
		
			[image: 9788491809289_C.jpg]
		

	
		
			Apunta, enfoca y dispara

			50 películas que nos acercan a la fotografía

			[image: 52065.png] 

			 

		

	
		
			Sandra Martorell

			Apunta, enfoca y dispara

			50 películas que nos acercan a la fotografía

		

	
		
			Director de la colección: Jordi Sánchez-Navarro

			Diseño de la colección: Fundació per a la Universitat Oberta de Catalunya

			 

			Primera edición en lengua castellana: marzo 2022

			Primera edición en formato digital (ePub): marzo 2022

			 

			© Sandra Martorell, del texto

			© Paramount Pictures / Album, de la imagen de cubierta (La ventana indiscreta, Alfred Hitchcock, 1954)

			© Fundació per a la Universitat Oberta de Catalunya, de esta edición, 2022

			    Av. Tibidabo, 39-43, 08035 Barcelona

			    Marca comercial: Editorial UOC

			    www.editorialuoc.com

			 

			Realización editorial: FUOC

			 

			ISBN: 978-84-9180-929-6

			 

			 

			Ninguna parte de esta publicación, incluido el diseño general y la cubierta, puede ser copiada, reproducida, almacenada o transmitida de ninguna forma, ni por ningún medio, sea este eléctrico, químico, mecánico, óptico, grabación, fotocopia, o cualquier otro, sin la previa autorización escrita de los titulares del copyright.

		

	
		
			El fotógrafo es como un cazador que tiene al tiempo como presa.

			Hacia la luz (Naomi Kawase, 2017)
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Apunta, enfoca y dispara*


			Este libro empieza como terminan infinidad de tertulias, simposios, conversaciones informales de bar, y debates académicos, filosóficos y científicos de alto nivel de erudición: intentando definir de forma clara, unánime y rotunda qué es la fotografía. 

			No importa que hayan pasado casi dos siglos desde su invención, ni que las corrientes teóricas estén hablando ya de la muerte de la fotografía; el debate sigue siendo el mismo. Por mucho que avancemos en el tiempo o en la tecnología, el fondo de la cuestión se mantiene no solo inamovible sino en constante vigencia. 

			Y advertimos desde ya lo que nos ha demostrado la experiencia de años de acaloradas discusiones en torno a la cuestión: aún no hay respuesta que satisfaga a todo el mundo o, al menos, una sola, definitiva y concluyente. Así que todavía estás a tiempo de desertar de la lectura. 

			Si por el contrario decides seguir, quede constancia por la presente que lo que vas a encontrar no es sino una aproximación desde distintos frentes a esta disciplina: arte, técnica, representación, objeto, profesión, idea o como cada situación o contexto requiera llamarla. Y ello, gracias a la mirada de cineastas que nos sirven historias en las que la fotografía tiene algo que enseñarnos. Sin que necesariamente sean películas sobre fotografía o sobre fotógrafas o fotógrafos. De hecho, en algunas, la fotografía será algo tangencial o incluso accesorio. En otras, será el asunto nuclear. La cuestión, al margen del peso que tenga en la diégesis, es que nos permita acercarnos a ella, descubrirla, pensarla.

			Una humilde invitación a conocer la fotografía en términos macro, a partir de la visión de la misma que nos da otra disciplina cercana, consanguínea, como es el cine. 

			La fotografía en el cine

			Hablar de fotografía en el cine, en la jerga del sector vendría a referirse a hablar de cuestiones como la composición de planos, iluminación de la escena, manejo de cámaras, selección de ópticas, formatos de grabación, sensitometría, texturas, etalonaje y, en definitiva, de todos los factores y elementos técnicos y artísticos que contribuyen a convertir el guion en imágenes cinematográficas. Esto se conoce también como cinematografía o como dirección de fotografía y es una disciplina y un departamento indispensable en la realización de una película. Sin embargo, no venimos a hablar de esa fotografía en el cine, sino de cómo la fotografía fija, la de apretar el disparador para inmortalizar un instante, que todos conocemos y practicamos, aparece representada en el séptimo arte.

			Cuando empezamos a hacer una búsqueda profunda de posibles películas, la lista no hacía más que engrosar. La fotografía está tan presente en nuestras vidas que no es de extrañar la necesidad de hablar de ella, o de incluirla en la cotidianidad de los personajes de ficción. En ese sentido hemos visto que la fotografía está presente de diferentes formas: como elemento central con entidad propia; de forma secundaria, pero acompañando al personaje a lo largo de la historia o de forma tangencial, ayudando en la caracterización de los personajes o matizando la historia o situaciones concretas. 

			Como elemento central podemos verla en Shutter (Banjong Pisanthanakun y Parkpoom Wongpoom, 2004), una película de terror en la que una extraña presencia se cuela en las fotografías de Tun, un fotógrafo con un pasado oscuro. También en Una historia para los Modlin (Sergio Oksman, 2012), un cortometraje que trata de reconstruir, a partir de unas fotografías, la historia de una familia estadounidense afincada en Madrid. Estas fueron recogidas de la basura en la primavera de 2003 por Paco Gómez, quien empezó a tirar de un hilo que aún hoy, veinte años después, sigue trayendo cola. Las fotografías fueron, además del origen del proyecto, la materia prima con la que Oksman finalmente decidió realizar la película, filmándola como si se tratase de un visionado de las mismas, como quien hace un repaso a un álbum familiar. 

			La maleta mexicana (Trisha Ziff, 2011) también se estructura en torno a la fotografía. Concretamente a las cerca de 4.000 imágenes tomadas durante la Guerra Civil española setenta años después de la contienda. Un material excepcional no solo por su gran valor histórico, sino también porque fueron tomadas por tres profesionales que se han convertido en referentes a nivel mundial: Gerda Taro, David Seymour (Chim), y Endre Friedmann, más conocido como Robert Capa y en quien, por cierto, se basa el personaje de Jeff (interpretado por James Stewart) en La ventana indiscreta (Alfred Hitchcock, 1954).

			La fotografía como compañera y motor de vida de los personajes es como aparece en la mayor parte de las películas que proponemos. Como muestra tenemos a los personajes de: Lucy en High Art (Lisa Cholodenko, 1998); Anna en Cegados por el deseo (Mike Nichols, 2004); Antoine en Un lugar en la Tierra (Fabienne Godet, 2013); Jan en Fotograf (Irena Pavlásková, 2013) o Violetta y Hanna en My Little Princess (Eva Ionesco, 2011), cuyas vidas están marcadas por la relación que mantienen con la fotografía. 

			También hemos querido incluir películas en las que la fotografía aparece de forma tangencial. En Smoke (Wayne Wang, 1995) por ejemplo, uno de sus personajes, Auggie, toma cada día y desde hace años una fotografía siempre desde el mismo lugar, con el mismo encuadre y a la misma hora. Tiene más de cuatro mil fotografías que parecen la misma pero que son siempre distintas. Algo que nos resultó interesante a la hora de hablar de los trabajos seriados, y que en este caso conforma el proyecto fotográfico (y casi de vida) de Auggie. 

			En el caso de Im Juli (Fatih Akın, 2000) la cámara es un regalo que el azar les hace a los protagonistas de esta road movie, en uno de sus periplos durante su viaje y que se usa para narrar su paso por Rumanía. El director cambia así el rodaje de esta secuencia de dos minutos, solo por fotografías fijas que se van sucediendo. Una muestra del poder narrativo de la fotografía en el cine, al igual que ocurre en La Jetée (Chris Marker, 1962). Esta última, aunque no trata la fotografía como tal en la ficción, la consideramos imprescindible en este libro ya que es una película compuesta a partir de fotografías fijas, y por otros motivos que iremos desvelando en el capítulo en que hablemos sobre ella. Se trata de una pieza que el director la definió como un photo-roman (fotonovela), y que, aunque responde más bien a la idea de diaporama, se ha convertido en un clásico de la historia del cine. 

			En relación con los géneros cinematográficos, la fotografía en el cine tiene cabida allá donde queramos, tal y como podemos ver en esta propuesta de cincuenta películas y en la que encontraremos películas de índole muy distinta. Antes hablábamos de Im Juli; también Alicia en las ciudades (Wim Wenders, 1974); For Lovers Only (Michael Polish, 2011) y el documental Caras y lugares (Agnès Varda y JR, 2017) podrían formar un grupo de road movies. Hay también thrillers, como Testigos en cadena (Fernando Spiner, 1982), Fotografía mortal (John Raffo, 1998) y Paparazzi (Paul Abascal, 2004), así como psicothrillers (Hard Candy, David Slade, 2005). Otros géneros presentes son la fantasía en Fotografiando hadas (Nick Willing, 1997); el terror en Shutter (Banjong Pisanthanakun y Parkpoom Wongpoom, 2004); la comedia en Paparazzi (Neri Parenti, 1998) o en Pecker (John Waters, 1998); el drama en Cegados por el deseo (Mike Nichols, 2004), High Art (Lisa Cholodenko, 1998) o Lejano (Nuri Bilge Ceylan, 2003); el cine bélico en Los gritos del silencio (Roland Joffé, 1984), Salvador (Oliver Stone, 1986) o Fotógrafos de la muerte (Steven Silver, 2010) y el biopic en Fotograf (Irena Pavlásková, 2015) o en My Little Princess (Eva Ionesco, 2011), entre otros. 

			A la hora de elegirlas, nuestro criterio no se basaba tanto en la popularidad o en que tuvieran un argumento inolvidable, sino en que, como ya hemos avanzado anteriormente, nos permitieran acercarnos en mayor o menor medida a la fotografía. Hemos procurado que en su mayoría fueran películas de ficción. Y es que revisando la lista inicial nos dimos cuenta de que gran cantidad de películas que se habían realizado en torno a la fotografía eran de carácter documental, y muy significativamente aquellas que se centraban en la figura de un fotógrafo o fotógrafa en particular. Pero no era eso lo que andábamos buscando, sino la inclusión de la fotografía en la ficción cinematográfica. Aun así conviene advertir de que, de forma totalmente arbitraria, nos hemos tomado la licencia de incluir unos pocos documentales. El primero de ellos, La maleta mexicana (Trisha Ziff, 2011), por el impacto que tuvo su aparición en la recuperación de la memoria histórica y, especialmente, en la fotografía (sobre todo en el fotorreporterismo o en el fotoperiodismo de guerra). El segundo, La sal de la tierra (Wim Wenders y Juliano Ribeiro Salgado, 2014), por la forma tan poética en que trata la fotografía, concretamente la de uno de los fotógrafos más influyentes de nuestros tiempos, Sebastião Salgado, que bien mereció un César, un Goya, un Premio Platino, el premio del público en el Festival de San Sebastián y una nominación a los Óscar. Y por último, Caras y lugares, por esa conjunción entre cine y fotografía tan propia de Agnès Varda y la reflexión en torno a la materia que hace en la que fue su penúltima película junto al artista callejero y fotógrafo francés Jean René, conocido como JR. Al margen de estas, podríamos citar otras que juegan esmeradamente con la realidad y la ficción si bien no podemos tildarlas de documentales ni negarlas como tales. Son Las fotos de Alix (Jean Eustache, 1980) y Una historia para los Modlin (Sergio Oksman, 2012).

			Estas últimas no son largometrajes como la mayoría que se incluye en la selección, sino que que, a pesar de ser películas de metraje inferior, aportan de igual forma valor al conjunto, del mismo modo que lo hacen otros títulos como la ya mencionada La Jetée y Testigos en cadena.

			Algunas vertientes (y bondades) de la fotografía

			Si descomponemos la palabra fotografía observamos que está compuesta fundamentalmente por dos conceptos cuya etimología la encontramos en la lengua griega, y que son: foto (procedente de phōs, que remite a la luz) y grafía (asociado con grapho, graphein, que sería algo así como escribir, dibujar, pintar, grabar). Dicho esto, la propia palabra define lo que vendría a representar (al menos en sus albores), la fotografía: escribir o pintar con luz. Refiere a la técnica de capturar imágenes mediante la luz y fijarlas, ya sea en un medio físico (como el negativo, el papel, la placa de vidrio u otro soporte recubierto de emulsión fotosensible) o digital, que convierte la luz en una señal eléctrica y la registra en alguna unidad de memoria virtual. Pero también es una disciplina basada en esa técnica de captura y fijación de imágenes que puede tener varias dimensiones, desde la meramente descriptiva, a otras más creativas. En todos los casos interviene un proceso más o menos intelectual que puede ir de la elección del encuadre a todo un planteamiento conceptual. 

			En sus inicios, la fotografía se asociaba a la representación de la realidad, aunque no tardó en usarse como herramienta de creación artística más allá de su función documental. Hoy las diferentes dimensiones de la fotografía conviven y cada cual dispone de ella conforme a sus necesidades o intereses, algo que se hace patente en la selección de películas que proponemos y que abordan la fotografía desde sus múltiples aristas. 

			Como documento, una de las funciones de la fotografía es dejar constancia de un instante, de una historia o de una situación. Lo vemos en la fotografía de prensa, por ejemplo, la cual, a través de las imágenes pretende dar constancia de algo que está sucediendo. En este sentido conviene mencionar algunas de las películas cuyos protagonistas se juegan la vida para dar a conocer al mundo hechos como la dictadura nicaragüense (Bajo el fuego, Roger Spottiswoode, 1983); el genocidio camboyano (Los gritos del silencio, Roland Joffé, 1984); la guerra civil de El Salvador (Salvador, Oliver Stone, 1986); la guerra en Kurdistán (Triage, Danis Tanović, 2009), o el apartheid sudafricano (Fotógrafos de la muerte, Steven Silver, 2010). Estos ejemplos se relacionan con conflictos internacionales, aunque no necesariamente la fotografía de prensa ha de viajar tan lejos. En La insoportable levedad del ser (Philip Kaufman, 1987), la protagonista, Teresa, se inicia en la fotografía documentando lo que ocurre en las calles de la ciudad donde vive durante lo que se conoce como la Primavera de Praga. Aquellos hechos toman tal cariz, que Teresa quiere que se conozcan también fuera del país. En otras ocasiones, en cambio, muchos reporteros prefieren ir a otros países para obtener fotografías y mostrarlas en su tierra. En cualquier caso, se trata de retratar una situación para que conste, para procurar un cambio, o para que no se olvide; como ejemplo se puede citar las fotografías que se toman en el campo de concentración en la película El fotógrafo de Mauthausen (Mar Targarona, 2018) basada en la historia real de Francesc Boix, o las que tomaron Gerda Taro, Robert Capa y David Seymour (Chim) a lo largo de la Guerra Civil española y de las cuales nos habla La maleta mexicana (Trisha Ziff, 2011). Estos casos ponen de manifiesto cómo la fotografía, como documento, está íntimamente relacionada con la memoria. Con la memoria colectiva, con la memoria histórica. 

			Pero la fotografía como documento para preservar la memoria trasciende también en el ámbito de lo personal. 

			Recordar (del latín, recordari), no es otra cosa que volver al corazón (re, volver a y cor, cordis, corazón), y desde los inicios la fotografía nos ha ayudado a ello, como instrumento que es para materializar los recuerdos. 

			En el terreno familiar hemos querido guardar momentos que nos ayuden tanto a rememorar situaciones, como personas que no queremos que se desvanezcan de nuestra memoria con el tiempo. Esto nos hace pensar en un tipo de fotografía que hoy en día resulta incómoda y que está bastante en desuso: la fotografía post mortem. Fue relativamente común hasta las primeras décadas del siglo XX, aunque su momento de mayor esplendor se dio durante el siglo XIX. Formaba parte del diálogo que la sociedad establecía con la muerte, muy presente en su cotidianidad. Es un tipo de retrato que, aunque hoy pueda verse como algo siniestro, era común, y más en una sociedad en que las imágenes fotográficas eran todavía escasas. Tan escasas que había mucha gente que moría sin haberse hecho ningún retrato, especialmente personas de familias humildes o niñas y niños que habían fallecido muy pronto. Un ejemplo de ello queda patente de forma muy emotiva en Los momentos eternos de Maria Larssons (Jan Troell, 2008) en que, tras la muerte de una amiga de la hija de la protagonista, su madre pide que le haga un retrato para tener un recuerdo de ella. 

			Algo curioso es que, mientras que la muerte se retrataba como algo natural (a pesar del dolor que suponía), otras situaciones preferiblemente se eludían, haciendo como si nunca hubieran sucedido. Pensemos en imágenes familiares de conflictos, abusos, rencores, en las que se manifiesta la vileza o la inmoralidad y, peor aún, esto mismo en el seno familiar. Es por ello que, aunque todas las familias cuenten con momentos deshonrosos, y aunque estos también formen parte de nuestra historia, no existen en nuestro álbum de recuerdos. Esto demuestra cómo la fotografía sirve, en cierto modo, para moldear nuestra memoria y nuestra historia a conveniencia (sin que necesariamente seamos conscientes de ello). Porque fotografías de ese tipo no harían más que debilitar la unidad y solidez de nuestra imagen familiar, y más considerando que antaño los álbumes pasaban de generación en generación como testigo de la evolución de la estirpe. Por el contrario, era importante dar consistencia a la institución de la familia a través de fotografías de momentos dichosos con el fin de proteger su pervivencia. Esta tarea de compilación fotográfica y de narración visual, dicho sea de paso, correspondía generalmente a las mujeres, que se convertían así en compiladoras, tejedoras, divulgadoras orales y guardianas de la memoria familiar. 

			Pero el álbum fotográfico ha cambiado mucho a lo largo de los años, tanto en concepto, como en formato y volumen. Hasta mediados del siglo XX, aproximadamente, los álbumes eran de carácter más familiar y transgeneracionales. Además, la fotografía era algo laborioso que quedaba normalmente en manos de expertos; un asunto extraordinario, reservado para ocasiones especiales, que no estaba al alcance de cualquier bolsillo, con lo que el archivo a cuidar y conservar era muy limitado. El fotógrafo o fotógrafa era una persona respetada pues en sus manos quedaba la tarea de capturar nuestros recuerdos más valiosos, como en Los momentos eternos de Maria Larssons. 

			Más adelante la fotografía familiar entró en el ámbito doméstico a través de cámaras compactas de uso más sencillo, que nos permitieron contar la historia de forma distinta. La solemnidad y puesta en escena de las fotografías anteriores dejó paso a un tipo de imágenes más espontáneas, desenfadadas e imperfectas técnicamente, pero a la vez más íntimas que, además, se tomaban desde la mirada de alguno de los protagonistas de la historia. Esta autonomía, a la hora de inmortalizar momentos, hizo crecer sustancialmente el archivo, y ya no fueron solo las mujeres las encargadas de reunir a los miembros de la familia, durante las tardes libres, en torno al álbum para contar las historias que representaban las imágenes. También los distintos integrantes de la familia almacenaban las fotografías en cajas o en álbumes y, en ocasiones, las ojeaban para rememorar lo vivido de la mano de sus seres queridos. Pero, con el tiempo, esas imágenes que conformaban la crónica familiar dejaron de ser bienes colectivos y cada persona pasó a tener su propio archivo, lo que comportó que la memoria familiar diera paso a una memoria individual, algo que deriva, en parte, de la crisis de la familia como institución, así como del surgimiento y desarrollo de una sociedad cada vez más individualista. 

			Hoy por hoy, esto ha dado una vuelta de tuerca más. Hacemos más imágenes que nunca, y ni siquiera las materializamos. Nos limitamos a guardarlas en dispositivos electrónicos y espacios virtuales. Abundan las autofotos, somos los protagonistas absolutos, y hay una creciente tendencia a la puesta en escena. Cada vez más posados. Hemos perdido la espontaneidad de la que aún gozaban nuestras fotografías hace apenas unas décadas. Ni tan solo el recuerdo es la razón de ser de estas imágenes que están más enfocadas a ser compartidas con una vocación más exhibicionista y cuya vigencia es relativamente breve.

			Este tipo de imágenes narcisistas, creadas para el agrado (propio y ajeno) y de consumo rápido, pueden convivir con otras que sí van orientadas a mantener la memoria viva. Ejemplo de esta vocación de la fotografía de preservar la memoria es la película Caras y lugares, en la que Varda, a punto de cumplir noventa años y consciente de la pérdida de la memoria a corto plazo que comporta la vejez, manifiesta su deseo de fotografiar a la gente que va conociendo para no olvidarse de ella. Algo similar le ocurre al señor Nakamori en Hacia la luz (Naomi Kawase, 2017), un fotógrafo que se va quedando ciego progresivamente y que teme que la falta de visión le haga olvidar, por lo que se aferra a su cámara para capturar instantes, como si esas fotografías le fueran a ayudar a librarse de la inevitable ceguera y, con ello, de la pérdida de la memoria a la que tanto teme. Como él, no es poca la gente que ve en la fotografía una especie de poder sanador, y que la usa como terapia para combatir multitud de afecciones, trastornos y sufrimientos. Así, la fotografía es lo que, en un clima de abusos, hace a María Larssons encontrar una pequeña huida en Los momentos eternos de Maria Larssons; lo que ayudará a Philippe Winter en su crisis existencial en Alicia en las ciudades (Wim Wenders, 1974); lo que impulsará a Rebecca en Mil veces buenas noches (Erik Poppe, 2013) a calmar la furia que tiene contra el mundo o lo que contribuirá a que Antoine, en Un lugar en la Tierra (Fabienne Godet, 2013) consiga darle un nuevo sentido a su vida.

			En La idea de un lago (Milagros Mumenthaler, 2016), esta idea de ayudar a sanar va todavía más allá. Está basada en la historia real de Guadalupe Gaona, cuyo padre desapareció durante la dictadura argentina. La historia ficciona algunos episodios de su vida en los que la fotografía resulta esencial. Por una parte, dispone de escasas fotografías de su padre. Las visualiza al milímetro, movida por la esperanza de encontrar alguna pista que le permita responder a tantas preguntas que tiene acerca de su desaparición. Por otro lado, ella misma es creadora de imágenes, dada la necesidad que siente de construir (o, en su caso, reconstruir) su identidad y de llenar ciertos vacíos. 

			Otra dimensión a considerar cuando hablamos de fotografía es la artística. La fotografía como arte fue algo controvertido desde los inicios. Ya en su presentación en París en 1839, de la mano de uno de sus creadores, Louis Daguerre, esta idea empezó a levantar ampollas. Hubo quienes la defendieron, como el político (además de físico, matemático y astrónomo) François Arago o el pintor Paul Delaroche, quienes consideraban que era un gran avance tanto para las ciencias como para las artes. Otros en cambio, como Charles Baudelaire (quien además de poeta y ensayista era crítico de arte), consideraban que al ser la cámara un artilugio mecánico, no dejaba espacio a la creación libre, acusando a los primeros fotógrafos de pintores fallidos que, por su ineptitud o falta de talento, se decantaban por este nuevo invento. Y ciertamente fueron muchos los pintores y dibujantes que se pasaron a la fotografía (Eva Watson-Schütze, o el propio Daguerre, sin ir más lejos, se habían dedicado a la pintura anteriormente), o Nadar (Gaspar-Félix Tourmechon, que entre otras ocupaciones, era ilustrador y caricaturista), lo cual no implicaba que necesariamente fueran mediocres en sus respectivas disciplinas artísticas, sino que ampliaban su espíritu de creación a otros ámbitos.

			Uno de los grandes momentos de la fotografía como arte se dio unas décadas más tarde con el pictorialismo: un movimiento fotográfico que cobró bastante fuerza a finales del siglo XIX, y que pretendía enaltecer la fotografía a la categoría de arte, diferenciándola de esa otra fotografía considerada vulgar, cotidiana, que cualquiera podía hacer con su cámara. Ese ennoblecimiento se hacía creando imágenes poéticas, a menudo alegóricas, muy cuidadas, con una elaborada puesta escena, y con una estética que, mediante el efecto flou (que ofrecía una borrosidad suave) transmitían una atmósfera neblinosa muy propia de ese movimiento fotográfico. Era la manera en que los pictorialistas se desmarcaban de otros profesionales de la fotografía y de los aficionados, definiéndose como artistas. Como exponentes tenemos a Julia Margaret Cameron, Gertrude Käsebier, Anne Brigman, Alfred Stieglitz o Mary Devens, entre otros. Aunque el movimiento pierde fuerza a nivel internacional entrado el siglo XX, podemos decir que no llegó a morir nunca. Un ejemplo es Jan Saudek, en cuya vida y obra está basada Fotograf (Irena Pavlásková, 2015). Si repasamos sus trabajos vemos una estética que recuerda en parte al pictorialismo (aunque más irreverente y trasnochada). Uno de sus referentes es Edward Steichen, a quien durante un tiempo también se le asoció al movimiento junto a los ya mencionados anteriormente. Saudek lo conoció casualmente a raíz de hojear, en 1963, el catálogo de la exposición Family of Man, que Steichen había comisariado para el MoMa de Nueva York (donde por aquel entonces dirigía el departamento de fotografía). Esta exposición se realizó por primera vez en 1955 y aunque no tuviera que ver con el pictorialismo (se trataba de un retrato en términos generales de los seres humanos y de los aspectos que nos unen como tales), caló tanto en Saudek que decidió dedicarse definitivamente a la fotografía. En España, ejemplos como el de Joaquim Pla Janini y José Ortiz Echagüe demostraron también la prolongación en el tiempo de la corriente pictorialista, y hoy, en pleno siglo XXI, algunas voces aseguran que asistimos a un nuevo resurgimiento.

			Otro momento importante para la fotografía artística llegó con las vanguardias de primera mitad del siglo XX, un prolífico periodo de experimentación en todas las artes. Aparecieron las solarizaciones, los fotomontajes, las exposiciones múltiples, los rayogramas, los collages… de la mano de artistas como Hannah Höch, Man Ray, Dora Maar o László Moholy-Nagy.

			En la actualidad no cabe duda de que la fotografía es arte, aunque seguimos intentando determinar la que entraría en esta clasificación y la que no, si bien esto, nuevamente, es un debate en vano. Lo importante es entender cómo la fotografía nos brinda esa posibilidad creadora y en qué medida esto ha servido para abrirnos al mundo con mayor libertad. Entre las películas que hemos seleccionado que nos hablan de la fotografía como arte o fotografía artística encontramos Las fotos de Alix (Jean Eustache, 1980), High Art (Lisa Cholodenko, 1998), Pecker (John Waters, 1998), Lejano (Nuri Bilge Ceylan, 1993), Retrato de una obsesión (Steven Shainberg, 2006), My Little Princess (Eva Ionesco, 2011), Un lugar en la Tierra (Fabienne Godet, 2013), Fotograf (Irena Pavlásková, 2015) o Cegados por el deseo (Mike Nichols, 2004). No en todas se plantea de la misma forma, sino que se pueden apreciar los diferentes rumbos que puede seguir este tipo de fotografía. 

			En algunas, además, no solo interviene la fotógrafa o el fotógrafo en cuestión y su vocación artística (como en My Little Princess, Fotograf o Las fotos de Alix) sino también la industria del arte o los diferentes elementos y agentes que la conforman como pueden ser galeristas (Pecker); editoras de revistas del sector (High Art); espacios expositivos (Un lugar en la Tierra, Cegados por el deseo) o coleccionistas (Lo importante es amar, Andrzej Zulawski, 1975). Este panorama artístico hay quien incluso lo plantea en clave de mofa, como hace el director John Waters en Pecker. 

			Otra cuestión a tener en consideración es que en la actualidad no siempre existe una delimitación precisa entre las diferentes vertientes fotográficas que comentamos (así lo vemos en el documental Caras y lugares, en Cegados por el deseo o en Hacia la luz). De igual forma, las fotógrafas y fotógrafos no han de casarse con una sino que transitan en ellas a su antojo en base a sus necesidades creativas, profesionales y personales del momento (como le ocurría a Diane Arbus, protagonista de Retrato de una obsesión). Y esa es la bondad de la fotografía. Siempre está a nuestra disposición: sugestiva, inspiradora, provechosa, sanadora. Como arte, como técnica, como afición, como profesión. 

			Fotografía y verdad

			La fotografía apareció como una forma de reproducir la realidad. Era algo por lo que había venido luchando la pintura durante siglos, y que por fin fue posible gracias a un discurrido sistema basado en la mecánica (en relación con el dispositivo), la física (patente durante el proceso de captación de la luz) y la química (en lo que concierne al revelado). 

			Así, la cámara fotográfica se concebía como una reproductora de lo real. Esto nos hace pensar en Fotografiando hadas (Nick Willin, 1997), basada en un caso paranormal muy sonado, conocido como el «Cottingley fairies hoax» [‘Engaño de las hadas de Cottingley’]. Corría 1917 y unas niñas aseguraron haber visto hadas. Prueba de ello eran unas fotografías de ellas jugando con las supuestas hadas y que dieron la vuelta al mundo; las opiniones se dividieron entre quienes decían que eran un documento veraz y que por tanto aseguraban que existían las hadas (entre ellos el reputado Arthur Conan Doyle) y quienes alegaban que se trataba de una farsa. Fue durante el siglo XX cuando esta idea de que la cámara era reproductora de la realidad fue evolucionando, y los discursos epistemológicos sobre fotografía importunaron con la puesta en cuestión de la legitimidad de la fotografía como documento de verdad, argumentando que, al margen de que era posible (y relativamente asequible) manipularla, la fotografía en general no era una reproducción de lo real sino una mera representación (cuando no una interpretación).

			Esta representación se hace a través de lo que Peirce definía como un icono (entendido este como un signo que refiere a la realidad por analogía), que sería la imagen fotográfica en sí misma. Se podrá acercar más o menos a la realidad (que determinamos en base a lo que percibe el ojo humano), en función del parecido que tenga con ella, algo que dependerá de las decisiones de quien tome la foto: punto de vista, angulación de cámara, exposición, objetivo utilizado, distancia focal, etc., y todo ello sin entrar ya en cuestiones de retoque.

			Pero de forma inconsciente hemos seguido confiando en ella y otorgándole cierto estatus de autoridad cuando hablamos de verdad. Esto actualmente se objeta de forma más sistemática en determinados espacios, como el de las redes sociales, en los que empezamos a desconfiar de su honestidad, dada la proliferación de filtros y otros efectos digitales de manipulación al alcance de cualquiera, que nos han hecho experimentar hasta qué punto esa realidad que se nos vende es construida. Sin embargo, todavía hay ocasiones en que se sigue considerando documento de verdad como ocurre con la fotografía documental. 

			En cualquier caso, nunca será una verdadera reproducción de la realidad, sino el registro de un fragmento que tomamos y que está intervenido por nuestra mirada así como por el medio técnico y que, por tanto, nunca podrá ser la réplica legítima de dicha realidad. Como mucho, en casos como la fotografía documental, estaríamos ante la idea de huella, de la que habla Joan Fontcuberta en El beso de Judas: Fotografía y verdad (Gustavo Gili, 2015). Si unas líneas más arriba hablábamos de la imagen fotográfica como icono, Fontcuberta también la considera índice (por la relación de causalidad física que se establece con el objeto). Según él, el objeto se representa a sí mismo por la luz que refleja, siendo la imagen la huella que deja el impacto de esa luz sobre la superficie fotosensible (Fontcuberta, 2015).

			La idea de verdad, en relación con la fotografía, la han abordado también otras de las películas de las que hablamos en este libro. Quizás la que más juega con ella es Las fotos de Alix. En ella, la fotógrafa canadiense Alix Cléo Roubaud hace un repaso a parte de su obra durante un visionado que realiza junto a un amigo a quien le va explicando cada una de las imágenes que va pasando. Todo goza de cierta normalidad hasta que tomamos consciencia de que lo que nos está contando dista de lo que vemos en las imágenes. Ella, sin embargo, lo narra con naturalidad, como si fuera una verdad indiscutible, pero algo está mintiendo: o bien las fotografías o bien sus palabras. Esto forma parte de un juego del propio Eustache, que quiere elevar el debate a otro nivel. Así entremezcla elementos de ficción con otros reales, de tal forma que pone en jaque al público, quien no sabe ya qué es verdad y qué no, qué hay de realidad y qué hay de ficción, en qué medida está jugando con él, y hasta dónde debe creer o dejar de hacerlo. Un juego que entabla también (aunque de forma distinta) Sergio Oksman en sus películas, como Apuntes sobre el otro (2009) y Una historia para los Modlin (2012).

			Un caso distinto es el que vemos en La prueba (Jocelyn Moorhouse, 1991). En ella no se pretende jugar con la verdad, sino salvaguardarla a través de la fotografía. La película cuenta la historia de Martin, un chico ciego de nacimiento aferrado a una cámara fotográfica y obsesionado con que la gente en cualquier momento puede engañarle por su posición «privilegiada» de vidente. La forma de confiar o desconfiar en las personas de su entorno consiste en gran medida en ponerles a prueba, haciéndoles describir sus imágenes y contrastando las respuestas con las de otra gente, comprobando si concuerdan y por ende, si le están diciendo la verdad, entendida esta por lo que aparece representado en las imágenes. Y es que, en general, damos mucha entidad a aquello que nos muestran las fotografías. En ocasiones pueden incluso determinar el futuro de algunas personas, como vemos en La foto del compromiso (Kayo Hatta, 1994). Esta película habla sin tapujos de una práctica común a principios de siglo XX entre la población asiática: la concertación de matrimonios mediante fotografías, y de cómo una picture bride (‘novia por foto’, así es como se las llamaba), forjó su destino a partir de una foto que resultó ser un auténtico engaño. El joven con buena planta y apariencia solvente que le ofrecía una vida mejor, en realidad era un hombre casi treinta años mayor que ella, con pocos recursos y que vio en ese embuste fotográfico la única forma de conseguir una esposa. Una historia de principios del siglo XX pero cuya artimaña no dista demasiado de las que vemos en pleno siglo XXI. Cualquiera que haya estado, aunque sea de paso, en una aplicación de citas, sabrá de lo que estamos hablando. 

			Tradición y modernidad: de la plata al píxel

			Desde su invención, hace dos siglos, la fotografía ha vivido en constante transformación, también en lo que refiere a procesos y técnicas. El considerado primer procedimiento fotográfico fue desarrollado alrededor de 1824 por Joseph Nicéphore Niépce y consistía en extender en una placa de metal una solución que contenía betún de Judea, producto fotosensible que, después de días de exposición al sol y tras baños con disolventes, permitía apreciar la imagen. Se trataba de una técnica basada en el aguafuerte, técnica de grabado que conocía bien como químico y litógrafo que era, y a la que llamó heliografía (helios, ‘sol’ y grafía, ‘escribir’, dibujar, pintar, grabar, algo así como dibujar con la luz del sol) y que es el origen de lo que hoy conocemos por fotografía. 

			Paralelamente a Niépce, otra gente intentaba también captar imágenes a través de dispositivos y fórmulas fotosensibles, entre ellos Louis Jacques Daguerre, un pintor y diseñador escénico que ideaba nuevas fórmulas para mejorar sus escenografías, muy populares en la época por su realismo y capacidad inmersiva. Niépce y Daguerre se conocieron gracias a los hermanos Chevalier, unos afamados ópticos parisinos que habían sido proveedores de ambos. Después de un tiempo de conocerse e intercambiar ideas por correspondencia decidieron asociarse para hacer avanzar sus trabajos en un proyecto común. Pocos años más tarde, a la muerte de Niépce, Daguerre continuó investigando en solitario hasta dar con lo que él bautizó como daguerrotipo, proceso que utilizaba placas con las que se obtenían imágenes positivas directas (sin negativo) y que causó un verdadero furor, entre otras cosas, al reducir el tiempo de exposición a minutos, lo cual permitía también capturar la imagen de personas. Se presentó primero en una reunión de la Academia de las Ciencias de París (el 7 de enero de 1839), para después darse a conocer al mundo el 19 de agosto de ese mismo año, cuya efeméride se ha convertido en el día mundial de la fotografía. 

			Hemos visto parte del procedimiento del daguerrotipo en la película con el mismo nombre de Kiyoshi Kurosawa (2016). Esta película, a pesar de no ser de época, rescata del pasado esa mística alrededor del procedimiento (como es la inmortalidad del alma de las personas retratadas), y la técnica en sí misma, pero llevada a la exacerbación, con placas gigantes. Daguerrotipos se titula también el documental dirigido por Agnès Varda en 1975, rodado en la rue Daguerre de París, donde vivía y donde está aún hoy su productora Ciné-Tamaris. En este documental Varda retrata el día a día de la calle y de la gente que la habita y la transita, y la intención es un poco la misma: la de inmortalizarles. Y así es, en cierto modo, como han quedado en nuestra memoria gracias al trabajo de la directora y ese paralelismo que hace entre cine y fotografía, sus dos pasiones, y la razón de ser de este libro. 

			Siguiendo con los procesos fotográficos, además del daguerrotipo se desarrollaron otros muchos como el Talbotipo, Calotipo (de kalos, ‘bello’) o papel salado, creado por William Fox Talbot, el ferrotipo (Adolph Alexandre Martin), el colodión húmedo (de Frederick Scott Archer), el gelatinobromuro (Richard Leach Maddox), el cianotipo (John Herschel), el platinotipo (William Willis y Alfred Clements) o la goma bicromatada (atribuida a Mungo Ponton), entre muchos otros.

			Un cambio sustancial se introdujo de la mano de George Eastman, más conocido por su empresa Eastman Kodak Company, quien ideó el rollo de película, y que fue evolucionando hasta como lo conocemos hoy. Los rollos de película están recubiertos por una emulsión fotográfica elaborada a base de gelatina y haluros de plata que son sensibles a la luz y que tras su exposición dan lugar a una imagen latente, que es la que después se revela mediante un proceso de baños químicos. Con la aparición de la fotografía digital ya no hay película fotosensible sino un sensor que registra la incidencia de la luz y la convierte en señales eléctricas que después se representan en forma de imagen. De esta forma tampoco hay haluros de plata sino que pasamos a hablar del píxel como unidad mínima que forma la imagen digital.

			No obstante, a pesar de la revolución que el digital ha supuesto en el mundo de la fotografía, parece que el píxel no ha superado al romanticismo de los haluros de plata y a su ceremonial de procesado. El encanto del laboratorio en cuanto a ritual es incomparable al proceso de revelado digital ante un ordenador, al menos cuando hablamos de cine. La luz roja, las cubetas, las cuerdas donde secar las copias, los tanques de revelado, las ampliadoras… todo ello ofrece una atmósfera y un juego visual extraordinario que el cine ha sabido aprovechar para sus historias. A esto se le suma que el laboratorio es un espacio cerrado, con luz tenue, silente y discreto, y por tanto idóneo para situaciones que pueden ir de lo más introspectivo, hasta lo más erótico e incluso siniestro. Recordemos aquel beso entre Cristina (Scarlett Johansson) y María Elena (Penélope Cruz) en Vicky Cristina Barcelona (Woody Allen, 2008) inmerso en la luz roja del laboratorio, o la tensión y angustia que vivimos en Shutter, cada vez que vemos entrar en él al personaje. El laboratorio sirve también de lugar no solo de revelado sino también de revelación; allí hemos seguido de cerca las pesquisas de Thomas en Blow-Up (Michelangelo Antonioni, 1966), las de Francesc Boix en El fotógrafo de Mauthausen y también las del protagonista de Testigos en cadena, todas ellas en torno a asesinatos, presunto en el primer caso, y flagrantes en el segundo (el holocausto nazi) y el tercero (los crímenes perpetrados durante la dictadura argentina). 

			Este tipo de laboratorios son los que han sido representados en el cine con más asiduidad. Excepto en casos como el de El fotógrafo de Mauthausen, suelen aparecer como laboratorios de blanco y negro que tienen las fotógrafas o fotógrafos en sus estudios o en sus casas y que les permiten revelar ellos mismos sus carretes, así como hacer sus copias. Pero laboratorios los hay de muchos tipos. Los profesionales se acercan más a lo que vemos en One Hour Photo (Mark Romanek, 2002), película protagonizada por Robin Williams, cuyo personaje se gana la vida revelando fotografías en una tienda especializada de un centro comercial de Los Ángeles. También pueden montarse (de forma improvisada o no) en baños, como en Los gritos del silencio o incluso en vehículos. Esto último es algo mucho más sofisticado que aparece en El ojo público (Howard Franklin, 1992) y en Caras y lugares. En El ojo público, Bernzy, fotógrafo de sucesos, ha preparado el maletero de su coche para revelar nada más realizar las tomas. Así, prácticamente desde el lugar de los hechos puede obtener las copias que rápidamente llevará a los periódicos, siendo el primero en venderlas y conseguir que sean publicadas; sin duda una gran estrategia de negocio. En el lado de la fotografía artística tenemos Caras y lugares y el camión que JR ha convertido en laboratorio para poder hacer impresiones digitales en gran formato por los diferentes lugares que recorre de la mano de Agnès Varda. Diferentes propósitos, diferente formato, diferente técnica, pero la misma idea de llevar el laboratorio a cuestas. 

			Cámaras de película

			Independientemente de que se muestre o no el proceso de revelado dentro del cuarto oscuro, la fotografía analógica en general está muy presente en el cine. En algunos casos por la época (ya sea de la película en sí, de la historia o de ambas), en que no existía todavía la fotografía digital. Por ejemplo, Picture Snatcher (Lloyd Bacon, 1933) y La máquina matamalvados (Roberto Rossellini, 1952); otras como El fotógrafo de Mauthausen o Life (Anton Corbijn, 2015), aun siendo actuales, ubican la historia en el pasado. En otros casos, a pesar de que la historia se ubica en un presente en el que ya existe la fotografía digital, prefieren hablar de la fotografía otorgándole ese punto de romanticismo y/o misticismo que se asocia con lo analógico —como en Hacia la luz o en La idea de un lago—. Podemos decir que, de las 50 películas seleccionadas, más del ochenta por ciento muestran la fotografía analógica: La máquina matamalvados, La ventana indiscreta, Blow-Up, Alicia en las ciudades, Lo importante es amar, Las fotos de Alix, Testigos en cadena, La línea del cielo, Los gritos del silencio, La insoportable levedad del ser, La prueba, La foto del compromiso, Smoke, El ojo público, Fotografiando hadas, High Art, Pecker, Im Juli, Retratos de una obsesión, Lejano, Cegados por el deseo, Retrato de una obsesión, My Little Princess, La maleta mexicana, Una historia para los Modlin, Fotograf… por poner algunos ejemplos. Las cámaras que utilizan son muy diversas. Vemos de gran formato, generalmente en aquellas películas cuya historia se ubica a principios del siglo XX, como en Los momentos eternos de Maria Larssons, La foto del compromiso, Fotografiando hadas o La máquina matamalvados. Entre ellas destaca particularmente la de Los momentos eternos de Maria Larssons, una Contessa de placas a la que ya en los títulos de crédito se le hace un pequeño homenaje con una correlación de planos detalle muy poéticos en torno a la misma.

			Otro tipo de cámaras que vemos bastante son las de formato medio. Estas utilizan película de 60 mm de ancho, también conocida como película de 120 o 220. Se caracterizan porque ofrecen gran calidad, motivo por el cual, fueron, y aún lo siguen siendo, las preferidas por los grandes profesionales de la fotografía. Las hemos visto en varias de las películas de nuestra selección, sobre todo, las de dos marcas de renombre: Hasselblad y Rollei. Vimos modelos de Hasselblad en Blow-Up (concretamente una Hasselblad modelo 500 C) y en Cegados por el deseo (Hasselblad 503CW). Tanto el fotógrafo de la primera película, como la fotógrafa de la segunda eran profesionales que se ganaban la vida con la fotografía y estas eran las cámaras principales que usaban para sus encargos, aunque las combinaran con otras de 35mm. Las Rollei también han sido muy utilizadas, y particularmente las Rolleiflex, unas cámaras míticas que aparecen en Retrato de una obsesión, Hacia la luz, Los gritos del silencio y La idea de un lago. La Rolleiflex es un fetiche para los amantes de la fotografía. Se presentó a finales de la década de 1920 y fue usada por grandes referentes como Diane Arbus, Gisèle Freund, Thérèse Bonney, Richard Avedon, Eve Arnold, Vivian Maier, Edouard Boubat, Bunny Yeager, Malick Sidibé o Robert Doisneau. Han servido también de atrezo; como muestra, la gran cantidad de fotografías de celebrities que posan con ella, desde las figuras clásicas como Elisabeth Taylor, Frank Sinatra, Marylin Monroe, John Lennon, Paul McCartney, George Harrison, Grace Kelly, Gary Cooper, Jackie Kennedy, John Steinbeck, Sammy Davis Jr., Cary Grant, James Dean o Doris Day, hasta celebridades contemporáneas como Natalie Portman, Ben Affleck, Alexa Chung, Christian Bale, Aneurin Barnard, Edward Norton, Iggy Pop y un inmenso etcétera.

			También las cámaras instantáneas ocupan un espacio destacable en el mundo de la fotografía, siendo la Polaroid la más popular, usada por los fotógrafos Ansel Adams, Walker Evans, David Hockney, Miles Aldridge, Helmut Newton, Philip-Lorca di Corcia y hasta por el cineasta Andrei Tarkovsky. Vemos uno de sus modelos, concretamente el SX70, en Alicia en las ciudades, otro clásico que ha quedado inmortalizado en algunas imágenes históricas, en manos de artistas como Andy Warhol pero también de otros personajes particulares como Fidel Castro.

			Pero sin duda las cámaras más populares son las de 35 mm, que usan el negativo corriente que todo el mundo conoce. Si en formato medio hablábamos de las Rollei o las Hasselblad como marcas de culto, en 35 mm tenemos la Leica, nacida a principios del siglo xx y convertida en una leyenda. Pequeña, ligera y de uso relativamente sencillo, a través de los más destacados fotógrafos nos ha dejado grandes imágenes de la historia de la fotografía, como la de la muerte del miliciano durante la Guerra Civil española (Robert Capa, 1936), la de la niña que corre desnuda después de un ataque de napalm durante la guerra de Vietnam (Nick Út, 1972), la de los tres guardiaciviles con tricornio (Eugene Smith, 1950), la del beso en Times Square entre un marinero y una joven (Alfred Eisenstaedt, 1945) o la de James Dean, también en Times Square (Dennis Stock, 1955). De esta última vemos la sesión fotográfica entre el mítico actor y el fotógrafo en la película Life, sobre la vida y relación entre ambos. Las Leica también aparecen en High Art (Leica M2) y en Cegados por el deseo (Leica M6). Pero no son las únicas de 35 mm. En La insoportable levedad del ser, Teresa, uno de los personajes, usa una Praktica ltl; Auggie, el protagonista de Smoke utiliza una Canon AE-1 (un modelo también muy popular, aunque no tan legendario), y Pecker, protagonista de la película con el mismo nombre, una Canonet 28, un modelo setentero de gama económica. 

			Otras de las cámaras vistas es la Exakta Varex XV, en La ventana indiscreta.

			Como hemos visto, hay distintos tipos de cámaras. La elección de la adecuada irá en función de la intención, uso o necesidades que tengamos en cada momento. En El ojo público por ejemplo, el protagonista, a pesar de que tiene una cámara de gran formato (y que por cierto, guarda en el baño), para sus aventuras en la noche, cubriendo sucesos, se decanta por una de 35 mm, mucho más discreta. Thomas en Blow-Up también combina la Hasselblad con una Nikon F, la primera cámara réflex Nikon de único objetivo (llamadas SLR, de single lens reflex), un modelo que gozó de gran éxito en la década de 1960, y con la que toma la fotografía que le llevará a obsesionarse con la idea de reconstruir el presunto asesinato. Lo mismo que Antoine en Un lugar en la Tierra o Anna en Cegados por el deseo (con las ya mencionadas Hasselblad 503CW y Leica M6). Otra curiosidad es que en estas películas, al margen del tipo de cámara que utilicen, las fotografías que realizan suelen ser en blanco y negro (a pesar de que ya existía la fotografía en color), especialmente cuando se habla de fotografía artística. 

			Y no es que las fotos en blanco y negro sean más artísticas, pero sí se asocian muchas veces a ello (de forma errónea). Es posible que esta asociación inconsciente se haga porque la mayoría de referencias históricas de fotografía artística que tenemos ciertamente son en blanco y negro. No obstante, el blanco y negro es un recurso expresivo más, tanto en la fotografía artística como en la que no lo es (no hay más que fijarnos en la fotografía etnográfica de Sebastião Salgado en La sal de la tierra).

			En algunas ocasiones este uso del blanco y negro como recurso expresivo lo vemos incluso en la forma de rodar la película, como ocurre en Alicia en las ciudades, filmada en 16 mm y con mucho grano. La elección en cada caso dependerá de qué y cómo se quiera transmitir la esencia de lo que estamos contando, ya sea en cine o en fotografía. 

			¿Una profesión cualquiera?

			Decir que una es fotógrafa es abrir la conversación a infinitas preguntas acerca de qué es realmente a lo que se dedica. Porque no es una profesión con una única acepción por el hecho de trabajar cámara en mano, sino que las posibilidades son variadas, cada una con sus particularidades, sus públicos e incluso sus riesgos. 

			Nos resultó entrañable revisionar La línea del cielo (Fernando Colomo, 1983), y ver cómo Gustavo (un veinteañero Antonio Resines) intentaba abrirse paso como fotógrafo, siendo su aspiración trabajar para publicaciones como Life, una de las primeras revistas estadounidenses que apostaron por la fotografía, no solo para ilustrar un texto sino para narrar una historia por sí mismas. La misma en la que Dennis Stock publicó un reportaje sobre James Dean y que vemos en otra película titulada como la revista: Life. Fue también la publicación que convenció a Endré Friedman (Robert Capa) para que hiciera en Indochina el que sería su último reportaje, de lo que hablaremos en uno de los capítulos del libro, a colación de Triage.

			Justamente Triage es una de las películas que habla del reporterismo de guerra y de sus protagonistas, en este caso destinados al Kurdistán. Una de las vertientes más duras y arriesgadas de la profesión, y quizás por ello una de las que más películas protagonizadas por fotógrafas y fotógrafos han inspirado. Y han dado lugar a personajes que se representan como aventureros, comprometidos, temerarios, apasionados. Aunque estas películas sean ficciones cinematográficas se suelen basar en acontecimientos y reporteros reales, tal y como se anuncia al inicio de Salvador, en la que identificamos al protagonista con el fotoperiodista Richard Boyle, quien además colaboró en el guion junto a Stone. Lo mismo ocurre con Bajo el fuego cuya historia se ubica en el conflicto nicaragüense, o con Mil veces buenas noches sobre una reportera en Afganistán. En esta última el director, que había sido reportero durante años, trasladó a la pantalla su propia historia a través del personaje de Rebecca, haciendo una película en gran medida autobiográfica. 
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