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LOS COMIENZOS DEL NEORREALISMO EN ITALIA

El neorrealismo surgió en Italia después de la segunda guerra mundial, durante los años cuarenta, debido a la necesidad de recopilar los acontecimientos y testimonios de cada día de parte de una comunidad colectiva. El neorrealismo no sólo introdujo una innovación cinematográfica sino que también hizo hincapié en los valores ya existentes en la cinematografía europea, como los ilustrados por el cine mudo. Estos valores fueron reforzados en el cinéma verité (un documental hecho con cámara portátil teniendo un sonido sincronizado, lo cual permitía la facilidad de manejo). Otra característica del cinéma verité que influyó en el desarrollo del neorrealismo fue la espontaneidad de las escenas; “al carecer de un guión previamente estructurado, la realidad fluía de un modo natural ante lo objetivo, que no añadía elementos de subjetividad narrativa a esas imágenes” (Media Cine). 

Los métodos que incentivaron la formación del cine neorrealista fueron el uso de actores no profesionales, la proyección de una escenografía natural, y el rechazo al embellecimiento y a los estereotipos. Por medio de estos métodos los directores logran conmover la sensibilidad y el razonamiento del público hacia una reflexión socio-política. El neorrealismo ofreció una alternativa al mostrar la realidad a través de personajes, situaciones o escenas estratégicas que trabajan para interrumpir y subvertir el confort de un sistema tradicional en la sociedad. 

La escasez de medios influyó en la creación de un cine entre relato y documental que expuso una realidad más cruda en oposición a una realidad sutil. Aunque los filmes están hechos en blanco y negro por falta de recursos, esto contribuye positivamente al efecto realista ayudando a que, en vez de ser película, parezca un documental. Además, la insuficiencia de fondos después de 1944, obligó a que los cineastas rodaran en las calles, en escenarios auténticos. Esto ayudó a que los filmes giraran alrededor de la cotidianidad, los sueños y las miserias de personajes de a pie.

LA INFLUENCIA DEL NEORREALISMO ITALIANO EN EL CINE LATINOAMERICANO

El director español Luis Buñuel llega a México con la intención de plasmar estas ideas neorrealistas en sus filmes. Su película Los olvidados fue el impulsor energético que anunció la llegada del neorrealismo a Latinoamérica.

Las primeras producciones cinematográficas empezaron en países tales como Venezuela, Argentina, Brasil, Uruguay, Cuba y México; los cuales más tarde impusieron el denominado “Nuevo Cine Latinoamericano”. Durante sus comienzos, el “cine nuevo” de Brasil, “cine guerrilla” de Cuba o el “tercer cine” de Argentina fue rechazado por los críticos europeos y estadounidenses. Sin embargo, en la década de los años setenta los documentales y filmes ficticios hechos en países tercermundistas, particularmente en Latinoamérica, obtuvieron reconocimiento y aclamación popular en festivales internacionales de cine en Europa y Estados Unidos. Desarrollándose fuertemente en Argentina, Brasil y Cuba entre los años cincuenta y sesenta, el movimiento neorrealista fue la respuesta al subdesarrollo y a la dependencia cultural y económica del continente. Este movimiento cinematográfico intenta reconstruir una identidad deteriorada por las fuerzas neoliberalistas como medio de adquirir autonomía nacional. Por lo tanto, el énfasis en el desplazamiento de la cultura e identidad nacional es esencial en la conscientización de la comunidad latinoamericana para reafirmar sus valores. Latinoamérica se vio dividida debido a la intervención política y económica de los Estados Unidos para extirpar el comunismo que, según ellos, amenazaba la democracia y el capitalismo de las grandes potencias. 

Como resultado, el movimiento del neorrealismo italiano llamó la atención de los cineastas latinoamericanos; éstos carecían, como los italianos, de recursos para forjar una estética cinematográfica. Esta carencia de recursos hizo surgir el denominado “cine pobre” que los ayudó a apartarse, hasta cierto punto, de la hegemonía Hollywoodense. Rosa Linda Fregoso explica en su introducción de Tracking Politics of Love, que mientras el cine Hollywoodense estaba diseñado para distraer a los espectadores de los problemas del mundo, estos cineastas “radicales” de Latinoamérica estaban empeñados en informar e iluminar a su audiencia. Dice que los directores estaban en una guerra ideológica contra las fuerzas imperialistas estadounidenses encarnadas en el sistema del estudio. Con sus filmes ellos intentaron transformar a su público en agentes sociales que actuarían para cambiar el mundo. 

A pesar de su aceptación, el neorrealismo ocasionó un conflicto interno entre los cineastas debido a la preocupación del recibimiento de este nuevo cine por el público. La cruel realidad produce un efecto de incomodidad que incrementa la reacción física y psicológica de los espectadores, de manera que éstos tratan de rechazar o escapar de una realidad latente. De acuerdo con Getino y Solanas, este cine ya se concebía como un instrumento de análisis social, acción política y transformación social. Desde entonces el cine comenzó a ser reconocido como un arte serio, no sólo para el consumo y entretenimiento popular, sino también como una forma de revelar los problemas sociales causantes de la división entre los marginados y la burguesía. A través de este conocimiento, el cine presenta una nueva cara, una complejidad que permite un análisis más profundo de parte del espectador. Esto es lo que distingue a un espectador activo de un espectador pasivo. 

TÉCNICAS DEL CINE NEORREALISTA
* Blanco y negro.

* El uso del documental para acercar a los espectadores a la experiencia subjetiva de los personajes. 

* Actores no-profesionales que ayudan a proyectar una realidad mas creíble.

* Introducción de varias lentes que resaltan los diferentes niveles de la realidad. 

* Filmación en una sola localización.

* Cambios repentinos de escenas. 

* Uso de la cámara para adentrarnos en las vidas y los pensamientos de los personajes. 

* Uso de prolepsis y analepsis como forma de trasladar los espectadores hacia tiempos distintos, de manera que éstos tienen que construir el rompecabezas de imágenes. 

* Hipérbole para exagerar y sobreponer símbolos no relacionados. 

* La incorporación de aspectos surrealistas que incentivan a la audiencia a analizar y buscar respuestas dentro de la simbolización de varios elementos significativos para comprender la trama. 

* Sátira para criticar aspectos específicos de la realidad. 

* Uso de personajes, ambientes o situaciones anormales dentro de circunstancias convencionales. 

* Desvalorización de la moral social para demostrar la denigración del sistema social en medio de la violencia o la crisis económica. 

* El enfoque o punto de vista de un personaje fuera de la realidad. 

* La proyección de la violencia como una auténtica expresión y representación de los oprimidos. 

* El uso del lenguaje vulgar o de baja categoría para familiarizarnos con la atmósfera, la cultura y la identidad de cada personaje dentro de una comunidad especifica. 

* La caracterización de la mujer como figura clave en la formación de la familia, la sociedad y la resistencia contra el poder opresivo. 

* El rol de los niños como figuras que simbolizan la inocencia y la esperanza de un mejor futuro dentro del sentimiento de desesperanza que los actores sienten ante el estado de subversión y crisis social.

* La aparición de elementos religiosos para mostrar la manera en que los personajes se aferran a la devoción de sus creencias para resignarse. Otras alternativas de escape.

* El final abierto sin ninguna resolución demuestra un ciclo que nunca acaba en el que los personajes parecen no tener escapatoria. 

PELÍCULAS NEORREALISTAS:
(Roma Città Aperta de Roberto Rossellini es sobre el dolor de Italia después de la segunda guerra mundial, y de la resistencia de esta nación. 
Muchos de los acontecimientos de la película son cosas que los que hicieron parte del filme vivieron, observaron, o de las cuales supieron durante la guerra.

http://youtube.com/watch?v=UxJ8_oTM-fg
Este clip muestra cuando los nazis van arrestar a opositores debido a la resistencia por parte de la comunidad representada a través de Pina, asesinada por los militares. En esta escena se ve a la mujer como figura esencial en la familia, la sociedad y como oposición al sistema político opresor. Aquí también se observa la extrema violencia utilizada para subordinar la población durante esa época.

(Los olvidados de Luis Buñuel.

http://www.youtube.com/watch?v=d9TtuOhx1L8 
Este video clip introduce el surrealismo en la medida en que presenta la subconsciencia que revela los deseos de Pedro de que su madre se sienta orgullosa de él y así merecer su cariño. Esta falta de cariño influye en que Pedro sea incapaz de escapar de su realidad mostrando su sentimiento de culpa tras haber sido cómplice de Jaibo en el asesinato de Julián. Esto permite a los espectadores adentrarse en la consciencia de Pedro en su intento de limpiar su nombre. 
Cuando Pedro ve a su madre ofreciéndole un pedazo de carne cruda, muestra el deseo de que ésta le dé de comer. También se ha llegado a interpretar como una metáfora de su vagina rota por la violación de la que Pedrito es el producto. 

Los Olvidados de Luis Buñuel retrata la vida de los jóvenes delincuentes en la ciudad de México y cómo están condenados a vivir en un ambiente de pobreza. Esta película, a diferencia de filmes anteriores, muestra la verdadera realidad de la pobreza y su efecto en los jóvenes.
(El callejón de los milagros de Jorge Fons.
http://youtube.com/watch?v=tZvcV-c4IJg
Este clip muestra como las personas se aferran a sus creencias religiosas para construir un mejor destino que sirva de escape de su crisis económica, social y emocional. Aquí se muestra como el personaje de Susanita requiere los servicios de una leedora de cartas buscando una esperanza en la posibilidad de dejar de ser “solterona”. 

El callejón de los milagros es una película en la que se entrelazan las vidas de tres personas en la Ciudad de Mexico. Trata de un hombre que se cansa de su vida matrimonial y tiene una aventura homosexual con un joven; de un par de enamorados obligados a separarse por la búsqueda de un mejor futuro, lo cual influye en que Alma se convierta en una prostituta; y de una mujer que alquila apartamentos, desesperada por encontrar amor y que recurre a las cartas para saber su destino.
(¿Qué he hecho yo para merecer esto? de Pedro Almodóvar.
http://youtube.com/watch?v=u1HqpVdtpQw
Aquí se ilustra la relación sexual entre el hombre y la mujer en la sociedad. La propaganda comercial introducida en la película muestra una situación que incorpora los diferentes niveles de la realidad dentro de la cual viven los personajes. Percibimos la conexión entre el anuncio comercial y la vida real de los personajes. El hombre dice: “Nada te debo, nada te pido”, y entonces surge una alternancia de imágenes cuando el taxista exige y espera mucho de Gloria, quien no tiene otra alternativa más que asumir su responsabilidad de esposa. 

¿Qué he hecho yo para merecer esto? es una comedia negra situada en los años ochenta en Madrid. Trata sobre una familia disfuncional con una madre adicta a las anfetaminas, un esposo violento que sueña con una ex novia alemana, un hijo homosexual y otro que vende drogas, y una abuela que esconde comida y hace que los otros se la compren. Esto lleva a la protagonista a la locura y termina por matar a su esposo.
Adaptado de http://academics.skidmore.edu/weblogs/students/fs324groupsix/
