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l. La ciudad y sus mundos

En los primeros tiempos de la fotografia, la ciudad y sus habitantes solian presentarse por
separado: las personas firmemente sentadas en el saléon de pose del fotdégrafo, y las ciudades,
por su parte, vacias o, en todo caso, con sus habitantes representados en los contornos difusos
que permitia la técnica. Es que durante esos primeros tiempos (hasta la utilizacion de la plata en
gelatina, hacia 1870) la fotografia tuvo fuertes limitaciones para representar el movimiento: los
seres vivos u objetos moviles no dejaban su huella en la placa o, de hacerlo, era de forma borro-
sa, por lo que se los ha llamado “fantasmas”. Solo o que permaneciera inmovil varios segundos
quedaria fielmente registrado en la placa.

El primer daguerrotipo en el que se ve a una persona es —al menos hasta donde se sabe hoy-
Boulevard du Temple, de 1838-1839. Se trata de una amplia vista de la arteria parisina desde la
ventana del estudio en el edificio Diorama, del mismo Louis-Jacques-Mandé Daguerre, inventor
del procedimiento. Samuel Morse (creador del cédigo que lleva su nombre) dijo de esta imagen:

Los objetos que se mueven no quedan impresos. El bulevar, tan lleno a todas horas
del dia, estaba perfectamente solitario, salvo un individuo a quien estaban limpiando
las botas. Los pies, por supuesto, permanecieron forzosamente quietos durante algun
tiempo, uno de ellos sobre la caja del limpiabotas y el otro en el suelo. En consecuencia,
las botas y las piernas salen bien definidas, pero aparece el cuerpo sin cabeza porque
ambos estaban en movimiento.

La particularidad de esta imagen de Daguerre es, entonces, que aparece por primera vez la
figura humana fotografiada, anticipandose incluso al retrato. Pero senalemos, junto con Geoffrey
Batchen,! que no hay una, sino dos personas: un hombre de pie y un limpiabotas, encorvado
sobre el zapato de su cliente. De esta manera, la primera foto que muestra personas muestra
también relaciones de trabajo y diferencias de clase, todo ello en una populosa calle parisina.
Asi, capturada por el novedoso aparato que Daguerre estaba poniendo a punto, la imagen resulta
un eficaz emblema de la vida moderna: la era industrial incentivo la concentracion urbana y fue
también el marco de origen de la fotografia, de modo que podria decirse que ciudad y fotografia
estan unidas por una relacion natural. La utopia industrial y positivista esta en el origen de ambas.

Ahorabien, enlos casi 180 anos de existencia de lafotografia, las maneras en que las ciudades
fueron registradas, con sus calles, parques, edificios y, por supuesto, sus habitantes, cambiaron
tanto como las ciudades mismas, las técnicas fotograficas y, a la luz de los distintos contextos
socioculturales, los intereses e ideas respecto de esta disciplina que tuvieron los fotoégrafos y
quienes consumian susimagenes. Enlo que hace a latécnica fotografica, el empleo de quimicos
mas sensibles a la luz fue acortando los tiempos de exposicion, lo que permitio a los fotografos
trasladarse por las calles, primero con aparatosas camaras de madera y luego con otras que
iban perdiendo volumen y peso, y que empleaban objetivos de mayor luminosidad. Cada vez
mas, el tiempo devino fundamental en este tipo de fotografia, y la Leica —comercializada a partir
de 1925 — vino a provocar una verdadera revolucion y dio origen, también, a buen nimero de

1 Geoffrey Batchen, Arder en deseos. La concepcion de la fotografia, Barcelona, Gustavo Gili, 2004.
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las imagenes que se exponen en esta ocasion. “La ciudad y sus mundos” es una seleccion de
algunas de las fotografias mas valiosas de la coleccion del Museo Nacional de Bellas Artes, con
eje en las escenas urbanas.

Los “mundos” a los que hace referencia este titulo giran alrededor de tres ejes. Por un lado,
se entiende la ciudad como un espacio fisico, simbdlico y politico. Aqui se contempla la idea
del espacio publico cuya apropiacion, en la cultura politica contemporanea, constituye una
forma arraigada y reconocida de participacion ciudadana. Por otra parte, se distingue el mundo
propio que cada persona arma en torno a la ciudad: la habita, la recorre, la usa, la padece y la
siente —o no— su lugar. Habitamos las ciudades, pero ellas también nos habitan. En palabras
de Konstantin Kavafis: “La ciudad ira en ti siempre. Volveras a las mismas calles”.? Y por Gltimo,
aunque dificilmente discernible de lo anterior, con “la ciudad y sus mundos” pensamos en
aquellos universos que el fotografo descubre y recorta, en sus recorridos y en la busqueda de la
imagen que desea capturar. Pues la ciudad es donde ocurren cientos de cosas en simultaneo,
tantas como cada quien pueda o sepa ver. En relacion con la fotografia como extension de la
mirada del flaneur, decia Susan Sontag en Sobre la fotografia: “el fotografo es una version armada
del caminante solitario que explora, ronda, recorre el infierno urbano, el paseante voyeurista que
descubre en la ciudad un paisaje de extremos voluptuosos”?

Una de las nociones mas difundidas de la fotografia del siglo XX es la de
acunada por Henri Cartier-Bresson, y que refiere al momento, precisamente capturado, en que la
vida puede ser sorprendida “en flagrante delito” El reconocimiento de esta accién vital o de la

Ill

instante decisivo”,

significacion de un hecho debe, a la vez, coincidir con una organizacion rigurosa de las formas,
es decir, atrapar en el movimiento un ritmo de superficies, lineas o valores. Esta concepcion
de la fotografia es visible, por cierto, en Salerno, expuesta en esta seleccion. Una sola figura
humana se encuentra de pie en el centro de la imagen. Pero a pesar de esta centralidad, su
posicion, en la sombra frente al plano claro del fondo que nos niega la perspectiva, es ambigua,
y el nifo parece mas en suspension entre las lineas que forman la arquitectura y la sombra, que
afirmado al suelo. Asi, se combinan una fuerte composicidon geométrica y un dinamismo que
enriquece la imagen.

El nombre de Cartier-Bresson esta indisolublemente asociado no solo al concepto de “instante
decisivo”, sino también, de manera mas amplia, al fotorreportaje modernoy a la fotografia de calle.
Es un tanto dificil definir cada unoy, mas aun, distinguir los labiles limites entre ambos. En términos
generales, podriamos esbozar ciertas caracteristicas (casi) constantes: frecuentemente, se trata
de tomas instantaneas —no preparadas— de escenas captadas en la trama de la vida cotidiana
y en las que hay personas que no conocemos. Podria decirse que lo que distingue a la fotografia
de calle del fotorreportaje es que el segundo suele surgir de una determinacion previa por mostrar
algo, mientras que la primera tiende a estar mas vinculada al encuentro azaroso en el contexto de
una atencion permanente.

La calle puede abrirse a visiones humanisticas. De corte poético como la de Robert Doisneau en
Enfant Papillon (Nifio mariposa), capturado en plena carrera no para su diseccion, sino, al contrario,
para mostrar que aun existia la vida al fin de la Segunda Guerra Mundial. O, del mismo ano, otro

2 Konstantin Kavafis, “La ciudad”, Poesias completas, Madrid, Ediciones Hiperion, 1982. .
3 Susan Sontag, Sobre la fotografia, Buenos Aires, Edhasa, 1981, p. 65.
4 AA.VV., De qui s’agit-il? Henri Cartier-Bresson, Paris, Gallimard, 2003.



episodio, esta vez de mano de Jean Philippe Charbonnier. 14 Juillet 1945. Place du Bourg-Tibourg
Paris IV#me muestra cabalmente su faceta de fotorreportero, que lo llevaria a colaborar con el
periddico francés Réalités pocos anos después y a integrar la primera agencia fotografica de
Francia, Rapho. Con lo que ocurria en sus calles e inmediaciones, Paris fue uno de los focos
del trabajo de Charbonnier, y el otro, los reportajes realizados alrededor del mundo. “Siempre
hacemos fotos que, un dia u otro, seran historicas”, decia. Y lo que registra aqui de ese primer 14
de julio en que Francia volvio a festejar su fecha patria libre de la ocupacion alemana no son los
desfiles, las banderas tricolores y las grandes muchedumbres, sino un fin de fiesta discreto, casi
intimo, de un reducido grupo tendido en unas escaleras.

Adiferenciade eseregistro pequeno, lo que Alberto Korda capta es unaimagen representativa
de la Cuba revolucionaria. En El Quijote de la farola, un individuo sentado sobre una luminaria
en la altura se recorta de la inmensa multitud que celebra el sexto aniversario del asalto al
Cuartel Moncada (el 26 de julio de 1953) y espera el discurso de Fidel Castro. Responsable al
afo siguiente de una de las imagenes mas emblematicas y reproducidas del mundo, Guerrillero
heroico, de Ernesto “Che"” Guevara, el 5 de marzo de 1960 durante los funerales de las victimas
de la explosion de La Coubre, Korda documento la revolucion y fue, entre 1961y 1968, el fotoégrafo
oficial de Fidel, acompanandolo a él y al Che en distintos recorridos.

Imagenes como esta o, con todas sus diferencias, Madre e hija de Plaza de Mayo, de Adriana
Lestido, revelan el vinculo entre espacio publico y esfera publica, es decir, el espacio de media-
cion entre la sociedad civil y el sistema politico, activado desde la sociedad civil. Lo que muestra
la imagen de Lestido, sabemos, es una manifestacion publica en tiempos en que los derechos a
reunion y peticion, garantizados por la Constitucion, estaban vedados. Madre e hija logra conden-
sar una cantidad de sentidos en torno a la opresion y a la resistencia.

Estas dos imagenes traen a colacion dos problematicas: una, relativa a la fotografia de reportaje
como accion militante. Pues, sin duda, para muchos fotoperiodistas trabajar en la calle era una
forma de militancia. Y de hecho, su contribucion resulta indiscutible: imagenes como la de Lestido,
0 Marcha por la vida (1982), de Eduardo Longoni, también en la coleccién del Museo, dieron
visibilidad a los reclamos por los detenidos-desaparecidos, despertaron conciencia sobre lo que
estaba ocurriendo en el pais, y seguramente contribuyeron a conformar y amplificar la dimension
simbdlica de las Madres de Plaza de Mayo.®

La segunda problematica se vincula con la cuestion de la identidad del fotégrafo, por un lado,
y de los representados, por el otro. Algunas fotografias se hacen memorables, y con frecuencia su
trayectoria trasciende al autor, cuyo nombre es olvidado o conocido por pocos. Caso paradigma-
tico de esta potencia iconica es Guerrillero heroico, de Korda, que no solo se ha despegado de
su autor, sino que, impresa en camisetas, tazas, medias, relojes, etcétera, devino un objeto propio
de la sociedad de consumo, totalmente extrafio a los principios enarbolados por el lider. En todo
caso, mas alla de las cuestiones relativas a la propiedad intelectual y los derechos de autor, las
derivas de esta fotografia o de Madre e hija de Plaza de Mayo, que fue muchas veces reproducida
sin mencion de su autora, dan cuenta del poder que contienen algunas imagenes, de un potencial
de comunicacion y emocion unico y particular.

Por otro lado, en este tipo de fotografia de reportaje, las mas de las veces los fotdgrafos no saben

5 Cora Gamarnik, “La construccion de la imagen de las Madres de Plaza de Mayo a través de la fotografia de
prensa”, en Afuera. Estudios de critica cultural. Aho lll, nGmero 13, septiembre de 2013.
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quiénes son las personas que aparecen en las imagenes. Con frecuencia, vimos, 10s hombres
dejan lugar a un retrato de época. Pero en ocasiones no se desvanecen del todo. Korda recuerda
que, cierta vez, un hombre alto, flaco, ya de edad, toco a su puerta, se presentdé como el “Quijote
de la farola” y le dijo que €l habia robado su imagen. Luego de tomar juntos un ron, conversary
establecer cierta amistad, Korda le regald una copia, pues el fotografiado no la tenia.® Por su parte,
Lestido llegd a saber hace poco, casi treinta anos después de hacer la foto y de buscarlas, quiénes
eran esa mujer y esa niia, y por quién demandaban informacion y justicia. Un encuentro reciente
entre las tres dejo una sensacion reparadora sobre aquella otra vez que se cruzaron, de manera
fortuita, en una manifestacion durante el periodo mas terrible de nuestra historia.

Hace referencia a ese mismo oscuro capitulo una obra de res —Raul Stolkiner—, quien no
trabaja ya en la calle a la espera de los acontecimientos y la imagen, sino que elabora una com-
posicion que remite simbdlicamente a los hechos de la ultima dictadura civico militar. Alito.
Estacion Constitucion, 22:00-23:00 hs, 7/7/85 indica las coordenadas espaciales y temporales
de la toma. Esta pieza pertenece a la serie ;Donde estan?, que res desarrollé a mediados de
la década de 1980, luego de la recuperacion democratica y de su regreso al pais tras el exilio.
Las fotos fueron sacadas de noche en las inmediaciones de un segmento de la autopista 25 de
Mayo, que va desde la Estacion Constitucion hasta Paseo Colén. Res no lo supo entonces —los
testimonios comenzaron a salir a la luz recién diez anios mas tarde—, pero en el otro extremo de
la autopista (el marco de otras fotos de la serie) habia funcionado durante parte de 1976 y 1977
el Club Atlético, un centro clandestino de detencion. Esta obra constituye un buen ejemplo de
los modos en que las imagenes se resignifican a través del tiempo y de como quedan liberadas,
ademas, hacia nuevas interpretaciones.

También tiene una significacion bastante enigmatica otra obra generada a partir de la sob-
reimpresion, esta vez del catalan Joan Fontcuberta. Estadio Boca Juniors representa un espacio
irreconocible. Se trata de un fotograma hecho sobre una copia fotografica anterior. A una escala
diferencial y yaciendo debajo de la tierra sobre la que caminan dos personas, la impronta directa,
brutal, de unos elementos concretos se combina con una vista del paisaje urbano. Asi, Fontcuberta
obtiene una suerte de palimpsesto en el que conviven dos escrituras distintas. El fotograma, tan
antiguo como la fotografia, no podria jamas captar una escena urbana, pues no hay vista posible.”

Paris, Nueva York, Tokio, Londres tienen en comun ser consideradas ciudades globales, en tanto
cumplen con una serie de caracteristicas debidas al efecto de la globalizacion (algunas de ellas: ser
conocida, incluso con cierta familiaridad, a escala mundial; ser cosmopolita; registrar un constante
crecimiento de su urbanizacion; ser simbolo del capitalismo global...). No necesitamos leer el titulo
de la obra de Franco Fontana expuesta en esta muestra para saber que se trata de Nueva York.
Intensos colores saturados definen el imaginario del paisaje neoyorkino. Quedan expuestos detalles
del edificio estilo déco que, al fondo, emergen de zonas de oscuridad. Los transelntes avanzan,
aislados unos de otros. Completa la escena, en el eje vertical, una bolsa con el logo de la ciudad (a
tal punto es simbolo del capitalismo). People, New York alude, en primer término, a la gente, y luego
menciona la ciudad. Fontana evita la trascendencia y también el hallazgo ocasional para poner el
foco sobre lo intrascendente de la vida cotidiana en las grandes aglomeraciones urbanas.

6 Paloma Garcia, “Cerca de la revolucion”, Paginai2, “Radar”, junio de 2001.

7 El fotograma se obtiene sin el uso de una camara. Consiste en la colocaciéon de objetos sobre una
superficie fotosensible (como una pelicula o papel fotografico) y la posterior exposicion a la luz directa.






Mientras estas ciudades concentran gran parte del capital mundial, la realidad de la periferia
es otra. Miguel Rio Branco (pintor, fotégrafo, cineasta y artista multimedia) aborda las duras
condiciones de vida en Sudamérica. Una toma en picado, totalmente perpendicular al suelo,
nos muestra a un hombre joven descansando boca abajo, de brazos cruzados, con un pantalon
descosido que no lo cubre. La ciudad es, para algunos, donde se sobrevive. Y Rio Branco se
acerca a esos sobrevivientes y toma fotografias directas, a menudo brutales, que abordan temas
como la prostitucion y la violencia en Brasil.

También Yolanda Andrade focaliza en la vida en los margenes del tejido social y en el caos
citadino. El centro de su trabajo es la ciudad de México, tercera entre las megaciudades (areas
metropolitanas que superan los diez millones de habitantes) y la mas poblada del continente.
Por un periodo de mas de dos décadas, realizé un proyecto fotografico en blanco y negro sobre
ella, en el que abordo, desde el género de fotografia de calle, varios temas: entre ellos, la cultura
y el arte popular, los aspectos teatrales en las manifestaciones sociales, la imagen de la muerte,
el disfraz y la mascara como elementos frecuentes en la cultura mexicana. Asi, con frecuencia
capto situaciones extranas: lo extraordinario de lo ordinario. La Catrina representa las bambalinas
de una fiesta popular. En la parte trasera de un camion, viaja, dividida en tablones, la figura de la
calavera femenina con sombrero —imagen mexicana de la muerte por excelencia—. El remolque
del camidén también esta pintado con una escena que hace eco de las celebraciones del dia de
los muertos, aunque claramente no se vinculan de manera narrativa una con otro.

Sonmuchoslosfotografos que se sumergen enlos encuentros fortuitosy en las yuxtaposiciones
paraddjicas que se dan en la trama urbana. Sin ir mas lejos, es una de las aristas del trabajo de los
connacionales mas célebres de Andrade, Lolay Manuel Alvarez Bravo. En La hija de los danzantes,
de Manuel, vemos a una joven vestida con un sencillo huipil blanco que se asoma por una ventana
circular hacia el interior de una edificacion. Hay un extremo cuidado en la composicion que centra
alamuchacha, que pone enrelacion el sombrero que cuelga de su espalday el vacio de laventana
y que, con la trama del muro, obtura la perspectiva para dejarnos en la pura superficie: nosotros
vemos la espalday las formas geomeétricas dibujadas en el muro. ;Y qué ve la muchacha? También
Lola encuentra una dimension plastica en lo cotidiano. En Unos suben y otros bajan emplea un
muro —aqui plano— de fondo para bloquear la profundidad. Tanto la materia sélida de la escalera
como lo inmaterial de su sombra dibujan las diagonales sobre las que quedan suspendidos los
personajes. Lola captura algo transitorio y deviene la tramoyista que construye el espacio para
estos sujetos que avanzan en direcciones absolutamente definidasy, sin embargo, equivocas para
nosotros. Asi, encuentra una dimension plastica en lo cotidiano. Desafios espaciales, invitaciones
alaabstraccion o al sinsentido, las escaleras representan un notable motivo para la representacion
bidimensional y casi un precepto para la fotografia moderna.

El lenguaje fotografico moderno empled también encuadres atipicos (descentrado o interfe-
rencia de otras formas sobre el objeto principal de atencién), y picados y contrapicados. Si, como
deciamos al inicio, la Leica y otras camaras rapidas y livianas permitieron congelar escenas del
trajin urbano diario, a la vez son ellas las que posibilitaron la adopcidn de nuevos puntos de vista,
aprovechando, ademas, los sitios de altura que toda ciudad ofrece. Horacio Coppola, quizas el
fotébgrafo argentino que mas cabalmente identificamos con Buenos Aires (sobre todo, a través de las
imagenes realizadas para el libro editado por la Municipalidad en ocasion del cuarto centenario de

8 http://cuartoscuro.com.mx/2013/04/el-paisaje-urbano/[/url]




Sara Facio, Los muchachos peronistas de la serie Funerales del presidente Peron (detalle), 1974.



su fundacion (Buenos Aires - Vision fotografica), utilizd este recurso desde principios de la década
de 1930. En Calle Corrientes, el picado no es total, sino que se construye un plano rebatido sobre el
cual los transeuntes, las sombras y las superficies blancas de los toldos establecen las direcciones
que tensionan la superficie. También Grete Stern se ha dedicado a observar y registrar la ciudad
de Buenos Aires, en particular, a instancias de un proyecto editorial desarrollado a principios de
los 50. Sistematicamente, Stern recorrid la Capital en detalle, del centro a los barrios. Obelisco
muestra una faceta interesante de ese punto urbano y, también, de la fotografa: se trata de una
foto horizontal que deja fuera de cuadro el extremo superior de la emblematica construccion,
para mostrar, en su lugar, el movimiento urbano. La plazoleta circular en la base del monumento
es la pieza alrededor de la cual se desplazan autos y personas, mientras las avenidas, detras,
abren ejes diagonales. En lo que hace al Museo Nacional de Bellas Artes y su historia, es importante
senalar que, a partir de 1956, Stern fue la responsable de instalar y llevar adelante un taller de foto-
grafia que tuvo como responsabilidad la reproduccion de las obras del acervo, servir de apoyo a su
restauracion, y registrar las salas, los montajes y las inauguraciones. De este modo, su produccion
fotografica es, por cierto, la mas caudalosa que existe en nuestro museo. Actualmente, se desarrolla
una investigacion sobre los trabajos no artisticos de Stern, y en 2019, se prevé realizar una exposicion
temporaria sobre su rol en la institucion.

Il. Formas de la subjetividad

Algunos de los textos mas emblematicos sobre fotografia tienen por eje el género del retrato.
Es el caso de la famosa diatriba de Charles Baudelaire que criticaba a los modernos “narcisos”
que corrian a contemplar su trivial imagen sobre el peltre de la placa daguerreana.® El retrato
fue central también para Walter Benjamin, quien encontro, en la carte de visite —formato ideado
principalmente para conformar el deseo burgués de la imagen propia—, el comienzo de la era de
la reproductibilidad técnica y la consecuente atrofia del aura.® Y fue la guia para Roland Barthes,
quien en La camara lucida"™ ensayé una fenomenologia de la fotografia inspirado en el retrato de
su madre recientemente fallecida. Es que si la ciudad moderna y la fotografia tienen una relacion
natural, en el caso del retrato, la conexion es ontoldgica.

Haytantas formas del retrato como maneras de concebir el fotdgrafo surelacion con el retratado
y con su camara y, de modo reciproco, del retratado con el fotégrafo y con el aparato fotografico,
todo ello en el marco de las infinitas concepciones respecto de las imagenes, la subjetividad y
los vinculos posibles entre ambas. Por esto, para esta muestra, con el nombre amplio de “Formas
de la subjetividad” —que elude de modo voluntario el término “retrato”—, se reunieron piezas
tan disimiles como imagenes de personalidades; otras que, a través de objetos de su propiedad,
aluden a un individuo; fotografias de personas que pueden asociarse a una identidad étnica o
cultural, y autorretratos, fotografias de grupos familiares, desnudos y registros etnograficos.

En este sentido, vale hacer aqui un comentario sobre el guidn curatorial. Se ha colocado Madre
e hija de Plaza de Mayo en el nucleo dedicado a la ciudad, mientras que Los muchachos peronistas

9 Charles Baudelaire, “Salon de 1859" [1859], en: CEuvres Complétes. Paris, Gallimard, 1954.

10 Walter Benjamin, “La obra de arte en la época de su reproductibilidad técnica” [1936], en: Sobre la
fotografia. Valencia, Pre-Textos, 2004, pp. 91-109.

11 Roland Barthes, La camara Iucida. Nota sobre la fotografia. Barcelona, Paidds, [1980] 1989.
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(de la serie Los funerales de Perdn), de Sara Facio, integra el eje dedicado a las “Formas de la
subjetividad”. En cierta medida, las diferencias entre ambas fotos son pocas: las dos fueron tomadas
en la calle, en medio del tumulto de gente y actividad, y en los dos casos las autoras ignoraban
quiénes eran los fotografiados. Sin duda, el registro testimonial tiene un peso incontestable en la
imagen de Facio tanto como en la de Lestido, pero la primera se desplazd del acontecimiento
principal (los funerales del presidente Juan Domingo Perdn) para focalizar y acercarse al grupo de
muchachos, que miran directamente a la camara, a nosotros. Por su parte, Madre e hija manifiestan
enlaplaza centraly frente a la sede del poder politico, en una accion que infringe en forma temeraria
las reglamentaciones del gobierno de facto sobre las reuniones en la via publica.

Un amplio marco temporal alberga retratos de los tiempos pioneros de la fotografia, entre
ellos, el de Baudelaire, por Etienne Carjat. Este y otros retratos del poeta dan cuenta de que, a
pesar de sus palabras condenatorias del narcisismo burgués, él mismo se vio tentado —y mas
de una vez— por tener su propia estampa. Christiano Junior y Bartolomé Loudet trabajaron en
la Argentina a partir de la década de 1870: se trata aqui de sendas cartes de visite, el formato
patentado por André Adolphe Disdéri en Francia en 1854, que consistia en una camara con
cuatro o mas lentes en lugar de uno, de manera tal que, en una Unica placa, se obtenian varios
negativos practicamente idénticos. Una vez copiados sobre papel se cortaban y se conseguia,
con el mismo trabajo y costo, mayor cantidad de copias. Luego, cada fotografia se pegaba
sobre un cartdn que solia llevar impreso en la parte inferior o en el dorso —o en ambos— el
nombre y la direccion del estudio fotografico.

En orden cronolégico, siguen los trabajos de dos de los fotdgrafos mas destacados de la
Argentina de fines del siglo XIX y principios del XX. Por un lado, Alejandro Witcomb, que luego
de comprar el fondo de comercio Junior (incluyendo sus placas de negativos) establecié el
estudio profesional mas longevo y prolifico de Buenos Aires, con sedes en el interior; para esta
exhibicion, escogimos un retrato de las mujeres de una familia frente a su casa. Por otra parte,
una fotografia de Fernando Paillet, quien tenia un estudio fotografico en el pueblo de Esperanza,
en Santa Fe. En su caso, se ha elegido uno de los registros de interiores de locales realizados,
en su conjunto, en febrero de 1922.? Son, en simultaneo, documentos de la vida de la ciudad y
retratos de los propietarios de los locales, enmarcados en su propio lugar de trabajo.

Un grupo numeroso de retratados puede reunirse con Baudelaire por una caracteristica: ser
personajes célebres. Colette, Roberto Aizenberg, Coco Chanel, Jorge Luis Borges, Atahualpa
Yupanqui, Berenice Abbott, Jeanne Moreau, Flavio Etcheto: cada uno despliega su individualidad
Yy una pose en un acuerdo silencioso con la camara y el artista. Resulta interesante el retrato
doble de la fotdgrafa Imogen Cunninghamy la modelo Twinka, por Judy Dater. Las diferencias de
actitud, de edad vy, sobre todo, entre las ropas de la mayory la desnudez de la joven superan las
subjetividades para referir, no sin humory bizarria, a las distintas edades de la vida. Este retrato
de Cunningham hecho por una par fotdgrafa nos lleva, por profesion y género, al autorretrato de
Annemarie Heinrich. La gran retratista de las estrellas de cine —entre otros temas que cultivo—
no se planto directamente frente a la camara, sino que se refleja, divertida, junto a la suya sobre
la superficie convexa de una bola. ;{Se divierte con la esfera que reproduce su imagen como
suele hacerlo con la maquina que la capta?

12 Luis Priamo, “Fernando Paillet y la ciudad de Esperanza”, en Fernando Paillet. Fotografias, 1894-1940.
Buenos Aires, Fundacion Antorchas, 1987.
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También merece mencion aparte el retrato de David Alfaro Siqueiros tras las rejas, realizado
por el fotoperiodista Héctor Garcia. Ante la imagen del artista de filiacion comunista como preso
politico, dice Carlos Monsivais: “;Cuantas palabras no nos ha ahorrado Héctor Garcia, por ejemplo,
en su trilogia de muralistas? David Alfaro Siquieros en la carcel es pose, ademan, reto, obstinacion,
seguridad”® Esta imagen forma parte de una serie de varios disparos que Garcia hizo con su
camara en la carcel de Lecumberri, y establecen una articulacion con aquellas otras fotos que
hicieron los Hermanos Mayo para la institucion penitenciaria, en las que el artista se ve desprovisto
de gesto efusivo y, en cambio, posa obligadamente con un numero de identificacion.

Célebres también, y aludidos pero ausentes, son Virginia Woolf y Enrique Wernicke. Giséle
Freund es quizas la mayor fotdgrafa de escritores del siglo XX: los conocia, los leiay conversaba
con ellos sobre sus obras en sesiones fotograficas, las mas de las veces realizadas en sus
casas o estudios o en lugares que les fueran familiares. Con la premisa del color, fotografio,
entre muchos otros, a Walter Benjamin, Bertolt Brecht, Jean Cocteau, Colette, James Joyce y
a Virginia Woolf, en 1939. En la muy posterior Virginia Woolf's Working Table, sin embargo, la
escritora aparece metonimicamente representada por su mesa de trabajo, cuaderno y pluma.
Un caso semejante es el de La mesa de Enrique Wernicke, por otro gran retratista, radicado en
la Argentina, Anatole Saderman.

Otras dos fotografias tensan el género del retrato. Por un lado, se ha escogido un enfoque
diferente sobre las subjetividades, lo expuesto y lo oculto, tal como aparece en Carnaval, de
Graciela lturbide. Combinacion de individualidad y tradicion, esta fotografia conecta con aquello
que conforma las identidades colectivas. Por otra parte, en Ken Moody, Robert Mapplethorpe
recorta solo la espalda baja, las nalgas y las piernas de uno de los modelos masculinos con que
trabajo en la década de 1980. Ciertamente, con un suntuoso contraste y escala de grises y la
luz filtrada por la persiana americana, prima en esta imagen el caracter homoerdtico. Luego, se
miden en la balanza dos fuerzas: el nombre de quien posé —titulo de la fotografia—, que podria
restituir parte de su individualidad; y ser objeto de una mirada que lo reduce a un fetiche sexual.

Con esto, ingresamos en un area gris, entre el registro de una subjetividad, el de una
comunidad, el del Otro. Las intervenciones antropoldgicas y de la fotografia humanista marcan
dos de los modos en que se produjo buena parte de la iconografia sobre los latinoamericanos
por propios y por extranjeros. La fotoperiodista Maureen Bisilliat, de origen inglés, realizd en
Brasil algunos de sus reportajes mas célebres, entre ellos, el dedicado a las mujeres pescadoras
de cangrejos en la aldea de Livramento, en el estado de Paraiba. Brasilefa nacida en Suiza,
Claudia Andujar trabajé desde 1971 en el territorio indigena de la tribu de los Yanomami, en el
norte del pais. De esa primera aproximacion a su cultura, data la foto que integra la coleccion
y que, haciendo foco en el lazo familiar, muestra a una Madre e hija Yanomani. Luego, de 1981
a 1984, Andujar produjo la serie Marcados: se adentrd en la selva amazdnica, en compania de
dos médicos, para comenzar a organizar el trabajo sanitario con esta comunidad amenazada
tras la apertura de una ruta. Aparte de las imagenes del lugar y de las actividades sanitarias,
registré uno por uno a los individuos para incluir esas imagenes en las libretas de vacunacion.
Como el Siqueiros de los Hermanos Mayo, con un niumero bajo su rostro, los Yanomani se

13 Carlos Monsivais, Maravillas que son, sombras que fueron. La fotografia en México. México, Era/Museo del
Estanquillo, 2012, p. 120
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encontraron con un nimero que los identificaba; este era totalmente ajeno a su culturay, a la
vez, se enmarcaba en un intento de salvaguarda frente a una civilizacion que los avasallaba y
exponia a nuevas enfermedades.

Desde la vertiente de la fotografia humanista, también, muchos se interesaron por los
trastornos psiquiatricos y la vida en las instituciones dedicadas a su tratamiento. Luego de
organizar un taller de fotografia para los internos del Hospital Borda en Buenos Aires, Eduardo Gil
comenzo a hacer fotos alliy, en muchos casos, produjo retratos individuales. En Madre e hijo RT,
un retrato doble convoca a ver mas alla de la degradacion fisica y mental y hallar la humanidad
de los afectos —en otros casos sera su carencia— que toca particularmente a estos Otros que
se encuentran al margen de la sociedad racional y productivista, que mal consigue lidiar con la
enajenacion psicoldgica.

Finalmente, una mencion para otros rostros anénimos de la vida cotidiana, como los
fotografiados por Alejo Grellaud y Pedro Meyer, entre muchos mas, donde nos encontramos
con las miradas atentas a la camara, complices y sonrientes. Un encuentro fortuito y sin duda
alegre entre dos personas que, camara mediante, los transciende y nos incluye.

Con el objetivo de que esta seleccion de obras recorra algunos puntos del pais, En transito.
Fotografias de la coleccion del Museo Nacional de Bellas Artes procura mostrar dos facetas
importantes del acervo institucional: la fotografia de calle y el retrato. Y ademas, a través de
estos géneros, busca convocar a una mirada sobre nuestros propios lugares y sobre quiénes
somos. Cada ciudad, cada region puede imaginar, a la luz de estas fotos, algunas imagenes
qgue marcaron a su comunidad, o los habitantes reunidos ante algun evento, o el transeulnte
inmortalizado en alguna toma. Por otra parte, los retratos y distintas maneras de representar a los
individuos concretos pueden invitar a pensar en caracteristicas comunes, en la diversidad y en
la particularidad. Estemos donde estemos, todos formamos parte de ese mosaico.
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