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Espressionismo
Das Cabinet des Dr. Caligari

In ambito cinematografico, il film di Max Wiene Il gabinetto del dottor
Caligari (1920) puo essere considerato il prototipo del film espressionista.
Sceneggiato da Carl Mayer e realizzato con le scenografie antinaturalistiche
dipinte dagli artisti del gruppo Der Sturm (Rohring, Reimann e Warm), il film
ruota intorno alla figura di Caligari, un pazzo omicida che si serve di un
sonnambulo per compiere i suoi delitti e che scoperto si nasconde
nell'ospedale psichiatrico da lui diretto.

Il significato simbolico e politico del film (con la metaforica identificazione
dello Stato con I'ospedale psichiatrico) riflette Iinquietudine e il malessere di
una Germania sospesa tra caos e dittatura. La sceneggiatura venne
modificata in corso d'opera: tutta la storia sembrerebbe esser frutto
dellimmaginazione di un malato di mente, sebbene la verita resti ambigua
(come lo sguardo finale di Caligari).
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Espressionismo

Il cinema espressionista si caratterizza per il suo lavoro di messa in
scena e, in particolare, per:

+ scenografie e forme grafiche distorte, volutamente esagerate, in cui
predominano linee oblique e sghembe

+ luci contrastate (frontali o laterali), giochi di chiari e scuri, presenza
inquietante di ombre

+ montaggio semplice e ridotto, con inquadrature lunghe
+ assenza (o quasi) di movimenti della mdp

+ recitazione antinaturalistica, forzata ai limiti del parossismo, per
fare del personaggio e del corpo dell’attore un elemento del décor

+ personaggi ossessionati, frustrati, ambigui, che riflettono una
profonda angoscia esistenziale e contribuiscono a dare al film un
tono pessimistico
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Espressionismo

Il cinema espressionista tedesco & talvolta indicato con il termine
“caligarismo” per evidenziarne i tratti caratteristici in relazione al
film di Wiene. Il numero dei film che possono essere effettivamente
definiti espressionisti & pero piuttosto limitato e non supera la
ventina.

Tra i film espressionisti piti importanti vanno citati: Der Student von
Prag (Lo studente di Praga, 1913) di Stellan Rye, Der Golem (Il
Golem, 1920) di Paul Wegener e Henrik Galeen, Dr. Mabuse, der
Spieler (Il dottor Mabuse, 1922) e Die Nibelungen (I Nibelunghi, con
i due episodi La morte di Sigfrido e La vendetta di Crimilde, 1924) di
Fritz Lang, Nosferatu, eine Symphonie des Grauens (Nosferatu il
vampiro, 1922) di Friedrich Wilhelm Murnau.
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Kammerspiel

Il Kammerspiel (teatro da camera), filone aperto dai lavori del regista
Max Reinhardt, identifica uno spettacolo di carattere intimista,
destinato a un pubblico ridotto (costituito per lo pii da critici e
intellettuali), fondato sul rispetto dell’'unita di tempo, luogo, azione.

| film Kammerspiel sono tipicamente incentrati su storie tratte dalla
realta quotidiana, ruotano intorno a pochissimi personaggi e offrono
una rappresentazione pessimistica della realta.

Si caratterizzano per:
+ scenografie minimali
* luci smorzate
* recitazione evocativa e controllata

+ movimenti insistiti della mdp (a seguire il personaggio, vero
centro drammatico della narrazione)
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Kammerspielfilm

| film Kammerspiel sono relativamente pochi e sono veri e propri
classici della storia del cinema. Tra questi: Hintertreppe (La scala di
servizio, 1921) di Leopold Jessner e Paul Leni, Scherben (La rotaia,
1921) e Sylvester (La notte di San Silvestro, 1923) di Lupu Pick e
Der letzte Mann (L'ultimo uomo, 1924) di Friedrich Wilhelm Murnau.
Sono tutti film incentrati sul fallimento esistenziale dei protagonisti. In
particolare, il portiere protagonista del film di Murnau & il simbolo di
una Germania che, degradata dalla sconfitta e dalla resa, rifiuta di
accettare la perdita della propria autorita. Il produttore Erich Pommer,
nel timore che il film non riscuotesse successo, chiese a Murnau di
cambiarne il finale (rendendo cosi il film poco verosimile: grazie a
un’eredita, il portiere diventa milionario e viene servito e riverito dai
vecchi compagni di lavoro).
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Neue Sachlichkeit

Il filone della Nuova oggettivita, che origino dai lavori dei pittori Otto Dix
e George Grosz e si espresse anche attraverso il teatro d’avanguardia
di Bertolt Brecht, abbandono i toni esasperati tipici dell’espressionismo
caratterizzandosi per il realismo della rappresentazione e legandosi
ideologicamente ai movimenti di sinistra e alla lotta contro le ingiustizie
sociali e le differenze di classe.

| film della Neue Sachlichkeit presentano per lo pii ambientazioni
urbane e personaggi della piccola borghesia che, per difficolta della
vita, si ritrovano improvvisamente sulla strada, tra piccola delinquenza
e prostituzione. Da qui il termine “dramma da strada” che servi a
identificare questi film, il cui prototipo fu Die StraBe (La strada, 1923)
di Karl Grune.
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Neue Sachlichkeit

Tra i film pit famosi della Neue Sachlichkeit si devono ricordare
Dimnentragédie (Tragedia di prostitute, 1927) di Bruno Rahn, con
Asta Nielsen, Mutter Krausens Fahrt ins Gliick (Il viaggio di mamma
Krause verso la felicita, 1929) e Berlin Alexanderplatz (1931) di
Piel Jutzi, Der Schatz (Il tesoro, 1923) e Die freudlose Gasse (La
via senza gioia, 1925) di Georg Wilhelm Pabst, Kiile Wampe (1932)
di Slatan Dudow.

La critica piu frequente che veniva mossa alla Neue Sachlichkeit si
riferiva all'incapacita di proporre soluzioni concrete per quei
problemi sociali che metteva al centro dei suoi “drammi da strada.
L'ascesa al potere del partito nazista negli anni Trenta e il mutato
clima politico ne decretarono la fine.
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Caratteri del cinema tedesco
tra le due guerre

Gli studi di produzione tedeschi erano tecnicamente i migliori d’'Europa e
grazie a essi il cinema tedesco tra gli anni '20 e gli anni '30 diede un
contributo rilevante allo sviluppo del linguaggio cinematografico.

Molto innovativo fu I'uso dei movimenti della mdp (non nel cinema
espressionista, in cui i movimenti erano pressoché assenti). Registi e
operatori si ispiravano al principio della cosiddetta entfesselte kamera
(mdp slegata) e ricorrevano spesso alluso di supporti mobili (come
bracci, dolly e gru). Caratteristici a tale riguardo sono i film Der letzte
Mann (Murnau, 1924) e Varieté (Dupont, 1925).

L'altro aspetto fortemente innovativo riguardava I'uso degli effetti speciali,
tra i quali il famoso effetto Schiifftan, che consentiva, attraverso I'uso di
uno specchio di includere nellinquadratura modellini di cartone posti
fuori campo e di proiettarli sulla scenografia (con dimensioni ingigantite).
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Friedrich Wilhelm Murnau

Dopo gli studi filosofici e alcune esperienze in campo musicale e storico-
artistico, Murnau si impose nel cinema con opere di elevato rigore
formale.

I suoi film (che mostrano anche un certo piacere per l'orrido e per il

difforme) dipingono I'uomo nel suo individualismo e nella sua incapacita

di stabilire rapporti autentici. Tra i suoi film piu famosi, da ricordare:

+ Phantom (Fantasma, 1922), esempio di visualizzazione onirica: film
ricco di annotazioni psicologiche e incentrato sulla figura di un piccolo
borghese (che sogna di diventare poeta)

+ Nosferatu, eine Symphonie des Grauens (Nosferatu, 1922), dal
romanzo Dracula di Bram Stoker: una sinfonia in grigio (come nel
titolo originale) in cui il vampiro protagonista del film diviene triste
metafora dell'incomunicabilita umana
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Friedrich Wilhelm Murnau

Nel Nosferatu, Murnau adotta particolari tecniche espressive, come l'uso
al negativo della pellicola (gli alberi dei Carpazi in bianco risaltano sullo
sfondo nero del cielo) e la ripresa a fotogramma singolo (che rende il
movimento innaturale).

Nell'interpretazione psicoanalitica del personaggio, il Nosferatu
rappresenterebbe il conflitto irrisolto tra le pulsioni dell'inconscio e le
imposizioni e i divieti del Super-lo.

Murnau (che riprese il soggetto dall'opera di Bram Stoker), per una
questione legata ai diritti d'autore, fu costretto a distruggere tutte le copie
del film (ne nascose una, permettendo cosi la sua conservazione).
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Friedrich Wilhelm Murnau

Sceneggiato da Carl Mayer e girato dal collaboratore Karl Freund,
L'ultimo uomo (1924), anche conosciuto con il titolo L'ultima risata, &
considerato il capolavoro di Murnau. Nel film, il dramma vissuto dal
protagonista (un usciere di un grande albergo che viene degradato a
guardiano dei gabinetti), s'inquadra in una prospettiva pitt ampia e
collettiva, che implica una visione kafkiana dell'uomo e della societa.
L'umiliazione subita dal protagonista viene in parte attenuata dalla scena
finale imposta dal produttore.

Sull'onda del successo, Murnau venne poi chiamato dalla Fox, negli Stati
Uniti, dove diresse Sunrise: A Song of Two Humans (Aurora, 1927), film
nuovamente sceneggiato da Carl Mayer.
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Fritz Lang

L'opera cinematografica di Lang & in parte influenzata da precedenti
esperienze nei campi della pittura e dell'architettura, e mostra una
particolare attenzione alla composizione geometrica dell'immagine e alla
costruzione della scenografia. Nei suoi film prevalgono le lunghe
sequenze e i lenti movimenti allinterno del piano, come in Die
Nibelungen (1924) e Metropolis (1927), spesso considerati i capolavori
del regista.

D’altro canto, il cinema di Lang mostra anche opere drammatiche in cui
prevale I'azione, come Dr. Mabuse, der Spieler (1922), M - Eine Stadt
sucht einen Mérder (M - Il mostro di Diisseldorf, 1931) e Das Testament
des Dr. Mabuse (1933).

Si pud parlare dunque del cinema di Lang da due prospettive
parzialmente divergenti: la prima piu teatrale e scenografica, I'altra pit
drammatico-narrativa.
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Fritz Lang

La Germania di Lang & quella segnata dalla sconfitta e umiliata dalla
resa. E in tale contesto che Lang compone i due episodi de / Nibelunghi
(La morte di Sigfrido, 1924; La vendetta di Crimilde, 1924), un film che
congela il mito teutonico allinterno di una rappresentazione
eminentemente figurativa.

Con Metropolis (1927), film fantascientifico incentrato su una societa del
futuro dominata dalla meccanizzazione e dilaniata dai conflitti di classe,
I'opera di Lang si carica di umanitarismo per un riscatto sociale e morale
dell'individuo.

In M, il mostro di Diisseldorf (1931), Lang riflette ancora sul rapporto tra
individuo e societa, rivelando I'angoscia di un Paese che rotola ormai
inesorabilmente verso il baratro della dittatura.
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Fritz Lang

Con l'avvento del nazismo e il rifiuto della proposta di Goebbels (che gli
offri la direzione della cinematografia tedesca), Lang fu costretto a
rifugiarsi negli Stati Uniti, dove prosegui la sua attivita dirigendo una
lunga serie di film di genere poliziesco e noir.

Pellicole come Fury (Furia, 1936) o You Only Live Once (Sono
innocente, 1937) interpretano in modo molto efficace la societa
americana degli anni Trenta. Il tema centrale dell'opera di Lang & quello
della lotta del’'uomo contro il destino avverso, un tema che Lang
interpreta attraverso la costruzione di situazioni e personaggi ambigui
che mostrano il carattere irrazionale dell'esistenza.

Spesso in bilico tra innocenza e colpa, i protagonisti dei film di Lang sono
i simboli di una realtad contraddittoria che obbliga ad andare oltre la
semplice apparenza.
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Fritz Lang
Metropolis

Film distopico ambientato in una societa del futuro, considerato uno dei
capolavori  dell'espressionismo tedesco, Metropolis (1927) ha
rappresentato un vero e proprio modello per tutto il cinema moderno di
fantascienza.

Su sceneggiatura della moglie attrice Thea von Harbou (che si iscrisse
poi al partito nazista), il film richiese altissimi costi di produzione (oltre 5
milioni di marchi), tanto da causare il fallimento del’UFA, poi comprata
da Alfred Hugenberg, un editore membro della destra, che ne fece una
macchina di propaganda del nazismo.

Per le riprese del film vennero adottate tecniche all'avanguardia, tra cui:
I'effetto Schiifftan (per la creazione di scenari virtuali), le riprese a passo
uno ed esposizioni multiple della pellicola (anche con 30 passaggi).
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Fritz Lang
Metropolis

Una delle caratteristiche peculiari del film sono le scenografie, per la cui
realizzazione Lang si avvalse della collaborazione dei tre scenografi
Kettelhut, Hunte e Vollbrecht, che rivelano il gigantismo di Lang e anche
un certo debito nei confronti del teatro (in particolare quello di Max
Reinhardt e Ernst Toller).

Un montaggio lento, in cui predominano le sequenze lunghe e le pause
descrittive, e i lenti movimenti all'interno dell'inquadratura, sono elementi
che servono a esaltare la maestosita delle scenografie.

Le scenografie della metropoli si ispirano, da un lato, allo skyline di New
York che aveva affascinato Lang e, dallaltro, alle rappresentazioni
pittoriche della Torre di Babele (in particolare a quelle di Bruegel il
Vecchio).
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Fritz Lang
Metropolis

Nel novembre del 1925 (a 6 mesi dall'inizio delle riprese), la stampa
inizid a riferire delle difficolta finanziarie della casa di produzione UFA,
che si vide presto costretta a firmare un accordo commerciale con la
Paramount e la Metro-Goldwyn, dando vita alla nuova societa Parufamet
(Erich Pommer fu costretto a lasciare la direzione).

L'allungamento dei tempi e I'escalation dei costi (dagli 1,5 milioni di
marchi preventivati ai 5 milioni finali) incise sui rapporti di Lang con la
casa di produzione, rapporti resi difficili anche dall'assenza di Pommer:
le scelte del regista iniziarono a essere pubblicamente criticate.

La prima del film si svolse all'Ufa-Palast am Zoo il 10 gennaio 1927. Il
romanzo della Harbou era uscito poco prima, dopo essere stato
pubblicato a puntate sul giornale di Alfred Hugenberg.
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Fritz Lang
Metropolis

Applaudito durante la prima berlinese, il film suscitd pareri discordanti e
fu criticato per il modo con cui erano affrontate le tematiche sociali. Non
tanto per la realizzazione tecnica che fu generalmente applaudita, ma fu
soprattutto il messaggio proposto da Lang (e dalla Harbou) che indusse
alla critica.

La versione americana venne significativamente ridotta (da 153’ a 116’),
edizione che, realizzata senza il parere di Lang, venne poi adottata e
distribuita anche in Germania. Come & stato rilevato dalla critica, sono
due versioni del film totalmente differenti: “Questo Metropolis non ha
nulla a che vedere, neppure lontanamente, con il film che abbiamo visto
meno di un anno fa. Quasi tutto il dramma e un gran numero di brillanti
inquadrature sono scomparsi”.

Nel 2008, il ritrovamento in Argentina di una copia completa del film, ha
consentito il restauro della versione originale di Metropolis.
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Ernst Lubitsch

L'attivita registica di Lubitsch si svolse per lo pit negli Stati Uniti, dove si
trasferi (al pari di Murnau e Lang) nel 1923, dopo i successi tedeschi dei
film Carmen (Sangue gitano, 1918), Madame Du Barry (1919) e Anna
Boleyn (Anna Bolena, 1920) e delle commedie Die Austernprinzessin (La
principessa delle ostriche, 1919) e Die Puppe (La bambola di came,
1919). Gli studi attrezzati di Hollywood e i grandi mezzi di cui disponeva
Iindustria cinematografica americana furono elementi ideali per il cinema
spettacolare di Lubitsch.

Lubitsch si impose per la sua grande capacita di rappresentare la societa
americana. Il suo & un cinema ironicamente malinconico, fatto di allusioni
e doppi sensi, ma sempre con discrezione ed eleganza, secondo quello
che veniva allora identificato come lo “stile Lubitsch” (Lubitsch touch).
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Ernst Lubitsch

Nell'arco di poco pit di un ventennio (1923-1947), Lubitsch giro negli
Stati Uniti una trentina di film, che offrono un quadro della societa
americana di quel periodo e mostrano grande efficacia anche nell'uso del
sonoro. | dialoghi, brillanti e pungenti, servirono infatti a rendere ancora
pit acuta e fluida la lettura scettica che Lubitsch faceva della frivolezza
umana e delle convenzioni sociali.

I film pit riusciti sono quelli della cosiddetta commedia sofisticata, tra i
quali primeggiano: Trouble in Paradise (Mancia competente, 1932),
Design for Living (Partita a quattro, 1933), Angel (Angelo, 1937) e
Ninotchka (1939).

Il suo ultimo film, girato in Technicolor, Heaven Can Wait (Il cielo puo
attendere, 1943), & quasi un testamento artistico. Il regista affronta il tema
della relazione di coppia con una narrazione che malinconicamente
sottolinea il fluire inesorabile del tempo.
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Georg Wilhelm Pabst

Influenzato tanto dall'espressionismo che dal Kammerspiel, Pabst adottd
lo stile oggettivo della Neue Sachlichkeit allinsegna di un cinema di
stampo realistico.

L'analisi dei temi sociali svolta da Pabst fu accompagnata da una
parallela sperimentazione del linguaggio filmico, dove l'uso dei
chiaroscuri, I'angolazione e i movimenti della mdp erano funzionali alla
rappresentazione di una societa in crisi.

Giunto al successo con Die freudlose Gasse (La via senza gioia, 1925),
uno dei suoi pitl noti “film della strada”, interpretato dalle due dive Greta
Garbo e Asta Nielsen, Pabst affronto i temi della psicoanalisi freudiana in
Geheimnisse einer Seele (I misteri di un’anima, 1926), per tornare poi al
filone della Nuova oggettivita con Die Liebe der Jeanne Ney (Il giglio
delle tenebre, 1927).
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Georg Wilhelm Pabst

Pabst spazio tra temi e generi diversi. Da menzionare la cosiddetta
“trilogia sessuale”, in cui & la donna il centro del dramma: composta da
Abwege (Crisi,1928) e dai due film Die Biichse der Pandora (Il vaso di
Pandora,1929) e Tagebuch einer Verlorenen (Il diario di una donna
perduta, 1929), film interpretati dall'attrice americana Louise Brooks che
divenne simbolo di una nuova femminilita conturbante e seduttiva.

La “trilogia sociale”, che riporta Pabst ai temi sociali e politici con i film
Westfront (1930), Die 3 Groschen-Oper (L'opera da tre soldi, 1931),
libero adattamento dall'opera di Brecht (che denuncid Pabst), e
Kameradschaft (La tragedia della miniera, 1931), gia rivela uno stile
manieristico e retorico che si accentuera ulteriormente nelle pellicole
successive.
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L’impressionismo francese

Dopo il primo conflitto mondiale, il cinema francese si trovd in una
situazione commerciale difficile. Le due principali societa, la Pathé e la
Gaumont, si limitavano a gestire la distribuzione e I'esercizio, mentre la
produzione era condotta solo da alcune piccole case cinematografiche.
Si era perd andato sviluppando un ampio dibattito sul cinema e sull'arte
cinematografica.

E in questo contesto che, negli anni immediatamente successivi alla
prima guerra mondiale (1918-1923), una nuova generazione di autori e
cineasti dava vita al cosiddetto impressionismo francese.
L'impressionismo si contrappone all'espressionismo tedesco per la
ricerca formale e per I'attenzione alla bellezza “pittorica” dell'immagine e
all'approfondimento psicologico dei personaggi.
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L’impressionismo francese

Dopo la sperimentazione condotta dalle avanguardie storiche,
I'impressionismo si oppose alle convenzioni dello spettacolo teatrale e
del testo letterario per promuovere un cinema che fece del montaggio
uno dei suoi principi fondanti.

Nel porre il cinema come arte, gli impressionisti francesi lo
consideravano, da un lato, una sintesi (spaziale e temporale) delle altre
arti (pittura, architettura e musica, ma non il teatro), dall'altro, lo
consideravano un'arte completamente nuova con possibilita espressive
uniche.

Questa riflessione impressionista sull'arte cinematografica e sulla sua

unicita & ben rappresentata dal libro Naissance du cinéma (1925) di
Léon Moussinac.
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L’impressionismo francese

Nel tentativo di definire I'immagine cinematografica e la sua natura
specifica, alcuni teorici del cinema adottarono il termine photogénie
(fotogenia), termine con il quale si intendeva indicare il particolare valore
assunto da un volto o da un oggetto allinterno dellimmagine
cinematografica. Nel distinguere I'immagine filmica dall'oggetto originale,
si intendeva mettere in evidenza quella espressivita che I'oggetto
acquisiva nel suo trasformarsi in immagine.

Per gli impressionisti, il cinema era in grado di offrire allo spettatore
un’immagine della realtd che andava al di 1a dell'esperienza quotidiana
del reale, e poteva rendere visibile I'animo umano e I'essenza delle cose.
L'opera filmico veniva composta con particolare attenzione al “ritmo
visivo” creato nel montaggio.
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L’impressionismo francese

Il cinema impressionista & un cinema fortemente incentrato sulla
soggettivita, un cinema che vuole esprimere e rendere visibili le
impressioni e i sentimenti dei personaggi. E quindi un cinema che ricorre
spesso alluso della soggettiva e a immagini che, attraverso la
sovraimpressione, il flashback, il montaggio breve e frammentato e altri
effetti oftici (filtri, mascherini, distorsioni del fotogramma), servono a
mostrare i pensieri e le emozioni dei personaggi.

A questa predominanza del soggetto si univa perd anche un’attenzione
particolare agli oggetti e al paesaggio, elementi che servivano a
descrivere atmosfere e sensazioni.

Le narrazioni del cinema impressionista sono spesso convenzionali e
seguono un intreccio che & del tutto subordinato alla rappresentazione
psicologica ed emotiva dei personaggi.
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L’impressionismo francese

Tra gli impressionisti francesi, un posto di riguardo merita Louis Delluc.
Critico e teorico del cinema, Delluc sviluppd un discorso sul cinema
come forma d'arte autonoma e diede vita (con altri registi) a una piccola
casa di produzione cinematografica. Tra i suoi film pit importanti, vanno
citati Fievre (Febbre, 1921) e La femme de nulle part (1922).

Altro artista di riferimento dell'impressionismo francese fu Abel Gance.
Compose il film La roue (La rosa sulle rotaie,1923), una sinfonia per
immagini caratterizzata da sequenze frammentate e montaggio veloce,
primo esempio di uso di sequenze di un fotogramma. Dopo 3 anni di
riprese, la versione originale del film durava oltre 8 ore (ridotte poi a 3
nella versione commerciale distribuita). Altro classico esempio della
magniloquenza e dello spettacolarismo di Gance & il suo Napoléon
(1927), in cui & usato I'effetto del triplo schermo (immagini riprese da 3
mdp), film noto anche per il movimento della mdp nella famosa sequenza
della battaglia delle palle di neve.
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L’impressionismo francese

Con La roue di Gance, il secondo film impressionista di rilievo fu E/
Dorado (1921) di Marcel L’Herbier. Nel film, la tristezza della ballerina
protagonista (che pensa al figlio malato) & rappresentata per mezzo di un
filtro che ne offusca Iimmagine e la separa dall'ambiente circostante.
L'Herbier prosegui la sua ricerca sperimentale sull'immagine e sul ritmo
anche nei film successivi, tra i quali spiccano L'inhumaine (Futurismo,
1924), Feu Mathias Pascal (Il fu Mattia Pascal, 1925) e L’argent (Il
denaro, 1928), pellicole in cui i movimenti della mdp e il montaggio sono
utilizzati con evidente funzione espressiva.

L'inquadratura & curata con attenzione pittorica ai dettagli, ma L'Herbier
riserva un’attenzione altrettanto viva alla dinamica dellimmagine e alla
sua rilevanza all'interno della composizione ritmica del film (montaggio).
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L’impressionismo francese

Altro importante rappresentante dell'impressionismo francese fu Jean
Epstein, che si fece propugnatore di un cinema lirico e poetico. Tra i suoi
film pit famosi Coeur fidéle (Cuore fedele, 1923), le cui tecniche
impressioniste (ad es. la vertiginosa sequenza della giostra) sono al
servizio della rappresentazione dei sentimenti dei personaggi.

Tra i suoi film, sono da citare La glaces a trois faces (Lo specchio a tre
facce, 1927) e La chute de la maison Usher (La caduta della casa
Usher, 1928), e i successivi girati in Bretagna Finis terrae (1929),
Mor‘Vran (Il mare dei corvi, 1930) e L'or des mers (L'oro dei mari, 1933)
dove intenso & il rapporto che lega ambiente e personaggi.
Dallimmagine del naturale sembra emergere il soprannaturale, secondo
un peculiare misticismo della cinecamera (lo stesso Epstein affermava:
“il cinema & soprannaturale”).
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L’impressionismo francese

Il movimento impressionista ebbe una rapida affermazione attraverso la
pubblicazione di articoli e libri, e ottenne ampi riconoscimenti da parte
della critica. L'interesse dell'industria e del pubblico rimasero pero limitati
e i film impressionisti circolarono per lo pit tra i cineclub.

Tuttavia, nel giro di pochi anni le tecniche espressive del cinema
impressionista si trasformarono in una sorta di manierismo estetico,
perdendo l'originaria forza e divenendo sempre piu convenzionali.
L'avvento del sonoro e i pili elevati costi di produzione segnarono la fine
delle sperimentazioni da parte delle piccole case di produzione,
decretando anche la fine del cinema impressionista.
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Carl Theodor Dreyer

L'autore piti rappresentativo del cinema muto europeo degli anni Venti fu
Carl Theodor Dreyer. La sua opera si allontana dalla pura
sperimentazione formale e svolge un'approfondita analisi sull'uomo e
sull'esistenza.

Dopo aver lavorato come giornalista e sceneggiatore, Dreyer esordisce
nel cinema con Praesidenten (Presidente, 1919), film in cui sono gia
evidenti i tratti caratteristici del cinema nordico (scenografie essenziali,
stile austero, uso dell'illuminazione in funzione drammatica).

Negli anni successivi lavora in Danimarca e Germania, dove con 'UFA
realizza Mikaél (Desiderio del cuore, 1924) e Langelo del focolare
(1925), ma & in Francia che compone il suo film pit famoso, La Passion
de Jeanne d’Arc (La passione di Giovanna d’Arco, 1928), interpretato
da Renée Falconetti con la partecipazione di Antonin Artaud.
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Carl Theodor Dreyer

Ne La passione di Giovanna d’Arco Dreyer sintetizza e ricombina con
stile innovativo le tendenze delle avanguardie francesi, tedesche e
sovietiche.

L'uso insistito del pp e del ppp o del dettaglio (con angolazioni oblique e
decentrati), il fuori campo, il montaggio alternato, I'uso delle didascalie
con funzione drammatica, le scenografie spoglie e la recitazione intensa
della Falconetti fanno del film un vero capolavoro del cinema muto.

La durata significativa delle inquadrature, come pure linsistita ricerca
ravvicinata dei volti, servono a rappresentare con realismo estremo il
profondo misticismo di Giovanna. La mpd ne studia attentamente il viso,
ne sottolinea le espressioni e gli sguardi, ne coglie i movimenti e i gesti,
riuscendo a far trapelare i sentimenti piti personali e intimi.





image39.jpeg
Immagini in movimento: storia del cinema

Carl Theodor Dreyer

Nel 1932, Dreyer realizza Vampyr (Il vampiro), suo primo film sonoro, un
film atipico in cui, invece di riproporre il classico armamentario del genere
horror, svolge una riflessione filosofica sulla solitudine umana e
sull'irrazionalita dell'esistenza. Film sperimentale, realizzato con il
sostegno finanziario del barone olandese Nicolas de Gunzburg che, con
lo pseudonimo di Julian West, interpreta il personaggio principale (David
Gray), mostra accurate soluzione stilistiche, con una fotografia in cui
predominano i toni grigi e crepuscolari e con un’efficace mix di musiche,
rumori e dialoghi (ridotti al minimo). D’'impatto la sequenza in soggettiva
dalla bara.

Nei film successivi, Dreyer abbandona la sperimentazione per adottare
uno stile pitl asciutto. E un cinema essenziale caratterizzato dai movimenti
minimi dei personaggi e della mdp, dalla prevalenza di sequenze in interni
e dai lunghi silenzi che si frappongono a lunghi dialoghi.
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Carl Theodor Dreyer

Nel 1943, dopo un silenzio di circa dieci anni, e in una Danimarca
minacciata dai nazisti, Dreyer realizza Dies irae, film sulla stregoneria e
sul dogma religioso. E un film contro i soprusi e contro la violenza del
potere che si chiude con la protagonista Anne che va al rogo
riconoscendo di essere una strega, ma lasciando il dubbio che la sua
confessione sia solo il frutto di un convincimento indotto dalla comunita.

La storia individuale del singolo si innesca nuovamente in quella della
collettivita, secondo un tratto caratteristico della poetica di Dreyer che si
ritrovera anche nei due film seguenti Ordet (La parola, 1955) e Geltrud
(1964).

I film di Dreyer, non accompagnati dal successo di pubblico, sono la
testimonianza di un percorso artistico coerente e rigoroso che, nel rifiuto
di un cinema commerciale e disimpegnato, ha dato forma a una poetica
profonda ed essenziale.
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Le cinematografie europee
dopo la grande guerra

Gli anni del conflitto e i radicali cambiamenti che interessarono
I'Europa, con la rivoluzione d'Ottobre, il crollo degli Imperi
Centrali e la nascita di nuovi Stati indipendenti, oltre alla
profonda crisi economica e sociale che li accompagno, ebbero
un impatto molto significativo anche sul cinema.

Gli effetti furono contrastanti e videro, da un lato, il rapido
declino del cinema italiano e nordico, dall'altro, la veloce ripresa
e il rapido sviluppo del cinema in Germania e Francia, uno
sviluppo favorito anche dall’esperienza delle avanguardie e
dall'elevato livello del dibattito culturale che animava questi
Paesi.
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Il cinema tedesco
tra le due guerre

Oltre all'inflazione che favoriva I'esportazione dei film tedeschi
all'estero, due fatti determinarono lo sviluppo del cinema in
Germania: il blocco dellimportazione dei film (tra il 1916 e il
1920) e la nascita nel 1917 della societa di produzione UFA
(Universum Film Aktiengesellschaft).

Le principali tendenze artistiche che caratterizzarono il cinema
tedesco negli anni Venti furono: [I'espressionismo, il
Kammerspiel (cinema da camera) e la Neue Sachlichkeit
(Nuova oggettivita), tendenze che sebbene mostrino caratteri
propri e indipendenti sono tra loro inevitabilmente
interconnesse.
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Sviluppatosi in ambito pittorico negli anni
Dieci intorno ai due gruppi artistici Die
Briicke (Kirchner, Heckel, Schmidt-
Rottluff) e Der Blaue Reiter (Kandinski
Klee, Marc, Macker, et al.), e in altri
ambiti come quello teatrale (con i testi di
Kasier, Sorge, Toller), I'espressionismo
era mosso dal desiderio di dare forma
sulla tela a emozioni e sentimenti. Si
caratterizzd per il segno volutamente
distorto ed esasperato e per la
violazione delle consuete regole
prospettiche, nel rifiuto di ogni logica di
verosimiglianza naturalistica.









