
1932-1961
Nagisa Oshima nació en Kioto. Empezó como aprendiz en  
el estudio Shochiku en 1954, donde fue ascendiendo con rapidez.  
Ai to kibo no machi (1959) fue su primer largometraje como director. 
En 1960 estrenó tres películas: Seishun zankoku monogatari, Taiyo 
no hakaba y Nihon no yoru to kiri. Todas son manifiestamente 
polémicas, sobre todo en su planteamiento de la política japonesa  
y su crítica de la reflexión política.

1962-1975
En una década prolífica, Oshima realizó dieciséis películas. Estas 
incluyen Amakusa shiro tokisada (1962), Etsuraku (Los placeres  
de la carne, 1965), Ninja bugei-cho (1967), la discusión brechtiana 
sobre la culpabilidad de Koshikei (1968), el análisis de la subjetividad 
en Shonen (El muchacho, 1969) y Natsu no imoto (Hermana  
de verano, 1972).

1976-1983
Ai no corrida, un análisis controvertido de la sexualidad y la cultura 
japonesa, se estrenó en 1976. En esta producción franco-japonesa, 
Oshima usa una libertad imposible en Japón para crear un retrato 
gráfico sobre la sexualidad y deconstruye un estereotipo sobre las 
películas japonesas. Ai no borei (El imperio de la pasión) es de 1978,  
y el drama de guerra Merry Christmas, Mr. Lawrence (Feliz navidad 
Mr. Lawrence) se estrenó en 1983.

1984-2013
«El mejor romance de simios desde King Kong», Max mon amour 
(Max, mi amor), de Oshima, se estrenó en 1986. Detalla con 
distanciada deferencia la relación entre Margaret, interpretada  
por Charlotte Rampling, y el chimpancé Max. Oshima no volvió  
a dirigir películas hasta 1999, año en que rodó Gohatto (Gohatto 
Tabu). El filme era un estudio sobre la homosexualidad y los últimos 
días de un samurái. Muestra a un director cada vez más aislado.  
Fue galardonada con numerosos premios. Oshima murió de 
neumonia a principios de 2013.

4 LLegar a extremos
Sada y Kichi experimentan sexualmente con la comida. El director  
y el actor van muy lejos para mostrar los detalles íntimos de la 
relación de la pareja, en la que el hambre tiene menos prioridad 
que la exploración sexual.

3 La pareja no soporta estar separada
Para poder vivir, Sada debe viajar con un profesor. En el tren,  
se envuelve en la ropa de Kichi y recuerda su olor. Se acuesta  
con el profesor, del mismo modo que Kichi viola a una geisha:  
están unidos en estas experiencias sexuales simultáneas.

1 eL primer encuentro de sada y Kichi
Sada es tímida y educada, pero no demasiado cautelosa, mientras 
que Kichi la seduce abiertamente. Ambos quedan cautivados  
y no tardan mucho en volver a encontrarse para llevar su relación 
más lejos. Se acercan nuevas experiencias sexuales y otro futuro.

2 La mirada de una geisha
Sada y Kichi muchas veces tienen sus encuentros a la vista de la 
gente: geishas, ancianas e incluso un sacerdote. Estos personajes 
quedan hipnotizados por lo que ven. El director obliga al público  
a reflexionar sobre su propia reacción.

Perfil del director

escenas clave
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Todos intentamos captar imágenes de momentos que 
consideramos dignos de ser compartidos con los demás.  
A lo largo de los siglos, la selección de temas y su plasmación con 
carboncillo, pintura y otros medios han sido tareas de los artistas, 
pero en 1839 apareció un nuevo medio, y más inmediato en 
muchos aspectos: la fotografía. Aunque en un principio era muy 
complicada y requería mucho tiempo, evolucionó rápidamente 
hasta convertirse en un medio para captar la realidad que nos 
rodea en un abrir y cerrar de ojos. Sin embargo, en un mundo  
en el que cada año se toman miles de millones de instantáneas, 
¿por qué algunos fotógrafos determinados y sus obras se 
consideran tan significativos? 

Fotografía. Toda la historia es un homenaje a las fotografías más 
hermosas, significativas e inspiradoras que ha dado este medio 
moderno (cuyo nombre, que significa literalmente «escribir con 
luz», sugiere su potencial para captar los momentos destacados  
de nuestras vidas). El libro comienza con una visión general de  
la fotografía, situándola en el contexto de los avances sociales  
y culturales que han tenido lugar en todo el mundo desde su 
aparición. Organizado cronológicamente, el volumen traza a 
continuación la rápida evolución del estilo fotográfico, época  
a época y movimiento a movimiento. Los diferentes apartados,  
con sus correspondientes fotografías, abarcan todos los géneros, 
desde los primeros retratos y escenas hasta los montajes 
manipulados por medios digitales, las imágenes deportivas 
tomadas en décimas de segundo y las fotografías conceptuales 
más actuales. Asimismo, se analizan las ideas y los trabajos  
de fotógrafos destacados para revelar sus motivaciones,  
sus influencias y sus objetivos. Las cronologías culturales y 
personales detalladas contribuyen a ofrecer el correspondiente 
marco histórico. 

En cada apartado se incluyen análisis de obras fundamentales  
que ejemplifican las características de cada época o movimiento. 
Los puntos focales ilustrados destacan aspectos como el uso  
del color y la metáfora visual, los trucos en la composición y las 
innovaciones técnicas, lo que permite extraer todo el significado de 
cada fotografía. Apreciará los pequeños pero reveladores detalles 
de los retratos sociales; las austeras cualidades gráficas de los 
paisajes urbanos; las connotaciones eróticas o sorprendentes  
de los estudios de desnudos, y el humor, la ira o el patetismo de  
las obras conceptuales.

Portada: Piss Christ (1987) Andres Serrano Studio. Cortesía  
del artista y de la Galerie Nathalie Obadia, París / Bruselas. 
Contraportada: Pareja con abrigos de piel de mapache (1932), 
James Van Der Zee (superior izquierda); Vestidos de Charles Adams 
en la sala panelada francesa de French & Company (1948), Cecil 
Beaton (superior derecha); Sentarse en la pared: Shenzhen 1 (2002), 
Weng Fen (inferior izquierda); Barakei (Calvario de rosas) #32 (1961),  
Eikoh Hosoe (inferior derecha).

Este interesante volumen muestra las fotografías más representativas  
del mundo, esas imágenes innovadoras que se han convertido  
en puntos de referencia en nuestra concepción de nosotros mismos  
y del mundo que nos rodea. Organizado cronológicamente, el libro  
repasa la evolución de la fotografía creativa en cada época, con su 
correspondiente marco histórico y cultural.

•   Sitúa las obras de arte de la fotografía en el contexto de los avances  
culturales y sociales, con cronologías que incluyen obras, influencias  
y hechos fundamentales.

•   Destaca a los fotógrafos que mejor ejemplifican cada género  
fotográfico, con un análisis detallado de su trabajo.

•   Redactado por un equipo internacional de críticos  
de arte, periodistas y expertos.
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40  el período experimental 1826-1855

Daguerrotipo 
18 x 14 cm 
Amon Carter Museum, Fort 
Worth, Texas, Estados Unidos

Sin título (Dos mujeres posando con una silla) h. 1850
ALBERT S. SOUTHWORTH 1811-1894 JOSIAH J. HAWES 1808-1901
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RETRATOS En DAGUERROTIPO  41

Este doble retrato ilustra la sutileza y la riqueza que se consiguieron con el daguerrotipo.  
La cuidada iluminación revela una amplia gama de tonos, desde la silla oscura hasta la gradación 
de sombras de los rostros de las modelos. La imagen muestra un nivel de detalle notable,  

sobre todo en los cuellos de encaje y en la tela del vestido de la mujer de la derecha. Situados  
contra un fondo claro, los perfiles de las dos modelos emergen nítidos y sólidos; sus figuras  
oscuras transmiten una gran inmediatez. Parecen mujeres acomodadas y el retrato es formal,  
aunque las expresiones resultan naturales.

Southworth & Hawes lograron un estándar inigualable en el retrato en daguerrotipo. El estilo  
del estudio era personal: técnicamente irreprochable, armonioso y sin la frialdad de la perfección 
excesiva. Josiah Hawes se labró una sólida carrera como pintor de retratos itinerante; tenía tanta 
habilidad con la luz y las sombras que sus clientes se sentían halagados al verse retratados. Albert 
Southworth, a su vez, fue un afable empresario de espectáculos con un afán permanente por mejorar. 
Los dos buscaron la calidad, promocionando su negocio como «Artists’ Daguerreotype Rooms»,  
aunque ello tal vez explique las dificultades económicas a las que se tuvieron que enfrentar con  
cierta regularidad. Muchos de los clientes que fotografiaron en su estudio de Boston fueron grandes 
personalidades de la sociedad. En 1855, uno de los anuncios de su estudio hacía alusión a lo diverso  
de la clientela: «Algunos de los mejores [daguerrotipos] son imágenes de señoritas de Maine». LJS

1808-1843
Josiah Johnson Hawes nació en Massachusetts en 1808. Tras formarse 
como carpintero, en 1829 empezó a trabajar como pintor retratista 
itinerante. Albert Sands Southworth nació en Vermont en 1811.  
Fue profesor durante un tiempo y, en 1839, abrió una farmacia  
en Massachusetts. En 1840 asistió a varias conferencias sobre el 
daguerrotipo, y luego fundó un estudio con un antiguo compañero 
de clase, Joseph Pennell, que, a su vez, fue ayudante de Samuel 
Morse. En 1841 se trasladaron a Boston. Mientras, Hawes se convirtió 
en daguerrotipista itinerante. Pennell dejó el estudio en 1843  
y Hawes le sustituyó.

1844-1901
Los nuevos socios produjeron retratos de gran calidad. La fiebre del 
oro sedujo a Southworth, que se trasladó a California en 1849. Hawes 
trabajó solo hasta el regreso de su socio, en 1851. En 1854, las láminas 
de cobre plateado del daguerrotipo empezaron a quedarse obsoletas, 
por lo que decidieron añadir colodión a los negativos en cristal para 
crear grabados a la albúmina. La empresa cerró en 1862. Southworth 
regresó a la granja familiar y practicó con la fotografía; falleció en 
1894. Hawes tuvo un estudio fotográfico hasta su muerte, en 1901.

PERFILES DE LOS FOTÓGRAFOS

PUNTOS FOCALES

2 PEINADOS
Una de las modelos presenta  
un perfil de tres cuartos; la otra, 
inclina la cabeza hacia delante.  
La raya en el medio y el pelo 
recogido a los lados en un  
moño era el peinado habitual  
de las mujeres cuando  
apareció el daguerrotipo.  
En la década de 1850, el estilo 
evolucionó al que vemos  
en la imagen.

1 LUZ EN EL ROSTRO
La luz en el rostro de esta  
joven es suave, pero aporta  
una gran definición. Southworth  
y Hawes instalaron un enorme 
tragaluz en su espacioso estudio.  
En lugar de trabajar desde  
una posición fija, podían situar  
a sus modelos en el punto  
con la luz más favorecedora  
en función de la situación  
del sol.

4 COLUMNA
El perfil difuminado de  
una columna acanalada añade 
profundidad a la composición.  
Era un elemento destacado  
(en muchos retratos de estudio  
de Southworth & Hawes  
aparece muy nítido, en especial 
en los de grupos más numerosos, 
donde su presencia era casi 
inevitable).

3 CINTURA
Esta es una de las tres  
planchas que se conservan.  
Las otras dos son parecidas, 
aunque con un marco más 
definido (desde la cintura  
hacia arriba) que separa 
visualmente a las modelos.  
En este corte más generoso,  
las mujeres surgen de manera 
casi escultural desde la base  
de sus vestidos.

NAVEGADOR



Imagen positiva moderna a partir de colodión 
húmedo original sobre negativo en vidrio 
22 x 16 cm 
Bibliothèque Nationale de France, París, Francia

Sarah Bernhardt h. 1864
NADAR 1820-1910
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1820-1853
Gaspard-Félix Tournachon nació en París. Trabajó como periodista  
y después como caricaturista para Le Charivari y otras publicaciones 
satíricas, tras lo cual pasó a ser conocido como «Nadar».

1854-1859
Empezó a tomar fotografías y fundó un estudio de retratos en París; 
fotografió a escritores, artistas e intelectuales. En 1858 se convirtió 
en uno de los primeros en utilizar luz artificial (en una serie de 
fotografías de las alcantarillas de París) y también fue el primero  
en tomar buenas fotografías aéreas desde un globo.

1860-1910
Las presiones del negocio le obligaron a adoptar el formato  
de la carte de visite. En 1886 inventó la entrevista fotográfica con 
una serie de fotografías del científico francés Eugène Chevreul.

PERFIL DEL FOTÓGRAFO

NAVEGADOR

PUNTOS FOCALES

2 ESCOTE
La forma de V de tonos  
luminosos dirige la vista  
hacia el escote de Bernhardt, 
suavizado por el foco, las  
sombras y la tela. Los detalles 
nítidos destacan los pliegues  
sensuales de la tela drapeada 
sobre su brazo, y sugieren  
un cuerpo bien torneado.

1 ROSTRO
A diferencia de la mayoría de 
fotógrafos comerciales, Nadar 
deseaba experimentar con la  
luz direccional. En este caso, los 
toques de luz laterales realzan  
la línea perfecta de la mandíbula 
de Bernhardt, su piel suave  
y su cuello esbelto. Los ojos,  
en comparación ligeramente 
sombreados, parecen desprender 
un brillo propio.

4 MANOS
Las elegantes manos y las  
uñas con forma de almendra 
aparecen en la zona más nítida  
de la composición. Las manos  
se consideraban una importante 
señal de clase en la época, y los 
retratos de Nadar casi siempre 
acentúan el carácter de las  
manos como detalle significativo 
de la persona retratada.

5 COMPOSICIÓN
El foco de atención se centra  
en el triángulo formado por  
los ojos, las manos y los pliegues  
de la tela. Las secciones exteriores 
más borrosas (el drapeado  
del primer plano y el cabello en el 
fondo) aportan tridimensionalidad 
a la composición. La tela clara 
recuerda a la de una estatua 
clásica de mármol.

3 PILAR Y CORTINA
Nadar utiliza lo que por entonces 
eran estereotipos establecidos  
en los retratos de carte de  
visite, el omnipresente pilar y la 
cortina, pero los usa de otro modo 
para convertir a la actriz en una 
figura clásica. En lugar de caer a 
un lado de la composición, la tela 
se emplea para envolver el cuerpo  
de Bernhardt, y el espectador se 
pregunta si lleva ropa bajo la tela. 
Así, la modelo no es simplemente 
una actriz vestida para la ocasión 
o una joven con sus mejores galas,  
sino también una belleza 
atemporal.

Cuando se tomó este retrato, Gaspard-Félix Tournachon (Nadar) dejaba en manos de sus  
socios de estudio casi todo el trabajo fotográfico. Estos empleaban su firma como marca  
para atraer a los clientes que deseaban el nombre de un fotógrafo de moda en sus retratos  

de carte de visite. En realidad, a Nadar le interesaban otras actividades, como los viajes en globo,  
la fotografía aérea y el periodismo, de modo que trabajaba en el estudio solo en los encargos  
más importantes. Debió de ver algo especial en la joven actriz Sarah Bernhardt, que todavía no había 
conseguido el extraordinario éxito que cosecharía más tarde como una de las primeras estrellas  
del cine. La fotografía, que al parecer no circuló demasiado en aquellos años y nos ha llegado  
a través de copias modernas a partir del negativo original, está en el mismo formato de su trabajo  
de la década de 1850, en el estilo que convirtió a Nadar en uno de los pocos fotógrafos de la época  
que consiguió el éxito comercial y artístico. PDB
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POSMODERNIDAD

Las nuevas circunstancias sociales, políticas y económicas de las sociedades 
occidentales durante la década de 1970 (entre ellas, mercados laborales más  
flexibles, nuevos sectores de producción, desarrollos comerciales y tecnológicos  

y consumismo global) han generado un cambio en lo tocante a la producción cultural.  
Lo que vino a llamarse como «posmodernidad» (ya fuera basado en la premisa de que  
la «modernidad» había muerto, entendido como una oportunidad para revisar esta  
última o concebido como una evolución irregular) se convirtió en un concepto básico  
a la hora de replantear la naturaleza de la representación en los círculos teóricos de la 
época. En las artes visuales, con frecuencia abarcó gran variedad de estilos, medios  
y prácticas, entre los cuales la fotografía desempeñó un papel destacado. 

Una nueva generación de artistas consolidados que trabajaron sobre todo en  
Estados Unidos, entre ellos Barbara Kruger (nacida en 1945), Sherrie Levine (nacida  
en 1947), Laurie Simmons (nacida en 1949), Richard Prince (nacido en 1949), Barbara 
Bloom (nacida en 1951), Silvia Kolbowski (nacida en 1953), Cindy Sherman (nacida en 
1954), Louise Lawler (nacida en 1947) y Vikky Alexander (nacida en 1959), ninguno de los 
cuales había tenido antes lealtad al medio, se sirvió de la fotografía para desmitificar  
los códigos y sistemas de representación. A través de la apropiación y la imitación 
desafiaron las nociones imperantes de originalidad, subjetividad, autenticidad y autoría. 
Al cambiar el enfoque de la «producción» moderna a la «reproducción» posmoderna, el 
objeto autónomo de arte único fue dando paso a la imagen apropiada, por lo general 
tomada de la cultura de masas visual. La obra de arte autónoma se desvaneció junto al 
sujeto en sí mismo, como predijo el crítico literario francés Roland Barthes en su decisivo 
ensayo La muerte del autor, publicado en 1967. 

La exposición «Pictures», 
celebrada en el neoyorquino 
Artists Space, reúne a Troy 
Brauntuch, Robert Longo, 
Jack Goldstein, Sherrie 
Levine y Philip Smith. 

Susan Sontag publica  
Sobre la fotografía, una  
serie de ensayos que ofrece 
una interpretación de la 
fotografía en términos  
de su relación privilegiada 
con la realidad. 

El neoyorquino Artists  
Space acoge la primera 
exposición individual  
de Laurie Simmons:  
«Early Colour Interiors». 

Sherrie Levine expone la 
serie Al estilo de Walker 
Evans en una exposición 
individual de la  
Metro Pictures  
Gallery, Nueva York. 

El periódico October se 
comienza a publicar en Nueva 
York y desempeña un papel 
crucial en la introducción de 
las teorías francesas acerca 
de los debates académicos 
sobre la posmodernidad. 

Cindy Sherman comienza  
la serie Imágenes de filme  
sin título, en la que ella  
es tanto la fotógrafa como  
la fotografiada. 

1977 1977 1979 19801976 1977

FECHAS CLAVE

1  Número dos (1982)  
Vikky Alexander • copia en color  
cromógena  
91,5 x 305 cm • Trépanier Baer Gallery, 
Calgary, Alberta, Canadá 

2 Sin título (nosotras no representaremos a la 
naturaleza en vuestra cultura) (1983)  
Barbara Kruger • copia en gelatina de plata  
185,5 x 124,5 cm • Mary Boone Gallery,  
Nueva York, Estados Unidos 

414  de la posmodernidad a la fotografía en internet 1977-actualidad



Resulta elocuente el título de la primera muestra en la que expuso parte de esta 
nueva generación de artistas: «Imágenes». A cargo del crítico Douglas Crimp y celebrada 
en el Artists Space (local neoyorquino de arte alternativo), la exposición reunió en 1977  
a cinco artistas relativamente nuevos en Nueva York: Troy Brauntuch (nacido en 1954),  
Jack Goldstein (1945-2003), Sherrie Levine, Robert Longo (nacido en 1953) y Philip Smith 
(nacido en 1952). A todos ellos, que fueron de los primeros en cuestionar las nociones  
de originalidad y singularidad que dominaban la estética moderna, no los vinculaba 
ningún medio en particular, sino la percepción común de que la comprensión de las 
«imágenes» está mediada por otras imágenes. También cuestionaron la idea de que 
existiera una interpretación única y autorizada de las obras de arte, sugiriendo la  
idea de la polisemia y la adecuación de las diferentes lecturas en función de dónde,  
cuándo y quién contemple la pieza artística. Las obras de esta exposición no eran  
objetos de bellas artes, sino imágenes reelaboradas de los medios de comunicación,  
la publicidad y el cine. 

Otra artista que se basó en las imágenes del consumo popular para sus fotografías  
fue la canadiense Vikky Alexander. Mediante el recorte, el refotografiado, el 
reposicionamiento y la reorganización de imágenes de moda que fue reuniendo,  
creó obras como Número dos (pág. anterior). Gracias a la repetición de dos imágenes  
de una hermosa modelo reproducidas en la convención formal de una cuadrícula  
rígida y minimalista, no solo desafió la mercantilización de la imagen femenina  
en los medios de comunicación y el artificio involucrado en el mundo de la moda,  
sino que también cuestionó el verdadero significado de la belleza, la originalidad  
y la individualidad. 

Mientras tanto, Barbara Kruger, que llegó al mundo del arte después de haber  
hecho carrera en las artes gráficas, optó por apropiarse de la retórica de la publicidad. 
Combinó fotografías de revistas y otras fuentes de comunicación de masas con  
sus propios textos (directos y desafiantes), como «Voy de compras, luego existo»  
y «Mi cuerpo es un campo de batalla». El hecho de que estos mensajes verbales tuvieran 
tonos tan semejantes a los de los eslóganes publicitarios, aunque con un contenido  
que invitaba a la reflexión de un modo agresivo (cuestionando las mismas ideas que  
ofrecían las imágenes publicitarias), hizo que sus fotografías abordasen grandes 
cuestiones, como el consumismo, y, al igual que Alexander, las representaciones 
estereotipadas de la mujer en un medio dominado por hombres. En Sin título (nosotras  
no representaremos la naturaleza en vuestra cultura) (derecha), por ejemplo, la amable 
fotografía de una joven que toma el sol se convierte en una declaración feminista  
por el texto que la cruza. El cambio de we («nosotras») a your («vuestra») del eslogan  
se utiliza para referirse a las dicotomías de lo femenino y lo masculino, la naturaleza  
y la cultura. En el anuncio original, la mujer estaba evidentemente destinada a representar 
el papel de la «naturaleza», tal como se desprende del hecho de que está tumbada  
en la hierba, con los ojos cubiertos por hojas, haciendo de ella un objeto visto por  
una sociedad dominada por hombres (o «cultura»). Sin embargo, gracias al eslogan, 
Kruger se opone a este papel femenino pasivo estereotipado. 

Douglas Crimp manifiesta  
lo siguiente en October: 
«Aunque la fotografía  
se inventó en 1839, no se 
descubrió hasta las décadas 
de 1960 y 1970». 

El crítico literario 
estadounidense Fredric 
Jameson publica  
su influyente estudio  
La posmodernidad o  
la lógica cultural del 
capitalismo avanzado.

La exposición «Difference: 
On Representation and 
Sexuality» se inaugura  
en el New Museum of 
Contemporary Art de  
Nueva York.

Hal Foster publica The Return 
of the Real (El retorno de lo 
real: la vanguardia a finales 
de siglo), donde da cuenta de 
la menguante popularidad 
de los temas posmodernos 
en el arte contemporáneo.

Se traduce al inglés La 
cámara lúcida, de Roland 
Barthes. 

El artista británico Victor 
Burgin (nacido en 1941) 
publica Pensar la fotografía,  
donde aplica el marxismo  
y el psicoanálisis a la teoría 
fotográfica.
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 Ambientada en el Japón de la década de 1930, Ai no corrrida (El imperio de los 
sentidos) retrata la extraña relación que existe entre el propietario de un hotel, 
Kichi-San, y Sada, una de las empleadas. Basada en una historia real, es una cruda 

exploración del sexo y el tiempo que pasan juntos: durante la mayor parte de la película, 
pocas veces la pareja o la cámara dejan la habitación, un lugar donde se desarrolla  
su relación y sus sofocantes momentos de gloria.

Los decorados están repletos de pasillos silenciosos y funcionales, así como de 
callejones oscuros. El espectador entrevé el mundo exterior: desconocidos que pasan  
y las grandes chimeneas de las industrias. Los protagonistas están aislados de los demás, 
viviendo en su propio mundo privado. Su relación es el último aliento de un mundo  
más natural antes de los cambios inminentes que dominan el Japón imperialista.

Ai no corrida es conocida por ser la primera película no pornográfica en mostrar 
escenas de felación y un pene en erección, lo que implica que la única manera de narrar  
la historia es ser tan explícito. Al describir la intimidad sexual de manera tan gráfica,  
el director, Nagisa Oshima, muestra el liberalismo y la hipocresía de la cultura japonesa 
contemporánea, específicamente en cuanto a las limitaciones a la hora de mostrar 
escenas de sexo. A través de la historia, y sobre todo de la cultura japonesa, el sexo y la 
muerte están relacionados, y Oshima lo ilustra creando un contraste entre la relación  
de Sada y Kichi con la marcha fatalista y resuelta de los soldados. Sada casi parece estar 
sufriendo cuando está cerca de Kichi, como si apenas pudiese soportar esa felicidad.  
A medida que van llevando su relación al extremo una y otra vez, el público sabe que esta 
tiene una única salida posible. SW

 ▲ Sada Abe estrangula a su amante Kichizo 
Ishida mientras hacen el amor.

 ▼ Los amantes están interpretados  
por Fuji Tatsuya y Matsuda Eiko.

378  de 1970 a 1989

Ai no corrida 1976
El imperio de los sentidos Nagisa Oshima 1932-2013
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Todos intentamos captar imágenes de momentos que 
consideramos dignos de ser compartidos con los demás.  
A lo largo de los siglos, la selección de temas y su plasmación con 
carboncillo, pintura y otros medios han sido tareas de los artistas, 
pero en 1839 apareció un nuevo medio, y más inmediato en 
muchos aspectos: la fotografía. Aunque en un principio era muy 
complicada y requería mucho tiempo, evolucionó rápidamente 
hasta convertirse en un medio para captar la realidad que nos 
rodea en un abrir y cerrar de ojos. Sin embargo, en un mundo  
en el que cada año se toman miles de millones de instantáneas, 
¿por qué algunos fotógrafos determinados y sus obras se 
consideran tan significativos? 

Fotografía. Toda la historia es un homenaje a las fotografías más 
hermosas, significativas e inspiradoras que ha dado este medio 
moderno (cuyo nombre, que significa literalmente «escribir con 
luz», sugiere su potencial para captar los momentos destacados  
de nuestras vidas). El libro comienza con una visión general de  
la fotografía, situándola en el contexto de los avances sociales  
y culturales que han tenido lugar en todo el mundo desde su 
aparición. Organizado cronológicamente, el volumen traza a 
continuación la rápida evolución del estilo fotográfico, época  
a época y movimiento a movimiento. Los diferentes apartados,  
con sus correspondientes fotografías, abarcan todos los géneros, 
desde los primeros retratos y escenas hasta los montajes 
manipulados por medios digitales, las imágenes deportivas 
tomadas en décimas de segundo y las fotografías conceptuales 
más actuales. Asimismo, se analizan las ideas y los trabajos  
de fotógrafos destacados para revelar sus motivaciones,  
sus influencias y sus objetivos. Las cronologías culturales y 
personales detalladas contribuyen a ofrecer el correspondiente 
marco histórico. 

En cada apartado se incluyen análisis de obras fundamentales  
que ejemplifican las características de cada época o movimiento. 
Los puntos focales ilustrados destacan aspectos como el uso  
del color y la metáfora visual, los trucos en la composición y las 
innovaciones técnicas, lo que permite extraer todo el significado de 
cada fotografía. Apreciará los pequeños pero reveladores detalles 
de los retratos sociales; las austeras cualidades gráficas de los 
paisajes urbanos; las connotaciones eróticas o sorprendentes  
de los estudios de desnudos, y el humor, la ira o el patetismo de  
las obras conceptuales.

Portada: Piss Christ (1987) Andres Serrano Studio. Cortesía  
del artista y de la Galerie Nathalie Obadia, París / Bruselas. 
Contraportada: Pareja con abrigos de piel de mapache (1932), 
James Van Der Zee (superior izquierda); Vestidos de Charles Adams 
en la sala panelada francesa de French & Company (1948), Cecil 
Beaton (superior derecha); Sentarse en la pared: Shenzhen 1 (2002), 
Weng Fen (inferior izquierda); Barakei (Calvario de rosas) #32 (1961),  
Eikoh Hosoe (inferior derecha).

Este interesante volumen muestra las fotografías más representativas  
del mundo, esas imágenes innovadoras que se han convertido  
en puntos de referencia en nuestra concepción de nosotros mismos  
y del mundo que nos rodea. Organizado cronológicamente, el libro  
repasa la evolución de la fotografía creativa en cada época, con su 
correspondiente marco histórico y cultural.

•   Sitúa las obras de arte de la fotografía en el contexto de los avances  
culturales y sociales, con cronologías que incluyen obras, influencias  
y hechos fundamentales.

•   Destaca a los fotógrafos que mejor ejemplifican cada género  
fotográfico, con un análisis detallado de su trabajo.

•   Redactado por un equipo internacional de críticos  
de arte, periodistas y expertos.
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