


Imágenes de cámara:  daguerrotipos, ambrotipos y ferrotipos

El daguerrotipo fue el primer procedimiento pre-fotográfico descubierto por el francés 
Joseph Nicéphore Niépce y perfeccionado y difundido por su socio Louis Daguerre, quien 
dio nombre al invento. En agosto de 1839 se dio a conocer públicamente el procedimiento, 
y en diciembre de ese mismo año se realizaron las primeras vistas en el Puerto de Veracruz.

El daguerrotipo ganó popularidad entre la población mexicana con el retrato. Las 
imágenes se guardaban en bellos estuches fabricados en piel o gutapercha para que los 
retratos fueran vistos y disfrutados de manera individual. En principio, el daguerrotipo fue 
un objeto destinado a las clases pudientes, para las grandes capas de la población resultaba 
un producto caro.

La desventaja de los primeros procedimientos denominados “imágenes de cámara”, es 
que eran piezas únicas, se podía obtener un solo retrato a la vez. Los diferentes soportes 
de este tipo de imágenes que tuvieron esa desventaja fueron la placa de cobre bañada en 
plata (daguerrotipo), en vidrio (ambrotipo), en una lámina de fierro (ferrotipo) y en vidrio 
blanco (opalotipo).

Impresiones para todos: el negativo y las reproducciones múltiples

A partir de 1850, se inventaron técnicas fotográficas que abrieron nuevas posibilidades para 
la explotación comercial de la fotografía. Los soportes de negativos en vidrio utilizaban la 
emulsión de colodión, una solución compuesta a base de nitrocelulosa con una mezcla de 
éter y alcohol.

Las imágenes que se obtenían con estos negativos eran de gran nitidez, además se redujeron 
los tiempos de exposición y se pudieron obtener múltiples impresiones de una misma 
imagen, en ello radicaba la novedad tecnológica.

Los negativos fueron remplazando poco a poco las primeras técnicas pre-fotográficas 
como el daguerrotipo y el ambrotipo. El nuevo procedimiento estaba llamado a un futuro 
de éxito.

Los avances lograron una progresiva masificación del retrato, la cantidad de estudios 
fotográficos se multiplicó, lo que significó que la fotografía resultó más económica y 
accesible para un mayor número de personas.



Los protagonistas: el fotógrafo y la cámara

Para los clientes que se iban a retratar, la aventura de la sesión fotográfica iniciaba cuando 
accedían al estudio por una larga escalera cuesta arriba. Como los fotógrafos iluminaban 
a los clientes con luz solar, los estudios se encontraban ubicados en las azoteas o plantas 
más altas de los edificios.

En 1872, el periodista Juan A. Mateos describió con humor en su crónica “Los fotógrafos” 
la experiencia de retratarse en un estudio: sobre las posturas con las que posaban los 
clientes; el poco parecido de las personas con sus retratos y sobre la tonalidad de la piel de 
los clientes con las que quedaban representadas en sus fotografías.

Cuatro retratos de fotógrafos captados con sus respectivas cámaras nos dan una idea de 
aquellos lugares de trabajo: la tarjeta de visita de Gaspar Sanabria, fotógrafo guanajuatense, 
nos presenta una broma fotográfica, ya que en el fotomontaje se retrata a él mismo como 
retratista y cliente posando.

Otro interior de un estudio nos muestra las dinámicas que se desarrollaban dentro de 
aquellos espacios: un modelo posa mientras que dos fotógrafos se encargan de retratarlo, 
probablemente se trate de dos socios de un taller.

En el retrato de Celestino Álvarez, publicado en la Guía general descriptiva de la República 
Mexicana (1899), podemos ver al fotógrafo parado junto a su cámara, y se pueden apreciar 
hasta seis cámaras en su taller.

Finalmente se exhibe el retrato del longevo fotógrafo Andrés Martínez retratado por su 
hijo José Martínez Castaño (propietario de la Fotografía Daguerre) a principios de siglo 
XX. El retrato muestra a don Andrés en la última etapa de su vida como fotógrafo, como 
un hombre modesto con larga experiencia, y a la vez orgulloso de su profesión.



La carte-de-visite y la democratización 
del retrato fotográfico

La utilización del negativo, combinado con el uso de impresiones de papel albuminado 
(emulsionado con clara de huevo), predominó en el mercado fotográfico por más de treinta 
años.

El francés André Adolphe-Eugène Disdéri patentó en 1854 el formato carte-de-visite, que 
eran unas pequeñas fotografías de 6 por 10 centímetros, realizadas con una cámara de 
4, 8 o 12 lentes, con las que se obtenía un solo negativo que contenía varios retratos. 
Sobre el papel albuminado se realizaba la imagen en positivo. Los retratos se pegaban 
en una cartulina de tamaño parecido al de una tarjeta de presentación o “de visita”, de 
ahí su nombre en francés. En esta vitrina se presenta los pequeños retratos de una dama, 
fotografiada en cuatro posturas obtenidas en un solo negativo.

El cliente podía pedir una copia de su retrato, o seis, o una docena de ellos. Éstos se 
entregaban en estuches decorados de cartón. En la vitrina se exhiben los estuches de los 
estudios de Cruces y Cía, Valleto y Cía., Maya y Sciandra y Lorenzo Becerril.

La popularidad masiva de la fotografía fue definitiva, su formato y sus características la 
convirtieron en un producto rápido de realizar, ligero de transportar y de enviar, inclusive 
por correo. Esto facilitó su difusión y demanda.

El conjunto de seis retratos de Clara Jiménez, tomados entre 1867 y 1871, y los ocho 
retratos de Joaquín Gaxiola, realizados entre 1887 y 1899, muestran el furor que causó la 
carte-de-visite entre las clases medias y altas en México. Estos personajes no deseaban verse 
representados según la lente o interpretación de un solo fotógrafo, sino que se hicieron 
retratar por varios de ellos.



La fotografía y el Segundo Imperio:
 la consolidación del mercado

En 1863, antes de la llegada de los emperadores Carlota y Maximiliano de Habsburgo 
a México, se vendieron sus retratos para que sus futuros súbditos conocieran sus efigies. 
Su éxito comercial fue tal, que resultó el espaldarazo definitivo que extendió el uso de la 
carte-de-visite.

Los retratos que se realizaron Maximiliano y Carlota en Trieste en el estudio de Malovich, 
antes de su llegada a México, se vendieron por miles y en diversos formatos en este país. 
En esta sección se muestran esos retratos de los emperadores en gran formato.

El Segundo Imperio tuvo un impacto decisivo en el auge de dicho formato en tres 
momentos significativos desde el punto de vista político: el primero fue antes de su llegada a 
México, en ese momento sus retratos circularon como propaganda imperialista; el segundo 
momento fue durante su regencia, mientras que el tercero fue a la caída del imperio, con 
el dramático epílogo en Querétaro, del que diversos fotógrafos y editores comercializaron 
un rico conjunto de imágenes simbólicas referentes a la caída del imperio y al fusilamiento 
de Mejía, Miramón y Maximiliano.

Este apartado de la exposición presenta otros conjuntos: el de los militares y políticos 
imperialistas o personajes de filiación conservadora relacionados a la aventura imperial; 
en otro grupo, se presenta una parte de la serie comercializada por Agustín Peraire sobre 
el Segundo Imperio,y finalmente se exhibe otro grupo de los fotomontajes luctuosos que 
aludían al trágico final de Maximiliano y el episodio en el Cerro de las Campanas en 
Querétaro.

El éxito de la venta de las fotografías de los emperadores fue prueba del poder de la 
imagen pública. Los retratos imperiales fomentaron el deseo entre la sociedad de adquirir 
las imágenes de los monarcas, pero también el de ser fotografiada, poseer y coleccionar la 
imagen de otras personas, un fenómeno hasta entonces inédito.



El álbum, “la biblia” familiar

A partir de 1860 que se popularizaron las fotografías carte-de-visite, se volvió cada vez más 
común retratarse, intercambiar retratos entre familiares y amigos, o inclusive, coleccionar 
fotografías de celebridades. La demanda de fotografías creó la necesidad de un nuevo 
producto: el álbum fotográfico, que contenía la crónica visual de las familias y las relaciones 
de su entorno social, para su colección y deleite.

El álbum fue un objeto para lucir en el hogar; colocado en la mesa principal de la sala, 
permitía conocer los retratos e imágenes del círculo de amistades y familiares. En él, se 
atesoraba el retrato de bodas de los padres, seguido de las imágenes de los hijos recién 
nacidos, en su primera comunión, la hija casada o el hijo sacerdote o militar; no faltaban 
los retratos de primos, tíos y abuelos, así como el de las amistades más cercanas de la 
familia. En términos actuales, el álbum familiar acumuló visualmente la red social de los 
mexicanos del siglo XIX.

Las tapas y encuadernaciones de los álbumes se fabricaron en materiales muy diversos 
como madera, baquelita, madreperla, concha, tela o piel. Tenían decoraciones con bellas 
estampas en cromolitografía, monogramas y sellos en las portadas con guarniciones de 
metal, o con incrustaciones de piedras de fantasía. En el siglo XIX, Francia y Alemania 
fueron los países más destacados en la fabricación de álbumes por su variedad de materiales 
y estilos.

Álbumes de Antonio Escandón, Lorenzo de la Hidalga, 
Tomás León,  José María Iglesias

Estos cuatro álbumes que pertenecieron a cuatro personalidades pertenecientes a diferentes 
ámbitos en el México del siglo XIX: el del empresario Antonio Escandón; el del célebre 
arquitecto español Lorenzo de la Hidalga; el del pianista y compositor mexicano Tomás 
León, y el del político liberal mexicano José María Iglesias.



Galerías para todos

El retrato fue, desde los inicios de la fotografía, el género predilecto del público. Con la 
aparición de técnicas más sencillas y sobre todo más baratas, la moda del retrato se fue 
extendiendo.

Los fotógrafos y editores de series de fotografías comprendieron que la carte-de-visite tenía 
un mercado cautivo. Los retratos de la realeza, políticos, actores, celebridades e inclusive 
los tipos populares mexicanos, también estuvieron a la venta en los estudios fotográficos 
de la Ciudad de México.

La fotografía era un producto, y como tal se comercializó con ella; la gran oferta de retratos 
respondía a la necesidad de conocer la fisonomía de los grandes personajes, hasta entonces 
sólo la prensa podía difundir cómo era la fisonomía de algunos políticos o figuras célebres. 
Por ejemplo, el estudio de Cruces y Campa comercializó un gran listado las imágenes de 
gobernantes, políticos, altas autoridades eclesiásticas, médicos y militares, así como un 
variado grupo de actores, músicos y cantantes.

En cinco conjuntos podemos apreciar algunas series que estuvieron a la venta como la 
de los gobernantes mexicanos, la de los tipos nacionales y la de los médicos mexicanos 
distinguidos, editadas por el estudio de Cruces y Campa. Podían conseguirse otras series 
como la de distinguidos liberales, de las efigies de miembros de la realeza, celebridades 
internacionales, o coleccionar los retratos de militares norteamericanos.

Los fondos y decorados: reportorio de ambientes

En el siglo XIX los estudios fotográficos contaron con una gran variedad de fondos, o 
telones pintados, destinados a simular un espacio o ambiente. La dificultad de trasladar 
el equipo fotográfico para hacer fotografías en exteriores, hizo que el retrato de estudio 
predominara en este periodo y que dentro de él, se recrearan todo tipo de espacios.

Los telones pintados tenían dos funciones primordiales: creaban el efecto de profundidad 
en la escena y reproducían con fantasía un ambiente determinado. Los fondos recreaban 
espacios interiores y exteriores: los primeros, reconstruían las habitaciones de un hogar, 
salones, pasillos, gabinetes, comedores o una biblioteca, pero también recintos como 
invernaderos, capillas, iglesias, edificios públicos y establecimientos comerciales; los fondos 



pintados que simulaban “exteriores” reproducían espacios abiertos como atrios, patios, 
terrazas, balcones, puentes, jardines, campiñas, bosques, castillos, paisajes de diversa 
índole, inclusive playas, escenas marinas y hasta vistas nocturnas.

Mobiliario y decoración para los retratos

Cada retrato que se realizaba en un estudio requería de una solución particular, una buena 
fotografía era la suma de los elementos seleccionados: el fondo, los objetos, el mobiliario, 
la composición adecuada, el emplazamiento de la cámara, una correcta iluminación y la 
pose del modelo.

Hacia 1860, los retratistas empezaron a incorporar una gran variedad de objetos de 
utilería elaborados con madera y cartón: columnas, árboles, rocas, cercas rústicas y bancas 
artificiales que se mezclaban con otros muebles reales. Algunos de esas piezas eran objetos 
de utilería que cumplían con una función decorativa, y se realizaron con materiales ligeros 
que permitían moverlos fácilmente dentro del estudio.

Los estudios fotográficos debían poseer un buen conjunto de recursos que permitieran 
realizar de manera ideal la puesta en escena. Si los fondos dotaban al cliente de un ambiente 
en específico, éste se acentuaba con los accesorios que envolvían al modelo que posaba. 
El mobiliario relacionaba física y simbólicamente la figura del modelo con el telón, y 
contribuía a dar mayor realismo a la ilusión de la puesta en escena.

El mueble transformable del estudio de Valleto y Cía.

Los estudios fotográficos debían de contar con muebles numerosos para ambientar cada 
retrato que se realizara en el gabinete. Las combinaciones resultaban en soluciones muy 
diversas.

El estudio de los hermanos Valleto contó con un mueble transformable de gran tamaño, 
tallado en madera, que tenía cuatro vistas que proporcionaban diferentes aspectos. Este 
mueble tenía aditamentos como una cajonera, repisas o un espejo que lo convertían en 
escritorio, gabinete, chimenea o altar religioso, entre otros usos. El cambio se acentuaba 
con diversos ornatos como esculturas, un reloj o retratos.



El mueble “coqueta” y el banco de Octaviano de la Mora, 
y la silla de José Luis Requena

Las tres piezas que se exhiben pertenecieron a dos fotógrafos, uno profesional y otro 
aficionado: el mueble “coqueta” estaba formado por un tocador y un espejo a media 
altura, utilizado en las recámaras de señoritas para su aseo y arreglo personal. Octaviano 
de la Mora, fotógrafo originario de Jalisco, después radicado en la Ciudad de México en 
1890, utilizó esta pieza para ambientar los retratos de damas jóvenes. La pequeña mesita 
de madera tallada también perteneció a su estudio fotográfico y, por los retratos que aún 
se conservan, sabemos que servía para fotografiar a los niños, a quienes colocaba junto a 
él con juguetes u objetos propios de su edad.

La silla de estilo ecléctico y pequeños mascarones en los descansabrazos, perteneció 
al fotógrafo aficionado José Luis Requena. Es una pieza muy ornamentada, tal como 
se acostumbraba usar en los estudios de fotógrafos comerciales. Este mueble se puede 
apreciar en los retratos que hizo de su esposa Ángela junto a sus dos de sus hijas Ángela y 
Guadalupe.

La fotografía como ilustración
 y como fuente para la litografía

La fotografía revolucionó la manera de presentar e ilustrar las crónicas y noticias de los 
libros, y en la prensa. A partir de la fotografía en papel hubo dos vertientes en el uso de 
los retratos en los impresos, el primero de ellos fue poco usual, y consistía en adherir una 
fotografía original en papel en el libro. Ejemplo de ello es el retrato de Guillermo Prieto 
en el volumen Veladas literarias (1867); la reproducción fotográfica de una pintura de 
Eugenio Landesio que ilustra un capítulo sobre la excursión a la Caverna de Cacahuamilpa 
(1868); y un tercer ejemplo que muestra cómo las guías y manuales extranjeros utilizaron 
las imágenes para mostrar o guiar los procesos técnicos de la fotografía.

Por otro lado, la fotografía fue el material en el que se basaron para para realizar ilustraciones 
con retratos y paisajes reproducidos en grabados y litografías. En esta vitrina se muestran 
tres ejemplos de litografías basadas en fotografías mexicanas con su respectivo crédito: el 
retrato del actor Manuel Catalina, basado en un retrato tomado por Latapí y Martell, que 
ilustró un libro dedicado al histrión; El Semanario Ilustrado de 1868, que incluyó la efigie de 
José Ignacio Durán, captado originalmente por la lente de Cruces y Campa; y por último, 



la fotografía del descarrilamiento del tren de Tlalpam registrado por los hermanos Valleto, 
que fue reproducida en una litografía para ilustrar la sensacional noticia en la revista El 
Renacimiento en 1868.

Los retratos infantiles: celebración de la vida

Uno de los retratos con mayor demanda fueron los retratos de los pequeños de la familia, 
ante la alta tasa de mortandad infantil en México. La mitad de los niños lactantes morían 
antes de cumplir un año, los padres no tenían la certeza de que los niños llegaran a ser 
mayores.

Cada cumpleaños era una verdadera celebración de la vida, se volvió una costumbre que 
los retratos infantiles se realizaran en esas fechas, por lo que es frecuente verlos retratados 
con juguetes o muñecas, que eran precisamente los regalos por su onomástico.
Los retratos infantiles del siglo XIX dan testimonio de cómo eran representados y 
percibidos los niños en el entorno social. Éstos reflejaban una imagen de solemnidad poco 
natural pese a su corta edad y naturaleza. En la sociedad de aquella época, las apariencias 
fueron enormemente valoradas por encima de la espontaneidad. La vestimenta de los 
niños, en su gran mayoría, es prácticamente la misma que la de los adultos; esto, aunado a 
sus actitudes al momento de posar con los objetos que los acompañaban, da la impresión 
de ser pequeños adultos.

El momento de la Primera Comunión

La ceremonia católica de la Primera Comunión, que recibían los jovencitos entre los diez y 
los catorce años de edad, tuvo sus orígenes en la época medieval. Desde el siglo XII había 
sido un acto privado que pasaba inadvertido, pues los niños no eran vistos como sujetos 
relevantes dentro de las antiguas sociedades.

La ceremonia religiosa cobró importancia poco a poco, y en la segunda mitad del siglo 
XIX se convirtió en un evento social significativo para los chicos porque marcaba el paso 
de la niñez a la juventud. Para realizar el rito religioso, los niños usaban un elegante traje 
de color blanco o negro, y un moño blanco en el brazo que simbolizaba su inocencia; por 
su parte, las niñas vestían un traje completamente blanco y un velo que representaba su 
pureza; ambos debían portar una vela o cirio encendido, símbolo de la fe que profesarían 
como católicos.



Las representaciones en el estudio como recuerdo de la Primera Comunión tenían en 
común que eran testimonios de la fe de los niños ante la Iglesia y su entorno social. Como 
se puede ver en un par de retratos, hubo ocasiones en que los sacerdotes se trasladaron 
hasta el estudio fotográfico para posar junto a los niños.

La piedra angular: los retratos de bodas

La fotografía como recuerdo de bodas fue unos de los usos con mayor demanda comercial 
desde la década de 1860. Este tipo de retratos era una prueba del compromiso moral que 
se adquiría ante la sociedad y un testimonio de la promesa de fidelidad y perdurabilidad, 
ya que significaba además el inicio de una nueva familia.

 A mediados de la década de 1860, las novias en México empezaron a utilizar el vestido 
blanco para la ceremonia y tomarse la fotografía del recuerdo; en este periodo quedaron 
establecidos los elementos, los símbolos y las posturas que caracterizaron los retratos de 
bodas. La captura evocaba y perpetuaba un momento para siempre, las múltiples copias 
de las fotografías de los novios eran repartidas entre los familiares y amigos más cercanos 
con afectuosas dedicatorias.

El sacramento del matrimonio era uno de los tres que se representaron en el estudio 
fotográfico. En menor escala los retratos se utilizaron como recuerdo de bautizo, sin 
embargo, los de la Primera Comunión también tuvieron una gran demanda comercial.

La última prenda: retratos de muertos

En el siglo XIX, la tasa de mortandad se elevaba en los grandes centros urbanos. La 
aglomeración de personas en espacios limitados las hacía propensas al contagio de 
enfermedades o la transmisión de infecciones.

Las fotografías post mortem o “después de muerto”, tienen la particularidad de registrar 
lo animado y lo inanimado, lo efímero y lo permanente. La técnica fotográfica resultó 
el medio ideal para perpetuar el último recuerdo del ser querido, su registro final en la 
crónica familiar.



Este género fotográfico del siglo XIX capturó todo tipo de posturas. Las personas fallecidas 
parecían dormir, se les sentaba en una silla, se les recostaba en un ataúd, e incluso sus 
deudos llegaban a posar junto a ellos.

A los niños muertos se les vestía de angelitos y se les colocaba en medio de una imaginería 
simbólica y religiosa que aludía a la pureza del alma del infante. Para recordar a personas 
fallecidas, algunas veces sus retratos se enmarcaron entre composiciones de flores artificiales, 
encajes y listones negros que refieren al luto en su memoria.

Pompa y boato del clero mexicano

El periodo que abarca de finales del siglo XIX y principios del XX se caracterizó por una 
nueva reconciliación entre la Iglesia y el Estado durante el periodo porfirista. A partir de 
la tercera elección de Porfirio Díaz en 1890, se mediaron los intereses del gobierno y la 
Iglesia, además de que se permitió el reagrupamiento político de los católicos mexicanos.
Octaviano de la Mora, fotógrafo jalisciense, mudó su estudio fotográfico de Guadalajara 
a la Ciudad de México en 1890, después de una trayectoria de 25 años de trabajo en la 
capital tapatía. Su llegada fue precedida de un gran prestigio ganado por la calidad de 
sus retratos. A principios de esa década, Octaviano de la Mora, Antíoco Cruces y otros 
fotógrafos realizaron una amplia serie fotográfica del alto clero mexicano.

Los retratos de las figuras más importantes de los jerarcas de la Iglesia se comercializaron 
en diferentes tamaños, desde las impresiones de gran formato, hasta las populares carte-
de-visite. Las imágenes nos permiten apreciar la opulencia, en particular, en los retratos 
de cuerpo entero. Éstos reflejan un extraordinario lujo en la puesta en escena, aunado 
a la fastuosa elegancia de los trajes religiosos de los principales obispos mexicanos. Esta 
colección de retratos fue muy difundida en impresos y publicaciones con motivo de la 
Coronación de la Virgen de Guadalupe en 1895.

Fotografía y devoción religiosa

Para la población mexicana, mayoritariamente católica en el siglo XIX, los retratos 
resultaron un medio ideal para dejar un testimonio visual de sus creencias y de su fe. 
La fotografía sirvió para documentar su devoción religiosa y al mismo tiempo, fue una 
representación de su religiosidad, una prueba de su existencia como hijos de Dios.



 A los infantes se les representó como pequeños franciscanos o como pequeños Cristos, 
cargaron la cruz como símbolo de su dolor. La inocencia de los pequeños contrasta con las 
representaciones de gran carga simbólica.

Las fotografías de monjas buscaban dejar un registro de su vida conventual. Los fotógrafos 
tenían la labor de transmitir la austeridad, el recato, la humildad de las religiosas, y 
seguramente algunos retratos fueron realizados ante la ceremonia de profesión de las 
novicias.

Genealogías y relaciones del poder

Las orlas fueron mosaicos elaborados con retratos fotográficos de un grupo particular de 
políticos, militares o de un determinado gobierno, con la intención de dejar registro de sus 
integrantes.

A lo largo del siglo XIX se cobrará conciencia de que la litografía y la fotografía eran 
poderosas herramientas propagandísticas que permitían construir una imagen pública y 
presentar una determinada visión de la realidad política.

Este tipo de mosaicos tenía la intención de honrar a héroes, hombres públicos o destacados 
gobernantes, pero en otros casos, era una representación visual que establecía y reforzaba 
vínculos y asociaciones políticas. Algunas de estas orlas son reproducciones fotográficas 
de un collage, y otras están compuestas por fotografías originales en las que se aprecia el 
trabajo de las ilustraciones que se elaboraban manualmente para decorar y agrupar los 
retratos.

Uno de los ejemplos más antiguos de este conjunto, es el del fotomontaje realizado por el 
estudio de Valleto y Cía. hacia 1866, con la imagen de la emperatriz Carlota rodeada de 
sus damas de palacio.

Muro de celebridades

Este apartado pretende mostrar retratos de algunas personalidades destacadas de la vida 
política, cultural, económica o social entre 1860 y 1910. Destaca la entonces niña Carmen 



Mondragón, después conocida como Nahui Ollin, que fue fotografiada por Octaviano de 
la Mora hacia 1897. Por la factura técnica, sobresale el retrato de Jaime Nunó, compositor 
de la letra del himno nacional mexicano, quien fue registrado por la cámara de Manuel 
Torres en 1902.

Son de destacar los retratos de boda de Carmelita Romero Rubio de Díaz, que data de 
1881, y el de Sara y Francisco I. Madero de 1903, ambos realizados en el estudio de los 
hermanos Valleto en la Ciudad de México.

Los presos políticos de 1885 

El conjunto de nueve retratos, ocho individuales y uno de un conjunto, son el registro 
fotográfico de los estudiantes y periodistas detenidos en 1885.

A partir de 1884, año del regreso de Porfirio Díaz al poder en su segundo periodo presidencial, 
los métodos de control se endurecieron. Las diversas expresiones y manifestaciones de 
descontento dadas a conocer por medio de la prensa periódica, fueron reprimidas con 
todo rigor y con cierto grado de manipulación de las leyes vigentes en el país. Fue frecuente 
el uso de la fuerza contra periódicos y editores, que acusados por difamación y sedición, 
fueron encarcelados.

En 1885 ocurrió una ruptura trascendental en las relaciones entre la prensa independiente 
y oposicionista, y el gobierno de Díaz. Con motivo de la conversión y consolidación de 
la deuda nacional aprobada por decreto presidencial, que incluía el reconocimiento de la 
deuda inglesa y que desde 1884 provocara el descontento popular, se produjeron varios 
encarcelamientos.

La detención de los periodistas como Enrique Chavarrí (de El Monitor Republicano) y Adolfo 
Carrillo se llevó acabo entre el 6 y 7 de julio, y el 8 de ese mismo mes se les decretó el auto 
de formal prisión por el delito de conato de sedición y de difamación a las autoridades. 
Después de una ríspida polémica entre la prensa y las autoridades, el 7 de noviembre de 
1885 la Primera Sala de la Suprema Corte de Justicia, pese a que les comprobaron los 
delitos de incitar a la rebelión, de injuriar al presidente de la República y de ultrajes a 
la autoridad, se les impuso penas menores a los periodistas y estudiantes encarcelado. A 
Enrique Chavarrí se le asignaron cuatro meses y medio de reclusión y cincuenta pesos de 
multa.



Registro y control fotográfico de la prostitución 

Las autoridades de la capital siguieron teorías y modelos europeos para el control de 
los reos, a quienes registraron en fotografía para levantar documentos de filiación que 
fueran útiles en el caso de una fuga, a partir de 1855. En la década de 1860, los registros 
fotográficos se utilizaron para reglamentar la higiene y salubridad de las prostitutas de la 
capital.

El álbum “Colección de prostitutas del c. gobernador Juan José Baz”, es un conjunto de 
1055 retratos recopilados a partir de 1868, realizados en su mayoría por Joaquín Díaz 
González, quién estampó en algunas fotografías su nombre con un troquelado en seco. 

El álbum permite ver los rostros de las mujeres con su respectivo nombre y número de 
registro, posando con diversas expresiones en su rostro: desde el dolor o la vergüenza de ser 
fotografiadas; el deseo de transmitir una pose pudorosa, hasta mirar con una actitud abierta 
y de mirada retadora. Hay que considerar que la mayoría de las prostitutas provenían de 
las clases más bajas y ése era su primer enfrentamiento ante la cámara. Muchas de las 
fotografías parecen seguir las convenciones del retrato burgués y revelan que a pesar de los 
intentos por definir cómo debería hacerse un retrato con fines de identificación, todavía 
no se lograba un registro “científico”.

En otro conjunto, los nueve registros de mujeres públicas de principios del siglo XX del 
Estado de México reflejan un perfil en común de las mujeres: la mayoría huérfanas, solteras, 
sin hijos, provenientes de oficios como “recamarera, planchadora de ropa o doméstica”, 
que no contaban con una persona “que las pueda reclamar”. Las filiaciones son una 
terrible descripción de la realidad de las mujeres que ejercían el oficio de la prostitución 
hacia 1910.

El retrato como identificación 

Desde la década de 1850, con los primeros procedimientos en papel, la fotografía se utilizó 
para identificar los individuos. Se aplicó en documentos oficiales, pasaportes y cédulas de 
identidad, con fines de control social o de registro institucional. Certificados y diplomas se 
acompañaron del retrato en ovalo de las personas.

El certificado de la señora María de Jesús Lagos, viuda del general Juan de la Luz Enríquez, 



gobernador del Estado de Veracruz, es el documento en que consta la pensión vitalicia 
que el Congreso de la Unión le otorgó en 1892. Sus hijas mujeres mantendrían la pensión 
mientras no se casaran, y los hijos varones se beneficiarían de ella hasta los 21 años, es 
decir, hasta antes de cumplir la mayoría de edad, o al entrar al servicio del ejército. En el 
certificado quedaron selladas las fotografías de cada uno de los beneficiados como prueba 
de identidad de quienes recibirían la ayuda económica. La solicitud fue promovida por 
el presidente ya que Juan de la Luz Enríquez había sido un militar destacado que luchó 
contra los franceses al lado de Mariano Escobedo y del mismo Porfirio Díaz.

El retrato como testimonio 

En el siglo XIX se recurrió a la fotografía para tener una imagen y una prueba de la 
ocupación y oficio de las personas. Fueron comunes los retratos en los que las personas 
llevaban al estudio sus ropas o uniformes de trabajo, así como objetos que los identificaban 
con el mismo. Por los estudios fotográficos desfilaron pianos, cuadros y caballetes, teodolitos, 
bicicletas, o globos terráqueos, que dieron testimonio de las diferentes profesiones y 
ocupaciones que las personas ejercían. Los atuendos y trajes daban individualidad a cada 
persona, como era el caso de los carteros, militares o cocineros.

El retrato de la niña no identificada que posa con un diploma y libros, es el testimonio de 
las recompensas y obsequios que se otorgaban a los niños con más alto promedio por parte 
del presidente Porfirio Díaz a principios del siglo XX.

La fotografía como impreso social

Los usos comerciales del retrato en la segunda mitad del siglo XIX fueron tan diversos, 
que la fotografía desarrolló una amplia variedad de aplicaciones.

Un retrato o una vista reproducida en papel fotográfico, se adhería a un cartón impreso 
previamente. Así se obtenía texto e imagen en invitaciones y diversas participaciones 
sociales. La naturaleza de estos documentos era de índole diversa: desde una invitación a 
un banquete o ceremonia, una esquela para un aniversario o inauguración, o el formato 
carte-de-visite para el impreso de una boda.



Las mujeres fotógrafas en México 

En la década de 1860 se anunciaron clases particulares de fotografía para señoritas, y a 
partir de 1870 la fotografía se empezó a impartir como materia en colegios particulares, 
además de la Escuela de Artes y Oficios para mujeres en la Ciudad de México, y otros 
centros educativos similares en otros estados de la República Mexicana.

La primera fotógrafa en establecer un estudio en la Ciudad de México fue María Guadalupe 
Suárez en 1881, quien desde su taller en la calle de Chiconautla número 3, fue editora 
y propietaria de una serie de vistas de la capital que se vendieron con el nombre Álbum 
Fotográfico de México, del cual se muestra la fotografía de la Calle de 5 de Mayo, con el 
Teatro Nacional al fondo.

Se exhiben retratos hechos por Natalia Baquedano, quien proveniente de Querétaro 
instaló su estudio “Fotografía Nacional” en la Ciudad de México a partir de 1898 con 
gran éxito comercial.

A principios del siglo XX, las viudas o hermanas de fotógrafos se quedaron al frente de 
los talleres fotográficos como Victoria Torres, hermana de Manuel y Felipe Torres, o Ana 
y Elena Arriaga, que establecieron su gabinete a partir de 1904 y quienes al parecer se 
especializaron en retratos femeninos.

Los retratos como testimonio de diversos vínculos y relaciones 

Los retratos de grupo respondían al deseo de legitimar los lazos entre las personas, ya fuera 
por parentesco, por amistad, o para recordar alguna asociación comercial o económica. El 
trabajo del fotógrafo debía reflejar ese objetivo, dirigía la toma y designaba la ubicación 
de los miembros de la familia para obtener una composición armónica del grupo y lograr 
trasmitir, en muchas ocasiones, el valor de respeto y la jerarquía que imperaba entre sus 
integrantes. En estos retratos, los niños aparecen como si fueran pequeños adultos con 
expresión amable, pero solemne. De posturas rígidas y severas, en algunos casos, apenas 
esbozan una tímida sonrisa.

Si la toma era demasiado abierta o se retrataba a un grupo numeroso de personas en la 
composición, el fotógrafo debía juntar varios fondos en el estudio para dar mayor amplitud 
al espacio fotografiado. También colocaba de la mejor manera posible los elementos de 



utilería y las posturas de los modelos, echando mano inclusive de telas y cortinas. En 
muchas ocasiones el resultado de la sobre posición de telones resultaba en una extraña 
combinación, en la que las perspectivas no coincidían armoniosamente.

Actores y cantantes de ópera 

En México, a partir de 1860, se desarrolló el gusto de coleccionar retratos de celebridades, 
ya fueran del medio político, militar, religioso, de la realeza, o de los espectáculos como 
la danza, la ópera y el teatro. La fotografía habría de consolidar y expandir el culto a las 
personalidades de la escena. 

A finales de la década de 1860 se introdujo en México un nuevo formato fotográfico 
denominado “tarjeta americana” o cabinet, que era al menos tres veces más grande que 
la carte-de-visite. La cabinet medía 11 x 16.5 centímetros, un tamaño más amplio en el que 
se podían apreciar más detalles. Uno de los primeros estudios en producir este formato 
fueron los hermanos Valleto, que en la década de 1970 se especializaron, junto con el 
estudio de Francisco Casanova, en retratar a personajes del teatro que trabajaron en la 
capital mexicana.

Los actores llegaban del extranjero con un conjunto de fotografías para obsequiar, o se 
mandaban hacer su retrato en Ciudad de México para hacerlos circular entre periodistas, 
editores, o entre su círculo de amistades. Podían portar sus atuendos de uso diario, aunque 
también optaron por posar con traje de carácter de algún personaje.

En el ámbito popular era poco frecuente conocer la fisonomía de figuras públicas en las 
décadas de 1860 y 1870, ya que la prensa estuvo escasamente ilustrada. El poder de la 
fotografía tuvo entre otras funciones la de difundir la efigie de los actores y cantantes de 
ópera entre las voces autorizadas y entre los principales cronistas de la prensa nacional, sus 
imágenes servían como apoyo en la reseña de su trabajo.

Entretenedores callejeros 

Este conjunto de fotografías nos permite ver una variedad de artistas callejeros: músicos, 
cirqueros, e intérpretes que trabajaron en espectáculos populares en México. Algunas 
pequeñas compañías de maromeros, payasos y músicos trabajaron en calles y vecindades 



de la Ciudad de México. Recorrían las plazas de ciudad en ciudad.

En la segunda mitad del siglo XIX se establecieron formalmente los circos. Éstos presentaban 
los actos de trapecistas, acróbatas, malabaristas y hombres fuertes, que deslumbraron 
al público mexicano con sus destrezas y extraordinarias capacidades. Algunos de ellos 
circularon su retrato comercial.

Destacan el retrato del torero pachuqueño Vicente Segura, quien posó sin camisa como 
“hombre fuerte”, y el conjunto de empresarios con cuatro niños contorsionistas de origen 
oriental que trabajaron en México.

Orquestas y estudiantinas 

Entre las piezas que reunió en su colección Carlos Monsiváis destaca un álbum de 
terciopelo rojo con 35 fotografías, que contiene los retratos de los integrantes de la Sociedad 
Filarmónica “Mariano Jiménez”. Esta agrupación musical debutó el 23 de octubre en 
Morelia, Michoacán, dirigida por el músico y militar, capitán Encarnación Payén. Él 
mismo seleccionó a los 35 jóvenes que conformaron la agrupación musical.

Con un amplio repertorio compuesto por valses, pasodobles, marchas, mazurcas y diversos 
chotís, la filarmónica no sólo recorrió los diferentes teatros de la República Mexicana, sino 
que realizó extensas giras por Estados Unidos con triunfos clamorosos. Se presentaron en 
estados como Illinois, Louisiana y California, entre otros. Los relatos de aquellos conciertos 
son las crónicas del éxito popular de un grupo de mexicanos talentosos. A lo largo de su 
carrera como músico, Payén obtuvo innumerables premios, trofeos, medallas y coronas. 
En 1892 viajó a España con motivo de las celebraciones del cuarto centenario del llamado 
“descubrimiento de América”. Ofreció conciertos y serenatas a la reina regente María 
Cristina de Habsburgo-Lorena y a la familia real española.

A sólo unos pocos meses de la creación de la agrupación, los alumnos le otorgaron este 
álbum con los retratos de sus 35 integrantes, fechado el 25 de marzo de 1887, como 
muestra de cariño y gratitud a su mentor. La galería abre con la imagen del director 
musical, tomada en Nueva Orleans; le siguen otros 35 retratos de los jóvenes músicos, 
captados por la lente de Manuel Torres, maestro del taller de fotografía de la Escuela de 
Artes y Oficios de Morelia y colega del mismo Payén.



La imagen del presidente Porfirio Díaz 

Porfirio Díaz tuvo tal importancia en la historia de México, que al periodo de 31 años 
durante el que fue presidente de la República se le llamó Porfiriato. Sólo entre 1880 y 1884 
ese cargo fue ocupado por Manuel González. Díaz fue testigo y actor de los principales 
acontecimientos históricos del siglo XIX.

Como estrategia de propaganda política, sus retratos se reprodujeron en infinidad de 
pinturas, estampas, carteles, impresos publicitarios, ediciones oficiales, libros de texto, 
revistas, partituras y una rica variedad de souvenirs, entre muchos otros objetos. A los 
ochenta años de edad celebró fastuosamente el centenario de la Independencia Mexicana, 
aquel despliegue fue una manifestación del poder de su mandato. En ese momento llegó a 
su clímax la difusión de su imagen y figura.

El conjunto de fotografías de Porfirio Díaz permite ver un hombre de voluntad y personalidad 
obstinada, su porte gallardo y marcial era resultado de la formación militar que definió su 
vida. Para 1910 había alcanzado triunfos militares que portaba representados en una gran 
cantidad de medallas y condecoraciones. Entre los retratos que se realizó para los festejos 
del centenario destacan los realizados por Frank L. Clarke y el editado por Pablo Viau.

La mirada de casi todos los héroes, caudillos y presidentes que se retratan frente a la 
cámara, parece ser esquiva, como mirando a lontananza, a un punto indefinido; pero 
la del presidente Díaz en el retrato editado por Pablo Viau en papel fotográfico de gran 
formato, no. 
Él mira fijamente al obturador de la cámara, con la seguridad de saber lo que representa 
para su patria, como afirmara Carlos Monsiváis: “La personalidad de Díaz es irrefutable. 
Pero está hecha por 30 años de dictadura, […] No es una persona a quien no conocemos 
y cuyo rostro nos llame soberanamente la atención; es un dictador”.

El disfraz y la fantasía burguesa 

Este conjunto de retratos comprueba la continuidad del gusto de los mexicanos por el 
disfraz. Las personas no sólo se caracterizaban con máscaras y ropajes de fantasía para el 
carnaval de cuaresma, sino también para fiestas y reuniones sociales. Eran la oportunidad 
de caracterizarse con otra identidad.



Para este tipo de retratos se requería de la complicidad entre fotógrafo y retratado: el 
artista de la lente proponía el telón, el mobiliario y los objetos más adecuados para el 
decorado, mientras que el retratado “representaba” su otra identidad, muchas veces no 
exentos de un juego lúdico ante la cámara.

Los disfrazados acudían al estudio para recordar los eventos y fiestas de manera individual 
o en grupo, para lo cual se tomaban actitudes y poses relacionados al artificio adoptado. 
Para ello, los disfraces podían ser tan variados como se puede comprobar: campesinas o 
aldeanas europeas, gitanas, soldados, postillones, cortesanos franceses, griegos o romanos, 
pajes, mosqueteros, reyes, o se recreaban conceptos como en los retratos en que tres señoritas 
representan la música, la noche, o una “pajarera”. No había limitación imaginativa para 
la representación para este tipo de retratos muy recurrentes de la clase media y la alta 
burguesía mexicana.

Fotografía y prensa ilustrada 

A principios de la década de 1890 las reproducciones fotográficas realizadas por medio 
de procesos fotomecánicos fue una realidad. La fotografía cobró un nuevo impulso ante 
la demanda de diarios, libros y revistas que requerían ilustrar sus páginas con fotografías.

Para finales del siglo XIX la nueva tecnología de plata gelatina permitió que los fotógrafos 
que colaboraban con esos medios pudieran desplazarse con mayor facilidad para realizar 
sus capturas, ya que cada vez requerían de llevar consigo menos instrumentos. Ya en 
la primera década del siglo XX les permitió también fotografiar situaciones en las que 
hubiera personas o vehículos en movimiento, por ejemplo, los combates de flores en el 
Porfiriato, y los desfiles y entradas militares durante el conflicto revolucionario.

José Luis Requena Abreu: un fotógrafo aficionado 

José Luis Requena (1860-1943), fue un empresario exitoso y fotógrafo aficionado. Carlos 
Monsiváis reunió una buena cantidad de piezas de su autoría.

Requena fue célebre por amueblar su casa al estilo Art Nouveau, ubicada en la calle de la 
Santa Veracruz número 43. En el tercer piso de su residencia se encontraba su estudio y 
laboratorio fotográfico, donde revelaba e imprimía sus imágenes. 



Tenía los recursos para mandar a hacer telones decorativos que sirvieron como fondo para 
sus retratos.

Su esposa Ángela Legarreta y sus hijos José Luis, Ángela, Guadalupe, Manuel, Pedro y Luz, 
fueron los modelos con quienes practicó. Cada retrato narraba una historia con una puesta 
en escena diferente. Los títulos de sus obras ejemplifican las anécdotas: “Un descuido de la 
cocinera”, “La muñeca rota”, “¿Me quieres, gatito?”, “Su primer dolor”, “La escuela de 
párvulos”, “El pequeño clown” y “La prueba en la zapatería”, entre muchos otros.

La gran novedad: la luz eléctrica en los estudios fotográficos 

Desde 1864 los fotógrafos europeos empezaron a iluminar artificialmente sus retratos con 
“cintas de magnesio” o “lámparas de bolsa para quemar magnesio”, estos dispositivos 
producían un resplandor instantáneo muy brillante. 

La luz eléctrica llegó años después a México como una extraordinaria solución. A fines del 
siglo XIX los fotógrafos mexicanos iluminaron con ella a sus modelos sin depender de la 
cambiante luz solar, a cualquier hora e independientemente de las condiciones climáticas. 
Uno de los primeros estudios en aplicar la iluminación eléctrica estuvo ubicado en la calle 
de Profesa número 1, a un lado del templo del mismo nombre, que entre 1899 y 1905 
afirmaba tener la “única fotografía en la planta baja”. En los días soleados los fotógrafos 
siguieron recurriendo a la luz natural, pero en tardes de poca luz, empezaron a utilizar la 
eléctrica.

Con la luz artificial surgió la sombra como un efecto de la proyección de la figura humana, 
lo que reformuló el concepto de iluminación en los retratos. Además de usar la “luz de 
cámara”, es decir, la fuente de luz cercana a la cámara, el fotógrafo tenía que evitar la 
sombra proyectada a través de otras luces de “relleno”, de tal forma que las sombras fueran 
artísticas, suaves, estéticamente agradables. En los retratos de dos novias fotografiadas por 
los hermanos Valleto hacia principios del siglo XX, se aprecia la proyección de la sombra 
como un efecto novedoso, realizado intencionalmente por los fotógrafos.



Fotógrafos aficionados y la instantaneidad de la fotografía 

En la década de 1880 circuló en México la placa seca de gelatina, un soporte negativo que 
podía utilizarse sin la necesidad de revelar y fijar la placa inmediatamente después de la 
toma, como había sucedido hasta entonces. Los procesos fotográficos se iban simplificando 
cada vez más. Este negativo también permitió hacer fotografías con disparos cada vez más 
cortos, incluso en situaciones de movimiento con el uso del obturador, un accesorio de 
reciente creación.

Se crearon cámaras portátiles que podían prescindir del tripié y que eran fáciles de manejar 
ya que tenían controles preestablecidos. Estos aparatos estaban destinados a un nuevo 
mercado: el del fotógrafo aficionado, que industrias como la Kodak, que lanzó al mercado 
su primera cámara en 1888, identificaron de manera oportuna. Ejemplo de ello es el 
fotógrafo aficionado Agustín Haghenbeck, que posó con su cámara portátil en el retrato 
que le hizo Wolfenstein.

En México, los fotógrafos profesionales y aficionados utilizaron estos recursos para hacer 
imágenes de la cotidianidad, de su convivencia en los clubes sociales, de excursiones al 
aire libre, días de campo, retratos de su familia y registro de sus propiedades. Las cámaras 
y sus aditamentos eran costosos, y además de utilizarse en espacios domésticos, fueron 
aprovechados por fotógrafos profesionales para hacer tomas en exteriores.

El retrato como identificación 

Desde la década de 1850, con los primeros procedimientos en papel, la fotografía se utilizó 
como registro personal ante diversas instituciones. Se aplicó en documentos oficiales, 
pasaportes, cédulas de identidad y otros fines de control social. Certificados, diplomas, 
títulos profesionales se acompañaron del retrato de las personas, pero igual se estiló pegarlos 
en la correspondencia como prueba personal. Ejemplo de esto último se observa en los dos 
ejemplos de cartas remitidas al presidente Porfirio Díaz.



La particularidad de los opalotipos

Los opalotipos, al igual que los daguerrotipos, ambrotipos y ferrotipos, son imágenes de 
cámara, es decir, retratos realizados sin utilizar un negativo para obtener la imagen. La 
superficie sensible que hoy soporta el retrato fue la misma que se expuso a la luz dentro de 
la cámara.

La superficie o base de los denominados opalotipos era un vidrio blanco opaco que 
contrastaba con lo oscuro del retrato, y a la vez, permitía un efecto de material translúcido. 
Al iluminar el retrato por la parte de atrás se lograba un efecto sorprendente. La técnica 
se patentó en 1857.

En México se hicieron pocos opalotipos, aunque existen ejemplos realizados desde 1860 
hasta las primeras décadas el siglo XX. Este tipo de retratos fue sumamente apreciado por 
lo terso de la superficie, ya que daba el efecto de una porcelana que contenía el retrato de 
una persona


