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Immagini in moviment toria del cinema

Cinema americano
negli anni Venti

Tra gli attori pitt noti di questo periodo c'erano i due volti del

modello americano edificante e perbenista:

+ Mary Pickford, la cosiddetta “fidanzatina d’America”, che spesso
interpretava nei film i panni di ragazza ingenua e semplice, ma
infine fortunata e felice. Fu protagonista di successo nei film
Pollyanna (Powell, 1920), Little Lord Fauntleroy (Green, 1921) e
Rosita (Lubitsch, 1923).

+ Douglas Fairbanks, vero mito di un’America dei pionieri, dal
sorriso ironico e accattivante e dal fisico atletico, fu protagonista
di The Mark of Zorro (Niblo, 1920), The Three Musketeers
(Niblo, 1921) e Robin Hood (Dwan, 1922).
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Cinema americano
negli anni Venti

Sul fronte opposto, dal fascino piti conturbante e provocatorio, altri

due attori:

« Theda Bara, donna fatale e tentatrice, dal carattere passionale e
perverso, che volutamente si contrapponeva alla femminilita
ingenua della Pickford, fu protagonista di successo nei fim A
Fool There Was (Powell, 1915), Cleopatra (Edwards, 1917) e
Salome (Edwards, 1918).

+ Rodolfo Valentino, simbolo del’amante latino, appassionato e
autoironico, e ulteriormente mitizzato a causa della morte
prematura, fu protagonista nei film The Four Horsemen of the
Apocalypse (Ingram, 1921), The Sheik (Melford, 1921) e The
Son of the Sheik (Fitzmaurice, 1926).
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Cinema americano
negli anni Venti

Tra i registi del periodo, Cecil Blount DeMille, primo autore delle
grandi produzioni hollywoodiane ed eclettico interprete dei principali
registri del cinema americano.

Raggiunse il successo con il film The Cheat (1915), dramma
abilmente condotto, in un intreccio di avventura e passione capace
di soddisfare pienamente i gusti del pubblico, con una regia accorta
e un uso sapiente delle luci (di taglio). La produzione successiva &
caratterizzata da commedie leggere e brillanti, come ad es. Why
Change Your Wife? (1920).

Il suo film pit famoso & The Ten Commandments (1923),
spettacolare film biblico ad alto budget, con enormi scenografie e
un gran numero di comparse, caratterizzato da un apprezzabile
ritmo narrativo garantito dall'uso del montaggio ad incastro.
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Charles Spencer Chaplin

Dopo l'esordio come attore teatrale, Chaplin inizia a lavorare nel
cinema per la Keystone di Sennett. | suoi primi film sono di chiaro
stampo sennettiano, costruiti rigidamente come gag, con ripetizione
meccanica di schemi e situazioni.

Il personaggio Charlot viene invece a definirsi con il passaggio di
Chaplin alla Essanay, dove scrive le sue sceneggiature e gode di
maggiore liberta creativa. Di questo periodo sono The Champion
(1915) e The Tramp (1915), film in cui Chaplin inizia a dare
dimensione psicologica al suo personaggio. La sua comicita si vela
di amarezza, rivelando lo spessore umano del personaggio e la sua
caratteristica solitudine.

Il trasferimento alla Mutual e poi alla First National segnano un
ulteriore passo nel percorso di maturazione artistica di Chaplin.
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Charles Spencer Chaplin

Negli anni del conflitto mondiale, Charlot diviene il simbolo di
un'umanita debole e oppressa. Con The Vagabond (1916) e The
Immigrant (1917), alla classica venatura amara del personaggio si
unisce anche un'istanza critica verso la societa americana. Chaplin ci
mostra il volto di un’America infelice, affossata dalla miseria e dalla
disoccupazione.

Nei film successivi (A Dog’s Life, 1918 e Shoulder Arms, 1918), la
critica verso la societa americana si fa pili severa, ed emerge un
pacifismo e un anarchismo di evidente stampo antiborghese e
anticapitalistico.

Alla critica sociale e politica, si affianca in Chaplin anche I'aspetto
romantico-sentimentale, gia presente nel suo primo lungometraggio
The Kid (1921) e poi ripreso pili volte fino al successo di City Lights
(1931).
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Charles Spencer Chaplin

Il tema sociale viene ripreso in Modern Times (1936), fim molto
elaborato (3 anni di lavoro), che costituisce probabilmente il miglior
lavoro di Chaplin. Il film integra in modo convincente problematica
sociale e dimensione umana, mettendo a nudo le contraddizioni della
societa capitalistica, con una critica pungente contro la
meccanizzazione del lavoro (taylorismo) e lo sfruttamento dei
lavoratori.

L'anarchismo anticapitalistico che contraddistingue buona parte
dell'opera di Chaplin & sorretto da un umanitarismo sentimentalistico
che rivela la sua matrice pacifista. In The great Dictator (1940), la
rappresentazione grottesca del dittatore, un piccolo uomo succube
delle proprie nevrosi, serve a Chaplin per demitizzare la dittatura e il
suo armamentario ideologico e propagandistico, ma nel suo appello
alla fratellanza, il film non & esente da una sottile velatura retorica.
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Erich von Stroheim

Gia assistente di Griffith e poi regista e attore, Stroheim lavora
come Chaplin sulla costruzione del personaggio, ma nel suo
cinema la rappresentazione si carica di una satira cattiva e
pungente che talvolta diviene anche violenta e volutamente volgare.

Per questo suo modo di fare cinema, Stroheim fu continuamente
oggetto di critiche e di attacchi, e molti suoi film vennero
pesantemente modificati e tagliati (e per questo non riconosciuti
dall'autore) prima della distribuzione.

Il cinema di Stroheim descrive un mondo degli orrori che, tra
miseria e violenza, lascia trasparire un gusto per il perverso, per il
deforme e il malsano.
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Erich von Stroheim

Al centro della critica c'@ ancora la societa borghese con le sue
ambiguita e contraddizioni (come in Chaplin), ma in Stroheim &
rappresentata nella sua piu bieca corruzione e depravazione morale.
Con il film Foolish Wives (1922), Stroheim si guadagna I'attenzione
del pubblico e della critica, dando avvio a quella galleria degli orrori e
a quella serie di turpi personaggi identificati dalla pubblicita del tempo
come “uomini che vorreste odiare”.

Gia in questa occasione insorge quel conflitto tra regista e producer
(tipico del cinema americano del periodo) che poi contraddistinguera
tutta la carriera artistica di Stroheim. Il film (che doveva durare 3 ore)
fu significativamente tagliato, non solo per i costi eccessivi, ma anche
per il timore delle reazioni negative che avrebbe scatenato.
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Erich von Stroheim

Il passaggio dalla National alla MGM non risolse il problema, anzi
anche i suo lavori piu significativi, Greed (1923-24), The Wedding
March (1928) e Queen Kelly (1928), subirono pesanti tagli e
modifiche. Il suo ultimo film, Walking down Broadway (1932), fu
praticamente rifatto € non venne poi distribuito.

In Stroheim I'eccesso nella durata dei film va di pari passo con
I'eccesso nella rappresentazione, senza alcuna forma di limitazione
o autocensura. Il suo cinema, una delle massime espressioni del
cinema muto americano, si contraddistingue per il realismo
minuzioso e carico di dettagli, che si fa deformante e simbolico, con
l'uso insistito dei pp e della profondita di campo, a dare spessore
drammatico alla narrazione. Stroheim smaschera e mette a nudo
l'ipocrisia borghese che cerca con il denaro e una falsa moralita di
costruire la propria rispettabilita.
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Buster Keaton

Il cinema comico di Keaton (come quello di Chaplin) si allontana
dalla schema meccanico sennettiano per dare forma compiuta al
suo personaggio Buster.

Keaton sfruttd la sua esperienza di attore teatrale e mimo per
divenire ben presto uno dei volti comici pil noti del cinema
americano (I'uomo che non ride mai, the great stone face).

Autore e interprete di se stesso, Keaton adotta una recitazione
volutamente innaturale, attentamente calcolata (e decisamente
contro-corrente), per dare forma a una rappresentazione
geometrica e razionale della realtd. La stringente relazione tra
personaggio e spazio in cui si muove & I'aspetto centrale della sua
comicita e cio che la rende unica.

“

‘UniBas, DISU, Maters
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Buster Keaton

L'astrattezza e la raffinatezza estetica del suo stile, nella
rappresentazione di un mondo “estraneo” a quello reale, danno una
dimensione intellettuale, antinarrativa e antidrammatica al suo cinema.
Tra i suoi lungometraggi spiccano: Our Ospitality (1923), con la nota
sequenza finale del treno in corsa; Sherlock Junior (1924), con
I'espediente del film nel film; The General (1926), film in cui il tema del
rapporto uomo-macchina  al centro della rappresentazione di Keaton
(e in modo totalmente diverso da Tempi moderni).

Il successivo film The Cameraman (1928), che rappresenta
probabilmente I'apice dell'opera di Keaton, nella caratteristica distanza
e astrattezza che la contraddistingue, demitizza la tecnica di
riproduzione meccanica della realta evidenziandone la capacita di
manipolazione.
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Stan Laurel e Oliver Hardy

Le esilaranti comiche di Laurel e Hardy sono (in certa misura) piu
simili alle gag del cinema di Sennett che non a quello di Chaplin e
Keaton, e anche nella forma riprendono la durata tipica del
cortometraggio (una o due bobine).

Tuttavia, la loro comicita & piu evoluta e meno meccanica rispetto a
quella di Sennett, fondata sulla reazione psicologica dei
personaggi, elemento fondamentale nellinnesco della catena di
eventi grotteschi e paradossali. E una comicita sempre fine a se
stessa, ma pienamente capace di far ridere e piacere al pubblico.

Diretti dal regista e produttore Hal Roach, uno dei nomi pitl noti del
cinema comico americano del periodo, Laurel e Hardy ottennero un
successo straordinario, superando anche quella soglia critica
rappresentata dal passaggio al cinema sonoro, che invece decretd
sostanzialmente la fine del cinema di Chaplin e di Keaton.
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Robert Flaherty

In alternativa al cinema comico, spettacolare e di finzione, nacque
con Flaherty un nuovo genere, il documentario, nel quale la mdp
cercava di indagare in modo totalemente differente la realta.

Il documentario, che si differenziava dal cinegiornale di attualita
(che aspirava invece alla registrazione “oggettiva” di persone,
luoghi e eventi), comportava una partecipazione diretta da parte
delle persone riprese, che erano invitate dal regista-operatore a
collaborare e a riprodurre i gesti della loro vita quotidiana.

La tesi di fondo consisteva nel riconoscere che la mdp non
osserva solamente, ma necessariamente modifica la realta che
riprende, e che solo attraverso questa consapevolezza si pud
ridare autenticita all'immagine. Lo scopo era raggiunto da Flaherty
con l'uso di lunghe sequenze, riprodotte senza tagli, e con
interventi minimi in fase di montaggio.
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Robert Flaherty

In Nanook of the North (1922), Flaherty riprende e descrive la vita
di una famiglia esquimese e la sua lotta quotidiana per la
sopravvivenza. Le immagini sono semplici e disadorne, composte
senza particolari ricerche estetico-stilistiche, e raccolte in sequenze
dimensionate in base alla durata stessa delle azioni.

Il documentario non & freddo né impersonale, ma invece, proprio
perché Nanook e i suoi familiari partecipano direttamente alla
realizzazione, raccoglie un'immagine autentica della realta che
viene offerta allo spettatore senza ulteriori manipolazioni.

Rifiutato dalle major, il documentario venne poi distribuito da una

societa cinematografica indipendente e ottenne poi un grandissimo
successo.
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Robert Flaherty

Finanziato dalla Paramount e poi dalla MGM, Flaherty compose
una trilogia sui Mari del Sud, composta dai film Moana (1925),
White Shadows (1928) e Tabul (1931).

Diversamente da quanto accaduto con Nanook, in questi film
I'intento documentaristico non si esprime pienamente e le immagini
riflettono spesso solo il livello superficiale delle cose, senza riuscire
a cogliere pienamente I'essenza della realta ripresa.

Inoltre, gli interventi di Van Dyke nella produzione del secondo film
(con tagli e manipolazioni) e la collaborazione di Friedrich Murnau
alla realizzazione del terzo, non consentirono a Flaherty di
esprimere liberamente e pienamente il suo modo di intendere il
cinema.
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Robert Flaherty

Trasferitosi in Gran Bretagna, Flaherty compone il suo
capolavoro, Man of Aran (1934), film girato nelle isole Aran
(IManda occidentale) che, riprendendo le stesse modalita gia
adottate in Nanook, descrive la vita quotidiana di un pescatore e
della sua famiglia.

Anche in questo caso, le ampie sequenze che compongono il
documentario servono a descrivere la realta in modo autentico,
con immagini che si caricano via via di una forte drammaticita.
La composizione rigorosa (mai retorica) offre allo spettatore un
quadro autentico del confronto tra I'essere umano e una natura
ostile, la lotta quotidiana per la sopravvivenza, e quella
solidarieta e fratellanza che emerge in condizioni di vita difficili.
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3. Il cinema americano
negli anni Venti
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Cinema americano
negli anni Venti

Negli anni Venti, Hollywood si consacro capitale mondiale del
cinema, con un'industria cinematografica pienamente sviluppata,
sorretta da una solida base finanziaria e dall'opera di un gran
numero di produttori, registi e attori che disponevano di un
linguaggio e di una tecnica ormai consolidati.

L'enorme macchina produttiva, le strutture verticali delle case di
produzione, la logica del mercato e del profitto, portarono a
considerare il film come un mero prodotto, e cid comportd non solo
lo sviluppo in piti direzioni, ma anche una certa convenzionalita
nell’adozione di generi e stili, ai quali in qualche misura si
contrappose I'anticonformismo del cinema europeo.

Ciononostante, la produzione hollywoodiana degli anni Venti,
spazia dal prodotto di consumo all'opera artistica e geniale.
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Cinema americano
negli anni Venti

Tra le case cinematografiche si distinguevano le 3 grandi
(Paramount, MGM e First National) e le 5 piccole (Fox, Universal,
Warner Bros, Film Booking Office e Producers Distributing
Corporation). A tutte le altre societd era imposto il cosiddetto
sistema block booking, che obbligava gli esercenti a prendere a
noleggio non solo i film di richiamo ma un pacchetto che includeva
anche altre produzioni minori.

Le sale cinematografiche erano state rese pit sfarzose, con arredi
lussuosi, e gli spettacoli che venivano offerti non contemplavano la
sola proiezione del film, ma anche cinegiornali, comiche e
intermezzi musicali (spesso con orchestre dal vivo).
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Cinema americano
negli anni Venti

Sempre nell'ottica di garantire un adeguato ritorno economico e
tutelare gli investimenti, nel 1922 venne istituita la MPPDA (Motion
Picture Producers and Distributors Association), che aveva lo
scopo di regolamentare i contenuti delle produzioni.

Attraverso un codice di autocondotta e I'emanazione di alcune
linee guida (classificate in due livelli, i dont’s e i be careful), si
intendeva costringere i produttori a eliminare dai film gli elementi
ritenuti immorali o offensivi (come sesso e violenza).

Al contempo venne messa in atto una vera e propria campagna
d'acquisto che richiamo negli Stati Uniti alcuni tra i migliori talenti
(registi e attori) del vecchio continente.
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Cinema americano
negli anni Venti

Il gran numero di autori e i crescenti budget a disposizione dei
producer consentirono la realizzazione di una grande quantita di film e
un ulteriore affinamento del linguaggio cinematografico, sia dal
punto di vista della poetica espressiva, sia da quello della tecnica
cinematografica. In questo periodo andarono affermandosi il montaggio
analitico e il montaggio contiguo (trasparenza, “effetto di realta”), 'uso
dell'illuminazione artificiale (key light/fill light/back light), 'uso di filtri ed
effetto flou (fuoco sul personaggio) e nuove pellicole (da ortocromatiche
a pancromatiche) che garantivano una migliore resa dei colori.
L'enorme macchina produttiva favori anche il fenomeno del divismo,
con la nascita di vere e proprie star del cinema, déi mitizzati e adorati
dal pubblico, che tra lusso e sregolatezza sembravano esseri di un altro
mondo.









