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RESUMO: Foi apenas em 1970 que a fotografia passou a ocupar espaços em galerias 

de arte, marco que levou décadas para ser alcançado. Ainda assim, mesmo com a difícil 

consolidação dela enquanto linguagem artística, a fotografia ainda é vista como 

automática e mecânica. Sendo muito mais do que apertar um botão e saber a técnica 

para que a imagem resultante esteja de acordo com o fotômetro, a fotografia autoral 

(de autor) será explorada neste artigo a fim de explicitá-la como uma forma de arte 

profundamente completa e de lenta execução. Ao fim do estudo, entende-se que ela é 

fruto de artistas inquietos cuja meta final é, justamente, a constante jornada. 
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ABSTRACT:  Only in 1970 photography started to occupy spaces in art galleries, mark 

that took decades to be achieved. Nevertheless, even with it’s harsh consolidification 

as a form of art, photography is still seen as automatic and mechanical. Being way 

more than pressing one button and knowing the technique so the resulting photograph 

is accorded to the photometer, authorial photography will be explored in this present 

article in order to explain it as a form of art that takes years to be constructed. 
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ONDE TUDO COMEÇOU 

 

A história da fotografia iniciou durante os últimos anos do século XVIII e a 

primeira metade do século XIX. Todavia, por consequência do advento da câmera 

obscura, existem registros que indicam que a fotografia teve seu começo já no século 

XVI. Como afirma Tavares (2009, p. 120),  

 

Conceito como o de câmara escura, do latim camera obscura, um dos mais 

importantes no campo da óptica e crucial para o aparecimento da máquina 

fotográfica e, consequentemente, da fotografia, é já descrito por autores do 

século XVI. Leonardo da Vinci já a conhecia e usava, a par de outros artistas, 

para esboços de pinturas. 

 

A primeira fotografia da qual se têm conhecimento foi feita em 1826 por Joseph 

Nicéphore Niépce (Figura 1), sendo ela alcançada através do processo de heliografia. 

Até que Niépce chegasse a algum resultado satisfatório, foram 33 anos de estudos e 

experimentos. Tavares (2009, p. 120) descreve a técnica e o resultado obtido ao 

constatar que, ao utilizar o suporte de placa de estanho coberta por betume da Judeia, 

a imagem resultante não desapareceu como as tentativas anteriores; entretanto, tal 

processo demorava cerca de oito horas.  

 

Suportada numa placa de estanho coberta por betume da Judeia, esta imagem 

não desapareceu como as anteriores tentativas levadas a efeito também pelo 

mesmo fotógrafo. Nos primórdios, a revelação deste tipo de fotografia 

demorava cerca de oito horas. (TAVARES, 2009, p. 120). 

 

 

Figura 1 - 1826, heliografia por Joseph Nicéphore Niépce, França. 

  
Fonte: https://jornalismosp.espm.edu.br/producao-transmidia-sobre-joseph-niepce-inventor-da-

heliografia/  

https://jornalismosp.espm.edu.br/producao-transmidia-sobre-joseph-niepce-inventor-da-heliografia/
https://jornalismosp.espm.edu.br/producao-transmidia-sobre-joseph-niepce-inventor-da-heliografia/
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Niépce, durante sua jornada, tornou-se sócio de Louis Jacques Mandé 

Daguerre, ao qual, antes de falecer, explicou o que sabia e confiou todo seu 

conhecimento para que Daguerre desse seguimento ao que havia sido iniciado. Então, 

foi assim que, 13 anos após a descoberta da heliografia, surgiu a daguerreotipia, cuja 

execução possibilitava a obtenção de uma fotografia em 20 minutos de exposição, e 

não mais em 8 horas. Além da brusca redução de tempo para se obter o resultado, a 

imagem final possuía mais nitidez. O daguerreótipo começou o processo de 

popularizar a fotografia por ser um método que necessitava de materiais mais 

acessíveis. 

 
 

Figura 2 - 1838, daguerreótipo por Louis Jacques Mandé Daguerre, França. 

  
Fonte: https://pt.wikipedia.org/wiki/Daguerreótipo  

 
 

A FOTOGRAFIA E A PINTURA 

 

Ao levar em consideração que pintores do século XVI utilizavam a câmera 

escura como ferramenta para melhorar suas obras quanto à fidelidade à realidade, 

fotografia e pintura sempre estarão atreladas uma à outra. 

Outro laço que envolve ambas é a tendência a hibridizar imagens, comentada 

anteriormente neste trabalho. Aproximadamente entre 1880 e 1935, a pintura sob fotos 

era utilizada como um meio de suprir a falta de cor dos filmes fotográficos 

monocromáticos. De modo discrepante da utilização atual, ela partia das limitações 

técnicas que o filme apresentava, e não necessariamente de alguma urgência por uma 

expressão profunda do fotógrafo autor.  

 

https://pt.wikipedia.org/wiki/Daguerre%C3%B3tipo
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Especificamente no âmbito da alteração da fotografia pelos meios da pintura, 

Laura Flores aponta para esta natureza híbrida já no século XIX. Os retoques 

com pincel sobre as fotografias, bem como a adição de cor sobre as cópias, 

foram recursos utilizados para suprir limitações técnicas da fotografia (sua 

natureza monocromática, por exemplo), bem como para adulterar a imagem 

conforme orientações de caráter ideológico (SALVAROTI, 2018, p. 9). 

 
Por mais que ambas técnicas fossem aliadas em situações como a da colorização 

manual, elas seguiram caminhos diferentes e cada uma tem sua trajetória. Uma das 

principais divergências entre pintura e fotografia, para alguns autores, é a história de 

luta pela consolidação como forma de expressão artística. A fotografia, ao contrário da 

pintura, teve seu caminho dificultado e levou anos até ser realmente considerada arte. 

Já para outros autores, a principal diferença entre pintura e fotografia é que a primeira 

é feita à mão e, a segunda, através de uma máquina. Segundo Flores (2001, p. 24 apud 

SALVATORI, 2018, p. 3),  

 
Chegaremos à conclusão de que a diferença fundamental no âmbito específico 

entre os dois meios é a construtividade manual da pintura versus o caráter 

mecânico da fotografia. Em outras palavras, de forma mais elegante: a 

distinção primária do senso comum é que as imagens pictóricas são feitas por 

de trabalho, enquanto as fotografias são produzidas de forma automática. 

 
No entanto, a percepção de que a fotografia é uma arte automática pode levar 

a pensá-la como algo semi-pronto. Mesmo que a máquina seja um fator facilitador, um 

profissional da área que preze pelo constante aprendizado é um artista que dá à 

fotografia o seu potencial máximo de qualidade e criatividade; sendo, assim, um 

processo artístico lento e contínuo.  

Há, ainda, determinados autores que enxergam o tempo necessário para 

execução como a principal diferença entre ambas. Entretanto, esse fator diferenciador 

entre as duas artes é variável demais para ser assim considerado. Tendo em mente 

apenas o momento da execução, uma obra fotográfica pode levar menos de um 

segundo; uma pintura, 1 hora.  

Conforme Tavares (2009, p. 124),  

 
Assim, e tendo por base este preceito e a ressalva das técnicas e dos materiais, 

o que distingue a fotografia artística da pintura é o “clik” da máquina 

fotográfica. É este momento, muitas vezes de micro-segundos, que permite 

captar uma realidade, uma cena, um objecto, um olhar, uma expressão, um 

movimento, que do ponto de vista artístico-estético tem tudo o que a pintura 

possui. O fotógrafo é, por excelência, o artista mais rápido que existe. 
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Essa análise exposta anteriormente pode, a grosso modo, mostrar-se rasa em 

comparação à complexidade das duas artes. Ademais, vale ressaltar que o momento 

destinado a pôr em prática a ideia não é, nem de longe, o único período de tempo no 

qual a obra está sendo trabalhada. Um projeto artístico pode existir muito antes de ter 

pronta sua forma final, o que é válido para todas as formas de arte. Assim como um 

pintor pode levar anos para finalizar um quadro, amadurecendo o conceito nele 

manifestado e encontrando a melhor forma de expressar o que realmente deseja, uma 

obra fotográfica pode demorar a mesma quantidade de tempo. 

 

 

A FOTOGRAFIA E SUAS ARTES 

 

Desde os primórdios da fotografia, pensadores das artes encontraram 

dificuldade para classificá-la (ou desclassificá-la) como expressão artística. Como 

consequência do surgimento da técnica mencionada anteriormente, o daguerreótipo, 

algumas pessoas vaticinaram a pintura, a qual se preocupava, até o momento, em 

representar a realidade. Como a técnica fotográfica já tinha por natureza o registro do 

que se via, os pintores da época, aos poucos, foram desvencilhando sua produção da 

necessidade de representar o realismo; surgindo, assim, outros estilos pictóricos que 

revolucionaram o modo de ver e pensar sobre a arte.  

Apesar dela ter impulsionado tal movimento dentro do campo artístico, 

diversos críticos da época não a consideravam como linguagem de expressão. A 

justificativa que agregavam ao julgamento era que o artista, nesse caso, era a câmera 

em si, e não quem a manuseava. Foi apenas a partir de 1970 que a fotografia começou 

a ganhar espaço em locais mais formais de exposição artística (galerias de arte, por 

exemplo), após aproximadamente dez anos dela começar a ser pensada como arte 

conceitual, como comentado nos trechos a seguir: 

 

Nos anos 60 e 70, a fotografia se aproximou da arte conceitual. A princípio 

como uma forma de registrar performances, mas essa dinâmica transformou 

a forma como se pensava e produzia a fotografia: A arte conceitual usou a 

fotografia como meio de transmitir ideias ou ideais artísticos efémeros, 

fazendo as vezes de do objeto de arte na galeria ou nas páginas de livros e 

revistas de arte. Essa versatilidade do status da fotografia como documento e 

evidência da arte, tem uma vitalidade intelectual e uma ambiguidade bem 

usada pela fotografia artística contemporânea. (COTTON, 2010, p. 22 apud 

OLIVEIRA COSTA, 2019, p. 14). 

A partir de então, o valor de espelho, de documento exato, de semelhança 

infalível reconhecida para a fotografia é recolocado em questão. A fotografia 

deixa de aparecer como transparente, inocente e realista por essência. Não é 

mais o veículo incontestável de uma verdade empírica (DUBOIS, 2008, p. 42). 
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A popularização da fotografia começou em 1888, após Eastman lançar a 

primeira câmera que já vinha de fábrica carregada com filme fotográfico 

(GIACOMELLI, 2000), mas o avanço exponencial da tecnologia foi o responsável pelo 

aumento exponencial dessa circulação. A partir disso, a fotografia alcançou as mais 

variadas pessoas e partes do mundo. Surgindo, assim, segmentos de área de atuação, 

como a fotografia comercial, a documental e a autoral.  

Entre outras múltiplas diferenciações entre os três ramos citados, a principal é 

a intenção que o artista tem ao fotografar. Para a área comercial, o intuito é fazer com 

que o objeto em cena seja atrativo o suficiente para que conduza o observador a 

comprá-lo; para a documental, é denunciar a realidade como forma de informação, 

alerta ou protesto; já para a autoral, a intenção reside em utilizar o meio fotográfico 

como forma de expressão pessoal. Sobre os dois primeiros ramos, Cordeiro (2006, p. 

10) aponta:  

 

Existem várias diferenças significativas entre a fotografia na publicidade e a 

fotografia no jornalismo. Uma delas é que antes da fotografia publicitária ser 

tirada, tudo é preparado e pensado ao pormenor, desde a pose até ao cenário 

escolhido, passando por outros factores como o enquadramento, a luz ou a 

escolha do actor publicitário. Já na fotografia jornalística não é assim: ela 

resulta do instante, do acaso. 

 
 Outrossim, tanto a fotografia jornalística quanto a comercial bifurcam-se em mais 

um segmento. À primeira, acrescenta-se a documental, que trata de temáticas 

intemporais, enquanto a jornalística aborda os assuntos do presente (CORDEIRO, 

2006). À segunda, adiciona-se a fotografia comercial ambientada, também chamada de 

encenação publicitária conforme o trecho a seguir: 

 

Em oposição às fotografias de ostentação publicitária, surgem as fotografias 

de encenação publicitária, em que “o produto já não se encontra omnipresente 

no campo de representação; deixando de estar representado isoladamente, 

disputa o interesse do espectador com um actor e com um cenário”28. Neste 

tipo de imagem, a apresentação do produto é desvalorizada, passando antes 

a ser visto como um mero “adereço integrado numa trama dramática, numa 

história”29. Assim, “mais importante que a divulgação de uma existência 

comercial é o seu enquadramento numa fábula, entendida como a 

actualização de um determinado quadro moral” (CORDEIRO, 2006, p. 12). 

 
Já a fotografia autoral, como comentado, possui como intuito principal a 

expressão individual através da arte. Por esse motivo, o uso correto das técnicas 

prezadas pelas outras duas áreas comentadas anteriormente não está entre as 

prioridades. “Outra característica das fotografias como trabalho de arte dos anos 1960 

e 1970, pontuada por Gisi, está na despreocupação da fotografia como técnica: sua 
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visualidade se aproxima do inartístico, ou seja, se afasta da estética das fotografias 

produzidas décadas antes, entre os anos 1940 e 1950, ligadas às correntes humanistas” 

(MATTIOLLI, 2016, p. 10). 

 Mesmo assim, não significa que o autor não deve dominar as técnicas essencias 

para que sua produção não dependa da sorte, conforme explicado por Norbachs, 

Ghomes Zanetti (2016 apud OLIVEIRA COSTA, 2019, p. 14): “Mais do que apenas 

idealizar a foto, o fotógrafo que a produz necessita conhecer todo o procedimento que 

dá luz a fotografia e, justamente por esta razão, não deve se prender aos padrões da 

fotografia tradicional (sic)”.  

Ademais, o fotógrafo que atua nesse segmento pode vir a levar anos para chegar 

a algum resultado satisfatório, esteticamente e financeiramente falando. Isso ocorre 

pois a técnica não é o suficiente para produzir algo que faça jus à complexidade 

psicoemocional que um artista, de modo geral, anseia por expressar. O estudo de si 

mesmo, de referências e de técnicas juntam-se aqui para formar algo único e recheado 

de simbolismos.  

A constante metamorfose do modo de trabalho que um fotógrafo autoral 

precisa ter é causada pela necessidade em se manter por dentro das novas técnicas e 

abordagens, sejam elas por motivos de transformação pessoal, sejam por modificações 

no mercado de trabalho.  

 

A Fotografia Expandida propõe que a fotografia abrace as novas tecnologias 

e formatos, buscando tornar-se mais dinâmica e mais potente. Para a 

fotografia expandida, todo parte do processo fotográfico deve ser valorizada 

e não pode estar dissociada do resultado final. A Fotografia Expandida se 

coloca entre uma fotografia comercial e uma fotografia artística-autoral. A 

fotografia expandida existe graças ao arrojo dos artistas mais inquietos, que, 

desde as vanguardas históricas, deram início a esse percurso de superação dos 

paradigmas fortemente impostos pelos fabricantes de equipamentos e 

materiais, para, aos poucos, fazer surgir exuberante uma outra fotografia, que 

não só questionava os padrões impostos pelos sistemas de produção 

fotográficos, como também transgredia a gramática do fazer fotográfico 

(FERNANDES, 2006, p. 11). 

 
Ainda dentro da área autoral, há uma forte tendência a hibridizar as imagens, 

o que pode ser chamado como fotografia híbrida ou expandida. Isso acontece porque 

o fotógrafo, quando em posição de artista pensador e investigador, percebe que o 

equipamento pode ser limitante em relação à imagem final. Por isso, recorre à 

imortalidade da imagem através do processo de imprimí-la e explorá-la a partir de 

diversas técnicas (bordado, pintura), não-técnicas (raspagem, rasgos) e gestos 
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(congelamento, queima), classificação atribuída pela Danny Bittencourt, poeta visual 

brasileira, durante seu curso de Fotografia Híbrida na plataforma Domestika3.  

A limitação da expressão artística do fotógrafo é explicada quando Flusser 

(2002, p. 15 apud FERNANDES, 2020, p. 5) comenta que “Seu interesse está 

concentrado no aparelho e o mundo lá fora só interessa em função do programa. Não 

está empenhado em modificar o mundo, mas em obrigar o aparelho a revelar suas 

potencialidades”. Fernandes (2020, p. 5) discorre, ainda, sobre o trecho: “Por isso, ele 

defende que o fotógrafo assuma uma postura que leve em consideração a fotografia 

expandida, a qual usa categorias não previstas na concepção do aparelho.”  

Além de Flusser, Rouillé (2009, p. 257) também é certeiro ao afirmar que  

 

Assim, para abrir a fotografia para a arte, o fotógrafo artista tem como tarefa 

inverter a ação da máquina, arriscando-se a intervir diretamente na imagem, 

inclusive com a mão. A aliança máquina-mão, que se supõe assegurar a 

passagem da imitação servil para a interpretação artística, ajusta-se a uma 

estética da mescla e a uma ética da intervenção. A arte fotográfica é, assim, 

concebida como um misto, uma mistura de princípios heterogêneos: uma arte 

necessariamente impura. E a intervenção é o procedimento do misto. É 

através da intervenção extrafotográfica, até mesmo antifotográfica, que a 

imagem pictórica, paradoxalmente, junta a fotografia e os procedimentos de 

sua inversão. 

 

 

A PESQUISA 

 

 Como consequência da popularização em massa dos celulares, solidifica-se cada 

vez mais o senso comum de que a fotografia é uma arte rápida. Porém, classificá-la 

assim é precipitado, dado que existem diferentes áreas de atuação dentro dela, que 

variam conforme intenção e propósito. Ademais, a facilidade proporcionada pelos 

aparelhos celulares em se tirar uma foto tem, como efeito, o questionamento, pela parte 

leiga da população, acerca da veracidade da fotografia ser uma forma de arte. Em 

contrapartida, sugere novas possibilidades para aqueles que querem se aprofundar na 

linguagem, seja para levá-la como profissão, seja para aprender sobre si e sobre o 

mundo através dela.  

Sobre isso, Fernandes (2020, p. 8) discorre:  

 

Existem três elementos que integram a Arte: a qualidade, o exercício de 

julgamento e a formulação de significados. Essa qualidade está na quantidade 

de sentimentos que as expressões nos despertam e, desse modo, aprendemos 

 

3 Disponível em: https://dannybittencourt.com/educacao/cursos-online/fotografia-hibrida-
domestika/. Acesso em: 21 jun. 2022. 

https://dannybittencourt.com/educacao/cursos-online/fotografia-hibrida-domestika/
https://dannybittencourt.com/educacao/cursos-online/fotografia-hibrida-domestika/
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a qualificar o mundo, adjetivá-lo e a compreendê-lo. Com a Arte, conseguimos 

alcançar o desenvolvimento integral da inteligência, pois ela permite a 

formação do pensamento divergente, justamente pela capacidade que a Arte 

propicia em trabalhar com o incerto. Possibilita, ainda, a formação do 

pensamento visual com noções de lateralidade, profundidade, altura, mas 

também permite construir a expressão visual como informação que dá a 

possibilidade de criticar e o desenvolvimento do conhecimento 

presentacional, que é aquele conhecimento tácito, não-dito. 

 

 

A partir dessas questões, foi realizada uma pesquisa quantitativa envolvendo 

120 pessoas. O objetivo dela era entender o que os indivíduos pensam sobre arte num 

geral e sobre fotografia. É importante levar em consideração que, das 120 pessoas que 

responderam o questionário, 69,1% delas tinham até 21 anos e 30,9%, de 21 para cima. 

No Brasil, a faixa etária que mais utiliza redes sociais é a dos 16 aos 24 anos. Esse grupo 

de indivíduos acaba por consumir em grande quantidade conteúdos sobre arte, uma 

vez que ele é uma forma de entretenimento predominante nas redes. 
 

Gráfico 1 - Para você, o que mais se aproxima de caracterizar algo como sendo arte?  

 
Fonte: Elaborado pela autora (2022) 

 

 A primeira questão a ser levada em consideração é a que indaga sobre como o 

indivíduo que a está respondendo caracteriza algo como sendo arte. Três pessoas 

(2,5%) responderam que o que caracteriza são as técnicas utilizadas, o que faz apologia 

ao argumento que define a arte fotográfica como algo mecânico. Entretanto, essa 

quantidade de respostas torna-se menos relevante quando posta em comparação com 

as outras 117 respostas que discordaram de tal afirmação. Destarte, a maioria concorda 

com o fato de que quem faz a arte não é o equipamento; mas, sim, o artista que o utiliza.  

 Dando continuidade, 8 pessoas (6,7%) responderam que a qualidade estética é o 

que caracteriza algo como arte ou não. Contudo, muitas vezes a arte é pensada para 

ser desagradável, tendo como finalidade a provocação de um sentimento complexo 

que vá fazer o observador refletir sobre o manifestado na obra. Nesses casos, a 

qualidade estética como sugere os padrões técnicos de cada linguagem artística pode 

ser propositalmente degradada. Didi-Huberman (2015, p. 131 apud GIRÃO, 2019, p. 6) 



 

76 

expressa-se com maestria acerca do constatado ao dizer que “Uma imagem que me 

desmonta é uma imagem que me interrompe, me interpela, uma imagem que me deixa 

confuso, privando-me momentaneamente de meus recursos, faz-me perder o chão.” 

 Por fim, 109 pessoas (90,8%) responderam que arte é expressão, 

independentemente do resultado final. Com base nesse dado, a técnica utilizada torna-

se arte a partir do momento que é utilizada com o intuito de trazer algo à tona, fato 

que é válido para a fotografia e também para as outras linguagens de expressão.  
 

Gráfico 2 – O que é um fotógrafo artista? 

 
Fonte: Elaborado pela autora (2022) 

 

 A segunda questão a ser levada em consideração é a que indaga os respondentes 

sobre o que é um fotógrafo artista. Nela, 86 participantes (71,7%) responderam, em 

outras palavras, que fotoarte é expressão pessoal; 33 indivíduos (27,5%), que todos 

fotógrafos são artistas e, por fim, uma pessoa respondeu que, para ser um fotógrafo 

artístico, é preciso estudar história da arte e incorporá-la em seus trabalhos.  

Tendo em mente o resultado exposto no parágrafo anterior, realizou-se uma 

pesquisa qualitativa, na qual foram entrevistadas 6 das 120 pessoas para chegar a um 

lugar mais perto da conclusão de tais questões. A esse grupo de 6 pessoas, foram 

realizadas 4 questões que apresentavam diferentes áreas dentro da fotografia e, a partir 

desses, foi perguntado se consideravam-nos como arte ou não e o porquê. 

A área da fotografia de ostentação publicitária (termo explicitado na página 6 

do presente artigo) foi a que gerou desacordo entre as respostas; possibilitando, dessa 

forma, uma análise mais complexa do caso. Nessa questão, 5 das 6 pessoas 

responderam que não a consideram como arte, justificando o posicionamento com 

base na falta de liberdade criativa e o excesso de técnica envolvida, o que disseram 

sufocar a criação. Conforme a participante 2 disse: “Eu trabalhei com isso já e eu não 

sentia que eu estava fazendo arte com esse tipo de fotografia. [...] eu não conseguia me 

sentir criando, tendo autonomia e fazendo um processo para que isso virasse arte. Essa 

fotografia de ostentação é algo tão engessado, com luzes tão certas e posições de 

câmera tão certas que não te deixam explorar e ir a fundo na fotografia.” Porém, a 

participante 5 manifestou uma opinião contrária à maioria ao dizer que “Acho que (a 
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fotografia de ostentação publicitária) é arte sim, apesar de seguir um padrão e uma 

linguagem bem específicos, eles refletem a sociedade e a cultura como qualquer outra 

manifestação artística.”  

No significante as outras três demandas fotográficas abrangidas (fotografia 

publicitária de encenação, jornalística e autoral), as 6 participantes tiveram suas 

respostas acordadas ao considerá-las arte, justificando com base na liberdade criativa 

que o processo de produção de cada uma delas envolve. 

 

 

CONSIDERAÇÕES FINAIS 

 

Após discorrer sobre algumas das subdivisões da fotografia, fica claro: tal 

linguagem é, de fato, como todas as outras: um sabonete escorregadio que, ao tentar 

segurá-lo forte demais, escorrega e cai com força em cima do próprio pé. Gombrich 

(2009, p. 15 apud SALLES, 2018, p. 65) discorre sobre isso com maestria ao dizer que 

“Nada existe realmente a que se possa dar o nome de Arte. Existem somente artistas”. 

Entretanto, é na fotografia autoral que reside a maior liberdade artística; o que, por um 

lado, torna-a um processo de lenta execução. 
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