyas un solo elemento, juegues con la tensión de dos, busques la armonía natural de tres o gestiones el caos de muchos.

• Las claves de la armonía geométrica, el equilibrio visual y la verdadera razón por la que funciona la Regla de los Tercios frente al centro.

• Por qué la obsesión por ser «único» bloquea al fotógrafo y cómo la imitación analítica y el arte de copiar bien son las mejores herramientas para asimilar el lenguaje visual de los maestros y encontrar tu propia voz.

• A transformar tu actitud: de ser un «buscador de fotos» pasivo a un constructor de imágenes activo.

La composición como proceso, no como resultado

La mayoría de los manuales de fotografía siguen un mismo patrón. Muestran imágenes perfectas, realizadas en condiciones muy controladas y muchas veces tras días esperando una luz idílica y muchas repeticiones. Si el libro es de composición lo único que el autor suele añadir son muchas líneas sobre ella. Te dicen: «Fíjate en cómo esta diagonal conduce la mirada hacia el sujeto, observa cómo esta masa de color equilibra las masas».
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La composición no es el análisis estático de un resultado estético, sino un proceso activo de toma de decisiones frente al caos del entorno. En una captura inicial elegí un tiempo de exposición breve, de 1/400 s, buscando una representación similar a la observada directamente. Decidí incrementar el tiempo de exposición hasta los 5 segundos. Esa decisión transforma por completo la estructura visual: el agua en movimiento se convierte en una bruma etérea que abraza la roca, limpiando las distracciones del mar para potenciar la masa oscura y la luz dorada del cielo. Es el ejemplo perfecto de cómo el fotógrafo interviene de manera activa en el terreno para ordenar la realidad en lugar de limitarse a registrarla. Estoy seguro de que prefieres una de las dos tomas, que te resulta imposible optar por la otra. Nuestra labor será la de mostrarte las opciones disponibles para que tus decisiones refuercen lo que deseas mostrar.

Objetivo de 50-140 mm 1:2.8 a f/8 durante 1/250 s con ISO 200. Filtro polarizador. La segunda toma a 4 s con filtro ND de 10 pasos.


A eso lo podemos denominar análisis morfológico. Es útil, por supuesto, sobre todo cuando empezamos, para consolidar el lenguaje de la composición. Como cuando usábamos la frase “el perro salta sobre la valla” para aprender inglés. Su límite es que solo nos permite estudiar fotografías que ya han sido realizadas; no es un camino para avanzar cuando todo se complica bajo nuestro trípode.

Cuando estás en el campo, cansado, rodeado de maleza, con el viento aullando y moviendo todo, mientras la luz cambia a cada instante, mientras tu modelo se agota de posar… no tienes delante una obra resuelta. Tienes un caos. Memorizar cómo Da Vinci distribuía los pesos visuales en un lienzo que empezó en blanco no te ayuda a ver esa rama molesta que se cuela en la esquina de tu visor. Estoy convencido de que la composición no debe enseñarse como el análisis de un resultado estético, sino como un proceso activo de toma de decisiones.

La trampa de «buscar fotos»

Muchos son los fotógrafos que salen con su cámara con un sesgo mental muy limitante: no construyen imágenes, simplemente las buscan. Caminan, observan y esperan encontrar en el entorno algo que funcione por sí solo según las reglas que conocen. A veces la naturaleza les regala uno de esos instantes, sin duda. Entonces disparan, se van muy orgullosos a su casa, suben de inmediato el resultado a sus redes sociales y es hasta posible que la impriman. Pero la suerte solo sonríe a las mentes preparadas de forma consistente. Estadísticamente hablando lo más habitual es que se lamenten porque «hoy no había fotos». Una imagen potente rara vez es algo que se encuentra impoluto, es algo que destilas, que limpias y das brillo.

Lo peor es que esta actitud pasiva genera dos graves problemas. El primero es que dependes por completo de la suerte. El segundo, mucho más dañino, es que no mejoras de forma consistente porque no estás tomando decisiones ejecutivas. Simplemente, estás reaccionando ante lo que el azar pone ante ti.

Imaginemos a dos fotógrafos ante la misma escena:

El fotógrafo pasivo llega, observa el lugar, no ve una imagen que encaje de forma clara en sus esquemas mentales y decide no disparar y si lo hace se lleva una toma que acabará engordando la papelera de reciclaje.

El fotógrafo activo observa el mismo caos, pero se detiene, piensa, detecta el elemento que le interesa realmente. Identifica que el fondo distrae, evalúa que la luz es demasiado dura, valora que diafragma es el más adecuado para resaltar el primer plano, piensa en que necesita un tiempo de exposición de 1/250 s para congelar la acción… Todas son decisiones para resolver problemas. Quizá la imagen acabe también en la papelera, es cierto, pero el fotógrafo habrá avanzado algunos pasos.


[image: imagen]

En esta captura se materializa la idea de que el fotógrafo no depende exclusivamente de la suerte, sino de su capacidad de intervención. En este acantilado, las decisiones de desplegar el trípode y esperar pacientemente a que el sol baje hasta rozar el horizonte, de ir en una época del año en que el sol se pone en esa zona, de esperar a que las olas sean suficientemente altas, de usar unos filtros concretos… transforman por completo la escena: la luz rasante perfila las texturas de la roca y el contraluz equilibra las masas del encuadre. Cada una de esas acciones no es más que una decisión, y nuestro resultado final estará siempre ligado a la lucidez y eficacia con la que podamos intervenir.

Objetivo de 16-35 mm 1:4 a f/8 durante 20 s con ISO 200. Filtro polarizador y degradado inverso de 2 pasos.


El segundo fotógrafo no depende ciegamente de la escena. Depende de su capacidad para intervenir en la medida que le sea posible. Intervenir significa agacharse para que una línea del suelo gane fuerza, cambiar de óptica para comprimir los planos, apartarte para eliminar el contexto, o simplemente desplegar con calma el trípode y esperar a que el sol baje dos grados o que un transeúnte con una ropa de un color concreto pase por un punto exacto de la escena para aportar escala. Cada una de esas acciones no es más que una decisión. Tenemos que ser conscientes de que la calidad de nuestras fotografías finales dependerá, de manera matemática, de la calidad de todas las decisiones que tomemos.

Pensar en flujo

Para lograr esto, necesitamos entrenar al cerebro para que aprenda a pensar en una fotografía como un flujo, cómo el movimiento eterno del mar. Debemos promover un diálogo mental constante que debemos mantener antes, durante y después del disparo.

• Antes: ¿Por qué me he parado aquí? ¿Qué me ha llamado la atención de esto que tengo delante? ¿Cuál es el motivo real?

• Durante: ¿Cómo organizo los recursos técnicos de los que dispongo (focal, filtros, enfoque) para que ese motivo destaque?

• Después: Verificar que lo conseguido es lo que deseaba o analizar qué falta para continuar.

El mar nunca está en el mismo estado, las olas no se generan jamás con la misma agua. Por eso las plantillas fijas, las mal llamadas reglas compositivas, son insuficientes. Necesitamos una actitud dinámica para resolver los problemas que tenemos de la mejor forma posible, pero siendo conscientes de que solo lograremos un cierto nivel de mejora, casi nunca accederemos al estado de perfección pura.
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Pensar en flujo exige mantener un diálogo interno constante antes, durante y después del disparo para evaluar el equilibrio de nuestra particular báscula compositiva. En la primera aproximación el gran talud verde del primer plano derecho ocupa una gran masa que compite en protagonismo con la cascada del fondo, pero aporta un contexto y además el árbol crea un eje vertical que equilibra el plano. La decisión de modificar la posición del trípode buscando un punto de vista más bajo y cercano al agua reestructura por completo los pesos de la balanza: se sacrifica parte de la vegetación lateral a cambio de ganar una roca prominente que ahora actúa como un imán visual en el primer plano, equilibrando y ordenando de forma dinámica las líneas de flujo del agua hacia la cascada. Hemos de ser conscientes de que cada ganancia técnica o compositiva requiere pagar un precio.

Objetivo de 16-35 mm 1:4 a f/11 durante 1 s con ISO 200. Filtro polarizador.


La fotografía es una báscula. Cada decisión tiene unos pros y unos contras. Si cierro el diafragma para conseguir más profundidad de campo entra menos luz y quizá la foto puede salir trepidada. Sí, lo sé, puedo subir la sensibilidad, pero a costa de tener más ruido y una reducción de la gama tonal del registro. Nuestra labor se limita a poner el máximo de peso en el lado de la mercancía que llevamos a casa, pero en el otro lado siempre quedarán las monedas con la que pagamos. Si encendemos un flash la báscula baja, hay que equilibrar con un poco de oro en forma de molestias, visibilidad, tiempo…

Para adentrarnos en este proceso de construcción activa, solo necesitas hacer un pequeño ajuste en tu cableado neuronal. La mayoría de los fotógrafos se preguntan: «¿Está bien compuesta esta imagen?». Pero esa pregunta es inútil en el campo porque te exige comparar tu encuadre con un ideal teórico, con el mundo de las Ideas de Platón o con el resultado premiado en un concurso. Esta actitud solo consigue paralizar. La pregunta verdaderamente útil, la que te pone a trabajar de inmediato, es esta: «¿Qué está fallando y que puedo hacer ahora mismo para que esto funcione mejor?». Observa que digo mejor, no buscamos la perfección. Al final es mejor hacer algo mal y mejorarlo poco a poco que intentar hacerlo perfecto desde el principio. Un niño necesita caerse muchas veces para aprender a caminar. ¿Te imaginas que a la segunda caída decidiese que eso de caminar no es lo suyo?

Ese cambio de paradigma lo transforma todo. Si algo en el fondo es molesto, te mueves para cambiarlo o abres mucho el diafragma para desenfocarlo. Si el cielo carece de interés plano y no aporta, bajas el horizonte y le das prioridad al suelo. Ya no estás juzgando si la foto es buena o mala, estás construyendo las soluciones para que acabe siendo la mejor fotografía que puedas llevarte hoy de allí. Mañana te llevarás otra mejor si sigues pensando de la misma forma, tus neuronas cada vez tendrán más conexiones para observar más detalles que no te gustan, pero también sabrán dónde buscar soluciones.

Las fases del fotógrafo

Si hiciéramos una encuesta a pie de calle sobre qué se necesita para ser fotógrafo, la inmensa mayoría de las personas respondería lo mismo: una cámara. Para el común de los mortales una cámara grande, con teleobjetivo y flash es el paradigma de un excelente fotógrafo. Sin embargo, los que llevamos un tiempo en esto sabemos que ese es solo el primer escalón de una escalera muy larga. En realidad, el único que se puede adquirir con tarjeta de crédito. El proceso de convertirnos en un fotógrafo, según nuestro baremo, suele seguir siempre el mismo patrón evolutivo.

La fase del equipo: El entusiasta adquiere la cámara más cara que puede permitirse (con frecuencia mucho más compleja de lo que creía y de lo que probablemente necesita) y descubre, con cierto agobio, que tiene que leerse un inmenso manual de instrucciones que parece escrito en un lenguaje críptico.

Si su interés se limita a mostrar un equipo que identifique su nivel económico su aventura artística acaba aquí. Pero si el interés en expresarse con fotografías es sincero se produce una epifanía: las máquinas no fabrican artistas. Este acto de sinceridad duele un poco, pero abre la posibilidad de seguir buscando.
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Recurrir a técnicas de toma HDR (alto rango dinámico) permite resolver el enorme contraste lumínico de la escena, manteniendo el detalle tanto en las profundas sombras del arco de herradura en primer plano como en las altas luces del cielo y las fachadas iluminadas por el sol. Sin embargo, el verdadero reto que afronta el autor a partir de este punto inicial no es de configuración del equipo, sino conceptual. El auténtico desafío consiste en trascender la perfección del registro para inyectar su propia esencia y decidir qué elementos, (como la posición exacta del ciprés, las líneas del patio o el arco exterior que funciona como un marco natural perfecto para encuadrar la rica arquitectura), estructuran un mensaje con intención y llenan de contenido artístico su trabajo.

Objetivo de 10-24 mm 1:4 a f/8 con ISO 200. Tres tomas a 1/160 s, 1/40 s y 1/10 s.


La fase de la técnica: Empezamos a devorar libros, a probar filtros, a usar un flash, a asistir a talleres, a ver interminables vídeos en YouTube... Tras mucho esfuerzo y horas de práctica, el fotógrafo logra entender y dominar los parámetros que necesita manejar. Sabe perfectamente qué es el diafragma, cómo afecta el tiempo de exposición y cómo estirar la sensibilidad ISO sin destrozar la imagen. Persevera y consigue un alto control técnico. Pero, al salir a hacer fotos, la realidad se ensaña con sus tomas: sus imágenes no consiguen transmitir lo que él pretendía. Son técnicamente perfectas, sus amigos le aseguran que son muy buenas (“con esa cámara cualquiera, claro”). Algunos paran aquí, se vuelven complacientes, montan una exposición y venden unas pocas fotos a sus familiares. Pero el artista sabe perfectamente que tiene camino por delante para llenar de contenido su trabajo. Saber que no se sabe nos hace sabios con el tiempo.

La fase del lenguaje: Es el momento de la verdad. Es el instante en el que el fotógrafo entiende que la técnica solo es el vehículo, no el destino. Es imprescindible dominarla al máximo, pero lo que define de verdad a un fotógrafo, a cualquier artista, es que tiene algo que contar y sabe cómo hacerlo. Aquí es donde el botón de disparo deja de ser el protagonista y la mente toma el control.

Cada arte tiene su propio lenguaje. La fotografía también, es un idioma visual que hemos de aprender para mostrar a quien lo desee nuestra forma de ver el mundo. De nada sirve saber pronunciar perfectamente unas pocas palabras si no tenemos un mensaje interesante que transmitir ni conocemos la gramática para estructurar la frase.

Psicología de la percepción

Si hay algo que le gusta a nuestro cerebro, incluso más que una buena historia, es ahorrar energía. Nuestro cerebro necesita alrededor del 20 % de toda la energía que consume el cuerpo, a pesar de representar solo el 2 % de su peso.

Para ayudar en este ahorro de energía contamos con dos sistemas bien diferenciados en nuestro sistema nervioso. El sistema 1 (instintivo, rápido, hipnotizado por el atractor) es el que utiliza el piloto automático y evita el procesamiento profundo. Con el tiempo, con experiencia, podemos fiarnos de él, pero por ahora nuestro trabajo es ser capaces de invocar al sistema 2 (lógico, lento, calculador) para ordenar los elementos de nuestras fotos. Nuestro sistema 1 se activa cuando el ojo detecta algo que lo atrapa (un fogonazo de luz, un contraste fuerte, una mirada…). El problema es que queda aferrado a ese estímulo y se olvida de establecer una jerarquía (un orden de lectura para el resto de la escena).

En épocas de escasez ganaban los cerebros de bajo consumo. Lo logra recurriendo a atajos. Lo más interesante e increíble es que no vemos el mundo en tiempo real y con todo detalle. Lo que hace el cerebro es una simulación basada en patrones. Por eso podemos leer un texto, aunque a las palabras les falten letras o estén desordenadas, siempre que la primera y la última estén en su sitio. El cerebro no lee letra a letra, reconoce la forma global de la palabra y «rellena» los huecos con su inmenso archivo de memoria. Nos engaña para hacernos la vida más fácil.

En este angosto espacio la biología se cruza con el arte: las llamadas «reglas» de composición no las inventaron ni las descubrieron pintores renacentistas aburridos. Son simplemente las normas de funcionamiento de nuestro sistema visual y cerebral. La evolución las ha incrustado muy adentro, en nuestro subconsciente. Vamos a hablar de algunos de estos atajos, aunque hay muchísimos más.

El principio de cerramiento: Al igual que al leer palabras incompletas, si en una foto muestras el arco de una puerta cortado por el encuadre, el cerebro del espectador completará la forma automáticamente en su cabeza. No necesitas mostrarlo todo. Sugerir es, a menudo, mucho más potente porque obligas al cerebro a participar activamente en la imagen. Es el arte de dejar que el espectador termine tu foto bajo su propia esencia, lo que abre las puertas a la interpretación personal.

La búsqueda de equilibrio: Nuestro sistema visual evolucionó para mantenernos en pie y detectar peligros en el horizonte. Por eso, una línea del horizonte ligeramente torcida nos produce una incomodidad casi física. No es una regla estética, es tu oído interno y tu cerebro reptiliano gritándote que algo va mal, que el mundo se cae, quizá porque el cerebro está bajo los influjos de una comida tóxica.
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Esta radical composición geométrica juega precisamente a desafiar ese mecanismo biológico de la búsqueda de equilibrio. Al inclinar la cámara por completo, las líneas de la arquitectura moderna y la histórica Torre de los Clérigos en Oporto pierden su verticalidad natural para convertirse en una red de diagonales agresivas que fragmentan el encuadre. Esta decisión consciente e intencionada rompe las referencias estables del horizonte, transformando una simple vista urbana en un dinamismo visual desestabilizador. Inclinar la cámara es un recurso puro de diseño para provocar una respuesta física inmediata y aportar tensión.

Objetivo de 10-24 mm 1:4 a f/6,4 durante 1/2000 s con ISO 200.


La ley de la buena forma (o simplicidad): Ante un caos de estímulos, la mente siempre intentará organizar lo que ve de la forma más simple posible. Si colocas los elementos de tu foto de manera que sugiera un triángulo o una línea diagonal limpia, el cerebro del espectador te compensará la glucosa que se ha ahorrado reconociendo que tu imagen es agradable y fácil de leer. De aquí surge la «regla» de simplificar.

El efecto raíl: Una vez que el ojo empieza a seguir una línea o una serie de puntos, es incapaz de frenar en seco. Si pones una hilera de árboles que se pierden en el fondo, el cerebro del espectador recorrerá mansamente todo el camino hasta el final, hasta que acabe y se aburra. ¿Recuerdas que te dije que las líneas eran muy importantes? Este es el atajo perfecto para obligar al espectador a mirar exactamente en la dirección hacia la que te interese. Pura inercia física.


[image: imagen]

El dinamismo de esta pequeña cascada es un ejemplo de cómo activar el efecto raíl en el espectador. La potente línea que dibuja el torrente de agua sedada funciona como un vector direccional inmediato. El ojo, atrapado por la inercia visual de la corriente, es guiado de forma implacable. Puede iniciar su viaje desde la esquina superior derecha o, lo que es más habitual, desde la hoja del primer plano. A partir de esos puntos de partida la mirada encuentra un punto de fuga natural que la conduce directamente de un elemento a otro. Este es un atajo compositivo que obliga al cerebro a transitar el encuadre bajo las directrices elegidas por el fotógrafo.

Objetivo de 17-55 mm 1:2.8 a f/11 durante 8 s con ISO 200. Filtro polarizador.


La ley de la proximidad: A nuestro cerebro le agota contar de uno en uno. Si pones elementos cerca, los «empaqueta» como un solo grupo para ahorrar trabajo. Y si logras que estos elementos formen una línea, el ojo se precipitará por ella, incapaz de frenar hasta que tú decidas. Puedes usar esto para crear orden en el caos o para generar relaciones visuales donde antes no había nada.

El destino común: Si varios elementos de tu foto se mueven en la misma dirección, el cerebro asume automáticamente que existe alguna relación entre ellos o que existe un objetivo común. Si vemos a diez personas corriendo en la misma dirección, nuestro cerebro nos insta a correr también por si acaso. En fotografía, esto genera un ritmo y una narrativa instantánea sin necesidad de más explicaciones.

El atajo de la luz: Biológicamente, somos animales diurnos. La luz es seguridad y el área donde podemos identificar peligros o comida. La oscuridad es incertidumbre. Eso implica que la mirada siempre va primero hacia la zona más luminosa de la escena, ignorando temporalmente las zonas en sombra. Es un mecanismo de fototropismo casi vegetal. Si ubicamos una zona más clara sobre otra oscura, el ojo del espectador irá directo allí, rompiendo cualquier orden de lectura tradicional. La luz no solo ilumina: jerarquiza.


[image: imagen]

A pesar de la contundencia física de la escalera y la barandilla del primer plano, la mirada es arrastrada de manera automática hacia el blanco impoluto del oleaje batiendo en el plano medio. De ahí pasamos al cielo. Estas son las dos zonas de mayor luminancia de la escena. La espuma blanca del mar capta de inmediato la atención primaria de nuestro cerebro más primitivo, postergando la lectura de los detalles en sombra de la zona inferior. Además, la diagonal que forma la propia escalera también ayuda a dirigir el ojo. Funciona como una flecha que empuja al ojo a moverse hacia arriba. Como vemos, las zonas más iluminadas establecen su propia escala de importancia visual.

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


El contraste de ruptura: Lo peligroso es lo anormal. Si todo a nuestro alrededor es brillante y uniforme, la luz deja de ser información útil y se convierte en «ruido de fondo». Aquí, contrariamente a lo que acabamos de decir, lo que de verdad llama la atención del cerebro es lo oscuro. En una habitación oscura, tus ojos van directos a la rendija de luz bajo la puerta igual que en un desierto blanco cegador buscamos desesperadamente la silueta oscura de una palmera o una roca para descansar. Este es el origen de una de las herramientas más potentes de la composición: el contraluz y la silueta. El cerebro ignora la inmensidad de la luz del fondo (porque no le aporta nada nuevo y además molesta) y clava su atención en la forma oscura.

Al restarle el color y la textura al sujeto y dejarlo solo como una silueta negra, obligas al cerebro del espectador a trabajar. Activas de golpe el «principio de cerramiento» del que hablábamos antes: el cerebro tiene que adivinar quién o qué es esa sombra basándose únicamente en su contorno.


[image: imagen]

La silueta a contraluz activa de inmediato el principio de cerramiento: el cerebro humano ignora el fondo luminoso y se concentra en descifrar el contorno oscuro de la figura humana.

No importa el volumen de toda la arquitectura que la rodea, simplemente nuestro sistema nervioso es un gran especialista en encontrar personas.

Objetivo de 10-24 mm 1:4 a f/5,6 durante 1/250 s con ISO 200. Filtro polarizador.


El atajo de la nitidez: El ojo humano solo ve con máxima resolución en una pequeña zona central de la retina llamada fóvea. El resto es una mancha borrosa. Ese mecanismo ahorra mucho ancho de banda cerebral e implica que ignoraremos lo que no está enfocado. Nos atrapa lo nítido, con bordes definidos. Asume que lo nítido es «lo importante» y lo borroso es «el fondo». Es un atajo muy eficaz para aislar al protagonista.


[image: imagen]

Al abrir el diafragma hasta f/2,8 para reducir drásticamente la profundidad de campo, solamente los hilos y las gotas situados en un plano paralelo al sensor permanecen perfectamente enfocados, con bordes nítidos y definidos. El fondo se disuelve por completo en una mancha neutra y suave que nuestro cerebro etiqueta de inmediato como irrelevante. Esta drástica diferencia de foco obliga a la fóvea (la parte más sensible de la retina) del espectador a recorrer únicamente la estructura brillante de la red, aislando el intrincado patrón geométrico del entorno y convirtiendo lo nítido en el protagonista absoluto de la imagen.

Objetivo de 60 mm macro 1:2.4 a f/6,4 durante 1/30 s con ISO 200.


Si tuviéramos que reducir todas las páginas escritas sobre composición, todos estos atajos biológicos y todas las «reglas» que se propagan como una plaga a una sola palabra, esa palabra sería contraste. Lo que de verdad importa a nivel cerebral es la diferencia. Somos unos detectores de anomalías y de patrones impecables, lo que a veces nos conduce a inventar demasiadas teorías conspiratorias. El cerebro ignora la monotonía, pero en cuanto algo la rompe, se activa la atención. Pura supervivencia. La clave no reside en buscar cosas bonitas, sino en encontrar y crear contraste, entendido en un sentido amplio.

Hablemos de ese contraste con más detalle.

Contraste de brillo: Una zona iluminada frente a otra en sombra.

Contraste de color: Un elemento de color cálido (un abrigo rojo) sobre un fondo de tonos fríos (un paisaje nevado o azulado). No podemos evitar saltar directamente hacia una mancha de color discordante.

Contraste de nitidez: Un borde perfectamente nítido se sobrepone a un fondo completamente diluido y borroso.

Contraste conceptual o de contenido: Este es el más potente y el que apela directamente al intelecto del espectador. Una persona anciana sosteniendo la mano de un recién nacido, un rascacielos supermoderno junto a una infravivienda, o un objeto áspero sobre una superficie suave.

Acabamos de hablar de cómo guiar los ojos del espectador a través de líneas, de zonas de luz, de nitidez… pero no solo necesitamos definir por dónde viaja la mirada, sino a qué velocidad lo hace. Necesitamos procesar rápido y por eso reaccionamos de forma muy distinta según el tipo de líneas que observe.

Una línea recta y, sobre todo, una diagonal tensa, es una autopista libre para el ojo. Si quieres transmitir dinamismo, urgencia, tensión o acción, llena tu encuadre de líneas rectas convergentes o de zonas de interés que se conecten de esa forma. El espectador cruzará la foto en un abrir y cerrar de ojos.

Las curvas (como el curso de un río o una carretera de montaña) ralentizan el discurrir del ojo. El cerebro va más lento y disfruta más del trayecto. Son perfectas para transmitir calma, sensualidad, paz o melancolía. Obligan al espectador a dedicarle más tiempo a la lectura.

Como sucede en la música, si en tu foto repites elementos similares a intervalos regulares (las columnas de un claustro, una hilera de árboles, las ventanas de un edificio), estás creando un compás visual. El cerebro «lee» ese ritmo. Si rompes esa repetición con un elemento discordante es como un ataque de percusión en mitad de una melodía suave. La atención se multiplica por mil. Controlar el ritmo es el truco definitivo para retener al espectador. Una entrada rápida a través de una diagonal que luego desemboca en una curva sinuosa puede aportar una dimensión temporal a una imagen.

Conocer la psicología de la percepción te da el superpoder de saber de antemano cómo va a reaccionar el ojo humano ante tu encuadre. Dejas de componer por intuición y empiezas a componer con intención, hablándole directamente al subconsciente de quien mira.

Pero quiero insistir para que quede muy claro: no estamos hablando de normas banales, modas artísticas o recetas temporales de etiqueta visual que puedas decidir ignorar porque «eres un rebelde». Estos atajos que comentamos no son opcionales porque no forman parte de nuestra cultura, sino de nuestro hardware. Nuestro cerebro ha sido esculpido por millones de años de evolución para procesar el entorno de una forma concreta. El sistema visual no es un mero registro de datos, es un procesador activo que busca orden para garantizar nuestra supervivencia. No puedes «decidir» no ver un grupo cuando los elementos están próximos, ni puedes «evitar» que tu ojo siga una línea dominante.


[image: imagen]

Esta escena boscosa es un testimonio de cómo opera nuestro hardware biológico de forma automática e inevitable. Ante el torrente de la cascada, somos incapaces de evitar que nuestro ojo sea capturado por la intensa luminosidad del agua y que siga, de manera orgánica, la potente línea diagonal que la corriente dibuja. Tampoco podemos «decidir» no agrupar las rocas del primer plano formando una figura geométrica o ignorar el fuerte contraste de color que aísla el primer plano y el fondo. El cerebro procesa activamente este entorno buscando un orden estructural inmediato para simplificar la escena. Vemos así que las fuerzas compositivas no son modas, sino respuestas evolutivas grabadas a fuego lento en nuestro sistema visual.

Si la escena nos dicta hacia dónde mirar, ¿cómo podemos utilizar esa «tiranía del instinto» para guiar al espectador exactamente hacia donde queremos dentro del encuadre?

¿Cómo cambia tu lectura de esta cascada cuando pasas de ser un observador pasivo a un fotógrafo que debe decidir qué elementos ignorar y cuáles potenciar?

Objetivo de 16-35 mm 1:4 a f/9,5 durante 2 s con ISO 200. Filtro polarizador.


Salvo que exista un problema neurológico grave o una lesión en la corteza visual, el cerebro de cualquier espectador (ya sea de Nueva York o de una tribu del Amazonas) va a reaccionar exactamente igual ante estos estímulos. Es pura fisiología, no es una sugerencia, es un imperativo biológico.

Cuando compones siguiendo estas leyes, no estás siguiendo un manual de estilo. Estás manipulando los circuitos neuronales del espectador para asegurarte de que tu mensaje llegue a su destino sin ruidos ni interferencias. Estás utilizando el sistema operativo humano a tu favor. Si decides ir en otra dirección probablemente el espectador no entienda nada de lo que intentas contar.

En definitiva, componer es el arte de gestionar las diferencias. Querrás que el espectador se detenga ante tu obra, dale algo que deshaga el patrón. Rompe la monotonía y obligarás a su hardware a prestarte atención.

Los atractores visuales y la neurobiología de la mirada

Para comprender cómo nos relacionamos con las imágenes, primero debemos desmantelar un mito: el ojo humano no lee una fotografía de manera uniforme, ni el espectador posee un control absoluto sobre el recorrido de su mirada. Creemos que miramos en libertad, pero la realidad es que nuestra percepción es un sistema dinámico y profundamente condicionado. Para explicar cómo interactuamos con el espacio encuadrado, me gusta pedir prestado un concepto fundamental de la física de sistemas caóticos: el atractor.

En la teoría de los sistemas dinámicos, un atractor es un estado, una trayectoria o un conjunto de estados hacia los que tiende a evolucionar un sistema bajo determinadas condiciones. La dinámica del sistema hace que su trayectoria tienda hacia ese atractor. En el territorio de la composición, un atractor visual funciona de manera análoga: es una región o un elemento del plano que atrapa la atención de tal manera que, al enfrentarnos a la imagen, no podemos evitar ir allí. Nuestro ojo cae en su zona de influencia y colapsa en ella de manera espontánea.

Este fenómeno no es un capricho estético ni una convención cultural, es una imposición de nuestra propia arquitectura cerebral. La neurociencia suele distinguir dos grandes mecanismos de orientación de la atención: el procesamiento descendente, guiado por la voluntad y la búsqueda consciente del sujeto, y el procesamiento ascendente, automático y condicionado por las propiedades del estímulo visual. Es especialmente en este segundo mecanismo donde encontramos muchos de los fenómenos que aquí denominaremos atractores.

Cuando una fotografía se presenta ante nuestros ojos, la retina envía también información directamente al colículo superior. Esta zona del cerebro medio participa en la orientación rápida de la mirada e integra información visual que permite seleccionar hacia dónde dirigir los ojos. Ante determinados cambios o estímulos relevantes, puede contribuir a desencadenar una sacada ocular: un movimiento balístico, rapidísimo e involuntario de los ojos que redirige la fóvea (la zona de máxima nitidez de la retina) hacia una nueva región de la escena. El sistema dinámico de la mirada ha sido absorbido por el atractor antes de que hayas procesado el estímulo de forma consciente.

El cerebro es una máquina diseñada para predecir el entorno. Por eso, existen ciertos imanes biológicos frente a los que la inhibición es imposible. El primero y más potente es la figura humana y, de forma obsesiva, el rostro y la mirada ajena. Nuestro cerebro cuenta con regiones especializadas en el procesamiento de los rostros. Pasamos la vida buscando que nos devuelvan la mirada, y trasladamos esa fijación al papel. Los rostros y los ojos de personas y animales constituyen estímulos de enorme relevancia perceptiva y social. Tal es la fuerza de este impulso que, a menudo, tendemos a proyectar e identificar una mirada en plantas o en objetos inanimados. Los otros atractores universales son físicos: un punto de máxima luminosidad aislado en mitad de una clave baja, una textura muy contrastada que fractura una superficie homogénea, o un color de alta saturación que quiebra una paleta monocroma. El texto escrito también es un potente atractor visual, incluso aunque no entendamos su idioma.


[image: imagen]

El rastro lumínico del tráfico actúa como un vector dinámico que activa nuestro procesamiento, guiando de forma involuntaria la mirada a través del encuadre. La arquitectura cerebral reacciona de manera automática ante el movimiento y el contraste lumínico antes, incluso, de que intervenga el análisis consciente.

Objetivo de 10-24 mm 1:2.8 a f/3,2 durante 2 s con ISO 200.



[image: imagen]

A pesar de la enorme abundancia de elementos nítidos en la escena, la mirada del espectador es capturada de inmediato por la silueta del pastor, activando nuestra fuerte predisposición hacia la figura humana. Su ropa, además, aporta un gran contraste sobre el fondo y el primer plano. Acto seguido, el ojo se desplaza hacia la oveja de la derecha. Es la única que nos devuelve directamente la mirada, mientras el resto del rebaño pace de perfil o de espaldas. Se establece así un poderoso diálogo visual entre ambos atractores: primero el pastor, después la oveja. La fotografía muestra cómo distintos elementos pueden competir por nuestra atención y, al mismo tiempo, cómo uno de ellos puede conducir la mirada hacia el siguiente.

Objetivo de 17-55 mm 1:2.8 a f/6,3 durante 1/40 s con ISO 200. Filtro polarizador y ND de 3 pasos.


En el resto del libro vamos a referirnos a un atractor visual como un elemento o región de una imagen que, por sus características perceptivas, incrementa significativamente la probabilidad de que la mirada se dirija hacia él. Pueden coexistir varios en nuestra fotografía y la mirada tenderá a desplazarse entre ellos. Lo más importante para nosotros es identificar los mecanismos capaces de orientar rápidamente la atención hacia determinados estímulos antes de que intervenga plenamente nuestra voluntad consciente.

Para un fotógrafo, el atractor visual es el Santo Grial del control. No podemos obligar al espectador a quedarse a vivir en nuestra fotografía durante diez minutos, pero al comprender la dinámica de estas fuerzas y la neurobiología que las sustenta, dejamos de ser meros recolectores fortuitos de la realidad. Componer consiste, en esencia, en sembrar el encuadre con estos centros de gravedad. Al colocar estratégicamente un atractor, gobernamos la órbita de la mirada ajena, haciendo que, tras el caos inicial del primer vistazo, el ojo del espectador termine cayendo, casi inevitablemente, en el lugar donde hemos decidido custodiar el secreto de nuestra imagen.

Fundamentos básicos de la gramática visual

Ahora que sabemos que la fotografía tiene su propio idioma, toca aprender su abecedario. Vamos a identificar los elementos básicos, los ladrillos con los que construir los cimientos que soportan una buena imagen.

■ EL PUNTO

Es la unidad mínima de atención. Asumimos que es una parte de la imagen aislada. No es necesario que sea redondo ni pequeño. Su esencia es la de ser una parte claramente diferenciada. El punto no es una ubicación geográfica en el sensor, es un atractor que secuestra la atención. Un árbol solitario en la niebla, un vestido que destaca en medio de una multitud, una seta sobre un fondo desenfocado... El punto tiene un potente atractivo para el ojo del espectador, acumula su atención hasta que, tras unos instantes decide continuar su paseo visual.

■ LA LÍNEA

Podemos identificar el punto como una nota musical, donde la línea sería la melodía. Los raíles de una vía del tren, las fugas de perspectiva de una ciudad, los cables de alta tensión… guían la mirada dentro del encuadre. Nuestros ojos crean líneas visuales al pasearse entre diferentes puntos o zonas. Lo más importante es que las líneas consiguen transmitir sensaciones puras. Una línea horizontal aporta calma y estabilidad, una vertical sugiere fuerza y crecimiento y una diagonal es pura tensión, dinamismo y profundidad. Aprende a verlas entre el caos de la realidad y estarás ya a mitad de camino.


[image: imagen]

El punto es la unidad mínima de atención, un gancho visual claramente diferenciado que secuestra la mirada del espectador antes de dejarla continuar su paseo por el encuadre. La planta del primer plano sobre las rocas oscuras se comporta de manera inequívoca como ese punto. Actúa como un ancla compositiva que fija el inicio de la lectura. A partir de ella, se establece una tensión dinámica y una línea visual directa que conecta las hojas con la fuerza de la cascada al fondo, una línea blanca que guía el recorrido. Esta estructura se complementa con las líneas presentes en el contorno de las montañas y en el dinámico recorrido de las nubes, cerrando una lectura completa del paisaje.

Objetivo de 10-24 mm 1:4 a f/13 durante 1/40 s con ISO 200. Filtro polarizador.


■ LA FORMA

Es lo que ocurre cuando una línea se cierra sobre sí misma o cuando la luz recorta una silueta. Nuestro cerebro humano es muy perezoso y le encanta ahorrar glucosa asignando patrones rápidos: un triángulo, un círculo, un cuadrado. Al jugar con las formas conectamos directamente con el inconsciente del observador.

El círculo nos habla de la perfección, de lo infinito y de lo cerrado. No tiene principio ni fin, por lo que transmite una sensación de unidad, calidez y protección. Es la forma más orgánica y amable de la que disponemos.

El cuadrado (y el rectángulo) pertenecen al reino de lo humano, de lo construido y de lo estable. Transmite orden, seguridad, confianza y firmeza, pero también puede resultar estático o incluso aburrido.

El triángulo implica dirección y dinamismo. Al tener vértices, actúa como una flecha que apunta hacia donde tú quieras que el espectador mire. Si se apoya sobre su base, refleja una firmeza imponente (como una pirámide). Pero si lo inviertes o lo inclinas, genera tensión, inestabilidad y un movimiento agresivo que rompe por completo la monotonía de la toma.


[image: imagen]

El uso de las formas geométricas puras estructura el espacio y dirige la carga psicológica de la imagen. En esta captura, el predominio del cuadrado y el rectángulo inspira una atmósfera de orden, firmeza y estabilidad monumental. Sin embargo, la irrupción de las potentes diagonales de luz quiebra la estabilidad monolítica de la escena, introduciendo la tensión y el dinamismo propios del triángulo. Es esta zona más clara la que rompe la monotonía del plano y la que guía el recorrido visual. Se procuró que esas zonas claras surgiesen de las aristas del encuadre y que la toma estuviese bien nivelada para evitar distorsiones excesivas.

Objetivo de 10-24 mm 1:4 a f/5,6 durante 1/640 s con ISO 200.


Las formas no geométricas (u orgánicas) son las caprichosas, las impredecibles, las que encontramos casi siempre en la naturaleza y en la vida real. Es la silueta retorcida de un viejo roble, el contorno fluido de una nube, el perfil de una montaña o el caos fluido de una multitud. Estas figuras no se someten a reglas matemáticas, sino que se nutren de la imperfección. Aportan naturalidad, frescura y autenticidad. Mientras que una forma geométrica puede resultar fría y cerebral, una orgánica evoca vida, movimiento y una conexión emocional directa con el mundo que conocemos.

■ LA TEXTURA

Si la forma es el contorno, la textura es el alma física de lo que fotografiamos, es la cualidad táctil de la imagen. El cerebro dedica una autopista neuronal gigantesca a procesar el tacto a través de las manos. Es un sentido profundamente grabado en nuestro instinto de supervivencia. Es tan importante que no necesitamos tocar físicamente un objeto para inferir cómo se siente. Una buena luz es capaz de hacer que el espectador «sienta» la rugosidad de una corteza de árbol, la frialdad del metal pulido o la suavidad de la piel. La vista actúa como un disparador emocional y el cerebro «simula» la sensación táctil en milésimas de segundo. Estás logrando que el observador o quien observa toque con los ojos. Una luz frontal y plana destruye el relieve y aplana la imagen. El cerebro se aburre y continúa su exploración de la imagen. Pero la luz lateral (rasante), genera sombras que el cerebro traduce como relieve y, de repente, el espectador percibe la rugosidad de la piedra o la suavidad de un tejido.

■ LA ESCALA

Nuestro cerebro es muy bueno comparando magnitudes, pero muy malo haciendo medidas absolutas. Es fácil











■ EL COLOR







■ EL ESPACIO








■ ENTONCES, ¿QUÉ ES COMPONER?












La tensión de las diagonales












El color: el atajo hacia la emoción






























El efecto «camuflaje»

















El ancla visual















¿Existen realmente las «reglas de composición»?




















El misterio de los tercios frente al centro





















El andamio invisible



















La proporción áurea











El dilema de los bordes















El peso visual: la báscula de la mente






















La dictadura de nuestra altura


















El plano focal y la danza lateral




















El «tempo» compositivo


























La composición de guardia















La composición con un obstáculo delantero














El mito de la originalidad




















Entrenando el ojo: el análisis de imágenes














La autopsia visual
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