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“"Una pintura es una fotografia hecha a mano”
Salvador Dali

Nunca existié un arte puro. La relacién existente entre las dos manifestaciones del
arte, pintura y fotografia se remonta a la aparicién de la cdmara oscura, invento que
servia como Uutil al pintor y que se inscribia dentro del modelo de representacién de la
pintura.

Cuando en el afio 1839 surgio la fotografia, este vino a liberar a la pintura de la
obligacidn de representar la realidad y a partir de aqui hasta la llamada era digital, la
fotografia y la pintura se combinaron indistintamente. Ambas manifestaciones del arte
nacieron del deseo de ser recordados, inmortalizados, “fijados” a través del tiempo.

Los inicios del surgimiento fotografico muestran la complicada relacién que hubo entre
la fotografia y la pintura, considerada en un principio como una dura competencia para
los artistas, como si un recién llegado les hubiera quitado el puesto que, con todo
orgullo, habian ostentado histéricamente los maestros del color y el pincel. Sin
embargo, hubo pintores que encontraron en la fotografia un medio con el cual podian
experimentar ideas vinculadas a la composicion. Maria Jesus Blasco (1999) planteaba
en uno de sus articulos que:” (...) en realidad en lugar de un rival, para muchos fue un
aliado. Pintores como Ingres, Delacroix, Coubet, Manet, Rodin, Gauguin, Cézanne, es
decir, casi todos los pintores contemporaneos a su aparicion publica en 1839, se
sirvieron de las virtudes de la fotografia para sus creaciones pictoricas, es mas, era tal
la familiaridad de ambas técnicas que muchos de los mejores fotdgrafos fueron antes
pintores”. (Blasco, 1999: 1)

De esta forma pronto los beneficios de la pintura fueron reconocidos por las
academias. La fotografia resultaba valida para copiar casi cualquier imagen, incluso
muchos desnudos y retratos se realizaron a partir de fotografias, evitando asi las
largas sesiones de posado a aquellos que deseaban ser inmortalizado pictéricamente
hablando.

Cabe preguntarse si éesta diferencia no ha sido determinada por cuestiones culturales,
sociales e institucionales? Apresar de la incestuosa relacién y la confusion ontolégico-
genérica es verdaderamente un reto. Resulta paradéjico reconocer que cuando se
aprecia una fotografia y se considera artistica es porque se asimila a la pintura y se le
juzga con parametros critico de tipo estéticos privativos a la pintura, por ello no
extrafiaria escuchar decir que la fotografia se identifica con lo mecanico y documental
mientras que la pintura lo hace con lo humano y lo expresivo. Evidentemente estamos
en presencia de un pensamiento reduccionista.
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Para los fotdgrafos de la etapa, imitar la fotografia constituia un ideal absoluto. Para
designar esta tendencia de la fotografia se le llamé pictorialismo. Las transformaciones
de la pintura fueron influyendo lentamente en la fotografia artistica. Un estilo que
influyd notablemente fue el impresionismo.

Los impresionistas querian representar sus impresiones instantdneas similares a las
captadas por la fotografia, debian simplificar la técnica pictérica, con el fin de poder
terminar el cuadro en un tiempo bastante breve. Esta es la razén por la que pintaban
con trazos de pincel bastante anchos, lo cual daba lugar a unas siluetas difusas. Sin
embargo, la cdmara les fue vital a los impresionistas, sobre todo para poder
adentrarse en el estudio de la atmdsfera y de la luz.

Petr Tausk plantea que “Con la ayuda de la cdmara, los impresionistas estudiaron las
condiciones ambientes de la luz en la naturaleza, gracias a lo cual lograron en sus
cuadros un sutil tratamiento de la pertinencia atmosférica” (Tausk, 1984: 15)

El uso de impresiones nobles contribuiria a reducir la nitidez de los contornos, lo cual
conferia un efecto nebuloso a los detalles mas pequerios, asi como disminuiria la
amplitud de los tonos. Todas estas cualidades contribuyeron a que la fotografia diera la
impresiéon de pintura.

El acercamiento de la fotografia artistica a la pintura se manifiesta también por la
seleccion de temas. Existia una especial predileccion por los temas donde la luz se
difuminaba de forma nebulosa como por ejemplo: los bodegones, los paisajes, escenas
callejeras vy silvestres, fotografias de veleros, temas portuarios y el retrato le conferian
a la fotografia una atmdésfera pictorica.

Alfred Stieglitz fue uno de los fotdgrafos que contribuy6 a la estructuracion de la
fotografia moderna. Su fotografia recobraba la nitidez en la imagen, o sea es mas
realista y coquetea con lo pictérico.

“Stieglitz era un hijo de su tiempo en el sentido de que escogia los motivos de forma
tal que su disposicion o iluminacién lograse efectos pictéricos” (Thrall, 1957: 158)

El arte fotografico estuvo influenciado por las tendencias estilisticas dominantes en la
pintura. El futurismo estuvo representado por Anton Giulio Bragalia quién aplicé a sus
fotografias la nitidez en el movimiento.

Por otro lado, Alvin Langdon Coburn se esforzé por obtener en la fotografia una
descomposicion de las figuras parecida al cubismo, lo cual consiguié con la ayuda de
tres espejos colocados en triangulos cuyo resultado recordaba la pintura cubista,
aunque realmente el resultado final aludia a una composicion de una pintura abstracta.
Dicha concepcidn la mostrd en una serie de fotografias expuestas en el salon de 1917.
De esta forma Coburn fue el primero en realizar una coleccién de abstracciones
racionales en el campo de la fotografia.

La actividad de los dadaistas también llegd a los predios fotograficos. Christian Schod
reunio con sus amigos desechos diversos en calidad de materia prima para distintos
elementos artisticos. Intentd colocar elementos diversos en la oscuridad ante la
superficie fotosensible de papeles o placas fotograficas, para obtener asi después de la
exposicion y el revelado, unas composiciones que se asemejaran a los collages.

La acentuacion de la nitidez de la imagen lleg6é con una nueva tendencia nombrada en



la pintura como Nuevo Realismo, donde se concentraron ante todo en la nitidez de la
realidad.

Renger-Atzsch criticod a los fotdgrafos que trataban de procurarles arreglos de
perfeccionamiento a la fotografia. En su libro” Die Welt ist schon (El mundo es
hermoso) que funcion6 como manifiesto del Nuevo Realismo planted “Dejemos la
pintura en manos de los pintores e intentemos con los medios de la fotografia crear
unas imagenes capaces de existir por si solas (...) sin prestamismos de la pintura.

El surrealismo resultd ser altamente favorable para el aprovechamiento de las
posibilidades de expresion artistica en la fotografia, favorecido claro esta por las
enormes ganas de experimentacion que mostraron los fotégrafos surrealistas. Los
sensibles ojos de los fotdgrafos encontraron a menudo en la vida cotidiana objetos y
motivos en total concordancia con las visiones oniricas surrealistas.

El propio Dali colaboré a menudo con diversos fotégrafos y de esta cooperacion con la
fotografia nacid, por ejemplo, un autorretrato de Dali con 7 muchachas desnudas en el
fondo, que estan colocadas de tal forma que muestran una calavera. Esta foto es obra
de Philippe Halsman.

Hubo muchos fotografos interesados en hacer suya la abstraccién fotografica. Después
de la Segunda Guerra Mundial se queria obtener formas no figurativas “El pintor
abstracto suele tener antes de iniciar el trabajo una idea mas o menos concreta de la
composicion abstracta que desea presentar en el lienzo. Por el contrario el fotégrafo,
no tiene absolutamente ninguna idea previa de la forma, sino que gracias a su bien
adiestrada vista es capaz de captar una disposicién casual de unos objetos como
formalmente eficaz, de modo que solo se tiene que limitar a resaltarlos por medios
técnicos” (Tausk, 1984: 127)

Con el Pop-Art se buscaba la inclusion del mundo banal de la produccion y el consumo
en el proceso de la configuracion artistica. Este aspecto queda claramente expuesto en
un trabajo de Richard Hamilton. El Pop Art romantizé el ambito total de la produccion
urbana. Algunos artistas Pop como Andy Warhol, solian utilizar una sola fotografia de
alguna estrella de cine, que reproducia infinitamente. Mediante |la reproduccién
multiple y en serie de un mismo motivo quedaba reforzado de tal modo el efecto de
fetiche del retrato escogido, que la banalidad de la cita originaba la relativizacién del
culto a la estrella en la configuracion de la pintura.

El Op Art es una variante especial de la pintura abstracta geométrica. Con la difusion
generalizada de esta tendencia estilistica aparecieron también tendencias parecidas en
la fotografia que surgieron a partir de experimentos técnicos ocupandose de una nueva
variante “el principio de la 6ptica multiple”

Se puede plantear entonces que la fotografia tuvo que irremediablemente que beber
de la pintura para su existencia y permanencia. “El objeto fotografico a pasado a
desempefiar socialmente un papel similar al del objeto pictérico, grabado o dibujado”
(De Juan, 2006: 276)

Pero ciertamente la pintura no le debe nada a la fotografia. En la post guerra el uso de
la fotografia por los pintores se hace mucho mas explicito, concretamente en el arte
Pop. Robert Rauschenberg planted: “Opino que un cuadro es mas real cuando esta



constituido por partes del mundo real” Conforme a esta exigencia, en los combine-
paintings, introducidos por él, podian encontrarse diversos objetos como fotografias.

Entorno a la década de los 60 irrumpio en el panorama artistico estadounidense el
realismo pictorico, el hiperrealismo, como una reaccion a los movimientos artisticos
abstractos y minimalistas. Parece que los pintores Hiperrealistas aceptaron en cierto
modo la premisa de la superioridad de la fotografia sobre la pintura, pues se centraron
en representar la cruda realidad, eligiendo como vinculo entre el artista y la realidad el
objetivo fotografico.

Dentro de la corriente hiperrealista hay una rama conocida como fotorrealismo que
redunda en el concepto de hiperrealismo, con lo que para muchos ambos términos han
pasado a ser sindnimos.

El Fotorrealismo es una practica muy sencilla que consiste en hacer un cuadro a través
de una fotografia. Es la plasmacién de la realidad tal cual la captaria una camara
fotografica. Como apuntd en su dia Ana Maria Guash los fotorrealistas sustituyeron el
ojo humano por el objetivo fotografico, para aproximarse a la realidad contemporanea.

Los fotorrealistas usan como material primario las diapositivas de colores. Tratan de
asegurar el paso de la fotografia a la pintura a través del empleo de medios mecanicos
tales como la proyeccion de transparencias o reticulas sobre las telas. Los resultados
son conseguidos aplicando con aerdgrafo finas capas de pintura y gracias al uso de
nuevos materiales tales como pintura acrilica, latex y resinas sintéticas.

Dentro de este movimiento, el neoyorquino Richard Estes es uno de los artistas mas
reconocidos. Si bien es cierto que Estes se vale de la proyeccion de diapositivas para
garantizar el color, la tonalidad y el enfoque veridico, en su proceso compositivo se
toma ciertas libertades respecto al modelo fotografico.

Aun estando tan proximo a la fotografia él se considera un pintor tradicional, y la
meticulosidad con la que lleva a cabo su trabajo ha llevado a muchos a emparentarlo
con la técnica de los pintores flamencos del XVII.

Sus composiciones estan formadas por diversas tomas fotograficas que él mismo
realiza y a las que también aplica dibujo, aportando asi informacion suplementaria al
espectador y resueltas generalmente con pintura al déleo. El resultado son imagenes
reales para el ojo humano pero cientificamente incorrecto.

Asi consigue esas visiones brillantes de las grandes ciudades, ya sean las calles, los
establecimientos, fachadas de edificios, carteles luminosos, cabinas telefénicas, etc.
que llevan detras la huella iconografica pop.

La fotografia y la pintura han sido un complemento necesario. La primera tomoé el
caracter bidimensional de la otra y el uso de elementos formales relativamente
similares, ayudandonos a redefinir no solo nuestro modo de ver las cosas sino las
propias cosas que vemos. Por otro lado, la segunda se apasiond por la impronta de la
fotografia, por su capacidad para lograr un instante detenido. La obsesién de
reproducir en serie responde a un requerimiento de exponer las fotografias en el siglo
XIX. El lector de este texto entendera el hecho de que puede apreciar estas dos
manifestaciones artisticas con una luz diferente.
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