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Resumen 

La enseñanza universitaria de la fotografía atraviesa una disyuntiva educativa acelerada 
por la transformación del ecosistema visual contemporáneo, la circulación masiva de 
imágenes y la irrupción de sistemas de generación visual basados en inteligencia 
artificial generativa. En este nuevo contexto, los modelos curriculares tradicionales —
centrados en el aprendizaje técnico, histórico e instrumental de la fotografía— resultan 
insuficientes para formar a futuros profesionales que puedan enfrentarse a las 
condiciones actuales de producción, circulación y reflexión de las imágenes. Este 
artículo propone el diseño de un modelo curricular híbrido, entendido como un 
laboratorio visual de enseñanza superior de fotografía. A partir de una aproximación 
teórica que articula tres ejes —la ética neorrealista, la exploración imaginativa del 
surrealismo y el marco interpretativo de la postfotografía—, se plantea un Laboratorio 
Híbrido de Imagen (LHI). La creación de este posible espacio combina prácticas de 
creación analógica, digital y generativa, junto con procesos de reflexión crítica y 
conceptual. Desde esta perspectiva, se redefine la fotografía como una disciplina 
reflexiva orientada a la formación de humanistas visuales: profesionales capaces no 
solo de producir imágenes, sino también de comprender sus implicaciones técnicas, 
culturales y políticas. 
 

Abstract 
University-level photography education is currently undergoing a profound transformation 
driven by the digitalization of the visual ecosystem, the mass circulation of images, and the 
emergence of generative artificial intelligence systems. In this context, traditional curricular 
models —historically centred on technical, historical, and instrumental training— are 
increasingly insufficient to address the contemporary conditions of image production, 
circulation, and interpretation. This article proposes a hybrid curricular model for higher 
education in photography, conceived as a visual laboratory. Drawing on three key 
theoretical axes —the ethical gaze of neorealism, the imaginative exploration of surrealism, 
and the interpretative framework of post-photography—, the study develops the Hybrid 
Image Laboratory (HIL). This framework combines analogue, digital, and AI-generated 
image practices with critical reflection and conceptual processes. Ultimately, the proposed 
model advocates for the formation of visual humanists: professionals capable not only of 
producing images but also of understanding their technical, cultural, and political 
conditions. 

Palabras clave: Fotografía; educación; ética; estética; inteligencia artificial generativa; 
laboratorio. 
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1. Introducción: estado actual del tema  

La enseñanza universitaria de la fotografía se encuentra hoy atravesada por una 

transformación estructural que afecta no solo a las formas de producción de 

imágenes, sino también a los modos en que estas circulan, se interpretan y 

legitiman como iconos culturales. Este cambio de paradigma se ha desarrollado 

con gran velocidad: desde el consumo masivo de imágenes digitales 

desarrolladas en entornos hiperconectados y la reciente incorporación de 

sistemas de generación de imágenes han alterado profundamente el ecosistema 

de nuestro comportamiento visual.  

La irrupción de la imagen generativa ha tensionado de forma radical el concepto 

clásico de la imagen. La imagen, como resultado indisoluble del referente, topa 

con una nueva realidad emergente donde la imagen generativa rompe este 

vínculo: ya no existe referente y la imagen deja de ser evidencia para convertirse 

en una ficción simulada. Concluir que una imagen generada no es por ejemplo 

fotografía resulta cierto desde el paradigma tradicional, pero insuficiente como 

concepto presente. Si la fotografía debía entenderse como un sistema 

programado donde el aparato condiciona la producción de imágenes (Flusser, 

1990, p. 23), la ruptura de esta dualidad aparato-producción redefine el 

concepto y la nueva génesis del proceso formativo en la disciplina. 

En el ámbito universitario, esto implica repensar la enseñanza desde una nueva 

perspectiva con enfoque integrador. Definir una fotografía y la creación 

audiovisual con una perspectiva expandida en la que convivan la idea, la 

captura, la generación y la postproducción, desarrolla en el estudiante no solo 

aprende a mirar, sino a diseñar imágenes: escribir prompts, comprender 

paradigmas de la enseñanza, y requiere un profundo análisis que no ofrezca un 

marco disruptivo que nos lleve a comparaciones infructuosas que perjudiquen 

los beneficios de todos los actores participantes. La clase de fotografía o 

creación audiovisual se convertirá entonces, en un laboratorio crítico donde se 

reflexiona sobre la realidad de la imagen y su estatuto cultural. Más que 

preguntar ¿esto es fotografía?, la cuestión clave pasa a ser ¿qué tipo de relación 

construimos desde la imagen fotográfica? 
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En este sentido, el presente trabajo se plantea como un artículo teórico-

propositivo en la primera fase de creación de un diseño curricular para construir 

una propuesta pedagógica argumentada a partir de la revisión crítica de la teoría 

y la cultura audiovisual, educación superior y la irrupción de la inteligencia 

artificial generativa. A través del análisis comparado de diferentes tradiciones 

estéticas, en relación con sus respectivos contextos, y de los modelos de 

enseñanza de la imagen, se formula la posibilidad de elaborar un Laboratorio 

Híbrido de la Imagen como marco conceptual y curricular orientado a 

responder a los desafíos contemporáneos de la formación audiovisual 

universitaria.  

1.1 El paradigma de la enseñanza superior de la imagen en la era de 

la postfotografía 

Durante décadas, los planes de estudio desarrollados en creación audiovisual se 

articularon en torno a un modelo histórico-técnico centrado en el dominio del 

dispositivo, el control de los parámetros y la adquisición de una gramática visual 

orientada a capturar la realidad en el instante decisivo. Este enfoque, coherente 

con el proceso de institucionalización académica en la segunda mitad del siglo 

XX, permitió consolidar la disciplina como un lenguaje artístico, documental y 

comunicativo. Tomando de referencia la disciplina fotográfica, como señala 

Guixà Frutos (2017, p. 619), la fotografía era considerada un medio técnico, 

artístico e informativo con capacidad para generar documentos destinados al 

análisis y al archivo. Dicho modelo se diseñó para un contexto caracterizado por 

la estabilidad de los soportes analógicos y digitales básicos. 

El escenario contemporáneo presenta condiciones radicalmente distintas. La 

imagen ya no se define exclusivamente por su carácter artístico o documental, 

sino por el impacto efímero, su rápida circulación, su reutilización o 

resignificación. En este contexto, la fotografía deja de operar como elemento 

artístico o documental con su utilidad concreta para convertirse en parte del 

diálogo en sociedad; como señala Fontcuberta, “por primera vez todos somos 

productores y consumidores de imágenes” (Fontcuberta, 2016, p. 32). Esta 

mutación en el modo de consumo de las imágenes cuestiona la eficacia de los 
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modelos docentes centrados únicamente en el uso de la técnica y evidencia la 

necesidad de revisar los objetivos formativos de la disciplina. La irrupción de la 

inteligencia artificial intensifica esta disyuntiva. La posibilidad de generar y 

modificar imágenes verosímiles sin una referencia directa a la experiencia vivida 

ni a un acontecimiento previo tensiona los fundamentos tradicionales de la 

fotografía como garantía de verdad, memoria y autoría. No obstante, esta 

herramienta se puede entender como un proceso de transformación visual que 

lleva en marcha desde el inicio de los años 2000, algo que obliga a replantear 

qué competencias resultan relevantes en la formación universitaria de la 

fotografía y la imagen.  

Lejos de anunciar la obsolescencia de la disciplina, se abre un contexto para 

redefinir los estudios audiovisuales hacia enfoques capaces de integrar la 

reflexión estética, la alfabetización visual, la responsabilidad ética y la libre 

creación con nuevos enfoques y percepciones. El mérito de la creación ya no 

está en la técnica o la fabricación, sino “en la capacidad de dotar a la imagen de 

intención y sentido, en hacer que la imagen sea significativa” (Fontcuberta, 

2016, p. 111). 

1.2 Transformación del mercado laboral y oportunidades para 

futuros profesionales en formación 

La incorporación de sistemas de inteligencia artificial generativa en la industria 

audiovisual no supone únicamente la automatización de tareas técnicas, sino 

una reconfiguración profunda de los perfiles profesionales implicados en los 

procesos de creación y circulación de las imágenes. Tal y como señala Zafra 

(2017), el trabajo creativo contemporáneo se desarrolla en un escenario 

marcado por la precariedad, la autoexigencia y la permanente adaptación 

tecnológica. Los creadores desarrollan nuevas estructuras y sistemas que 

potencian la productividad y creatividad del trabajo. Esto ofrece nuevos 

espacios motivacionales para los diferentes perfiles del alumnado, ya que la 

estimulación del interés cognoscitivo no es un principio ético o moral, sino 

biológico, lo que es, sin duda, un factor indispensable para activar los 
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mecanismos neurobiológicos que posibilitan el aprendizaje (Sigman y Bilinkis, 

2024, p. 109) 

Por consiguiente, la formación universitaria debe ir más allá de la simple 

adición de herramientas de software a un currículo ya existente; el eje 

prioritario de la propuesta debe enfocarse en la conciencia ética de su uso y en la 

preparación de creadores autónomos. En este sentido, la educación superior 

debe responder a una doble dimensión técnica y humana: 

La educación debe no solamente comprometerse a dar la ciencia sino a 

afinar la conciencia a fin de que el ser humano sea lo suficientemente 

perspicaz para interpretar la exigencia inherente a cada una de sus 

situaciones particulares; una educación orientada hacia la 

responsabilidad y la capacidad de decisión. (Frankl, como se citó en 

Londoño Orozco, 2011, p. 55)  

Esta transformación abre un campo de futuras oportunidades laborales 

emergentes. Surgen perfiles hiperespecializados vinculados al diseño de 

instrucciones para la inteligencia artificial (prompting) y la dirección artística 

de imágenes generativas; la curaduría y edición de grandes volúmenes de 

material sintético; la supervisión ética, legal y técnica de procesos donde 

intervienen bases de datos masivas y modelos entrenados con archivos 

culturales heterogéneos. En paralelo, los roles tradicionales del sector — 

fotógrafo, realizador, montador, director de arte… — se reconfiguran al integrar 

la IA en tareas de previsualización, conceptualización, postproducción o 

creación de entornos ficticios mediante el manejo crítico de los conjuntos de 

datos (datasets) y el cuestionamiento de sus sesgos. 

 

2. Objetivos 

El objetivo central de este artículo es presentar un primer diseño fundamentado 

de un modelo curricular para la enseñanza superior de la fotografía y las artes 

visuales que resulte coherente con las transformaciones del ecosistema visual 

contemporáneo, respondiendo a sus necesidades. La propuesta busca reforzar la 
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dimensión ética, crítica y humanista de la disciplina a partir de la 

experimentación práctica con las artes visuales mixtas y el conocimiento de las 

herramientas con las que se produce.  

Para ello, este primer boceto del modelo pretende integrar la formación 

audiovisual tradicional con enfoques postfotográficos y las posibilidades 

creativas de la inteligencia artificial generativa, entendiendo que la enseñanza 

de la imagen ya no puede limitarse al aprendizaje técnico de dispositivos o 

procedimientos sin el desarrollo de una capacidad crítica para la toma de 

decisiones de los mismos.   

En última instancia, esta propuesta de un boceto curricular persigue la creación 

de un modelo definitivo y competente con el fin de incrementar la capacidad de 

adaptación profesional del estudiantado ante un entorno audiovisual en 

constante transformación, favoreciendo así el desarrollo de competencias en 

alfabetización visual, pensamiento crítico, responsabilidad ética y manejo de las 

herramientas. Desde esta perspectiva, el artículo propone una primera base 

conceptual para la formación de un modelo curricular que pueda ser 

experimentado en las aulas.  

2.1 Integración de un modelo curricular para la enseñanza superior 

de fotografía con mayor adaptabilidad profesional y capacidad 

crítica 

La integración acelerada de herramientas de IA generativa en la industria 

audiovisual, publicitaria, editorial y cultural ha modificado las competencias 

demandadas por el mercado de trabajo: junto al dominio de la cámara, la 

iluminación o la posproducción, se exigen capacidades para interactuar con 

modelos generativos y diseñar flujos de trabajo que combinen los procesos de 

creación con inteligencias artificiales generativas. En el World Economic Forum 

(WEF, 2025) se estima que hasta un 26% de las tareas de trabajo en los sectores 

de arte, diseño y entretenimiento y medios podrían ser automatizadas por estas 

tecnologías. El objetivo es formar profesionales capaces de entender la lógica 

básica de los sistemas, anticipar sus efectos en la práctica fotográfica y traducir 



Leonidas Spinelli y Andrea Benavent, Del aprendizaje técnico al humanismo visual: enseñar fotografía en contexto 
contemporáneo, fotografía expandida y nuevos paradigmas 

 
 

 

 
 

FOTOCINEMA, nº 33 (2026) | | E-ISSN: 2172-0150      185 
 

los requerimientos conceptuales de un proyecto en decisiones sobre el uso, la 

renuncia o la experimentación de la automatización de los mismos durante y 

después de la creación visual. En la línea hacia donde pretenden avanzar las 

políticas internacionales según el informe de la UNESCO (2025) sobre la 

educación digital del sector audiovisual, se subraya la necesidad de articular 

alfabetización algorítmica, pensamiento crítico y ética de la imagen en la 

formación superior. 

 

3. Base teórica  

El modelo metodológico se orienta a integrar, de manera explícita, la dimensión 

experimental, creativa y mixta de las tecnologías emergentes sin subordinarse a 

una lógica meramente instrumental. La intención de bocetar este modelo como 

respuesta al momento de desarrollo en el campo de la creación de imágenes se 

sitúa en continuidad y transición con al menos tres modelos previos de 

enseñanza de la fotografía que clasificamos en: el modelo técnico-instrumental, 

el artístico-autoral y el digital-polarizado.  

El modelo técnico-instrumental coincide con el modelo propuesto en la 

adquisición de destrezas operativas. Como hemos detallado en anteriores 

puntos, el manejo del instrumento fotográfico en un entorno de automatización 

es un enfoque insuficiente. Si el futuro profesional no desarrolla una mirada 

crítica, corre el riesgo de convertirse en lo que Walter Benjamin denominó el 

“analfabeto del futuro”, aquel profesional que posee la técnica pero “no sabe leer 

sus propias imágenes” (Benjamin, 1931, p. 82). En este sentido, en contextos 

donde la automatización de ciertos procesos y la inteligencia artificial alteran los 

procedimientos técnicos, un modelo centrado exclusivamente en el aprendizaje 

técnico corre el riesgo de quedar obsoleto frente a las constantes 

transformaciones del sector.  

Por otro lado, el modelo artístico-autoral emerge como reacción a los modelos 

tecnicistas, creando una nueva forma de entender la fotografía como práctica 

artística con gran foco en la autoría y menos peso explícito de la dimensión de 

oficio, es decir, “la noción de autor se impone a través de un discurso estético” 
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(Reggiani, 2021, p. 222). Este enfoque ha contribuido a legitimar la fotografía, 

también, como medio artístico autónomo y a fomentar la exploración de 

técnicas fotográficas. Como sostiene Jacques Aumont, el espectador desempeña 

un papel extremadamente activo en la construcción visual del reconocimiento; 

en última instancia, “es él quien hace la imagen” (Aumont, 1992, p. 95). 

Con la expansión de la fotografía digital, se ha consolidado además un modelo 

digital fragmentado, en el que la fotografía ya no solo se entiende como el acto 

de capturar luz, es un acto cotidiano que se asume como un “lenguaje universal” 

(Fontcuberta, 2016, p. 106) y una actividad cotidiana para los “nativos 

digitales”. Este modelo responde a la omnipresencia de la fotografía, una 

realidad en la que todos somos, simultáneamente, “espectador y productor” 

(Guixà Frutos, 2017, p. 619). 

En este contexto, el Laboratorio híbrido de la imagen no pretende sustituir los 

anteriores modelos clasificados, sino combinar sus aportes con el fin de generar 

una experiencia de aprendizaje más completa y actualizada. En detalle, 

recuperar del modelo técnico-instrumental la importancia del dominio 

completo de las herramientas tanto analógicas, digitales o generativas; del 

artístico-autoral la centralidad en el proyecto, la importancia de la creatividad y 

la exploración mixta, además del diálogo con la creación ética. Finalmente, 

respecto al modelo digital-polarizado, el modelo propuesto aporta justamente lo 

contrario: un dispositivo no polarizado sino integrador, donde las distintas 

tecnologías y mecanismos se articulan en proyectos que requieren que el 

estudiantado tome decisiones informadas, siguiendo a Georges Didi-Huberman, 

el creador asume la responsabilidad de “volver visible la tragedia en la cultura” 

(Didi-Huberman, 2012, p. 26) utilizando la imagen como un acto de 

conocimiento.   

3.1. Marco teórico: Relación entre herramienta fotográfica, 

imaginario artístico y sociedad 

El borrador del currículo que se presenta aspira a formar profesionales técnicos 

y humanistas visuales capaces de reconocer la historicidad de la herramienta 

fotográfica, la significación de las imágenes producidas y las tradiciones 
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estéticas concretas y contextualizadas. En este sentido, nos hemos decidido 

centrar en las corrientes que evidencian no solo la estética, sino también una 

expresión de las propias necesidades sociales. Por un lado, el neorrealismo 

configuró una ética de proximidad entre el acontecimiento y su representación, 

donde la cámara era una un instrumento de contigüidad de la realidad más 

cruda, sin artificios ni margen a la imaginación. Por otro, el surrealismo 

introdujo una forma subversiva de interpretar ese vínculo, desplazando el 

centro de la significación de la imagen hacia la exploración onírica e 

inconsciente. Conviene traer al presente, alineados con el futuro, las ideas y 

modelos que históricamente han aportado significación y sentido a nuestro 

tratamiento de la imagen, teniendo en cuenta que ambas genealogías no sólo 

remiten a estilos formales, sino a concepciones divergentes de la función social y 

artística de la fotografía y la creación de imágenes: documentar la realidad para 

hacerla el foco de reflexión y pensamiento, o subvertirla para relevar y 

experimentar sus zonas reprimidas.  

Teniendo en cuenta este doble legado, concluimos que las bases teóricas de un 

laboratorio de experimentación de herramientas mixtas de creación de  

imágenes debía adoptar del neorrealismo la exigencia de responsabilidad frente 

a lo real y la conciencia del encuadre como decisión ética; del surrealismo, sin 

embargo, se recoge la necesidad de legitimar la imaginación y los simbolismos 

como dimensiones constitutivas de la experiencia visual, tanto en el proceso de 

creación como en la producción final.  

De forma alineada con la rápida evolución de la imagen digital que supone el 

desarrollo de herramientas como la inteligencia artificial generativa, nos obliga 

a reconfigurar y considerarla parte de la dimensión de estudio y práctica en este 

campo.  

Cualquier proceso creativo también puede verse beneficiado de maneras 

insospechadas por un IA generativa manejada con suficiente 

imaginación. Integrar en nuestro trabajo incita, además, un círculo 

virtuoso en tanto que obliga a replantearse muchas de las asunciones 

previas y cómo las contamos. (Torrijos y Sánchez, 2024, p. 251) 
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La evolución de la relación entre herramienta, imaginario y sociedad pone de 

manifiesto que los futuros profesionales deben situarse en una triple 

articulación:  

- Comprender la materialidad técnica de las herramientas, desde los 

primeros artilugios de creación de imágenes hasta los más novedosos. 

- Reconocer los imaginarios artísticos que las han moldeado e identificado 

las condiciones sociales que orientan su uso (medios, industria cultural, 

efectos y consecuencias)  

- Instaurar la experimentación en el campo académico para explorar desde 

la conciencia crítica cualquier nueva herramienta de creación de 

imágenes.  

Teniendo en cuenta esta articulación, tanto el neorrealismo como el surrealismo 

en su relación con la imagen nos ofrecen una construcción teórica que no resulta 

arbitraria. Los ejes teóricos permiten pensar con responsabilidad y curiosidad 

un contexto donde la cámara convive con modelos generativos aplicados que 

forman profesionales capaces tanto de operar técnicamente como de leer, 

cuestionar y reorientar los imaginarios visuales de su tiempo.  

Cada una de las tradiciones que se van a desarrollar para el planteamiento del 

marco teórico representa una forma específica de entender la relación entre 

sujeto, imagen y realidad. A partir de este recorrido teórico se fundamenta 

posteriormente la propuesta del Laboratorio Híbrido de Imagen (LHI), 

concebido como una posible formulación de la respuesta pedagógica a las 

transformaciones del ecosistema visual contemporáneo. 

3.1.1. Neorrealismo italiano: sujeto - herramienta - realidad 

Sabemos que la fotografía en el ámbito universitario se ha articulado 

históricamente en torno a sus principios fundacionales: aprender a mirar antes 

de producir la imagen. Este supuesto no responde únicamente a la concepción 

pedagógica, sino también a cómo ha evolucionado la concepción sociológica y 

antropológica de nuestra relación con la imagen. La perspectiva del tratamiento 

visual ha estado enraizada en la tradición documental y en las estéticas 
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neorrealistas de posguerra; este enfoque entiende la práctica fotográfica como 

una mediación ética entre el sujeto y la realidad, es decir, tomar una postura 

consciente y responsable de aquello que se decide encuadrar para ser capturado. 

Como señala Susan Sontag (2006), las fotografías no se crean por sí solas, pero 

una posición moral sí pueden consolidar y contribuir a su construcción; 

fotografiar o generar una imagen, en este sentido, supone asumir un 

compromiso con lo visible y su percepción.  

Desde una perspectiva estética, el neorrealismo italiano sugiere el ejemplo 

perfecto del modelo de representación motivado por una razón social. Surgido 

tras la devastación que produjo la Segunda Guerra Mundial, se consolida como 

un referente de esta estética. Tal como señala Velázquez García (2012): 

Las cintas se mueven en contextos de miseria y precariedad con la sencillez 

de la exposición, sin artificios ni metáforas [...] algunos cineastas deciden 

buscar la objetividad en sus historias y, en muchos casos a modo 

documental, nos cuentan la realidad más auténtica. 

La fotografía de películas como Ladri di biciclette (1948) de Vittorio Sica o 

Roma città aperta (1945) de Roberto Rossellini, entienden la cámara como un 

espejo de forma plana. Como si de archivo documental se tratase, la imagen no 

embellece ni transforma, la realidad social se expresa en su función más realista.  

Desde una perspectiva sociológica, este gesto supuso una democratización del 

campo visual: la vida ordinaria, los márgenes y las clases trabajadoras 

adquieren el protagonismo de la narrativa fotográfica. La estética neorrealista 

trasladó al cine una ética documental que también fue asumida por la fotografía 

de posguerra. Autores como Federico Pastellani, considerado como unos de los 

pioneros del fotoperiodismo moderno en Italia, desarrollaron reportajes que 

combinaban proximidad humana y rigor compositivo, contribuyendo a 

consolidar la fotografía y la estética visual del cine como documento social. En 

paralelo, fotógrafos vinculados a otros contextos europeos de reconstrucción, 

como Henri Cartier- Bresson, aunque no estrictamente neorrealistas, reforzaron 

la idea del “instante decisivo” como la captura del instante en el que algo 
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importante está sucediendo. Se empieza a configurar entonces, el resultado de la 

captura de la realidad como evidencia del acontecimiento más verosímil en 

acción. 

Trasladada esta idea al ámbito universitario, se consolida el concepto de que la 

cámara debía funcionar como herramienta de conciencia y dispositivo técnico. 

La formación se estructuró en torno a un triángulo configurado por los 

siguientes tres vértices: técnico, informativo y documental. Desde esta lógica el 

estudiante no debía convertirse en operador automático del dispositivo, sino en 

un sujeto capaz de tener una mirada crítica y ética frente al instante 

representable o capturado.  

Aprender a mirar, comprender la dimensión ética del encuadre y dominar el 

instrumental técnico siguen siendo condiciones imprescindibles de la formación 

visual. Las bases éticas y estéticas del neorrealismo buscaban aproximarse al 

acontecimiento para preservar un producto visual verosímil; enseñó al fotógrafo 

a mirar mundos devastados con responsabilidad y frialdad. En el contexto 

contemporáneo, la enseñanza universitaria debe preparar al estudiante de 

fotografía para habitar un entorno donde la verosimilitud es relativa. La 

herramienta generativa de imágenes pertenece al presente e irrumpe de forma 

disruptiva en los modelos clásicos de producción visual; es necesario, entonces, 

que los nuevos profesionales del campo audiovisual sean formados como sujetos 

capaces de discernir, contextualizar y prescribir sentido en un paisaje 

posmoderno, asumiendo que: 

El valor de creación más determinante no consiste en fabricar imágenes 

nuevas, sino en saber gestionar su función [...] la autoría –la artisticidad– 

ya no radica en el acto físico de la producción, sino en el acto intelectual 

de la prescripción de los valores que puedan contener o acoger las 

imágenes. (Fontcuberta, 2016, p. 111)  

Se plantea, entonces, un aula universitaria entendida como un espacio de 

transición y reflexión, donde la herencia ética del neorrealismo sea la base del 

pensamiento crítico para enfrentar los desafíos del presente digital.  
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3.1.2. Surrealismo:  contexto, producción, imaginario 

Si el neorrealismo articuló una ética de la proximidad entre el acontecimiento y 

su representación, el surrealismo introdujo una nueva forma de entender ese 

vínculo, desplazando el eje de la imagen desde la fidelidad con la realidad hacia 

la exploración del subconsciente y la irracionalidad. Como hemos comentado en 

el epígrafe anterior y señala Monterde, el neorrealismo se ofrece como una 

“estética de la contigüidad, donde se pretende una máxima transitividad entre el 

objeto y su expresión” (Monterde, s.f., p. 50) horizonte sobre el que aterriza e 

interviene el surrealismo redefiniendo la concepción fotográfica, lo que 

incorpora una nueva interpretación en la relación entre la imagen y la realidad. 

En 1924 y en un contexto desolador de posguerra, poco tiempo después de la 

Primera Guerra Mundial, y acompañada de una crisis de valores colectiva, el 

Manifiesto Surrealista de André Breton define el movimiento como:  

[...] automatismo psíquico puro, cuyo medio se intenta expresar 

verbalmente, por escrito o de cualquier otro modo, el funcionamiento 

real del pensamiento. Es un dictado del pensamiento, sin la intervención 

reguladora de la razón, ajeno a toda preocupación estética o moral. 

(Breton, 1924, p. 639) 

La imagen deja así de aspirar a la fidelidad mimética y pasa a concebirse como 

revelación visual del inconsciente individual y colectivo.  

Desde una perspectiva estética, el surrealismo no se limita a producir imágenes 

sin sentido; uno de los ejemplos notables, son las fotografías de Man Ray o en 

las escenificaciones ambiguas de Dora Maar, en las que la cámara opera como 

instrumento de representación para el mundo onírico o irracional. Teniendo en 

cuenta que la realidad se presenta como un campo poroso, plenamente abierto a 

la irrupción del deseo, el sueño y el azar, se otorga legitimidad visual a lo 

imaginario. Resulta revelador que “el hecho de que la fotografía, que 

originariamente fue creada para el registro exacto de la realidad inmediata, 

pueda convertirse en un instrumento de lo fantástico, lo onírico, lo suprarrenal 

y de lo imaginario” (Moholy-Nagy, citado en Torres-Mestey y Do Montes, 2023, 
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p. 133). Bajo este paradigma entendemos que el desarrollo de una disciplina no 

es estático e impermeable, sino que evoluciona en función de nuestra 

experiencia humana.   

3.1.3. Postfotografía y constante desarrollo de las herramientas de 

creación audiovisual 

El desarrollo tecnológico de las últimas décadas ha transformado 

profundamente las condiciones de producción y consumo de las imágenes. 

Tanto las fotografía como el cine y otras vertientes de la producción audiovisual 

moderna se definían por su capacidad para registrar una huella física de la 

realidad, la expansión de los entornos digitales ha debilitado progresivamente 

esta relación entre imagen y referente. En este contexto emerge lo que diversos 

autores han denominado condición postfotográfica, entendida no como la 

desaparición de la fotografía, sino como la transformación de sus funciones 

culturales, sociales y comunicativas. 

Joan Fontcuberta (2016) pone el foco de este cambio de paradigma en la 

transición desde una cultura basada en la escasez de imágenes hacia otra 

caracterizada por su sobreabundancia. Por tanto, la fotografía deja de ser un 

objeto destinado a preservar la memoria y deviene en un flujo continuo de 

información visual. Como señala el autor, “por primera vez todos somos 

productores y consumidores de imágenes” (Fontcuberta, 2016, p. 32).  

Desde esta perspectiva, la cuestión central deja de ser cómo producir imágenes y 

pasa a ser cómo interpretarlas, contextualizarlas y gestionarlas. Fontcuberta 

afirma que “el valor de creación más determinante no consiste en fabricar 

imágenes nuevas, sino en saber gestionar su función” (2016, p. 111). La autoría 

deja de tener la relevancia que tuvo hasta el momento, desde la producción 

material hacia la prescripción de sentido, es decir, hacia la capacidad de 

establecer relaciones, construir relatos y otorgar relevancia cultural a 

determinadas imágenes frente a otras. 

Además, este desplazamiento adquiere una nueva dimensión con la irrupción de 

la inteligencia artificial generativa. A diferencia de la fotografía tradicional, cuya 
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legitimidad residía en la existencia de un referente externo captado por la 

cámara, los sistemas generativos producen imágenes a partir de modelos 

estadísticos entrenados con enormes archivos visuales.  

Desde el ámbito educativo, la condición postfotográfica obliga a replantear los 

objetivos tradicionales de la enseñanza de la fotografía. Si el neorrealismo 

aportaba una ética de la observación y el surrealismo legitimaba la exploración 

imaginativa, la postfotografía introduce la necesidad de formar estudiantes 

capaces de desenvolverse críticamente en entornos visuales complejos. La 

alfabetización visual contemporánea exige comprender tanto los mecanismos de 

producción de imágenes como los procesos de selección, circulación, archivo y 

resignificación que determinan su impacto cultural. 

Por tanto, la enseñanza superior de la fotografía y la producción audiovisual ya 

no puede limitarse al aprendizaje técnico de la cámara o de los programas de 

edición. Debe incorporar competencias relacionadas con la curaduría visual, la 

evaluación crítica de contenidos, la comprensión de los sesgos algorítmicos y la 

capacidad para construir narrativas significativas en un contexto de saturación 

visual con múltiples herramientas y formatos. La condición postfotográfica se 

convierte así en el tercer eje teórico sobre el que se fundamenta el Modelo de 

Laboratorio Híbrido de Imagen (MLHI), complementando la ética de la mirada 

heredada del neorrealismo y la capacidad experimental asociada al surrealismo. 

 3.2. Síntesis analítica: de la relación sujeto-herramienta a la 

formación del humanista visual  

El recorrido realizado hasta este punto permite identificar que las grandes 

transformaciones estéticas no sustituyen las formas anteriores de 

representación, sino que modifican la relación entre el sujeto, las herramientas 

de producción de imágenes y la realidad que dichas imágenes construyen o 

interpretan. Desde esta perspectiva, el neorrealismo, el surrealismo y la 

condición postfotográfica no constituyen únicamente estilos visuales 

diferenciados, sino respuestas culturales a contextos históricos específicos que 
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redefinen lo que significa producir imágenes y cuál es la función social de 

quienes las generan. 

Es precisamente aquí donde este trabajo propone la figura del humanista visual 

como horizonte formativo de la enseñanza superior de la fotografía y el 

audiovisual. Se entiende por humanista visual al profesional capaz de integrar el 

dominio técnico de múltiples herramientas de producción de imágenes —

analógicas, digitales y algorítmicas— con una comprensión histórica, estética, 

ética y sociocultural de los imaginarios visuales que dichas herramientas 

producen. Su competencia principal consiste en interpretar críticamente sus 

condiciones de producción, reconocer los valores que transmiten y decidir 

responsablemente cuándo, cómo y con qué finalidad deben utilizarse. 

Este desplazamiento supone entender que la alfabetización visual del siglo XXI 

requiere desarrollar capacidades más completas y evaluación ética en un 

entorno caracterizado por la automatización creciente de la producción 

audiovisual. Sobre esta redefinición conceptual se fundamenta el esbozo de la 

primera propuesta metodológica presentada en el siguiente apartado, 

basándonos en laboratorios de experimentación audiovisual. 

 

4. Base metodológica para el diseño de un Laboratorio Híbrido de 

Imagen  

La presente investigación adopta una metodología de carácter teórico con la 

intención de esbozar una propuesta curricular para la enseñanza superior de la 

fotografía y la creación audiovisual. En este sentido, se ha formulado el proyecto 

entendido como un punto de partida para futuras investigaciones e 

implementación en contexto universitario.  

El procedimiento combina dos fases de análisis. En primer lugar, una revisión 

crítica de la literatura especializada sobre teoría fotográfica y en segundo lugar, 

una síntesis analítica que permite identificar las principales transformaciones 

en la relación entre sujeto, herramienta y producción de imágenes, tomando 
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como ejes interpretativos el neorrealismo, el surrealismo y la condición del 

contexto actual, la era de la post fotografía. 

Desde esta perspectiva se plantea una base teórica, centrada en la capacidad 

para representar tres formas históricas de comprender la producción 

audiovisual y, sobre la que fundamentar el esbozo del modelo curricular 

propuesto: la imagen como testimonio de lo real, la imagen como exploración de 

la imaginación y la imagen en su presente y devenir futuro.    

4.1 Propuesta de diseño de un modelo pedagógico híbrido y 

experimental: Laboratorio Híbrido de la Imagen (LHI) 

El diseño de este laboratorio se concibe como un dispositivo pedagógico que 

organiza la enseñanza de la fotografía en torno a la concepción de una 

asignatura que funcione como laboratorio, generando así un espacio en el que 

probar y explorar de forma integrada las técnicas mixtas y la reflexión. 

En cuanto a la estructura, se articulará en esferas que cohabitan de manera 

transversal en la disciplina: 

- Realidad y tradición: La primera esfera se vincula a la fotografía en su 

dimensión técnico-material e histórico-cultural. Comprende la técnica y 

aspectos clásicos de la imagen fotográfica, los espacios de representación, 

el estudio de sus contextos y las revisiones dialécticas sobre realidades y 

tradiciones de la fotografía. 

- Difusión y representación: Una segunda esfera contempla los 

aspectos comunicativos y la reflexión sobre la circulación de imágenes. El 

debate se centra en los modelos representativos y la influencia de la 

imagen en el desarrollo social contemporáneo, como también así, el 

análisis crítico de cómo las imágenes se distribuyen, se contextualizan y 

se resignifican en entornos formales y creativos.  

- Espacios Generativos: La tercera esfera está orientada a los procesos 

generativos de imágenes y nos permite reflexionar sobre la relación entre 

el automatismo algorítmico en los aspectos más profundos de la 
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creatividad. Un uso de herramientas y conocimientos combinados que 

prescinden de la herramienta de captura fotográfica. 

Metodológicamente, el LHI se articula a través de proyectos experimentales 

guiados que requieren que el estudiantado se formule preguntas, diseñe 

procesos y evalúe críticamente resultados. Las actividades se estructuran en 

torno a ciclos de trabajo que incluyen:  

- Planteamientos de supuestos donde generar imágenes como 

microproyectos continuos de doble contextualización teórica y 

representativa.  

- Exploración mediante la creación con técnica mixta: fotografía e imagen 

generativa conviven en un proceso creativo común.  

- Desarrollo de formas de hibridar modelos y narrativas en espacios de 

realidades y ficciones.   

- Discusiones sobre los efectos estéticos, éticos y sociales de las decisiones 

tomadas a través de un análisis orientado a trabajar el sentido crítico. 

El Laboratorio Híbrido de Imagen se define precisamente por la posibilidad de 

poder explorar todas las capas, compararlas y combinarlas en proyectos 

concretos, de modo que el estudiantado pueda comprender no solo cómo se 

produce una imagen, sino en qué condiciones técnicas, culturales y políticas esa 

imagen adquiere un sentido.  

Entender el laboratorio como un modelo no es una elección arbitraria; este se 

concibe como un entorno privilegiado para trabajar la responsabilidad ética de 

la creación y tratamiento de la imagen desde el conocimiento, el dominio de las 

herramientas y desde una perspectiva de experimentación. 

 

5. Discusión  

El laboratorio propuesto busca incrementar la adaptabilidad profesional 

transformando al estudiantado. Como sugiere Remedios Zafra (2017, p.30), es 

necesario articular las voces de los creadores para que utilicen todo su 

“potencial creador” frente a las nuevas oportunidades del mercado laboral en 
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este sector. El objetivo final es una formación que, más allá de dar técnica, se 

comprometa además a “afinar conciencia” (Frankl, citado en Londoño Orozco, 

2011, p. 55) para formar sujetos autónomos y responsables ante los desafíos de 

la imagen contemporánea.    

5.1 Diferencias entre los alcances y límites del modelo propuesto 

La formulación del LHI implica una serie de tensiones y límites que conviene 

explicitar para evitar visiones simplistas, especialmente en relación con las 

condiciones institucionales y formativas de la educación superior.  

Uno de los principales riesgos de crear espacios o centrar la experimentación en 

las herramientas digitales o más novedosas sería caer en el peligro de que la 

tecnología eclipse la atención a los procesos materiales, corporales y 

relacionales del hacer artístico, generando dependencia de la herramienta 

automatizada y debilitando las habilidades técnicas y manuales. En una 

fotografía expandida, esto podría traducirse en la pérdida de sensibilidad hacia 

el tratamiento de la luz, el tiempo y el espacio.  

Un segundo límite reside en las dificultades institucionales de implementación. 

La puesta en marcha de un laboratorio híbrido de creación de imágenes exige 

recursos técnicos —equipamiento técnico, espacios amplios y comunes, 

licencias, conectividad de calidad—, así como tiempo docente para diseñar y 

supervisar proyectos complejos, y estructuras organizativas que faciliten la 

coordinación entre asignaturas y departamentos. En contextos universitarios 

sometidos con frecuencia a presiones presupuestarias, cargas docentes elevadas 

y estructuras curriculares rígidas, no se evidencia un margen suficiente para la 

reconfiguración de la enseñanza fotográfica. 

En estrecha relación con lo anterior, el éxito del LHI dependería en gran medida 

de la formación docente. Tanto las instituciones como el profesorado deben 

asumir la responsabilidad de mantenerse actualizados en un entorno 

tecnológico muy dinámico y en constante transformación. Si ponemos el foco en 

el alumnado, es cierto que puede intensificar desigualdades entre estudiantes 

con diferentes niveles de acceso previo a dispositivos y competencias digitales.  
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Por tanto, la implementación efectiva del modelo exige evitar la idealización de 

la tecnología, afrontar las restricciones institucionales y apostar por la 

formación y el acompañamiento del profesorado. Solo bajo estas condiciones el 

modelo puede cumplir con el objetivo de formar a humanistas visuales capaces 

de operar con y contra las imágenes con criterio en la cultura posmoderna.  

 

6. Conclusiones   

El despliegue y rápido desarrollo de nuevas herramientas de creación visual, 

como la inteligencia artificial generativa o la realidad virtual en el campo 

audiovisual, no suponen la sustitución ni la obsolescencia de las herramientas 

previas, del mismo modo que la fotografía no anuló la pintura ni el cine a la 

fotografía. Más bien, aparecen nuevos espacios de creación y ámbitos 

profesionales. No obstante, su incorporación exige una mirada crítica y ética 

capaz de comprender su dimensión cultural, sus límites expresivos y las 

implicaciones de su uso.  

En este contexto, la articulación entre la estética neorrealista y la creatividad 

surrealista propone formar a un humanista visual, que se sitúe en la 

intersección entre diversos saberes: la cultura visual en todas sus vertientes, el 

pensamiento crítico, la historia de los medios y las diversas formas expresivas. 

Es importante formar a profesionales y artistas bajo la premisa de la previa 

exploración, control y manejo de las herramientas presentes y en vías de 

desarrollo. 

Es evidente que la inteligencia artificial multiplica y acelera la producción de 

imágenes consumibles en grandes plataformas. Se manifiesta, entonces, la 

necesidad no solo de formar operadores competentes, también de pensadores 

que conozcan a fondo la disciplina. En este escenario, la universidad vuelve a 

situarse en el lugar determinante como institución formativa, en la que no solo 

se transmiten saberes definitivos y permanentes, sino que explora, ensaya y 

problematiza sobre las nuevas condiciones de la producción audiovisual. Si las 

disciplinas de la imagen están siendo atravesadas por tecnologías cuya velocidad 
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de desarrollo supera la capacidad de adaptación del mercado laboral y la de la 

regulación, la responsabilidad institucional consiste en abrir espacios donde los 

futuros profesionales puedan desarrollar la habilidad de enfrentarse a las 

nuevas herramientas desde la exploración, la reflexión y la producción de 

contenidos de gran valor añadido para el desarrollo social.  

Podemos concluir que la experimentación entre corrientes, disciplinas y 

herramientas nos obliga a reflexionar sobre el significado de crear y compartir 

imágenes. De esta manera, la fotografía expansiva promueve el desarrollo de un 

Laboratorio Híbrido de la Imagen como punto de partida en los estudios que 

transitan una relación simbiótica entre la tradición fotográfica, las nuevas 

reflexiones sobre realidades, las ficciones y los diversos modelos productivos de 

la imagen contemporánea.  
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