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RESUMEN

Este proyecto de titulacién consta de un reel o portafolio de direccion de fotografia
cinematografica compuesto de tres piezas audiovisuales: un cortometraje de ciencia ficcion,
un perfil documental y un videoclip musical. En estos productos pude explorar distintas
estéticas, técnicas y conceptualizaciones en las que he venido trabajando en mi formacion
como aspirante a director de fotografia. Adicionalmente se realizé una investigacién a
profundidad de mis principales referentes audiovisuales, tomando esto como base para mi
proyecto tanto en el campo técnico como artistico. La intencion principal de este portafolio
visual es explorar y adaptar mi técnica y visidon fotografica a distintas estéticas, tomando
como punto de partida siempre la narrativa y la emocion de cada historia.

Palabras clave: Cinematografia, video, fotografia, referentes, vision.



ABSTRACT

This project consists of a direction of photography reel, composed of three
audiovisual pieces: a science fiction short film, a documentary profile and a music video. In
this product | was able to explore different aesthetics, techniques and conceptualizations in
which | have been working during my training as an aspiring cinematographer. In addition,
an in-depth research was carried out on my main audiovisual references, taking this as a
basis for my project in both technical and artistic fields. The main intention of this visual
portfolio is to explore and adapt my technique and photographic vision to different
aesthetics, always taking as a starting point the narrative and the emotion of each story.

Key words: Cinematography, video, photography, referents, vision
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INTRODUCCION

| think the point of cinematography, of what we do, is intimacy. Is intent, is the
balance between the familiar and the dream, it is being subjective and objective, it is
being engaged and yet standing back and noticing something that perhaps other
people didn’t notice before, or celebrating something that you feel is beautiful or
valid, or true or engaging in some way

Cristopher Doyle, director de fotografia.

Por su naturaleza misma, la luz ha acompafiado al ser humano en su desarrollo y
evolucién tanto biolégica, como social y cultural a lo largo de los siglos. Ya sea para proveer
visibilidad o calor, la luz, acompanada de su contraparte la obscuridad, ha estado presente
en todos los momentos de nuestra historia como especie. Si nos remitimos conceptos de la
fisica como al del Efecto del Observador, el reconocido astrofisico estadounidense Neil
deGrasse Tyson asegura que la Unica razdn por la que podemos observar lo que nos rodea,
ya sean personas, objetos o lugares, es por la presencia de la luz, la cual refleja en los
objetos permitiéndonos ver y evidenciar nuestro entorno (2017). El arte y la tecnologia,
concretamente la fotografia y el cine, supieron encontrar en este principio basico de la vida
un potencial creativo, creando asi un lenguaje comunicacional y una forma expresiva de
transmitir historias y sentimientos humanos.

En mi constante busqueda de expresion a lo largo de estos afos de formacién
profesional, pude descubrir que precisamente es este camino con el que me siento
identificado y donde siento que puedo plasmar mis ideas: el camino de la luz y su control.

Sumado a esto la profunda pasién que siento por contar historias, encontré en el cine, y



especificamente en la cinematografia o direccién de fotografia, la herramienta perfecta para
transmitir las distintas emociones del ser humano de manera genuina y natural, ya sea en
producciones de ficcién o documental. La combinacidn del aspecto artistico, con la técnica
mecdnica y tecnoldgica, sumada a la conceptualizacion de la luz y la emocidn de la cdmara
pensadas por el director de fotografia, hacen de la cinematografia un proceso
profundamente creativo, el cual desde sus inicios ha sido pilar fundamental del quehacer
cinematografico.

Es por esta razén que he elegido como proyecto de titulacidn la producciéon de un
reel de direccién de fotografia cinematografica, por el medio del cual yo como aspirante a
director de fotografia, pueda explorar distintos estilos y visiones dentro de la fotografia para
cine. El proyecto consta de un portafolio visual el cual se compone de 3 piezas: un
cortometraje de ficcion con dos estéticas distintas, un cortometraje documental y un video
musical. Personalmente considero que lo nos atrae, conmueve y fascina de ver peliculas es
la emocion humana, la cual vemos plasmada en la pantalla grande. Como resultado decidi
otorgar un valor emocional a cada pieza, el cual dictd la estética y el trabajo tanto de luz
como de cdmara en cada fragmento del reel.

A nivel local, la naciente industria cinematografica ecuatoriana, continda creciendo a
pesar de las adversidades econdmicas. El campo de la direccion de fotografia no es la
excepcion, y la profesionalizacién del medio es evidente en el trabajo de numerosos
directores locales. La relevancia de este reel es en primera instancia seguir trabajando por
la profesionalizacion del medio, y sobre todo, mostrar y valorar la diversidad de visiones de
las nuevas generaciones de cineastas ecuatorianos.

Al momento de decidir que el camino para este proyecto seria la realizacién de un

reel de direccion de fotografia, la investigacidn creativa consté de dos grandes procesos: la



observacion personal y la busqueda de referentes. Primero, y personalmente creo que ha
sido uno de los procesos mds importantes en el desarrollo de una visién fotografica, fue el
ejercicio de detenerme a buscar distintas atmdsferas que se crean por medio de la luz que
nos rodea a diario. La finalidad de este ejercicio fue reconocer como las distintas calidades,
direcciones, colores e intensidades de la luz pueden transmitir ideas concretas si son
combinadas de distintas formas. Asi mismo fue muy importante para mi poder reconocer
los elementos que personalmente encuentro mds interesantes y aplicables a una estructura
narrativa.

El segundo, y también muy importante proceso de investigacion, fue la constante
busqueda de referentes dentro de la direccién de fotografia cinematografica mundial, los
cuales puedan proveerme de técnicas, experiencias y estilos visuales que han venido
trabajando a lo largo de su carrera. El proceso constd en la visualizacién de parte de la
filmografia de directores de fotografia de mi interés, acompafado de literatura y entrevistas
a los autores donde pude aprender aspectos conceptuales y técnicos de su trabajo.

A continuacién, se analizara la obra de algunos de los directores de fotografia que
me han influenciado a lo largo de este proceso, no solo a nivel técnico, sino también a nivel
conceptual y en su forma de concebir la fotografia. Posteriormente se pasara a describir la

conceptualizaciéon del proyecto y su desarrollo.
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DESARROLLO DEL TEMA

1. Referentes dentro del ambito de la direccidon de fotografia:

a. Christopher Doyle.

The Dissolve. Christopher Doyle. (2013)

Conocido por:

NIGH T SHYAMALAN

HERED
p'\mklﬂw‘ﬁl i
Hero Deseando amar 2046 La joven del agua
Cinematographer Cinematographer Cinematographer Cinematographer
(2002) (2000) (2004) (2006)

IMDB. Christopher Doyle. (2017)

Biografia:
Christopher Doyle, nacid en Sydney, Australia el 2 de mayo de 1952. Es conocido por
ser uno de los directores de fotografia mas trasgresores e interesantes del mundo,

desarrollando gran parte de su obra en la industria cinematografica asiatica (Goodridge,
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2012). Antes de introducirse al mundo del cine, Doyle trabajé en distintos puntos de su
vida como doctor de medicina tradicional china en Tailandia, como mercader en las costas
noruegas y como pastor de vacas en Israel (Crow, 2013). Al final de la década de los 70, se
muda a Taiwan donde se convierte en uno de los miembros fundadores de Lanling Theatre
Workshop, la primera compafiia de teatro moderna de la isla y también colaboré en la
creacién de una serie para la television local. El trabajo que realizaba en pelicula de 8mm y
en video llamé la atencion del taiwanés Edward Yang, quien le ofrecié su primer trabajo
como director de fotografia en la pelicula titulada Hait tan de Yi tian en 1983. Desde aquel
momento Doyle comenzé a ganar gran popularidad en Hong Kong y China debido a su
enorme talento y a su fluidez al hablar mandarin (Goodridge, 2012), hasta convertirse en el
mundialmente aclamado director de fotografia que es hoy.

En 1990, Doyle comenzé lo que seria una fructifera colaboracién con el también
talentoso y reconocido director de Hong Kong, Wong Kar-wai, con el rodaje de la pelicula A
Fei zheng chuan o Dias Salvajes. “Se trataba del inicio de una larga colaboracion que les
llevé rodar juntos algunas de las peliculas asiaticas mas icdnicas de las dos décadas
posteriores” (Goodridge, 2012), en las que se destacan Cheun gwong tsa sit (1997) y
principalmente Dut yeung nin wa o también conocida como In the Mood for Love (2000),
entre otras icdnicas peliculas. Sus métodos poco ortodoxos pero de un valor artistico muy
elevado, hicieron que muchos directores de cine del mundo entero busquen a Doyle para
rodar sus peliculas. Entre ellos destacan sus colaboraciones con Zhang Yimou en Hero
(2002), Gus Van Sant en Psycho (1998) y Paranoid Park (2007), Jim Jarmusch en The Limits
of Control (2009), o con Phillip Noyce en Rabbit-Proof Fence (2002) y The Quiet American

(2002).
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Vision Fotografica y Conceptualizacion:

Christopher Do;)le. In the Mood for Love. (2000)

Para Christopher Doyle “el director de fotografia es la persona mas cercana al actor.
Somos su publico, por lo que tenemos que mostrarnos receptivos, responsable y
convertirnos en sus confidente, porque cuanto mds comprometidos estemos entre
nosotros, mas lo estara el publico” (Cit. en Goodridge, 2012). El cineasta australiano es
conocido en su medio de trabajo por ser un director de fotografia con un excelente sentido
del humor y que no sigue las reglas ni protocolos tradicionales de la industria, al contrario
busca métodos radicales o alternativos para contar sus historias. Uno de sus periodos de
trabajo mas interesantes ocurre durante la década de los 90s y principios de los 2000
cuando trabaja en peliculas que marcarian su nombre en la historia del cine asiatico y
mundial. Hero (2002) del director Zhang Yimou, Fallen Angels (1995), In the Mood for Love
(2000) y 2046 (2004) de Wong Kar-wai. Para entender su vision sobre la fotografia,
debemos entender el contexto y la conceptualizacion de trabajo de Doyle, especialmente en

estos films.
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Durante este prolifero periodo de produccién, Doyle utilizé una arriesgada mezcla
entre lentes angulares, muchas veces incluso llegando a usar un lente 18mm en primeros
planos a pesar de la deformacién dptica que este produce, con lentes teleobjetivos y su
caracteristica escaza profundidad de campo (Sudhakaran, 2016). La cercania con los
protagonistas que genera los lentes angulares en momentos decisivos de su vida, asi como
la mirada de tinte voyerista creada con las dpticas teleobjetivos son caracteristicas de la
fimografia de Doyle. La angulacion de sus planos, asi como sus extrafias y originales
composiciones demuestran una cierta arbitrariedad donde vemos la huella que Doyle quiere

dejar en cada uno de los proyectos en los que trabaja.

Christopher Doyle. 2046. (2004)

El haber trabajado desde sus inicios en una industria cinematografica relativamente
pequeiia a comparacion de Hollywood, le permitido experimentar de forma creativa y libre
alejandose de las convenciones tradiciones tanto técnicas como artisticas; Doyle cred un
flujo de trabajo que se ajustd a su forma de hacer cine. “Asumo que cualquier en comunidad
cinematografica del mundo se me considera un poco excéntrico, pero no me importa.
Significa que sélo me llaman los directores alocados, los que comparten mi manera de ver
las cosas o mis intenciones” (Doyle, Cit. en Goodridge, 2012). Asi mismo, los bajos

presupuestos y pequefias locaciones de sus primeras peliculas pudieron haber limitado
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tanto en movimiento como en operacion a cualquier director de fotografia, sin embargo
Doyle usé estas dificultades para encontrar de forma creativa ritmo y energia en cada plano
usando principalmente el movimiento de los personajes por el cuadro (Sudhakaran, 2016).
El manejo y movimiento de la cdmara es algo intrinseco en el flujo de trabajo de
Christopher Doyle.
Siempre manejo mi propia cdmara. Siempre... No se trata soélo de ir de un
punto “A” a un punto “B”: lo que importa es como se llega. En Gran Bretafia o
Estados Unidos, la relacién entre la cdmara y el director de fotografia suele ser mas
distante y mads conjetural, y presuntamente mas objetiva. Pero yo no creo en esa
objetividad. Puede que sea aplicable a ciertos procesos, pero para mi no es algo tan
visceral, tan de ensuciarse las manos. (Doyle, cit. en Goodridge, 2012)
En peliculas como Fallen Angels (1995) o 2046 (2004), podemos sentir la presencia
de Doyle operando la camara en mano, estética por la cual es famoso; este sigue la accién y
emocién de los personajes capturando de manera espléndida la energia de las calles de

Hong Kong.

Christopher Doyle. Fallen Angels (1995)

Otro elemento fundamental del trabajo del fotégrafo australiano es el uso del color

por medio de su iluminacidn, el cual ha sobresalido en varios de sus films. Se puede notar la
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fuerte influencia de las luces de neon coloridas en calles de ciudades como Hong Kong o
Bangkok sobre todo en la pelicula Fallen Angels (1995), igualmente dirigida por Wong Kar-
wai. Doyle expuso el material filmico a este caos de color creando un look crudo, poético y
psicodélico, causando la saturacién de la emociones de los personajes que viven en este
universo (Goodridge, 2012). Su iluminacién naturalista, ya sea con neones, luces de vapor
de sodio o fluorescentes, siempre se regia a lo que él veia en locacién y por lo general la

fuente de luz principal viene desde la parte superior de la cabeza.

Christopher Doyle. Fallen Angels (1995)

La exploracién del color en el trabajo de Doyle se volvié a evidenciar en la pelicula
Hero (2002) dirigida por Zhang Yimou. Considerada por la critica como una obra maestra
visual y uno de los mejores trabajos de Doyle, los realizadores dividieron a la pelicula en 5
secciones, cada una con un una tonalidad de color dominante. En colaboracién con el
director, la eleccion de colores fue pensada desde lo visual mds que desde simbdlico
(McKey, 2004).

Christopher Doyle para entonces ya era conocido por presionar el celuloide a sus

limites con la finalidad de obtener matices de color extraordinarios. En Hero (2002), debio
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conseguir todas estas tonalidades de color en cdmara en colaboracién con el disefiador de
produccién, y también seguir las indicaciones del director en cuanto a una composicion
céntrica evitando el uso de luz con temperatura mixta; en esta pelicula pudo mostrar su

talento y versatilidad como director de fotografia (Sudhakaran, 2016).

Christopher Doyle. Hero (2002)

Cristopher Doyle. Hero (2002)

El haber conocido a un artista como Christopher Doyle durante mis afios de

formacién como aspirante a director de fotografia, marc6 mi forma de pensar y
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conceptualizar mis proyectos. A parte de sus innovaciones técnicas, personalmente
considero que sus mayores aportes a la cinematografia mundial rigen en el area conceptual
y artistica de este oficio. Su nivel de dedicacién y compromiso con cada aspecto dentro de la
producciones en las que ha trabajado es admirable, llegando incluso a arriesgar su

integridad fisica en muchas ocasiones por obtener el plano deseado.

Christopher Doyle. Fallen Angels (1995)

Doyle definitivamente es un director de fotografia que no sigue las reglas o
protocolos establecidos, sus técnicas buscan como prioridad contar en cada ocasién
historias humanas con un lenguaje apropiado y original. El ha utilizado la mayoria de
técnicas cinematograficas posibles en algun punto o el otro. Manipular la velocidad de
obturacién, slow-motion, luces parpadeantes, apagar la camara durante una toma,
composiciones extremas y poco convencionales, etc. Han sido algunos de los métodos que
este interesante director ha utilizado en sus mas de 60 proyectos culminados hasta la
actualidad, para asi reflejar el universo interno y conflictuado de sus personajes
(Sudhakaran, 2016). Al tener libertad creativa y conceptual, Christopher Doyle ha logrado

crear un flujo de trabajo propio sin pretensiones o necesidades de regirse a un lenguaje



18

cinematografico establecido. Personalmente, este es el aspecto del trabajo de Doyle que
mas admiro y que mas ha influido mi trabajo: su blusqueda de una mirada original y
comprometida para con el arte de la cinematografia, y su permanente entrega a la historia
gue se estd contando, alejado del glamour que la industria cinematografica puede traer
consigo. El director de fotografia australiano logra captar, ya sea con su iluminacién o con

sus movimientos de camara, la emocion y vulnerabilidad de los personajes en pantalla,

creando asi una experiencia sensible e inmersiva para las audiencias.

MEDIUM DARK

GENERAL SPECTRUM
- NS .

Christopher Doyle. Chungking Express (1994)

“Haz lo que puedas. No te empecines en conseguir lo que quieres; y cuando
encuentres una grieta abierta ve a por ella: es tu grieta. No intentes imitar ni imites a
los otros, no quieras imitar a Christopher Doyle...La Unica razén por la que hacemos
peliculas es que tenemos algo que decir, para transmitir nuestras personalidades”.

(Doyle, cit. en Goodrigdge, 2012)
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b. Rodrigo Prieto (AMC, ASC):

Below the Line. Rodrigo Prieto (2014)

Conocido por:

El lobo de Wall Street
Cinematographer

IMDB. Rodrigo Prieto (2017)

Biografia:

Rodrigo Prieto nacié en Ciudad de México el 23 de noviembre de 1965. Su primer
acercamiento al mundo del cine ocurrié a la edad de 11 afios cuando junto a su hermano
Antonio, descubrieron que podian darle vida a sus pequefios monstruos de plastilina gracias
a la técnica del stop motion. “Mi padre tenia una camara Bell & Howell de 8 mm, y

aprendimos a exponer y disefiar los movimientos. Eso cambid mi vida para siempre (Prieto,
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cit. en Gooldridge, 2012). Prieto se formé profesionalmente en la Centro de Capacitacion
Cinematografica de la Ciudad de México donde tuvo la oportunidad de rodar muchos
cortometrajes y anuncios de otros directores gracias a que era de los pocos alumnos de su
generacién que queria ser director de fotografia.

Durante esta primera década, trabajé en peliculas como El sétano (1988) de Patricia
Martinez, Edipo Alcalde (1997) de Jorge Ali Triana con la que gand el premio a la Mejor
Fotografia en el Festival de Cine de Cartagena de Indias, Un Embrujo (1998) de Carlos
Carrera, ganadora del premio Ariel a la mejor fotografia en el festival de Cine de San
Sebastian, entre otras obras reconocidas especialmente en América Latina (Luna, 2016). A
fines del siglo XX, Prieto se encontraba bastante consolidado en el medio local mexicano,
pero gracias a su colaboracidn con Alejandro Gonzalez Ifarritu en Amores Perros (2000), 21
Grams (2003), Babel (2006) y Biutiful (2010), alcanza reconocimiento y repercusién mundial
llevandose varios premios y nominaciones por su interesante visidn y duro trabajo en estas
producciones. “Aquellas peliculas se hicieron famosas por sus narrativas poco
convencionales, que a menudo mezclan la cronologia de los acontecimientos o cuentan
historias paralelas (aunque en ocasiones estan interrelacionadas)” (Goodridge, 2012).

Rodrigo Prieto posteriormente también colabord con reconocidos cineastas como
Spike Lee en 25th Hour (2002), Pedro Almoddvar en Los Abrazos Rotos (2009), Ang Lee en
Brokeback Mountain (2005), Martin Scorsese en The Wolf of Wall Street (2013) y Silence
(2016), entre otros directores. Fue nominado en dos ocasiones a los premios Oscar por

Brokeback Mountain (2005) y Silence (2016) (Goodridge, 2012).
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Vision Fotografica y Conceptualizacion:

“No creo que la buena fotografia tenga que ser necesariamente bella. No creo que se
trate de eso. Las imagenes deberian ser lo que te emociona y lo que contribuye a narrar la
historia” (Prieto, cit en Goodridge, 2012). Rodrigo Prieto es un cineasta multifacético el cual
ha rodado un gran nuimero de films en todo tipo de circunstancias y con distintos
presupuestos, sin embargo existen ciertas producciones que reflejan su estilo personal por
el cual es mundialmente reconocido. Su colaboracién con Gonzalez Ifarritu donde demostrd
su capacidad para crear una estética profundamente naturalista, “se caracterizé por el uso
de la técnica de la cdmara en mano, lo que confiere a sus apremiantes historias un caracter

aspero y descarnado” (Goodridge, 2012).

Las peliculas que poseen la firma de Prieto en su fotografia, han sido reconocidas por
la extraordinaria forma de retratar espacios urbanos con total realismo por medio del
movimiento de cdmara. El mexicano trabaja una estética de caracteristicas viscerales, la

cual retrata con crudeza la pesada realidad de los personajes de Iidrritu. Casi siempre, el
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mismo Prieto opera su camara para sentir la energia de los actores y poder intuitivamente

buscar las composiciones correctas para cada plano.
Todas las peliculas que hemos rodado juntos han pasado por un minucioso proceso
de disefio, a pesar de que, debido al hecho de que usamos camaras de mano,
parecen improvisadas. Es como si estuviéramos captando todo lo que pasa, y ésa es
precisamente la intencion. Pero la verdad es que todo esta muy planificado, en
especial todo lo relacionado con las transiciones o con la forma de iniciar o terminar
una escena en términos de edicién antes de pasar a la siguiente. (Prieto, cit en

Goodridge, 2012).

Rodrigo Prieto.Biuﬁf (2013

La trilogia Amores Perros (2000), 21 Grams (2003) y Babel (2006), comparten una
estructura compleja la que se compone por diferentes historias que se entrelazan por un
acontecimiento narrativo. Las historias son contadas sin respetar una estructura lineal, por
esta razon, Prieto decidié otorgar caracteristicas visuales concretas para contar los

conflictos de cada personaje.

Rodrigo Prieto. Babel (2006)
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El color es un elemento fundamental en la narrativa visual de estos films, cada
personaje fue asignado con un color dominante especifico dependiendo de su estado
emocional, asi como también una tonalidad secundaria la cual representa su destino y es
compartido con los personajes con los que se va a cruzar durante el largometraje. En el caso
de 21 Grams, el personaje de Sean Pean es representado con colores frios, Benicio del Toro
por su parte es iluminado con colores calidos mientras que Naomi Watts representa los
colores neutros en la paleta de la pelicula; mientras la narracién avanza y sus destinos se
comienzan a entrelazar, los tres personajes comienzan a adoptar una tonalidad calida con

destellos de color verde. (Sudhakaran, 2016).

Rodrigo Prieto. 21 Grams (2003)
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En Babel (2006), Prieto llegd incluso a utilizar distintos formatos para diferenciar
cada historia utilizando Super 35mm en las secuencias rodadas en México, 60mm en las
escenas en Marruecos y las escenas en Japdn las fotografio en anamarfico, dando asi una
identidad a cada pieza que compone la pelicula de Gonzalez Ifarritu. En Biutiful (2013),
repitié una similar férmula al utilizar anamérfico y Super 35mm para marcar diferencias en
distintas etapas de la vida del protagonista (Sudhakaran, 2016).

La decisidn de que estas peliculas deben verse crudas o “sucias”, fue un gran aporte
a la narrativa ya que el universo de los personajes se encuentra en total desequilibrio y las
historias se desarrollan en un contexto urbano. La iluminacién de igual forma aporta a este
look visual, ya que todas las fuentes de luz son inspiradas por fuentes disponibles en set y
por luces practicas de utileria. Luz natural, neones, fluorescentes o de vapor de sodio,
fueron algunas de las elecciones de Prieto en esta trilogia, y al igual que Doyle, el cineasta
mexicano ilumind a los actores y actrices desde la parte superior de sus cabezas
conservando la estética realista. “Para Prieto, la iluminacién y la fotografia son una
expresion muy abstracta. Es una forma de arte que no es de hormigdn. Es sélo la utilizaciéon

de la energia de la luz para exponer emociones” (Luna, 2016).
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Asi mismo a Rodrigo Prieto suele utilizar luces con geles de distintos colores para asi
contrastar los sets, ayudar a los actores a entrar en el mundo de sus personajes y apoyar a

la narracién y al mood de la pelicula.

Rodrigo Prieto. Babel (2006)

Al ver el trabajo de Rodrigo Prieto, pude darme cuenta que él es uno de los primeros
directores de fotografia del cual me interesé aprender acerca de la fotografia de cine.
Amores Perros (2000) y Babel (2006) son peliculas que marcaron un antes y un después en
mi forma de ver el séptimo arte. La férmula que combina las desgarradoras historias y una
camara que busca el realismo en su maxima expresién me cautivd; jamas habia visto algo
igual y sin duda me impacto tanto visual como emocionalmente. El uso correcto de la
camara en mano tiene un poder impresionante en la audiencia, y definitivamente Prieto es

uno de los maestros de este arte.

Rodrigo Prieto. Biutiful (2013)
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Me considerd un amante del cine documental y de las historias de ficcién urbanas, es
por esta razon que la estética usada por Rodrigo Prieto en varias de sus peliculas me ayudo
a conectarme con los conflictos mostrados en la pantalla grande. Definitivamente lo que he
aprendido al analizar el trabajo del mexicano quiero aplicarlo en mi futuro trabajo
profesional. Asi mismo, la vision de Prieto y sus formas de trabajar, las cuales se adaptan a
distintos directores pero siempre mantenido su esencia, es algo que me ha llamado mucho
la atencién de su flujo de trabajo. Su forma de ver la cinematografia, no como un oficio
técnico que debe cumplir ciertos pardmetros, si no como un lenguaje el cual se disena para
cada personaje con el que trabaja. Para Rodrigo Prieto, la fotografia no necesariamente
debe ser bonita, muchas veces lo que consideramos “feo” o “poco estético” es lo que mejor
funciona para la pelicula. Y asi mismo, para este gran director la emocién de la escena,
construida por todos los elementos de la cinematografia, el disefio de produccién vy la
puesta en escena, son los que crean emocidn en la audiencia, siendo el fin dltimo de una
pelicula. “Me gusta emocionarme, y me parece fascinante poder contribuir a que la gente

se emocione” (Goodridge, 2012).

Rodrigo Prieto. 25th Hour (2002)
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c. Matthew Libatique (ASC):

Alchetron. Matthew Libatique (2013)

Conocido por:

BLACKSWAN

Cisne negro

Ciner e

IMDB. Matthew Libatique (2017)

Biografia:

Matthew Libatique nacié 19 de julio de 1968 en Queens, New York. Hijo de padres
filipinos, Libatique se crio en New York hasta su adolescencia cuando se mudd con su familia
a California. Desde muy pequefo comenzd a aprender fotografia ya que su padre trabajaba
en un laboratorio fotografico. “Este arte era su pasion y me introdujo en este mundo, pero

no fue algo que aspirara hacer hasta que me di cuenta de que no iba a ser ni estrella de rock
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ni jugador de béisbol” (Libatique, cit en Goodridge, 2012). Estudié sociologia vy
comunicacion en California State University y posteriormente estudié cinematografia en el
American Film Institute donde adquirié un Master in Fine Arts (MFA) “Libatique se ha erigido
como una de las grandes estrellas de una nueva generacién de directores de fotografia,
rodando algunas de las peliculas mas destacadas de las dos ultimas décadas” (Goodridge,
2012).

Su primer trabajo en la industria cinematografica fue como pasante en la productora
Chanticleer Films, donde posteriormente se convirtié en coordinador del area de post-
produccién. En la misma empresa comenzdé rodando comerciales y videos musicales tipo
karaoke para iglesias, donde se rodaban alrededor de 5 0 6 de estos videos semanalmente.
A Libatique le interesaba mds rodar videos musicales que largometrajes en esa época
debido a su interés en la naciente tecnologia digital de video, sentia que realizando peliculas
debia apegarse al formato filmico impidiéndole experimentar con las nuevas tecnologias
(IEC, 2014).

En la escuela de cine, pudo participar en rodajes de cortometrajes y videos musicales
de sus companferos directores donde conocié al también estudiante Darren Aronofsky, “vi
sus peliculas y me deslumbraron: tenian todo lo que me gustaba del cine de la época...era
energia y emocion en estado puro” (Libatique, cit en Goodridge, 2012). De esta amistad
naceria una colaboracién que llevaria al ddo Aronofsky — Libatique, a realizar algunas de las
peliculas mas interesantes de esta nueva generacion de cineastas jovenes, catapultando la
carrera de Libatique a una escala mundial.

Junto a Aronofsky realizaron Pi (1998), Requiem for a Dream (2000), The Fountain
(2006), Black Swan (2010) por la que recibié una nominacién a los Premios de la Academia

ese mismo afio, Noah (2014) y la préxima a estrenarse Mother! (2017). A pesar de su
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relativamente corta carrera en la industria cinematografica, ha colaborado con otros
directores como Joel Schumacher en Tigerland (2000), Phone Booth (2002) y The Number
23 (2007), con Spike Lee en She Hate Me (2004) Inside Man (2006), Miracle at St. Anna
(2008) y Passing Strange (2009). De su trabajo mas reciente podemos resaltar su
desempefio en las producciones de alto presupuesto de Jon Favreau como Iron Man (2008)
e Iron Man 2 (2010), o también en la cinta Straight Outta Compton (2015) del director F.
Gary Gray, donde pudo plasmar su amor hacia la cultura urbana y la musica en la gran

pantalla.

Panavision. Matthew Libatique (2015)
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Vision Fotografica y Conceptualizacion:

Matthew Libatique. Requiem for a Dream (2000)

En mis dltimos afos de educaciéon secundaria, cuando empecé a interesarme
verdaderamente por el cine y verlo como una posible profesién y estilo de vida, una pelicula
gue me marco fue Requiem for a Dream (2000). En ese entonces no entendia bien quien la
habia realizado ni las razones por la cual la pelicula me parecia fascinante, pero la forma
visceral, emocional y cruda forma en la que la historia era contada fue algo que me definid
en ese punto de la vida. Curiosamente, en la misma época vi por primera vez Black Swan
(2010), y volvi a conectarme con este film de manera especial, similar a la experiencia que
tuve con Requiem, convirtiéndose en un principal referente del cine que queria hacer sin
antes saberlo.

Después de mi primer semestre en la escuela de cine, entendi que todo aquello que
me habia conmovido, aparte de lo impresionante y desgarrador de sus narrativas, fue la
emocién que me transmitié la cdmara y la iluminacién. Encuadres creativos y pocos

convencionales, iluminacidn totalmente naturalista y un movimiento de cdmara agresivo,
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fueron los elementos que empezaron a ensefiarme las posibilidades de la direccién de la
fotografia. En mi continlda busqueda de nuevas experiencias filmicas, me encontré
finalmente con Pi (1998) un tiempo después. Al verme impactado nuevamente, entendi que
los causantes de las emociones producidas en mi eran Darren Aronofsky y Matthew Litique;
el producir sentimientos similares en 3 peliculas no podia ser producto de la causalidad si no
de una visiéon cinematografica muy concreta. Los elementos visuales y fotograficos
(responsabilidad de Libatique) aplicados en la narrativa, fue lo que mdas me ha influenciado

de estos films.

Matthew Libatique. Pi (1998)

En su entrevista en el libro de Goodridge, “Direccién de Fotografia Cinematografica”
(2012), Libatique asegura que junto a Aronofsky fueron muy agresivos en cuanto a sus ideas
y a sus intenciones como cineastas, lo que les dio una firma especifica desde el estreno de Pi
(1998). A partir de ese momento se propusieron una filosofia: crear un lenguaje consistente.
Cuanto antes el publico entienda este lenguaje, podrd entender lo que se estd
transmitiendo, no importa lo que se pone en camara sea realidad o ficcion. Y eso es lo que
han venido haciendo en su extensa filmografia lo que les ha traido reconocimiento vy

repercusion en la industria cinematografica.
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Se puede entender el estilo cinematografico de Matthew Libatique como naturalista.
El mismo ha admitido en repetidas ocasiones que odia el look de una pelicula cuando se
nota iluminada o busca una iluminacidon pretenciosa sin que la historia la requiera,
sacandote de lo principal que es el conflicto. En exteriores busca mantenerse fiel al uso
Unicamente de luz natural controlada con rebotes positivos y negativos, buscando asi una
luz suave que nos recuerde a la que visualizamos dia a dia. Muchas veces sus peliculas
pueden llegar a tener un tono casi documental, sin embargo el trabajo de disefio elaborado

por el cineasta estadounidense es muy meticuloso.

Matthew Libatique. Iron Man (2008)

En uno de sus primeros largometrajes exitosos, Pi (1998), se puede notar la decisién
de los realizadores de representar el mundo que estaban creando a través de la perspectiva
del protagonista Sean Gullete exclusivamente. “Sabiamos que Max apareceria en todas las
escenas y practicamente en todos los planos de la pelicula...los planos en los que no
aparecia eran subjetivos” (Libatique, cit en Goodridge, 2012). Con esta mentalidad rodaron
la pelicula; todos los planos en los que aparece Max son primeros planos, y en los que
aparecen otros personajes, buscaron la forma de incluir al protagonista también;

literalmente Max aparece en todos los planos explotando su mirada subjetiva al maximo.
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Matthew Libatique. Pi (1998)

Libatique rodé Pi, en pelicula de 16mm blanco y negro por temas de presupuesto,
dado que el largometraje costé uUnicamente $60,000 (IMDB, 2015). A pesar de las
dificultades econdémicas, el bajo presupuesto le otorgd libertad creativa y oportunidades
para experimentar. Un par de afios mas tarde trabajaria en Tigerland (2000), un drama
ambientado en un campo de entrenamiento estadounidense en la época de la guerra de
Vietnam dirigido por Joel Schumacher. Una vez mas, Libatique tomo la arriesgada decision
de volver a rodar en 16mm, pero esta vez no fue por razones presupuestarias sino

narrativas.

Matthew Libatiqu. Tigerland (2000)

La pelicula estd ambientada en la década de los setenta. “Para prepararnos para la

pelicula vimos unos cuantos documentales de Frederick Wiseman. A Joel le entusiasmo la
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idea de que pareciera rodado en la década de 1970 (Libatique, cit en Goodridge, 2012). El
rodar en 16mm y no en super 16 le trajo conflictos con la productora FOX, pero fue una
decision que defendieron hasta el final, y el resultado en la pantalla grande es muy claro. El
rango dinamico, la saturacién de los colores y el grano que proporciona el celuloide, dieron
a la pelicula una personalidad que se ajustaba perfectamente a la narrativa que buscaban en

conjunto con el director; aquel mood hubiera sido imposible de conseguir con otro formato.

Matthew Libatique. Tigerland (2000)

Otra pelicula donde podemos estudiar el talento de Libatique es en Black Swan
(2010). “Nuestro objetivo en Black Swan fue crear una pelicula que fuera lo mas naturalista
posible, pero es evidente que no es una historia naturalista. Queriamos introducir a la gente
en el mundo de una persona real” (Goodridge, 2012). El es un director de fotografia que es
conocido en el gremio por su brillante trabajo con cdmara en mano; uno de sus mayores
aportes a look natural y descarnado de la pelicula protagonizada por Natalie Portman, por la
gue obtuvo su primera nominacién a un premio de la Academia de las Artes y las Ciencias

Cinematograficas el mismo afio del estreno. “Cuando hago algo —ya sea agitar la cdmara o
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rodar una toma camara en mano, siempre procuro que encaje en la historia” (Libatique. Cit
en Goodridge, 2012).

Al igual que afios atras en Pi, junto a Aronofsky tomaron la decisién de contar la
historia desde una perspectiva subjetiva, esta debia estar conectada a un personaje y sus
movimientos. El personaje de Nina, es quien dicta el movimiento de la camara y lo que
vemos a lo largo del film. Esto es evidente en todas las escenas de baile, ya sean ensayos o
la presentacion final, ya que Nina aparece practicamente en todos los planos a excepcién de
los que representan su mirada. La cdmara y su movimiento se vuelven la representacién
exterior del conflicto interior del personaje; un retrato de su psicosis. Lo mismo ocurre en
las escenas donde se emplea elementos fantdsticos, los cuales no dejan de ser naturalistas
para el espectador. La intensidad del movimiento crece de forma progresiva, llevandonos al
caos en los momentos de quiebres psicologicos de Nina. Producto del movimiento, los
encuadres se vuelven menos limpios, ignorando los preconceptos de una “cinematografia

bella y correcta” y acompanando la emocion de la protagonista por alcanzar la perfeccion.

Matthew Libatique. Black Swan (2010)

La forma de trabajo, y sobre todo, los resultados de alta calidad tanto técnica como

artistica que presenta Matthew Libatique en la gran pantalla, son un claro ejemplo de la
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emocién cinematografica en su maxima expresion. Su éxito con varios reconocidos
directores, con los que ha colaborado en multiples ocasiones, hablan muy bien de su trabajo
y de las garantias que este ofrece a la produccién. Como los anteriores directores de
fotografia mencionados, el look que Libatique ha propuesto en varios largometrajes se

caracteriza por sus elementos naturalistas y narrativamente poderosos.

TN R T ™

L

Matthew Libatique. The Fountain (2006)

El trabajo de preparacién que este director de fotografia realiza en cada una de sus
peliculas es verdaderamente impresionante e inspirador, al punto de ser llamado por
muchas personas “el proceso Libatique”. Realiza una deconstruccion del guion por medio
de un diagrama cronolégico donde se describe brevemente las escenas y se pinta de color
para distinguir visualmente a los personajes o entre exteriores diurnos y nocturnos, etc.
Esto con el fin de poder visualizar el curso narrativo de la pelicula (Goodridge, 2012). Del
mismo modo a Libatique le gusta tener una idea grafica de las locaciones y de su posible
iluminacién usando detallados graficos. “Cuanto mas claro tengas lo que quieres hacer, de

modo que puedas guiar a todo el mundo en la direccidon correcta, mas eficiente vas a estar
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en tu trabajo y mas creativo, al fin y al cabo, porque estards usando sabiamente tu tiempo”
(Libatique, cit. en Goodridge).

A pesar de la metodologia de trabajo, Matthew Libatique es un director de fotografia
gue otorga a cada pelicula en la que trabaja una visién Unica que se apegue a las
necesidades de su guion. A partir de la base narrativa y la identificacién de emociones y
puntos de giro en los personajes, construye un lenguaje que resalte estos factores y lo
mantiene constante a lo largo de los films. Verdaderamente su proceso me ha ensefiado
mucho sobre cdmo prepararme correctamente para una producciéon y cdmo mantener el
look de la pelicula coherente y original. Adicionalmente, Libatique es un director que estd
buscando constantemente la innovacién, es por eso que busca inspiracién en otros
lenguajes y espacios artisticos, haciendo de su trabajo uno de los mas interesantes de la
industria cinematografica actual. “Los artistas estdan haciendo cosas increibles en cuanto a
composicién, proporcion y espacio. Creo que la direccidn de fotografia tendra que encontrar
la forma de ir al compas de la cultura callejera, del arte callejero, de Youtube y de la forma
en la que se hacen peliculas de animacidn y se incorporan a la imagen real” (Libatique, cit en

Goodridge, 2012).

Matthew Libatique. Straight Outta Compton (20i6)
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2. Propuesta Reel de Direccion de Fotografia:

Como se menciond en la introduccion del texto, este reel de direccidon de fotografia
de cine esta compuesto por 3 piezas audiovisuales. A cada una se le ha otorgado una
emocién predominante, la cual dictd sobre las decisiones y la estética trabajada. La finalidad
de esto es mostrar un portafolio visual variado y la aplicacidn de los conceptos fotograficos

con finalidades narrativas y estéticas tanto en producciones de ficcion como documental.

Propuesta Fotografica “Todo por el Oxigeno”

Directora: Valeria Guevara.
Género: Cortometraje drama — ciencia ficcién.
Director de Fotografia: Juan José Geller.

La primera pieza es un cortometraje de ficcion titulado “Todo por el Oxigeno”. El
drama se ambienta en un mundo post-apocaliptico donde Alex, la protagonista, vive en un
planeta tierra donde las plantas han dejado de crecer debido a siglos de polucién,
destindndola a un entorno desértico y sin opciones de vida. Alex tratard de recobrar la
fertilidad de la tierra mediante diversos experimentos con cuerpos humanos. La historia
ocurre en dos temporalidades: el afio 2080, donde encontramos a una joven Alex en busca
de los medios para salvar el oxigeno, y el afio 2120 donde vemos a una Alex anciana
admirando el crecimiento de la naturaleza y la vida gracias a sus acciones.

Debido a las diferencias temporales, decidi comenzar a desglosar el guion y a pensar
en elementos que puedan diferenciar y dar una identidad a cada tiempo en el corto. Para

eso, en primer lugar otorgué de forma conceptual una emocién a cada secuencia.
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Basandome en esta, pude continuar desarrollando la propuesta fotografica y buscando

elementos que aporten a la historia y al desarrollo de la protagonista.

Escena Laboratorio (afio 2080):
Para esta escena la emocion escogida fue fervor. Segun la RAE (2017) esta palabra significa:
1. m. Celo ardiente hacia las cosas de piedad y religién.
2. m. Entusiasmo o ardor con que se hace algo.
3. m. Calor muy intenso.
En este momento de la historia, Alex se encuentra conflictuada consecuencia de la
realidad apocaliptica que estd viviendo, a pesar de que como espectadores no la podemos

ver. Sin embargo, al mismo tiempo ella se encuentra totalmente apasionada vy

comprometida con su deber.

Atmosfera y Color:

Alex se encuentra aislada del exterior, como audiencia entendemos que algo no
anda bien, lo que nos provoca mas interés en los procedimientos de laboratorio de Alex.
Este es un espacio cerrado, privado de oxigeno, caluroso y repleto de aparatos de
procedencia dudosa. A pesar de esto, este es una habitacién en la que ella se encuentra a
salvo y puede trabajar tranquila. Por esta razén decidimos utilizar, en funcién con el disefio
de produccién, varias bombillas incandescentes niveladas a 3200 grados Kelvin, lo que nos
proporciond una luz calida y amable con el personaje. Las bombillas fueron visibles y se
utilizaron como luces practicas que sirvan como fuente principal de luz y a la vez parte de la

escenografia.
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Jeff Wal/. After “Invisible Man” by Ralph Ellison, the Prologue (1999)

Esto se contrasta con el verde intenso de la escenografia compuesta en gran medida
por plantas. La luz fue controlada por medio de dimmers eléctricos donde pude tener
control sobre 3 grupos distintos de bombillas para poder crear dimension, reducir la
intensidad en ciertos espacios y rellenar otros sin la necesidad de rebotes. El resultado fue
una luz cdlida, suave y nada amenazante, lo que brindd la sensacion de seguridad al
personaje. Por medio de la atmdsfera queria representar el universo exterior del personaje

en este caso su laboratorio y el control que Alex tiene sobre el mismo.

Jo Willems. The Hunger Games: Mockingjay — Part 2 (2015)
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La paleta de color oscilé entre varias tonalidades de verde oliva saturado y colores
ambar y ocres desaturados en el espacio, apoyando nuevamente a la emocién planteada
desde lo conceptual. El color verde le proporciona a Alex la frescura necesaria para poder
respirar en aquel ambiente tan calido y encerrado; representa directamente el anhelado

oxigeno.

LIGHT MEDIUM DARK

| HEEEENT .

GENERAL SPECTRUM

[ O A I
Bruno Delbonnel. Le fabuleux destin d'Amélie Poulain (2001)

Posteriormente Alex prueba repetidas veces los experimentos en una maquina que
responde con luz roja si es que el experimento fue fallido, y con luz verde si el experimento
fue exitoso. Este efecto fue realizado con luces leds controladas de manera remota para
poder pintar el rostro de Alex con el color y con la intensidad deseada. El color de la luz
escogido en este caso se asemeja al concepto del semaforo utilizando el rojo como una

barrera para la protagonista y el verde como un paso libre y una revelacion.

Juan José Geller. Todo por el Oxigeno (2017)
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Movimiento:

Como ya fue mencionado, este es un momento de desequilibrio e inestabilidad para
Alex. En el planeta tierra ya casi no hay oxigeno, no se puede respirar sin un casco en el
exterior y la muerte es inminente. Existen muchas razones para su desequilibrio emocional,
sin embargo el espacio del laboratorio es distinto, le brinda una momentdnea seguridad
aislandola del mundo exterior. En esta escena Alex se encuentra muy concentrada y
apasionada buscando la cura para el mundo. Por esta razén decidi optar por el uso de una
camara en mano que represente el fervor de la respiracion de la protagonista. Un leve
movimiento controlado, pero que al mismo tiempo nos muestre la agitacién y hostilidad de

la situacion.

Punto de Vista y Distancia:

Desde el inicié de la conceptualizaciéon visual de este cortometraje, junto a la
directora decidimos que esta es una historia que se sostiene gracias a su protagonista Alex,
por lo que debiamos respetar la subjetividad de la cdmara en todas nuestras decisiones. Ella
aparece en casi todos los planos y la camara siempre responde a sus acciones y a su
movimiento. Cuando no vemos a Alex en plano, la camara representa su mirada sobre el

entorno de forma subjetiva.

Por las mismas razones, la distancia que la camara adoptd para retratar a la
protagonista y a su conflicto fue de cercania y acompafiamiento en cada una de las
acciones. Para esto se utilizé una mezcla entre lentes angulares como el 20mm y 28mm para
fotografiar el espacio del laboratorio, y lentes normales como el 35mm y 50mm para
capturar los primeros y medios planos de Alex, asi como los contra planos que mostraban

sus acciones. Siempre se busco crear una cercania entre la mirada de la protagonista y la
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audiencia. El encuadre nunca tiene a la actriz en el centro del cuadro, casi siempre se la
mantiene en los tercios de la composicidon, una vez mas, debido a la inestabilidad del

personaje.

Juan José Geller. Todo por el Oxigeno (2017)

Aspectos Técnicos:

e Camara: Sony NEX-FS700R.
e Optica: Sony CineAlta 4K Les Kit PL Mount.
e Formato de grabaciéon: 1920x1080p. 24fps. AVCHD.

e Aspect Ratio: 2:35:1
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Escena Desierto (afio 2080):

El segundo elemento que compone la unidad temporal del afo 2080, consiste en la
escena posterior a la del laboratorio. Alex, después de haber descubierto la férmula exitosa
para sus experimentos, sale al mundo exterior para aplicarla. Se encuentra con un planeta
desierto y desolado donde la vida es imposible. En esta escena se desarrolla el punto
climatico del cortometraje y es el momento de mayor tension para Alex. La emocion
predominante escogida para esta situacion es la ansiedad. Segln la Real Academia de la

Lengua Espanola (2017) esta palabra puede significar:

1. f. Estado de agitacion, inquietud o zozobra del dnimo.

2. f. Med. Angustia que suele acompafar a muchas enfermedades, en particular a

ciertas neurosis, y que no permite sosiego a los enfermos.

El estado de ansiedad y tensidn que esta viviendo Alex es muy fuerte ya que el solo
hecho de exponerse al exterior puede ser mortal. Asi mismo el peso que ella carga en sus
hombros en su intento por salvar el mundo complica la situacion todavia mas. Por estas
razones se identificé a la ansiedad como el estado emocional en el que se encuentra Alex, y

dado las caracteristicas subjetivas de la fotografia en el cortometraje, esta misma emocién

puede ser aplicada en la estética fotografica de la escena.

Atmdésfera y Color:

Tomando en cuenta el momento que sucede esta escena en el arco narrativo de la
historia, el ambiente es de total inestabilidad para la protagonista, lo que significa que la
atmosfera y el color deberan serlo de igual manera. El planeta no produce oxigeno y el
avanzado efecto invernadero hace del exterior un desierto tremendamente caluroso y

asfixiante.
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Para crear la sensacidon de calor, a diferencia de la nocién tradicional cdlida y
anaranjada del desierto, decidi optar por un look que tome como referente principal de
color al blanco sin detalle. Configuré la camara a la temperatura de luz de dia que
recibiamos a la hora del rodaje (5600K), y modifiqué la exposicidn utilizando la apertura del
diafragma para buscar blancos sobreexpuestos que eliminen el detalle del paisaje, pero
conservando todos los detalles en el rostro de Alex. La saturacion de la imagen y de los
colores en general serd baja resaltando Unicamente el rostro de Alex y los objetos que ella

utiliza como la jeringuilla.

Gus Van Sant. Gerry (2002)

Juan José Geller. Todo por el Oxigeno (2017)
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Movimiento:

El movimiento es también un elemento muy importante en la construccion de una
propuesta fotografica; la inestabilidad y ansiedad debian sentirse a partir del movimiento en
esta escena. Por esta razén decidi utilizar cdmara en mano y seguir la accidon de Alex sin
ningun tipo de estabilizacion que disimule el movimiento, al contrario, como operador segui
la misma ruta que la actriz para asi poder darle dinamismo y provocar en la audiencia la
sensacion de caos que vivia la protagonista. Una de las principales motivaciones para los

movimientos bruscos de la cdmara es la sensacion de cansancio y ansiedad

Juan José Geller. Todo por el Oxigeno (2017)

Juan José Geller. Todo por el Oxigeno (2017)
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Punto de Vista y Distancia:

En la escena del desierto en el afio 2080, volvemos a repetir la decisién de
mantenernos fieles al punto de vista de la protagonista optando por una cobertura
subjetiva. El uso de lentes normales y teleobjetivos nos encierra intimamente en el universo
de la protagonista. Siempre la tenemos en cuadro, a pesar de que nunca ocupa el centro del
mismo sino los tercios del mismo. Del mismo modo vemos con cercania las acciones que
Alex realiza lo que corresponde directamente a su mirada. Conforme Ila historia avanza, la
tension aumenta y consecuentemente la cercania de la cdmara con el personaje; esta
escena es exclusiva de Alex y de lo que le sucede. Para conseguir esto, use Unicamente

lentes normales y en algunos casos teleobjetivos.

Juan José Geller. Todo por el Oxigeno (2017)



Aspectos Técnicos:
e Cdamara: Sony NEX-FS700R.
e Optica: Sony CineAlta 4K Les Kit PL Mount.
e Formato de grabacién: 1920x1080p. 24fps. AVCHD.

e Aspect Ratio: 2:35:1
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Escena Bosque (afio 2120):

La otra unidad temporal ocurre en el aiflo 2120, exactamente 40 afios después de las
escenas anteriormente mencionadas. El mundo con el que Alex se encuentra en este afio es
radicalmente distinto a lo que vivié décadas atras. Finalmente, Alex logré su objetivo de
recuperar el oxigeno del planeta gracias a sus experimentos; las plantas y arboles volvieron
a crecer creando un paisaje hermoso, vivo y amigable. Alex, ahora una anciana, se pasea por
los arboles mientras los admira, toca y abraza; la conexién que existe entre ella y la
naturaleza es intensa. La protagonista se encuentra completa y alcanzé su momento de
maximo desarrollo. La estabilidad finalmente ha vuelto a su vida y es por eso que la
emocion que escogi para este momento de la historia es la plenitud. Entendemos esta
emocion segun la RAE (2017) como:

1. f. Totalidad, integridad o cualidad de pleno.
2. f. Apogeo, momento algido o culminante de algo.

Atmosfera y Color:

La estética de esta escena es radicalmente distinta a lo que hemos visto
anteriormente en el cortometraje; la calidez y el oxigeno llegaron a la vida de Alex. Busqué
mantener una sensacion de armonia y perfeccion en el ambiente por medio del color y la
atmésfera creada por la iluminacién. Nuevamente usamos el color verde para representar el
oxigeno producido por los arboles. La escena fue iluminada utilizando Unicamente luz
natural disponible (5600K) y controlandola con rebotes positivos y negativos para anadir
contraste a la escena. Después del scouting pude identificar las horas donde la luz bafiaba el
set de forma adecuada para la narrativa, dandole a la escena la sensacién de mafiana, de
calidez y de perfeccion. Colores verdes, amarillos y marrones saturados predominaran en la

escena principalmente por las caracteristicas naturales del set.
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Todopaisajes.com. Bosque Frondoso (2015)

Juan José Geller. Todo por el Oxigeno (2017)

Movimiento:
Como se ha venido elaborando a lo largo de este reel, la emocidon predominante guia

las decisiones estéticas que tomé desde la preproduccién. El movimiento de esta escena
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también marca un cambio radical con lo anterior visto. La perfeccion, plenitud y armonia se
trasmiten principalmente desde un movimiento de cdmara muy controlado y fluido; Alex
finalmente esta completa y estable. La idea inicial era generar una sensacién de cdmara
flotante, sin friccion ni agresividad ya que la narrativa aspira a lo contrario. Este efecto se
consiguié mediante el uso de un estabilizador electronico de 3 ejes. La idea era que el
movimiento simbolice el aire y el oxigeno que fluyen por el bosque y entran a los pulmones
de la protagonista, marcando un radical contraste con el ambiente claustrofébico y de

ansiedad que el personaje vivid en la otra unidad temporal.

Juan José Geller. Todo por el Oxigeno (2017)

Punto de Vista y Distancia:

En definitiva la historia que estamos contando le pertenece a la protagonista Alex, es
por eso que la cercania de hemos construido a la largo del cortometraje continua creciendo
hasta este momento, donde mediante el uso de lentes angulares (20mm y 28mm), nos
acercamos mas que nunca a la protagonista para poder captar aquellos simples gestos y

expresiones que caracterizan una buena actuacion.
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Sin embargo, el punto de vista en esta escena varia y toma una nueva perspectiva
para fotografiar a Alex. La cdmara observa a la protagonista desde un sentido objetivo,
fluyendo en su movimiento y logrando captar elementos que no necesariamente
corresponden a su mirada. Utilizando la misma comparacién entre la cdmara y el oxigeno,
esta logra rodear y observar detalles del entorno que envuelva a Alex, ya que esto es uno de
los principales objetivos de esta escena. Abandonamos la estética naturalista y comenzamos
a utilizar elementos de un cine mas formalista. Dejamos de acompafiar emocionalmente al
personaje como en otras escenas, y comenzamos a Unicamente observarla y a disfrutar del

paisaje como ella lo esta haciendo.

Juan José Geller. Todo por el Oxigeno (2017)

La posicién del personaje en el cuadro fue pensada para tener a la protagonista en
todo momento en el centro del cuadro, para asi representar aquella perfeccion y armonia

gue estd viviendo. Ella es el centro de este nuevo planeta gracias a sus esfuerzos cientificos.
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Aspectos Técnicos:
e Camara: Sony NEX-a6300.
e Optica: Sony CineAlta 4K Les Kit PL Mount.
e Formato de grabacién: 4K. 24fps. XAVCS.

e Aspect Ratio: 2:35:1
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Propuesta Fotografica “BRITO”

Director: Juan José Geller.
Género: Perfil documental.
Direccién de Fotografia: Juan José Geller.

La siguiente pieza de mi reel de direccién de fotografia cinematografica es un perfil
documental que hablard sobre el skater profesional ecuatoriano Andrés Brito. La obra
audiovisual cubrird un dia de entrenamiento de Andrés, desde que arma y prepara su
patineta hasta que entrena y logra los trucos deseados. Mientras observamos las imagenes
escucharemos una entrevista realizada Andrés donde habla de sus motivaciones y el por

qué patina.

Juan José Geller. BRITO (2017)

El skateboarding es un deporte practicado en circulos urbanos y muchas veces
considerado contracultural. Debido a esto, los videos donde se registra esta actividad suelen
tener una estética naturalista y callejera, sin embargo, este no es un video de skate, sino del

skater; me interesaba hablar acerca de la pasion y de lo que significa esta actividad para
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Andrés. Por esta razéon tomé la decision de contar esta historia con una estética
radicalmente distinta a lo que se esperaria de un video de este tipo; una imagen controlada
donde se exploten los recursos fotograficos y tecnolégicos.

En conversaciones con Andrés, el protagonista de este perfil documental, pude
descubrir que lo que motiva diariamente a seguir con esta dura actividad es la tranquilidad y
felicidad que siente cuando esta subido sobre su patineta. Asi que la emocidn escogida para
retratar a este personaje fue armonia. The Free Dictionary (2017) define a esta palabra
como:

1. equilibrio y proporcidn entre las partes de un todo.
2. combinacién agradable a los sentidos.

Atmdsfera y Color:

Debido a que este pequeiio perfil es documental, el control que se tiene sobre el
color y el tono atmosférico es limitado. Sin embargo, considerando la emocién
predominante, se decidid optar por conseguir los efectos deseados mediante el uso de la
tecnologia, las caracteristicas fisicas de la locacién y el control de la luz natural disponible. El
recurso del slow motion a 240 cuadros por segundo fue utilizado para las secuencias donde
Andrés patina, simbolizando la armonia que le produce patinar y aislandolo de lo cadtico de
su vida cotidiana. Colores cdlidos y amigables para el espectador eran necesarios para esta
historia y por eso se escogid esa locacion. El parque donde se realizé el rodaje esta envuelto
de arboles lo que le da una tonalidad verde predominante al documental. Asi mismo se
escogio esta pista ya que el cemento es de color naranja-marron, lo que complementa a la
paleta de color y aporta a la emocién que deseaba transmitir.

Adicionalmente se necesitd difusion de la luz natural ya que a partir de las 10 de la

manana el sol comienza a tomar una posicion donde la luz pega de forma cenital a los
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rostros, creando sombras que no van conforma la estética. Y al contrario, utilicé fills
negativos para crear contraste en su rostro en horas de la mafiana cuando la luz es bastante

suave y plana.

Juan José Geller. BRITO (2017)

Juan José Geller. BRITO (2017)
Movimiento:
Considero que uno de los elementos principales de esta pieza audiovisual es el

movimiento de la camara. El skate es un deporte extremo donde existe mucha velocidad y
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movimiento, yo quise contrarrestar esto con un movimiento de camara limitado y
controlado. Existen 3 movimientos de cdmara a lo largo del perfil documental. La camara
comenzd siendo operada en mano en la secuencia inicial cuando Andrés llega desde la
ciudad hasta la pista, posteriormente pasé a ser operada desde un tripode utilizando
Unicamente planos fijos cuando Andrés arma su patineta y termino siendo una serie de
paneos fluidos para capturar los trucos. Siempre se traté de mantener armonia a pesar de
lo agresivo del patinaje, y el movimiento fue una pieza clave en la formula de este corto

documental.

Juan José Geller. BRITO (2017)

Punto de Vista y Distancia:

Se buscé en todo momento crear una relacion de cercania entre la camara y el sujeto
documental. Sin embargo, esta relacion no es de acompafiamiento si no de observacion
desde el exterior. Para esto utilicé lentes normales y teleobjetivos en las secuencias de
armado de patineta; de esta forma podemos observar con detalle lo que estd haciendo
Andrés asi como sus expresiones. En las secuencias de skate utilicé una combinacion de

lentes angulares para fotografiar los trucos y la forma en la que Andrés “vuela” en su
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patineta, y lentes teleobjetivos para observar detalles en cdmara lenta que muestran lo

espectacular de sus trucos.

Juan José Geller. BRITO (2017)

Aspectos Técnicos:
e (Camara: Sony NEX-a6300 y FS700.
e Optica: Sony CineAlta 4K Les Kit PL Mount.
e Formato de grabaciéon: 1920x1080p. 24-240 fps. XAVCS.

e Aspect Ratio: 2:35:1
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Propuesta Fotografica “Que Asco de Sabado”

Director: Juan José Geller
Género: Videoclip musical banda Lolabdm - Ficcién.
Director de Fotografia: Juan José Geller.

Para finalizar con este reel de direccién de fotografia, decidi combinar el cine con
otra de mis pasiones que es la musica. Este es el videoclip musical de la banda de indie rock
quitefia Lolabum para uno de sus temas hits, “Que Asco de Sabado”. El sonido de esta
banda es bastante lo-fi y orgdnico utilizando guitarras con poca distorsidon y una voz sin
demasiada produccion digital. Sus canciones hablan de temas cotidianos y son reconocidos
por tratar estas ideas con humor. Lolabim es una banda también que se reconoce por su
trabajo visual y de color, sobre todo en el arte de su dlbum “El Cielo” y en el manejo de su
imagen en redes sociales.

La letra del tema que escogimos para este videoclip narra, de forma un poco irénica
y ambigua, un sabado cansado y mondtono dentro de casa. Por esta razén la emocidn
elegida para que guie la estética del video musica es el aburrimiento. Podemos definir a
esta emocion como (RAE, 2017):

De aburrir.

1. m. Cansancio del animo originado por falta de estimulo o distraccién, o por molestia r
eiterada.

2. m. Persona, cosa o situaciéon que aburre.

El guion lo pensamos junto a la banda, tratando de plasmar sus ideas en imagenes,
construyendo una narrativa que funcione y una estética que aporte a la misma. Logramos

producir una pequefia historia en la que incluimos a todos los miembros de la banda como

personajes. El video cuenta aquella situacidon que también es insinuada en la letra de la
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cancion: un sdbado aburrido y monétono. Pedro, el vocalista y protagonista del videoclip, se
levanta en una mafiana de sdbado y recorre toda la casa encontrandose con situaciones
absurdas con sus compafieros de banda, para terminar nuevamente en la cama. Decidimos
utilizar una relacién de aspecto en formato 4:3, donde nos enfocamos mas en las
situaciones y personajes que en el espacio.

Atmosfera y Color:

Debido a la relacién de la banda con el color desde su propuesta visual, decidimos
que el color seria uno de los elementos principales del videoclip. A cada personaje se le
otorgd una paleta de color, y en conjunto con la disefiadora de produccién elegimos los
vestuarios, utileria y escenografia para cada miembro de la banda. La iluminacion buscaba
crear una sensacion de mafiana, por eso controlamos bloqueamos la luz natural disponible y
recreramos la iluminacién suave y sin demasiada direccién.

A,

';L
i 1)

Juan José Geller. Que Asco de Sabado (2017)

El calor y la calidez de las primeras horas del dia era el objetivo de la propuesta de

iluminacién para asi contribuir a la emocion planteada. Las paletas de color se respetaron
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en todo momento buscando siempre una alta saturacién. En mi coneptualizacién yo me

imaginaba la escena de un “sdbado con resaca” como una mafiana calurosa e insoportable.

T e W

Juan José Geller. Que Asco de Sdbddo (2017)

Movimiento:

El videoclip esta contado unicamente con planos fijos, sin movimiento alguno a
excepcion del movimiento en cuadro de los personajes; el ritmo se crea unicamente con la
coreografia realizada por los miembros de la banda .Esta decisién se tomo para poder dar el
tiempo al espectador de observar con tranquilidad lo que sucede en el cuadro. Gracias a
esto los encuadres fueron muy pensados y compuestos. Adicionalmente, cualquier
movimiento de cadmara hubiera un dinamismo innecesario en la audiencia, considerando
gue la emocién que deseaba transmitir era el mismo aburrimiento y monotonia que sienten

los personajes.
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Juan José Geller. Que Asco de Sdbado (2017)

Punto de Vista y Distancia:

El protagonista del video musical es Pedro, el vocalista de la banda, por esta razén la
camara sigue su movimiento y observa lo que el ve de forma subjetiva. Sin embargo, la
distancia que la cdmara mantiene con los sujetos del video es de cierta lejania ya que se
buscé reacrear la mirada de una audiencia que observa un performance. La cuarta pared se

rompe en varias circunstancias cuando los personajes observan y hablan a cdmara.

Juan José Geller. Que Asco de Sabado (2017)
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N\ ]
Juan José Geller. Que Asco de Sabado (2017)
Aspectos Técnicos:
e Camara: Sony NEX-FS700R.
e Optica: Sony CineAlta 4K Les Kit PL Mount.
e Formato de grabaciéon: 1920x1080p. 24fps. AVCHD.

e Aspect Ratio: 2:35:1
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CONCLUSIONES

Después de analizar detenidamente el trabajo de estos grandes directores de
fotografia, pude darme cuenta que existen muchas cosas en comun en su trabajo. Esto se da
porque para ellos lo primero siempre serd la narrativa y la historia. Las decisiones tomadas
sobre el tono, el movimiento, la atmdsfera y el color de la imagen cinematografica,
convergen con el fin dltimo de transmitir la emocién de cada escena de una forma éptima.
El oficio del director de fotografia rige en esto: Crear un mood visual por medio de la
utilizacién y control de la luz y el trabajo de cdmara, partiendo de una previa interpretacion
del guion, de la propuesta de direccion y de los personajes.

A pesar de que estos directores de fotografia trabajan de forma similar en ciertos
aspectos, su visidn e interpretacion visual sobre el guion siempre sera Unica y personal; es
ahi donde radica la importancia del fotégrafo de cine. El domino del drea técnica es un pilar
y carga un gran peso dentro del oficio, pero sin duda lo fundamental es la elaboracién de
una vision o propuesta fotografica que aporte a lo narrativo y la aplicacién de las
herramientas disponibles para lograr plasmarla en la gran pantalla.

Algo que pude notar al estudiar el flujo de trabajo tanto de Doyle, como de Prieto y
Libatique, es que en todos las peliculas en las que colaboraron siempre existio la constante
necesidad, e incluso obligacidn, por plasmar la emocién de los personajes en pantalla. Como
audiencia, lo que nos enamora y fascina de ver peliculas, ya sean de ficcién o documental,
es emocionarnos con la historia y sus personajes. La direccion de fotografia es uno de los
elementos principales que causa este efecto en el publico ya que crea un mood y look que

acompafian a la narrativa con el fin de que sea mds impactante.
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La preparacion, estudid e investigacion son tan importantes como la sensibilidad e
intuicién del director de fotografia. Por un lado, la preproduccién es necesaria para poder
entender cual serd el camino a seguir para producir las imagenes deseadas. Mientras mas
control y mas referencias se tengan sobre la escena, siempre sera mejor y ayudara al
director de fotografia a transmitir de manera mas sabia y clara a su equipo lo que se
requiere en cada escena. Si se conoce de la forma mds profunda posible a los personajes, las
locaciones, el disefio de iluminacién, los actores, la visién del director y demds. Resultard
mas facil poder cambiar los planes o improvisar en el set. Para esto es necesario también un
dominio total sobre el aspecto técnico ya que estas son los instrumentos de trabajo. Asi
mismo, la sensibilidad e intuicién personal de cada director de fotografia es lo que hace
Unica cada pelicula en la que ponen su firma. Sentir la emocién o la tensién de una escena,
ya sea esta evidente o esté oculta, es vital para la construccién de la visién del director de
fotografia.

Lo bello del arte cinematografico es la forma colaborativa en que este se construye.
Un crew de filmacién siempre esta compuesto por varias personas, quienes desde su punto
de vista y su sensibilidad aportan a la narrativa.

No existe una férmula concreta para hacer una pelicula. Como un edificio, se construye
desde los cimientos, partiendo de la base del guion y siguiendo las directrices del director. El
dominio y la experiencia son cruciales, pero mas alla de estos factores, para crear un filme se
necesita esa vision especial e indefinible que poseen todos los grandes artistas. (Goodridge,
2012)

Uno de estos grandes artistas en set es el director de fotografia, quien carga con una
tremenda responsabilidad al ser el encargado de producir las imagenes, por el cual su

aporte artistico al film es uno de los mas importantes a nivel conceptual. A pesar de que
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estos directores prefieren no trabajar buscando explotar un estilo propio, sino simplemente
buscando la estética que funciona mejor para cada historia, es evidente en cada caso que
existen ciertas elecciones que se repiten haciendo de su trabajo una obra muy especial.

Es importante como estudiante y aspirante a director de fotografia, el estudio y
entendimiento correcto de las técnicas cinematograficas de algunos de los grandes
cineastas del mundo y la aplicacidon de las mismas, vistas desde el gran panorama de la
propuesta artistica de fotografia. No con el fin de copiar o imitar el estilo de mis grandes
referentes, sino con la motivacion de encontrar inspiraciéon y entender su conceptualizacién
para asi poder desarrollar una mirada propia, siempre teniendo en cuenta que la finalidad
de esta es aportar a la narrativa y no explotar un gusto personal. La emocién es el elemento
qgue debe dirigir las decisiones que el director de fotografia toma. Por esta razén, en el reel

he tratado de desarrollar una vision tomando en cuenta todos los aspectos planteados.
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