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La filosofía presentada en estos libros
 va encaminada a la expresión final de la visualización del fotógrafo: “la copia”. La finalidad de los dos volúmenes precedentes de esta serie consiste en alcanzar un negativo terminado, pero a pesar del énfasis puesto en este apartado, un negativo no es más que un paso intermedio hacia la imagen terminada, y significa poco más que un objeto en sí mismo. En la realización del negativo se precisa una gran dosis de esfuerzo y control, no en razón del negativo, sino en orden a conseguir el mejor "material en bruto" para el positivado de la copia final.

    La realización de una copia es una combinación única de ejecución mecánica y actividad creativa. Es mecánica en el sentido de que la base del trabajo final está determinado por el contenido del negativo. Sin embargo, asumir que la copia es el mero reflejo en positivo de las densidades del negativo seria un grave error. Los valores de la copia no son determinados totalmente por el negativo; en la misma medida en que el contenido del negativo no viene absolutamente determinado por las circunstancias materiales del sujeto.

      La creatividad del proceso de copiado es claramente similar a la creatividad en la exposición de los negativos: en ambos casos partimos de unas condiciones dadas y nos esforzamos por apreciarlas e interpretarlas. En el copiado aceptamos el negativo como un punto de partida que determina mucho, pero no todo, del carácter de la copia final. De igual forma que diferentes fotógrafos pueden interpretar un motivo de numerosas formas, en función de su visión personal, así también cada uno de ellos debería ser capaz de obtener diferentes copias a partir de idénticos negativos.

     Las técnicas de copiado y ampliación son mucho más flexibles que las que intervienen en el procesado del negativo.  Generalmente disponemos tan sólo de una oportunidad al exponer y procesar el negativo, y por tanto es preciso ejercer unos controles estrictos que aseguren un buen resultado.  

    En el otro lado, alcanzamos nuestra versión final progresando a través de etapas de copias "de trabajo". Este procedimiento nos permite un margen apreciable para la variación creativa y el control subjetivo, y deberíamos sacar cierta ventaja expresiva de esta facilidad. 
    La realización de una copia contiene una gran dosis de creatividad, con sus interminables y sutiles variaciones que se hallan ligadas al concepto original representado en el negativo. A menudo he comparado el negativo con una partitura  musical,  y la copia con la interpretación de esa partitura.
   El negativo cobra vida únicamente cuando es "interpretado" como una copia. Lo diré una vez más: la visualización es el factor más importante en la realización de una fotografía. La visualización abarca todos los pasos desde la selección del motivo a la elaboración de la copia final. Insisto en la importancia de practicar la visualización (que comporta tanto la observación constante del mundo que nos rodea como el ser conscientes de las relaciones en términos de forma y configuración potencial, interpretación de valores y de los significados humano y emocional(. Todo ello se conjuga a medida que desarrollamos nuestra capacidad de visualizar, de ver del mismo modo que son capaces de "ver" nuestros equipos y materiales. Resulta sorprendente la forma en que nuestra visión es capaz de mejorar su capacidad de percepción con la práctica.

    Con anterioridad, he destacado la gran importancia que tiene el examinar críticamente las imágenes de otros (de cualquier tipo que sean) intentando visualizarlas a nuestro modo. Una vez considerados el punto de vista y los controles de exposición del negativo, estamos en condiciones de considerar los valores concretos de la imagen. Por descontado, no podemos estar seguros de las limitaciones físicas de la localización de la cámara, o de la calidad de la luz, ni siquiera de cuál sería nuestra respuesta emocional si nos encontráramos ante la misma escena. Sin embargo, si estamos en condiciones de hacer valiosas suposiciones, y de intensificar nuestra experiencia en la valoración de apreciación de una copia tratando de revisualizar el motivo original.

    Cuando se trata de nuestras propias fotografías, podemos pensar que el negativo contiene la información básica de la imagen en la copia final. Al observar nuestro motivo, aplicábamos los conceptos de gestión de la imagen para controlar la imagen óptica, y el Sistema de Zonas nos proporcionaba un marco para efectuar mentalmente la transición entre las Iuminancias del motivo y los valores deseados de la copia a través de los valores de densidad del negativo. Prestábamos una atención especial al hecho de aplicar la exposición adecuada a los valores inferiores del motivo para evitar su subexposición y la pérdida consiguiente del detalle requerido; nada puede hacerse en la fase de copiado para crear textura y valor en una zona que carece de ellos en el negativo.

                En cualquier caso, no cabe duda de que podemos seleccionar un negativo inferior (inferior en el sentido técnico, no en cuanto a significación expresiva) y hacer maravillas con él mediante procedimientos imaginativos de copiado. No podemos crear algo de la nada (no podemos corregir un enfoque deficiente, una deficiencia de detalle, ciertas imperfecciones físicas o composiciones poco afortunadas( pero podemos corregir (hasta cierto punto) accidentes tales como la sobreexposición y el sobre o el sub-revelado mediante la reducción o la intensificación del negativo y numerosos controles de copiado. Sin embargo, ¡No hay nada tan satisfactorio como una línea de procedimiento que vaya directamente de la visualización a la copia terminada, con todos los elementos encajando en su sitio a lo largo de todo el camino!  Lo cierto es que al desarrollar un gran volumen de trabajo (incluso siendo un fotógrafo muy experimentado) serán muchos los problemas y las sutiles variaciones de interpretación con los que nos encontraremos.

    Así pues, la copia es nuestra oportunidad de interpretar y expresar la información del negativo en relación con la visualización original, así como con nuestro concepto habitual de la imagen visual que deseemos. En la creación de la copia empezamos con el negativo como punto de partida para preceder a través de una serie de copias "de trabajo" hasta nuestro objetivo final: la “copia final”. El término “copia final”(o copia expresiva, tal como yo la concibo) es poco concreto en su significado. La copia final constituye para mí un objeto expresivo de belleza y  excelencia.
    La diferencia entre una copia muy buena y una copia final es bastante sutil y difícil, si no imposible, de describir con palabras. Ante una copia final se experimenta una sensación de satisfacción (y de desasosiego con una copia que no alcanza una óptima calidad(. El grado de satisfacción o la carencia de él dependen de la sensibilidad y la experiencia del crítico y el fotógrafo. Parece como si hubiera gente "ciega a los valores", de la misma forma que hay gente sin oído. La práctica y la experiencia pueden paliar tales deficiencias, al menos en cierta medida, y la contemplación de copias finales constituye quizá la mejor formación.

     Por lo general, se asume que una copia final posee una completa gama de valores, una delineación clara de forma y textura y un "color" de copia satisfactorio.
    Sin embargo, qué desastre si todas las fotografías se ajustaran solo a estos criterios. Es cierto que una nota de blanco puro o de negro sólido puede servir de "clave" para el resto de los valores, y una imagen que precise de estos valores clave resultará debilitada sin ellos. Pero no hay ninguna razón por la que deban incluirse en todas las imágenes, como tampoco es obligado incluir todas las notas del teclado en una composición para piano. Con una "gama de valores" sutil y restringida es posible conseguir efectos maravillosos.

     Hay diferentes escuelas de pensamiento en fotografía que enfatizan diferentes paletas de valores de copia, y no seria conveniente insistir en una paleta específica para todos los fotógrafos. Algunos fotógrafos intensifican los efectos extremos del blanco y negro con fuertes contrastes de copia, obviando acaso la calidad esencial del motivo o de la imagen en sí. Otros trabajan por un efecto más suave. Las copias de Edward Weston son mucho más contenidas de lo que muchos aprecian. Su poder radica en la "visión" y en el equilibrio de valores que Weston lograba.

   Fotógrafos contemporáneos como Lisette Model y Bill Brandt se expresan con gran intensidad; con todo, las características de sus imágenes son completamente diferentes y en modo alguno intercambiables. Una copia de Alfred Stieglitz de 1900 es diferente en muchos aspectos de una copia de Brett Weston de 1980, ambas son expresiones convincentes en sus diferentes estilos.

      Me gustaría dejar claro que la aproximación a la copia final a la que con tanta insistencia me refiero en este libro no va dirigida a las limitaciones de la fotografía "directa" definida por el uso de papeles de superficie brillante y el énfasis en el valor y la textura. Aparte del hecho de que prefiero la revelación más simple y más directa de la imagen óptica, hago hincapié en estas cualidades porque creo que son básicas para el medio. Pero es cierto también que la exploración del estilo y el arte en todas direcciones es no solamente válida, sino a menudo vital para el desarrollo creativo individual.

     Un problema a la hora de discutir acerca de las copias finales es el problema de describir verbalmente aquellas cualidades intangibles que alcanzan todo su significado únicamente en su efecto visual. No queda otro remedio que recurrir a términos subjetivos como "plano", "apagado", "duro", "pastoso", "brillante", "luminoso", y otros. Tales términos tienen una vaga significación. Por ejemplo, siempre encuentro necesario insistir en el hecho de que no podemos igualar contraste con brillantez. Me viene a la memoria la medición, hará unos doce anos, de las densidades reflejadas de algunas de las copias al platino de Frederick Evans, de finales del siglo XIX, que sugerían una sorprendente sensación de brillantez. Para mi sorpresa, me encontré con que la gama real de densidades por reflexión era tan sólo de 1,20 (1:16) o menos, desde luego muchísimo menor de lo que yo hubiera esperado. La aparente brillantez de las copias se explicaba por la sutil relación entre valores más que por el contraste real.
     Para la mayor parte de las copias finales, la escala de densidades del negativo debería corresponder aproximadamente al contraste del papel pero los valores emocionalmente satisfactorios de las copias casi nunca son transcripciones directas de los valores del negativo. En caso de serlo, la copia puede ser informativa, pero a menudo no es más que eso. La ilusión de "realidad" en una fotografía viene referida en primer lugar a la imagen óptica; los valores concretes suelen distar de la realidad. En algunos casos el significado físico o social de un motivo puede solicitar sólo una representación real. Pero una vez que admites tu percepción personal o tu respuesta emocional, la imagen deviene en algo más que real, y te encuentras en el umbral de una experiencia magnificada. Cuando estas haciendo una copia final, estás creando y recreando a la vez. La imagen final que logres revelará, para parafrasear a Alfred Stieglitz, lo que tú viste y sentiste. Si no fuera por este último "sentiste" (la experiencia estético-emocional), el término fotografía creativa carecería de significado.

    No sugiero que haya sólo una copia "correcta", o que todas las copias de un mismo negativo deban ser idénticas. Cierta consistencia puede ser necesaria al hacer varias copias de una vez (al copiar un portfolio, por ejemplo), pero a medida que los meses y los años pasan, el fotógrafo refina sus sensibilidades y puede cambiar las relaciones de valor en una imagen conforme evoluciona su modo de ver las cosas. He comparado esto con las variaciones de interpretación de una pieza musical o de un drama. Creo que hago "mejores" copias a medida que pasa el tiempo; las encuentro más intensas y reveladoras. Pero hay gente que prefiere las copias anteriores de algunos de mis negativos, que aparentemente encuentran más lindas y "sosegadas". Todo lo que yo (o cualquier otro fotógrafo(  puedo hacer, es copiar una imagen tal como siento que debiera ser copiada en un momento particular.

     En cierta ocasión me encontraba preparando una exposición para la Universidad de California, consistente en un grupo de copias por contacto en 20x25 de motivos generales. Las copias eran muy profundas en valor y muy ricas en tonalidad. Había pasado por un periodo de "high key" o altas luces en el que destacaba la ligereza y la luminosidad, y deseaba retornar a unos efectos de mayor solidez. Mis amigos preguntaban si las copias no eran bastante oscuras, y algunos críticos escribieron que las imágenes eran interesantes, aunque estaban positivadas con un copiado excesivamente denso. Defendí con firmeza las copias. Me fueron devueltas después de la exposición (no se vendió ninguna), y las aparté. Cuando volví a examinarlas aproximadamente un año más tarde, me quedé aterrado por su pesadez (¿Cómo es que había podido copiarlas tan oscuras?( Al reflexionar sobre ello me percaté de que había "sintonizado" mi criterio con una idea impuesta: estaba en la determinación de alejarme de una tendencia en clave alta, y sencillamente Ilegué demasiado lejos, incapaz de darme cuenta de ello en su momento.

     No creo que nadie pueda (o deba) intentar influenciar al artista en su trabajo, pero el artista debería permanecer siempre atento a las observaciones y los comentarios constructivos que pudiera recibir acerca de su trabajo (sencillamente podrían contribuir a hace más ponderado el criterio sobre la obra(. Los artistas, en todos los medios, hay veces que se encuentran a sí mismos en una especie de "surco", del que algunos nunca logran salir. Es mejor dejar a los críticos y a los historiadores la tarea de analizar las sutiles diferencias de nuestro trabajo a lo largo del tiempo. El fotógrafo debiera simplemente expresarse a sí mismo, evitando la actitud crítica al trabajar con su cámara. Una vez finalizado -únicamente- deberíamos proceder a evaluar objetivamente nuestro trabajo.

    La calidad de la copia, por tanto, es una cuestión de sensibilidad a los valores.

    Lo importante -para los fotógrafos- es que los valores de la imagen se ajusten a la imagen en sí y contribuyan al efecto visual pretendido. Acaso la mejor orientación que pueda ofrecerle es la de que examine atentamente sus copias y se deje Ilevar por la primera impresión que le venga a la mente.

      Con estudiantes, y a veces con mi propia obra, he empleado un interesante dispositivo para evaluar copias terminadas. El ambiente de la estancia en la que se haga la demostración debe tener una reflectancia de alrededor del 20 o el 25 por ciento. 

     Disponga un atril o tablero iluminado por una Iámpara de incandescencia colocada en un reflector profundo. Esta debería estar ubicada de manera que su reflejo no deslumbre a los ojos del observador. Acople un reóstato o un "Variac" al circuito de iluminación para controlar la intensidad (cerciórese de que el dispositivo es el adecuado a la potencia de la lámpara que se vaya a utilizar). Gradúe el dispositivo en una posición intermedia de manera que la intensidad pueda incrementarse o reducirse; con un Variac, y utilizando una Iámpara que proporcione a la copia una iluminación de 100 candelas-pie (ft-c), suelo ajustarlo a 80. Con una copia final típica sobre el marginador, acerque o aleje la Iámpara hasta que ofrezca una buena impresión a la vista.

     A continuación, coloque sobre el marginador una copia que desee examinar críticamente. Si resulta "densa ", solicite al observador que mantenga la vista atenta a la copia mientras ajusta rápidamente el reóstato a un valor superior. El efecto sobre la copia es que repentinamente ofrece la ilusión de una imagen más "brillante". Esta ilusión, sin embargo, es sólo temporal, y perdura tan solo el tiempo que los ojos del especta dor tardan en acomodarse a la iluminación más intensa, retornando la copia a sus valores originales. Este experimento únicamente sugiere el valor óptimo para esa copia. Con una copia débil -plana en exceso- el hecho de bajar el reóstato provocará un efecto transitorio de mayor riqueza. El observador recibe un "mensaje" y puede ser inducido a considerar en mayor medida los valores de sus copias. No conozco un arma más adecuada de sugerir las posibles mejoras en la calidad de una copia

     Por muchas razones, el copiado es para mí el aspecto más fascinante de la fotografía en blanco y negro. Resulta especialmente reconfortante para mí, cuando a través de los miles de negativos que nunca he copiado (al menos como copias finales), compruebo que puedo recuperar la visualización original y al mismo tiempo descubrir la nueva belleza y el interés que espero expresar en la copia. El procedimiento que aplico entonces es el siguiente: examino el negativo sobre una mesa de luz, para tomar conciencia de nuevo de las densidades y la información que encierran. Mido entonces las densidades con un densitómetro para anotar la gama de valores, como ayuda para seleccionar el papel que mejor se acomode al negativo. Esto es todo lo que perseguiría en cuanto a información mecánica para el copiado. Evalúo también visualmente los valores del negativo y los relaciono mentalmente con los valores que deseo en la copia. Dado que mi copia expresiva nunca es un duplicado literal e invertido del negativo, esta etapa tiene algo de viaje de descubrimiento, en la que trabajo no sólo por recrear la imagen visualizada originalmente, sino por intensificarla en lo posible.

     A continuación prefiero, como primer paso en el cuarto oscuro, hacer una copia de trabajo muy suave (de bajo contraste), para revelar en valores positivos todo el contenido del negativo. Encuentro que trabajar hacia arriba hasta alcanzar el contraste requerido a partir de una copia demasiado suave o primera copia es mejor que intentar adivinar el contraste final del papel y procesarlo desde el comienzo.

    Resulta más difícil para mi "retroceder" a un copiado más suave durante una sesión de copiado que incrementar el contraste.

     Idealmente -si he visualizado la imagen y conozco mi oficio- debería producir siempre un negativo que contuviera la necesaria información, y a partir del cual debería estar en condiciones de obtener copias que completaran la visualización, aplicando acaso una reserva o un quemado moderado para un control local. Puedo decir que lo consigo en la mayor parte de los casos, pero honestamente debo admitir que también puedo incurrir en lamentables errores de cálculo. 

     La extensión del objetivo en una toma de aproximación puede pasarse fácilmente por alto, o podemos exponer para una película diferente de la que realmente estemos emplean do; nuestros obturadores pueden fallar inexplicablemente o funcionar mal nuestros exposímetros. A fin de cuentas, el fotógrafo es humano y su equipo no es infalible. Asumir lo contrario es una insensatez. (Es una suerte que el proceso de copiado sea tan flexible).

     Debería recalcar, sin embargo, que es importante conseguir la mayor consistencia posible en los negativos, en vez de confiar en la flexibilidad del proceso de copiado para corregir las deficiencias de los negativos. Con negativos de buena calidad general las sutilezas del proceso de copiado pueden aplicarse para corregir el defecto ocasional, y para propósitos creativos.

    Cada fotógrafo desarrollará inevitablemente sus propias variaciones de pensamiento y procedimiento. El punto que desearía destacar es la naturaleza dual del copiado: es al mismo tiempo una realización de la imagen visualizada y una pura actividad creativa en sí misma. Al igual que otros procesos creativos, la comprensión del oficio y el control de los materiales son vitales para la calidad del resultado final.

     Verá que es una delicia ver surgir las copias en el revelador y comprobar que su visualización original ha Ilegado a realizarse, o en muchos casos, a intensificarse mediante sutiles alteraciones de valor. 
     Naturalmente, evocará el motivo, y no resulta fácil disgregar el juicio que le merece la copia ante usted de su sensación del motivo. 
    
      Debería esforzarse por recordar la visualización, (lo que viÓ  y sintió( en el momento de efectuar la exposición. 
      No se deje atrapar por procesos rígidos: 
         “la esencia del Arte es la fluidez para referirse a  un concepto ideal”. - ₪
► “Autorretrato con espejo”, East Sussex – 1966 – 


            BILL BRANDT.-
Preparó FOG

Julio 2000/ Corrección: Octubre de 2005.-
*  Ansel Adams, (fallecido en 1984), a los 82 años de edad fue, –sin duda– uno de los autores más importantes de la historia de la fotografía y un ejemplo emblemático del aclamado “purismo” tecnológico.

Formó parte del Grupo “ƒ/64”, –junto a  Edward Weston e Imogen Cunningham–  grupo que constituyó  la máxima expresión de lo que se llamó “fotografía pictorialista”.

En su obra, utilizó desde cámaras de gran formato hasta las de 35 mm. y su aporte con el “Sistema Zonal”, fue esencial en el hallazgo y desarrollo de un “criterio válido de conceptualización y Evaluación de la exposición fotográfica”, basado en constantes empíricas y  comprobables. – (FOG) 
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►  Ansel Adams – YOSEMITE – USA, 1916. –











1– “La Cámara” -  “El Negativo” -  “La Copia”.-
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