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Cada número de PRISMA nace con una
intención clara: aportar criterio en un
entorno saturado de información.

La fotografía vive un momento de acceso
sin precedentes —más cámaras, más
imágenes, más canales—, pero también de
mayor confusión.

Nunca ha sido tan fácil hacer fotos. Nunca
ha sido tan difícil hacerlas pensando.

Este número aborda esa tensión desde
distintos ángulos.

Por un lado, la irrupción de la inteligencia
artificial y su impacto en la autoría, la
veracidad y los sistemas de validación
tradicionales.

Por otro, la necesidad de volver a lo
esencial: decidir mejor, mirar con más
intención y entender qué hace que una
imagen funcione más allá de lo técnico.

También hemos querido reforzar algo que
consideramos clave: la relación entre
conocimiento y práctica. Desde la
fotografía de paisaje hasta las decisiones
de compra, el hilo conductor es el mismo:
no se trata de acumular información, sino
de aplicarla con criterio.

PRISMA no pretende ofrecer respuestas
cerradas, sino herramientas para pensar
mejor la fotografía.

Si este número consigue que te detengas
un poco más antes de disparar, que
cuestiones alguna decisión automática o
que revises tu forma de trabajar, habrá
cumplido su función.

Seguimos construyendo este proyecto
con la misma idea con la que empezó:
aportar valor real a quienes viven la
fotografía con exigencia.

El equipo editorial de PRISMA.
Siempre pensando en fotografía, siempre
pensando en naranja.

Nota del editor

PRISMA, una nueva visión para el mundo de la
fotografía y la tecnología.
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Cuando la
autoría se pone
en duda. 
Fotografía, inteligencia artificial y la fragilidad del criterio. 

F O T O G R A F Í A
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Durante décadas, los concursos de fotografía
han funcionado bajo una premisa tácita: la
imagen presentada es, en esencia, una captura
de la realidad realizada por una persona
mediante un dispositivo óptico. Con matices
(edición, interpretación, intervención), pero con
un punto de partida claro.

Esa premisa ya no es sólida.

En los últimos años, varios casos
documentados han puesto en evidencia algo
incómodo: no solo es posible presentar
imágenes generadas o alteradas mediante
inteligencia artificial en concursos de
fotografía, sino que en ocasiones han sido
premiadas por jurados expertos sin que nadie
detectara su origen.

No se trata de hipótesis ni de debates teóricos.
Ha ocurrido.

Cuando ocurre, la pregunta deja de ser
tecnológica para volverse estructural: ¿Qué
están valorando realmente los concursos?

EL CASO QUE ABRIÓ EL DEBATE: UNA IMAGEN
PREMIADA QUE NO ERA UNA FOTOGRAFÍA.
En 2023, el artista alemán Boris Eldagsen ganó
la categoría creativa del prestigioso Sony World
Photography Awards con una imagen titulada
Pseudomnesia: The Electrician.

La obra mostraba un retrato en sepia, con
estética evocadora, reminiscente de procesos
fotográficos antiguos. 

Técnicamente impecable. Narrativamente
sugerente. Suficientemente convincente como
para superar un proceso de selección
internacional.

Había un problema: no era una fotografía.

Eldagsen había generado la imagen utilizando
inteligencia artificial. Tras recibir el premio,
decidió rechazarlo públicamente y explicar el
proceso. Su intención, según declaró, era
provocar una discusión sobre la naturaleza de
la imagen en la era de la IA.

El jurado no detectó el origen. La organización
tampoco.

El sistema falló en su conjunto.

No porque los jueces carecieran de criterio,
sino porque la base sobre la que se construía
ese criterio ya no era fiable.

FOTOPERIODISMO EN CRISIS: CUANDO LO
GENERADO COMPITE CON LO REAL.
Ese mismo año, otro caso tensionó aún más el
debate, esta vez en un terreno
tradicionalmente más estricto: el
fotoperiodismo.

Una imagen de gran impacto emocional que
simulaba una escena de rescate de niños, en
un conflicto bélico, comenzó a circular
ampliamente en redes sociales.
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Llegó a ser presentada en contextos cercanos a
concursos y premios visuales. Posteriormente
se demostró que había sido generada
mediante herramientas de inteligencia
artificial.

Aunque no llegó a consolidarse como premio
oficial en certámenes de referencia, el hecho
relevante no es el resultado, sino la posibilidad
real de que una imagen ficticia, con apariencia
documental, pueda competir en igualdad de
condiciones con fotografías tomadas en
contextos reales.

Aquí el problema ya no es estético. Es
epistemológico.

Si una imagen puede parecer verdadera sin
serlo, el jurado no solo evalúa calidad visual:
evalúa credibilidad y esa credibilidad puede ser
simulada.

LA INTERVENCIÓN INVISIBLE: CUANDO LA IA
NO CREA, PERO TRANSFORMA.
No todos los casos implican imágenes
generadas desde cero. En algunos concursos
recientes, se han detectado trabajos en los que
la inteligencia artificial se ha utilizado como
herramienta de edición avanzada: eliminación
de elementos, reconstrucción de partes de la
imagen, mejora selectiva o incluso generación
de detalles inexistentes.

En 2023, el concurso World Press Photo revisó
varios trabajos finalistas y retiró algunos de
ellos tras detectar manipulaciones que
excedían lo permitido por sus normas.

Aunque en estos casos no siempre se trataba
de generación completa mediante IA, sí
evidenciaban una frontera cada vez más difusa
entre edición legítima y alteración sustancial
del contenido.

El problema aquí es más complejo.

No se trata de “imagen real vs imagen falsa”,
sino de grados de intervención.

¿En qué punto una fotografía deja de serlo?  
¿Dónde termina la edición y empieza la
creación?

Las herramientas actuales no ofrecen una
respuesta clara, y los reglamentos de algunos
concursos tampoco.

EL FALLO NO ES TÉCNICO, ES CONCEPTUAL.
Sería fácil atribuir estos episodios a un
problema de detección. A una falta de
herramientas capaces de identificar imágenes
generadas por IA. A una carrera tecnológica
entre creación y verificación.
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Pero esa explicación es incompleta. El
problema de fondo es anterior a la IA.

Durante años, los concursos han valorado
elementos como:

Impacto visual.
Originalidad.
Estética.
Narrativa.
Ejecución técnica.

Todos ellos siguen presentes en una imagen
generada artificialmente.

La IA no rompe esos criterios, los cumple y ahí
reside la contradicción.

Si una imagen generada puede satisfacer los
mismos parámetros que una fotografía, el
sistema de evaluación no distingue entre
ambas. No porque no quiera, sino porque no
está diseñado para hacerlo.

¿IMPORTA EL PROCESO O SOLO EL
RESULTADO?
La aparición de estos casos obliga a plantear
una pregunta incómoda que rara vez se hacía
de forma explícita: ¿Importa cómo se ha hecho
la imagen?

En algunos ámbitos, como el arte
contemporáneo, la respuesta suele ser flexible.

El concepto puede estar por encima del
proceso.

En fotografía, tradicionalmente, no.

El valor de la fotografía ha estado ligado a su
relación con la realidad: haber estado allí,
haber visto eso, haber decidido en ese instante.

Cuando esa relación se rompe (o se vuelve
indistinguible), el significado cambia.

No necesariamente empeora. Pero deja de ser
el mismo.

JURADOS EXPERTOS ANTE IMÁGENES
INDETECTABLES.
Otro elemento que estos casos ponen en
evidencia es la vulnerabilidad del criterio
experto.

Los jurados de concursos internacionales están
formados por fotógrafos, editores, curadores y
profesionales con años de experiencia. Su
capacidad de análisis visual es incuestionable.

Sin embargo, no detectaron el origen artificial
de algunas imágenes. Esto no es un fallo
individual. Es un cambio de paradigma.
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Durante décadas, el ojo experto se entrenaba
para identificar:

Errores técnicos.
Incoherencias de luz.
Manipulaciones digitales evidentes.
Inconsistencias físicas.

Las imágenes generadas por IA han reducido o
eliminado muchos de esos indicadores.

El resultado es una paradoja: cuanto mejor es
la imagen, más difícil es saber qué es.

REGULACIÓN, ADAPTACIÓN O REDEFINICIÓN.
Ante esta situación, los concursos han
empezado a reaccionar.

Algunas medidas adoptadas:
Creación de categorías específicas para
imágenes generadas por IA.
Exigencia de archivos RAW en categorías
documentales.
Declaraciones obligatorias sobre el proceso
de creación.
Revisiones más estrictas en fases finales.

Sin embargo, estas soluciones son parciales.
Porque el problema no es solo normativo, sino
conceptual.

No se trata únicamente de evitar el “engaño”.
Se trata de definir qué se está premiando.

UNA FRONTERA QUE YA NO ES TÉCNICA.
La cuestión no es si la inteligencia artificial
puede generar imágenes indistinguibles de
una fotografía.

Eso ya ha quedado demostrado.

La cuestión es otra: ¿Tiene sentido seguir
evaluando bajo los mismos criterios algo que
ya no es lo mismo?

Los casos documentados no son anomalías
aisladas. Son síntomas de una transición más
profunda.

Una transición en la que:
La captura deja de ser el único origen de la
imagen.
La autoría se fragmenta.
El proceso se vuelve opaco.
La mirada del espectador pierde referencias
claras.

MÁS ALLÁ DEL ENGAÑO.
Reducir estos episodios a “fraudes” sería
simplificar en exceso.
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Algunos autores han actuado con intención
crítica. Otros han explorado límites. Otros,
probablemente, han aprovechado vacíos
normativos.

Pero todos han puesto algo en evidencia: El
sistema no estaba preparado. No para detectar
la trampa, sino para formular bien la pregunta.

LA INCOMODIDAD NECESARIA.
La fotografía siempre ha evolucionado con la
tecnología: del químico al digital, del
laboratorio al software, del archivo físico a la
nube.

La inteligencia artificial no es una excepción.
Pero sí introduce una diferencia sustancial: no
mejora la captura, la sustituye.

cuando eso ocurre, el marco completo necesita
revisarse.

Los concursos, los jurados, los autores y los
espectadores se enfrentan ahora a una misma
tarea: redefinir qué significa una imagen
fotográfica.

No desde la nostalgia ni desde la fascinación
tecnológica, sino desde el criterio.

Porque si algo han demostrado estos casos no
es que la IA engañe. Es que todavía no
tenemos del todo claro qué estamos mirando.
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¿VIENES A MADRID? ESTA PARADA NO PUEDE FALTAR.

EN EL CORAZÓN DEL RASTRO MADRILEÑO, ENTRE CALLEJUELAS
LLENAS DE HISTORIA Y LUZ NATURAL QUE PIDE SER

FOTOGRAFIADA, TE ESPERA LA TIENDA DE FOTOGRAFÍA MÁS
GRANDE DE EUROPA.

 

 

DESDE 1975, MILES DE FOTÓGRAFOS HAN ENCONTRADO AQUÍ
ESE OBJETIVO QUE BUSCABAN, ESE CONSEJO QUE MARCÓ LA

DIFERENCIA, O SIMPLEMENTE EL PLACER DE SENTIRSE EN
CASA.

YA ESTÉS DE PASO POR MADRID, DE VISITA POR PRIMERA VEZ O
DE VUELTA POR ENÉSIMA, RESERVA UNA MAÑANA, UNA TARDE

O UNA HORA.

 VEN A VIVIR LA EXPERIENCIA DE UNA TIENDA ÚNICA, CON EL
MAYOR CATÁLOGO, CON EL MEJOR TRATO, CON HISTORIA Y CON

FUTURO.

 TE ESPERAMOS EN LA CALLE RIBERA DE CURTIDORES, 22.



CÓMO LLEVAR TUSCÓMO LLEVAR TUS
FOTOGRAFÍAS ALFOTOGRAFÍAS AL
SIGUIENTE NIVELSIGUIENTE NIVEL

CÓMO LLEVAR TUS
FOTOGRAFÍAS AL
SIGUIENTE NIVEL
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Llegar a un punto en fotografía donde las
imágenes son técnicamente correctas es
relativamente accesible hoy.

Las cámaras exponen bien, enfocan mejor y
corrigen errores que antes requerían años de
experiencia.

Sin embargo, ese mismo avance ha desplazado
el verdadero desafío: dejar de hacer fotos
correctas para empezar a hacer fotografías que
que paren al espectador.

El salto de nivel no es técnico. Es decisional.

No depende de aprender más funciones de la
cámara, sino de entender mejor qué estás
haciendo antes de disparar, durante la toma y
después, cuando editas y seleccionas.

Este artículo no propone fórmulas rápidas.
Propone un marco de trabajo exigente y
práctico para mejorar de forma real.

ENTENDER DÓNDE ESTÁS FALLANDO (NO ES
DONDE CREES).
La mayoría de fotógrafos intenta mejorar en lo
visible:

Más nitidez.
Mejor exposición.
Colores más impactantes.

Pero las imágenes suelen fallar en lo invisible:
falta de intención
ausencia de jerarquía
decisiones no conscientes

Diagnóstico práctico.
Revisa 50 de tus últimas fotos y responde con
honestidad:

¿Qué elemento manda en cada imagen?
¿Por qué encuadraste así y no de otra
forma?
¿Qué sobra?

Si no puedes responder con claridad, el
problema no es técnico.

DISPARAR MENOS, DECIDIR MÁS.
Uno de los mayores errores actuales es
confundir práctica con volumen.

Hacer muchas fotos no entrena
necesariamente el criterio. Seleccionar,
descartar y entender sí.

Ejercicio clave:
Sal a fotografiar con un límite de 20
disparos.
Oblígate a decidir antes de cada foto.
No revises en la pantalla de la cámara.
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Esto genera fricción, y esa fricción es donde
empieza la mejora.

LA JERARQUÍA VISUAL: UNA IMAGEN DEBE
TENER UN ORDEN.
Una fotografía sin jerarquía es ruido.

El espectador necesita entender:
Dónde mirar primero.
Dónde después.
Qué es secundario.

Errores frecuentes:
Varios elementos compitiendo.
Fondos que distraen.
Falta de separación entre planos o
elementos.

Recomendaciones prácticas:
Usa contraste (luz u oscuridad) para dirigir
la mirada.
Simplifica el encuadre antes de disparar.
Mueve tu posición en lugar de confiar en el
recorte.

Una buena fotografía no muestra más. Muestra
mejor.

CAMBIA TU RELACIÓN CON LA LUZ.
Muchos fotógrafos buscan “buena luz”.

Los que avanzan aprenden a leerla y decidir
con ella.

Tres preguntas antes de disparar:
¿De dónde viene la luz?
¿Qué está iluminando realmente?
¿Qué está dejando en sombra?

Errores habituales:
Disparar sin analizar dirección.
Usar luz frontal por comodidad.
Evitar situaciones complejas (contraluces,
sombras duras).

Práctica recomendada:
 Trabaja durante varios días solo con:

Contraluz.
Luz lateral.

Limitar variables acelera el aprendizaje.

EL PUNTO DE VISTA: LA DECISIÓN MÁS
INFRAVALORADA.
La mayoría de las fotos se hacen desde la
misma altura y distancia.

Eso genera imágenes previsibles.
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Recomendaciones operativas:
Cambia altura (suelo, elevado).
Modifica distancia antes de cambiar focal.
Rodea el sujeto antes de disparar

Ejercicio:
Fotografía el mismo sujeto desde 5 posiciones
distintas.

Analiza cuál funciona y por qué.

No es un ejercicio estético. Es un ejercicio de
criterio.

EL FONDO IMPORTA TANTO COMO EL SUJETO.
Uno de los errores más comunes es pensar que
el sujeto es lo importante.

En fotografía, el fondo construye o destruye la
imagen.

Problemas típicos:
Elementos que “salen” de la cabeza del
sujeto.
Líneas que distraen.
Exceso de información.

Soluciones prácticas:
Muévete ligeramente (a veces 10 cm
cambian todo).
Usa aperturas pensadas, no por defecto.

Busca fondos neutros o coherentes.

Si el fondo molesta, la foto no funciona,
aunque el sujeto sea interesante.

APRENDE A ELIMINAR.
Mejorar en fotografía no consiste en añadir
recursos, sino en eliminar errores.

Entrenamiento clave:
Haz fotos donde elimines deliberadamente
elementos.
Trabaja con encuadres más cerrados de lo
habitual.
Simplifica hasta el límite.

La simplificación no empobrece la imagen, la
hace legible.

ANTICIPAR EN LUGAR DE REACCIONAR.
Muchos fotógrafos reaccionan a lo que ocurre. 

Los que avanzan anticipan.

Especialmente en fotografía urbana o social:
Observa antes de disparar.
Detecta patrones.
Espera el momento en lugar de perseguirlo.
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Autor: Yamiailem
Ejercicio práctico: ¿Cuál es el elemento principal?
                                   ¿Qué habrías hecho tu?



Ejercicio práctico:
Elige un punto.
Quédate 15–20 minutos.
No dispares hasta entender qué está
pasando.

La primera foto rara vez es la mejor.

EDICIÓN: DONDE REALMENTE DECIDES QUÉ
VALE.
Disparar es solo una parte. Editar define tu
nivel.

Errores habituales:
Seleccionar demasiado.
Editar por impulso.
No tener criterio de descarte.

Método recomendado:
1.Primera criba rápida (descarta lo evidente).
2.Segunda revisión (analiza composición y

mensaje).
3.Selección final (solo imágenes defendibles).

Una buena sesión no es la que tiene muchas
fotos. Es la que tiene pocas, pero sólidas.

EVITA EL EFECTO “FOTO BONITA”.
Las imágenes estéticamente agradables son
fáciles de hacer… y fáciles de olvidar.

Problema:
Funcionan a primera vista.
No tienen profundidad.

No resisten revisión.

Alternativa:
Busca imágenes que generen preguntas.
Que tengan tensión.
Que no se agoten en segundos.

Esto requiere asumir riesgo y aceptar fallos.

REPETICIÓN CONSCIENTE.
La mejora real no viene de fotografiar cosas
distintas, sino de fotografiar mejor lo mismo.

Ejercicio potente:
Fotografía el mismo lugar durante varios
días.
Mismas horas, distintas condiciones.
Analiza qué cambia y qué decides.

Aquí es donde aparece el criterio.

REVISIÓN CRÍTICA (SIN AUTOENGAÑO).
Si no eres exigente revisando tu trabajo, no
mejorarás.

Método útil:
Revisa tus fotos semanas después.
Elimina sin miedo.
Identifica patrones de error.

Si siempre fallas en lo mismo, ahí está tu
trabajo.
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EQUIPO: MENOS RELEVANTE DE LO QUE
PARECE.
Cambiar de cámara raramente eleva el nivel.

Lo que sí lo hace:
Entender mejor la luz.
Decidir mejor el encuadre.
Editar con criterio.

Regla práctica: Si no sabes exactamente qué
limita tu equipo, el equipo no es el problema.

CONSTRUIR UNA MIRADA.
El siguiente nivel no es hacer mejores fotos
aisladas.

Es hacer fotografías coherentes entre sí.

Eso implica:
Repetir decisiones.
Desarrollar criterio propio.
Mantener una línea visual.

No es estilo por estética. Es consistencia en la
forma de mirar.

Llevar tus fotografías al siguiente nivel no
depende de aprender algo nuevo, sino de
hacer mejor lo que ya haces.

Implica:
Cuestionar los automatismos (no dejar de
usarlos).
Reducir la cantidad de imagenes que
tomas.
Aumentar la intención en cada fotografía.
Ser más exigente al seleccionar (eres tan
bueno como la peor de tus fotografías
conocidas).

La diferencia entre una fotografía correcta y
una fotografía que funciona no está en la
cámara.

Está en las decisiones que tomas para esa
imagen, cuando nadie te obliga a tomarlas.
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Mas de 50 años
mirando a través
del mismo objetivo. 
Fotocasion: de una manta en el Rastro a referente europeo.

H I S T O R I A
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Muchos clientes preguntan por el origen de
Fotocasion. No por una curiosidad superficial,
sino porque perciben que detrás de una
empresa que ha resistido más de cinco
décadas hay algo que no se explica solo con
producto, ni con precio.

La respuesta no es inmediata. No cabe en una
fecha ni en una anécdota. Es una historia que
comienza de forma humilde y avanza en
paralelo a la propia evolución de la fotografía.

Durante ese recorrido, el contexto no siempre
ha sido favorable. La irrupción del comercio
digital (con gigantes como Amazon
redefiniendo las reglas del consumo) parecía
anticipar un escenario en el que las tiendas
físicas quedarían relegadas.

La promesa de la conveniencia absoluta, del
acceso inmediato y de la entrega rápida se
imponía como un modelo difícil de combatir.

Sin embargo, no ocurrió.

En el barrio de Embajadores, cerca de La Latina
y de algunas de las arterias más vivas de
Madrid, Fotocasion no solo resistió: se
consolidó.

Con más de 2.500 metros cuadrados, se
mantiene como una referencia indiscutible en
España y con proyección europea. 

No por inercia, ni por nostalgia, sino por algo
más difícil de replicar: una forma de entender
la fotografía que trasciende la transacción.

1975: CUANDO TODO EMPIEZA SIN
ESTRUCTURA.
En 1975, José Luis Mur inicia una actividad que,
en ese momento, no tenía pretensión de
convertirse en empresa.

Aficionado a la fotografía y con experiencia en
la compraventa, comienza en el El Rastro con
un puesto básico: una manta en el suelo sobre
la que dispone cámaras, objetivos y accesorios.

No había estrategia, ni marca, ni estructura.
Había criterio.

Ese contexto inicial define algo que se
mantendrá con el tiempo: la relación directa
con el cliente, la conversación, el intercambio
de conocimiento y la capacidad de entender
qué necesita cada fotógrafo más allá del
producto.

DE LA CALLE A LA TIENDA: EL PRIMER SALTO.
En 1983 se produce el primer cambio
estructural relevante: la apertura de una tienda
física en la calle Carlos Arniches, en Madrid.

El espacio era modesto, pero el modelo ya
estaba claro.
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No se trataba únicamente de vender material.
Se trataba de asesorar.

Durante los años ochenta, ese local se
convierte en un punto de referencia para
fotógrafos de todo tipo. La demanda crece
hasta el punto de generar colas en la calle en
determinados momentos.

Este crecimiento no responde a campañas ni a
posicionamiento publicitario.

Responde a tres factores consistentes:
Conocimiento técnico real.
Atención personalizada.
Confianza construida en el tiempo.

En un sector donde el producto evoluciona
constantemente, el valor diferencial empieza a
ser el criterio.

UN LUGAR DE ENCUENTRO PARA
FOTÓGRAFOS.
Con el paso de los años, la tienda deja de ser
solo un punto de venta.

Se convierte en un espacio donde ocurre algo
más difícil de construir: comunidad.

Profesionales, aficionados, coleccionistas y
curiosos comparten un mismo entorno. 

Se intercambia información, se resuelven
dudas y se generan relaciones que trascienden
la compra puntual.

En ese contexto, Fotocasion empieza a
consolidarse como algo más que una tienda:
un lugar donde la fotografía se entiende, se
discute y se vive.

2005: CRECIMIENTO SIN PERDER IDENTIDAD.
La apertura del espacio actual en la calle
Ribera de Curtidores, 22 marca un punto de
inflexión.

El nuevo edificio, con cinco plantas, permite
ampliar de forma significativa la capacidad
operativa:

Mayor área de exposición y venta.
Almacén estructurado.
Sala de exposiciones.
Aula de formación.
Oficinas.

Con este movimiento, Fotocasion se posiciona
como la tienda de fotografía más grande de
Europa.

Sin embargo, el cambio no es solo de tamaño.
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El reto real era mantener lo que había
funcionado desde el principio: la cercanía, el
conocimiento y el trato directo.

Escalar sin diluir la identidad.

SEGUNDA GENERACIÓN: CONTINUIDAD Y
CRECIMIENTO.
Sergio Mur, actual gerente, crece dentro del
negocio. No llega desde fuera ni desde una
formación teórica, sino desde la experiencia
directa.

Su desarrollo profesional está ligado al día a día
de la tienda, al contacto con clientes y a la
evolución del sector.

Bajo su gestión, el negocio crece de forma
sostenida, adaptándose a cambios profundos:

Transición de analógico a digital.
Transformación del mercado.
Aparición del canal online.
Nuevos perfiles de cliente.

El crecimiento no se apoya en rupturas, sino en
continuidad bien ejecutada.

LA COLECCIÓN: MEMORIA DE LA FOTOGRAFÍA.
Uno de los elementos menos visibles, pero más
relevantes, es la colección acumulada a lo largo
de los años.

Fotocasion reúne una de las colecciones más
completas en:

Cámaras históricas.
Objetivos.
Fotografías.
Negativos.
Accesorios.

Este fondo no es solo un activo. Es un
testimonio de la evolución del medio.

Permite entender de dónde viene la fotografía
para interpretar mejor hacia dónde va.

TERCERA GENERACIÓN: EVOLUCIÓN SIN
RUPTURA.
La incorporación de Pablo Mur introduce una
nueva etapa.

No supone una ruptura con el modelo anterior,
sino una ampliación de enfoque.

Aporta:
Visión contemporánea.
Sensibilidad hacia lo digital.
Orientación a nuevas formas de consumo.
Interés por la innovación.
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Pero mantiene intacto el núcleo del proyecto:
El respeto por el conocimiento y la relación con
el cliente.

MÁS ALLÁ DEL PRODUCTO.
En un mercado donde el acceso al material
fotográfico es cada vez más amplio y
competitivo, el valor de una tienda no puede
basarse únicamente en el catálogo.

Fotocasion ha construido su posición sobre
otros pilares:

Asesoramiento especializado.
Experiencia acumulada.
Capacidad de adaptación.
Relación de confianza.

El producto es necesario. El criterio y la
experiencia es lo que marca la diferencia.

UNA HISTORIA EN CURSO.
Hablar de más de 50 años de trayectoria
implica mirar atrás, pero también entender
que la historia no está cerrada.

La fotografía sigue cambiando:
Nuevas tecnologías.
Nuevos formatos.
Nuevos perfiles de usuario.

Tambien cambia todo el sector.

Fotocasion no es ajena a esa evolución. Forma
parte de ella.

MIRAR HACIA ADELANTE.
El futuro plantea retos evidentes:

Digitalización completa del sector.
Cambio en los hábitos de compra.
Nuevos competidores.
Transformación del perfil del fotógrafo.

Pero también oportunidades.

Mantener el equilibrio entre tradición y
evolución será clave.

UNA INVITACIÓN ABIERTA.
Más que una historia cerrada, Fotocasion es un
proyecto en construcción permanente.

Un espacio donde la fotografía no se limita a la
compra, sino que se entiende como práctica,
aprendizaje y evolución.

Quien entra, no solo adquiere un producto.
Accede a un entorno donde la experiencia
acumulada sigue teniendo valor.

Donde, más de cinco décadas después, la
conversación sigue siendo el punto de partida.
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CÓMO MEJORAR TUCÓMO MEJORAR TU
FOTOGRAFÍA DEFOTOGRAFÍA DE
PAISAJE CON TÉCNICAPAISAJE CON TÉCNICA
Y COMPOSICIÓN.Y COMPOSICIÓN.

CÓMO MEJORAR TU
FOTOGRAFÍA DE
PAISAJE CON TÉCNICA
Y COMPOSICIÓN.
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La fotografía de paisaje es, en apariencia, una
de las disciplinas más accesibles: no requiere
modelos, no depende de horarios estrictos y el
sujeto (el territorio) está ahí, disponible.

Sin embargo, esa misma aparente facilidad es
lo que la convierte en una de las más exigentes.

El paisaje no se mueve para ti.

No se ordena. No espera. Pero sobre todo, no
funciona por sí solo.

La diferencia entre una imagen descriptiva y
una fotografía sólida no está en el lugar, sino en
las decisiones que tomas antes, durante y
después de disparar.

Este artículo no busca acumular consejos.
Busca estructurar un método de trabajo que
eleve el nivel de forma real, sin importar la
experiencia.

EL ERROR DE BASE: CONFIAR EN EL PAISAJE.
Uno de los fallos más comunes es asumir que
un lugar espectacular garantiza una buena
fotografía. No es así.

Los paisajes impactantes generan expectativas
altas, pero también errores frecuentes:

Encuadres sin jerarquía.
Exceso de elementos.

Falta de intención clara.

Principio clave: El paisaje es materia prima, no
resultado.

LLEGAR ANTES DE DISPARAR: LECTURA DEL
ENTORNO.
Antes de montar el trípode o sacar la cámara,
hay una fase crítica que muchos omiten:
Observar sin fotografiar.

Qué debes analizar:
Dirección de la luz.
Elementos dominantes (líneas, masas,
formas).
Puntos de entrada visual.
Posibles fondos problemáticos.
Evolución de la escena (nubes, niebla,
sombras).

Ejercicio para marcar la diferencia:
Dedica 10–15 minutos a observar sin disparar.
Recorre el área, cambia de altura, prueba
encuadres sin cámara.

Esto reduce errores y mejora el resultado.

LA LUZ: EL FACTOR QUE MÁS CONDICIONA
TODO.
No existe buena fotografía de paisaje sin una
lectura correcta de la luz.
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Dirección antes que intensidad.
Muchos fotógrafos se centran en si la luz es
“bonita” o no.

El criterio real es otro: desde dónde incide.
Luz frontal: descriptiva, pero plana.
Luz lateral: volumen, textura, separación de
planos.
Contraluz: atmósfera, profundidad,
dramatismo.
Cenital: compleja, útil solo en situaciones
concretas.

Recomendación operativa: Si buscas volumen
y profundidad, prioriza luz lateral o contraluz.

CALIDAD DE LA LUZ.
Luz dura (sol directo): contraste alto, sombras
definidas.

Luz suave (nubes, niebla): transición tonal,
menor contraste.

Uso práctico:
Textura, luz dura lateral.
Atmósfera, luz suave.
Minimalismo, luz difusa.

Horario: evitar hacer lo mismo siempre.
El amanecer y atardecer son o mejor, pero no
lo único.

Errores comunes:
Fotografiar siempre a la misma hora.
Ignorar condiciones meteorológicas.

Situaciones con alto potencial:
Después de lluvia (color saturado, reflejos).
Niebla (simplificación natural).
Cielos inestables (dinamismo).

COMPOSICIÓN: DONDE REALMENTE SE
DECIDE LA IMAGEN.
Simplificar no es opcional.
El paisaje suele ser complejo por naturaleza. Tu
trabajo es reducirlo a algo legible.

Errores habituales:
Incluir demasiados elementos.
Falta de jerarquía.
Encuadres abiertos sin control.

Soluciones prácticas:
Elimina antes de añadir.
Recorta con el encuadre, no después.
Trabaja con un elemento dominante claro.

Jerarquía visual.
Toda fotografía debe responder a una
pregunta: ¿Dónde debe mirar primero el
espectador?
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Si no hay respuesta clara, la imagen falla.

Herramientas para construir jerarquía:
Contraste de luz.
Tamaño relativo.
Color dominante.
Posición en el encuadre

Líneas y estructura.
El paisaje ofrece líneas constantemente:

Caminos.
Ríos.
Costas.
Sombras.

Uso correcto:
Dirigir la mirada hacia el punto principal.
Generar profundidad.
Organizar el encuadre.

Error frecuente:
Usar líneas que no llevan a ningún sitio.

Capas y profundidad.
Una imagen plana rara vez funciona.

Estructura clásica eficaz:
Primer plano.
Plano medio.
Fondo.

No es una fórmula obligatoria, pero sí una
herramienta potente.

Consejo práctico.
Incluye elementos en primer plano solo si
aportan.  Si no, eliminan claridad.

EL PUNTO DE VISTA: LA VARIABLE MÁS
DESAPROVECHADA.
Cambiar la posición tiene más impacto que
cambiar de objetivo.

Práctica recomendada:
Varía altura (suelo, elevado).
Desplázate lateralmente.
Modifica distancia antes de cambiar focal.

Ejercicio:
Trabaja una escena desde 5 posiciones
distintas.

Analiza diferencias reales.

TÉCNICA: CONTROL AL SERVICIO DE LA
IMAGEN.
La técnica no mejora una mala fotografía, pero
una mala técnica puede arruinar una buena.

Exposición.
En paisaje, el control del rango dinámico es
crítico.

Recomendación:
Protege altas luces.
Recupera sombras en edición.
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Las zonas quemadas son irrecuperables.

Trípode: cuándo sí y cuándo no.
Úsalo cuando:

Trabajes con poca luz.
Necesites precisión en encuadre.
Realices exposiciones largas.

Evítalo cuando:
Te limite movilidad.
La escena requiera rapidez.

Diafragma y profundidad de campo:
f/8 – f/11 equilibrio óptimo en la mayoría de
lentes.
f/16 o+ más profundidad, pero pérdida de
nitidez (difracción).

Clave: No busques “todo enfocado” por defecto.
Decide qué debe estarlo.

Filtros: uso con criterio:
Polarizador: controla reflejos y saturación.
ND: alarga exposición.
Degradado: equilibra la luz del cielo y suelo.

Un error frecuente es usarlos por costumbre y
no por necesidad.

EL MOMENTO: ESPERAR O PERDER LA FOTO.
El paisaje cambia constantemente.

La diferencia muchas veces está en esperar.

Ejemplo real:
Una nube que entra en encuadre.
Una sombra que se desplaza.
Una luz que rompe el cielo.

EDICIÓN: DONDE SE CONSOLIDA LA
FOTOGRAFÍA
Selección.
El 80% de la mejora ocurre aquí.

Errores:
Quedarse con demasiadas fotos.
No eliminar versiones débiles.

Regla: Si dudas, descarta.

REVELADO
Objetivo: reforzar lo que ya existe, no
inventarlo

Ajustes clave:
Exposición global.
Contraste controlado.
Color coherente.
Nitidez moderada.
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Errores habituales:
Sobresaturación.
Exceso de claridad.
Cielos irreales.

REPETICIÓN Y CONSISTENCIA.
Mejorar no consiste en fotografiar lugares
nuevos. Consiste en trabajar mejor los mismos.

Ejercicio avanzado:
Fotografía una localización varias veces.
En distintas condiciones.
Mismo encuadre o variaciones controladas.

Lo anterior entrena:
La anticipación.
La lectura de luz.
El criterio compositivo.

QUÉ DIFERENCIA A UN FOTÓGRAFO
AVANZADO.
No es el equipo. No es el lugar. No es la técnica
aislada.

Es la capacidad de:
Decidir qué fotografiar.
Entender cuándo hacerlo.
Simplificar la escena.
Editar con rigor.

La fotografía de paisaje no mejora acumulando
técnicas, sino integrándolas en decisiones
coherentes.

El salto de nivel ocurre cuando:
Dejas de reaccionar y empiezas a anticipar.
Dejas de incluir y empiezas a eliminar.
Dejas de depender del lugar y empiezas a
construir la imagen.

El paisaje está ahí para todos.

La diferencia está en cómo lo miras… y en lo
que decides hacer con ello.
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El mostrador
de Fotocasion.
Consejos útiles nacidos de la experiencia.

C O N S E J O S
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En una tienda especializada, el producto es
solo una parte del trabajo. La otra (más
relevante) ocurre en la conversación previa a la
compra.
Cada día llegan clientes con dudas legítimas,
pero también con decisiones prácticamente
tomadas a partir de información incompleta,
comparativas descontextualizadas o
recomendaciones genéricas.

El resultado es recurrente: compras
desajustadas a la realidad de uso.

No se trata de falta de interés o de criterio por
parte del cliente. Se trata de un entorno donde
la información es abundante, pero no siempre
útil.

Este artículo no pretende corregir desde la
teoría, sino trasladar lo que ocurre en el
mostrador: errores reales, repetidos, y cómo
evitarlos con decisiones más precisas.

COMPRAR POR ESPECIFICACIONES EN LUGAR
DE POR USO.
Es, con diferencia, el error más habitual.

El cliente llega con una lista clara:
Más megapíxeles.
Mejor ISO.
Ráfaga más rápida.
Más puntos de enfoque.

Todo ello es relevante, pero rara vez
determinante.

Problema de fondo: Se compara producto, no
necesidad.

Ejemplo típico: Usuario que fotografía viajes,
familia y paisaje que elige un cuerpo pensado
para acción o deporte porque “es más
completo”.

Consecuencia:
Mayor inversión.
Equipo más complejo de lo necesario.
Menor aprovechamiento de sus
capacidades.

Cómo evitarlo:
Definir qué tipo de fotografía haces el 80%
del tiempo.
Identificar limitaciones reales (no teóricas).
Priorizar ergonomía, facilidad de uso y
coherencia del sistema.

La mejor cámara no es la más avanzada. Es la
que encaja con tu forma de fotografiar.
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SOBREDIMENSIONAR EL EQUIPO DESDE EL
INICIO.
Especialmente frecuente en usuarios que
empiezan.

Existe la idea de que empezar con equipo
avanzado evita quedarse corto a medio plazo.

En la práctica ocurre lo contrario.

Problemas asociados:
Complejidad innecesaria.
Frustración por no entender el equipo.
Abandono parcial de funciones clave.

Ejemplo habitual: Compra de cámaras de
gama alta con objetivos exigentes en usuarios
que aún no controlan exposición o enfoque.

Recomendación clara:
Empezar con equipo equilibrado.
Priorizar aprendizaje sobre potencial
técnico.
Evolucionar cuando el equipo limite de
verdad.

El crecimiento en fotografía no es lineal con el
precio del equipo.

INFRAVALORAR LA IMPORTANCIA DEL
OBJETIVO.
Muchos compradores centran toda la inversión
en el cuerpo de cámara y relegan el objetivo a
una decisión secundaria.

Es un error estructural.

Realidad técnica. El objetivo condiciona:
La calidad óptica.
La profundidad de campo.
La estética de la imagen.
La versatilidad real del equipo.

Error frecuente: Cámara de alta gama y
objetivo básico.

Consecuencia: rendimiento global limitado.

Cómo corregirlo:
Equilibrar inversión entre cuerpo y óptica.
Entender qué tipo de focal necesitas.
Priorizar calidad óptica frente a versatilidad
excesiva.

Una buena óptica transforma una cámara
media. Lo contrario no ocurre.
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ELEGIR POR RECOMENDACIÓN GENÉRICA.
“Me han dicho que esta es la mejor”.

Este tipo de decisión es extremadamente
común.

El problema es que la recomendación no suele
tener contexto:

No considera el nivel del usuario.
No considera el tipo de fotografía.
No considera el uso real.

Ejemplo:
Recomendación de equipo profesional a un
usuario que solo necesita algo ágil y sencillo.

Consecuencia:
Sobrecoste.
Curva de aprendizaje innecesaria.
Menor disfrute.

Alternativa correcta:
Analizar el propio uso.
Preguntar en función de necesidades
concretas.
Contrastar varias fuentes especializadas.

No existe el mejor equipo. Existe el más
adecuado.

IGNORAR LA ERGONOMÍA Y LA EXPERIENCIA
DE USO.
Uno de los factores más decisivos… y menos
considerados.

Qué ocurre en tienda:
Clientes que compran sin haber probado la
cámara en mano.

Problemas posteriores:
Menús poco intuitivos.
Mala adaptación al tamaño/peso.
Incomodidad en uso prolongado.

Recomendación práctica:
Sostener la cámara.
Probar menús.
Simular uso real.

La cámara que no resulta cómoda se usa
menos. lo que no se usa, no mejora.

COMPRAR PENSANDO EN LO QUE “PODRÍAN
HACER”.
Muchos usuarios compran en función de
escenarios futuros:

“Por si hago vídeo”.
“Por si empiezo a hacer deporte”.
“Por si me dedico a esto”.

Problema: Se compra para una fotografía que
aún no existe.

Consecuencia:
Equipo infrautilizado.
Decisiones basadas en hipótesis.
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Enfoque correcto.
Compra para lo que haces hoy. Evoluciona
cuando cambie tu necesidad real.

SUBESTIMAR ACCESORIOS CLAVE.
El foco suele estar en la cámara, pero hay
elementos que afectan directamente al
resultado:

Trípode.
Tarjeta de memoria.
Batería adicional.
Mochila.
Filtros.

Error típico: Comprar accesorios de baja
calidad para “ahorrar”.

Consecuencia:
Problemas de estabilidad.
Pérdida de archivos.
Limitaciones en campo.

Recomendación: Invertir con criterio en lo que
condiciona el uso real.

NO PENSAR EN EL SISTEMA A LARGO PLAZO.
Una cámara no es una compra aislada. Es la
entrada a un sistema:

Ópticas.
Accesorios.
Compatibilidades.

Error frecuente. Elegir sin considerar:
Disponibilidad de objetivos.
Coste de ampliación.
Coherencia del ecosistema.

Consecuencia: Cambios de sistema
prematuros o costosos.

NO PEDIR ASESORAMIENTO (O NO
APROVECHARLO).
Uno de los aspectos más infravalorados.

En tienda, muchas decisiones se corrigen en
minutos de conversación.

Valor real del asesoramiento:
Detectar necesidades reales.
Evitar sobrecostes.
Optimizar la inversión.

Error frecuente: legar con una decisión cerrada
e inamovible.

Recomendación: Escuchar antes de decidir.

Los errores de compra no suelen venir de falta
de presupuesto, sino de falta de ajuste entre el
equipo y el uso real.
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Por qué copiar estilos
no te hace mejorar.
Por qué copiar estilos
no te hace mejorar.
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En fotografía, copiar es fácil. Basta con
identificar una imagen que funciona, analizar
sus elementos visibles —color, encuadre, luz— y
tratar de reproducirlos.

El resultado suele ser aceptable. A veces
incluso convincente.

Pero rara vez supone una mejora real.

Es recurrente fotógrafos que tiene referencias
claras (estilos definidos, autores concretos) y
una sensación de estancamiento. Han
aprendido a replicar una estética, pero no han
avanzado en su capacidad de decidir.

Ese es el problema de fondo.

Copiar estilos puede generar imágenes
correctas. Pero no construye criterio.

EL ESPEJISMO DEL RESULTADO.
El primer error es confundir el resultado visible
con el proceso que lo ha generado.

Cuando ves una imagen que funciona,
percibes:

Una luz concreta.
Una composición equilibrada.
Un tratamiento de color definido.

Pero lo que no ves es:
Por qué se eligió ese encuadre.
Qué se descartó.
Qué alternativas no funcionaron.
Qué intención había detrás.

Copiar el resultado sin entender el proceso es
repetir una forma sin comprender su lógica.

Por eso, aunque la imagen se parezca, no
evoluciona tu fotografía.

LA IMITACIÓN COMO ATAJO (Y SUS LÍMITES).
Imitar tiene una función útil en fases iniciales.
Permite:

Entrenar el ojo.
Entender estructuras básicas.
Familiarizarse con decisiones compositivas.

El problema aparece cuando se convierte en
método principal.

Síntomas claros:
Dependencia constante de referencias
Dificultad para fotografiar sin “inspiración
previa”
Imágenes técnicamente correctas pero
previsibles.
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En ese punto, copiar deja de ser aprendizaje y
pasa a ser limitación.

EL ESTILO NO ES ESTÉTICA
Uno de los errores más extendidos es reducir el
estilo a una cuestión visual:

Tonos desaturados.
Alto contraste.
Encuadres minimalistas.
Colores específicos.

Pero el estilo no está en cómo se ve la imagen.
Está en cómo se decide.

Dos fotógrafos pueden usar:
La misma focal.
La misma luz.
El mismo encuadre.

Y generar imágenes completamente distintas.
¿Por qué?

Porque la diferencia está en:
Qué consideran importante.
Qué eliminan.
Cuándo disparan.

El estilo es un sistema de decisiones, no un
acabado visual.

EL PROBLEMA DE CONSTRUIR DESDE FUERA.
Cuando copias, construyes la imagen desde
fuera hacia dentro es decir al revés de como
debe hacerse.

1.  Ves una referencia.
2.  Intentas reproducirla.
3.  Ajustas tu escena para que encaje.

Esto genera una fotografía condicionada, no
intencionada.

El proceso correcto es justamente el inverso.

1.  Observas la escena.
2.  Decides qué quieres mostrar.
3.  Eliges cómo hacerlo.

Puede parecer una diferencia sutil pero no lo
es.

En el primer caso, dependes. En el segundo,
decides.

LA TRAMPA DE LA VALIDACIÓN INMEDIATA.
Copiar estilos suele tener una recompensa
rápida:

La imagen “funciona”.
Encaja en tendencias.
Recibe aprobación externa.

Esto refuerza el comportamiento. 

El problema es que esa validación no está
ligada a tu criterio, sino a tu capacidad de
imitación.
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A medio plazo, genera:
Estancamiento.
Falta de identidad.
Dificultad para evolucionar.

QUÉ OCURRE CUANDO DEJAS DE COPIAR.
Cuando se abandona la dependencia de
referencias, aparece algo incómodo, la
incertidumbre.

Pero también ocurre algo relevante, empiezas
a entender por qué haces cada fotografía.

Ese proceso es más lento, pero es el único que
genera mejora real.

CÓMO UTILIZAR REFERENCIAS SIN CAER EN
LA COPIA.
Las referencias no son el problema. El
problema es cómo se utilizan.

Uso incorrecto:
Reproducir estética.
Copiar encuadres.
Imitar tratamiento.

Uso correcto:
Analizar decisiones.
Entender estructura.
Identificar intención.

Ejercicio práctico:
No te preguntes “cómo está hecha esta foto”.

Pregunta:
¿Qué han decidido incluir?
¿Qué han eliminado?
¿Dónde está la jerarquía?
¿Qué pasaría si cambiara el punto de vista?

Esto transforma la referencia en aprendizaje.

LA IMPORTANCIA DEL ERROR PROPIO.
Copiar reduce el margen de error eso, en
fotografía, es un problema.

El error es lo que permite:
Ajustar decisiones.
Detectar patrones.
Construir criterio.

Cuando todo está predefinido, no hay espacio
para equivocarse… ni para mejorar.

CONSTRUIR UNA MIRADA LLEVA TIEMPO.
No hay atajos. Desarrollar una forma propia de
fotografiar implica:

Repetición.
Análisis.
Descarte.
Coherencia.
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Sobre todo, asumir que muchas imágenes no
funcionarán.

Pero esas imágenes fallidas son parte del
proceso.

LO QUE REALMENTE DIFERENCIA A UN
FOTÓGRAFO
No es el equipo, el estilo visual, ni la edición.

Es la capacidad de decidir qué merece ser
fotografiado y construir una imagen sin
depender de referencias

Eso no se copia, se entrena.

Copiar estilos puede ayudarte a empezar pero
no te hará mejorar.

Porque mejorar no consiste en parecerse a
otros, sino en entender qué haces cuando
fotografías.

El salto real ocurre cuando dejas de replicar
resultados y empiezas a cuestionar decisiones.

Ahí es donde aparece algo que no se puede
imitar. 

Criterio. Cuando tienes criterio todo cambia.
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Todo en accesorios para
la fotografía y el vídeo.

Que nada te falle en el
momento de la verdad.

DONDE VIVE LA FOTOGRAFÍA

www.fotocasion.es

https://www.fotocasion.es/


Movimiento de
cámara: cuándo
suma y cuándo
estorba.
Decidir antes de mover.

V Í D E O
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El movimiento de cámara se ha convertido en
un recurso omnipresente.

Gimbals accesibles, estabilización interna cada
vez más eficaz y una cultura visual dominada
por lo dinámico han generado una tendencia
clara: si la cámara puede moverse, se mueve.

El problema no es técnico es de pensamiento.

Mover la cámara no mejora una pieza por sí
mismo. En muchos casos, la empeora.

La diferencia entre un movimiento que aporta
y uno que distrae no está en la herramienta,
sino en la intención que lo justifica.

EL ERROR DE BASE: MOVER POR INERCIA.
Uno de los patrones más habituales es grabar
todo en movimiento.

Planos caminando, desplazamientos
constantes y movimientos sin inicio ni final
claro

Esto suele responder a una idea equivocada de
el movimiento crea interés. En realidad, ocurre
lo contrario.

Cuando todo se mueve:
Nada destaca.

No hay jerarquía.
El espectador se fatiga.

El movimiento pierde valor cuando es
constante.

QUÉ HACE QUE UN MOVIMIENTO FUNCIONE.
Un movimiento de cámara solo tiene sentido si
cumple al menos una de estas funciones:

1.Revelar información.
Descubrir algo que no se veía.

Ejemplo:
Un travelling que muestra progresivamente
un espacio
Un desplazamiento que introduce un
sujeto.

2.Reforzar una acción.
Acompañar lo que ya está ocurriendo.

Ejemplo:
Seguir a una persona caminando.
Acompañar un gesto o desplazamiento.

3.Dirigir la mirada.
Guiar al espectador dentro del encuadre.
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Travelling.
Uno de los más potentes.
Genera profundidad y contexto.

.
Error habitual:
Usar travelling sin motivo, solo por estética.

Cámara en mano.
Aporta cercanía e inmediatez.
Útil en documental o situaciones vivas.

Error habitual:
Confundir naturalidad con falta de control.

Gimbal / estabilización.
Permite movimientos fluidos.
Facilita seguimiento.

Error habitual:
Movimientos artificialmente perfectos sin
intención.

EL RITMO: LO QUE CASI NUNCA SE TIENE EN
CUENTA.
El movimiento no solo es desplazamiento, es
tiempo.

Un mismo movimiento puede funcionar o no
según:

La velocidad.
La duración.
La relación con el resto de planos.
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Ejemplo:
Un paneo que conecta dos elementos.
Un movimiento que construye relación
entre planos.

4.Generar emoción o ritmo
Modificar la percepción del tiempo o la
tensión.

Ejemplo:
Movimientos lentos para atmósferas.
Movimientos rápidos para urgencia.

Si no cumple ninguna de estas cuatro
funciones, el movimiento sobra.

TIPOS DE MOVIMIENTO Y SU USO REAL.
Paneo (horizontal).

Útil para conectar elementos.
Eficaz si hay información que recorrer.

Error habitual:
 Paneos sin punto de interés claro.

Tilt (vertical)
Introduce escala o altura.
Útil en arquitectura o paisaje.

Error habitual:
Movimientos sin narrativa, solo descriptivos.



Errores comunes:
Movimientos demasiado largos.
Velocidad constante sin intención.
Falta de relación con el montaje.

Regla práctica:
Todo movimiento debe tener: inicio claro,
desarrollo y final.

Si no, parece un plano “sin terminar”.

CUÁNDO NO MOVER LA CÁMARA.
Saber cuándo no mover es tan importante
como saber cuándo hacerlo.

No debes mover la cámara cuando:
1. La escena ya tiene suficiente información. El
movimiento añade ruido.
2. El sujeto es estático y fuerte. El movimiento
debilita la imagen.
3. No hay dirección clara. Mover sin objetivo
genera confusión.
4. El plano necesita estabilidad. Entrevistas,
retratos, escenas contemplativas.

Una cámara fija bien utilizada suele ser más
potente que un movimiento innecesario.

EL PROBLEMA DEL “TODO EN MOVIMIENTO”.
Una tendencia muy extendida es construir
piezas donde todos los planos están en
movimiento.

Consecuencias:
Saturación visual.
Pérdida de contraste entre planos.
Falta de ritmo.

El movimiento necesita contraste para tener
impacto.

Sin planos estáticos, el movimiento pierde
significado.

PENSAR EL MOVIMIENTO ANTES DE GRABAR.
Uno de los errores más frecuentes es decidir el
movimiento en el momento.

El resultado:
Movimientos improvisados.
Falta de coherencia entre planos.
Montaje complicado.

Método profesional. Antes de grabar, define:
Qué planos son fijos.
Cuáles se mueven.
Por qué.

Esto aporta coherencia narrativa.

TÉCNICA AL SERVICIO DE LA DECISIÓN.
El equipo facilita el movimiento, pero no lo
justifica.
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El movimiento de cámara no es un recurso
estético.

Es una herramienta narrativa.

Funciona cuando:
Aporta información.
Dirige la mirada.
Da fuerza la escena.

Estorba cuando:
Se usa por inercia.
No tiene intención.
Sustituye decisiones por efecto.

El salto de nivel no está en mover mejor la
cámara.

Está en saber cuándo no moverla.

Un gimbal no mejora una mala decisión. Una
buena estabilización no aporta intención.

La técnica ejecuta. La decisión construye.

REDUCIR PARA MEJORAR.
Un ejercicio útil.

Graba una escena con:
3 Planos en movimiento.
3 planos fijos.

Analiza después:
Cuáles funcionan.
Cuáles aportan.
Cuáles sobran.

En la mayoría de casos, descubrirás que menos
movimiento mejora el resultado.
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Siempre pensando en fotografía.
Siempre pensando en naranja.

Años



Fotografía bajo
presión: decidir
en segundos sin
margen de error.
En esta sección para profesionales,
llevamos tus habilidades fotográficas al
límite con contenidos diseñados para
desafiarte, inspirarte y proporcionarte
herramientas que mejoren tus proyectos.

M A E S T R Í A  E N  L A
M I R A
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Fotografía bajo presión: decidir en segundos
sin margen de error. Cómo trabajan los
profesionales cuando no hay repetición
posible.

Hay contextos donde la fotografía deja de ser
un proceso controlado y pasa a ser una
operación en tiempo real. No hay segundas
tomas, no hay dirección de escena y, en
muchos casos, tampoco hay acceso
privilegiado más allá de unos segundos.

Sucede en prensa, en eventos irrepetibles, en
determinados trabajos corporativos, en
documental y en cualquier situación donde el
valor de la imagen está directamente ligado a
su carácter único.

En estos escenarios, el nivel no se mide por la
calidad técnica final, sino por algo mucho más
exigente: la capacidad de tomar decisiones
correctas bajo incertidumbre.

ANTICIPACIÓN: TRABAJAR ANTES DE QUE
OCURRA
La diferencia entre un fotógrafo que “llega” y
uno que “está” es la anticipación.

En entornos complejos, reaccionar implica ir
por detrás. La acción ya ha empezado cuando
decides. El margen de maniobra desaparece.

El profesional trabaja de forma inversa:
Identifica patrones antes de que se
materialicen.
Interpreta dinámicas de comportamiento.
Construye hipótesis de lo que va a suceder.

No se limita a observar. Lee la escena en
términos de probabilidad. 

No se anticipa un gesto exacto. Se anticipa en:
Direcciones de movimiento.
Relaciones entre sujetos.
Puntos de interacción.
Momentos de mayor carga emocional o
informativa.

Esto permite algo clave, estar colocado antes
de que la imagen exista.
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LECTURA DE ESCENA: JERARQUIZAR EN
TIEMPO REAL.
En situaciones complejas, todo ocurre a la vez.

Múltiples sujetos.
Capas de información.
Ruido visual.
Cambios constantes.

El error habitual es intentar abarcarlo todo.

El profesional hace lo contrario, reduce la
escena a lo esencial en cuestión de segundos.

Cómo se construye esa lectura.
Se basa en tres decisiones inmediatas:

1. Qué es lo importante.
No todo tiene el mismo valor. Hay que detectar
el núcleo de la escena.

2. Qué es secundario.
 Elementos que pueden aportar contexto, pero
no deben competir.

3. Qué se elimina.
 Ya sea mediante encuadre, posición o espera.

Esta jerarquización no es reflexiva. Se ejecuta
casi de forma automática, basada en
experiencia acumulada.

EL MARGEN DE ERROR REAL.
Uno de los mayores errores conceptuales es
pensar que siempre hay margen de corrección.

En estos escenarios:
No puedes repetir.
No puedes reconstruir.
No puedes “arreglarlo después”.

El margen de error es estructuralmente
mínimo.

Esto tiene dos consecuencias directas:
1. Las decisiones son irreversibles.
Un encuadre incorrecto o un disparo fuera de
tiempo no se recupera.

2. La exigencia es constante.
No hay espacio para la desconexión ni para el
ensayo.

El profesional asume esto desde el inicio. No
trabaja esperando corregir. Trabaja para no
fallar.

SIMPLIFICACIÓN OPERATIVA.
Bajo presión, la complejidad técnica penaliza.
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Cada ajuste adicional implica:
Tiempo.
Carga cognitiva.
Riesgo de error.

Por eso, los profesionales reducen variables al
mínimo:

Exposición predefinida o altamente
controlada.
Modos de enfoque ya decididos según
contexto.
Focal elegida antes de que ocurra la acción
Rango de trabajo asumido.

No optimizan en cada disparo. Crean un
sistema estable que les permite decidir sin
fricción.

POSICIONAMIENTO: LA DECISIÓN MÁS
DETERMINANTE.
En fotografía bajo presión, la posición es una
decisión crítica.

Determina:
Qué entra en cuadro.
Qué queda oculto.
Qué fondo acompaña o molesta.
Qué profundidad se puede construir.

Un error de posición no se corrige con técnica.

Cómo se posiciona un profesional.
Busca líneas de acción previsibles.
Evita fondos caóticos antes de que
aparezcan.
Se coloca en puntos de cruce, no de paso.
Prioriza ángulos limpios incluso si son
menos evidentes.

La mejor imagen no siempre está en el lugar
más cercano. Está en el lugar correcto.

ENCUADRE PREDECIDIDO VS ENCUADRE
REACTIVO.
Uno de los indicadores más claros de nivel es
cómo se construye el encuadre.

Perfil inexperto:
Sigue la acción.
Reencuadra constantemente.
Llega tarde al momento.

Perfil profesional:
Define encuadre.
Espera a que la acción entre en él.
Dispara en el punto óptimo.

Esto cambia completamente la precisión. No
se persigue la imagen. Se diseña el espacio
donde ocurrirá.
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GESTIÓN DEL RITMO Y LA ENERGÍA.
El error más frecuente bajo presión es la
hiperactividad:

Disparar en exceso.
Moverse sin criterio.
Reaccionar a todo.

Esto genera fatiga y reduce la capacidad de
decisión.

El profesional trabaja con un ritmo interno
controlado:

Alterna observación y acción.
Selecciona momentos clave.
Evita la sobreproducción innecesaria.

No se trata de hacer más fotos. Se trata de
hacer las correctas.

ERROR, CONTINUIDAD Y RESILIENCIA.
Incluso en niveles altos, el fallo existe.

La diferencia está en la gestión.
Un error no puede afectar al siguiente disparo:

No hay tiempo para analizar.
No hay margen para frustración.
No hay espacio para duda prolongada.

El proceso es inmediato:
Detectar el fallo.
Ajustar.
Continuar.
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La continuidad es más importante que la
perfección puntual.

AUTOMATIZACIÓN Y MEMORIA OPERATIVA.
En este tipo de fotografía, la técnica debe estar
completamente integrada.

Manejo de cámara sin mirar.
Cambios de parámetros sin reflexión
consciente.
Respuesta inmediata del sistema.

Esto libera recursos mentales para lo
importante:

Leer
Anticipar
Decidir

Cuando la técnica ocupa espacio, la escena se
pierde.

En estos contextos, la fotografía deja de ser un
ejercicio creativo en sentido clásico.

Se convierte en un sistema de toma de
decisiones bajo incertidumbre. Ahí, más que
en ningún otro lugar, es donde se define el
nivel real de un fotógrafo.



Fotografía desde
cero. 

Guía completa para principiantes.

C O L E C C I O N A B L E  N º 1 6
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Fascículo 16. Qué hace que una foto
funcione: los 4 pilares básicos.



Hay una pregunta que aparece tarde o
temprano en cualquier fotógrafo,
independientemente de su nivel:
¿Por qué algunas fotos funcionan y otras no?

No es una cuestión de cámara. Tampoco de
experiencia acumulada en años.

Es una cuestión de fundamentos.

Una fotografía funciona cuando varios
elementos coinciden de forma coherente.
Cuando eso no ocurre, la imagen puede ser
correcta, pero no relevante.

Reducido a lo esencial, toda fotografía sólida se
sostiene sobre cuatro pilares:

Luz.
Composición.
Momento.
Intención.

Si uno falla, la imagen se debilita. Si varios
fallan, la fotografía se rompe.

LA LUZ: LO QUE DEFINE LA IMAGEN.
La luz no es un elemento más. Es lo que
construye la fotografía.

Define:
Volumen.
Textura.

Atmósfera.
Lectura visual.

Sin una buena gestión de la luz, el resto pierde
impacto.

Qué observar realmente. Más allá de si hay
mucha o poca luz, lo importante es:

Dirección (lateral, frontal, contraluz).
Calidad (dura o suave).
Intensidad.
Color.

Errores habituales:
Fotografiar sin tener en cuenta la dirección.
Usar luz plana sin intención.
Ignorar sombras que restan o distraen.

Clave práctica.
Antes de disparar, pregúntate: ¿Qué está
haciendo la luz en esta escena? Si no aporta,
espera o cambia de posición.

LA COMPOSICIÓN: CÓMO ORGANIZAS LA
INFORMACIÓN.
Componer no es aplicar reglas.

Es decidir qué entra en el encuadre y qué
queda fuera.
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Una buena composición:
Ordena.
Simplifica.
Dirige la mirada.

Qué hace que funcione:
Jerarquía clara (qué es lo importante).
Limpieza visual.
Equilibrio entre elementos.

Errores habituales:
Incluir demasiado.
No definir un sujeto claro.
Fondos que compiten con el protagonista.

Clave práctica. 
Si al ver la foto no sabes dónde mirar en el
primer segundo, la composición falla.

EL MOMENTO: CUÁNDO DISPARAS.
Dos fotos con el mismo encuadre y luz pueden
ser completamente distintas según el
momento.

El momento define:
Expresión.
Gesto.
Tensión.
Significado.

Qué implica realmente, no es solo rapidez, es la
anticipación.

Saber:
Qué va a ocurrir.
Cuándo va a ocurrir.
En qué punto será más fuerte.

Errores habituales:
Disparar demasiado pronto.
Disparar demasiado tarde.
Disparar sin esperar.

Clave práctica.
La diferencia suele estar en una fracción de
segundo. Aprender a esperar es más
importante que aprender a disparar.

LA INTENCIÓN: POR QUÉ HACES LA FOTO
Este es el pilar menos visible y el más
determinante.

La intención define:
Qué quieres mostrar.
Qué decides enfatizar.

Sin intención, la foto puede ser correcta, pero
vacía.
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Cómo se manifiesta:
En el encuadre.
En la elección de luz.
En el momento seleccionado.

Todo responde a una idea previa, aunque sea
intuitiva.

Errores habituales:
Fotografiar sin objetivo.
Depender solo de lo que aparece.
No tomar decisiones conscientes.

Clave práctica.
Antes de disparar, formula mentalmente: ¿Qué
quiero contar aquí? Si no hay respuesta, la foto
dependerá del azar.

CÓMO TRABAJAN JUNTOS LOS 4 PILARES.
No funcionan por separado.

Una gran luz con mal momento no funciona.
Un buen momento con mala composición se
pierde.  Una composición correcta sin
intención no dice nada.

Cuando los cuatro coinciden:
La imagen se entiende.
Tiene fuerza.
Se recuerda.
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Ejercicio práctico.
Para interiorizar estos pilares, trabaja de forma
consciente:

Haz una foto pensando solo en la luz.
Otra centrada en composición.
Otra esperando el momento.
Otra con una intención clara.

Después analízalas. Verás que las imágenes
más sólidas son aquellas donde, aunque no lo
busques, los cuatro pilares empiezan a
alinearse.

Cuando estos cuatro pilares están presentes, la
fotografía funciona. Cuando no, ninguna
técnica lo compensa.


	MEJORAR TU FOTOGRAFÍA DE PAISAJE.
	Maestría en la mira: Fotografía bajo presión, decidir en segundos sin margen de error.

	Nota del editor
	PRISMA, una nueva visión para el mundo de la fotografía y la tecnología.
	2   PRISMA / ABRIL 2026

	Cuando la autoría se pone en duda.
	Fotografía, inteligencia artificial y la fragilidad del criterio.
	3   PRISMA / ABRIL 2026

	EL CASO QUE ABRIÓ EL DEBATE: UNA IMAGEN PREMIADA QUE NO ERA UNA FOTOGRAFÍA.
	FOTOPERIODISMO EN CRISIS: CUANDO LO GENERADO COMPITE CON LO REAL.
	LA INTERVENCIÓN INVISIBLE: CUANDO LA IA NO CREA, PERO TRANSFORMA.
	EL FALLO NO ES TÉCNICO, ES CONCEPTUAL.

	6  PRISMA / ABRIL 2026
	¿IMPORTA EL PROCESO O SOLO EL RESULTADO?
	JURADOS EXPERTOS ANTE IMÁGENES INDETECTABLES.
	REGULACIÓN, ADAPTACIÓN O REDEFINICIÓN.
	UNA FRONTERA QUE YA NO ES TÉCNICA.
	MÁS ALLÁ DEL ENGAÑO.
	LA INCOMODIDAD NECESARIA.

	¿VIENES A MADRID? ESTA PARADA NO PUEDE FALTAR.
	TE ESPERAMOS EN LA CALLE RIBERA DE CURTIDORES, 22.
	CÓMO LLEVAR TUS FOTOGRAFÍAS AL SIGUIENTE NIVEL

	ENTENDER DÓNDE ESTÁS FALLANDO (NO ES DONDE CREES).
	DISPARAR MENOS, DECIDIR MÁS.
	LA JERARQUÍA VISUAL: UNA IMAGEN DEBE TENER UN ORDEN.
	CAMBIA TU RELACIÓN CON LA LUZ.
	EL PUNTO DE VISTA: LA DECISIÓN MÁS INFRAVALORADA.
	Autor:  Leon Aschemann
	EL FONDO IMPORTA TANTO COMO EL SUJETO.
	APRENDE A ELIMINAR.
	ANTICIPAR EN LUGAR DE REACCIONAR.
	Ejercicio práctico: ¿Cuál es el elemento principal?                                    ¿Qué habrías hecho tu?
	EDICIÓN: DONDE REALMENTE DECIDES QUÉ VALE.
	EVITA EL EFECTO “FOTO BONITA”.
	REPETICIÓN CONSCIENTE.
	REVISIÓN CRÍTICA (SIN AUTOENGAÑO).
	EQUIPO: MENOS RELEVANTE DE LO QUE PARECE.
	CONSTRUIR UNA MIRADA.
	Ejercicio práctico: ¿Qué quiere mostrar el autor?                                    ¿Lo consigue?
	Mas de 50 años mirando a través del mismo objetivo.
	Fotocasion: de una manta en el Rastro a referente europeo.
	20  PRISMA / ABRIL 2026
	1975: CUANDO TODO EMPIEZA SIN ESTRUCTURA.
	DE LA CALLE A LA TIENDA: EL PRIMER SALTO.
	UN LUGAR DE ENCUENTRO PARA FOTÓGRAFOS.
	2005: CRECIMIENTO SIN PERDER IDENTIDAD.
	SEGUNDA GENERACIÓN: CONTINUIDAD Y CRECIMIENTO.
	LA COLECCIÓN: MEMORIA DE LA FOTOGRAFÍA.
	TERCERA GENERACIÓN: EVOLUCIÓN SIN RUPTURA.
	MÁS ALLÁ DEL PRODUCTO.
	UNA HISTORIA EN CURSO.
	MIRAR HACIA ADELANTE.
	UNA INVITACIÓN ABIERTA.

	CÓMO MEJORAR TU FOTOGRAFÍA DE PAISAJE CON TÉCNICA Y COMPOSICIÓN.

	EL ERROR DE BASE: CONFIAR EN EL PAISAJE.
	LLEGAR ANTES DE DISPARAR: LECTURA DEL ENTORNO.
	LA LUZ: EL FACTOR QUE MÁS CONDICIONA TODO.
	No existe buena fotografía de paisaje sin una lectura correcta de la luz.
	Dirección antes que intensidad.
	CALIDAD DE LA LUZ.
	Horario: evitar hacer lo mismo siempre.

	COMPOSICIÓN: DONDE REALMENTE SE DECIDE LA IMAGEN.
	Simplificar no es opcional.
	Jerarquía visual.
	Líneas y estructura.
	Capas y profundidad.
	Incluye elementos en primer plano solo si aportan.  Si no, eliminan claridad.

	EL PUNTO DE VISTA: LA VARIABLE MÁS DESAPROVECHADA.
	TÉCNICA: CONTROL AL SERVICIO DE LA IMAGEN.
	Exposición.
	Trípode: cuándo sí y cuándo no.
	Diafragma y profundidad de campo:
	Filtros: uso con criterio:

	EL MOMENTO: ESPERAR O PERDER LA FOTO.
	EDICIÓN: DONDE SE CONSOLIDA LA FOTOGRAFÍA
	Selección.
	REVELADO

	REPETICIÓN Y CONSISTENCIA.
	QUÉ DIFERENCIA A UN FOTÓGRAFO AVANZADO.
	El mostrador de Fotocasion.
	Consejos útiles nacidos de la experiencia.
	Errores de compra que vemos cada día (y cómo evitarlos).
	31   PRISMA / ABRIL 2026


	COMPRAR POR ESPECIFICACIONES EN LUGAR DE POR USO.
	SOBREDIMENSIONAR EL EQUIPO DESDE EL INICIO.
	INFRAVALORAR LA IMPORTANCIA DEL OBJETIVO.
	ELEGIR POR RECOMENDACIÓN GENÉRICA.
	IGNORAR LA ERGONOMÍA Y LA EXPERIENCIA DE USO.
	COMPRAR PENSANDO EN LO QUE “PODRÍAN HACER”.
	SUBESTIMAR ACCESORIOS CLAVE.
	NO PENSAR EN EL SISTEMA A LARGO PLAZO.
	NO PEDIR ASESORAMIENTO (O NO APROVECHARLO).
	Por qué copiar estilos no te hace mejorar.

	EL ESPEJISMO DEL RESULTADO.
	LA IMITACIÓN COMO ATAJO (Y SUS LÍMITES).
	EL ESTILO NO ES ESTÉTICA
	EL PROBLEMA DE CONSTRUIR DESDE FUERA.
	LA TRAMPA DE LA VALIDACIÓN INMEDIATA.
	QUÉ OCURRE CUANDO DEJAS DE COPIAR.
	CÓMO UTILIZAR REFERENCIAS SIN CAER EN LA COPIA.
	LA IMPORTANCIA DEL ERROR PROPIO.
	CONSTRUIR UNA MIRADA LLEVA TIEMPO.
	Autor: Jonathan Goncalves
	LO QUE REALMENTE DIFERENCIA A UN FOTÓGRAFO
	Autor: Tirc83
	DONDE VIVE LA FOTOGRAFÍA

	Todo en accesorios para la fotografía y el vídeo.
	Que nada te falle en el momento de la verdad.
	Movimiento de cámara: cuándo suma y cuándo estorba.

	EL ERROR DE BASE: MOVER POR INERCIA.
	QUÉ HACE QUE UN MOVIMIENTO FUNCIONE.
	Revelar información.
	Reforzar una acción.
	Dirigir la mirada.
	Travelling.
	Cámara en mano.
	Gimbal / estabilización.

	EL RITMO: LO QUE CASI NUNCA SE TIENE EN CUENTA.
	CUÁNDO NO MOVER LA CÁMARA.
	EL PROBLEMA DEL “TODO EN MOVIMIENTO”.
	PENSAR EL MOVIMIENTO ANTES DE GRABAR.
	TÉCNICA AL SERVICIO DE LA DECISIÓN.
	REDUCIR PARA MEJORAR.
	Años
	Fotografía bajo presión: decidir en segundos sin margen de error.

	ANTICIPACIÓN: TRABAJAR ANTES DE QUE OCURRA
	No se limita a observar. Lee la escena en términos de probabilidad.

	Autor: Derek Randolph
	LECTURA DE ESCENA: JERARQUIZAR EN TIEMPO REAL.
	Cómo se construye esa lectura.

	EL MARGEN DE ERROR REAL.
	1. Las decisiones son irreversibles.
	2. La exigencia es constante.

	SIMPLIFICACIÓN OPERATIVA.
	POSICIONAMIENTO: LA DECISIÓN MÁS DETERMINANTE.
	Cómo se posiciona un profesional.

	ENCUADRE PREDECIDIDO VS ENCUADRE REACTIVO.
	Autor: William Krumpelman
	GESTIÓN DEL RITMO Y LA ENERGÍA.
	ERROR, CONTINUIDAD Y RESILIENCIA.
	AUTOMATIZACIÓN Y MEMORIA OPERATIVA.
	Fotografía desde cero.
	Fascículo 16. Qué hace que una foto funcione: los 4 pilares básicos.
	Guía completa para principiantes.
	57  PRISMA / ABRIL  2026



	LA LUZ: LO QUE DEFINE LA IMAGEN.
	Errores habituales:
	Clave práctica.

	LA COMPOSICIÓN: CÓMO ORGANIZAS LA INFORMACIÓN.
	Autor: Pia B
	Qué hace que funcione:
	Errores habituales:

	EL MOMENTO: CUÁNDO DISPARAS.
	Errores habituales:
	Clave práctica.

	LA INTENCIÓN: POR QUÉ HACES LA FOTO
	Cómo se manifiesta:
	Errores habituales:
	Clave práctica.

	CÓMO TRABAJAN JUNTOS LOS 4 PILARES.
	Ejercicio práctico.

