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Prólogo 

La producción de contenido audiovisual ha sufrido transformaciones significativas 

recientemente. Lo que anteriormente se consideraba una fase menor, ahora es un componente 

esencial en la elaboración de cualquier proyecto visual. En esta etapa, el manejo del color ha 

adquirido una relevancia considerable. Ya no se limita a solucionar fallos de grabación, sino que 

se trata de establecer la forma en que se visualiza una imagen. Con frecuencia, el ambiente, la 

coherencia entre los planos e incluso la narrativa dependen directamente de estas elecciones.   

El presente libro surge de esa demanda: ofrecer una interpretación sencilla del proceso de 

corrección de color, combinando principios técnicos con su uso práctico. A lo largo de los 

capítulos, se abordan aspectos como la percepción del color, los modelos de color, el rango 

dinámico y los flujos de trabajo que se emplean en la postproducción actual.   

En la elaboración del contenido, se ha tomado como base a DaVinci Resolve, 

principalmente porque reúne diversas fases del proceso audiovisual en un único entorno. Esto 

facilita la comprensión del trabajo no como tareas separadas, sino como un flujo continuo. El 

documento está orientado a estudiantes y profesionales que buscan entender la corrección de color 

desde una perspectiva técnica, pero también en su utilización dentro del lenguaje audiovisual. 
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CAPÍTULO 1 

Fundamentos de la ciencia del color 

1.1. Percepción visual y color 

La percepción visual y el color constituyen fundamentos esenciales para comprender la 

manera en que la imagen digital es captada, interpretada y posteriormente transformada durante 

los procesos de producción y postproducción audiovisual. La percepción del color no depende 

únicamente de las características físicas de la luz, sino también de la interacción entre los estímulos 

luminosos, el sistema visual humano y los procesos cognitivos que permiten al cerebro organizar 

e interpretar la información recibida (Proaño, 2024). 

Además, el estudio de la percepción visual permite establecer las bases para comprender 

fenómenos como la sensibilidad a las diferentes longitudes de onda, la adaptación visual, el 

contraste y la influencia del contexto sobre la apariencia cromática. En donde los principios 

resultan particularmente relevantes en el ámbito de la imagen digital, donde la reproducción del 

color implica interpretar y manipular información visual mediante dispositivos de captura, 

procesamiento y visualización (Guerrero et al., 2019) 

Por ello, abordar la relación entre luz, ojo y cerebro proporciona un marco conceptual 

necesario para comprender el comportamiento del color y fundamentar posteriormente los 

procesos de corrección, tratamiento y reproducción cromática aplicados en la postproducción 

audiovisual. 

Cuando se observa una imagen, el color no es una propiedad que exista de forma 

independiente en los objetos. En realidad, es el resultado de un proceso en el que intervienen la 

luz, el ojo y el cerebro. Lo que finalmente se percibe depende de cómo esa información es 

interpretada por el sistema visual. 

      “El color no es una propiedad inherente de los objetos, sino el resultado de la interacción 

entre la luz, el sistema visual y la interpretación cerebral.” (Caivano, 2013). En donde el 

comportamiento no es completamente estable. Cambios en la iluminación, el entorno o incluso el 

estado de adaptación visual pueden modificar la percepción. Es habitual que un mismo tono 

parezca distinto si se observa en condiciones diferentes. 

     Por este motivo, en postproducción no basta con ajustar valores técnicos. También es 

necesario considerar cómo será interpretada la imagen en contextos reales de visualización. 
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Figura 1  

Percepción visual del color en diferentes condiciones de iluminación y contexto.  

 

Nota:  Elaboración propia. 

La manera en que entendemos el color es un fenómeno interesante y complicado. No solo 

se trata de las características físicas de los objetos, sino de cómo se combinan la luz, el entorno, el 

contexto visual y nuestra propia capacidad de percepción. En donde se muestra la imagen, un color 

específico puede ser visto de maneras muy diferentes según elementos como el fondo, la intensidad 

o el tipo de luz, así como su relación con otros objetos. Un excelente ejemplo de esto es el tablero 

de ajedrez, donde tonalidades que parecen distintas pueden tener valores físicos similares, gracias 

a la influencia de las sombras y el contexto que las rodea.  

La iluminación es uno de los elementos clave que impactan nuestra percepción del color. 

Modifica la cantidad y el espectro de la luz que incide en un objeto y, por extensión, en nuestro 
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sistema visual. Esto se refleja en los variados matices que puede mostrar un mismo objeto bajo 

fuentes de luz cálidas, neutras o frías. Así, un objeto que tiene las mismas propiedades físicas puede 

verse completamente diferente dependiendo de las condiciones de iluminación en las que se 

encuentra. Además, el entorno espacial tiene un papel fundamental en cómo percibimos el color, 

ya que los colores que rodean un objeto pueden generar efectos de contraste, adaptación visual y 

comparación, alterando nuestra percepción de su tonalidad, brillo o saturación. 

1.2. Luminancia y crominancia 

  La luminancia y la crominancia son dos aspectos fundamentales para comprender cómo se 

presenta y se gestiona el color en las imágenes digitales y en el ámbito audiovisual. La luminancia 

se encarga de transmitir información sobre el nivel de claridad o la fuerza de la luz en una imagen, 

lo que nos permite distinguir las variaciones entre las zonas más iluminadas y las más sombrías, y 

desempeña un rol vital en nuestra percepción del contraste y los matices. En cambio, la 

crominancia se refiere al color en sí mismo, incluyendo elementos como la tonalidad y la 

intensidad del color. Al desglosar estos dos elementos, podemos evaluar y tratar la información de 

luz y color de manera separada, lo cual es extremadamente útil en actividades como la 

codificación, compresión, ajuste y reproducción de imágenes digitales (Pereira, 2024). 

Dentro del video digital, la información de la imagen se organiza en dos componentes: 

luminancia y crominancia. La luminancia describe el nivel de brillo, mientras que la crominancia 

contiene los datos relacionados con el color. En donde las división responde a una característica 

del sistema visual humano. La sensibilidad frente a los cambios de luz es mayor que frente a las 

variaciones cromáticas. A partir de esto, los sistemas de video priorizan la información luminosa. 

     En el trabajo práctico, esta diferencia se vuelve evidente. Ajustes de contraste afectan 

principalmente la luminancia, mientras que parámetros como saturación o tono intervienen sobre 

la crominancia. 

Figura 2  

Relación entre luminancia y crominancia en imagen digital. 
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Nota:  Elaboración propia. 

La conexión entre luminancia y crominancia es fundamental para comprender la 

organización y el procesamiento de la información visual en una imagen digital. Como se muestra 

en la ilustración, la luminancia representa la información relacionada con el brillo y los niveles de 

luz, mientras que la crominancia se enfoca en los aspectos del color, particularmente el tono y la 

saturación. Esta diferenciación es significativa porque el sistema visual humano responde más a 

los cambios en la luminancia que a ciertas alteraciones en el color.  

Por esta razón, en los sistemas de video y en las técnicas de compresión, es posible destinar 

más datos a la luminancia sin comprometer la calidad del color. Desde una perspectiva práctica, 

los cambios en el contraste y la exposición afectan principalmente a la luminancia, lo que repercute 

en nuestra percepción de la profundidad, el detalle y el rango tonal de la imagen. En contraste, la 

saturación y el tono tienen un efecto mayor en la crominancia, alterando la intensidad y las 

características del color.  
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De esta forma, al diferenciar estas dos partes, se pueden realizar correcciones y tratamientos 

de imagen de manera más precisa, lo que permite un control separado del brillo y el color, logrando 

así una representación cromática más equilibrada en la postproducción audiovisual. 

1.3. Modelos de color (RGB, YCbCr) 

En el ámbito digital, los colores se clasifican a través de varios modelos que facilitan su 

representación y procesamiento. Uno de los más comunes es el modelo RGB, que combina los 

colores rojo, verde y azul para generar imágenes, convirtiéndose en el estándar para pantallas y 

dispositivos visuales. Por otro lado, en el contexto del video, el modelo YCbCr es el más empleado. 

A diferencia del RGB, este modelo distingue entre la información de luminancia y la de 

crominancia, lo que simplifica su manejo en tareas como la compresión y el envío de señales. 

Comprender cómo opera cada uno de estos modelos nos permite entender mejor las 

transformaciones que experimenta una imagen durante las diversas fases de postproducción.. 

Figura 3  

Comparación entre los modelos de color RGB y YCbCr 

 

Nota:  Elaboración propia. 
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La evaluación de los sistemas de color RGB y YCbCr nos permite conocer dos enfoques 

complementarios para representar y manejar los colores en una imagen digital. El modelo RGB se 

fundamenta en la mezcla aditiva de los canales rojo, verde y azul, donde cada canal contribuye 

con distintas intensidades luminosas para formar el color final. Debido a esto, se utiliza 

ampliamente en dispositivos de captura y visualización como cámaras, monitores y pantallas 

digitales. En contraste, el modelo YCbCr separa la información visual en un componente de 

luminancia (Y) y dos componentes de crominancia (Cb y Cr), que reflejan las variaciones de color 

en relación a la luminancia. Esta organización resulta muy eficaz para sistemas audiovisuales, ya 

que permite reducir la cantidad de información de color sin que se perciba una pérdida notable, 

aprovechando la mayor sensibilidad que tiene el ojo humano a los cambios en el brillo.  

En la imagen, mientras que RGB se concentra en la reproducción inmediata del color en 

los tres canales, YCbCr ofrece la posibilidad de trabajar con una mayor resolución en la luminancia 

y reducir la resolución de los componentes de color. Esta táctica es fundamental en los procesos 

de compresión, transmisión y almacenamiento de vídeo. Por lo tanto, comprender ambos modelos 

resulta crucial en la postproducción de video, ya que nos permite entender cómo se modifica, 

conserva y manipula la información del color a lo largo del flujo de trabajo digital. 

1.4. Profundidad de bits 

     La profundidad de bits es un factor esencial para garantizar que una imagen digital 

reproduzca correctamente sus tonalidades y colores. Este término se refiere a la cantidad de datos 

que se pueden emplear para definir los niveles cromáticos en cada canal de una imagen. Así, a 

medida que aumenta la profundidad de bits, más opciones se tienen para capturar esas sutiles 

diferencias en tono y luminosidad  (Adobe, 2026) 

En consideración, una imagen con una profundidad de 8 bits cuenta con 256 niveles por 

canal, mientras que una de 10 bits puede alcanzar hasta 1.024 niveles, lo que permite transiciones 

más suaves entre los colores y los tonos. Esta propiedad es particularmente relevante en 

degradados, cielos, sombras y superficies lisas, donde una cantidad reducida de niveles puede 

ocasionar banding, es decir, la aparición de bandas visibles en zonas que deberían exhibir una 

transición uniforme (Photoshop, 2024). 

Adicionalmente, durante la postproducción, una mayor profundidad de bits proporciona un 

mejor margen para ajustar la exposición, el contraste, la saturación y la gradación del color sin 

degradar rápidamente la calidad de la imagen. Así, la profundidad de bits no solo influye en la 
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calidad visual final, sino que también es fundamental para preservar la flexibilidad y la precisión 

del color durante el procesamiento digital (Adobe, 2026). Al utilizar profundidades mayores, como 

10 bits o más, estas transiciones se vuelven más continuas. Esto no solo mejora la apariencia, 

también ofrece mayor margen al momento de realizar correcciones sin comprometer la calidad de 

la imagen. 

Figura 4  

Comparación de profundidad de bits y aparición de banding en degradados. 

 

Nota:  Elaboración propia. 

La distinción es particularmente crucial en la postproducción, ya que una mayor 

profundidad de bits brinda un mayor rango para realizar ajustes en la exposición, el contraste, la 

saturación y la gradación de color sin que la calidad de la imagen disminuya de manera notable. 

Así, la imagen evidencia que incrementando la profundidad de bits se mejora no solo la apariencia 
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de los degradados, sino también la cantidad de información a disposición y la capacidad de 

manipulación de la imagen, elementos esenciales para preservar la calidad visual en los procesos 

de corrección y tratamiento del color. 

1.5. Introducción al rango dinámico 

 El rango dinámico se refiere a la capacidad de una imagen para conservar información en 

los extremos de luz, tanto en zonas oscuras como en áreas iluminadas. Cuando este rango es 

limitado, parte de esos detalles simplemente se pierde. 

“El alto rango dinámico permite representar una mayor variedad de niveles de luminancia, 

acercando la imagen digital a la percepción humana.” (Reinhard et al., 2010) 

Con el avance de las tecnologías actuales, es posible trabajar con rangos más amplios, lo 

que permite una representación más equilibrada. Aun así, contar con mayor información no elimina 

la necesidad de control, ya que la forma en que se ajusta la imagen sigue siendo determinante en 

el resultado final. Sin embargo, esto también implica un mayor control en el proceso de ajuste. 

Disponer de más información no garantiza un mejor resultado por sí mismo. La forma en 

que se gestiona esa información durante la postproducción es lo que determina la calidad final de 

la imagen. 
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Figura 5  

Comparación de rango dinámico en imagen digital. 

 

Nota:  Elaboración propia. 

El rango dinámico constituye una de las propiedades más relevantes de la imagen digital, 

ya que determina la capacidad de una cámara o sistema de captura para registrar detalles en las 

áreas más oscuras y en las más iluminadas de una imagen. Como se observa en la fotografía, las 

condiciones de iluminación pueden ser muy dispares, especialmente cuando hay sombras 

marcadas y luces intensas al mismo tiempo, tal como sucede en un paisaje al atardecer visto desde 

el interior de una cueva. En tales casos, un rango dinámico restringido puede ocasionar la pérdida 

de detalles en las luces brillantes, generando zonas sobreexpuestas, o en las sombras, donde hay 

secciones que quedan completamente oscuras sin ningún matiz visible (Luca, 2022). 

En un rango dinámico restringido con uno extenso nos ayuda a comprender lo esencial que 

es conservar la mayor cantidad de información tonal posible al tomar una foto. En una imagen con 
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un rango dinámico escaso, la variación entre las secciones oscuras y claras supera lo que el 

dispositivo puede registrar, lo que implica que algunos detalles se pierden irremediablemente. Por 

el contrario, un rango dinámico extenso posibilita la captura de una mayor diversidad de niveles 

de luz en una única imagen, manteniendo la información tanto en las sombras como en las luces 

brillantes. La capacidad resulta fundamental en escenarios de alto contraste, donde una 

representación precisa de los detalles está supeditada a la amplitud tonal disponible (Degennaro, 

2024) 

El proceso para lograr una imagen con un amplio rango dinámico inicia en el momento de 

capturar la escena y está íntimamente relacionado con el formato de grabación que se elige. La 

imagen en formato RAW permite retener una gran cantidad de información que el sensor ha 

recolectado, brindando más posibilidades para recuperar y ajustar durante la etapa de edición. 

Después, con herramientas de posproducción, es posible alterar parámetros como la exposición, 

las sombras, las luces brillantes y el contraste. 
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CAPÍTULO 2 

Color digital y representación de la imagen 

2.1. Espacios de color (Rec.709, P3, Rec.2020) 

Los espacios de color son fundamentales para la representación de imágenes digitales, ya 

que ofrecen un conjunto de parámetros que determinan cómo se describen, reproducen e 

interpretan los colores en un proceso audiovisual determinado. En este contexto, Rec. 709, P3 y 

Rec. 2020 brindan diversas opciones para la representación del color, cada una diseñada para 

distintos medios y requerimientos de producción y visualización. La recomendación Rec. 709 fue 

desarrollada para las televisores de alta definición (HDTV) y continúa siendo un estándar relevante 

para la creación y el intercambio de contenido audiovisual en alta definición (Martín et al., 2016). 

En contraste, el espacio P3 se destaca por utilizar un rango de colores primarios más amplio 

que Rec. 709, lo que le permite presentar una gama de colores más extensa; en su implementación 

Display P3, se utilizan los colores primarios DCI-P3, un blanco D65 y la función de transferencia 

de sRGB (Apple, 2026). Por último, Rec. 2020 fue creado para los sistemas de televisión de ultra 

alta definición (UHDTV) y proporciona primarios con un espectro de colores mucho más amplio, 

además de considerar distintas frecuencias de imagen para la producción y el intercambio 

internacional (Ramiro, 2026). 

Comprender estas variaciones es esencial en la postproducción, ya que la selección del 

espacio de color influye en la gama de colores disponibles, el aspecto final de la imagen y la 

compatibilidad entre cámaras, software de edición, monitores y sistemas de distribución. Por lo 

tanto, manejar correctamente Rec. 709, P3 o Rec. 2020 es crucial para asegurar una gestión del 

color uniforme y evitar cambios no deseados en las diferentes fases del proceso audiovisual (Ben 

& Luna, 2020). 

El color en los sistemas digitales no es ilimitado. Para poder trabajarlo de forma 

consistente, se define dentro de un espacio que establece qué tonalidades pueden representarse. 

Esta delimitación permite que la imagen mantenga coherencia desde la captura hasta su 

visualización final. 

Durante años, Rec.709 ha sido el estándar más extendido, sobre todo en televisión y 

contenido convencional. Sin embargo, con la evolución de las pantallas, comenzaron a utilizarse 

espacios más amplios como DCI-P3 y Rec.2020, capaces de abarcar una mayor variedad de 

colores. 
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En la selección de un espacio de color, nos enfrentamos a una decisión fundamental en el 

proceso de trabajo con imágenes digitales, donde el aspecto influye en qué colores se pueden 

visualizar, manipular y, finalmente, reproducir en los diversos dispositivos y sistemas 

audiovisuales. 

La relevancia de esta elección se hace aún más clara cuando una misma producción necesita 

ser mostrada en distintas plataformas, como cámaras, pantallas de referencia, televisores, 

proyectores, teléfonos inteligentes y otros, todos con características propias de reproducción.  

Elegir un espacio de color con una gama de colores más extensa puede contribuir a 

mantener una mayor diversidad de colores durante las fases de producción y postproducción. No 

obstante, esto no garantiza que todos esos colores se reproduzcan correctamente en cualquier 

aparato.  

Al mover contenido de un espacio de color a otro, frecuentemente es preciso realizar 

conversiones y ajustes para conservar una apariencia visual consistente, dado que algunos colores 

pueden no estar disponibles en el sistema de destino, lo que puede resultar en alteraciones en su 

saturación, tono o brillo.  

Por esta razón, es esencial gestionar el espacio de color de manera adecuada desde la 

captura hasta la distribución final, estableciendo criterios que ayuden a preservar la intención 

visual de la producción a lo largo del proceso completo.  

En el ámbito de la postproducción audiovisual, comprender estas diferencias facilita la 

toma de decisiones sobre la corrección y gradación del color, la selección de la pantalla de 

referencia, así como la exportación y los formatos de entrega, reduciendo el riesgo de que una 

imagen bien elaborada en un entorno presente modificaciones al ser reproducida en otro.  

Así, seleccionar espacios como Rec. 709, P3 o Rec. 2020 no es simplemente una cuestión 

técnica, sino un aspecto clave de la estrategia para garantizar la coherencia y fidelidad visual en el 

resultado final. 

En términos prácticos, elegir un espacio de color no es un detalle menor. De esa decisión 

depende cómo se verá la imagen una vez reproducida, especialmente cuando el contenido se adapta 

a distintos dispositivos. 

Figura 6  

Comparación entre los espacios de color Rec.709, DCI-P3 y Rec.2020 
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Nota:  Elaboración propia. 

La imagen ilustra una comparación entre los espacios de color Rec. 709, DCI-P3 y Rec. 

2020, resaltando cómo cada uno de estos estándares define un rango único de colores que pueden 

ser reproducidos, lo cual influye directamente en la calidad y en la fidelidad visual de las imágenes. 

El espacio Rec. 709, considerado un estándar tradicional utilizado mayormente en televisión y en 

contenido de alta definición, presenta una cobertura de color más limitada. Por otro lado, DCI-P3 

amplía de manera significativa el espectro de colores, permitiendo la reproducción de tonos más 

vivos, siendo así más adecuado para el cine digital y las pantallas contemporáneas.  

En contraste, Rec. 2020 proporciona la mayor cobertura de color entre los tres, 

concentrándose en contenidos de ultra alta definición, HDR y tecnologías avanzadas de 

visualización. La comparación visual, que incluye imágenes de flores y gráficos de cromaticidad, 

demuestra que al aumentar la cobertura del espacio de color, se consigue una representación más 

extensa y cercana a lo que el ojo humano puede detectar, especialmente en las tonalidades verdes, 

azules y rojas.  
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Al elegir en los espacio de color correcto es, por lo tanto, fundamental para garantizar que 

los contenidos audiovisuales preserven una precisión, intensidad y coherencia cromática 

adecuadas durante su producción, edición y visualización, ya que un espacio de color más amplio 

permite maximizar las capacidades de los dispositivos modernos, ofreciendo así una experiencia 

visual más realista y detallada. 

2.2. Gamma y funciones de transferencia 

    La forma en que se distribuye la luz en una imagen digital no responde a un 

comportamiento lineal. Para ajustarse a la percepción humana, se utilizan funciones de 

transferencia que reorganizan esa información. Este comportamiento se conoce de forma general 

como gamma y forma parte de la manera en que se organiza la información de luminancia en una 

imagen digital.  

En lugar de distribuir los valores de forma uniforme, estas funciones priorizan los tonos 

medios, ya que es en esa zona donde la percepción visual resulta más sensible a los cambios de 

brillo. Comprender este principio facilita el trabajo con materiales provenientes de distintas 

fuentes, ya que ayuda a evitar diferencias visibles en la exposición y mejora la integración entre 

imágenes. 

Figura 7  

Representación de la curva gamma y su efecto en la distribución de luminancia. 
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Nota:  Elaboración propia. 

La imagen muestra el funcionamiento de la curva gamma y su influencia en cómo se 

distribuye la luminancia en una imagen. Ilustra como la conexión entre la señal que entra y la 

salida de brillo se ajusta a lo que el ojo humano percibe y a las especificaciones de los dispositivos 

de visualización. Se observa que una distribución lineal, asociada a una gamma de 1, no representa 

de forma óptima lo que el ser humano. Por el contrario, las curvas gamma con valores más altos 

modifican la distribución de los niveles de luminancia, logrando así una representación más 

equilibrada de las sombras, los tonos intermedios y las luces brillantes.  

Al comparar gamma 1.0, gamma 2.2 y gamma 2.4, se puede apreciar que a medida que el 

valor de gamma incrementa, las imágenes ganan en profundidad y contraste, sobre todo en las 

áreas más oscuras. No obstante, un ajuste inapropiado puede resultar en la pérdida de detalles tanto 

en las sombras como en las partes más iluminadas.  

Por lo tanto, la curva gamma es fundamental en la captura, edición y visualización de 

imágenes, ya que ayuda a mejorar la distribución tonal y a asegurar que la representación visual 

sea congruente con la percepción humana. Así que, seleccionar la gamma correcta es esencial para 
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equilibrar el contraste, los detalles y la naturalidad de la imagen, especialmente en sistemas 

audiovisuales que requieren una reproducción precisa de diferentes niveles de luminancia. 

2.3. HDR (High Dynamic Range) 

El HDR (Alto Rango Dinámico) representa una técnica avanzada para la captura, el 

procesamiento y la visualización de imágenes digitales. Su singularidad radica en su habilidad para 

manejar un rango de luminancia que supera notablemente el de los sistemas convencionales. Se 

trata no solo de conservar más información en las áreas iluminadas y en las sombras, sino también 

de gestionar con mayor exactitud las intensidades de luz variadas presentes en una imagen. En una 

imagen HDR, las áreas brillantes pueden preservar detalles sin que se tornen completamente 

blancas, mientras que las secciones oscuras pueden conservar información sin caer en negros 

uniformes (Maruthaiyan, 2025). 

En la capacidad abre un amplio abanico de opciones durante la corrección de color y la 

gradación, permitiendo ajustes en la exposición, el contraste y la distribución tonal de forma más 

versátil, sin comprometer inmediatamente la información grabada. Además, el HDR transforma la 

relación entre la imagen obtenida y su representación final, ya que es crucial considerar aspectos 

como la luminancia máxima del dispositivo, el espacio de color, la profundidad de bits y la función 

de transferencia utilizada para codificar la señal (Espinel, 2022). 

Así, su implementación exige una gestión cromática consistente a lo largo de todo el 

proceso, desde la captura y la edición hasta la visualización y la distribución. En el ámbito 

audiovisual, esta tecnología permite generar imágenes que reflejan más eficazmente las 

condiciones de luz de una escena, proporcionando una reproducción visual con mayor detalle, 

contraste y volumen tonal, siempre que el contenido y el dispositivo de visualización sean 

compatibles con HDR (Cwierz et al., 2019). 

El trabajo con alto rango dinámico plantea una forma distinta de tratar la imagen. No se 

limita a ampliar el detalle en luces y sombras, sino que cambia la manera en que se gestionan esos 

valores dentro del plano.  

En muchos casos, este tipo de material se combina con espacios de color más amplios, lo 

que abre más posibilidades en la representación. Sin embargo, también exige mayor cuidado. 

Ajustes pequeños pueden generar cambios evidentes si no se controlan con precisión. 



 

17 

 

Hay otro factor que influye directamente: la visualización. La misma imagen puede verse 

diferente según el dispositivo en el que se reproduzca. Por eso, es habitual revisar el resultado en 

distintos entornos antes de darlo por finalizado. 

Figura 8  

Comparación entre rango dinámico estándar (SDR) y alto rango dinámico (HDR). 

 

Nota:  Elaboración propia. 

El avance de los instrumentos empleados en esta investigación nos permite comprender la 

importancia de las condiciones tecnológicas y de visualización en la percepción y el análisis de la 

información visual. Al contrastar el rango dinámico estándar (SDR) con el alto rango dinámico 

(HDR), se evidencia que las cualidades del dispositivo de visualización pueden cambiar 

considerablemente la forma en que se muestra una imagen idéntica. Mientras que el SDR presenta 

un espectro limitado de brillo, el HDR proporciona una mayor diferencia entre las áreas brillantes 

y oscuras, lo que facilita la retención de detalles en sombras, luces y contrastes intensos. 

La utilización de diversos dispositivos, como smartphones, computadoras portátiles, 

pantallas y televisores, es un aspecto fundamental en este análisis, dado que cada uno presenta sus 
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propias especificaciones en cuanto a resolución, luminosidad, contraste, gama de colores y 

capacidad para mostrar contenido HDR. Por ello, una misma imagen puede lucir diferente según 

el dispositivo empleado para visualizarla. Estas diferencias pueden influir en la apreciación de los 

elementos visuales, sobre todo al identificar detalles, colores, texturas y niveles de iluminación o 

contraste. 

Asimismo, al investigar la distribución de la luminosidad, se puede observar que el HDR 

amplía las opciones para representar las zonas claras y oscuras de una imagen, generando una 

visualización con más riqueza y profundidad. La combinación de espacios de color también indica 

que el HDR puede proporcionar una gama más extensa de colores, lo que favorece una 

representación visual que se asemeja más a las condiciones reales del contexto. Por consiguiente, 

el medio tecnológico utilizado no solo actúa como un soporte para exponer los hallazgos del 

estudio, sino que también puede ser un elemento que impacta directamente en la percepción y 

evaluación de la información. 

En el desarrollo de los medios del estudio debe considerar las condiciones técnicas de los 

dispositivos empleados y garantizar que la información visual pueda ser interpretada de manera 

consistente. La revisión de los resultados en diferentes equipos permite identificar posibles 

variaciones de percepción y establecer criterios para seleccionar el medio más adecuado de 

presentación. En este sentido, la comparación entre SDR y HDR constituye un referente para 

demostrar que la calidad y las características del medio de visualización deben ser consideradas 

dentro del proceso metodológico, especialmente cuando el estudio depende de la observación y 

análisis de imágenes. 

2.4. Limitaciones del video digital 

A pesar de los avances tecnológicos, el video digital sigue teniendo ciertas restricciones. 

No todo lo que se captura puede recuperarse o modificarse sin consecuencias, y esto se hace más 

evidente durante la postproducción. 

Aspectos como la compresión, la profundidad de bits o los límites del espacio de color 

condicionan la calidad de la imagen. Cuando se aplican ajustes más exigentes, pueden aparecer 

problemas como pérdida de detalle, ruido o degradados poco uniformes. 

Trabajar con material de mejor calidad desde el inicio ayuda a reducir estos inconvenientes, 

aunque no los elimina por completo. Mantener un flujo de trabajo ordenado permite aprovechar 

mejor la información disponible y evita que los errores se acumulen con el tiempo. 
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Figura 9  

Principales limitaciones del video digital y su impacto en la calidad de la imagen. 

 

Nota:  Elaboración propia. 

La imagen muestra el funcionamiento de la curva gamma y su efecto en la distribución de 

la luminosidad de una imagen. Indica que la relación entre la señal de entrada y el brillo de salida 

ayuda a ajustar la información visual a lo que ve el ojo humano y a las especificaciones de los 

dispositivos de visualización. Se observa que una distribución lineal, correspondiente a una gamma 

de 1, no refleja de forma ideal la percepción visual del ser humano. Por otro lado, las curvas gamma 

más elevadas modifican la distribución de los niveles de luminosidad, permitiendo una 

representación más armónica de las sombras, los tonos intermedios y las luces intensas.  

Al comparar gamma 1.0, gamma 2.2 y gamma 2.4, se puede concluir que, conforme 

aumenta el valor de gamma, las imágenes ganan en profundidad y contraste, principalmente en las 

zonas más oscuras. Sin embargo, una configuración inadecuada puede resultar en la pérdida de 

detalles en las sombras así como en las partes más brillantes. Por ello, la curva gamma es 

fundamental en los procesos de captura, edición y visualización de imágenes, ya que mejora la 
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distribución tonal y garantiza que la representación visual sea congruente con la percepción 

humana. Por lo tanto, seleccionar la gamma correcta es esencial para lograr un equilibrio entre 

contraste, detalle y naturalidad de la imagen, especialmente en sistemas audiovisuales que 

requieren una reproducción precisa de distintos niveles de luminosidad. 
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CAPÍTULO 3 

Gestión del color en postproducción 

3.1 Concepto de color management 

La administración del color, conocida también como gestión del color, es un procedimiento 

fundamental en la creación y modificación de contenido audiovisual, ya que garantiza que la 

representación del color sea lo más uniforme posible en las distintas fases de una imagen. Desde 

el instante en que se captura con una cámara hasta su tratamiento, edición, ajuste, visualización y 

entrega final, la información del color puede experimentar variaciones relacionadas con las 

especificaciones técnicas de cada dispositivo y el espacio de color utilizado. Así, establecer un 

sistema eficiente para la gestión del color permite tener control sobre las transformaciones que 

experimenta la imagen y reduce las discrepancias indeseadas entre el material original y el 

producto final (Sardina et al., 2022). 

En los contexto, la gestión del color abarca un conjunto de procesos técnicos cuyo fin es 

preservar la creatividad del proyecto a lo largo de su flujo de trabajo. La cámara, el monitor, el 

software de edición y el medio de distribución pueden interpretar y reproducir la información de 

color de maneras distintas, principalmente debido a las variaciones en la gama de colores, el rango 

dinámico, el brillo y los perfiles o espacios de color. Sin una correcta armonización entre estos 

elementos, una imagen puede mostrar variaciones en la saturación, contraste, exposición o 

tonalidad, causando discrepancias entre lo que se visualiza durante la postproducción y lo que 

finalmente observa el espectador (Reyes, 2022). 

El avance en la gestión del color se vuelve particularmente importante al trabajar con 

tecnologías de alto rango dinámico (HDR), ya que estas permiten mostrar una mayor cantidad de 

información tanto en áreas luminosas como en sombras, además de ampliar las opciones de 

reproducción de color en comparación con los sistemas de rango dinámico estándar (SDR). Por lo 

tanto, el tratamiento de una imagen HDR necesita considerar tanto el espacio de color como las 

capacidades del dispositivo que la mostrará, dado que un contenido diseñado para ciertas 

condiciones puede dar resultados diferentes al ser visto en un monitor, computadora, smartphone 

o televisor con características variadas. 

Asimismo, la gestión del color establece una comunicación visual consistente a través de 

las distintas etapas de producción. La adecuada configuración de los espacios de color, perfiles, 

transformaciones y dispositivos de referencia garantiza que los profesionales involucrados en la 
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edición y postproducción trabajen sobre una representación de imagen controlada. De esta forma, 

la corrección y la graduación de color pueden llevarse a cabo con mayor exactitud y con menos 

probabilidad de que las decisiones tomadas en postproducción se pierdan o se modifiquen durante 

la exportación y distribución del contenido. 

El manejo del color no debe considerarse únicamente como un instante de embellecimiento, 

sino como un proceso técnico integral que sigue al contenido visual a través de su recorrido. Su 

implementación adecuada promueve la uniformidad del color, optimiza las capacidades de los 

sistemas SDR y HDR, y garantiza que la imagen conserve, en la mayor medida posible, las 

propiedades visuales definidas durante la fase de producción. De esta forma, la gestión del color 

se convierte en un factor fundamental para asegurar la calidad técnica y la precisión visual del 

producto audiovisual final. En un proyecto audiovisual, la imagen atraviesa distintas etapas y 

dispositivos: se captura, se procesa, se visualiza y, en muchos casos, se vuelve a transformar antes 

de su entrega final. En cada uno de estos pasos, el color puede variar si no existe un control 

adecuado. 

“La gestión del color busca mantener la consistencia visual a través de diferentes 

dispositivos y etapas del flujo de trabajo.” (SMPTE, 2014). La gestión del color se plantea 

justamente como una forma de mantener estabilidad a lo largo de ese recorrido. No se trata de un 

ajuste puntual, sino de una lógica de trabajo que busca conservar la apariencia de la imagen en 

diferentes contextos. Cuando este control no se aplica, es frecuente que aparezcan diferencias en 

contraste, saturación o tonalidad. Por ello, trabajar con una base gestionada permite reducir estos 

cambios y facilita la coherencia del proyecto. 

Figura 10  

Flujo de trabajo en la gestión del color a lo largo del proceso audiovisual.  
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Nota:  Elaboración propia. 

3.2 Flujos gestionados vs no gestionados 

Los flujos gestionados y no gestionados son dos maneras distintas de llevar a cabo y 

supervisar procesos dentro de una organización. Los flujos gestionados se distinguen por tener 

procedimientos claros, responsables asignados, mecanismos de supervisión y, en muchos casos, 

herramientas de automatización que ayudan a mantener un control, seguimiento y trazabilidad más 

efectivos en cada etapa (Menéndez & Castellanos, 2016). 

Además, los flujos no gestionados dependen en gran medida de actividades manuales, 

decisiones individuales y p procedimientos que pueden no estar estandarizados. Esto puede 

complicar el seguimiento, aumentar la probabilidad de errores y disminuir la eficiencia del 

proceso. Por eso, implementar flujos gestionados puede mejorar la organización, optimizar 

recursos y asegurar que las actividades se ejecuten de manera más controlada y coherente. 
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No existe una única forma de trabajar el color. La organización del proceso depende del 

proyecto y del nivel de control que se necesite en cada caso. En algunos flujos, los ajustes se 

aplican directamente sobre la imagen sin un sistema que ordene las transformaciones. Esto puede 

resultar suficiente cuando el trabajo es simple y no hay demasiadas variables. 

    El problema aparece cuando se incorporan materiales de distintas fuentes o cuando el 

contenido debe adaptarse a varios formatos. En ese punto, las diferencias empiezan a notarse. 

Aunque se utilicen criterios similares, las imágenes no siempre responden de la misma manera, lo 

que termina afectando la coherencia del conjunto. 

    Por eso, en flujos más controlados, las transformaciones siguen una estructura definida. 

Este enfoque permite mantener una relación más estable entre los elementos del proyecto y facilita 

que el resultado final conserve consistencia. 

Figura 11  

Comparación entre flujo de trabajo gestionado y no gestionado en corrección de color 

 

Nota:  Elaboración propia 
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En el ámbito de la corrección de color, la diferencia principal entre un flujo de trabajo 

controlado y uno sin control se encuentra en la forma en que se estructura, supervisa y asegura la 

uniformidad durante el proceso de edición. Un flujo controlado sigue un enfoque definido desde 

el instante en que importa y clasifica el material, pasando por la calibración de la pantalla, la 

corrección primaria y secundaria, y finalizando con la aplicación de estilos y la exportación del 

producto final. Esto garantiza que todos los ajustes se hagan de forma organizada y que se puedan 

revisar o modificar en el futuro.  

Por otro lado, un flujo no controlado suele depender de elecciones realizadas manualmente 

y sin pautas técnicas claras, lo que puede dar lugar a diferencias en la exposición, el contraste, el 

balance de blancos y la representación de los colores entre diversas escenas. Por lo tanto, el flujo 

controlado es más adecuado para proyectos audiovisuales que exigen precisión, continuidad visual 

y resultados replicables, mientras que el flujo no controlado puede ser más beneficioso en tareas 

simples o experimentales donde la velocidad y la libertad creativa son lo más importante.. 

3.3. LUTs y transformaciones de color 

Las LUTs (Look-Up Tables) y las transformaciones de color son herramientas clave en el 

mundo de la corrección y gradación de color en el audiovisual. Estas herramientas nos permiten 

ajustar de manera precisa cómo se ve una imagen. Dependiendo del caso, pueden utilizarse con 

fines técnicos, como la adaptación entre espacios de color, o con un enfoque más visual orientado 

al estilo. 

Las LUTs actúan como tablas que asignan valores de color de entrada a nuevos valores de 

salida, lo que nos ayuda a transformar espacios de color, adaptar material grabado en ciertos 

perfiles o darle un estilo visual particular. Por otro lado, las transformaciones de color son 

esenciales para convertir correctamente una imagen entre diferentes espacios o gamas de color, 

como pasar de un material grabado en Log a un espacio de visualización como Rec.709.  

Usarlas de manera adecuada en un flujo de trabajo bien gestionado es fundamental para 

mantener la consistencia y la fidelidad del color. Sin embargo, si se aplican incorrectamente, 

pueden surgir problemas como una saturación excesiva, pérdida de detalles en las luces y sombras, 

o colores que se ven poco naturales. 
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Aun así, no deben considerarse una solución definitiva por sí mismas. Cada material 

presenta condiciones particulares, por lo que aplicar una LUT sin realizar ajustes adicionales puede 

generar resultados poco consistentes. 

 En la práctica, su uso resulta más efectivo cuando se integran dentro de un flujo de trabajo 

más amplio, donde las modificaciones se aplican de forma gradual y se ajustan según las 

características de la imagen. 

Figura 12  

Uso de LUTs y su integración dentro del flujo de trabajo de corrección de color. 

 

Nota:  Elaboración propia. 
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Las LUTs son fundamentales en el proceso de corrección de color, ya que nos permiten 

modificar o ajustar los colores de una imagen de manera rápida y precisa. Normalmente, 

comenzamos su uso identificando el espacio de color y el perfil de grabación que estamos 

empleando, especialmente cuando trabajamos con material en Log o de alto rango dinámico.  

Una LUT puede ser una herramienta técnica para facilitar la transición a un espacio de 

visualización, o también puede ser un recurso creativo para conseguir un estilo particular. Sin 

embargo, es crucial aplicarlas dentro de un flujo de trabajo bien estructurado, asegurándonos de 

ajustar primero elementos como la exposición y el balance de blancos cuando sea necesario, y 

evitando usar la LUT como un sustituto de una corrección de color adecuada.  

De esta manera, las LUTs ayudan a mantener una apariencia uniforme entre diferentes 

tomas y hacen que el proceso de gradación sea más fluido, siempre que se utilicen de acuerdo con 

las características del material y el espacio de color de destino. 

3.4 Introducción a ACES 

ACES, o Sistema de Codificación de Color de la Academia, es un sistema estandarizado 

diseñado para gestionar el color de manera que se mantenga un flujo de trabajo uniforme a lo largo 

de las distintas fases de producción y posproducción audiovisual. Su principal objetivo es asegurar 

que la información de color de las imágenes se mantenga de forma amplia y precisa, sin importar 

la cámara, el software o el dispositivo de visualización que se utilice. ACES permite trabajar con 

diversos espacios de color y perfiles de cámara a través de transformaciones específicas, lo que 

facilita tareas como la corrección de color, la gradación, los efectos visuales y la conversión a 

formatos de exhibición.  

ACES es un sistema de gestión de color diseñado para estandarizar el tratamiento de la 

imagen en distintos entornos de producción. Su propósito es mantener coherencia, incluso cuando 

se trabaja con materiales provenientes de cámaras o formatos diferentes. 

Para ello, utiliza un espacio de color amplio que permite conservar una mayor cantidad de 

información durante el proceso. Esto permite realizar ajustes con más margen y facilita la 

adaptación a diferentes formatos de salida. Al implementarlo, se minimizan los problemas de 

compatibilidad y las variaciones de color, asegurando que el material conserve una apariencia 

coherente desde el momento de la captura hasta la entrega final. 

Aunque su implementación requiere cierta preparación, en proyectos más exigentes aporta 

estabilidad y reduce la posibilidad de inconsistencias. 
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Figura 13  

Flujo de trabajo del sistema ACES en la gestión del color. 

 

Nota:  Elaboración propia. 

El flujo de trabajo del sistema ACES para la gestión de color es una herramienta clave para 

organizar y controlar toda la información de color de manera estandarizada, desde el momento de 

la captura hasta la entrega final del proyecto audiovisual. Todo comienza identificando el material 

de origen y aplicando las transformaciones necesarias para adaptar varios perfiles de cámara al 

entorno de trabajo ACES.  

En donde se garantiza que la imagen conserve una gran cantidad de información de color 

y un amplio rango dinámico. Luego, las etapas de corrección y gradación del color se realizan en 

este entorno para asegurar una representación consistente entre diferentes cámaras, aplicaciones y 

flujos de trabajo postproducción.  



 

29 

 

Las transformaciones de salida aseguran que el material coincida con los estándares de 

color y formato necesarios para la visualización o distribución, como Rec.709 o HDR. Así, ACES 

no sólo organiza el flujo de trabajo sino que también garantiza que sea flexible y coherente, 

minimizando las variaciones de color en todas las etapas de producción para lograr resultados 

finales más consistentes. 

3.5. DaVinci Color Management 

DaVinci Color Management es un sistema que se integra en DaVinci Resolve y que permite 

manejar el color de forma organizada y coherente a lo largo de las distintas fases de un proyecto 

audiovisual. Su funcionamiento simplifica la conversión del material desde el espacio de color 

original de la cámara a un espacio de trabajo adecuado y luego hacia el espacio de color necesario 

para la visualización o entrega final. Gracias a esta gestión, se puede trabajar con diferentes 

cámaras, perfiles y formatos, asegurando una representación cromática consistente y 

aprovechando al máximo el rango dinámico de las imágenes.  

Además, al automatizar gran parte de las transformaciones de color, se reduce la necesidad 

de hacer ajustes manuales en cada clip, lo que proporciona una base más sólida para las etapas de 

corrección y gradación. Así, DaVinci Color Management ayuda a lograr un flujo de trabajo más 

eficiente, preciso y consistente en la producción audiovisual. Dentro de DaVinci Resolve, la 

gestión del color puede realizarse mediante un sistema integrado que simplifica gran parte del 

proceso. Este entorno organiza automáticamente las conversiones necesarias entre los distintos 

espacios de color. 

De esta manera, no es necesario intervenir cada transformación de forma manual, lo que 

reduce errores y agiliza el flujo de trabajo. En el uso cotidiano, esta herramienta permite centrarse 

en los ajustes visuales, mientras que la conversión técnica se mantiene bajo control dentro del 

propio sistema. 

Figura 14  

Funcionamiento de DaVinci Color Management dentro del flujo de trabajo de corrección de 

color. 
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Nota:  Elaboración propia. 

DaVinci Color Management es un sistema que organiza y controla las transformaciones de 

color dentro del flujo de trabajo de corrección de color de DaVinci Resolve. Todo comienza 

identificando el color y el espacio gamma del material original, lo que asegura que cada clip se 

interprete correctamente en función de las características de la cámara y del formato utilizado. A 

continuación, el sistema convierte el material en un espacio de trabajo común donde se pueden 

hacer ajustes como exposición, equilibrio blanco, contraste, saturación y gradación creativa, todo 

sin perder de vista la información original de la imagen.  

En última instancia, DaVinci Color Management aplica la transformación de salida 

necesaria para adaptar el resultado al color objetivo y al espacio del dispositivo, como Rec.709, 

HDR u otros formatos de distribución. Este flujo de trabajo simplifica el procesamiento de varios 

tipos de materiales, mejora la consistencia de la imagen y minimiza la necesidad de ajustes 

manuales, permitiendo que la corrección y clasificación del color se haga de manera más eficiente, 

precisa y con mayor control. 
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CAPÍTULO 4 

Flujo de trabajo en corrección de color 

4.1. Corrección primaria 

La corrección primaria es una de las etapas más cruciales en el proceso de corrección de 

color. Su objetivo es lograr que la imagen tenga una apariencia técnica y equilibrada antes de 

sumergirse en los ajustes creativos. Durante esta fase, se abordan aspectos generales como la 

exposición, el contraste, el balance de blancos, la temperatura de color, el matiz y la saturación, 

con el fin de recuperar y preservar la mayor cantidad de información posible en las luces y sombras 

(Utray, 2015). 

El propósito principal es que los planos luzcan naturales y consistentes, especialmente si 

fueron grabados en diferentes condiciones de iluminación o con cámaras distintas. Una corrección 

primaria bien hecha establece una base sólida para las siguientes etapas de corrección secundaria 

y gradación creativa, lo que permite que los ajustes estilísticos se realicen sobre una imagen que 

ya está técnicamente equilibrada. 

Al comenzar a trabajar una imagen, lo primero suele ser llevarla a un punto estable. Antes 

de pensar en estilos o ajustes más detallados, conviene ordenar la luz y el color para evitar 

problemas más adelante. Cuando esta base no se define bien, cualquier cambio posterior tiende a 

perder precisión. 

    En esta etapa se ajusta la imagen completa. Herramientas como Lift, Gamma y Gain 

permiten reorganizar las distintas zonas tonales, mientras que el balance de blancos ayuda a 

corregir desviaciones de color que vienen desde la captura. 

    Si este primer paso queda bien resuelto, el proceso fluye con mayor claridad. De lo 

contrario, los errores suelen arrastrarse y terminan afectando decisiones que deberían ser más 

simples. 

Figura 15   

Relación entre luminancia y crominancia en imagen digital. 
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Nota:  Elaboración propia. 

4.2. Corrección secundaria 

Una vez que la imagen tiene una base más controlada, es posible trabajar de forma más 

específica. La corrección secundaria se centra en intervenir partes concretas sin modificar el 

conjunto completo. Para ello, se utilizan herramientas que permiten aislar zonas según su color o 

su ubicación dentro del encuadre. Esto resulta útil cuando se necesita ajustar elementos puntuales, 

como un sujeto o el fondo, sin alterar el resto. 

En escenas donde hay movimiento, el seguimiento automático facilita mantener estos 

ajustes en el tiempo. Así se evita tener que corregir manualmente cada fotograma. 

Figura 16  

Proceso de corrección secundaria con selección, ajuste y seguimiento de áreas específicas. 
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Nota:  Elaboración propia. 

La corrección secundaria es fundamental en el proceso de trabajo con color, ya que nos 

permite realizar ajustes en partes específicas de una imagen sin modificar todo el cuadro de manera 

general. Iniciamos este procedimiento eligiendo la zona que deseamos cambiar, utilizando 

herramientas como máscaras, ventanas, curvas de selección o calificadores que nos ayudan a 

enfocar colores, tonos, objetos o áreas concretas.  

Posteriormente, modificamos aspectos como el tono, la saturación, la luminancia, el 

contraste o la exposición, con el fin de resolver problemas específicos o resaltar ciertos elementos 

de acuerdo con la visión del proyecto. Si el objeto seleccionado se desplaza durante la grabación, 

utilizamos el seguimiento para garantizar que la máscara o selección se mantenga alineada con el 

objeto mientras se mueve. Este método nos permite realizar correcciones más precisas y naturales, 

manteniendo el control sobre distintas áreas de la imagen y asegurando una gradación de color que 

sea uniforme y profesional. 
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4.3. Organización del flujo de trabajo 

La planificación del flujo de trabajo en la corrección de color es fundamental para realizar 

el proceso de forma ordenada, eficaz y uniforme. En esta etapa, es crucial organizar correctamente 

el material audiovisual, clasificar los fragmentos, reconocer las características de cada toma y 

definir un orden lógico para llevar a cabo las diferentes correcciones.  

Una organización adecuada permite comenzar con el análisis y la preparación del material, 

avanzar hacia la corrección primaria, seguir con los ajustes secundarios y finalizar con la gradación 

creativa y la transformación al formato de salida. Además, contar con una estructura definida para 

proyectos, nodos, clips y versiones facilita la revisión de modificaciones, minimiza errores y 

permite recuperar o cambiar ciertos ajustes sin perjudicar el resto del trabajo de manera 

innecesaria. Por lo tanto, una correcta organización contribuye a que el proceso de corrección de 

color sea más controlado, replicable y eficaz. 

El orden en el que se aplican los ajustes no es un detalle menor. Cuando no existe una 

estructura clara, el proceso se vuelve más confuso y difícil de revisar. En DaVinci Resolve, esta 

organización se basa en el uso de nodos. Cada uno representa una etapa dentro del trabajo, lo que 

permite separar las correcciones y modificarlas sin afectar todo el conjunto. Mantener una 

secuencia lógica de lo más técnico a lo más interpretativo ayuda a conservar el control y a tomar 

decisiones con mayor claridad a lo largo del proceso. 

Figura 17  

Organización del flujo de trabajo mediante nodos en corrección de color. 
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Nota:  Elaboración propia. 

En la organizar el trabajo mediante nodos en la corrección de color es una forma eficaz de 

organizar los diversos ajustes aplicados a una imagen. Cada nodo cumple una función particular, 

ya sea para llevar a cabo la corrección inicial, modificar el balance de blancos y la exposición, 

realizar correcciones adicionales, alterar colores específicos o agregar un toque artístico con 

gradaciones. 

Las división proporciona un mayor control sobre cada paso, lo que permite hacer 

modificaciones, desactivar o comparar ajustes sin afectar los otros aspectos de la corrección. 

Además, la conexión lógica entre los nodos define un orden claro en el procesamiento, evitando 

la acumulación excesiva de efectos y facilitando la identificación de errores.  

Una estructura de nodos bien gestionada no solo potencia la flexibilidad y precisión del 

flujo de trabajo, sino que también lo hace más sencillo de revisar, lo cual es especialmente 
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beneficioso en proyectos audiovisuales que requieren mantener la coherencia a lo largo de 

múltiples tomas. 

4.4. Consistencia entre planos 

El proceso de ajustar y comparar para lograr que los planos en una secuencia sean 

consistentes implica equilibrar las características visuales de las distintas tomas, asegurando que 

todas mantengan una apariencia uniforme y coherente. Todo comienza con la elección de un plano 

de referencia, que actúa como el punto de comparación para analizar elementos como la 

exposición, el contraste, la temperatura de color, el balance de blancos, la saturación y la tonalidad.  

A partir de esta referencia, se hacen ajustes individuales en los otros planos, teniendo en 

cuenta las variaciones que pueden surgir por las condiciones de iluminación, la posición de la 

cámara o las características del material grabado. La comparación constante utilizando 

herramientas de visualización permite identificar diferencias y hacer correcciones hasta lograr una 

continuidad visual adecuada. Así, el ajuste y la comparación sistemática evitan cambios de color 

o luminosidad que podrían ser notables entre planos consecutivos, ayudando a que la secuencia se 

perciba como una unidad visual coherente. 

Lograr continuidad entre planos es uno de los puntos más importantes en la corrección de 

color. Cambios en la iluminación o en la exposición pueden generar diferencias que rompen la 

fluidez de la secuencia. 

Para evitarlo, las tomas se comparan entre sí y se ajustan hasta encontrar una relación más 

equilibrada. En este proceso, las herramientas de análisis sirven como apoyo para tomar decisiones 

más precisas. La consistencia no significa que todas las imágenes sean iguales, sino que mantengan 

una conexión visual que permita percibir la secuencia como un todo. 

Figura 18  

Proceso de ajuste y comparación para lograr consistencia entre planos en una secuencia. 
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Nota:  Elaboración propia. 

La consistencia en diferentes planos es esencial en la corrección de color para garantizar un aspecto 

visual uniforme y coherente a lo largo de toda la secuencia audiovisual. Para ello, se comparan los 

diferentes planos, considerando factores como exposición, contraste, equilibrio blanco, 

temperatura de color, saturación y tonalidad.  

El objetivo es corregir las diferencias causadas por cambios en la iluminación, cámara, 

configuración de grabación o condiciones de escena, para que el espectador no note variaciones 

innecesarias entre tomas consecutivas. Para facilitar este proceso, puede establecer una línea de 

base y utilizar herramientas de comparación para alinear gradualmente los otros planos. La buena 

consistencia cromática no sólo mejora la continuidad visual sino que también enriquece la 

narrativa, dando al proyecto audiovisual un aspecto más profesional y uniforme. 
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CAPÍTULO 5 

Sistema de nodos en DaVinci Resolve 

5.1 Fundamentos del sistema de nodos 

El sistema de nodos en DaVinci Resolve es una herramienta clave para organizar y 

gestionar de manera ordenada los distintos procesos de corrección y gradación de color. A 

diferencia de un flujo que se basa solo en capas, los nodos permiten crear una cadena de 

procesamiento donde cada elemento tiene un papel específico (Caivano, 2013). 

En donde se puede incluir ajustes primarios, correcciones secundarias, cambios en colores 

específicos o la adición de efectos y transformaciones. Cada nodo procesa la imagen y pasa el 

resultado al siguiente, lo que permite construir estructuras que pueden ser tan simples o complejas 

como lo requiera el proyecto.  

En la metodología hace que sea más fácil modificar, comparar y supervisar los ajustes, ya 

que cada etapa se puede editar de forma independiente sin afectar necesariamente al resto del flujo. 

Por eso, entender los fundamentos de los nodos es crucial para desarrollar un proceso de corrección 

de color que sea organizado, flexible, preciso y reproducible en DaVinci Resolve. 

En DaVinci Resolve, el trabajo de corrección de color se organiza mediante nodos, lo que 

introduce una lógica diferente en el tratamiento de la imagen. En lugar de concentrar todos los 

ajustes en una sola capa, cada intervención se gestiona de forma independiente. 

Cada nodo corresponde a una acción específica dentro del proceso, ya sea un ajuste de 

exposición, una modificación de color u otro tipo de corrección. Esta organización permite 

identificar con mayor claridad qué se ha realizado en cada etapa. 

A medida que el flujo de trabajo se vuelve más complejo, esta estructura aporta mayor 

control. Permite realizar cambios en puntos concretos sin alterar el resto de la imagen, lo que 

facilita la gestión del proceso. 

Figura 19  

Estructura y funcionamiento del sistema de nodos en la corrección de color. 
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Nota:  Elaboración propia. 

La estructura y el funcionamiento del sistema de nodos en la corrección de color son 

fundamentales para organizar los distintos procesos de ajuste de una imagen a través de una 

secuencia lógica de operaciones. Cada nodo actúa como una etapa específica en el procesamiento 

y puede incluir herramientas de corrección como ajustes de exposición, contraste, balance de 

blancos, saturación, curvas, selecciones o efectos. Estos nodos se conectan entre sí, creando un 

camino que sigue la señal de imagen, de modo que el resultado de un nodo puede servir como 

entrada para el siguiente.  

En la organización permite desglosar las diferentes tareas de corrección, facilitando la 

modificación, comparación y supervisión de cada ajuste de manera independiente. Además, se 

pueden emplear diversos tipos de conexiones y estructuras para llevar a cabo procesos paralelos, 

combinar correcciones o aplicar ajustes específicos a áreas concretas de la imagen. Una buena 

organización de los nodos contribuye a un flujo de trabajo más flexible, preciso y eficiente, lo cual 

es especialmente útil en proyectos que requieren múltiples etapas de corrección y gradación. 
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5.2. Nodos seriales y paralelos 

Los nodos seriales y paralelos son piezas clave en el sistema de nodos de DaVinci Resolve, 

y nos ofrecen distintas formas de organizar los procesos de corrección y gradación de color. Los 

nodos seriales se conectan uno tras otro, lo que significa que cada nodo toma el resultado del 

anterior y le añade nuevos ajustes a la imagen (Reyes, 2022). 

Por ejemplo, podrías usar un nodo para corregir la exposición, otro para ajustar el balance 

de blancos y un tercero para aplicar una gradación creativa. Por otro lado, los nodos paralelos 

permiten hacer diferentes correcciones de manera independiente sobre la misma señal de imagen, 

y luego combinar esos resultados. 

En la estructura es especialmente útil cuando necesita trabajar en varios aspectos del color 

al mismo tiempo, como una corrección general y una selección específica de ciertos tonos. La 

elección entre nodos seriales y paralelos depende de la complejidad del proyecto y del tipo de 

corrección que quieras realizar, lo que te permite crear flujos de trabajo más organizados, flexibles 

y precisos. 

Los nodos no se emplean únicamente de manera individual, también pueden organizarse 

según la lógica del flujo de trabajo. Una de las configuraciones más habituales es la estructura 

serial, en la que cada nodo se conecta al siguiente y los ajustes se aplican de forma progresiva. 

Otra forma de organización es el uso de nodos paralelos, donde varios ajustes se desarrollan 

a partir de una misma base de imagen. En este caso, varios ajustes parten de la misma imagen base 

y se desarrollan de forma independiente antes de combinarse. 

En el uso práctico, combinar ambos enfoques permite mayor flexibilidad. Evita que los 

ajustes se acumulen innecesariamente y facilita el control sobre cada intervención. 

Figura 20   

Comparación entre nodos seriales y paralelos en el flujo de corrección de color. 
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Nota:  Elaboración propia. 

Los nodos seriales y paralelos tienen sus propias maneras de organizar el procesamiento de 

imágenes en el flujo de corrección de color en DaVinci Resolve. Los nodos seriales trabajan uno 

tras otro, donde cada nodo toma la imagen que ha sido procesada por el anterior. Esto permite crear 

una secuencia ordenada de correcciones, como la exposición, el balance de blancos, el contraste y 

la gradación creativa. En cambio, los nodos paralelos permiten aplicar diferentes procesos de 

corrección a la misma imagen de manera independiente y luego combinar los resultados.  

Especialmente útil para ajustes de color específicos o para hacer selecciones dentro de un 

mismo plano. Mientras que la estructura serial ofrece un procesamiento progresivo y fácil de 

manejar, la estructura paralela brinda más flexibilidad al separar ciertas correcciones y evitar que 

un ajuste afecte a otro. La elección entre una u otra dependerá de las características del material y 

de la complejidad de la gradación, e incluso se pueden combinar ambas para crear un flujo de 

trabajo que sea organizado, preciso y eficiente. 
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5.3. Layer Mixer 

El Layer Mixer es una herramienta dentro del sistema de nodos de DaVinci Resolve que te 

permite fusionar diferentes ramas de procesamiento de color en una sola estructura. Su función 

principal es recibir información de varios nodos o grupos de nodos y mezclarlos para crear una 

única salida de imagen, todo mientras te da el control sobre cómo interactúan las distintas 

correcciones. Es especialmente valioso cuando se trabaja con nodos paralelos, ya que te permite 

juntar diversas correcciones aplicadas de forma independiente y combinarlas después. 

El Layer Mixer es un nodo que permite integrar distintos ajustes dentro de una misma 

estructura. Su función consiste en definir cómo se combinan los resultados de varios nodos. 

Se utiliza cuando es necesario mezclar correcciones o dar prioridad a ciertos cambios sobre 

otros. Esto resulta útil en situaciones donde intervienen varios elementos dentro de la imagen. 

Su incorporación dentro del flujo permite organizar mejor el proceso y construir resultados 

más complejos sin perder claridad en los ajustes. 

Figura 21  

Uso del nodo Layer Mixer para combinar y priorizar ajustes dentro del flujo de color. 
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Nota:  Elaboración propia. 

El nodo Layer Mixer en DaVinci Resolve es una herramienta increíble que te permite 

mezclar diferentes ramas de procesamiento dentro de un mismo flujo de corrección y gradación 

de color. Esto te da un control mucho más preciso sobre cómo interactúan los ajustes. Es 

especialmente útil cuando se trabaja con nodos paralelos, ya que puede desarrollar distintas 

correcciones de manera independiente y luego unirlas a través del Layer Mixer.  

Entre la estructura te permite establecer una lógica de prioridad entre las diferentes capas 

o fuentes de corrección, lo que significa que puede decidir cómo cada una contribuye al resultado 

final de la imagen. Por ejemplo, al separar ajustes para el contraste, hacer modificaciones 

específicas de color o aplicar correcciones selectivas, y luego combinarlos para lograr una 

apariencia equilibrada. Así, el Layer Mixer no solo organiza procesos complejos, sino que también 

te permite experimentar con diferentes combinaciones de ajustes, manteniendo tu flujo de trabajo 

más flexible, controlado y eficiente. 

5.4 Organización del árbol de nodos 

La organización del árbol de nodos en DaVinci Resolve se trata de estructurar de manera 

lógica y ordenada los distintos procesos de corrección y gradación de color que se aplican a una 

imagen. Tener una estructura adecuada permite diferenciar funciones como la corrección técnica 

inicial, los ajustes de contraste y exposición, las correcciones secundarias, la creación de una 

apariencia visual y las transformaciones de salida (Block, 2020). 

Los nodos pueden organizarse en serie, en paralelo o mediante combinaciones de ambas, 

según lo que necesite el proyecto y la complejidad de los ajustes. Mantener una secuencia clara y 

asignar una función específica a cada nodo no solo facilita la lectura del árbol, sino que también 

permite localizar rápidamente los ajustes y reduce el riesgo de modificar accidentalmente otros 

procesos. 

El orden en que se disponen los nodos influye directamente en la comprensión del proceso. 

Un árbol desorganizado puede dificultar la revisión y generar errores que no siempre son evidentes. 

Por lo general, se recomienda iniciar con ajustes técnicos, continuar con correcciones más 

específicas y finalizar con decisiones relacionadas al estilo visual. Este orden ayuda a mantener 

una lectura clara del flujo de trabajo. 
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Sostener una estructura ordenada no solo agiliza el trabajo, sino que también facilita 

realizar ajustes puntuales sin afectar el resultado global. 

Figura 22  

Organización del árbol de nodos y secuencia lógica en el flujo de corrección de color. 

 

Nota:  Elaboración propia. 

La organización del árbol de nodos es clave en el flujo de corrección de color, ya que 

permite estructurar de manera clara y lógica cada etapa del tratamiento visual de la imagen. Tener 

los nodos bien dispuestos ayuda a separar procesos como la corrección de exposición, el balance 

de blancos, el contraste, la saturación, los ajustes de tonos y la aplicación de estilos. Esto evita 

cambios descontrolados que podrían perjudicar la calidad de la imagen.  

Además, seguir una secuencia lógica asegura que cada corrección se aplique de manera 

progresiva, comenzando por los ajustes técnicos y generales y avanzando hacia los más creativos 

y específicos. Así, el árbol de nodos no solo mejora la organización y comprensión del proceso de 

postproducción, sino que también promueve un flujo de trabajo no destructivo, flexible y 

reproducible. Esto permite hacer modificaciones individuales sin afectar los ajustes previos, 

garantizando así una mayor precisión y coherencia en el resultado final. 
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CAPÍTULO 6 

Herramientas de análisis de imagen 

6.1. Waveform 

El Waveform es una herramienta clave para el análisis técnico de imágenes en el proceso 

de corrección de color. Nos permite visualizar de manera gráfica cómo se distribuyen los niveles 

de luminancia y, según cómo lo configuremos, también los diferentes canales de color en una 

toma. Usarlo facilita la identificación clara de áreas que están subexpuestas o sobreexpuestas, así 

como las variaciones en el rango tonal, lo que evita que nuestra evaluación dependa únicamente 

de lo que veamos en la pantalla o de las características del monitor (Sardina et al., 2022). 

De esta forma, el Waveform nos ayuda a asegurarnos de que las sombras, los medios tonos 

y las altas luces estén en niveles adecuados, lo que es crucial para mantener la información y el 

detalle en las distintas partes de la imagen. Además, su uso durante el proceso de corrección de 

color permite tomar decisiones más acertadas al ajustar la exposición, el contraste, los negros y los 

blancos, especialmente cuando necesitamos que haya consistencia entre diferentes planos de una 

misma producción. 

El waveform se utiliza para entender cómo está distribuida la luminancia dentro de la 

imagen. A diferencia de lo que se percibe directamente en pantalla, esta herramienta ofrece una 

referencia más constante, independiente del entorno o del monitor utilizado. 

Al revisarlo, es posible detectar zonas donde la luz se concentra demasiado o, por el 

contrario, donde falta información. También permite identificar pérdidas en los extremos, algo que 

no siempre resulta evidente a simple vista. Durante la corrección, su uso se vuelve recurrente. Más 

que una opción, termina siendo una guía que ayuda a tomar decisiones con mayor precisión, 

especialmente al ajustar la exposición. 

Figura 23  

Representación del waveform para el análisis de la luminancia en la imagen. 
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Nota:  Elaboración propia. 

La representación del waveform para el análisis de la luminancia en la imagen permite 

visualizar gráficamente la distribución de los niveles de brillo presentes en cada zona del encuadre, 

facilitando la identificación de sombras, tonos medios y altas luces. Esta herramienta proporciona 

una referencia objetiva para evaluar la exposición y detectar posibles pérdidas de detalle por 

subexposición o sobreexposición, contribuyendo a realizar ajustes precisos de luminancia durante 

la corrección de color. 

6.2. Vectorscopio 

El vectorscopio es una herramienta esencial en el ámbito de la producción y postproducción 

de video, utilizada para examinar y gestionar la información cromática en una señal de imagen. A 

diferencia del histograma, que se enfoca principalmente en cómo se distribuye la luz, el 

vectorscopio proporciona una representación visual de la tonalidad y la intensidad de los colores, 

facilitando así la detección de variaciones de color.  
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En su representación, los tonos se disponen alrededor de un punto central que señala la 

falta de saturación; a medida que se alejan del centro, la saturación de la señal aumenta. Además, 

cuenta con indicadores para distintas tonalidades como rojo, magenta, azul, cian, verde y amarillo, 

lo que ayuda a confirmar si los colores están dentro de los rangos deseados.  

Las herramienta es vital en el proceso de corrección y gradación del color, ya que permite 

cotejar distintas tomas, ajustar tonalidades, identificar dominantes de color y asegurar una 

reproducción consistente entre cámaras y escenas. En conclusión, el vectorscopio es clave para 

asegurar que la representación del color sea técnicamente precisa y cumpla con los estándares de 

la producción audiovisual. 

Mientras el waveform se centra en la luminancia, el vectorscopio permite observar el 

comportamiento del color. Su representación circular muestra hacia dónde se desplazan los tonos 

y qué nivel de saturación presentan. Uno de los usos más habituales aparece en el ajuste de tonos 

de piel. La herramienta incluye una referencia que orienta estos valores hacia un rango que suele 

percibirse como natural. También resulta útil para detectar desviaciones o excesos en la saturación. 

En ese sentido, funciona como un apoyo para mantener equilibrio y evitar que el color se aleje de 

lo esperado. 

Figura 24  

Representación del vectorscopio para el análisis de color y saturación en la imagen. 
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Nota:  Elaboración propia. 

El vectorscopio es una herramienta esencial para examinar de forma objetiva la distribución 

de colores y la saturación en una imagen. Proporciona datos vitales para juzgar la calidad del color. 

En este gráfico, el medio indica los colores con baja o nula saturación, mientras que la distancia 

de los colores hacia el centro refleja cuán saturado está un color.  

La ubicación de las señales también nos ayuda a distinguir entre las diferentes tonalidades 

como rojo, verde, azul, cian, magenta y amarillo, lo que permite identificar dominantes de color o 

desajustes en la imagen. Por lo tanto, el vectorscopio es crucial para la corrección y gradación del 

color, ya que nos ayuda a asegurar que los tonos y niveles de saturación se mantengan dentro de 

parámetros correctos y uniformes, favoreciendo una representación visual equilibrada y 

técnicamente precisa. 

6.3. Histograma 

El histograma es una herramienta analítica que nos permite observar de forma gráfica la 

distribución de los niveles de brillo en una imagen, desde las zonas más tenues hasta las más 

brillantes. En este gráfico, el eje horizontal ilustra los valores de tonalidad, que van desde el negro 

en el extremo siniestro hasta el blanco en el extremo diestro. En contraste, el eje vertical indica el 

número de píxeles que corresponden a cada nivel de luz.  

Al examinar el histograma, podemos evaluar si una imagen tiene una buena exposición, así 

como detectar problemas de subexposición, que sucede cuando los datos se agrupan en las 

sombras, o de sobreexposición, que ocurre cuando se concentra en las áreas muy iluminadas.  

El histograma se convierte en una herramienta clave en el proceso de captura, edición y 

ajuste de imágenes, ya que nos ofrece la capacidad de modificar la exposición, el contraste y el 

rango tonal de manera objetiva, lo que ayuda a conservar los detalles tanto en las sombras como 

en las zonas más brillantes. 

El histograma ofrece otra forma de leer la luminancia. En lugar de mostrar dónde se ubican 

los elementos dentro de la imagen, indica cuánta información existe en cada nivel de brillo. A partir 

de esta lectura, se puede identificar si predominan las sombras, los tonos medios o las altas luces.  

También permite reconocer concentraciones o vacíos de información que pueden afectar el 

resultado. Aunque su interpretación es más directa, sigue siendo una herramienta útil como 

referencia rápida dentro del proceso de corrección. 
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Figura 25  

Representación del histograma para el análisis de la distribución de luminancia. 

 

Nota:  Elaboración propia. 

6.4. Evaluación técnica de la imagen 

La evaluación técnica de una imagen se centra en los aspectos clave que influyen en su 

calidad visual y en cómo se representa adecuadamente. Entre estos elementos, encontramos la 

exposición, la iluminación, el contraste, la nitidez, el color, la saturación, el balance de blancos y 

la composición. Este análisis nos ayuda a ver si hay un buen equilibrio entre luces y sombras, si 

los detalles se mantienen nítidos y si los colores se reproducen de manera natural y alineada con 

la intención visual.  

Además, herramientas como el histograma nos permiten evaluar la distribución de la 

luminancia, mientras que el vectorscopio es útil para examinar la tonalidad y saturación de los 

colores. Por otro lado, observar la nitidez nos ayuda a identificar si hay desenfoque o pérdida de 

detalles, y analizar la composición nos permite apreciar cómo están organizados los elementos 
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dentro del encuadre. Evaluar una imagen no se limita a lo que se percibe en pantalla. Las 

herramientas de análisis permiten acceder a información que no siempre es evidente visualmente. 

El uso conjunto de waveform, vectorscopio e histograma ofrece una lectura más completa. 

Cada uno aporta datos distintos que ayudan a comprender mejor el estado de la imagen. Apoyarse 

en estas herramientas permite tomar decisiones más precisas y mantener coherencia durante el 

proceso de corrección, especialmente en proyectos donde se requiere consistencia entre planos. 

Figura 26   

Evaluación técnica de la imagen mediante waveform, vectorscopio e histograma. 

 

Nota:  Elaboración propia. 

La evaluación técnica de una fotografía utilizando herramientas como el waveform, el 

vectorscopio y el histograma nos ofrece una manera objetiva de examinar las características más 

importantes relacionadas con la luz, el color y la exposición.  

El waveform es especialmente útil para ver cómo se distribuyen los niveles de brillo, lo 

que nos ayuda a identificar áreas que están poco iluminadas o demasiado brillantes, además de 
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confirmar el espectro de luminancia en la imagen. Por otro lado, el vectorscopio nos permite 

analizar cómo se distribuyen, intensifican y saturan los colores, así como detectar posibles 

dominantes de color o desbalances en su representación.  

El histograma muestra la disposición de los valores de tono, desde las sombras más 

profundas hasta las luces más brillantes, lo que nos ayuda a evaluar el contraste y el uso adecuado 

del rango dinámico. En conjunto, estas tres herramientas nos brindan una visión completa sobre la 

calidad técnica de la imagen y nos ayudan a determinar si la exposición, el contraste y la 

representación del color cumplen con estándares visualmente aceptables. 
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CAPÍTULO 7 

Corrección de color en DaVinci Resolve 

7.1. Interfaz del módulo Color 

La interfaz del módulo Color en DaVinci Resolve es el corazón de la corrección y gradación 

de color, ofreciendo un conjunto de herramientas especializadas que te permiten ajustar con 

precisión las características visuales de una imagen. En este espacio, encontrarás varios paneles 

que te ayudan a controlar parámetros como la exposición, el contraste, la temperatura, la tonalidad, 

la saturación y la luminancia.  

Así también hay herramientas de análisis, como el waveform, el vectorscopio y el 

histograma, que te permiten evaluar de manera técnica los cambios que realiza. Además, la interfaz 

cuenta con un sistema de nodos que organiza de forma clara las distintas etapas de corrección, 

facilitando la aplicación de ajustes primarios, secundarios, efectos y procesos de gradación de 

manera independiente.  

Así, el módulo Color combina la observación visual con herramientas de medición técnica, 

logrando una imagen equilibrada, coherente y alineada con la intención estética y comunicativa de 

tu proyecto audiovisual. 

El módulo Color reúne las herramientas necesarias para trabajar la imagen dentro de 

DaVinci Resolve. En un mismo entorno se integran el visor, los nodos, los controles de ajuste y 

los monitores de análisis, lo que permite mantener el flujo sin cambiar de sección. 

Al inicio puede resultar complejo, pero su organización sigue una lógica definida. Cada 

elemento ocupa una ubicación constante y cumple una función específica, lo que facilita su 

comprensión con el uso. 

Familiarizarse con esta estructura permite trabajar con mayor continuidad. Con la práctica, 

la interfaz deja de representar una dificultad y pasa a formar parte natural del proceso. 

Figura 27  

Interfaz del módulo Color en DaVinci Resolve y sus principales áreas de trabajo. 
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Nota:  Elaboración propia. 

La interfaz del módulo Color en DaVinci Resolve está diseñada con diferentes áreas de 

trabajo que hacen que el proceso de corrección y gradación de color sea más preciso. Entre sus 

elementos clave, encontramos el visor, donde se pueden ver los cambios que se aplican a la imagen; 

el panel de nodos, que ayuda a estructurar y controlar las correcciones de manera secuencial; las 

ruedas de color, que se utilizan para ajustar la luminancia y el balance de color; y los controles de 

ajuste, que permiten modificar parámetros como el contraste, la saturación, la temperatura y la 

tonalidad.  

También incluye monitores de señal, como el waveform, el vectorscopio y el histograma, 

que son herramientas útiles para evaluar de manera objetiva los niveles de exposición y las 

características del color. La forma en que estas herramientas están integradas facilita un flujo de 

trabajo ordenado, combinando el análisis técnico de la señal con la apreciación visual para lograr 

resultados consistentes en la imagen audiovisual. 
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7.2. Ajustes básicos (Lift, Gamma, Gain, Offset) 

Las configuraciones fundamentales de Lift, Gamma, Gain y Offset son recursos esenciales 

para la corrección básica de colores en DaVinci Resolve, ya que posibilitan la modificación de 

distintos rangos tonales de la imagen de manera independiente. Lift se ocupa principalmente de 

las sombras, permitiendo ajustar los niveles más oscuros.  

Por su parte, Gamma se centra en los tonos intermedios, ayudando a corregir la luminosidad 

y equilibrar visualmente las zonas medias. Gain, a su vez, se enfoca en las luces altas, siendo útil 

para regular la intensidad de las áreas más brillantes y restaurar o equilibrar los detalles en esas 

secciones.  

Offset realiza un ajuste general en la imagen, afectando simultáneamente los niveles de 

luminancia y color. La integración de estos cuatro controles permite equilibrar la exposición, 

optimizar el contraste y corregir dominantes cromáticas, lo cual es fundamental antes de proceder 

con técnicas de gradación de color más detalladas.  

Los controles básicos constituyen el primer paso para estabilizar la imagen. Lift, Gamma 

y Gain permiten ajustar las distintas zonas tonales, actuando sobre sombras, medios tonos y altas 

luces. 

El control de Offset interviene de forma global, modificando simultáneamente la luminancia y el 

color en toda la imagen. Se emplea cuando se requiere un ajuste general sin aislar áreas específicas. 

Un uso adecuado de estos parámetros permite establecer una base equilibrada, sobre la cual se 

pueden realizar ajustes posteriores con mayor precisión. 

Figura 28  

Controles básicos de corrección: Lift, Gamma, Gain y Offset en la imagen. 
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Nota:  Elaboración propia. 

Los controles esenciales de corrección Lift, Gamma, Gain y Offset brindan la posibilidad 

de manejar de manera específica los distintos niveles tonales de la imagen. Lift sirve para modificar 

las sombras y gestionar la profundidad en las áreas más oscuras; Gamma altera principalmente los 

tonos intermedios, facilitando el balance de la luminosidad en las zonas medianas; Gain influye en 

las luces altas para ajustar su intensidad y mantener el detalle; mientras que Offset proporciona 

una modificación global a la imagen, afectando tanto la luminancia como el color de forma 

conjunta. 

La utilización balanceada de estas herramientas ayuda a mejorar la exposición, el contraste 

y el equilibrio cromático, formando una base técnica adecuada para las fases subsiguientes de 

corrección y gradación de color. 

7.3. Balance de blancos  

Ajustar el balance de blancos es fundamental para lograr una corrección de color efectiva. 

Este proceso asegura que los elementos que deberían verse neutrales mantengan su apariencia 

auténtica, evitando que aparezcan tonos no deseados debido a diferentes condiciones de 
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iluminación. En DaVinci Resolve, se puede hacer este ajuste principalmente a través de las 

configuraciones de temperatura y tono.  

La temperatura te permite mover la imagen hacia colores más cálidos o más fríos, mientras 

que el tono se utiliza para ajustar las dominancias de verde o magenta. Calibrar correctamente el 

balance de blancos no solo mejora la precisión del color en la escena, sino que también establece 

una base sólida para ajustes posteriores de contraste, saturación y gradación.  

Para analizarlo, además de una evaluación visual, pueden usar herramientas como el 

vectorscopio y otros monitores de señal, que te ayudarán a verificar de manera técnica el equilibrio 

y la distribución de colores en la imagen. 

El balance de blancos se utiliza para neutralizar dominantes de color generadas por las 

condiciones de iluminación. Cuando este ajuste no se corrige, la imagen puede presentar una 

tendencia hacia tonos fríos o cálidos. 

La corrección se realiza mediante parámetros como la temperatura y el matiz, buscando 

acercarse a una referencia neutra. Para este ajuste, se suelen tomar como referencia elementos 

reconocibles dentro de la imagen, como superficies blancas o tonos de piel. 

Cuando el balance se corrige de forma adecuada, la imagen gana estabilidad y el trabajo en 

las etapas posteriores resulta más sencillo. 

Figura 29  

Ajuste de balance de blancos mediante temperatura y matiz para neutralizar dominantes de 

color. 
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Nota:  Elaboración propia. 

Ajustar el balance de blancos usando temperatura y matiz es clave para eliminar las 

dominantes de color que pueden aparecer en una imagen, logrando así una reproducción de colores 

más natural. La temperatura se encarga de corregir las variaciones entre tonalidades frías y cálidas, 

moviendo la imagen hacia tonos más azulados o amarillentos, dependiendo de lo que necesite la 

escena. Por otro lado, el matiz ayuda a compensar las dominantes verdes o magentas que pueden 

alterar la apariencia de los tonos neutros y de la piel.  

Al combinar ambos ajustes de manera adecuada, se puede lograr un equilibrio cromático 

en la imagen, mantener la coherencia entre diferentes planos y establecer una base uniforme para 

los siguientes procesos de corrección y gradación de color. 

7.4. Contraste y saturación  

El contraste y la saturación son aspectos fundamentales para enriquecer la estética visual 

de una imagen, ya que influyen directamente en nuestra percepción de la profundidad, nitidez e 
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intensidad de los colores. En DaVinci Resolve, modificar el contraste nos permite establecer la 

relación entre las sombras y las luces brillantes, lo que destaca la variación tonal y el volumen de 

los diferentes elementos presentes en la escena.  

En contraste, la saturación se ocupa de ajustar cuán intensos o tenues aparecen los colores, 

brindando la posibilidad de incrementar o reducir su efecto visual sin alterar su matiz. Hallar un 

balance entre estos dos factores es esencial para mantener los detalles en las áreas oscuras y claras, 

evitando que las imágenes resulten demasiado planas o excesivamente contrastadas, y 

garantizando una representación de color homogénea.  

De este modo, la modificación del contraste y la saturación no solo se fundamenta en 

criterios técnicos, sino que también manifiesta elecciones estéticas que se alinean con la visión 

creativa del proyecto audiovisual. Por esta razón, es crucial llevar a cabo estos ajustes con atención 

y complementarlos con herramientas de visualización como el waveform y el vectorscopio. 

El contraste define la relación entre las zonas claras y oscuras, mientras que la saturación 

controla la intensidad del color. Ambos aspectos influyen directamente en la forma en que se 

percibe la imagen. Un contraste bien ajustado aporta mayor profundidad y ayuda a separar los 

elementos dentro del encuadre. En cuanto a la saturación, mantener un nivel adecuado evita que 

los colores se vean apagados o excesivos. Por lo general, estos ajustes se aplican una vez que la 

imagen ya está equilibrada, como parte de la definición de su aspecto final. 

Figura 30  

Ajuste de contraste y saturación para definir la profundidad y la intensidad del color. 
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Nota:  Elaboración propia. 

Modificar el contraste y la saturación ayuda a mejorar la estética visual de la imagen al 

gestionar la relación entre las áreas iluminadas y las sombras, así como la fuerza de los colores. El 

contraste ayuda a establecer la profundidad y la diferenciación tonal de los objetos, lo que facilita 

una mejor apreciación del volumen y los detalles, mientras que la saturación ajusta la fuerza del 

color para obtener tonos armónicos y que se alineen con la visión artística de la obra. Un uso 

adecuado de estos dos factores evita que las imágenes se vean demasiado planas, oscuras o 

sobresaturadas, favoreciendo una representación visual más equilibrada y coherente. 
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CAPÍTULO 8 

Ajustes avanzados y seguimiento 

8.1. Qualifiers 

Los Qualifiers son una funcionalidad avanzada para el ajuste de colores en DaVinci 

Resolve que permite elegir características específicas de color o tonalidad en una imagen para 

realizar modificaciones de forma puntual. Su operatividad se fundamenta en la detección de 

elementos como el tono, la saturación y la luminancia, lo que hace posible aislar colores, áreas 

iluminadas o aspectos específicos dentro de una escena. 

En las característica es particularmente valiosa para llevar a cabo correcciones selectivas, 

como cambiar el color de la piel, resaltar ciertos tonos o rectificar matices de color sin afectar 

considerablemente el resto de la imagen. La selección puede ser visualizada a través de varios 

modos de máscara, lo que facilita la verificación precisa de las zonas impactadas antes de llevar a 

cabo la corrección. De este modo, los Qualifiers proporcionan un mejor control sobre la imagen y 

permiten realizar procesos de gradación más exactos, asegurando la armonía visual entre los 

diversos elementos de la composición. 

Cuando el ajuste general ya no es suficiente, es necesario trabajar con mayor precisión. En 

ese punto, los Qualifiers permiten centrarse en rangos específicos de color dentro de la imagen. En 

lugar de modificar todo el plano, se aíslan ciertos tonos y se intervienen de forma puntual. 

La selección se construye a partir de variables como tono, saturación y luminancia. Esto da 

la posibilidad de actuar sobre elementos concretos sin alterar el resto, algo que resulta 

especialmente útil cuando se requiere un control más fino. En la práctica, su uso es bastante común 

en el tratamiento de tonos de piel o en situaciones donde un color destaca más de lo deseado dentro 

de la escena. 

Figura 31  

Uso de Qualifiers para la selección y ajuste de rangos específicos de color. 
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Nota:  Elaboración propia. 

El uso de Qualifiers permite realizar una selección precisa de rangos específicos de color 

dentro de la imagen para aplicar correcciones de manera localizada. Mediante el control de tono, 

saturación y luminancia, es posible aislar determinados colores o elementos de la escena sin 

modificar significativamente las demás áreas. Esta herramienta facilita ajustes selectivos 

orientados a corregir dominantes, modificar tonalidades, controlar la intensidad cromática o 

resaltar determinados elementos visuales. Su aplicación contribuye a obtener una corrección más 

precisa y controlada, especialmente cuando se requiere intervenir sobre colores específicos 

manteniendo la naturalidad y coherencia del resto de la imagen. 

 

8.2. Power Windows 

Las Power Windows son una herramienta sumamente sofisticada para ajustar colores en 

DaVinci Resolve. Permiten escoger y definir áreas concretas de la imagen, haciendo que los ajustes 

sean más específicos y exactos. Puede optar por formas redondas, cuadradas, lineales, o incluso 
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diseñar las tuyas propias para intervenir en ciertos aspectos de la escena sin afectar en gran medida 

el resto de la imagen.  

En todo contexto se brinda un control total sobre aspectos como la exposición, el contraste, 

la saturación, la temperatura y el tinte. Resultan especialmente eficaces para destacar sujetos, 

equilibrar zonas con distintas iluminaciones, corregir partes determinadas o guiar la mirada del 

espectador hacia elementos esenciales de la composición.  

Además, lo más destacable es que, al combinarse con herramientas de seguimiento, las 

Power Windows pueden continuar aplicando correcciones a objetos o personas en movimiento, lo 

que favorece una coherencia visual y un nivel de precisión aún mayor durante el proceso de ajuste 

de color. 

A diferencia de la selección por color, las Power Windows trabajan desde la ubicación 

dentro del encuadre. Permiten delimitar zonas mediante formas ajustables, lo que facilita intervenir 

áreas específicas de la imagen. Esto resulta útil, por ejemplo, al momento de resaltar un sujeto o 

modificar el fondo sin afectar todo el plano. No es solo una cuestión técnica; también ayuda a 

dirigir la atención hacia ciertos puntos dentro de la escena. 

Para que el resultado no se perciba forzado, es necesario cuidar los bordes y las 

transiciones. Cuando estas zonas no se integran bien, el ajuste se vuelve evidente y pierde 

naturalidad. 

Figura 32   

Uso de Power Windows para la selección de áreas específicas dentro del encuadre. 
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Nota:  Elaboración propia. 

  

 En función de las perspectivas analíticas, Power Windows se considera una herramienta 

fundamental en el proceso de corrección de color. Esto es porque posibilita realizar ajustes 

selectivos en áreas concretas de la imagen sin afectar el todo. Con esta herramienta, se pueden 

separar rostros, fondos, objetos o cualquier otra sección relevante utilizando máscaras de diferentes 

formas, lo que facilita la modificación individual de aspectos como la exposición, el contraste, la 

saturación, la temperatura y el tono.  

Es esencial que la organización de estos ajustes siga una lógica visual, donde la elección 

del área, el manejo de las transiciones y el control del movimiento garanticen una integración suave 

entre las partes ajustadas y el resto de la obra. Desde esta óptica, Power Windows no debe ser 

considerado únicamente como un recurso para modificar elementos específicos, sino también 

como una forma de dirigir la atención del espectador, fortalecer la jerarquía de los componentes 

en la imagen y mantener la consistencia del color entre las diferentes secciones. Por lo tanto, su 

utilización adecuada requiere una combinación de precisión técnica, un análisis meticuloso de la 
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iluminación y una coherencia estética, evitando correcciones excesivas que puedan llevar a bordes 

poco naturales, cambios bruscos en la luminosidad o alteraciones obvias en la imagen final. 

8.3. Tracking 

El seguimiento en DaVinci Resolve es una herramienta muy sofisticada que permite 

rastrear automáticamente el movimiento de un objeto, persona o área específica en un video. Esto 

facilita la aplicación consistente de correcciones de color a lo largo del tiempo. Resulta 

particularmente ventajoso al trabajar con Power Windows, ya que permite que la máscara se 

desplace y se ajuste al movimiento del objeto elegido, eliminando la necesidad de realizar ajustes 

manuales en cada fotograma. 

De esta forma, pueden mantener de manera precisa las alteraciones de exposición, 

contraste, saturación o tonalidad en un sujeto que se mueve, lo que asegura una continuidad y 

coherencia visual significativamente mejores. También, el seguimiento contribuye a mejorar tu 

flujo de trabajo y a disminuir errores durante la corrección de color, especialmente en escenas 

donde hay movimientos, cambios de posición o variaciones en el encuadre. 

El movimiento introduce una dificultad adicional. Un ajuste que funciona en un fotograma 

puede dejar de hacerlo en el siguiente si el elemento cambia de posición. 

El tracking resuelve este problema al permitir que la selección siga automáticamente ese 

desplazamiento. De esta forma, el ajuste se mantiene a lo largo del tiempo sin necesidad de 

intervenir cuadro por cuadro. 

En secuencias dinámicas, esta herramienta se vuelve prácticamente indispensable, ya que 

permite conservar coherencia sin interrumpir el flujo de trabajo. 

Figura 33  

Uso de tracking para mantener ajustes sobre elementos en movimiento dentro de la imagen. 
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Nota:  Elaboración propia. 

El tracking es una herramienta fundamental dentro del flujo de corrección de color, ya que 

permite mantener determinados ajustes vinculados a elementos que se desplazan dentro de la 

imagen. Su funcionamiento consiste en analizar el movimiento de un objeto o área seleccionada a 

lo largo de los fotogramas para generar una trayectoria que posteriormente permite que una 

máscara, ventana o corrección específica siga automáticamente dicho movimiento.  

En los procedimiento resulta especialmente útil en correcciones secundarias, por ejemplo, 

para modificar el color de un vehículo, rostro, objeto o región concreta sin afectar el resto de la 

imagen. El proceso generalmente comienza con la selección del elemento que se desea seguir, 

continúa con el análisis de su movimiento y finaliza con la aplicación y revisión del ajuste para 

comprobar que se mantenga correctamente durante toda la toma.  

De esta manera, el tracking reduce la necesidad de realizar ajustes manuales fotograma por 

fotograma y permite conservar una corrección precisa, estable y coherente sobre elementos en 

movimiento, mejorando la eficiencia y el control dentro de la gradación de color. 
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8.4. Reducción de ruido y nitidez  

La reducción de ruido y la nitidez constituyen procesos complementarios dentro del 

desarrollo de la corrección y el tratamiento de la imagen, orientados a mejorar su calidad técnica 

sin comprometer la naturalidad de los detalles. La reducción de ruido permite disminuir las 

alteraciones visuales producidas principalmente por condiciones de baja iluminación, altas 

sensibilidades ISO, subexposición o limitaciones del dispositivo de captura, actuando sobre 

componentes como el ruido de luminancia y crominancia. 

En la aplicación se debe realizarse de manera controlada, debido a que un nivel excesivo 

puede provocar pérdida de textura, suavizado de detalles y una apariencia artificial. 

Posteriormente, la aplicación de nitidez busca recuperar o enfatizar los bordes y detalles relevantes 

de la imagen, favoreciendo una percepción de mayor definición y claridad.  

Desde un criterio analítico, ambos procesos deben integrarse dentro de una secuencia 

lógica: primero se controla el ruido para establecer una base visual limpia y posteriormente se 

ajusta la nitidez de acuerdo con las características del plano, procurando conservar texturas y 

detalles naturales. De esta manera, el equilibrio entre reducción de ruido y nitidez permite obtener 

una imagen técnicamente más limpia, definida y visualmente coherente, evitando tanto el exceso 

de suavizado como la sobre acentuación de los contornos. 

En condiciones de baja iluminación o en materiales con limitaciones técnicas, es común 

que aparezca ruido en la imagen. La reducción de ruido se utiliza para suavizar estas 

irregularidades y mejorar la limpieza visual. Por otro lado, la nitidez cumple una función distinta. 

Se encarga de reforzar detalles y definir bordes, lo que puede aportar mayor claridad cuando se 

aplica con cuidado. 

Ambos ajustes requieren cierta moderación. Un exceso, ya sea al limpiar o al acentuar 

detalles, puede generar resultados artificiales que se alejan de la apariencia original de la imagen. 

Figura 34  

Aplicación de reducción de ruido y nitidez para mejorar la calidad visual de la imagen. 
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Nota:  Elaboración propia. 

 

La aplicación de disminución de ruido y aumento de nitidez, como se muestra en la imagen, 

es un procedimiento adicional que tiene como objetivo mejorar tanto la calidad técnica como la 

impresión visual de la imagen, alcanzando un balance entre claridad y definición. Desde un punto 

de vista analítico, lo primero que se debe hacer es reducir el ruido para disminuir las distorsiones 

que pueden aparecer en condiciones de escasa luz, alta sensibilidad o limitaciones en la captura, 

garantizando que se preserve la información crucial de la escena.  

Posteriormente, el ajuste de nitidez se utiliza para recuperar y enfatizar detalles, texturas y 

contornos que podrían perderse durante la reducción, contribuyendo así a una apariencia más 

nítida. Al observar las imágenes antes y después del proceso, es evidente que ambos 

procedimientos deben realizarse con moderación y de forma gradual, ya que una reducción 

excesiva puede resultar en la pérdida de textura, mientras que un enfoque de nitidez demasiado 

intenso puede generar halos, bordes artificiales o aumentar los artefactos. 

En la integración  de manera adecuada estos aspectos en el proceso de corrección de color 

permiten lograr una imagen más clara, detallada y natural, manteniendo la fidelidad visual y 

evitando que el procesamiento técnico modifique innecesariamente las características originales 

de la captura. 
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CAPÍTULO 9 

Color como herramienta narrativa 

9.1. Psicología del color 

La psicología del color juega un papel fundamental en la creación visual, ya que los colores 

influyen de manera notable en nuestra forma de ver, interpretar y reaccionar emocionalmente ante 

una imagen. Desde una perspectiva analítica, la selección y el uso de colores deben estar en 

sintonía con el propósito narrativo y comunicativo de la obra.  

En los colores cálidos a menudo generan sensaciones de energía, cercanía, intensidad o 

movimiento, mientras que los colores fríos suelen estar vinculados a la tranquilidad, la lejanía, la 

serenidad o la tristeza. Adicionalmente, factores como la saturación, el brillo y el contraste de los 

colores son cruciales para aumentar ciertas emociones y crear jerarquías visuales en la 

composición.  

En este sentido, la psicología del color se conecta con la corrección y variación del color, 

ya que los ajustes no solo persiguen un aspecto equilibrado, sino que también buscan generar una 

atmósfera que resuene con el significado de la escena. Así, el manejo del color debe ser deliberado, 

evitando la elección de tonos únicamente por razones estéticas y garantizando que cada elección 

contribuya a transmitir emociones, enfatizar elementos clave y fortalecer la narrativa visual. 

El color tiene un papel importante en la interpretación de una imagen, incluso antes de que 

se analice su contenido. Más allá de su aspecto visual, influye en la forma en que el espectador 

percibe y reacciona ante lo que observa. 

“Los colores influyen directamente en las respuestas emocionales del espectador y pueden 

modificar la interpretación de una escena.” (Block, 2020). De manera general, los tonos cálidos 

suelen relacionarse con sensaciones de cercanía o intensidad, mientras que los tonos fríos se 

asocian con calma o distancia. Aunque estas asociaciones no son absolutas, se utilizan como 

referencia dentro del lenguaje audiovisual. Al trabajar el color, es posible reforzar estas 

percepciones y orientar la lectura de la imagen de acuerdo con la intención del proyecto. 

Figura 35  

Relación entre los colores y su influencia en la percepción emocional dentro de la imagen 
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Nota:  Elaboración propia. 

El color es fundamental en nuestra percepción de las emociones dentro de una imagen, ya 

que influye en cómo el observador entiende una escena, un personaje o una situación. Los colores 

cálidos, como el rojo, naranja y amarillo, tienden a provocar sentimientos de energía, pasión, 

peligro, alegría o intensidad. En cambio, los colores fríos, como el azul, verde y violeta, suelen 

evocar una sensación de calma, lejanía, tristeza, misterio o serenidad. La manera en que 

seleccionamos y combinamos los colores nos brinda la oportunidad de crear ambientes específicos, 

destacar elementos importantes y reforzar el propósito narrativo de una escena.  

Además, el uso de contraste entre colores, la saturación y el brillo pueden modificar la 

fuerza de las emociones que se perciben y dirigir la atención del espectador a ciertos aspectos de 

la composición. Por esta razón, comprender la psicología del color nos permite utilizar la 

corrección y gradación de color no solo como técnicas, sino también como herramientas narrativas 

que pueden transmitir estados de ánimo, evocar sensaciones y enriquecer el significado visual de 

una producción audiovisual. 
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9.2 Construcción de atmósferas  

La Creación de uno de los ambientes es un aspecto crucial en el manejo visual, ya que 

determina la atmósfera emocional y perceptiva de una escena al combinar factores como el color, 

la luz, el contraste, la saturación y la temperatura cromática. Desde una perspectiva analítica, la 

atmósfera no depende únicamente del color predominante, sino de un equilibrio entre los diferentes 

elementos visuales y cómo estos se relacionan con la narrativa. Por ejemplo, una escena puede 

adquirir una sensación cálida, confortable y personal al emplear tonos amarillos y naranjas, 

mientras que el uso de colores fríos, menor saturación y contrastes sutiles puede suscitar 

sentimientos de soledad, tensión, distancia o misterio.  

En este marco, la corrección y el ajuste del color se convierten en herramientas que 

convierten las propiedades técnicas de una imagen en medios expresivos, dirigiendo la percepción 

del espectador y enfatizando el significado de cada secuencia. Por ende, la creación de ambientes 

debe realizarse de forma deliberada y coherente, asegurando una conexión entre los planos y 

evitando cambios cromáticos que puedan interferir con la narrativa, con el objetivo de alcanzar 

una identidad visual que transmita emociones y sitúe la escena tanto en el espacio como en el 

tiempo. 

La atmósfera de una escena no se define únicamente por su contenido, sino por la manera 

en que se presenta visualmente. El color, junto con la iluminación y el contraste, influye 

directamente en la sensación que transmite la imagen. 

Una misma escena puede adquirir significados distintos dependiendo de los ajustes 

aplicados. Variaciones en temperatura, saturación o contraste pueden cambiar la intención sin 

modificar el contenido en sí. Entre estos tipos de decisiones no se limitan a lo técnico, sino que 

forman parte de la construcción de la experiencia visual que se quiere generar. 

Figura 36  

Construcción de atmósferas mediante el uso de color, iluminación y contraste. 



 

71 

 

 

Nota:  Elaboración propia. 

 

9.3. Continuidad visual 

La continuidad visual es un aspecto clave en el análisis de una imagen, ya que ayuda a crear 

una conexión lógica entre los diferentes elementos que la componen. No se trata solo de organizar 

objetos, colores o formas de manera ordenada, sino de crear un camino visual que guíe la mirada 

del espectador de forma fluida y natural.  

Así, la continuidad se logra a través de la combinación de líneas, direcciones, formas, 

texturas, contrastes y relaciones espaciales que mantienen una cohesión visual entre los diversos 

componentes de la escena. La continuidad entre planos es fundamental para que una secuencia se 

perciba de manera coherente. Diferencias en color o iluminación pueden generar cortes visuales 

que afectan la lectura del conjunto. Durante la corrección, se ajustan estos aspectos para integrar 

las imágenes de forma más uniforme, incluso cuando han sido capturadas en condiciones distintas. 

Mantener coherencia no significa que todas las tomas sean idénticas, sino que exista una relación 

visual que permita dar continuidad al relato. 



 

72 

 

Figura 37 Ajuste de color para mantener continuidad visual entre planos dentro de una secuencia. 

 

Nota:  Elaboración propia. 

El ajuste del color para conseguir una continuidad visual entre diferentes tomas es un 

proceso fundamental en la corrección del color. Su finalidad es garantizar que las distintas 

imágenes de una secuencia se vean homogéneas y consistentes. Para esto, se comparan las tomas 

y se identifican variaciones en elementos como la temperatura del color, la exposición, el contraste, 

la saturación, la luminosidad y los tonos, sobre todo cuando las condiciones de iluminación o los 

parámetros de filmación cambian entre las tomas. 

 Tomando como base un plano de referencia, se realizan modificaciones incrementales en 

los otros planos hasta lograr una adecuada correspondencia visual, evitando alteraciones que 

puedan afectar la continuidad de la escena. Este procedimiento implica analizar tanto los aspectos 

técnicos de la imagen como su papel narrativo, ya que la corrección debe conservar la intención 

visual y emocional de la secuencia. De esta manera, la continua igualación y comparación de los 

planos ayuda a construir una sólida continuidad de color, haciendo que la secuencia se perciba 

como una unidad visual cohesionada y natural. 

9.4 Estilo y estética 

El diseño y la apariencia en la corrección y el ajuste de color son fundamentales, dado que 

es en este momento cuando la imagen empieza a desarrollar su propia identidad visual, en sintonía 
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con la intención artística y narrativa del proyecto. Al comenzar con una imagen que ya tiene un 

equilibrio técnico, se pueden modificar elementos como la temperatura del color, el contraste, la 

saturación, el matiz y la luminosidad. Estas modificaciones contribuyen a crear una atmósfera 

específica y a provocar emociones particulares en el espectador.  

La elección de una gama de colores, junto con el control de luces y sombras, facilita el 

establecimiento de características visuales que se ligan a diferentes géneros, ambientes o 

sentimientos. Por lo tanto, la gradación de color no solo se ocupa de corregir aspectos técnicos, 

sino que se convierte en una herramienta creativa que ayuda a delinear la identidad de la obra 

audiovisual, reforzar su narrativa y mantener una estética uniforme durante toda la producción. 

El estilo visual de un proyecto no aparece de forma automática. Se construye a partir de 

decisiones que, aunque parecen técnicas, terminan definiendo cómo se percibe la imagen. El color, 

el contraste y la iluminación forman parte de ese proceso. A medida que el trabajo avanza, estos 

elementos se ajustan para dar continuidad y sentido al conjunto. No se trata solo de elegir tonos o 

intensidades, sino de mantener una dirección clara que se sostenga a lo largo del proyecto. 

En este punto, la corrección de color deja de ser únicamente un ajuste técnico. Pasa a 

convertirse en una herramienta que influye directamente en la forma en que se construye y se 

interpreta el lenguaje visual. 

Figura 38  

Construcción del estilo visual a partir del color, contraste e iluminación en la narrativa 

audiovisual. 
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Nota:  Elaboración propia. 

La formación de un estilo visual en la narrativa de medios audiovisuales se consigue 

mediante una combinación cuidadosa de color, luz y contraste. Estos aspectos son esenciales para 

establecer la atmósfera, aumentar las emociones y dirigir la interpretación del público. Por 

ejemplo, el color puede definir una gama particular y asociar escenas o personajes a ciertas 

emociones.  

El contraste, por otro lado, permite gestionar la interacción entre luces y sombras, 

proporcionando profundidad, dramatismo o suavidad a la imagen. La iluminación, en este sentido, 

impacta directamente en nuestra percepción del espacio, la volumetría de los objetos y la impresión 

general de una escena.  

Es crucial que la combinación de estos elementos se ajuste a las demandas de la narración 

y mantenga una coherencia a lo largo de toda la obra, asegurando que cualquier alteración visual 

tenga un significado claro. Así, la corrección y la gradación de color se convierten en herramientas 

creativas que apoyan la creación de una identidad visual única y enriquecen la narrativa 

audiovisual. 
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CAPÍTULO 10 

Flujos HDR y nuevas tecnologías 

10.1 HDR en postproducción 

El HDR (Rango Dinámico Alto) en la postproducción es una tecnología que proporciona 

la capacidad de capturar y representar una gama más extensa de brillo y color, lo que resulta en un 

mayor nivel de detalle tanto en las partes iluminadas como en las sombras de una imagen. Durante 

el proceso audiovisual, el HDR requiere un manejo delicado del color, abarcando desde la 

corrección y la gradación hasta la exportación, considerando aspectos como el espacio de color, la 

curva de transferencia y las especificaciones del dispositivo donde se visualizará.  

Al implementar HDR, es posible crear imágenes con mayor profundidad, mejor contraste 

y una gama de colores más variada, sobre todo en escenas donde existen marcadas diferencias 

entre las áreas iluminadas y las más oscuras. Para maximizar sus ventajas, es esencial trabajar con 

material que contenga suficiente información sobre el rango dinámico y realizar ajustes de manera 

controlada, evitando problemas como brillos excesivos, pérdida de detalles o la sobre saturación 

de ciertos colores. 

El trabajo con alto rango dinámico ha introducido cambios claros en la forma de tratar la 

imagen. No se trata solo de tener más información disponible, sino de saber cómo organizarla 

dentro del plano. Las zonas oscuras y las más iluminadas pueden conservar detalle al mismo 

tiempo, pero eso no significa que el resultado se resuelva por sí solo. 

De hecho, cuando no se controla bien, el HDR puede generar imágenes poco equilibradas. 

Es fácil caer en excesos, sobre todo en el contraste o en la intensidad de las luces. Por eso, más 

que una ventaja automática, implica una mayor responsabilidad en las decisiones que se toman 

durante el proceso. 

En la práctica, el comportamiento de la imagen cambia según el nivel de luminancia con el 

que se trabaje. Revisar constantemente estos valores permite evitar pérdidas de detalle o resultados 

forzados, algo que suele pasar cuando se ajusta sin una referencia clara. 

Figura 39  

Control del rango dinámico en HDR para equilibrar luces y sombras en postproducción. 
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Nota:  Elaboración propia. 

Durante la etapa de ajuste y análisis de color, se modifican cuidadosamente los niveles de 

luz para recuperar los detalles que a menudo se pierden en las partes más iluminadas y asegurar 

que las zonas oscuras continúen mostrando información. El objetivo es prevenir tanto la pérdida 

de detalles como que la imagen tenga un aspecto demasiado plano. Para conseguirlo, se utilizan 

herramientas como las curvas, los controles de luz, los ajustes de alto rango dinámico y los 

monitores de análisis, que se permiten examinar y ajustar con precisión varios rangos de tonos.  

En donde conlleva ser crucial mantener un balance entre el contraste, la exposición y la 

saturación, para que la imagen conserve un aspecto natural y una buena diferenciación entre luces, 

tonos medios y sombras. De esta manera, al manejar el rango dinámico, podemos maximizar las 

capacidades del HDR y obtener imágenes que no solo presenten mayor profundidad y detalle, sino 

que también sean visualmente impactantes, todo mientras mantenemos una reproducción de color 

consistente. 
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10.2. Adaptación a múltiples dispositivos 

La conversión para diferentes dispositivos en la edición de color implica asegurar que una 

producción audiovisual se vea de forma uniforme sin importar el medio en que se visualice, ya sea 

en pantallas profesionales, televisores, teléfonos inteligentes, tabletas, proyectores o plataformas 

en línea. Cada uno de estos aparatos puede presentar diferencias en aspectos como brillo, contraste, 

gama de colores, espacio de color y su capacidad para manejar contenido SDR o HDR.  

Por ello, es esencial realizar una gestión correcta del color y definir transformaciones de 

salida específicas. En este proceso, se utilizan herramientas de monitoreo y medidores para 

comprobar que los niveles de luminancia, color y contraste se mantengan dentro de los límites 

adecuados para cada formato. De este modo, la adaptación contribuye a reducir las variaciones 

perceptibles entre dispositivos y asegura que la intención visual y narrativa de la producción se 

conserve de la manera más uniforme posible, sin importar el medio empleado para disfrutarla. 

Hoy en día, una misma pieza audiovisual puede verse en pantallas muy distintas. No es lo 

mismo un monitor calibrado que un teléfono móvil o un televisor doméstico. Cada uno interpreta 

la imagen de forma diferente, especialmente en aspectos como el brillo o el color. En donde se 

hace que el resultado final nunca sea completamente uniforme. Aun así, el objetivo no es igualar 

todos los dispositivos, sino lograr que la imagen se mantenga coherente en la mayoría de ellos. 

Para conseguirlo, se recurre a flujos de trabajo que contemplan estas variaciones. En 

algunos casos, se generan versiones específicas; en otros, se busca un punto medio que funcione 

en diferentes condiciones de visualización. 

Figura 40  

Adaptación de la imagen a distintos dispositivos para mantener coherencia visual 
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Nota:  Elaboración propia. 

 

La adaptación de imágenes a diversos dispositivos representa un paso fundamental en la 

etapa de postproducción. En donde el procedimiento se centra en garantizar una uniformidad visual 

al presentar contenido a través de diferentes plataformas, como pantallas, televisores, móviles, 

tabletas y proyectores.  

En cada uno de estos aparatos puede tener características únicas en términos de brillo, 

contraste, reproducción de color, espectro de colores y su habilidad para procesar contenido SDR 

o HDR. Esto puede provocar que la imagen aparezca diferente en cada dispositivo. Para reducir 

estas variaciones, se implementan sistemas de manejo del color, espacios cromáticos y 

transformaciones de salida que se ajustan a cada formato.  

Además, se utilizan herramientas de monitoreo que ayudan a confirmar los niveles de 

luminosidad y cromaticidad. Todo este procedimiento es vital para mantener la intención estética 

y narrativa establecida durante la corrección y gradación de color, garantizando que los tonos, 

contrastes y detalles de la imagen se conserven equilibrados, sin importar el dispositivo que se use 

para visualizarla. 
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10.3. Automatización e inteligencia artificial 

La automatización y la inteligencia artificial están adquiriendo una importancia cada vez 

mayor en los procedimientos de corrección y ajuste de color. Estas tecnologías contribuyen a 

acelerar actividades que previamente necesitaban una gran cantidad de mano de obra. Con estas 

herramientas, es posible examinar imágenes, reconocer rostros y objetos, realizar ajustes 

preliminares de exposición y equilibrio de color, armonizar características entre diversas tomas y 

facilitar el seguimiento de elementos en movimiento.  

La automatización posibilita establecer procesos repetidos y aplicar ajustes de forma más 

rápida y uniforme, mientras que la inteligencia artificial tiene la capacidad de analizar las 

cualidades visuales del material y proponer o llevar a cabo ciertas correcciones. No obstante, estas 

herramientas no sustituyen totalmente la evaluación del profesional, ya que las decisiones sobre la 

intención narrativa, el estilo visual y la estética final requieren un enfoque creativo. 

Por esta razón, su utilización se convierte en un apoyo que mejora el flujo de trabajo, 

minimiza las tareas repetitivas y permite enfocar más energía en los aspectos artísticos de la 

producción audiovisual. 

La incorporación de herramientas automatizadas ha ido ganando espacio dentro de la 

postproducción. Algunas permiten resolver ajustes iniciales en pocos pasos, mientras que otras 

ayudan a identificar elementos dentro de la imagen sin intervención directa. 

Esto reduce tiempos en tareas repetitivas, pero no reemplaza el proceso completo. Los 

resultados que generan suelen ser un punto de partida más que una solución final. 

En la práctica, estas herramientas funcionan mejor como apoyo. El criterio sigue siendo 

necesario, sobre todo cuando se trata de tomar decisiones que afectan la estética o la intención del 

proyecto. 

Figura 41  

Uso de automatización e inteligencia artificial como apoyo en el flujo de postproducción. 
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Nota:  Elaboración propia. 

El empleo de sistemas automatizados y la inteligencia artificial en la etapa de 

postproducción es una excelente forma de mejorar diferentes actividades y elevar la efectividad 

del proceso audiovisual, sin olvidar la importante participación de los especialistas. Estas 

herramientas pueden facilitar la organización y el orden del contenido, el reconocimiento y rastreo 

de objetos o caras, la armonización de colores entre escenas, la implementación de ajustes 

preliminares y la detección de ciertas propiedades de la imagen. 

La automatización resulta particularmente valiosa para reducir el tiempo dedicado a tareas 

que se repiten, mientras que la inteligencia artificial puede procesar grandes cantidades de datos 

visuales y proporcionar sugerencias o modificaciones que posteriormente pueden ser evaluadas y 

ajustadas. Es esencial incorporar estas tecnologías de forma controlada, considerando las 

características del material y la intención estética del proyecto, ya que las elecciones creativas y 

narrativas siempre requieren un enfoque humano. 

10.4. Tendencias actuales 

Las modas actuales en la corrección y el ajuste de color están cada vez más dirigidas a 

integrar tecnologías innovadoras, simplificar procedimientos y lograr una gestión del color más 
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exacta. Herramientas como ACES y DaVinci Color Management están facilitando la creación de 

flujos de trabajo más uniformes entre diferentes cámaras, formatos y dispositivos de visualización. 

Por otro lado, la inteligencia artificial está transformando actividades como la igualación de tomas, 

el seguimiento de elementos, las selecciones automáticas y algunas correcciones de color 

(Academy of Motion Picture Arts and Sciences, 2014) 

 Así también, es fundamental trabajar con flujos HDR y adaptar el material a una amplia 

gama de dispositivos y plataformas de distribución. Asimismo, persiste una búsqueda continua de 

estilos visuales distintivos que combinen criterios técnicos con elecciones creativas. Estas 

tendencias reflejan cómo estamos avanzando hacia procesos de postproducción más efectivos, 

precisos y adaptables, donde la tecnología se convierte en un apoyo para el criterio y la visión 

artística del profesional. 

La forma de producir y procesar imagen continúa cambiando. El uso de HDR es cada vez 

más común, al mismo tiempo que evolucionan los sistemas de gestión del color y las herramientas 

disponibles. A esto se suma la necesidad de adaptar el contenido a múltiples plataformas, lo que 

obliga a replantear los flujos de trabajo. Ya no se trabaja pensando en un único destino, sino en 

varios escenarios posibles. 

En medio de estos cambios, la corrección de color sigue siendo un punto central. No solo 

cumple una función técnica, también participa directamente en la construcción visual del proyecto 

y en la forma en que será percibido. 

Figura 42  

Tendencias actuales en corrección de color y flujos de trabajo en la industria audiovisual. 
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Nota:  Elaboración propia. 

Las tendencias contemporáneas en la corrección de color y los métodos de trabajo en el 

sector audiovisual están caracterizadas por una integración más significativa de la gestión 

avanzada del color, la automatización y las herramientas basadas en inteligencia artificial. Cada 

vez son más los expertos que emplean sistemas de gestión del color como ACES y DaVinci Color 

Management para garantizar que la imagen permanezca uniforme desde su captura hasta su 

distribución, especialmente en producciones que utilizan diversas cámaras y formatos.  

Además, el crecimiento de los contenidos HDR demanda un manejo más estricto del rango 

dinámico y una adaptación precisa a diferentes estándares y dispositivos de visualización. La 

inteligencia artificial y las funciones automatizadas están transformando tareas como la selección 

de elementos, el seguimiento, la coincidencia entre planos y ciertos ajustes, lo que acorta los 

tiempos de trabajo y facilita procesos repetitivos.  

Asimismo, los flujos de trabajo colaborativos y a distancia han adquirido mayor relevancia, 

permitiendo que diversos profesionales participen en un mismo proyecto desde diferentes 

ubicaciones. En conjunto, estas tendencias indican que la industria se dirige hacia procesos más 

eficaces, versátiles y técnicamente exactos, sin perder de vista la visión creativa del colorista, que 

sigue siendo crucial para establecer la identidad visual y narrativa de cada producción. 
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