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			A Noe, mi general Organa particular. Sin ella al mando, esto no existiría; en estas páginas está también su sensibilidad, su talento y su amor.

			Porque la quiero... y lo sabe.
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			Su trabajo se ha publicado en diversos medios digitales e impresos, aunque lo que realmente le apasiona es la docencia. Profesor especializado en iluminación, desde 2012 imparte cursos y talleres por toda la geografía española, y en 2013 se incorpora a la plantilla de la escuela de fotografía Too Many Flash, en Madrid. 

			Como creador de contenido, en su canal de YouTube sobre fotografía e iluminación agrupa más de 140 000 suscriptores y casi nueve millones de visualizaciones de sus vídeos; tiene varios cursos en la plataforma de formación online Domestika, y trabaja habitualmente como embajador y formador de prestigiosas marcas del sector, como Profoto, Sony, Sigma, Hollyland o Benq.

			En 2020 creó su propia plataforma de formación online, el Aula Virtual (garci.es/formaciononline), con talleres en directo de fotografía, iluminación y posado. También en ese año publicó su primer libro, El retrato. Técnicas de iluminación, dirección de pose y calidad de luz, uno de los títulos de fotografía más vendidos de 2020, actualmente con su tercera edición en las librerías y más de 4000 ejemplares vendidos.

			Puedes ver su trabajo en garci.es, en su canal de YouTube Antonio Garci y en Instagram, con sus perfiles @garcifoto y @vestirdeluz.
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INTRODUCCIÓN

			Si publicar mi primer libro fue un milagro, la realización de este segundo hijo, desde su concepción hasta este momento en que lo sostienes en tus manos, ha sido un prodigio.

			Escribo estas líneas en Argentina, subido a un autobús que me lleva de Rosario a Buenos Aires, después de haber participado como ponente y profesor en FDF (Foro de fotógrafos), uno de los congresos de fotografía y vídeo más importantes de habla hispana. He dirigido una charla ante más de 400 personas, he realizado aquí mi primer workshop fuera de España y he compartido una experiencia increíble como formador junto a otros compañeros fotógrafos y videógrafos, quienes me han regalado un amor que todavía resuena en mi corazón. Jamás habría imaginado, después de dos años parados por la pandemia provocada por la COVID, que dos hitos tan importantes (mi segundo libro y mi primer congreso internacional) coincidirían de esta forma tan mágica. El anuncio de este libro se publicó el mismo día en que tomaba el avión desde Madrid, y este Arte y desnudo queda ligado a esta maravillosa experiencia de un modo casi providencial.

			Es una ocasión perfecta para echar la vista atrás y ver todo el camino que me ha traído hasta esta parte del mundo. Cuando empecé con una cámara a hacer retratos, mi única ambición era poder vivir de mi pasión, dedicar todo mi tiempo a la creación de imágenes y aprender constantemente. Pero el plan que se iba a desarrollar ya tenía puntos conectados, supongo…

			Desde que salí de la escuela de fotografía Efti, mi aprendizaje posterior (siempre hay que seguir aprendiendo) fue autodidacta, con libros precisamente de Anaya Multimedia. La lectura me ha acompañado toda la vida, y aquellos libros de tapa blanca (y después, de franja verde) constituyen algunos de mis mayores tesoros. El germen de escribir un libro, de devolver algo de ese aprendizaje, ya nació en esa época, pero aún tenía que descubrir qué clase de fotógrafo era. 

			La pasión por la fotografía de retrato y moda, y sobre todo por la iluminación creativa, fueron ganando cada vez más terreno, ocupando casi todo lo que hacía. Sobre esto podéis conocer todos los detalles en mi primera obra: El Retrato. Técnicas de iluminación, dirección de poses y calidad de luz, que fue todo un éxito en ventas y del que me siento profundamente orgulloso. Mi otra gran pasión, la fotografía de desnudo artístico, permaneció en la sombra (un buen lugar para estar) hasta que mis inseguridades se fueron controlando y, sobre todo, hasta que el gran respeto que tengo hacia esta disciplina me permitiera acercarme con una mirada propia, digna y limpia. En resumen: hasta que tuviera algo que contar. 

			La vida tiene unos ciclos extraños, y si bien 2013 fue uno de los años más complicados de mi vida, en 2014 todo cambió. Me encontré dando clases regulares en Too Many Flash, una escuela que por aquel entonces iniciaba sus primeros pasos en Madrid, manteniendo mi negocio como fotógrafo en una de las crisis más fuertes que se recordaban, y a la vez explorando mi propio lenguaje, tomando en cierto modo el control de mi vida (con todo el vértigo que supone saltar al vacío) y experimentando con mis primeras sesiones de desnudo 5 años después de comenzar mi carrera fotográfica. Había realizado sesiones de lencería, pero hasta ese momento no veía la diferencia. La idea de «vestir de luz» me llevó a cambiar mi modo de ver el cuerpo humano en mis imágenes, sin dejar de lado lo más importante, la personalidad de cada una de las personas que aparecen en mis fotografías

			Ha sido una aventura larga pero muy intensa, con momentos buenos y malos (como todas las historias que valen la pena), y que, sin más estrategia que seguir disfrutando cada día de mi trabajo, me ha llevado a tener mi propio estudio profesional, una carrera como fotógrafo, pero también como profesor de fotografía, una comunidad online en YouTube llena de buen rollo y que me ha apoyado siempre y me ha brindado la posibilidad de viajar por España enseñando mi visión sobre la fotografía, el retrato y la luz. 

			En estos dos años locos, además, hemos podido hacer realidad el nacimiento de una escuela online, mi estreno como autor y ganarme el reconocimiento de fotógrafos que admiro, a quienes puedo llamar compañeros e incluso amigos. He crecido como profesional, como persona, me he encontrado a mí mismo (ese trabajo aún continúa) y he creado una vida de la fotografía, con mi pareja como parte activa de ella. ¿Qué más le puedo pedir a la vida?

			Tras la publicación de El retrato, cuya primera edición se agotó el día del lanzamiento, recibí una llamada de Eugenio Tuya, mi editor, con un mensaje que no olvidaré jamás: «ya tengo título para tu segundo libro». No era precisamente el que ha acabado siendo, pero ya me indicaba que esta sería la temática que me estaba proponiendo abordar. Y era el tema que yo mismo le iba a proponer, aún sabiendo que el desnudo artístico es una disciplina delicada; puede entenderse como erotismo o pornografía, sin ser nada de esto necesariamente; suele tener un halo de lujuria mal entendido, y en ocasiones generar rechazo. Pero bien tratada, la fotografía de desnudo es de los estilos más bellos y artísticos que existen. Era algo de lo que quería hablar en alguno de mis futuros libros. Y la conexión con mi editor al ponerme este reto sobre la mesa fue inmediata: mi fotografía desnuda llegaría a los estantes de las librerías.

			He dedicado todo el año 2021 y parte de este 2022 a trabajar en este proyecto: 50 sesiones de fotos, más de 13 000 fotografías realizadas y cerca de 1200 fotos finales retocadas es la cuenta del material elaborado para estas páginas. El concepto «vestir de luz» ha guiado, como siempre, todo el proceso. Y, ante todo, la intención de mostrar mi visión con todo detalle, sin guardar nada; por este motivo decidí separar el libro en tres partes: una primera de contenido general sobre historia, trato con modelos, iluminación y posado; una segunda parte para desgranar cincuenta propuestas de poses, y una tercera con cincuenta esquemas de iluminación. Casi se podría decir que tienes tres libros sobre fotografía de desnudo condensados en este volumen; me he vaciado sin esconder nada, para que quien sienta esas cosquillas en el estómago y quiera atreverse a encontrar la verdad desnuda, tenga todas las herramientas y la inspiración para entrenar su ojo y hallar su propio estilo. 

			Espero aportar valor a esta disciplina, en ocasiones tan poco comprendida, pero tan hermosa, la fotografía de desnudo artístico. Si, además, quieres seguir tu aprendizaje en retrato, iluminación, dirección de pose y, por supuesto, también fotografía de desnudo, puedes visitar mi Aula Virtual en garci.es/formaciononline.

			Espero que este libro te acompañe muchos años, del mismo modo que tantos libros de otros grandes fotógrafos me siguen acompañando cada día. ¿Preparado? Comencemos el viaje.

			[image: ]

		

	
		
			1

			
EL DESNUDO ARTÍSTICO: UN TEMA ETERNO

			La búsqueda de la belleza ha movido al ser humano a través de la historia. En todas las manifestaciones artísticas el cuerpo humano ha sido el punto de ancla de todas las artes. Tan amado como perseguido, el cuerpo ha representado el máximo exponente de la belleza y la maestría de cualquier pintor o escultor, pero también ha sido censurado, escondido e incluso destruido. Los artistas y los modelos son venerados y estigmatizados a partes iguales. De hecho, es difícil encontrar un punto medio en el que la representación de un cuerpo sin ropa resulte indiferente. 

			Como género artístico, el desnudo tiene su propia consideración académica, y en todas las culturas encontramos obras que tratan el cuerpo desnudo y ocupan un lugar relevante entre las más importantes de cada época. Su atracción es total. Su impacto es mágico.

			El nacimiento de la fotografía supuso una revolución, y día a día sigue imponiéndose como la expresión artística más ampliamente utilizada por todos, como consumidores y también como creadores. El bombardeo masivo de imágenes provenientes de la publicidad y la amplia difusión de la fotografía digital han convertido a la fotografía de desnudo en una disciplina fotográfica con una producción inmensa de imágenes. El debate constante entre libertad y objetivación, entre sensualidad y erotismo, entre belleza y vulgaridad, nos demuestra que la sociedad todavía no ha resuelto satisfactoriamente sus cuestiones morales.

			En mis ya más de diez años como fotógrafo, siempre he encontrado en el cuerpo humano el mayor elemento expresivo. Mi trabajo se ha centrado en el retrato, pero he tenido grandes influencias de la fotografía de moda, y tanto la lencería como el desnudo han sido grandes temas en mi trabajo personal. Como fotógrafo de estudio, la luz constituye el elemento primordial para crear mis imágenes, y el cuerpo humano resulta ser un lienzo ideal, con sus volúmenes y su capacidad estética y expresiva. En este libro te invito a que te adentres en mi visión sobre el desnudo, pero también quiero ofrecerte las herramientas técnicas y creativas para enfrentarte a esta maravillosa disciplina y, sobre todo, darte muchos motivos para que aprendas a amar y a respetar la fotografía de desnudo. Solo a través del amor podemos mostrar nuestra visión personal del mundo. Y la visión es lo más importante para cualquier fotógrafo.

			
UNA (MUY) BREVE HISTORIA DEL DESNUDO EN EL ARTE

			El mejor camino para avanzar en un aprendizaje creativo y no cometer los mismos errores de quienes vinieron antes que nosotros es analizar lo que hicieron. No se trata solo de aprendizaje, sino también de evolución. El cuerpo humano como tema es, además, tan amplio y recurrente que lo vamos a encontrar en todas las artes (¡incluso en la música!, no olvidemos ese famoso estribillo: «tu piel morena sobre la arena»), y podemos encontrar referencias e inspiración en cualquier disciplina creativa. Mi intención en este primer capítulo es darte tanto una perspectiva histórica (muy resumida), como un contexto temático: lo que se ha hecho y por qué se ha hecho. 

			La fascinación por el desnudo como sujeto artístico es de las más intensas de cualquier fotógrafo. Y no lo es tanto por su belleza estética, sino por la intimidad que se produce entre el artista y su modelo. Incluso en el caso de los autorretratos, donde la conversación se entabla entre nuestro cuerpo y nuestra mente, cuando nos despojamos de lo que nos esconde, nos mostramos libres y verdaderos, y podemos comunicarnos a un nivel mucho más elevado. Es fácil entender el motivo por el cual tantos artistas a lo largo de la historia han buscado descifrar ese mensaje y perseguir la verdad que, como dijo alguien, solo es verdad si está desnuda.

			PREHISTORIA

			Esta extrema simplificación (pido perdón a los historiadores del arte que lean estas líneas) comienza en el periodo paleolítico, hace más de 20 000 años. La religión empezó a cobrar importancia en aquellas primitivas comunidades, y aparecieron así las primeras representaciones del cuerpo humano, sobre todo femenino (esto ya sería una constante permanente). Estas figuras talladas, principalmente en piedra, se enfocaban en cultos y rituales de fertilidad, y son consideradas las primeras manifestaciones artísticas que representaban el cuerpo humano. Más adelante, en el neolítico (entre el 6000 y el 9000 a.C.), los seres humanos se volvieron sedentarios y empezaron a dedicarse a la agricultura; los signos de fertilidad siguieron presentes en representaciones escultóricas y pictóricas, sobre todo asociadas a ritos de apareamiento. 

			Para estos primeros artistas era esencial mostrar los atributos sexuales, y lo hacían con gran pasión y mayor dedicación: grandes pechos, amplias caderas y penes erectos serían la tónica de un arte que por aquel entonces se ceñía al misticismo. Al tratarse de representaciones arquetípicas, estos primitivos artistas obviaban el resto de atributos físicos, incluidos rostros y extremidades; la expresión «es que solo ves en mí lo que te interesa» muy probablemente nació durante este periodo histórico y, lamentablemente, no desapareció jamás de la historia.
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			▶ FIGURA 1.1 Las venus que se conocen datan del 25 000 a. C., y son las primeras manifestaciones artísticas del ser humano El cuerpo ya era entonces principio y fin de todo.

			EGIPTO 

			Según se fueron asentando las primeras grandes civilizaciones, la religión se convirtió en el principal motor intelectual y artístico y los primeros dioses adoptaron formas antropomórficas; principalmente de mujer. Esto no es tan extraño: la capacidad de crear vida se asocia fuertemente a la naturaleza, y las deidades antiguas eran sobre todo fuerzas naturales. 

			En Egipto, además, la desnudez era algo habitual entre la propia sociedad (debido al clima de la zona), y esto también facilitaba la representación desnuda de los personajes y dioses propios: Mut, Hathor, Isis, Amunet… eran recreadas con atributos marcadamente femeninos, si bien los dibujos o pinturas aún pecaban de ser excesivamente estáticos, siempre usando el canon de perfil (cabeza, brazos y piernas de perfil, pero hombros, ojos y tronco de frente), que asociamos instantáneamente a los jeroglíficos de las pirámides. 

			Puede parecer una simplificación, o una falta de destreza de los artistas egipcios, pero este estilo tenía un significado muy influenciado por la creencia de que, al representar físicamente a alguien, capturabas o impregnabas de algún modo parte de su alma, y marcar de forma clara los ojos, por ejemplo, era una forma de respetar esa alma que plasmaban en sus creaciones. No eran realistas en su forma de pintar o tallar (algo totalmente intencionado), pero consiguieron avanzar en la identificación de las personas que retrataban, y fue el primer intento de reverenciar a los sujetos de su arte o, por lo menos, de reflejar su personalidad.
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			▶ FIGURA 1.2. En esta pieza, datada entre el 1353 y el 1336 a.C., vemos cómo se reflejaba la individualidad de las dos princesas que aparecen, tanto en sus rasgos, como en sus collares y pulseras.

			ARTE CLÁSICO: GRECIA Y ROMA

			Curioso fue el caso de Grecia: si habitualmente siempre nos encontramos (y nos encontraremos en el futuro) con una mayor exhibición del cuerpo de la mujer, en la Grecia clásica fue el desnudo masculino el ideal supremo de belleza. Además, fueron los primeros en representar el cuerpo de un modo más realista y sobre todo fiel, con la belleza, el equilibrio y la juventud como propósito principal. El avance en las técnicas escultóricas es muy llamativo, no solo por la destreza sino también por las proporciones de las figuras, realmente imponentes. Se sentían orgullosos de su propia belleza exterior, de sus cuerpos esbeltos, hasta el extremo de instaurar un pensamiento que, por desgracia, aún hoy perdura: si alguien es estéticamente bello no puede albergar ningún tipo de mal en su interior. Además de frívolos, los griegos clásicos eran terriblemente misóginos, pues el papel social de la mujer estaba relegado a las tareas domésticas y se les obligaba a ir completamente vestidas. Incluso ciertas costumbres de zonas como Esparta, donde algunas mujeres realizaban actividades propias de hombres y vestían uniformes que mostraban las piernas, eran vistas por el resto de los griegos como algo repugnante.

			Las imágenes griegas de los dioses continuaron siendo antropomórficas, en una tradición que luego continuarían los romanos que les sucedieron. Es, por tanto, habitual encontrarse con escenas mitológicas y esculturas que mostraban a los diferentes dioses para decorar los templos, con forma humana, muy realistas y cuidando las proporciones y los volúmenes. Esta maestría (descolorida, eso sí, ya que casi toda la escultura griega perdió con los siglos su colorido original) influenció de forma decisiva el arte del Renacimiento y, en consecuencia, todo el arte posterior hasta nuestros días.
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			▶ FIGURA 1.3. El Diadúmeno, obra creada por Policleto hacia el año 420 a. C., al final de su carrera, es el ejemplo perfecto del canon que instauró para determinar la belleza humana: el cuerpo debía medir siete veces la altura de la cabeza. 
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			▶ FIGURA 1.4. Las estatuas de grandes personalidades desnudas hacían referencia a dotes divinas, como el liderazgo y el heroísmo militar. En vez de avergonzar, el desnudo en estas esculturas era una muestra de relevancia y poder. 

			Según la cultura griega fue expandiéndose por todo el Mediterráneo, sus esculturas rompieron las poses estáticas y se volvieron mucho más ágiles y sensuales, con torsiones imposibles y gestos trágicos. También aparecieron las representaciones femeninas, sobre todo como ménades y nereidas integradas en bacanales y cultos a Dioniso, dios de la fertilidad y el vino. Existen grandes ejemplos de esculturas griegas célebres de cuerpos femeninos, como la Venus de Milo, pero en una proporción muy inferior a la de las figuras masculinas. 

			Con la expansión del Imperio Romano, la absorción cultural griega fue casi íntegra. Se modificaron nombres y ritos religiosos, pero copiando en la práctica los estilos y técnicas. No obstante, la mayoría de los artistas romanos eran procedentes de Grecia, y siguieron los cánones de belleza griegos, por lo que muchos historiadores consideran sobre todo la primera época romana como artísticamente poco interesante. Más adelante, ya nos encontraríamos esculturas de emperadores o grandes generales romanos divinizados (y, por tanto, desnudos), y hasta nuestros días han sobrevivido pinturas de la época que muestran fiestas, danzas, y escenas eróticas que, lejos de escandalizar, formaban parte de las costumbres de la alta sociedad romana.

			EDAD MEDIA: SIMBOLISMO Y CRISTIANISMO

			Con la caída del Imperio Romano, toda la organización política, social y cultural saltó por los aires. El cristianismo impregnó todas las capas de la vida de la época y el arte pasó a tener una utilidad puramente religiosa y adoctrinadora. Así, los desnudos que podemos encontrar son escasos y asociados a escenas divulgativas y aleccionadoras, casi siempre referidos a Adán, Eva, y la traición a Dios en el paraíso. Como mucho, se encontraban escenas de resurrección donde sí se permitía algo menos de ropa, pero con claros límites; el cristianismo tenía una fuerte herencia judía (dogma en el que las propias imágenes estaban prohibidas) y el desnudo en el arte se asociaba a la adoración de dioses paganos. Esta visión, que despreciaba el desnudo como algo sucio y pecaminoso, perduró durante siglos. Y aunque se fue suavizando, se restringía a determinadas escenas bíblicas que así lo requerían. 

			Hubo otro tema que gozó de bula para los pintores de la época: la Pasión. El tormento de Jesús de Nazaret en su captura, crucifixión y posterior resurrección ha constituido el gran tema del cristianismo desde su mismo nacimiento, y la mayoría de las manifestaciones artísticas han reflejado con gran maestría al mesías sangrando, lleno de golpes y latigazos. La tradición del «Cristo de Antioquía», de un Jesús cubierto por un sudario que solo cubría sus genitales, se impuso a otras representaciones menos dramáticas del mesías; esto permitía a los artistas explorar la representación del cuerpo desnudo en una situación de extremo sufrimiento y, por tanto, de gran expresividad. Esta representación de Jesucristo crucificado ha perdurado hasta nuestros días casi sin diferencias.

			Como podrás imaginar, el propósito artístico de estas manifestaciones no era tanto la belleza del cuerpo como el impacto emocional del tormento sufrido (que, a la postre, supone en el dogma cristiano la expiación de los pecados). Pero en cierto modo supuso la oportunidad de trabajar el tema del cuerpo como transmisor de emociones. El jardín del Edén y la Pasión constituían los polos opuestos de un arte donde todo lo que pudiera parecer sugerente era censurado y tachado de libidinoso, y había que tener mucho tacto para no sufrir el castigo de la iglesia.
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			▶ FIGURA 1.5. En este retablo bizantino (fechado alrededor del siglo X) tenemos una referencia a Hades, como aquel personaje en el que se clava la cruz. Esto representaba, más allá de religiones enfrentadas, cómo Jesucristo venció a la muerte. Las referencias mitológicas, aunque escasas, existían y seguían los códigos de desnudo que todo el mundo aún reconocía y podía interpretar.

			RENACIMIENTO: VUELVE LA BELLEZA

			Mil años de oscuridad no se convierten en luz de la noche a la mañana. Pero hubo un punto (a partir del año 1400) en el que comienza un cambio de mentalidad. Se empiezan a rechazar las ideas medievales y se altera la importancia de Dios como centro del universo, lugar que empieza a ocupar el hombre. Esto nos lleva al uso de la razón como motor principal del conocimiento, de la búsqueda de la verdad a través de la investigación y del arte clásico como modelo a seguir. La Iglesia deja de ser el generador de arte, y aparecen diferentes clientes con diferentes gustos: las grandes familias de comerciantes y algunos monarcas crean una red de mecenazgos que provocan una explosión de nuevos temas y géneros.

			Como podemos imaginar, el desnudo adquiere una nueva dimensión. La antigüedad clásica se convierte en la nueva referencia que todos los artistas siguen, y obviamente los temas mitológicos vuelven a estar en primera línea de interés. Pero también las manifestaciones artísticas que representaban los instintos más bajos del ser humano resurgieron tras casi desaparecer, enterradas en el arte grecorromano: adulterios, borracheras, mentiras y engaños, abusos sexuales y demás actitudes libidinosas eran representadas sin pudor, a expensas de una nueva libertad adquirida para el artista gracias a ese nuevo mecenazgo. Los renacentistas otorgaron una nueva dimensión al artista en cuanto creador, lo que les proporcionó una cierta reputación y mucho más respeto por su libertad creativa.

			Con todo, tampoco fue el Renacimiento una época fácil; la Iglesia seguía ejerciendo un gran poder, y muchas de las manifestaciones artísticas en las que aparecían desnudos, aun tratando temas religiosos, eran vistas como puras obscenidades por muchos estamentos del clero. Incluso frescos tan icónicos como «El Juicio Final» de Miguel Ángel, que decora el ábside de la Capilla Sixtina en el Vaticano, fueron censurados, a pesar de que, según las palabras del propio artista, «las almas no tienen sastre que las vista».

			[image: ]

			▶ FIGURA 1.6. El Nacimiento de Venus, de Botticelli (c. 1482-1485), es una de las cumbres del Renacimiento: un desnudo sin justificación religiosa, sino como representación mitológica y de gran formato fue una revolución en la época y marcó todo el Quattrocento italiano.

			Sin prestar tanta atención al ideal de belleza, el Renacimiento también supuso el nacimiento de trabajos más detallistas y descriptivos; de este período datan los primeros estudios anatómicos que exploran las proporciones del cuerpo humano más allá de la búsqueda de la belleza. El archifamoso «Hombre de Vitruvio» es tan solo la punta de un iceberg conformado por ingentes estudios anatómicos realizados por Leonardo da Vinci, y que constituyen un legado invaluable a campos como la biología.
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			▶ FIGURA 1.7. Leonardo da Vinci hizo de todo, y todo bien: su estudio de las proporciones del cuerpo humano es célebre a tal nivel que influyó a todos los artistas posteriores y forma ya parte de la cultura popular. 

			EL BARROCO: COMPLEJIDAD Y EFECTISMO

			El siglo XVII supuso una ruptura sangrante en Europa: el protestantismo se impuso en el norte del continente, mientras que los países católicos evolucionaron hacia formas de gobierno más absolutistas. Entre la reforma y la contrarreforma hubo disputas, guerras y, sobre todo, dos formas contrapuestas de ver el mundo: la religión y, por supuesto, el arte.

			Hay, por tanto, una separación entre las formas de tratar el cuerpo humano en el arte barroco: por uno de los lados (el protestante o reformista) tenemos desnudos más alegres y coloristas, basados principalmente en escenas mitológicas, pero sin renunciar a inspiraciones más actuales y costumbristas. Por el otro, nos encontramos con una moral católica férrea, un realismo extremo plagado de claroscuros, y la imposición de los dogmas de fe tradicionales. En todo caso, el tratamiento del desnudo en la época fue, al igual que en el resto de las temáticas artísticas, mucho más refinado, dinámico e incluso efectista.
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			▶ FIGURA 1.8. Venus y Adonis (aprox. 1630), de Peter Paul Rubens. 
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			▶ FIGURA 1.9. Betsabé en el baño (1643), de Rembrandt. 

			Dos grandes ejemplos de esta exuberancia estética contrapuesta fueron Rubens y Rembrandt. El primero, ampuloso, excesivo y luminoso; el segundo, oscuro, taimado y trascendente. Ambos representan de dos formas diferentes el exceso imperante en la época en cuanto a las formas y los tratamientos.

			La evolución del arte barroco tuvo su punto álgido en Francia con el rococó, que fue una evolución sobre todo en las artes decorativas, pero que también tuvo su impacto en la pintura y la escultura de la época en Europa. Consistió en una vuelta de tuerca más independiente y hedonista, sin seguir imposiciones religiosas. Los temas eran mundanos y había un gusto por lo exótico y lo refinado, fruto del modo de vida de las clases altas que promovieron este movimiento.

			NEOCLASICISMO Y ARTE CONTEMPORÁNEO

			De nuevo, cuando todo se vuelve demasiado recargado, aparece una corriente que persigue la vuelta a las formas clásicas y sencillas de Grecia y Roma, a sus líneas austeras y a una pureza de la belleza estética. En el neoclasicismo (que se inicia en la segunda mitad del siglo XVIII) se rechazan los claroscuros, los ornamentos y las complicaciones del barroco y del rococó, pero esa vuelta a los ideales del arte clásico se produjo por lo que ahora denominaríamos «postureo»; se mitificó la belleza estética de los artistas grecorromanos hasta el punto de perseguir la réplica de lo que los artistas neoclásicos pensaban que era el estilo clásico, pero vacío de significado. 

			En el caso de la pintura, los ideales se redefinieron o sencillamente se inventaron, pues no quedaban ya modelos que seguir (toda la pintura de la época clásica se había perdido debido al paso del tiempo y a la falta de conservación). No es extraño que frente a estos movimientos neoclásicos surgieran otras tendencias más rupturistas, como el romanticismo (más centrado en transmitir emociones y sentimientos, sin un corsé formal) y, más notoriamente, el impresionismo, que supuso la ruptura definitiva sobre la que se asentaría el arte moderno.
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			▶ FIGURA 1.10. Leónidas en las Termópilas (1814), de Jacques-Louis David. El estereotipo de los 300 espartanos prácticamente desnudos marchando a la guerra no se inventó ni en los cómics ni en las películas.

			Suele haber siempre una tendencia de romper con lo establecido por los artistas contemporáneos. Volver a la estética de una época anterior y defenderla como de mayor valor artístico en contraposición a la tendencia dominante es un comportamiento que persigue a todos los artistas de todas las disciplinas. Se podría decir que es la forma que tiene el arte de evolucionar: tomamos una época anterior (todo tiempo pasado fue mejor), la adaptamos a nuestra época (la mayoría de las veces a base de descontextualizarla) y tratamos de imponerla como la tendencia dominante (hasta que venga la siguiente generación a rompernos el globo). Y así gira la rueda creativa, cada vez con mayor velocidad.

			
… Y DE PRONTO LLEGÓ LA FOTOGRAFÍA

			Obviamente, la historia del arte ha seguido regalándonos hasta nuestros días grandes ejemplos de belleza y una clara evolución en lo referente al desnudo, pero toca por fin ocuparnos del arte que aquí nos interesa: la fotografía. 

			La fotografía como tal nace con la vista de una ventana, realizada por Niépce en 1826, y durante el siglo XIX fueron sucediéndose una serie de avances tecnológicos que hicieron posible su uso masivo. Como cabría esperar, la fotografía no fue considerada un arte de pleno derecho por la comunidad artística de la época, sino un recurso para que «pintores sin talento, con medios mecánicos, pudieran representar la realidad». El resultado, precisamente por su objetividad, no podía tener ninguna intencionalidad artística, en opinión de los artistas tradicionales. Afortunadamente para nosotros, esta idea no solo era falsa, sino que fue pronto desterrada. 

			[image: ]

			▶ FIGURA 1.11. «Point de vue du Gras» (1826), de Nicéphore Niépce. Aproximadamente ocho horas de exposición. Hacer desnudos todavía era algo complicado.

			PRIMEROS AÑOS: NACIMIENTO Y VANGUARDIAS

			Primera curiosidad de la fotografía de desnudo: su primer uso no fue artístico, sino divulgativo. Muchas de las primeras fotografías se emplearon en el ámbito científico, para estudiar la anatomía humana y documentar procedimientos o casos médicos. Pronto se inició también una producción de desnudos eróticos, pero de una forma clandestina al principio. Veníamos de una época donde no estaba bien considerado que alguien (sobre todo una mujer) se desnudara frente a un artista para ser su modelo; hacer una fotografía de ese censurable acto exponía a la modelo de un modo absolutamente reprochable, y lo convertía en algo prohibido. 

			Por este motivo, muchas de las modelos que posaban en aquella época eran sobre todo prostitutas o jóvenes de clase baja, y los autores no solían firmar sus fotografías, pues corrían el riesgo de ser encarcelados (la pornografía estaba prohibida en Europa). Así pues, los pioneros en el arte del desnudo, algunos movidos por una intención artística, otros por el afán de comercializar con imágenes de personas desnudas, fueron explorando todas las posibilidades, bebiendo de la pintura y la escultura en las poses que obtenían de sus modelos, pues en aquella época era la única referencia artística que podían reutilizar.

			El desnudo fotográfico adquirió otra dimensión cuando aparecieron las vanguardias artísticas a principios del siglo XX. La revolución fue total: todos los estilos artísticos saltaron por los aires, y aparecieron el impresionismo, el expresionismo, el dadaísmo, el surrealismo, el cubismo… esta necesidad de ruptura y experimentación llevó a muchos artistas a volcar parte de su obra en la fotografía, y pasaron de un naturalismo riguroso a la abstracción y al uso de técnicas abstractas para crear un nuevo discurso plástico. Gracias a artistas como Man Ray, Nappelbaum, Wanda Wultz o Vincenzo Balocchi, la imagen del cuerpo desnudo ganó una reputación que hasta ese momento se le había negado. 

			Así, teníamos tres tendencias claras: el desnudo puramente documental, el erótico (que siguió su camino entre la clase alta de la época) y un desnudo más artístico y experimental, que abrió las puertas a una nueva forma de entender la fotografía como arte.
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			▶ FIGURA 1.12. Algunas de las primeras fotografías de desnudo siguen siendo una gran influencia para artistas contemporáneos, como esta «Le Violon d’Ingres» (1924), de Man Ray. 

			AÑOS 30 Y POSGUERRA: REIVINDICACIÓN DEL DESNUDO

			A partir de los años 30, y pasado el periodo de experimentación, los fotógrafos de la época se cansaron de tener que justificar la presencia de desnudos en sus fotografías, y de tener que recurrir siempre a las referencias pictóricas tradicionales. Nacieron así los primeros fotógrafos de desnudo por derecho propio, que plasmaron sus ideas sobre el cuerpo humano, lo trataron como un objeto artístico, y mostraron de ese modo su visión creativa. Algunos siguieron un camino más experimental, como Kertész, pero otros como Bill Brandt decidieron integrar a sus modelos en la naturaleza y crear composiciones abstractas. Edward Steichen también se rindió a la abstracción, e incluso sus bodegones tenían una fuerte intención antropomórfica.

			Pero desde luego, algo había cambiado: el cuerpo humano dejó de ser una excusa, y se convirtió en el motivo principal del mensaje. Ya no había referencias a dioses ni a reyes; no se usaban escenas costumbristas ni pasajes bíblicos como vía para representar el cuerpo desnudo. Habíamos llegado a un momento evolutivo en el que el propio cuerpo era el medio y el fin para transmitir la emoción y la belleza, para causar un impacto en el público solo por el mero hecho de su presencia.
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			▶ FIGURA 1.13. El ejemplo perfecto de que una fotografía puede ser sugerente, incluso erótica, sin mostrar nada. La belleza (y la provocación) siempre está en el ojo del que mira. «Pepper No. 30» (1930), de Edward Weston.

			ACTUALIDAD

			Llegamos al final de este muy resumido viaje por la historia del desnudo en el arte, con el cambio producido en la sociedad durante la segunda mitad del siglo XX, y que en gran medida ha condicionado la época actual. La consolidación del capitalismo en Europa y Estados Unidos, unido a los avances tecnológicos, la revolución juvenil de los años 60 y el consumo de masas disparó la popularidad de la fotografía y, en consecuencia, del desnudo artístico. Se crearon los «clubs de cámara», donde modelos posaban para los fotógrafos que acudían (y que supuso la fama y a veces la explotación de modelos como Bettie Page); explotó el llamado «negocio del glamour», con revistas como Playboy a la cabeza, y una gran cantidad de fotógrafos de retrato y moda incluyeron de forma natural desnudos en sus obras, convirtiendo al género en sinónimo de transgresión y modernismo. 

			Desde entonces, nos encontramos desde fotógrafos que reivindican la belleza del cuerpo (como Herb Ritts), hasta autores como Robert Mapplethorpe, claramente provocadores y que vivieron envueltos en polémicas por mostrar la homosexualidad masculina en sus fotografías. Existen fotógrafas que reivindican un desnudo feminista, libre de la cosificación machista tradicional, y cada día las redes sociales nos bombardean con imágenes donde el cuerpo y el sexo se muestran constantemente sin pudor por millones de artistas con teléfonos móviles. Las corrientes artísticas van, vienen y se mezclan, y es difícil clasificarlas y explicarlas en estas páginas. Baste este pequeño resumen para tener una mirada en retrospectiva: todo lo que hagamos viene de algún sitio, y conociendo la historia, podremos crecer como fotógrafos y hacer que este bello arte siga avanzando.
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			▶ FIGURA 1.14. El desnudo en la sociedad de consumo actual genera un debate público sobre los límites de la moral y la exposición del cuerpo. También genera un gran impacto social por la presencia de actores y actrices famosos, además de la gran belleza estética de sus imágenes. 

			
DISCIPLINAS DEL DESNUDO: DEL FINE ART A LA ERÓTICA (Y MÁS ALLÁ)

			Al igual que cualquier otra disciplina fotográfica, el desnudo artístico está lleno de ramificaciones y subgéneros que se confunden y se fusionan a gusto de cada creador. Se podría decir que hay tantos estilos de desnudo como fotógrafos que los realizan, pero sería una simplificación perezosa, y aquí hemos venido a entender lo que hay detrás de la imagen, no a quedarnos en la superficie. Con esta intención quiero hacer un pequeño repaso de los diferentes estilos y disciplinas que tratan el desnudo, desde mi propio criterio, para que veas cómo sus diversas aproximaciones y enfoques marcan la intención del autor más allá de la piel.

			La elección de cada estilo está íntimamente ligada a la propia personalidad de cada uno de nosotros, por lo que encontrarás afinidades o rechazos dentro de cada disciplina. Pero es muy interesante hacer esta reflexión sobre los tipos de desnudos existentes ahí fuera; nos ayudará a refinar nuestra sensibilidad ante diferentes formas de sentir, a sentirnos cada vez más cómodos con nuestra propia fotografía, y en el camino encontraremos una manera de contar historias con una voz cada vez más personal.

			Cabe decir que todas estas distinciones y subgéneros son totalmente subjetivos, tanto en la clasificación como en la definición de cada uno. No quiero dejar aquí un tratado de estilos del desnudo, sino más bien mostrar diferentes caras de un dado con muchas aristas. Si leyendo estas líneas encuentras algún estilo con el que sientas afinidad o comodidad, es posible que estés acercándote al auténtico fotógrafo que hay dentro de ti; dale una oportunidad y experimenta sin ataduras ni condicionantes.

			DESNUDO CIENTÍFICO

			Como hemos comentado anteriormente, el poder de la fotografía para captar la realidad de forma objetiva aportó rigor a la comunidad médica y científica a través de imágenes con un valor documental, puramente descriptivas, pero muy sorprendentes en su momento. 

			Este tipo de imágenes, obviamente, siguen realizándose hoy en día, pero más allá de las primeras fotografías (como por ejemplo el reportaje del francés Nadar realizado a un hermafrodita), este subgénero no tiene mayor relevancia artística. 
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			▶ FIGURA 1.15. El hospital de París encargó a Nadar una serie de retratos a un paciente anónimo para crear imágenes «con toda la verdad y el arte del que sea capaz». Algo raro en él, registró las nueve imágenes que realizó para que solo se pudieran utilizar con fines científicos y no se divulgaran libremente.

			GLAMOUR

			Se suele considerar fotografía de glamour a la vertiente más comercial y seductora de la fotografía de desnudo. El tratamiento del cuerpo humano (casi siempre femenino) en estas fotografías es por lo general bastante idealizado, buscando cuerpos perfectos y poses estilizadas. No se busca necesariamente el desnudo como tal, sino un cierto componente de atracción sensual o erótica, por lo que es habitual utilizar elementos como lencería, atrezo, joyería y otro tipo de complementos. También es habitual encontrarnos a modelos maquilladas en vivos colores y con zapatos de tacón (uno de los grandes fetiches contemporáneos). 

			El glamour es un género fotográfico bastante sexualizado, tanto por su audiencia (mayoritariamente masculina) como por los propios fotógrafos, que en ocasiones se muestran reacios a experimentar con los límites entre lo atractivo y lo vulgar. Y aunque basarnos en la belleza física suene muy superficial, la celebración de la belleza puede ayudar a muchas mujeres a potenciar su autoestima. A todos nos gusta vernos y sentirnos atractivos, por lo que, si cuidamos la sensibilidad en nuestros retratos para no cosificar ni degradar el cuerpo femenino, se puede desarrollar un estilo de fotografía glamurosa que realmente empodere a la mujer.

			FOTOGRAFÍA BOUDOIR

			Muchos fotógrafos piensan que la fotografía boudoir es un subgénero «light» de la fotografía glamour; nada más lejos de la realidad. Aunque comparten muchos elementos (el uso de lencería y atrezo, la sensualidad en las poses y la búsqueda de la belleza femenina), el mayor rasgo que distingue uno del otro es la intención y, sobre todo, el tipo de persona al que se dirige esta disciplina fotográfica. 

			De hecho, y aquí viene el dato sorprendente, la fotografía boudoir es un estilo que derivó ¡de la fotografía de bodas! Permíteme que me explique: en su incansable búsqueda de nuevos clientes y nuevos productos, los fotógrafos de bodas entendieron que podían ofrecer otro tipo de retratos más íntimos aprovechando la costumbre de algunas novias de vestirse en habitaciones de hotel. La propuesta es una sesión de retrato mucho más íntima de la habitual, para resaltar la emoción serena y sensual de la novia en esos momentos en los que se prueba la ropa interior para un día especial, y con la intención de conservar ese momento único, bien para ella misma, o como regalo a su futuro marido.

			[image: ]

			▶ FIGURA 1.16. La fotografía boudoir persigue la belleza que reside en el amor propio, la confianza y la sensualidad tranquila de cada mujer. Es el empoderamiento femenino hecho imagen.
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