



[image: image]






A la gente buena que me rodea —mi red— por estar cerca, incluso en la distancia, y contribuir a que mi vida sea tan bella y tan plena.


A mis maestros y alumnos, por ser a menudo más que eso y enseñarme tanto.


Y con un recuerdo especial para él, que lo entendió todo:


“É tolo pola fotografía.” Papá Pepe.


Jota
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FOTOGRAFÍA
DE CALLE


DESCUBRE TU FORMA DE MIRAR Y FOTOGRAFIAR


Jota Barros
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La luz baja de la mañana se combinaba con las sombras para crear un marco en torno a esta chica que esperaba por una amiga en el patio interior del Museo Reina Sofía. Tuve tiempo de hacer varias fotografías y así elegir el gesto más sugerente.


Madrid, 1/250 f/8 ISO 100 -1EV 28 mm.




Introducción


La actitud es importante.


Mientras leo los archivos digitales con los textos de lo que será esta publicación comienzo a sentir eso que llaman sinestesia: me llega el muy agradable olor a papel satinado que emanan las páginas de un libro con fotografías. Es, lo sé, una evocación de mi pasado: vuelvo a ser el adolescente que, hace ya muchos años, daba sus primeros pasos en el mundo de la imagen de la mano de un clásico, La fotografía paso a paso de Michael Langford.


Si el de Langford era un volumen básico para introducirse en la fotografía analógica del siglo XX, el de Jota Barros lo es para disfrutar con la captura de imágenes callejeras en plena era digital. Este libro del fotógrafo y comunicador gallego es el necesario en un siglo donde el espacio virtual de la pantalla (postproducción, socialización del trabajo a través de las redes sociales) solo tiene sentido tras una intensa y comprometida toma de fotos sobre el terreno.


La fotografía de calle es una oportunidad renovada para la interrelación con personas reales, algo necesario en una época en la que pasamos demasiadas horas delante de la pantalla de un ordenador. También es una potente herramienta para dejar un testimonio gráfico de momentos y lugares que cambian constantemente. Para ello es importante contar con conocimientos técnicos y cultura visual, pericia y experiencia con el uso de la cámara. No menos necesaria es una buena predisposición emocional, guiada por la atención y el respeto. En la fotografía de calle, tal como nos señala Jota, la actitud es importante.


Tengo el honor y el placer de conocer al autor de este libro en persona. Si cierro los ojos, lo primero que me viene a la cabeza es su mirada atenta y clara. Una mirada que delata tanto su interés como su respeto por el entorno que le rodea. También escucho su voz, suave y segura, de alguien que se expresa con fundamento pero que, sobre todo, escucha a la persona con la que conversa. Así es también el libro que tienes entre tus manos: una extensión de su autor quien, generoso, no se guarda ningún secreto ni pretende imponer criterios, sentar cátedra. Él nos abre muchas puertas, señalándonos diferentes vías, para que nosotros elijamos aquellas que más nos convengan.


Jota Barros propone muchas opciones, y para eso se ayuda de la exposición de sus extensos conocimientos sobre técnicas en la toma, el revelado, el equipo y las estrategias para seguir a pie de calle; o cuáles son nuestros derechos y deberes legales como ciudadanos y amantes de la fotografía. También, no menos importante, nos introduce sobre la cultura visual presentándonos a los grandes autores y autoras que han dignificado la fotografía callejera a lo largo de ya casi cien años. Él nos ofrece un amplio abanico aportando, además, sus espléndidas fotos que utiliza como ejemplos ilustrativos. Y por si fuera poco incluye, por primera vez en un libro impreso, una selección de las mejores imágenes de los fotógrafos de calle más notables de nuestro país. Todo un lujo que redondea una publicación destinada a convertirse en un referente de la fotografía en España.


El libro que tienes entre manos es el que me hubiera gustado escribir, pero, sobre todo, el que me hubiese gustado leer cuando comenzaba a tomar fotos. Está orientado hacia un género, la street, que contiene uno de los valores fundamentales de la fotografía: es tremendamente democrática, la puede realizar quien así lo desee. No es necesario ser un profesional ni disponer de un gran equipo, ni contar con un medio de comunicación o galería de arte que respalde el trabajo realizado. Solamente hace falta una cámara sencilla, una actitud positiva y muchas ganas de introducirse y dejarse llevar por el río de la vida. Tal como hace Jota Barros cada día, cámara en mano, mostrando su mejor sonrisa.


Rafa Badia
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Una mañana de domingo durante un curso advertí que la niebla que de tanto en tanto cubre el estanque del Museo Guggenheim rodeaba a un operario de mantenimiento. Preparé la cámara, esperé a que se disipase ligeramente y disparé en vertical para eliminar distracciones.


Bilbao, 1/1600 f/8 ISO 200 -1/3EV 35 mm.




Introducción a la fotografía de calle


En este capítulo me presento y te cuento cómo he acabado escribiendo este libro. También conocerás algunas definiciones de fotografía callejera, un género no precisamente fácil de encasillar.




Para quién es este libro


Durante todos estos años escribiendo en jotabarros.com y celebrando cursos, interactuando y conociendo en persona a mucha gente, he descubierto que para una gran mayoría la fotografía es mucho más que simplemente hacer fotos. También he sido testigo de cómo tomar la cámara en las manos y empezar a crear imágenes ha cambiado las vidas de algunas de esas personas.


En mi caso estoy en la intersección de ambas situaciones: la fotografía ha acabado por convertirse en algo que va más allá de capturar imágenes y también ha cambiado por completo mi mundo.


Mi intención al escribir este libro es contagiarte mi pasión por la fotografía de calle para que descubras tu propia forma de mirar lo que te rodea. Aunque hablaré extensamente sobre ellos no voy a decirte qué recursos técnicos o compositivos debes usar, tampoco voy a convencerte de qué fotos tienes que hacer; a cambio me concentraré en compartir lo que he aprendido hasta ahora sin guardarme nada, con la esperanza de que te ayude a descubrir qué fotógrafo de calle eres, a buscar las fotos que puedes llegar a hacer.


Si hay algo que me apasiona de la fotografía callejera es que nos enseña a ver de una forma diferente aquello que miramos todos los días. Esa característica tan especial es lo que me ha empujado a escribir este libro, con el que voy a tratar de inspirarte y espolearte tanto si ya te mueves con soltura en la calle o en otras disciplinas —incluso de forma profesional— como si solo sientes curiosidad por este género y no sabes muy bien por dónde empezar o qué camino seguir.
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Imagen tomada al anochecer, durante uno de mis talleres de fotografía de calle en Marruecos. El desenfoque entre el primer plano y el fondo crea sensación de profundidad y guía la vista hacia la parte central de la fotografía; verás por qué y cómo conseguirlo en diferentes partes de este libro.


Tánger, 1/125 f/2,8 ISO 1600-1/3EV 35 mm.


He tratado de hacer el libro que me hubiese gustado encontrar cuando empecé a fotografiar la calle, mucho antes de saber ni siquiera que había un nombre para definir lo que hacía. Y he querido aprovechar la oportunidad para mostrar al lado de mis imágenes el trabajo de autores y autoras a los que admiro; este libro es, gracias a su generosidad, mucho más rico e interesante y quiero empezar dándoles las gracias por ello. Esta es mi forma de corresponder, al menos en parte, a todo lo que me han hecho disfrutar y aprender con sus capturas.


Quiero agradecer a mi editor, Javier de Juan, su apuesta por mí y que en todo momento haya primado la calidad del proyecto por delante de cualquier otro factor. Gracias también a Juan Carlos González por su implicación y su magnífico trabajo en el diseño y maquetación. Trabajar mano a mano con ambos ha sido un auténtico placer.


En los cursos y clases magistrales de algunos de los mejores fotógrafos a los que he asistido aprendí que solo enseñas de verdad si no te guardas nada, así que aquí está todo lo que sé. Ojalá te ayude a crecer como fotógrafo pero, sobre todo, ojalá te empuje a salir de tu casa con la cámara en la mano dispuesto a capturar la vida en toda su grandeza.


Quién escribe


Me llamo Jota y nací en 1976 en Ourense, aunque en mi DNI pone que lo hice en A Gudiña, el pueblo natal de mi padre. La verdad es que me siento mucho más de allí y también de Tameirón, la aldea donde nació mi madre y en la que pasé los veranos de mi niñez y adolescencia.
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Una imagen tomada a pocos metros de la casa de mis abuelos. Siempre ha habido —y seguramente seguirá habiendo— debate sobre si la fotografía de calle debe incluir necesariamente gente; creo que es mucho más importante concentrarse en, sencillamente, hacer fotos.


Tameirón, 1/340 f/11 ISO 200 35 mm.


En 2014 trabajaba como Director de Producción de una fábrica de contenedores plásticos para la industria pesquera y alimentaria, tras haber pasado por una fábrica de paneles solares, otra de ambulancias, una empresa de instalación de sistemas de seguridad y de extinción de incendios y una mesa de teleoperador desde la que vendía material de oficina recibiendo cientos de llamadas cada jornada.


De un día a otro me encontré sin trabajo y eso me dio la oportunidad de reflexionar sobre lo que había hecho profesionalmente hasta entonces. Mis puestos me habían enseñado mucho y me habían dado la oportunidad de hacer un puñado de amigos de esos que van a estar ahí el resto de mi vida, pero ni me sentía realizado ni estaba especialmente orgulloso de mi contribución al mundo, así que decidí apostar por lo que de verdad me gusta hacer.


A finales de 2011 había arrancado un blog llamado rubixephoto.com (ahora puedes encontrarlo como jotabarros.com) y en abril de 2013 había empezado a dar cursos de fotografía de forma esporádica e informal, el primero a un grupo de amigos en la trastienda de la tienda de cómics de Simón, otro viejo amigo y antiguo compañero de call center o centro de atención telefónica.


Mi primer recuerdo con la fotografía viene de la infancia, sentado en el salón al lado de mi padre devorando las imágenes del suplemento dominical mientras leía el periódico. Tengo grabadas en mi retina fotos de grandes autores como Cristina García Rodero, Don McCullin, Helmut Newton… No son fotógrafos de calle, pero no importa, ellos abrieron la puerta que me acabaría trayendo hasta aquí.


Para aprender y practicar por mi cuenta acabé apoderándome de la cámara de papá, primero una preciosa Yashica FX-3 Super 2000 que todavía tengo muy cerca mientras escribo esto y después una Canon EOS (ambas analógicas, claro). Me pasaba horas en la biblioteca y en casa engullendo cada libro que caía en mis manos. Llené un buen montón de libretas con apuntes, incluso recuerdo haber hecho unas fichas que siempre llevaba encima para apuntar los datos de las tomas y comprobar cómo los ajustes cambiaban su aspecto.


Llegó la carrera y los primeros trabajos y la fotografía prácticamente desapareció de mi vida, aunque nunca dejé de hacer fotos ya no le dedicaba el tiempo y la energía de antes.


Cuando puse en marcha el blog allá por octubre de 2011 mi objetivo era que sirviese como una excusa para hacer fotos, un pretexto para asegurarme una mínima continuidad y una herramienta para aprender y mejorar. Con el tiempo, de manera muy natural, fue adquiriendo un enfoque didáctico y pronto me vi profundizando en temas concretos para compartir lo que aprendía con el puñado de lectores que me seguían entonces, pocos, pero muy fieles.


Los cursos fueron la evolución natural. En ellos descubrí, contra todo pronóstico, que me apasiona enseñar y que tengo alma de maestro, y eso que cuando estudiaba Física era lo último que me planteaba. Hoy por hoy no podría prescindir de esas horas en las que, frente a un grupo de apasionados, comparto lo que he ido aprendiendo por el camino.


De algún modo, cuando me despidieron la fotografía ya se las había apañado para volver a ocupar un lugar muy importante en mi vida. A veces creo que estaba a la espera para reclamar su sitio en el momento adecuado.


En 2014 mi proyecto fue elegido el mejor blog de fotografía en la X Edición de los Premios Bitácoras y en 2018 superé el centenar de talleres dentro y fuera del país, en ciudades como Madrid, Barcelona, Oporto, Roma, Londres, Berlín o Tánger, entre muchas otras. Últimamente también he dado el salto a la formación online a través de El Club de Fotografía Callejera, una sección dentro de jotabarros.com en la que ofrezco contenidos para mejorar desde cualquier lugar del mundo y sin horarios.


Y así, casi sin darme cuenta, he acabado haciendo este trabajo que tienes entre manos. Es algo muy importante para mí porque, aunque llevo muchos años escribiendo en un medio digital, los libros han supuesto la verdadera diferencia en mi proceso de aprendizaje. Siempre he pensado que para profundizar de verdad en un tema lo mejor es alejarse de la pantalla y sumergirse en el papel.


Esta es mi contribución, espero que la disfrutes tanto como yo lo he hecho escribiendo.


De qué hablamos


No es imprescindible encuadrar en una definición estricta lo que hacemos al salir con nuestra cámara; las etiquetas pueden llegar a limitarnos. Sin embargo, desde un punto de vista práctico y pensando sobre todo en quienes se inician, tener algún tipo de referencia puede resultar de ayuda, aunque con el tiempo acaben traspasando esos límites en su búsqueda personal de un estilo y un lenguaje propios.


En lugar de recopilar todos los intentos que ha habido para definir la fotografía de calle a lo largo de la historia he optado por compartir aquellos con los que conecto más, de modo que esta esta sección debería tomarse como una referencia bastante flexible.


[image: image] ALGUNAS DEFINICIONES


“Por fotografía de calle entiendo la toma no escenografiada en espacio público, en la que el marco (el entorno urbano) sea relevante, no un mero fondo.


Tras unos años de debate, la distinción de fotografía “de” calle frente a la fotografía “en” la calle me sigue pareciendo relevante, pero prefiero no ser taxativo al respecto, en tanto que en muchas fotografías esta distinción es difusa.


Así, por ejemplo, las fotos de Bruce Gilden, que se autodefine y es considerado por el público general como un fotógrafo callejero, son esencialmente retratos en los que el contexto, la calle en sí, es gráficamente marginal.


Creo la foto de calle es más bien una actitud, que no un género. Ello, como fotógrafo, me sirve para incluir dentro de la definición a autores muy variados que admiro, que han ido aportando sus imágenes desde inicios del siglo XX cuando Edward Stieglitz comenzó a darle vueltas a la idea de la fotografía directa”
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Esta foto es fabulosa por su sencillez; nos lleva a una hora y un entorno concretos con los elementos justos y con un uso del color magistral. Es de Rafa Badia, uno de los fotógrafos y maestros que más admiro.




Me encanta el planteamiento de Rafa porque pone el acento en la preposición, distinguiendo muy claramente la fotografía “en” la calle de la fotografía “de” calle, en la que el entorno es un protagonista más de las imágenes. Siempre trato de tener en cuenta ese matiz, en apariencia menor y que sin embargo lo cambia todo.




Rafa Badia es Licenciado en Ciencias de la Información por la Universidad Complutense, fotógrafo, editor gráfico y profesor de fotografía. Actualmente reside en Barcelona.


Tuve el placer y la suerte de conocerlo en persona en un Taller de Edición de Fotografía de Calle celebrado en Banco Editorial (bancoeditorial.com) que cambió mi forma de ver la street photography. Rafa es uno de mis referentes y además de firmar el prólogo de este trabajo, me ha ayudado a afinar el texto con sus valiosas aportaciones, así que he contraído con él una deuda difícil de saldar.


También es uno de los fundadores de Calle 35 —colectivo de foto de calle de referencia— y explica su relación con la imagen así:


“La fotografía es una de mis herramientas para intentar comprender y relacionarme con el mundo que me rodea. Me entiendo a mí mismo como una persona que ha encontrado en la ciudad su espacio de trabajo visual, el escenario perfecto para reinterpretar cómo interactúan las personas en un entorno en transformación permanente. La fotografía es, además de un placer estético, un ejercicio de empatía e integración con mis semejantes.”


En rafabadia.net encontrarás mucha más información sobre Rafa y su trabajo. También te recomiendo su magnífica galería en Instagram: @rafabadia64.





En una carta dirigida a Agnès Sire, editora de Magnum Photos y directora artística de la Foundation Henri Cartier-Bresson, Sergio Larraín esboza una definición que siempre me ha parecido especialmente bella:


“(…) en nuestro trabajo, de cazadores de milagros,
tenemos la felicidad de la magia, pero también la imposibilidad
de controlarla…”


Sergio Larraín


Me siento identificado con lo que dice Larraín porque trato de salir a la calle dispuesto a que la vida me sorprenda y con la esperanza de ser capaz de reaccionar y atraparla, consciente de que una vez que el instante ha desaparecido lo hace para siempre; no puedo pedir que el truco se repita.




Sergio Larraín fue un fotógrafo chileno que, en la cima de su éxito, cuando formaba parte de la prestigiosa agencia Magnum por invitación del mismísimo Henri Cartier-Bresson, abandonó la fotografía comercial para retirarse a un rincón apartado del mundo. Sus fotografías rebosan poesía y Valparaíso es su trabajo más conocido.





Un pionero de la fotografía de calle en color y también un magnífico comunicador, Joel Meyerowitz, la ve así:


“Las fotografías suceden espontáneamente, no puedes predecir
qué va a suceder, y de hecho lo mejor de la street photography es
que lo impredecible ocurre. La fotografía está hecha de vida
y sin embargo es invisible. Todo está presente, pero es invisible.
Solo la cámara lo hace visible.”


Joel Meyerowitz


El gran Meyerowitz aporta otra clave: al disparar en la calle tenemos la oportunidad de capturar breves instantes que se despliegan ante nuestros ojos y que no se van a repetir nunca. Al fotografiar lo que solo nosotros vemos lo hacemos visible para los demás. ¿No es maravilloso?


[image: image]


Esta coincidencia entre el color del suelo y el del abrigo de la chica duró solo unos segundos, el tiempo justo de apuntar y disparar. Estaba a punto de tomar un tren hacia el aeropuerto y había guardado la cámara en la mochila (un error que ahora trato de evitar a toda costa); por suerte tenía el móvil a mano.


Varsovia, 1/340 f/2,2 ISO 25 29 mm.


[image: image] QUÉ ENTIENDO POR FOTOGRAFÍA CALLEJERA


Tras horas de práctica y reflexión he llegado a una especie de definición propia que parte de las que te he contado hasta aquí.


Tal y como yo la veo, la fotografía de calle consiste en capturar imágenes en el espacio que compartimos con los demás —ya sea urbano o no— sin orquestar su contenido. Es decir, sin modificar la disposición de los objetos ni el comportamiento de las personas que aparecen en ellas, contando únicamente con nuestra cámara y nuestras decisiones.
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¿Es fotografía de calle si no hay personas? Siempre y cuando el propio espacio y los elementos fotografiados sean protagonistas de la toma mi respuesta es sí. Aquí ves girasoles reflejados sobre el capó de un coche durante un viaje por Montenegro, pero podría ser cualquier otro lugar.


Sveti Stefan, 1/60 f/8 ISO 200 55 mm.


Significa la oportunidad de preservar instantes efímeros repletos de belleza, complicidad, felicidad, hilaridad o extrañeza —entre tantas otras posibilidades— al extraerlos de un flujo continuo de sucesos. Pulsamos el botón de disparo y esos momentos perduran ya para siempre.


Intento que mis fotos funcionen por cómo han sido hechas y no tanto por dónde las he hecho. He tomado muchas de mis imágenes favoritas en localidades muy pequeñas y otras, aunque han sido realizadas durante mis cursos y viajes, no se apoyan en el lugar concreto donde me encontraba; los mismos elementos hubiesen funcionado igual en cualquier otra ciudad.


Es verdad que en sitios como Madrid o Nueva York hay mucha gente, cosas y oportunidades que fotografiar, pero eso no significa que tengamos que renunciar a crear imágenes a la vuelta de la esquina o en los lugares que frecuentamos, al contrario. De hecho, puede resultar mucho más desafiante e igual de divertido.


La fotografía callejera también es mucho más: una forma de mirar y de estar en el mundo; al hacer un esfuerzo consciente por ver de otra manera acabamos percibiendo cosas que en otras condiciones no veríamos.


Es a la vez reacción y anticipación, depende tanto o más de cómo miramos que de lo que sucede a nuestro alrededor, significa salir al mundo dispuesto a que éste te sorprenda y decidido a inmortalizarlo en imágenes que valga la pena conservar.
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La luz cálida a última hora de la tarde combinaba a la perfección con los tonos tierra del fondo, la piel de la turista y las flores, así que decidí integrarlo todo en una imagen. Me encanta que la sombra sobre la pared enmarque a la mujer.


Varsovia, 1/400 f/11 ISO 400 -2/3EV 35 mm.




Cómo hemos llegado hasta aquí


Aunque la fotografía de calle ha experimentado un resurgimiento en los últimos años no se trata de una moda ni de un género reciente. De hecho, si bien su denominación llegó después, ha estado ahí desde el principio.


Conocer sus orígenes y cómo los avances técnicos han ido cambiando la forma de fotografiar en los espacios públicos, posibilitando imágenes que al principio eran sencillamente imposibles, nos da una base amplia y sólida sobre la que apoyar y hacer crecer nuestra práctica. De paso, nos permite saber quiénes dieron forma a lo que hoy conocemos como fotografía callejera.


Este capítulo hace un pequeño repaso por la historia y los grandes nombres del género. Quizás quieras usarlo como un punto de partida para conocer qué se ha hecho durante el último siglo y medio. Al acabarlo habrás aprendido:


•Los orígenes de la fotografía callejera.


•Cómo los avances técnicos han condicionado su evolución.


•Algunos de los nombres que han contribuido a engrandecer el género.




Cuándo y quién


¿Cuándo y dónde nació la fotografía de calle? Se trata, claro, de una pregunta a la que no es fácil contestar por al menos un par de buenas razones.


Tal y como entendemos la foto de calle hoy solo puede ser practicada con herramientas capaces de congelar el movimiento con tiempos de exposición muy cortos (más información sobre este concepto en el Capítulo 4) y las primeras cámaras se basaban en técnicas que requerían justo todo lo contrario.


En segundo lugar, según el libro Bystander de Colin Westerbeck y Joel Meyerowitz, considerado por muchos la Biblia de la street photography, el término “fotógrafo de calle” (street photographer) nació para describir el trabajo de quienes hacían retratos a cambio de dinero, nada que ver con lo que hoy consideramos foto de calle.


Así y todo vale la pena hacer un pequeño repaso del género y esbozar su origen, para lo que tenemos que ir bastante atrás en el tiempo.


[image: image] ANTES DE LA FOTOGRAFÍA DE CALLE


En 1877 el fotógrafo escocés John Thomsom publica un libro titulado Street Life in London (disponible en versión digital en la web digital.library.lse.ac.uk) compuesto por imágenes tomadas mediante la técnica de colodión húmedo, que requiere que los sujetos posen durante minutos enteros para aparecer registrados de manera nítida.


Más o menos por la misma época Samuel Coulthurst se dedica a documentar la vida en las calles de Manchester ocultando su cámara, disfrazado como si comprase ropa y muebles usados. Coulthurst es muy consciente de que con sus imágenes está construyendo un archivo que adquirirá un enorme valor con el paso de los años al registrar una forma de vida condenada a desaparecer.


Sin embargo, hay un cierto acuerdo en que el verdadero precursor de la fotografía de calle fue el francés Eugene Atget (1857-1927) quien, armado con una pesada cámara de cajón, fotografía rincones en las calles de París y las vende a otros artistas para que las usen como referencia. Las tomas de Atget no se limitan a registrar los espacios y edificios de la capital francesa, están empapadas de su propia visión de la ciudad.


Al otro lado del Atlántico Alfred Stieglitz presenta una fotografía tomada durante una ventisca ante los miembros de la New York Society of Amateur Photographers. Winter - Fifth Avenue (1893) cosecha duras críticas por mostrar movimiento y porque no está perfectamente enfocada. Unos años después, en 1907, firma The Steerage, una toma realizada de camino a Europa en el Kaiser Wilhelm II, el trasatlántico en el que viaja. La composición enfatiza la aglomeración de pasajeros en dos cubiertas separadas por la pasarela que da título a la captura. La factura de esta imagen, que el propio Stieglitz describe como una fotografía de formas bajo la que subyace una nueva visión, rompe definitivamente con el pictorialismo. Había nacido una nueva manera de hacer fotografía.


[image: image] LA REVOLUCIÓN DE ÓSCAR BARNACK


Hubo un tiempo en que la única manera de registrar imágenes consistía en colocar un trípode con una enorme caja encima y permitir el paso de luz hacia su interior durante interminables minutos. Eso condicionaba no solo su aspecto; todo lo que se había movido durante el tiempo de exposición aparecía borroso o directamente no aparecía, sino también el tipo de capturas que se podía conseguir (olvida la posibilidad de fotografiar a alguien sin que sea consciente de que lo estás haciendo).


Oskar Barnack, ingeniero en la compañía Ernst Leitz Optische Werke, había planteado la posibilidad de reducir el tamaño de los negativos para, una vez expuestos, aumentar el de la imagen mediante una ampliadora (hasta entonces las dimensiones del negativo se correspondían con las de la fotografía).


En aquel momento —primeros años del siglo XX— el negativo de cine mide 24 x 18 milímetros y la película avanza verticalmente tras el objetivo. Barnack hace que se desplace de forma horizontal y eso le permite duplicar una de las dimensiones creando el estándar actual de 36 x 24 milímetros. Con la ayuda de Max Berek, que desarrolla el primer objetivo de longitud focal adecuado para ese negativo (el Elmax 50 mm f/3,5), crea la Ur-Leica en 1913. Hay cierta discusión sobre si la primera unidad nace como un prototipo para probar película de cine o para facilitar el transporte de una cámara durante los viajes de Barnack, pero no hay dudas respecto a su impacto en el medio: a partir de los años 20, con la Leica ya en producción, es posible llevar en la mano una cámara fiable, duradera, con objetivos intercambiables y una excelente calidad de imagen.


La Leica es discreta y manejable incluso en lugares atestados de gente y el negativo de 35 milímetros lo suficientemente sensible como para disparar en condiciones de poca luz. Además, equipa un visor a través del que se apunta en línea recta (en lugar de hacerlo de arriba hacia abajo) lo que facilita disparar en la calle. Esos detalles lo cambiarán todo.


En el periodo entre las dos grandes Guerras Mundiales surgen los primeros nombres de fotógrafos de calle que no deben faltar en ningún listado (aunque ellos nunca se referían a sí mismos como tal):


•Alfonso. Tras de ese nombre hay, en realidad, cuatro fotógrafos españoles que trabajaron en España desde la década de 1910 hasta finales de los años ochenta. Alfonso Sánchez García (1880-1953) y sus tres hijos (Alfonso, Luis y José) dejaron un archivo de más de cien mil negativos que incluyen imágenes de guerra (África, el Rif), retratos a algunas de las personalidades más relevantes de la época, hitos como la proclamación de la Segunda República y, claro, la vida en las calles.


•André Kertész (Hungría, 1894-1985) supuso una influencia enorme en todos los que vinieron después. Fotografió París de forma incansable con un estilo próximo e inadvertido que no se había usado antes. En 1971 se publicó por primera vez su libro Leer, lleno de imágenes de gente leyendo en todo tipo de lugares y posturas; la foto de la portada muestra a una mujer vestida con un enorme abrigo y una chistera, completamente absorta en las páginas del libro que sostiene entre las manos (Nueva York, 1943).


•Berenice Abbott (estadounidense, 1898-1991). A menudo se habla de su obra como un puente entre la vanguardia del viejo continente y la creciente escena artística de la costa este de Estados Unidos. Su cámara registró la transformación de Nueva York (entre muchos otros motivos, como los experimentos del Instituto de Tecnología de Massachusetts, el MIT).


•Brassaï (nacido Gyula Halász en Hungría, 1899-1984) también fotografió la capital francesa y es especialmente conocido por sus imágenes nocturnas de la ciudad publicadas bajo el título Paris de Nuit (1933), tomadas con una Voigtländer de gran formato.


•Weegee (seudónimo de Arthur H. Fellig, Ucrania, 1899-1968), tenía pinchada la emisora de la policía neoyorquina y era el primero en llegar al lugar del crimen armado con una cámara. Sus fotografías, a menudo tomadas de noche e iluminadas con flash, mostraban la cara más sórdida y perturbadora de la ciudad.


•Walker Evans (Estados Unidos, 1903-1975). Influido sobre todo por Atget, dirigió su cámara hacia la cotidianidad de su país tanto en el ámbito urbano como en el rural fotografiando paisajes y compatriotas, especialmente los más humildes.


•Bill Brandt (Alemania, 1904-1983). Este británico nacido en Hamburgo aprendió al lado de Man Ray y bajo la influencia de Kertész y Atget. Empezó fotografiando la sociedad de su país de adopción (que plasmó en varios libros) y colaborando en prensa, aunque sobre todo es conocido por sus desnudos femeninos al borde del mar.


[image: image]


Esta imagen de Lilian Alcántara es puro instante decisivo, pero hay más. Al gesto —que hace que el niño parezca suspendido en el aire— se suma el atractivo del color y la composición; el mismo espacio por delante y por detrás del protagonista acentúa la sensación de pausa (a pesar del movimiento que intuimos). Puedes profundizar en el trabajo de Lilian en su web (lilianalcantara.com) y en su perfil de Instagram: @_lilianalcantara.


•Henri Cartier-Bresson (Francia, 1908-2004), admirador de Kertész, considerado por muchos el fotógrafo callejero por excelencia y autor de un buen puñado de imágenes absolutamente inolvidables. Llevó su Leica a lo largo y ancho del mundo durante cinco décadas y fundó, junto a Robert Capa, David Chim Seymour, George Rodger, Maria Eisner y Rita Vandivert la mítica agencia fotográfica Magnum Photos en 1947. Su influencia en el género (y en la fotografía en general) es sencillamente descomunal y algunas de sus imágenes, como la del hombre saltando un charco en París (1932) o la de la niña subiendo unas escaleras a la carrera en las Islas Cícladas (Grecia, 1961), forman parte del imaginario colectivo.




Henri Cartier-Bresson y el instante decisivo


Si hay un término que se ha asociado de forma prácticamente indisoluble a la fotografía de calle es “el instante decisivo”. Aunque se atribuye a Henri Cartier-Bresson él mismo desveló que lo había sacado de las memorias del cardenal de Retz (“No hay nada en este mundo que no tenga un momento decisivo”) para adoptarlo como título de la edición norteamericana de Images à la sauvette. Desde entonces se ha usado para referirse al momento cumbre en el que los sucesos y los elementos de una escena se conjugan de forma visualmente interesante o en palabras —esta vez sí— del propio Cartier-Bresson: “La fotografía es, en un mismo instante, el reconocimiento simultáneo de la significación de un hecho y de la organización rigurosa de las formas, percibidas visualmente, que expresan y significan en ese hecho.”


A menudo se convierte en un fin en sí mismo y se limita a una cuestión puramente compositiva, pero la idea que el propio Cartier-Bresson tenía del instante decisivo abarca no solo el tiempo y la composición (lo puramente formal), sino también el propio suceso fotografiado.


El concepto resulta tan atractivo que a lo largo de los años innumerables fotógrafos (en realidad, generaciones enteras) han salido a la calle a la caza de ese tipo de instantes, pero no hay olvidar que muchos otros la han fotografiado buscando precisamente lo opuesto, los momentos menos relevantes, para así dotarlos de un significado nuevo.





[image: image] LOS AÑOS DORADOS


Las décadas que siguen a la Segunda Guerra Mundial suponen la época dorada de la fotografía callejera. Tanto en Estados Unidos como en Europa aparecen figuras que, armadas con pequeñas cámaras telemétricas cada vez más rápidas y fiables, convierten a los transeúntes y a las ciudades en protagonistas de un género que, por primera vez, llegará a las paredes de los museos.


En 1953 Edward Steichen comisiona una exposición en el prestigioso Museum of Modern Art de Nueva York (MoMA) titulada Cinco fotógrafos franceses con imágenes de Henri Cartier-Bresson, Robert Doisneau, Wily Ronis, Izis y Brassai. Su sucesor en el cargo, John Szarkowski, seguirá apostando por la fotografía callejera y dotándola de credibilidad.


En España surgen movimientos y colectivos que remueven la visión más ortodoxa de la fotografía; el trabajo de algunas de las figuras más importantes de nuestra historia empieza a obtener reconocimiento e incluso a traspasar fronteras.


•Lisette Model (nacida Élise Amélie Félice Stern, Austria, 1901-1983). Sus fotografías en Sammy’s Bar de Nueva York, en Coney Island o en el Lower East Side forman parte destacada de la historia de la fotografía de calle. Además de fotógrafa fue profesora y entre sus alumnos, a los que repetía que “hay que fotografiar desde el estómago”, destacan nombres como los de Diane Arbus, Larry Fink o Bruce Weber.


•Manuel Álvarez Bravo (México, 1902-2002). Puede establecerse una correlación entre Walker Evans, que fotografió la cotidianidad norteamericana, y Manuel Álvarez Bravo que hizo lo mismo con la mexicana, demostrando además una inusual capacidad para evitar los tópicos. Sus fotografías se adentraban a menudo en el terreno de lo surrealista.


•Willy Ronis (Francia, 1910-2009). Al igual que Doisneau, Ronis fotografió la cara más amable de la posguerra, creando algunas imágenes icónicas y contribuyendo definitivamente al ideal de París como la ciudad romántica por excelencia.


•Robert Doisneau (Francia, 1912-1994). La famosa foto del beso de una pareja en plena calle de París le deparó fama internacional, y eso que acabó admitiendo que había sido preparada (los jóvenes cobraron por besarse apasionadamente frente a la cámara). Así y todo, Doisneau hizo verdaderas fotos de calle que describen a la perfección el resurgimiento y los cambios en la sociedad de París tras la ocupación alemana.


•Helen Levitt (Estados Unidos, 1913-2009). Admirada por los más grandes (como Evans o Szarkowski) e ignorada por el gran público, Levitt comenzó fotografiando las calles en blanco y negro para posteriormente reinventarse en color. Son famosas sus primeras fotografías de niños jugando en las calles que contrastan con las de su última época, un Nueva York completamente cambiado, más moderno y mucho menos humano donde, sin embargo, era capaz de crear imágenes tan divertidas como la del niño peleando por entrar en una cabina telefónica en la que ya no cabe nadie más (1988).


•Joan Colom (España, 1921-2017). “Yo hago la calle”, eso decía Colom para explicar cómo y por qué fotografiaba, y añadía “Con mis fotografías busco ser una especie de notario de una época”. Sin duda lo consiguió; sus magníficas imágenes muestran cómo era la vida en las calles de España durante la segunda mitad del siglo XX.


•Ernst Haas (Austria, 1921-1986). El mismísimo Robert Capa lo invitó a formar parte de Magnum Photos tras ver su primer trabajo en LIFE, la mítica revista ilustrada. Ese mismo año (1949) comienza a experimentar con el color y se convierte en uno de sus pioneros. Aunque sigue fotografiando en blanco y negro, sus imágenes en color llenas de contrastes le valen un lugar destacado en la historia del género.


•Francesc Catalá-Roca (España, 1922-1998), al igual que Joan Colom se consideraba un documentalista centrado en captar una cotidianidad; era plenamente consciente de que presenciaba una realidad abocada a desaparecer y la inmortalizó dotándola de una irresistible belleza. Sus fotografías cuentan la evolución de la sociedad a lo largo de varias décadas y siempre tienen a las personas como protagonistas.


•Saul Leiter (Estados Unidos, 1923-2013). Leiter quería ser pintor y se fue a Nueva York a perseguir su sueño, allí entró en contacto con la fotografía y se labró una carrera en el mundo de la moda. Cuando no estaba haciendo encargos para las revistas más prestigiosas fotografiaba los alrededores de su apartamento, inventándose una forma completamente nueva de crear imágenes que a veces recuerdan a pinturas. Si bien su trabajo en color es el que más reconocimiento ha alcanzado (especialmente tras su muerte), también vale la pena explorar el blanco y negro de su juventud, en el que abundan los retratos. A Leiter le bastaban las cosas más sencillas para crear imágenes inolvidables: un hombre caminando entre carteles y frente a un camión (Harlem, 1960), una mano masculina en el asiento de atrás de un coche (Taxi, 1957), una mujer bajo un paraguas rojo en un día de nieve (Footprints, 1950) … Los ejemplos no acabarían nunca.


•Robert Frank (Suiza, 1924-2019). En 1955 y gracias al apoyo de nada más y nada menos que Edward Steichen, Walker Evans y Alexey Brodovitch (el legendario director de arte de Harper’s Bazaar), Frank obtiene una beca de la John Simon Guggenheim Foundation y se dedica a viajar a lo largo y ancho de Estados Unidos. A su vuelta las 27.000 fotografías de un periplo de dos años acaban reducidas a solo 83 y acompañadas de un prólogo de Jack Kerouac. El libro The Americans retrata la sociedad norteamericana como nadie lo había hecho antes, superando todas las convenciones estéticas y descubriendo la cara menos amable del sueño americano. Si se puede decir que Cartier-Bresson sentó las bases del documentalismo, Frank lo puso todo patas arriba con una mirada diferente.


•Gabriel Cualladó (España, 1925-2003) participó en AFAL y fue parte de La Palangana, un colectivo nacido al abrigo de la Real Sociedad Fotográfica que contribuyó definitivamente a cambiar el rumbo de la fotografía en España. Se centró en su entorno más próximo (su familia, los espacios que frecuentaba) y lo convirtió en imágenes sugerentes, poéticas y llenas de sombras profundas como Cervecería Alemana (1960). Se le atribuye una frase que me encanta: “No interfiero en la actitud de los sujetos que fotografío. Más bien es al revés: es la actitud de ellos lo que me da la clave de si la imagen me interesa o no.”


•Vivian Maier (Estados Unidos, 1927-2009) es una de las figuras más destacadas de la fotografía callejera a pesar de haber pasado completamente desapercibida en vida. Nunca trabajó como fotógrafa (era niñera), pero cuando alguien compró su archivo en un mercadillo saltó a la primera página por su talento para capturar la vida en las calles, primero en blanco y negro y finalmente en color, mi época favorita. Me encantan muchas imágenes de Maier, pero recuerdo especialmente la de dos mujeres y dos niños —el rubio sonriendo a cámara, el más pequeño llorando desconsoladamente— en un cruce (1977).


•William Klein (Nueva York, 1928). Iconoclasta, radical e inclasificable, Klein hizo un poco de todo y todo con una libertad apabullante, llevando la fotografía a territorios inexplorados hasta entonces.
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