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      Capítulo 1


      Fotografia e movimento

    


    Em sua origem grega, o termo τέχνη designava o conceito de fazer artístico identificado com a técnica de produção; aquilo que, segundo Aristóteles, poderíamos definir como nossa construção imperfeita da realidade.


    A ideia da arte como um fazer que engloba a técnica e sua expressão resulta em um pressuposto importante: arte e tecnologia podem ser vistas como duas faces de uma mesma moeda. Ao mesmo tempo que os autores utilizam os meios tecnológicos disponíveis em sua época como forma de materialização de sua expressão artística, eles também buscam diferentes formas de expressão baseadas nessa mesma materialidade (MACHADO, 2007a).


    É natural pensarmos que tal relação se transforma através do tempo: a forma como um pintor renascentista interage com suas tintas e solventes é algo bem diferente de um web-artista que milita na construção de obras no ciberespaço. O primeiro possui um completo domínio de seu processo de produção, algo que se manifesta desde a escolha das matérias-primas até a efetiva pintura. Ele atua sobre o processo em sua totalidade, em todas as suas fases de produção. Seu fazer técnico e sua produção artística se confundem e são apenas um. Já o segundo, para ser compreendido, precisa estar situado em uma perspectiva de que a arte é um fazer tecnológico no qual o artista pode ser considerado, até certo ponto, alienado em relação à sua obra. Isso porque os meios de produção do segundo não são totalmente geridos por ele, que é dependente de uma tecnologia externa. Tais elementos são artefatos, máquinas tecnológicas de significar criadas com propósitos, muitas vezes, meramente industriais (FLUSSER, 2002; MACHADO, 2007b). Dessa forma, o web-artista pode dominar os códigos de escrita de sua arte – HTML, Python, C++ ou qualquer outra linguagem técnica – ou softwares que o auxiliam em seu fazer artístico – como compiladores, editores de imagem e de texto –, mas ele raramente os criará. Todavia, vale ressaltar que tais perspectivas não são exclusivas: diferentes formas de relação do artista com seus materiais e sua significação coexistem.


    Tal fato parece trazer consequências importantes. Esse artista também é um subversivo: as tecnologias por ele utilizadas podem, em seu fazer artístico, ser desviadas de seu propósito inicial. Nesse sentido, o uso da tecnologia como forma de arte parte de uma estética não conformista, que abandona sua aura (BENJAMIN, 1994) e os materiais tradicionais (ARANTES, 2005) em função de matérias-primas menos nobres, tais como fotogramas e tubos catódicos. Um exemplo interessante de tal dependência é o Dogma 95, um movimento cinematográfico dinamarquês que surgiu em reação ao cinema pirotécnico estadunidense. Apesar de regras niilistas rígidas – eram, por exemplo, proibidos o uso de luz artificial, tripés para as câmeras, edição e pós-edição de áudio, além de todo e qualquer efeito visual ou especial e da obrigatoriedade do uso do vídeo digital –, suas gravações eram tecnologicamente dependentes das câmeras DV (uma novidade comercial em meados dos anos 90), capazes de capturar imagens de qualidade aceitável dentro das regras impostas.


    Neste capítulo, iniciaremos nossa discussão partindo da fotografia como tecnologia fundadora, pelo fato de esta ser fruto da primeira máquina semiótica. Isso dá a ela um papel importante na constituição das imagens técnicas; nela se estabelecem as bases tecnoexpressivas utilizadas em diversos sistemas artísticos imagéticos posteriores. Máquinas semióticas podem ser definidas como instrumentos externos a nós e que nos permitem a construção de significados. A fotografia tem um papel importante na definição desse conceito, por ser, talvez, o primeiro instrumento industrialmente produzido utilizado sistematicamente na produção artística. Em outras palavras, as várias potencialidades de uma câmera e suas diversas lentes influenciam diretamente nos resultados de nossa produção artística: diferenças em capacidade de zoom, captação de luz e distância focal são apenas exemplos de como equipamentos distintos modificam nossa ação fotográfica e, por conseguinte, os resultados.


    Além disso, a fotografia tem um importante papel na história da arte enquanto fazer tecnológico. Parte significativa da linguagem do cinema e do vídeo se baseia em princípios desenvolvidos por ela: seus avanços em relação à natureza das lentes objetivas e o desenvolvimento de uma linguagem de enquadramentos são exemplos óbvios dessa relação.


    Este capítulo, assim, busca discutir a fotografia tendo como base seu caminho até a criação da imagem em movimento e seus pioneiros. Partiremos de uma reflexão histórica sobre as primeiras produções fotográficas e os processos tecnológicos que estão por trás delas. Em um segundo momento, discutiremos a fotografia a partir da sua pretensa objetividade e das experiências que nos levaram às primeiras imagens em movimento. Encerraremos nosso capítulo refletindo sobre os pioneiros do cinema.


    1 Fotografia: conceitos iniciais


    Fotografar é marcar uma superfície fotossensível por meio de uma exposição controlada, o que engloba questões como o tempo de exposição, a quantidade de luz e a distância do objeto fotografado. A câmara escura, instrumento que antecede tecnologicamente a fotografia, parte de um princípio óptico já conhecido desde a Grécia antiga e amplamente utilizado para a realização de desenhos diversos durante o renascimento (NEWHALL, 1982). Newhall (1982), em seu clássico livro The History of Photography, conta que essa câmara escura surgiu como uma sala grande o suficiente para que um homem nela pudesse entrar. Como pode ser observado na figura 1, esse dispositivo capta a luz externa e a projeta internamente em um ambiente de iluminação reduzida, no qual uma pessoa poderia facilmente desenhar o modelo escolhido.


    
      Figura 1 – Câmara escura


      [image: ]
    


    À medida que esse dispositivo evoluiu, foi se miniaturizando e se tornando pequeno o bastante para ser carregado. Por volta dos séculos XVIII e XIX, as primeiras lentes foram adaptadas a uma caixa de aproximadamente 60 centímetros, possibilitando sua mobilidade e facilitando deveras o processo de criação da imagem. Como podemos observar na figura 2, a imagem então passou a ser transmitida de modo proporcional ao do desenhista: o equipamento permitiu que o artista realizasse seu trabalho de forma móvel. Não era mais imperativo que aquilo que se queria reproduzir fosse levado ao estúdio, a revolução estava em poder levar o aparato técnico até as diferentes locações.
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      Você pode tentar reproduzir uma câmara escura de orifício em sua casa. Sua construção é bem fácil. Você precisará de: 1 caixa de sapatos; 1 tesoura; cola, 1 caneta e papel vegetal. Com a caneta, faça um furo pequeno na extremidade fechada da caixa. Recorte o papel vegetal em um tamanho maior (1cm é o bastante) que o lado aberto da caixa, colando-o ali. Sua câmara escura já está pronta. Em um quarto escuro, acenda uma vela, posicione a caixa com o orifício voltado para a vela e observe. Note que, quanto menor o furo, mais nítida será a imagem.


      
        


        

      

    


    
      Figura 2 – Câmara escura (2)
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    Aparentemente, a necessidade de construir um aparelho capaz de capturar imagens de forma automática partiu de demandas, em especial, da classe média europeia, que desejava maneiras mais baratas de registrar seu cotidiano. Tais demandas já estavam representadas no universo artístico por algumas técnicas, como a xilogravura, a litogravura e a água-forte (NEWHALL, 1982).


    Nas duas primeiras, as gravuras são produzidas no contato entre uma matriz e o papel, uma a uma; a xilogravura é amplamente utilizada na composição da capa de livretos populares no Nordeste brasileiro, a chamada literatura de cordel, até os dias de hoje. A água-forte é uma técnica que utiliza ácido para a construção de imagens fixadas em placa de metal, garantindo a perenidade da obra.


    Talvez a primeira imagem fotográfica de que se tenha notícia seja Vista da Janela em Le Gras, realizada pelo inventor francês Joseph Nicéphore Niépce. Após praticamente oito horas de exposição, Niépce conseguiu gravar em uma placa de estanho uma imagem do quintal de sua casa.


    Apesar da precariedade do feito – sua obra não possuía tons de cinza –, ele é considerado o inventor da fotografia moderna. Isso porque foi capaz de materializar a fixação química de um evento óptico.


    Na figura 3, podemos observar essa imagem, que se caracteriza por tons pretos e brancos bem definidos, com poucas variações, além de uma forte textura granulada.


    
      Figura 3 – Vista da Janela em Le Gras, por Joseph Nicéphore Niépce
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      Fonte: foto de Joseph Nicéphore Niépce (domínio público).

    


    Apesar da importância de Niépce e, posteriormente, de seu sócio Louis Daguerre, o britânico William Foz Talbot também teve um papel importante na fotografia por desenvolver um modelo de captura de imagens baseado em folhas de papel cobertas por cloreto de prata. Talbot conseguiu gerar imagens que eram copiadas a partir de negativos. Além de garantir a reprodução múltipla a partir de um único original, isso resultou em um processo bastante similar ao que vemos na fotografia analógica dos dias atuais. É importante, contudo, ressaltar que os processos básicos que constituem o ato de fotografar foram descobertos de forma simultânea e independente em diversos locais. Talbot, Niépce e Daguerre, assim como tantos outros, trabalhavam paralelamente no desenvolvimento de suas criações. De fato, o último apressou o desenvolvimento de seus experimentos ao conhecer o trabalho dos dois primeiros.


    O resultado desses experimentos permitiu o surgimento de uma forma de produção técnica que pode ser comparada à prensa de Gutenberg: pela primeira vez, foi possível capturar uma imagem do mundo para a posteridade e reproduzi-la de forma virtualmente infinita.
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      É necessário manter em mente que:


      
        	A fotografia é um processo tecnológico resultante da tentativa de fixar imagens em superfícies;


        	Seu processo de desenvolvimento está relacionado a experimentos em óptica e química;


        	Ela é a primeira interface técnica entre o homem e a produção do mundo;


        	Apesar dessas experiências, seria correto observar que a câmara escura é um princípio básico que, apesar das transformações técnicas que a fotografia tem sofrido desde seu surgimento, continua uma constante.

      


      
        


        

      

    


    2 A fotografia: sua popularização e seu valor de objetividade


    A partir de meados da década de 1850, a fotografia começa a se popularizar. Os trabalhos de Talbot e Daguerre levaram à criação de um importante mercado de retratos na Europa, resultado do fascínio pela capacidade de reprodução da realidade dessa nova técnica: Daguerre foi responsável pela criação do daguerreótipo, ao passo que Talbot trouxe ao mundo seu calótipo.


    Ambos têm por objetivo a marcação de uma superfície fotossensibilizada, com algumas diferenças técnicas importantes: o primeiro utilizava uma placa de cobre criando imagens únicas, sem a possibilidade de reprodução. O segundo, por seu turno, fazia suas fotografias em papel, gerando negativos que poderiam ser reproduzidos.


    A figura 4 traz um exemplo do que seria um daguerreótipo.


    
      Figura 4 – Estrutura de um daguerreótipo
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    À esquerda, temos uma caixa acoplada a uma lente que é sustentada por um tripé. A visão do operador é invertida em relação ao modelo, isso porque não há correção óptica da imagem projetada pela lente. Já à direta da figura 4, há um corte transversal do equipamento: pode-se observar como a lente é acoplada a ele.


    Na figura 5, temos o exemplo de um calótipo em posição de operação. Nota-se que na parte superior há a entrada do papel fotossensível, que era colocado um a um. Não havia filmes de rolo, os quais foram introduzidos apenas anos mais tarde.


    
      Figura 5 – Vista externa de um calótipo
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    Daguerreótipos e calótipos invadiram a Inglaterra e a França, favorecendo o surgimento de um lucrativo negócio. De acordo com Newhall (1982), o aparente sucesso não levou à produção de imagens de boa qualidade logo no início. Apesar de os resultados serem por vezes rejeitados, a constante evolução técnica acabou por construir fotografias aceitáveis, com um padrão de qualidade considerado bom para a época. Os temas dessas fotografias eram, muitas vezes, paisagens e o cotidiano da classe média europeia, ansiosa pela possibilidade de possuir alguma memória visual. Algo importante a se pensar nesse contexto é que, antes desse período, isso era uma possibilidade circunscrita a um pequeno número de indivíduos que possuíam o privilégio de ter retratos eternizados por um pintor.


    A capacidade documental da fotografia foi logo percebida. Em 1855, o fotógrafo Roger Fenton saiu da Inglaterra em direção à Crimeia com o objetivo de documentar a refrega ali instaurada desde 1853. Roger talvez não tenha sido a primeira pessoa a levar um daguerreótipo a uma zona de conflito – há registros que datam da Guerra México/EUA –, mas certamente foi um dos pioneiros a documentar o efetivo cotidiano das tropas e a ação de batalha. O choque criado por seu trabalho foi instantâneo: até aquele momento, tal realidade era retratada de forma romantizada e estetizada por pintores e gravuristas. O trabalho de Fenton abriu caminho para uma fotografia documental que fosse além do cotidiano familiar e do registro de paisagens.


    Talvez um dos conflitos mais documentados fotograficamente no século tenha sido a guerra civil estadunidense. Mathew Brady, um fotógrafo nova-iorquino, sentiu-se compelido a registrar o conflito.


    Apesar dos riscos envolvidos na empreitada, Brady e seus assistentes – entre eles, o fotógrafo Alexander Gardner, que posteriormente foi um dos responsáveis pela documentação visual de nativos americanos e da expansão ferroviária nos EUA – saíram a campo registrando as diversas situações de batalha. Eles correram sérios riscos, já que em várias ocasiões seus equipamentos foram parcial ou totalmente destruídos.


    A despeito da qualidade de seu trabalho, Brady não obteve sucesso financeiro algum; seu espólio artístico-documental foi deixado para o sobrinho Levin Corbin Handy.


    É importante observar que a venda efetiva dos negativos para o governo dos EUA – um dos planos iniciais de Brady – só ocorreu no século XX, quando a Biblioteca do Congresso Nacional dos EUA adquiriu os negativos das filhas de Handy. Entretanto, seu trabalho foi importante por ajudar a sedimentar a ideia de que a fotografia seria um instrumento de registro histórico.
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      As fotografias realizadas por Brady estão disponíveis on-line no sítio oficial da Biblioteca do Congresso Nacional dos EUA.


      
        


        

      

    


    Tais experiências também foram relevantes por construir o imaginário coletivo da fotografia, que ganhou o status implícito de autenticidade e de testemunha efetiva de fatos históricos e sociais, com forte impacto nas artes e na concepção de imagem que o ser humano tinha até então. Por essa razão, como veremos em capítulos posteriores, as artes plásticas tiveram de repensar seu papel (BENJAMIN, 1994). Ao mesmo tempo, foram lançadas bases estéticas e tecnológicas responsáveis por “novas” artes, como o cinema.
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      É necessário manter em mente que:


      
        	a fotografia ganha popularidade a partir da metade do século XIX;


        	seu poder documental é logo observado;


        	ela obtém uma aura de objetividade do mundo, começando a ser tratada como registro objetivo da realidade;


        	tais possibilidades foram abertas não apenas pelo seu uso no registro cotidiano, mas também pela sua utilização como documentação histórica.

      


      
        


        

      

    


    3 A fotografia e o movimento


    O movimento não fazia parte da fotografia em seus primórdios. As primeiras tentativas comerciais de capturá-lo foram possibilitadas pela estereoscopia (leia mais abaixo), por meio da qual se retratavam ruas e transeuntes na cidade (NEWHALL, 1982). Todavia, tal técnica ainda se mostrava incapaz de capturar a totalidade daquilo que se via. Havia um certo grau de artificialidade no movimento e na visualização criada.
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      A estereoscopia é uma técnica utilizada para criar a ilusão de tridimensionalidade, na qual duas imagens são postas lado a lado. À frente delas, coloca-se uma lente capaz de “misturá-las”. Essa técnica ainda é amplamente usada nos óculos 3D, utilizados nos cinemas, nos quais as duas lentes fundem a imagem e dão a ideia de tridimensionalidade.


      
        


        

      

    


    As primeiras reproduções de movimento, algo mais próximo daquilo que é possível ver hoje no cinema, foram realizadas com câmeras fotográficas tradicionais, em experimentos nos quais as fotografias compunham partes de movimentos e eram projetadas sequencial­mente; nossa visão simplesmente deixa de perceber o salto entre as diferentes imagens e a ilusão de movimento é criada.


    Tal possibilidade é o resultado de uma característica da visão humana, que tende a reter por algum tempo a última imagem que nos marcou a retina; a esse fenômeno é dado o nome de princípio da persistência retiniana (ANDERSON; ANDERSON, 1980; NICHOLS; LEDERMAN, 1980). Cada plataforma tem uma característica específica: tradicionalmente, o cinema e o vídeo analógicos utilizam 24 quadros (ou fotografias) para compor um segundo, ao passo que o vídeo digital necessita de 29.99 (ZETTL, 2004).
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      Exemplos do princípio da persistência retiniana podem ser vistos em nosso cotidiano. A brincadeira da caneta ou colher que parece ser feita de borracha e fica mole ao ser balançada ocorre devido à fixação da sua imagem em nossa retina. Os flipbooks também são casos desse fenômeno: desenhos com pequenas e progressivas variações sequenciais são colocados um em cada página. Ao serem folheados (flipped), dão a ilusão de movimento.


      
        


        

      

    


    Entre os pioneiros, destaca-se Eadweard Muybridge, que ganhou fama pelo seu trabalho no oeste dos EUA (costa do Pacífico) – uma área ainda bastante inexplorada na época –, em especial pelas fotografias do Vale de Yosemite, além de ser um dos primeiros fotógrafos a registrar o Alaska. Natural da Inglaterra e conhecido pela excentricidade, Muybridge chegou aos Estados Unidos em 1852. Sua importância está especialmente relacionada às fotografias sequenciais, relevantes predecessores das imagens cinematográficas.


    Em 1872, o governador da Califórnia e proprietário de cavalos de corrida Leland Stanford afirmou publicamente que, ao galopar, um cavalo tiraria suas quatro patas do solo. De forma a provar sua tese, contratou Muybridge para realizar um estudo fotográfico (NEWHALL, 1982). Devido a problemas legais – ele foi a julgamento pelo assassinato do amante de sua esposa –, o trabalho foi interrompido em 1874, sendo retomado apenas em 1877.


    De forma a conseguir isolar os movimentos e a constituir sua movimentação, ele trabalhou com 12 câmeras, fotografando o cavalo com uma cerca branca ao fundo coberta com sal e com grande intensidade de luz. O resultado foi uma sequência fotográfica de silhuetas representada na figura 6.


    
      Figura 6 – Cavalo em movimento
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    A figura 6 mostra a silhueta de um cavalo com seu cavaleiro. Partindo da esquerda para a direita e de cima para baixo, somos capazes de observar todos os movimentos do galope, desde o início até sua parada total. A questão motivadora do estudo está presente no segundo e terceiro quadros da primeira fileira: ao recolher as quatro patas, o cavalo efetivamente não toca o solo.


    Os estudos de Muybridge sobre as potencialidades de movimento não se encerram nesse projeto. Entre 1883 e 1886, ele trabalhou obses­sivamente, criando um grande número de imagens e produzindo importantes trabalhos, como Boys Playing Leapfrog (garotos pulando cela, em uma tradução livre). Suas contribuições também foram além, com importantes criações, tais como o zoopraxiscópio, um dispositivo que mostra imagens em movimento e é um importante predecessor do projetor cinematográfico; um sistema de exibição de sequências cons­-tituído por discos contendo diversas fotografias que eram exibidas criando a ideia de movimento.


    Por muitos anos, o fotógrafo promoveu palestras no Reino Unido, nas quais demonstrava seus estudos de movimento. Boa parte de seus trabalhos foi publicada em inúmeros livros.
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      A Biblioteca Pública de Boston (EUA) disponibiliza on-line vários livros com estudos de Muybridge por meio de sua plataforma Flickr oficial.


      
        


        

      

    


    As contribuições de Muybridge são importantes não apenas do ponto de vista técnico, uma vez que sua fotografia animada antecipa uma série de elementos-chave para a constituição do cinema, mas também pelo caráter estético.


    Ele colaborou intensamente para o processo de desenvolvimento de uma técnica que hoje conhecemos por stopmotion, utilizada no cinema tradicional e em filmes de animação. Todavia, ele não manipula objetos fotografando-os sequencialmente. Seus trabalhos são baseados em movimentos naturais de indivíduos, animais ou objetos (como sua sequência fotográfica da construção do edifício Mint, em São Francisco).


    Seria correto afirmar que Muybridge contribuiu também para os processos de edição, uma vez que seus experimentos pressupunham a escolha de quadros (ou frames) capazes de reproduzir a sequência de movimentos pretendida.
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      Você pode fazer uma animação fotográfica com seu celular ou máquina fotográfica caseira. Para isso, basta configurar a câmera para fotografar repetidamente e ensaiar uma cena simples, como alguém se aproximando em um corredor.


      
        


        

      

    


    Embora já houvesse uma importante confluência entre a fotografia e a arte, seus trabalhos parecem realizar uma relevante conexão entre os processos de criação tecnológica e a expressão artística.
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      Não podemos nos esquecer de que Muybridge:


      
        	realizou pesquisas significativas sobre a imagem em movimento;


        	foi um dos responsáveis por consideráveis avanços técnicos;


        	suas obras são um antecessor notável.
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