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			Introducción

			«Sabes que los rayos de luz reflejados por diferentes cuerpos forman una imagen y la pintan sobre todas las superficies pulidas: sobre la retina del ojo, por ejemplo, sobre el agua, sobre el cristal. Los “espíritus elementales” han intentado fijar esas imágenes pasajeras; han compuesto una materia muy sutil, muy viscosa y muy rápida en secar y endurecerse, mediante la cual se crea una imagen en un abrir y cerrar de ojos. Recubren con esta materia un lienzo y lo presentan a los objetos que quieren pintar. El primer efecto del lienzo es el de un espejo: en él se ven todos los cuerpos cercanos y alejados cuya luz puede llevar la imagen. Pero, al contrario de lo que el espejo podría hacer, el lienzo, por medio de su recubrimiento viscoso, retiene los simulacros»1.

			Así es como, en 1760, Tiphaigne de la Roche, autor de una novela en dos partes que hoy calificaríamos de novela de anticipación, Giphantie, describe con una exactitud impresionante lo que será, setenta años más tarde, la fotografía.

			Esa novela, citada por escasos historiadores, sigue siendo un ejemplo premonitorio que valió a su autor el sobrenombre de «el Julio Verne de la fotografía». Ciertamente toda gran invención no emerge por generación espontánea; suele ser el fruto, consciente o inconsciente, de una serie de elementos dispersos reunidos en un momento dado, por azar o necesidad.

			El ser humano ha tenido la necesidad desde siempre de reproducir lo real y dejar una huella de su pensamiento para liberarse del olvido y de la muerte. Pero copiar la naturaleza fue también la consigna fundamental de los artistas. «Para ver si tu pintura está en conjunto conforme a lo que representas, toma un espejo y haz que el modelo se refleje en él, y compara ese reflejo con tu pintura y examina bien en toda la superficie si las dos imágenes del objeto se parecen», escribió Leonardo da Vinci en 1490 en su Tratado de la pintura. Artistas y científicos irán a buscar todos los medios posibles para facilitar esa tarea y liberar al ser humano de la dificultad del dibujo manual.

		

	
		
			
1. Historia de las técnicas

			
				De Aristóteles a 1816: las invenciones mecánicas para copiar la naturaleza

				A partir del siglo xiv, se desarrolla el empleo de máquinas para dibujar. A menudo están constituidas por un marco y un «visor», gracias al cual el ojo puede quedar fijo sobre el motivo. Alberto Durero, en el siglo xvi, idea varias formas diferentes de ellas. En 1615, M. Marolais inventa el pantógrafo para reducir o aumentar mecánicamente un dibujo con la ayuda de un paralelogramo articulado que Christophe Scheiner perfeccionará hacia 1660. El padre Jean Dubreuil menciona «el arte del dibujo sin saberlo» en Perspective pratique (1642).

				Gracias a esas máquinas, los artistas ven facilitado su trabajo y se desarrollan nuevas técnicas, como los perfiles en silueta puestos a punto por Louis Carrogis (1717-1806), llamado Carmontelle, que consisten en dibujar sobre un papel traslúcido la sombra de un perfil a tamaño natural proyectada por la llama de una vela. Gilles-Louis Chrétien (1754-1811) perfeccionará ese sistema combinándolo con un pantógrafo para reducir el tamaño del perfil. Grabado en cobre y enriquecido con los detalles de la ropa y los rasgos del personaje, ese retrato podía reproducirse en muchos ejemplares. Esta moda de los perfiles dura hasta el siglo xix.

				Paralelamente se desarrolla otro instrumento conocido desde la más alta Antigüedad: en el siglo iv a. C., Aristóteles describe la observación de un eclipse solar en una habitación oscura en la que una pared es agujereada para que la imagen del eclipse se forme en el muro opuesto. Esta cámara obscura está también descrita en el siglo xi por el astrónomo Alhazen, en el siglo xiii por Roger Bacon (1214-1294) y en 1515 por Leonardo da Vinci, que compara su funcionamiento con el del ojo. Este aparato será mejorado a lo largo del Renacimiento para dibujar en perspectiva y facilitar también las observaciones científicas. Jérôme Cardan (1501-1576) en 1550 reemplazará el agujero por un «disco de vidrio» —ciertamente una lente convergente— y su discípulo Giambattista Della Porta (1538-1615), en una obra de 1553, Magia naturale, describe las cámaras de talla humana en que había que penetrar para utilizarla. Daniel Barbaro (1513-1570) en 1568 propone el empleo del diafragma para reducir el tamaño del agujero por donde pasa la luz a fin de aumentar la nitidez de la imagen. Después de estas enormes maquinarias y gracias a los progresos de la óptica, se crean en el siglo xvii cámaras oscuras portátiles, provistas de un sistema óptico constituido a menudo por una lente convergente y a veces equipadas con un espejo inclinado 45º para renviar la imagen a un plano horizontal, más fácil para copiar que el vertical. Estamos aquí en presencia del ancestro directo de nuestros aparatos réflex actuales. Johannes Zahn, en su obra titulada Oculus artificialis (1665), da una primera descripción, así como el padre Athanasius Kircher (1602-1680) en Ars magna et lucis umbrae (edición de 1671). Los sabios se sirven de la cámara oscura para diversas observaciones, sobre todo en astronomía (Kepler), pero muchos artistas la utilizan también. Por ejemplo, Veronese la emplea en 1561 para los dibujos que realiza en la villa Barbaro, más tarde Vermeer en Holanda y Canaletto en Venecia. En 1804, William Wollaston (1766-1826) inventa una nueva máquina de dibujar aún más fácil de transportar, utilizada también en nuestros días: la cámara clara que será perfeccionada por el óptico Charles Chevalier. Este instrumento está constituido por un prisma visor que permite ver al mismo tiempo el objeto y la superficie sobre la que se dibuja, dando la impresión de que la imagen está ya en el papel y que no hay más que copiarla.
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					Figura 1. Cámara oscura del siglo xviii con sistema réflex.
					

				

				Se dan las condiciones instrumentales y, por lo tanto, el aparato fotográfico existe antes de ser formalmente reconocido.

				¿Qué hay en el ámbito de la química? Se han observado desde la Antigüedad fenómenos físico-químicos debidos a la acción de la luz sobre algunos cuerpos. Sin embargo, los primeros escritos conocidos datan de la Edad Media, con los trabajos de Alberto Magno (1193-1280), que observa el ennegrecimiento de sales de plata bajo la luz. En el Renacimiento, Georges Fabricius (1516-1571) descubre el cloruro de plata —que él llama la «luna cornuda»— y sus propiedades. En el siglo xviii, Heinrich Schulze (1687-1744) realiza fotogramas de letras recortadas aplicadas a frascos llenos de tiza empapada de cloruro de plata y ácido nítrico. Llama a este producto sensible a la luz scotophore (que aporta las tinieblas) en oposición a los productos photophores (que aportan la luz).
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					Figura 2. Utilización de la cámara clara
					

				

				Trabajos de mayor rigor científico se realizan en el siglo xviii por el sueco Wilhelm Scheele (1747-1786) sobre la reducción de la plata por la luz. El suizo Jean Senebier (1742-1809) y el italiano Giacomo Beccaria (1716-1781) experimentan en los mismos campos y ponen las bases de la sensitometría.

				A pesar de todo, esos trabajos quedan en el estado experimental y no llegan a nada concreto.

				Hay que esperar a las experiencias del inglés Thomas Wedgwood (1771-1805), que funda con algunos amigos el «Lunatic Club», para debatir cuestiones literarias y científicas. Allí conoce a Humphry Davy (1778-1829), que se convierte en su colaborador y que publica en 1802 el resultado de sus trabajos fotoquímicos. Esa memoria, titulada «Ensayo de un método para copiar los cuadros de vidrio y para hacer perfiles por la acción de la luz sobre el nitrato de plata, inventado por Thomas Wedgwood con las observaciones de Humphry Davy», se publica en el Journal of the Royal Institution. Sus autores consiguen obtener fotogramas de objetos o perfiles colocados sobre superficies de papel o de cuero claro cubiertas de sales de plata. Pero fracasan en sus intentos de conservar intactas esas imágenes que se alteran muy pronto a la luz y que hay que observar en una fuerte penumbra. Abandonan sus investigaciones sin haber conseguido rematar ese procedimiento que califican, sin embargo, de «tan útil como elegante».

				Esa memoria que se difundió muy poco ¿fue conocida por John Herschel, gran astrónomo inglés, que demuestra en 1819 las propiedades de hiposulfito de sodio como disolvente de las sales de plata? Si fue así, no tuvo la idea de poner en relación sus experiencias con las de Wedgwood quien además de fotogramas ensayó también fijar las imágenes producidas por la cámara oscura2.

				Se tiene la certeza de que Niépce, que resolvió el problema apenas quince años después, no tuvo conocimiento de esos trabajos, que no se publicarán en Francia hasta 1851.

			

			
				De 1816 a 1890: las grandes revoluciones

				Los cuatro grandes inventores. La invención «raramente se debe al azar: responde a una necesidad profunda y general, a la vez económica e intelectual» (J. A. Lesourd y C. Gérard).

				Joseph Nicéphore Niépce (1765-1833), hijo de la buena burguesía de Chalon-sur-Saône, recibe una formación científica y emprende una carrera de oficial. Con su hermano Claude trabaja sobre distintos inventos, como un motor de explosión, precursor del de Diesel, el pyréolophore (1801), para el que obtienen patentes en 1807 y 1817. Se interesan también por la utilización de colores pastel en lugar del índigo, así como en la sustitución de la maquinaria de Marly que acciona las grandes aguas de Versalles. En 1813, Niépce ensaya la litografía, inventada por Senefelder en 1796, para reproducir grabados. Privado de la colaboración de su hijo Isidore a partir de 1816, inicia una correspondencia muy abundante con su hermano residente en Inglaterra, al cual explica sus experiencias para obtener mecánicamente dibujos por la acción de la luz. Sus investigaciones se orientan en dos direcciones: la reproducción de grabados hechos translúcidos mediante un barniz y la obtención de tomas con ayuda de la cámara negra. En 1816 le habla a Claude de una imagen de sales de plata que ha obtenido con valores invertidos y que no le satisface. Busca una imagen con valores reales y se desinteresa de ese «negativo». Hacia 1819 trata el betún de Judea3, que los grabadores emplean para el aguafuerte, y lo colocan sobre distintos soportes: vidrio, cobre argentado y estaño. Niépce describe el procedimiento en La Notice héliographique redactada en 1829 en el momento de la firma del contrato con Daguerre (1787-1851). Se encuentra también una descripción en los trabajos realizados por Jean-Louis Marignier, investigador del CNRS, y publicados en 1989: Marignier rehízo todos los experimentos de Niépce4.

				El betún de Judea es insolubilizado por la luz y las partes no insoladas pueden ser disueltas luego en la esencia de lavanda, lo que permite a Niépce realizar placas metálicas grabadas al ácido a partir de grabados hechos traslúcidos por un barniz como el del Cardinal Georges d’Amboise (1826). Puso así las bases de lo que será más tarde el fotograbado y más particularmente el heliograbado. En sus ensayos con la cámara oscura y como nos lo demuestra Marignier, necesitó entre sesenta y cien horas para obtener una imagen. Ese fue el caso del Point de vue du Gras datado en 1826 por Helmut Gernshein5 quien encuentra la imagen en 1852 en Inglaterra; Niépce la había regalado al botánico inglés Francis Bauer en un viaje a Londres. En su correspondencia, se aprende que Niépce ya obtenía desde 1822 resultados satisfactorios a los que llama «heliografías». La Table dressée, que Marignier atribuye con seguridad a Nicéphore Niépce y de la que no poseemos más que una copia publicada por Davanne en 1893 —el original de la Société française de photographie se rompió—, podría ser la primera imagen conocida de la historia de la fotografía y datar de 1822. Marignier la data por su parte en 1832, arguyendo que sería un fisautotipo6, realizado empleando como materia sensible el producto de la destilación del aceite de lavanda, procedimiento puesto a punto por Niépce y Daguerre hacia 1830.

				Por mediación del óptico Vincent Chevalier, Niépce entra en contacto con Louis-Jacques Mandé Daguerre (1787-1851) en 1826. Daguerre, pintor y hombre de negocios, utiliza mucho la cámara oscura para dibujar los decorados de su espectáculo «sonido y luz» —el Diorama— donde los telones pintados en la técnica «trompe-l’oeil» dan la ilusión de lo real con ayuda de juegos de luz.

				Daguerre, más joven y más especulador que Niépce, desea asociarse con él para explotar lo que cree ser un buen negocio. Comienza una correspondencia con Niépce para convencerle, pero este desconfía. Sin embargo, en el curso de un encuentro en París en 1827, Niépce es seducido por el personaje y, viendo sus medios financieros disminuir, acepta finalmente firmar un contrato el 14 de diciembre de 1829, después de muchas peripecias y una muy larga correspondencia a menudo encriptada. En ese contrato, Niépce «abandona su invento» y Daguerre «aporta una nueva combinación de cámara negra, sus talentos y su industria».

				Continúan separadamente sus investigaciones, comunicándose por cartas. Niépce utiliza el yodo para oscurecer las partes metálicas correspondientes a las sombras y limpiadas luego con esencia de lavanda. El yodo será determinante para Daguerre, que lo utilizará como sensibilizador.

				Niépce muere en 1833 sin haber mejorado notablemente su procedimiento. Daguerre sigue en sus investigaciones con el uso del yodo sobre placas de cobre argentado y descubre que los vapores de mercurio pueden reforzar la imagen apenas visible al salir de la cámara negra. No es hasta 1837 cuando utiliza el agua salada para fijar las imágenes.

				Queda pues bien establecido que Daguerre ha mejorado considerablemente el procedimiento de Niépce: rapidez de ejecución (se pasa de varias decenas de horas de pose a una hora, e incluso a quince minutos en 1837) y mejora de la calidad de imagen gracias a mejoras ópticas.

				Muerto Niépce, Daguerre firma en 1835 un nuevo contrato con su hijo Isidore: los dos procedimientos figuran allí, minimizando el nombre de Niépce, mientras que el de Daguerre está solo ligado a la invención pomposamente llamada Daguerrotipo.

				Fracasa una suscripción lanzada en 1838 y los dos socios intentan interesar al gobierno de Louis-Philippe por mediación de François Arago, miembro de la Academia de Ciencias. Este, muy entusiasta, hace una primera declaración al Instituto en enero de 1839, sin divulgar los secretos de fabricación, pero pidiendo que «el gobierno indemnice directamente a M. Daguerre y que Francia, a continuación, dote noblemente al mundo entero de un descubrimiento que puede contribuir tanto al progreso de las Artes y las Ciencias».

				En marzo de 1839, Daguerre queda arruinado por el incendio del Diorama y deja correr la especie de que los ingleses y los rusos desean adquirir su invento. Lo que empuja al gobierno, en junio de 1839, a concederle una pensión vitalicia de 6000 francos oro, mientras que la de Isidore Niépce es de 4000 francos oro.

				La noticia de este invento se extiende en Francia y en Europa desencadenando entusiasmo y escepticismo; un periódico alemán habla incluso de «blasfemia contra Dios».

				A pesar del gran número de pretendidos inventores de la fotografía (Pierre Harmant da veinticuatro nombres en 1839) y puesto aparte Hercule Florence en Brasil, de quien se ha encontrado su diario íntimo en 1973 y que dice haber logrado obtener imágenes en papel con nitrato de plata en 1833, solo Talbot en enero de 1839 y Bayard en febrero de 1839 han aportado pruebas tangibles de sus logros.

				El 19 de agosto de 1839, Arago revela a la Academia de Ciencias y a la de Bellas Artes reunidas el método del daguerrotipo y el procedimiento se hace público. El entusiasmo que sigue es considerable. El papelero Giroux, cuñado de Daguerre, fabrica el material necesario bajo el nombre de Daguerre y edita a costa del gobierno el opúsculo: Historique et description des procédés du daguerréotype et du Diorama.

				Cada aparato provisto de todos sus accesorios pesa 50 kg y cuesta 600 francos oro, o sea ocho meses de salario de un obrero.

				La gloria y la fortuna de Daguerre quedan hechas. Conocido, reconocido, adulado, condecorado, aprovecha plenamente su «industria». A pesar de todo, se elevan voces para recordar que Niépce ha desaparecido de todos esos elogios. Francis Bauer e Isidore Niépce son los primeros en decirlo.

				Daguerre muere en julio de 1851, retirado en Bry-sur-Marne, habiendo dejado la fotografía en beneficio de la pintura, su oficio original. Su muerte deja indiferente a Francia, pero en 1851 el daguerrotipo está en su apogeo: se emplea en el mundo entero.

				Henry Fox Talbot (1800-1877), hombre de ciencia distinguido, utiliza para dibujar la cámara clara sin estar totalmente satisfecho. Busca los medios para captar las imágenes en la cámara oscura. Desde 1834, sin conocer los trabajos de Wedgwood ni los de Niépce y Daguerre, al parecer, experimenta con papel impregnado de nitrato de plata fijado con sal de cocina. Esos primeros «dibujos fotogénicos» de valores invertidos (negativos) se realizan en unos diez minutos en minúsculas cámaras negras de 4 a 6 cm de lado («trampas para ratones» las llama su mujer). «Si la imagen así obtenida está lo bastante bien fijada para sufrir la acción del sol, se la podrá usar como objeto que copiar…».

				Sin saberlo, Talbot hace lo que Niépce había ya realizado en 1816, pero sin haber logrado en todo caso fijar las imágenes. Poco satisfecho con sus experimentos, Talbot los abandona hasta que tiene conocimiento de la declaración de Arago en enero de 1839 y, para preservar su anterioridad, comunica a la Royal Society de Londres y a la Academia de Ciencias de París los resultados de sus experimentos, empleando por primera vez, según consejo de su amigo Herschel, la palabra «fotografía» (escribir con la luz). Estimulado por los resultados de Niépce y de Daguerre, mejora su técnica y, en 1840, pone a punto por azar el revelado de la imagen latente, lo que reduce el tiempo de pose a unos diez segundos apenas. Llama a su procedimiento calotipo, del griego kalos (bello). Desde 1841, obtiene patentes para protegerse, pero aceptará bastante pronto divulgar sus secretos con tal que no se los emplee con fines comerciales.

				Históricamente, es claro que Talbot ha inventado lo que sería la fotografía moderna: el negativo-positivo que él llama así, el revelado de la imagen latente y la reproductibilidad de imágenes.

				Hippolyte Bayard (1801-1887), el más ignorado de los cuatro inventores, es un hombre cultivado del norte de Francia. Funcionario del Ministerio de Economía, frecuenta los medios artísticos parisinos. Habiendo conocido las investigaciones de Daguerre en enero de 1839, inicia desde febrero ensayos sobre papel sensibilizado y obtiene, 15 días más tarde, pruebas positivas directas con el aspecto de dibujos a causa de la textura del papel. Muestra esas impresiones a Arago, quien, por favorecer a Daguerre, no hace casi nada por ayudarle: le obtiene una pequeña bolsa de 600 francos oro.

				Lejos de desanimarse, continuará sus investigaciones, realizando incluso en junio de 1839 —antes de la divulgación del daguerrotipo— la primera exposición de fotografía de la historia, con una treintena de pruebas en el marco de una fiesta de caridad de la que da cuenta la prensa.

				No revela su técnica hasta febrero de 1840 ante la Academia de Ciencias. En noviembre de 1839, había depositado en pliego sellado en la misma Academia otro método para obtener imágenes. En 1841, para probar la anterioridad de su invento en relación a Talbot, Bayard revela su existencia, lo que demuestra que él había también inventado el negativo de imagen latente en papel con revelado posterior.

				Arago no habla de él en su famosa declaración de agosto de 1839, pero en 1840 la Academia de Bellas Artes declara la superioridad artística de las imágenes de Bayard sobre las de Daguerre.

				Con todo, Bayard está muy decepcionado por la falta de interés que encuentra; así que, en octubre de 1840, se hace un autorretrato ahogado; se puede leer al dorso de esta imagen, escrito de su mano: «El gobierno, que le ha dado demasiado a M. Daguerre, ha dicho no poder hacer nada por M. Bayard y el desgraciado se ha ahogado».

				

				El daguerrotipo. Daguerre produjo cerca de cuarenta imágenes, pero no conocemos más que una quincena. Dejando aparte el desnudo, abordó todos los temas clásicos del arte en dos dimensiones: retratos, naturalezas muertas, paisajes. Sin embargo, esas imágenes, sobre todo hechas para demostrar las posibilidades del procedimiento, no fueron un acto verdaderamente creador y su autor se desinteresó de la fotografía durante los diez últimos años de su vida.

				El daguerrotipo suscitó el entusiasmo general, salvo quizá en Inglaterra, donde Daguerre obtuvo una patente obligando a los que lo utilizasen a pagar royalties. A pesar de las calidades evidentes de las imágenes (finura de detalles y modelado de los degradés), el daguerrotipo ofrece muchos inconvenientes mayores. Además del peso y el precio del conjunto del material y de su «farmacia», hay que añadir la inversión izquierda/derecha de la imagen (los militares debían invertir el lugar de sus medallas y de su sable) —inconveniente que se remedió más tarde con un prisma rectificador alargando el tiempo de pose—.

				La unicidad del daguerrotipo, largo tiempo considerada como un inconveniente, es sin embargo un fenómeno que se perpetuó hasta el siglo xx con la llegada del Polaroid y la diapositiva. El inconveniente mayor era la duración del tiempo de exposición; la pose debía ser de quince a treinta minutos en los comienzos: los paisajes urbanos debían estar libres de viandantes y de vehículos, pues estos no tenían el tiempo de impresionar la placa. La primera imagen «habitada» es la que Daguerre hizo del bulevar del Temple en 1839, donde un hombre se detuvo para que le limpiaran las botas. Ese tiempo de pose es un obstáculo mayor para la realización de retratos; el modelo debía estar inmóvil a pleno sol durante al menos diez minutos, aprisionado en un corsé que le sostenía la cabeza y los brazos.

				Muy pronto se aportaron mejoras: en 1840, Friedrich Voigtländer (1812-1878) y Josef Max Petzval (1807-1891) ponen a punto y comercializan un nuevo objetivo que abre a f/3,6 (16 veces más luminoso que el de Daguerre). La sensibilidad de la placa se mejora al doble gracias a J.-P. Goddard (1795-1866). Esos dos elementos unidos permiten realizar un daguerrotipo en un minuto al sol. Hacia 1855, se está en diez segundos de pose.

				La fragilidad de la superficie argentada obliga a presentar las imágenes en soportes a menudo ricamente adornados y protegidas por vidrio como miniaturas. Hippolyte Fizeau (1819-1896) pone a punto el viraje al oro para mejorar la resistencia de la superficie y cambiar el color a un cálido sepia, mejor que el frío de la plata.

				El tamaño de las placas es al principio de un formato fijo (16,5 x 21,5 cm), que pronto permitirá la mitad y el cuarto de placa. Los tamaños son reducidos, y habrá que esperar la calotipia para obtener imágenes de grandes dimensiones.

				Esos inconvenientes no impedirán la «daguerrotipomanía» expandirse por el mundo entero. Se abordan todos los asuntos: retratos, desnudos, pornografía, microscopio (L. Foucault en 1844), tomas panorámicas (F. von Martens en 1845), paisajes, arquitectura. La estereoscopia, inventada en 1832 por Wheatstone, se aplicará a la fotografía por Antoine Claudet (1797-1867) y H. Fizeau desde 1841.

				Quienes utilizan el daguerrotipo son con más frecuencia técnicos que artistas, pero sabrán muy pronto sacar partido económico de su práctica. Algunos abren talleres en los centros urbanos, mientras que otros se hacen fotógrafos ambulantes por los campos.

				En apenas diez años, el daguerrotipo alcanzará su apogeo. Desaparecerá de las prácticas corrientes definitivamente hacia 1865.

				El entusiasmo suscitado por la fotografía en ese siglo que acaba es la prueba de que este invento era necesario en una sociedad en plena revolución industrial y social, donde el parecer va a convertirse en una de las claves del éxito.

				

				El calotipo. Talbot y Bayard cuidaron los dos de realizar imágenes en papel. Sus métodos difieren ligeramente, pues Talbot produjo en primer lugar siluetas negativas sin detalles (photographic drawing) y luego imágenes más elaboradas con el revelado de la imagen latente (calotipo), mientras que Bayard realiza imágenes directamente positivas, pero enseguida pone también a punto el negativo sobre papel con su revelado.

				Esas técnicas no tomarán más que un segundo puesto en el aprecio del público. La duplicación es una idea abstracta; se tarda en asimilarla y en ponerla en práctica. Además, Daguerre recibió un apoyo oficial incondicional, mientras que Bayard es descartado y Talbot es el único en promover su sistema —que además protegió en 1841 con patentes que frenaban su difusión, salvo en Escocia donde no las obtuvo—. Talbot llegó incluso a patentar inventos que no eran suyos, como en 1843 la utilización de hiposulfito como fijador, descubierto por John Herschel (1792-1871).

				El calotipo, comparado con el daguerrotipo, presenta a la vez ventajas e inconvenientes: una mayor facilidad de utilización, una rapidez de puesta a punto, una ausencia de fragilidad en el soporte y su reproductibilidad hay que ponerlas en contra de su más débil sensibilidad (uno o dos minutos al sol), que lo hace inadecuado para el retrato, al menos en sus principios, y un cierto flou debido a la textura de la pasta de papel.

				Con todo, cuando Bayard presenta sus resultados a la Academia de Bellas Artes, se le reconoce un gran valor artístico, pues visualmente esas imágenes son bastante cercanas al dibujo. Se opondrá, por otra parte, el carácter artístico del calotipo a la sequedad documental del daguerrotipo.

				En 1847, Louis Désiré Blanquart-Évrard (1802-1872), industrial de Lille, aporta varias mejoras al procedimiento de Talbot (sin referirse a él) y crea en Lille la primera «imprenta fotográfica industrial» de donde saldrán 300 tiradas diarias, realizadas por más de cuarenta personas que trabajan en la cadena. Esas tiradas están destinadas a la venta separadamente o a ilustrar libros donde son pegadas.

				Publicado en 1851, el Traité de la photographie sur papier escrito por Blanquart-Évrar desvela las aportaciones de su autor al sistema del calotipo y sobre todo su método de fabricación del papel albuminado que se utilizará hasta comienzos del siglo xx. Ese papel de ennegrecimiento directo al sol, muy liso por estar impregnado con clara de huevo, puede dar varios tonos diferentes (rojo, burdeos, violáceo o verdoso) por aplicación de virajes coloreados a menudo a base de sales de oro, y presenta un contraste muy bello.

				Antes, el papel de tirada, llamado «papel salado» pues estaba impregnado con una solución de nitrato de plata y cloruro de sodio (sal común), tenía tendencia a decolorarse, lo que no contribuía a la difusión del calotipo.

				En 1851, Gustave Le Gray (1820-1862) desarrolla el «papel encerado», destinado a la toma de imágenes. Ese papel está impregnado de cera fundida antes de sensibilizarlo, lo que lo hace más translúcido, pero disminuye considerablemente la sensibilidad (de diez a treinta minutos de exposición). Por tanto, su uso es muy limitado, aunque resuelve en parte el desenfoque habitual del calotipo.

				Esencialmente utilizado por fotógrafos a los que se calificaría hoy como creadores, el calotipo será empleado durante más de diez años para paisajes, arquitectura, naturalezas muertas y algunos retratos.

				

				El colodión húmedo. La inventiva es grande en esta segunda mitad del siglo xix. La fotografía no es una excepción y las publicaciones de las sociedades fotográficas bullen de nuevas fórmulas, habilidades o descubrimientos importantes. El daguerrotipo y el calotipo se reparten los favores de un público experto sin haber alcanzado nunca una gran difusión comercial, pues los procedimientos son costosos y se dirigen esencialmente a las clases acomodadas.

				En 1847, un sobrino de Niépce, Abel Niépce de Saint-Victor (1808-1870), presenta un procedimiento sobre placa de vidrio albuminada. La clara de huevo sirve como ligante de las sales de plata y se puede preparar la placa al menos quince días antes. La finura de detalles es grande gracias a la transparencia total del negativo obtenido, pero el tiempo de pose es muy largo: de diez a veinte minutos. Poco empleada, esta técnica reservada a asuntos estáticos prueba en todo caso la necesidad de negativos que tengan la finura del daguerrotipo.

				En 1851, el inglés Frederick Scott Archer (1813-1857) publica su Manual of Collodion Photographic Process. El colodión (o algodón pólvora disuelto en éter alcohólico) es una sustancia pegajosa que se adhiere bien al vidrio y absorbe por impregnación las sales de plata. Esta placa tiene la particularidad de ser sensible a la luz mientras está húmeda, de ahí el nombre de «colodión húmedo». Como el éter es muy volátil, el tiempo entre la preparación, la toma de vista (de treinta segundos a dos minutos de media) y el revelado es apenas de unos quince minutos. El colodión necesita una gran habilidad para la preparación de las placas y un material pesado y molesto de manejar. A menudo los fotógrafos que utilizan este procedimiento transportan su equipo en carros convertidos en laboratorios.

				A pesar de los inconvenientes del dispositivo, las ventajas ganaron y el colodión húmedo será durante cerca de treinta años el método de toma de imágenes que supere a todos los demás. Finura de detalles, tonalidades extensas, claridad de los blancos, tiempos de pose relativamente cortos que permiten el retrato y favorecen un verdadero desarrollo profesional y una democratización de los precios de coste. Asociado al tiraje positivo en papel albuminado brillante, el colodión permite la producción en serie de imágenes en gran escala, vendidas al gran público.

				Paralelamente a esta revolución del colodión, aparecen otras técnicas con aplicaciones específicas.

				La ambrotipia, por ejemplo, permite transformar una placa negativa al colodión en un positivo directo colocando un fondo negro detrás de la placa y blanqueándola luego al ácido. Presentadas como daguerrotipos, esas imágenes únicas son mucho menos costosas de producir.

				Del mismo modo, cubriendo de colodión sensible una placa metálica ennegrecida previamente, se obtiene una imagen positiva de coste módico. Este método será muy empleado por los fotógrafos ambulantes y se utilizaba aún en las ferias en los años 1980. El éxito de esos «ferrotipos» fue considerable, sobre todo en los Estados Unidos, pues son particularmente resistentes, transportables y enviados por correo. Los soldados de la Guerra de Secesión los emplearon con frecuencia.

				Se reprochaba al tiraje de la albúmina en papel, cuando no estaba perfectamente tratado, decolorarse bastante pronto en el tiempo. Se buscó sustituir las sales de plata por productos más estables. El procedimiento al carbón, sucesivamente puesto a punto en Francia por Edmond Becquerel (1840) y Alphonse Poitevin (1855) y en Inglaterra por John Pouncy (1858), fue comercializado en Europa y obtuvo un gran éxito por la permanencia de los resultados obtenidos y la calidad visual de las imágenes.

				

				El gelatino bromuro de plata. Los dos inconvenientes mayores del colodión húmedo —peso excesivo y utilización inmediata de las placas—, aunque no fueron un freno al empleo del procedimiento durante varios decenios, siguen siendo un hándicap para el desarrollo industrial de la fotografía y para ponerla al alcance de todos. Sigue siendo cosa de profesionales o de aficionados muy expertos. Es más objeto de consumo, como en el retrato por ejemplo, que medio de producción.

				No es hasta 1871 cuando aparece una verdadera revolución en las prácticas fotográficas, apartando a todas las demás en muy poco tiempo.

				El doctor Richard Leach Maddox (1816-1902) utiliza el colodión para sus fotografías en el microscopio. Incomodado por los vapores de éter, sustituye el colodión por la gelatina. Publica su descubrimiento en 1871, pero no lleva más lejos sus investigaciones para mejorar su método aún imperfecto. Es en 1878 cuando Charles Harper Bennet (1840-1925) descubre que la sensibilidad de las placas aumenta notablemente si se deja macerar la emulsión varios días a 32º.

				George Eastman construye la primera máquina para extender esta emulsión sobre el vidrio. La rapidez de las nuevas placas permite la instantánea a 1/25 de segundo. Se puede trabajar a mano alzada, diferir el tratamiento y llevar consigo cuantas placas se desee.

				Se asiste a la industrialización de la fabricación y se experimentan soportes ligeros transparentes: celuloide y nitrato de celulosa permitirán hacer «filmes» o películas.

				Ha nacido la fotografía moderna y se puede datar de 1880 la desaparición casi total del colodión.

				Este descubrimiento supone una cascada de transformaciones en las prácticas y evoluciones en todos los campos fotográficos.

				Comercialmente, aparecen nuevas actividades: se venden placas y material de toma de imágenes portátil (las detective cameras), algunos retratistas se convierten en comerciantes o transforman su estudio en laboratorios de tratamiento para aficionados. Lo que permite, por fin, realizar imágenes sin gran pericia técnica.
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