HISTORIA DEL DOCUMENTAL

Tras la 2ª Guerra Mundial, el cine documental adquiere una nueva dimensión que ya no se mantiene en la misma línea de las enseñanzas de Grierson y su escuela pero que halla en diversos factores relacionados la manera de afianzar las bases de una investigación objetiva de la realidad.

En Italia, será el Neorrealismo, caracterizado por la voluntad de descubrir las cosas y las gentes en su autenticidad, de testimoniar la verdad con la máxima fidelidad y no ya la simple apariencia de lo real. Impulsado en esencia por una exigencia espiritual que busca los aspectos más profundos de la vida humana y de las relaciones entre los seres humanos. Pero no únicamente el Neorrealismo influye en el documental hasta el punto de poder autodefinirse como medio de investigación de la condición humana.

Por un lado, confluyen nuevos planteamientos culturales , aún tímidos y difusos (un creciente empeño por afrontar los problemas sociales y analizar al ser humano, en la evolución de las técnicas de la encuesta y en las prospecciones analíticas del comportamiento), unido a los avances técnicos (películas ultrasensibles, teleobjetivos e instrumental de registro sonoro que ocupa poco volumen). Y además, debemos incidir en el punto de inflexión que representó la aparición de la televisión, que hizo replantearse las tradicionales concepciones existentes sobre los medios de comunicación.

En 1956, en Gran Bretaña, nace un nuevo movimiento llamado Free Cinema, fundado por un grupo de jóvenes realizadores antitradicionales (en contra del conformismo de la producción comercial británica de los años 50), desarrollando un cine inspirado básicamente en la experiencia, en la realidad social del momento y en el rigor de la escuela documentalista inglesa, que se proponían restablecer el contacto directo con la vida, abandonando cualquier tipo de esteticismo, profundizando en la visión: no sólo examinar al ser humano, sino dejarle a él también la palabra (destaca su interés por un enfoque humano de la vida popular británica). Destacan Lindsay Anderson, Karel Reisz, Joan Littlewood, Tony Richardson ...

El impacto del Free Cinema fue enorme, y tuvo gran aceptación en televisión. Renovó los aires de la industria del espectáculo británica.

En sus trabajos, recuperan motivos que se remontan al cine-encuesta de Grierson. Cobran así renovado vigor y pasan a un primer plano los problemas (aunque nuevos, actuales e inquietantes) de los protagonistas anónimos de la vida cotidiana

Por su enfoque de los temas y peculiar técnica de filmación, el Free Cinema se relaciona aparentemente con el método de observación participadora de Flaherty, pero los nuevos y renovados medios de trabajo permiten mejores resultados. Resultados que responden a la intención de concentrarse en la vida misma, renunciando a modos y formas excesivamente elaborados, buscando una simultaneidad de la información y la actualidad que registra.

Pero en todo el mundo, el documental no siguió la misma evolución, y sus realizadores destacados no se guiaban siempre por las mismas pautas.

En cuanto a la escuela documentalista estadounidense, debe señalarse que nació durante la etapa de Roosvelt como presidente de EE.UU., y su política del New Deal. Las bases de su desarrollo fueron sentadas por Paul Strand y el grupo Frontier Films, orientados hacia un documentalismo que reflejase de forma fidedigna los problemas de la vida social, y tienden hacia una atenta y escrupulosa investigación en clave realista desvinculada de las sujeciones comerciales de Hollywood.

Paul Strand y Leo Hurwitz proyectaron “Native Land”. Su intención era realizar un ensayo histórico y político sobre EE.UU., visto como una combinación de democracia y autoritarismo, utilizando diversos materiales: acontecimientos reales reconstruidos con actores profesionales, fragmentos de noticiarios, secuencias extraídas de documentos de archivo y diversas piezas integradas en un discurso dramático vertebrado por la Declaración de los Derechos.

El film fue interrumpido, pero en 1942, gracias a la contribución de la administración Roosvelt, pudo acabarse. Sin embargo, el film contenía escenas que traducían con singular veracidad la crónica social estadounidense (la exacta traslación a la pantalla de aspectos como el gangsterismo sindical o el problema racial, con acusadoras imágenes de linchamientos en algunos estados del Sur, por parte del Ku-Kux-Klan), por lo que levantaron violentas reacciones por parte de algunos sectores.

Durante la 2ª Guerra Mundial, el documental se concentra, especialmente, en su función propagandista. Esta etapa del documental, al servicio de la guerra, lo trataremos en el apartado dedicado a los subgéneros documentales (en el documental bélico).

Tras la 2ª Guerra Mundial, un nuevo grupo de autores intentan recuperar el hilo del discurso realista anterior a la guerra. El hecho de no estar ya ligados a empresas productoras, hace que afronten los problemas más directamente y con mayor libertad, pues no atentaban contra los intereses de la empresa patrocinadora o productora. Son objeto de estos documentales los problemas sociales de postguerra, la evolución tecnológica, los ghettos, la dinámica del consumismo...

Los filmakers de Robert L. Drew realizaron trabajos de encuesta destinados sobre todo a la televisión de gran calidad tanto por sus planteamientos como por sus personajes reflejados que configuran una radiografía de la sociedad estadounidense. Personajes como John Fitzgerald Kennedy, Jane Fonda, The Beattles, o Cassius Clay, fueron objeto de estos documentales (que además, como es el caso de Mohamed Ali, sirvieron como manifiesto de apoyo a la comunidad negra, por lo que puede hablarse de documentales politizados).

Los documentales europeos de las décadas de 1920 y 1930, que provenían de sociedades que ni eran de reciente constitución, como Norteamérica, ni habían sufrido los estragos de una revolución, como Rusia, tendían a reflejar los problemas urbanos que se avecinaban. Surgen las llamadas “Sinfonías de Ciudades”, con unas características definidas en cuanto a inventiva, rodaje impresionista y proceso de montaje. Impresiona la actitud romántica hacia el incesante ritmo de la vida diaria y la tensión que supone vivir con pobreza y hacinamiento. Estas gentes, sin embargo, se muestran vitalistas.

Luís Buñuel, en su “Tierra sin Pan” (o “Las Hurdes”, 1932) mostró una espantosa pobreza y sufrimientos de un remoto pueblo de la frontera española con Portugal. De forma elocuente y desapasionada, el film impacta, por las imágenes mostradas, y el lenguaje personal usado, con un ritmo y tiempo de la narración que tienen la cadencia de un canto sin esperanza.

En los países del norte de Europa destacan documentalistas de la talla de Henri Stork, Joris Ivens, Bert Haanstra o Roman Karmen.

Fueron cineastas franceses de finales de la década de los 50 y principio de los 60 quienes acuñaron la fórmula del cinema-verité (cine-verdad) que tan ardientes defensores ha tenido durante mucho tiempo. Reivindicaban la objetividad de la toma cinematográfica y el registro de la verdad, imprimiendo austeridad y sobriedad visual, carente de retórica gramatical. Se despojó al discurso visual y sonoro de todo atisbo de fantasía. Jean Rouch y Edgar Morin, algunos de sus exponentes, provenían del terreno de la etnografía o de la sociología, que en un principio, sólo pretendían una prolongación visual de sus trabajos de campo. Uno de los trabajos más interesantes es “Chronique d’un eté” (1961). Se propone realizar una encuesta a diversos individuos parisinos de diferente status, registrando sus opiniones a la pregunta de si son felices.

El cinema-verité influyó en un número elevado de autores de diferentes nacionalidades, que no englobándose en este apartado, si que se guiaron en mayor o menor medida por dicho tratamiento de la verdad, y sus trabajos tienen similares características.

